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  Elaborada por Fátima Falci – CRB/6-700


  Esse momento de intervalo é um momento em que os corpos reunidos em assembleia articulam um novo tempo e um novo espaço para a vontade popular, não uma única vontade idêntica, nem uma vontade unitária, mas uma que se caracteriza como uma aliança de corpos distintos e adjacentes, cuja ação e cuja a inação reivindicam um futuro diferente. Juntos eles exercem o poder performativo de reivindicar o público de uma maneira que ainda não foi codificada em lei e que nunca poderá ser completamente codificada em lei.


  Judith Butler


  Apresentação


  O I Colóquio Políticas da Performatividade inspirou o nome dado à série de livros que reúnem textos estimulados pelos debates realizados durante esse encontro. Apresentamos Corpos e a Produção do Sensível, segundo livro da série formada também pelos livros Conferências, e Levantes e a Biopolítica.


  Esse Colóquio foi idealizado e organizado pelo Grupo de Estudos em Políticas da Performatividade – Análise da Teoria Política de Judith Butler, fundado em 2018, coordenado por Marcelo Cattoni e Igor Viana, coorganizadores deste livro. O evento se deu nos dias 12, 13 e 14 de junho de 2018, na cidade de Belo horizonte, na Faculdade de Direito e Ciências do Estado da Universidade Federal de Minas Gerais e reuniu pesquisadores de diversas universidades e programas de pós-graduação, além de demais pessoas interessadas. O objetivo era promover a discussão e a partilha de impressões sobre as possibilidades de articulação e atuação política, realizando uma crítica do direito e das instituições subjetivantes por meio de uma praxis de liberdade incorporada. Sua proposta foi investigar e aprofundar as realidades de atuação política rearticulatórias do espaço público, pensando os gestos que possibilitam aos sujeitos precarizados a reivindicação do direito de existir; direito ao aparecimento; direito a ter direitos.


  Corpos e a Produção do Sensível é um livro com diversos capítulos que tocam o tema do entrelaçamento entre os corpos e o estabelecimento de quadros de inteligibilidade do mundo. Corpos que, paradoxalmente, são constituídos e constituem esses quadros de inteligibilidade. Os quadros mantêm uma política de (não) aparecimento e (in)visibilidade responsável pela ordenação sensível do espaço. O enquadramento é uma produção dinâmica e idealizada, que, inevitavelmente, é redutora da complexidade de uma realidade em movimento. Ao tentar abarcar essa realidade múltipla, os enquadramentos são obrigados a mover-se pelo tempo e espaço numa espécie de rompimento contínuo com os contextos anteriores. E é justamente devido a essa operacionalidade ruptiva que se abrem as possibilidades de rearticulação da moldura e de questionamento da sua suposta natureza ahistórica. Nos capítulos que seguem, teremos a oportunidade de refletir sobre a sistematicidade corpórea da produção sensível do mundo através de uma prática crítica de enquadramento dos quadros.


  Apocalipopótese: relações entre performatividade política e artística no contexto latino-americano, de autoria de Bárbara de Oliveira Ahouagi e Melissa Rocha, abre esse livro analisando a potência estética e política da “manifestação Apocalipopótese”, desenvolvida pelo crítico e curador Frederico Morais no encerramento do evento Arte no Aterro, ocorrido no dia 04 de agosto de 1968, no espaço do Pavilhão Japonês, nos arredores do Museu de Arte Moderna do Rio de Janeiro – MAM-RJ. “Os aspectos anárquicos, coletivos, interdisciplinares e espontâneos inseridos na concepção e na interação com a obra visavam a geração criativa, estimular a criação através da participação na qual os sentidos estão envolvidos.” Tratava-se de explorar “possibilidades de se contrapor às formas fixas e opressões sociais”, segundo Hélio Oiticica. O evento, que ocupou as ruas com exposições de obras, proposições de oficinas e ações estéticas, articulou e brincou com os conceitos de liberdade do corpo, acesso ao espaço público, diminuição das distâncias entre arte, povo e vida.


  O capítulo A imagem da ninfa como sobrevivência e a política da performatividade, de Juliana Andrade de Lacerda, apresenta uma abordagem estética que passa do sacrifício dos corpos das ninfas enrolados nas catacumbas aos farrapos da modernidade, para chegar ao desnudamento da contemporaneidade. Em diálogo com Didi-Huberman, Juliana afirma que a imagem “seria a malícia visual do tempo na história. Isso significa que as imagens apresentam uma tensão, uma confrontação de situaçães heteróclitas”. No percurso de pensarmos a imagem feminina desde a Antiguidade até a Modernidade, “poderíamos vislumbrar gestos de oferenda erótica na miséria contemporânea, uma vez que o corpo feminino possui o poder de consumar o erotismo e a violência ao mesmo tempo”. A memória torna-se um elemento fundamental de análise, tendo em vista que as imagens “ao migrarem de uma cultura a outra são portadoras de uma memória coletiva, que se atualiza em determinado tempo histórico. A imaginação seria a forma como a aparição de uma imagem se desdobra para além de sua própria visibilidade”. Assim, a memória alimenta um compromisso com o futuro, despertando outros fluxos de entendimento sobre a natureza da imagem e de sua sobrevivência.


  A resistência sarcástica-performática do corpo negro em The Colored Museum, de George C. Wolfe, This is America, de Childish Gambino e na série American Gods, de Bruna Kalil Othero, estabelece diálogos e confluências a partir de discussões acerca da resistência do corpo negro nas artes, e da performatividade que envolvem três produções: a peça teatral The Colored Museum (1987), do dramaturgo americano George C. Wolfe, o clipe This is America (2018), de Childish Gambino (persona musical do ator americano Donald Glover) e um fragmento da série American Gods (2017–), baseada na obra do autor britânico Neil Gaiman. O ensaio se propõe a “pensar nessas produções como dispositivos que interferem na partilha do sensível” e, assim, “compreender como a arte pode modificar e reconfigurar as estruturas políticas, sociais – e, nesse caso, raciais.”


  Em Assepsia e exclusão no shopping center: o fenômeno “rolezinho”, Marcelo Rocco reflete sobre a busca por pertencimento através da presença nos espaços públicos a partir do fenômeno rolezinho. Desenvolve uma discussão em torno de relações de poder por meio de “Práticas que subvertem o pensamento normatizado acerca de “como” e de “quem” deve usufruir determinados ambientes. É o caso do “rolezinho” nos shopping centers, por exemplo, que se trata de práticas de intervenção feitas por jovens da periferia, na busca de maiores acessos aos locais de consumo”. Mobilizando teorias como de Certeau, reflete sobre apropriações subjetivas e subversivas em busca de caminhos que têm como sujeitos os cidadãos. Ao desenvolver essas reflexões, o autor compreende que o fenômeno em análise poderia representar uma subversão no uso de iniciativas privadas, dedicadas ao consumo, questionando pertencimento e sujeitos.


  Amália Coelho de Souza, autora de A vídeo-performance de Azii Repolês: Performance, imagem e mediação, desenvolve uma reflexão a respeito das “contiguidades entre escritura fílmica e corpo a partir de um ‘fazer imagético situado’”. Trata-se da análise de um vídeo disponibilizado em plataforma digital, no qual filmou-se a performance de Azii e suas migues em que se foca na performance do corpo transmasculino. Ao falar sobre a produção do vídeo, a autora nos afirma que se desenvolveu no seio da comunidade transmasculina, e a análise desenvolvida por ela tensiona a reflexão fílmica e o pensamento a respeito do contexto da própria produção de imagens.


  Em Corpo-cidade: as vozes e os sussurros ouvidos no espaço urbano de Duque de Caxias, as autoras Yasmin de Melo Silva e Roberta Amaral Damasceno mobilizam as teorias de Butler e Rancière para refletirem sobre a performatividade no e dos espaços públicos de Duque de Caxias, cidade localizada na baixada fluminense, no Estado do Rio de Janeiro. As autoras refletem sobre a performance da cidade enquanto um corpo coletivo de uma “cidade-industrial”, pensando tanto em senso comum quanto em potência. Elas refletem sobre essa identidade do corpo coletivo, e como ela poderia servir para camuflar e definir um único molde para os corpos na cidade, aqueles detentores de direitos, os quais teriam prerrogativas de liberdades de se locomoverem, sem serem alvo de controle, apesar de controlados. Assim, é pensando não nesses, mas nos outros corpos, os corpos indesejáveis, que se revela o que as autoras vão compreender como a cena dos sussurros. As autoras, perpassam pelo desenvolvimento histórico da cidade, nas contradições que atravessam esse corpo coletivo que performa a cidade-industrial, refletindo também sobre as compreensões de democracia e a necessidade de pensar em suas raízes.


  Corpo, resistência e identidade: os escritos de Cristiane Sobral em uma aproximação entre antropologia e literatura de Júlia Vargas é um capítulo que objetva “pensar a literatura produzida por mulheres negras enquanto instrumento de luta e resistência, bem como o quanto a literatura pode contribuir para os debates da Antropologia sobre as categorias de gênero, raça e corpo”. Para Júlia, “a literatura afro-brasileira contemporânea tem contribuído para a reformulação e a construção de outras visões e perspectivas sobre o povo negro, sobretudo as mulheres, bem como suas representações, tecendo identidades e resistências a partir do campo artístico. E é a partir da escrevivência que muitas dessas autoras vêm traãando seus versos em uma bem sucedida empreitada de expressar suas lutas, dores, vivências e resistências às opressões de gênero, raça e, muitas vezes, classe. A poesia, nesse sentido, traz consigo a reafirmação de uma identidade negra, pautada no corpo, na resistência e na ancestralidade”. A escrevivência de Cristiane Sobral em Não vou mais lavar os pratos, analisada pela autora neste capítulo, é um convite à reflexão sobre o ser mulher e negra em uma ação simultaneamente descolonizadora.


  O ensaio Habitar a rua, subverter o visível: diálogos performativos com o centro de Belo Horizonte, de Julia Guimarães, investiga a abordagem afetiva e crítica ao espaço público do centro de Belo Horizonte a partir do projeto Nessa rua tem um rio – laboratório de intervenções na padre belchior, desenvolvido pelo Instituto Undió, que tem por objetivo “dialogar artisticamente com a Padre Belchior, a partir da memória do seu passado, enfatizando o imaginário do rio que passa por ali, o córrego do Leitão, coberto em 1971 pela administração da prefeitura”. Propõe-se a analisar o modo em que os espaços “geram possibilidades de abertura para o que não existe, mas instaurados de modo performativo, a partir de uma prática em um espaço concreto e não apenas construída como uma ideia, como é o caso das utopias”. Conclui-se, assim, que “a existência de uma habitação permanente colabora com a construção de formas de vida dissidentes e contra-hegemônicas, que possibilitam uma mudança nos circuitos dos afetos habituais”.


  O corpo como lugar de disputa: experiências entre performance e performatividade a partir de Pretty When You Cry, de Lana Del Rey, escrito por William David Vieira, apresenta uma reflexão sobre “como o corpo da artista ou dos sujeitos (tal qual a própria feminilidade e fragilidade de Lana Del Rey, enquanto referentes a uma construção social indicativa de determinados fenômenos e inconsistências do social) é ressignificado em épocas e conjunturas ou situações distintas e como lógicas de poder, sempre atreladas a isso, perpassam essa questão. É o caso de se considerar a fragilidade e a feminilidade em potências distintas da mulher, ou seja: reconhecer a existência de uma infinidade e complexidade de combinações, discursos, representatividades e performatividades que escapam de todas as capacidades representacionais dos atos e de todas as possibilidades de ressignificação da estrutura dos corpos, não se submetendo a teorias e emergindo como necessidades reais de representatividade”. A partir das tensões relativas também às apropriações mercadológicas da cultura pop, William tenta apontar, neste capítulo, as potencialidades performativas, rearticulatórias do sensível, presentes em Pretty When You Cry.


  PARANGOLEI - Como o espaço e o tempo revestem os sentidos de Constituição: delineamentos de pesquisa, escrito por um coletivo de autores membros do Grupo de Pesquisa Tempo, Espaço e Sentidos de Constituição, é um contributo ao pensamento crítico do Direito. Os autores iniciam o texto localizando-se da seguinte maneira: “somos mulheres, somos homens, não-binários, gays, lésbicas, pretas e pretos, brancas e brancos, deficientes, advogadas, professoras, servidores públicos, mestrandas, doutorandas, ativistas, mães, pais, filhos, netos, poetas, cantoras, atrizes, trabalhadoras. Partimos de diferentes classes, territórios e formações e nos encontramos na luta para construir justiça e novos sentidos de direito, e acreditamos na potência da disputa e do tensionamento, por nossos atos e por nosso ser no mundo”. Essa voz coletiva continua, ecoando que “no aqui e agora jamais produziremos ciência que não seja necessariamente latino-americana, marcada pelo capitalismo, pelo colonialismo, pelo imperialismo, pelo etnocentrismo, pelo patriarcado, pelo racismo, pela heteronormatividade e por tantas outras estruturas de opressão. Jamais produziremos ciência, entretanto, que não se comprometa profunda e arduamente com o enfrentamento direto a cada uma destas formas de colonização do ser, do saber e do poder. Nos recusamos a seguir a inexorável linha da história que foi escrita e descrita para nós. Estamos efetivamente disputando poder, inserindo-nos em disputas e espaços que historicamente preferiram nos ignorar. Nossos tempos e espaços são múltiplos, concomitantes, complexos, assim como nossas vozes e escritas, que insistem em ressignificar o que nos disseram sobre nós mesmos”. Este capítulo é o legado de um trabalho coletivo e múltiplo que repensa o Direito desde sua práxis espacial.


  Os autores Endrius Vinícius Prates Fraga, Graziele Ramos Schweig, Angela Francisca Almeida de Oliveira discutem formas de performar as vivências relacionadas aos processos de ensinoaprendizagem, em Performar outra escola: por processos de criação de si e invenção de mundos. Neste capítulo, é apresentada a construção de uma metodologia de ensino-aprendizagem que foi desenvolvida e implementada pelos autores com estudantes de Ensino Médio. Tratou-se de uma experiência coletiva de compreensão e busca pela materialização do direito à educação. Conforme nos dizem os autores, buscou-se “evocar uma vivência sob novos suportes, na tentativa de que as potências identificadas na construção da proposta e na execução de um trabalho com estudantes do Ensino Médio possam se materializar novamente e reverberar em outras escutas e possibilidades nos espaços escolares”. O local em que se desenvolveram essas iniciativas foi o Instituto Federal de Educação, Ciência e Tecnologia do Rio Grande do Sul (IFRS). Assim, alcançando os objetivos a que se propuseram, os autores identificaram práticas de performar uma outra escola, em que se vivencia a aprendizagem como um processo de criação de problemas e de mundos, refletindo também sobre o processo de invenção de si.


  Fechamos esse segundo livro da série com o capítulo Performatividades em redes: imagens da homossexualidade masculina no aplicativo Instagram, de João Gabriel Maracci Cardoso e Paula Sandrine Machado. Trata-se de um capítulo que apresenta um recorte desenvolvido no contexto mais amplo de uma pesquisa de mestrado intitulada “Imagens, Corpos e Relações entre Homens no Aplicativo Instagram”. Tem como objetivo compreender como os corpos e a construção imagética disponibilizados e construídos a partir da tecnologia do aplicativo “performa encadeamentos específicos nas práticas de usuários homens homossexuais”. A metodologia adotada foi a análise de uma rede de fotografias e textos, esses retirados de hashtags, mobilizando teorias que discutem processos de materialização. A perspectiva presente nesse capítulo é que a ferramenta tecnológica propicia uma experiência de produção de si, utilizando para tanto o pensamento de Judith Butler sobre performatividade.


  A reunião desses capítulos é uma oferta ao pensamento crítico. Uma reflexão sobre a produção e a reiterada tentativa de atribuição de unidade ao sensível. Uma reivindicação da centralidade do corpo nas lutas rumo à operacionalidades mais democráticas e igualitárias de apreensão da vida. Esta, enfim, é uma publicação de resistência e de aposta política em mundos mais coabitáveis e vidas mais vivíveis.


  Belo Horizonte, outono de 2019.


  Marcelo Andrade Cattoni de Oliveira


  Igor Campos Viana


  Raquel Cristina Possolo Gonçalves


  Thiago César Carvalho dos Santos
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  Bárbara de Oliveira Ahouagi1


  Melissa Rocha2


  Introdução


  em nosso modo de imaginar jaz fundamentalmente uma condição para nosso modo de fazer política. A imaginação é política, eis o que precisa ser levado em consideração.


  Georges Didi-Huberman


  Entre os meses de junho e agosto de 1968, o centro do Rio de Janeiro testemunhou eventos que atestam o recrudescimento do golpe político, iniciado quatro anos antes. Os conflitos entre a polícia e estudantes após a prisão do líder estudantil Jean Marc von der Weid, culminaram na chamada Sexta-feira Sangrenta, dia 21. Foram 28 mortes, 1 policial e 27 civis. Em julho, o atentado ao teatro Maison de France – comandado pelo grupo miliciano Comando de Caça aos Comunistas3 – é sintoma de um novo olhar sobre o campo da cultura. Para Roberto Schwarz4 houve uma inicial proteção aos artistas e intelectuais, que modifica-se em 1968, posição reiterada com o AI-5. Essa brecha de liberdade para as artes podia ser vista a algumas quadras de distância do Maison de France, nos arredores do Museu de Arte Moderna do Rio de Janeiro – MAM-RJ. Lá, durante os fins de semana de julho, o crítico e curador Frederico Morais ocupou as ruas com exposições de obras, proposições de oficinas e ações estéticas. O encerramento do evento Arte no Aterro, foi descrito por Vera Pedrosa como uma espécie de “happening tropical”, e foi denominado Apocalipopótese.
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  Figura 1: Frederico Morais, Folheto: Arte no Atêrro, 1968.5


  Nas palavras de Morais


  Apocalipse ou apoteose? Ou a hipótese apoteótica do apocalipse? Ou ainda o apocalipse apoteórico da hipótese? Pode ser tudo isso. Ou nada. “Nada.”, responde Hélio Oiticica, seu idealizador – ainda não significa nada como de resto qualquer outra palavra. Qual a utilidade de uma coisa que ainda não existe? A utilidade é a negação da liberdade e a liberdade é a utilidade da negação6.


  Apesar de ser a figura central a quem Frederico Morais credita a concepção de Apocalipopótese, em uma carta para Lygia Clark, Oiticica diz que Rogério Duarte inventou o termo


  como um novo conceito para um tipo de objeto mediador para participação. Não uma participação política, como alguns teatros da época relacionados às tradições de esquerda, mas uma participação libertária – participação não instrumental, com objetivo de forjar uma subjetividade radical fora de normas e restrições sociais.7


  Nesse sentido, presentificam-se nos argumentos dos criadores do evento as questões estéticas que fundavam um novo pensamento para a arte contemporânea no país. A dissolução das disciplinas artísticas, o distanciamento entre público e obra através da participação direta nas ações já eram tendência geral. Walter Benjamin falava da aura em torno da obra de arte afetada pela reprodutibilidade técnica dos meios. A partir das décadas de 1950 e 1960, há uma visível trajetória crescente desse movimento, desde o minimalismo, passando pela Pop-Art, pelos happenings e performances.


  Espaços sensíveis: panorama


  O espaço do Pavilhão Japonês, nos arredores do MAM-RJ foi escolhido como espécie de zona livre, especialmente após os eventos ocorridos na exposição Opiniao 65. Na ocasião, Oiticica pretendia apresentar seus Parangolés, com grande participação de moradores do Morro da Mangueira e o MAM proibiu o rolezinho8 em suas galerias. A ocupação dos entornos do MAM torna-se enfrentamento. Para Morais, o Pavilhão era uma “extensão natural do museu, apropriado para a arte pública e democrática.”9 O evento havia sido planejado para o dia 28 de julho, mas ocorreu no dia 04 de agosto, dois dias depois da prisão de Vladimir Palmeira, líder da Passeata dos Cem Mil, também na região central carioca.


  O vídeo10 do poeta Raimundo Amado é um dos poucos registros visuais que temos do acontecimento. Amado teve a ideia de produzir um vídeo artístico ou vídeo-poema e durante o evento, resolveu registrar como documentário. Uma cópia completa foi perdida na Funarte durante a Ditadura. O Museu de Arte Moderna de Nova York, MOMA, possui a única cópia existente, incompleta, da qual há disponível em circulação, um excerto de aproximadamente dez minutos, o vídeo completo ao que tudo indica tem cerca de 15 minutos.


  Na primeira cena, Rogério Duarte apresenta “os que melhor representam a cultura moderna”. Pede silêncio, discursa sobre o uso dos animais na perseguição de suspeitos e na defesa da cultura, a plateia em círculos rodeia dois cães pastores que são conduzidos por um adestrador. Esta ação foi tida por Morais, posteriormente, como premonitória, uma vez em que no dia seguinte, foram utilizados cães numa ação repressiva da polícia, no centro do Rio de Janeiro. Pouco mais de um mês antes do evento, Duarte havia sido preso e torturado pelo Regime Militar.


  Além de Duarte, Morais e Oiticica, Lygia Pape, Roberto Lamari, Pedro Escosteguy, Sami Mattar, Torquato Nelo, Vladimir Dias Pino, passistas da Mangueira e Pietrina Checacci participaram do evento.


  *


  Ruas tranquilas, fuscas e kombis.


  “Olhos abertos em vento, Sobre o espaço do Aterro”, a câmera percorre uma faixa, uma Paisagem Útil, Caetano. Panorama sobre o espaço calmo que leva às esculturas signos de ferro de Jackson Ribeiro


  Crianças brincam, espaços e silêncio. Guerra e paz em obrasbrinquedos coloridos. Questão de sorte. Crianças brancas brincando com arte livremente, naquela época não era tão perigoso. Palavras e jogos.


  Evocam-se os mitos, ritos, o sentido tribal. Mangueira. “A Imaginação Popular”, o sensorial, o lúdico, o tropical, a síntese. Leon Ferrari.


  Na dança com parangolés, artistas brancos, curador, sambistas negros, crianças negras. A plateia assiste. Ligia Pape, os ovos. Deles saem negros e negras bem jovens dançam e sorriem mostrando a riqueza do samba. O teor é didático. Criação. Alegria. Alegoria.


  Ovos e metáforas.


  Crianças com martelos quebram caixas. – Abre para a voz do narrador “Mostrar a miséria escondida, contestar com violência, acabar com tudo que é ignóbil.” Ao lado das crianças pandeiros, saias cor de rosa rebolantes. “Viva as Armas da Guerrilha”, “Retrato do Brasil”, verdades reveladas nas urnas de Antônio Dias. Posteriormente, Dias refaz as urnas com flans de jornais da época guardados no interior das caixas.


  A besta apocalíptica dá o tom da narrativa que exibe uma espécie de inflável. Agora já há uma criança dando socos no objeto inflável e há um diálogo entre crianças sobre a roupa do robô.


  Desfile de roupas. Poses conceituais ao som de Baby.


  *


  Corpos Sensíveis


  Podemos considerar Apocalipopótese como o encerramento de um projeto maior, Arte no Aterro, como um evento em si ou mesmo como uma obra em si. Os aspectos anárquicos, coletivos, interdisciplinares e espontâneos inseridos na concepção e na interação com a obra visavam a geração criativa, estimular a criação através da participação na qual os sentidos estão envolvidos. Corpo, obra, cidade. Para Hélio havia nessa configuração a possibilidade de se contrapor às formas fixas e opressões sociais.11


  Os parangolés de Oiticica parecem ilustrar a imagem romântica revolucionária brasileira, que surge a partir dos anos 195012, que, contudo, abriga uma visão específica e hegemônica sobre os espaços e saberes. As premissas totalizantes nos manifestos e textos escapam da realidade múltipla e continental brasileira e remetem aos ideais modernistas. Guevarcália13, o nome do parangolé vestido por Morais no evento remete ao guerrilheiro argentino e sua tropicalização. Para os artistas dessa geração, tomar a cultura popular como potência para “revolucionar” as formas de enunciação14 de tal maneira que o resultado não fosse alienante, era uma premissa. Permanece, no entanto, uma ideia de centralidade espacial, social ainda hierárquica diante de uma realidade desigual. Sim, todos podem desenvolver potências artísticas mesmo que nem todas as pessoas sejam artistas. Quem hoje e naquele momento podia de fato se dedicar aos estudos e reflexões da arte? O artista vai, caminha, dialoga com o povo, mas mantém-se à parte.
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  Figura 2: Frederico Morais na exposição Apocalipopótese trajando o parangolé Guevarcália de Hélio Oiticica.15


  A “manifestação Apocalipopótese”, nas palavras de Oiticica, “marca etapa definitiva nas experiências vanguardescas brasileiras”. Esse ideal vanguardista, para ele, não era mais uma “questão de um grupo provindo de uma elite isolada, mas uma questão cultural ampla, de grande alçada, tendendo às soluções coletivas”16.


  Para Benjamin, o resgate histórico dá-se em saltos no tempo que possam carregar pequenas centelhas da esperança revolucionária. Rever mesmo que em parte essas obras e o evento fora do contexto de 1968, desperta hoje novas questões. Não se trata de uma fácil crítica a posteriori, mas de uma pesquisa de estratégias. A ideia era experimentar a arte como exercícios de liberdade. Nessa comunhão de um espaço sensível, a quem cabia propor, quem merecia experimentar e ser a arte e a quem cabia ilustrar os pensamentos da vanguarda?


  Conclusão: Epistemologias políticas


  No Brasil, a questão política torna-se artística. A relação da arte com as ditaduras nos aproximam de um corpo maior, latinoamericano. Em uma corrente historiográfica ampla e descentralizada, pode-se pensar o Conceitualismo na arte latino americana como uma corrente que, similarmente ao Nouveau Réalisme e à Pop Art, é um marco definidor das estruturas da arte da segunda metade do século XX. As particularidades dessa corrente se definem pelos diálogos com as críticas às ferramentas coloniais de imposição do poder, somadas às estratégias de resistência com os períodos ditatoriais. O artista crítico e pedagogo uruguaio, Luis Camnitzer, preocupa-se em uma elaboração “dentro de sua própria tradição”17, e não como algo derivado de outros centros culturais. É na diferença entre o termo “arte conceitual” e “conceitualismo”, que se confere a cisão política entre centro e periferia. Se na primeira, o cerne é a linguagem e suas ideias, na segunda corrente, o caráter é periférico, colonizado e político.


  Para Hélio Oiticica, dois anos após o golpe de 1964, as estruturas de uma arte propositiva sem uma imposição direta, preservavam a escolha e a liberdade da participação, que inclui, inclusive a não-participação, e permitiam a ativação de capacidades criativas vitais. Para ele, essa amplificação da ideia de liberdade seria capaz de mobilizar estruturas decadentes de governo18. A partir das obras e ações apresentadas no evento, percebemos a afinidade com as ideias de uma arte que é política em um sentido autorreferente. Carlos Cachopo analisa a visão de Jacques Rancière, na qual a “arte é política enquanto arte – não na medida em que veicula ideias capazes de dirigir ou fomentar uma ação política”19. Em que medida essa conexão se estabelece de fato e em quais contradições ela se apoia são o cerne do argumento apresentado aqui.


  Em 1970, Camnitizer anotou a sequência “Dada – Situacionismo – Tupamaros – Conceptualismo”, insinuando uma “espécie de genealogia”20. No Brasil, três anos antes, Hélio Oiticica conectava seu “Esquema Geral da Nova Objetividade” ao Pop, Op, Nouveau Réalisme e ao Hard Edge ainda que pelas suas diferenciações. Quando Frederico Morais relaciona a criação o termo Apocalipopótese, ao movimento Dadá, também o relaciona a uma corrente de negação ao estado vigente, contrária ao poder institucionalizado.


  No entanto, pensar a relação entre arte e política perpassa, antes de e entre outras esferas, pela análise da natureza da ação e das subjetividades. O grupo guerrilheiro uruguaio Tupamaros, que atuou entre as décadas de 1960 e 1970, tinham como estratégia que “tudo deve ser inventado no momento da ação”. A premissa, que poderia pertencer a um manifesto artístico, ou a uma instrução de um happening, denota uma preocupação estética, ligada tanto à noção de propaganda quanto de coordenação de guerrilha. Antes das ações, os “atores” ensaiavam todas as possibilidades e suas variáveis, como um exercício cênico contemporâneo. Nas atas do grupo, o caráter contextual e de improviso era destacado:


  Cada guerrilha, mas especialmente a urbana, que luta praticamente dentro da multidão, em contato íntimo com as massas, é uma guerra política. Qualquer equívoco no uso dos meios táticos, qualquer ação que não tenha seus objetivos claramente explicados, pode significar um grande atraso nos objetivos estratégicos supremos. Isso significa que a escolha de meios geográficos, etc., de modo que seu uso não se torne contraproducente. Sua validade sempre tem relação de tempo e lugar.21


  Para Walter Benjamin a “estetização da política” era “uma estratégia fascista” e “a politização da estética”, “uma forma de aproximação comunista”. Para Camnitzer, no caso dos Tupamaros, o propósito da inserção estética na política era ativar e dar poder para as pessoas. Similarmente ao espírito das oficinas artísticas propostas por Morais, em julho de 1968, no MAM, que “defendia um processo de democratização e/ou dessacralização da arte, levando à rua a criatividade plástica dos artistas”22. Oiticica, sinalizava a diferenciação entre uma participação que “envolve “manipulação” ou “participação sensorial corporal”, da “participação semântica”, embora ambos os processos se diferenciem da “contemplação estética”. Assim, há uma produção de sentidos, ao mesmo tempo em que movimenta um contínuo pensamento Neoconcreto.


  Liberdade do corpo, acesso ao espaço público, diminuição das distâncias entre arte, povo e vida; permanecem como questões ativas. Potência estética e política. Nos Tupamaros, as ações estéticas também tinham fins em si mesma, com linhas de construção baseadas na estruturação criativa como fonte para as modificações revolucionárias. Na proposta de Oiticica para o Parangolé, objeto/obra estava a capacidade de modificar as estruturas burguesas da elite.
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  Figura 3: Sambistas participando de Apocalipopótese, Atêrro do Flamengo, Rio de Janeiro, 1968.23


  Em 1968, não menos que hoje, era político estar na rua, é política e é politizada a utilização das cores, ou mesmo vestir cópias de Parangolés nos museus interativos em áreas para selfs. A potência estética e a potência paradoxal.


  Passadas cinco décadas do evento no aterro do Flamengo, pastores alemães não estariam sem focinheira, nem poderiam ser utilizados com fins artísticos salvo autorização da Sociedade Protetora dos Animais. Crianças não brincariam com martelos sem equipamentos de proteção, nem se aproximariam tão facilmente de uma obra de arte, como em Urnas Quentes de Antônio Manuel. Muito provavelmente, as questões entre cores e corpos determinaria outras estruturas de apresentação e fruição das obras. Se houvessem meios de medir, talvez seja difícil pensar se eram maiores as distâncias entre os pensamentos e as práticas de 1968, do que a arte de mercado atual, que de forma geral, segue sem manifestos ou crença em alguma possibilidade de revolução.
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  Juliana Andrade de Lacerda1


  O capítulo apresenta a ninfa como uma forma de imagem sobrevivente, apresentada nos painéis do Atlas Mnemoyne, de Aby Warburg. Nesse sentido, apresentaremos também algumas obras de arte, nas quais se destacam a figura feminina, para discutir sobre a teoria da performatividade de gênero de Judith Butler.


  Primeiramente, analisaremos os arquivos do Atlas Mnemoyne, de Aby Warburg. Did-Huberman analisa os arquivos do Atlas e propõe um novo modo de pensar o tempo. Para o autor, estamos diante do problema da memória e do olhar sobre a história, que leva a montar poeticamente o horror da história. Desta maneira, as imagens remontadas tornam-se capazes, graças a sua disposição no espaço do papel de enunciar posicionamentos ideológicos, desmontando a ideologia subjacente das imagens históricas originais. Os historiadores ensaiam montar imagens não exatamente para buscar um passado histórico, mas para melhor compreendê-lo, melhor problematizar esses “cristais de tempo”, segundo a compreensão de Walter Benjamin. A imagem seria a malícia visual do tempo na história, isso significa que as imagens apresentam uma tensão, uma confrontação de situações heteróclitas, uma vez que o projeto do Atlas seria mnemônico, conforme Benjamin Buchloh:
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