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UMA HISTÓRIA DE UMA MANCHA

É possível olhar para esses desenhos como um conjunto coeso, marcado 
por uma decisiva unidade, mesmo que, de repente, eles ostentem uma 
miríade de modos de ocupação da superfície do papel: páginas às vezes 
tingidas por manchas de óleo que se repetem, outras, imagens diminutas 
enquadradas em uma porção do papel, outras, ainda, justaposições de 
traços, aglomerados de formas amebóides, perfis que se repetem como 
falhas de impressão, traços que se repetem concêntricos, uma figuração 
vaga aqui, ou, então, uma paisagem decisivamente esquematizada, ali… 

Com efeito, despontam ali manchas, gestos, empastos, traçados, perfis, 
grossos e finos, nítidos e borrados, em cada folha operando uma dicção 
própria e distinta, como se se tratasse de amostras recolhidas de diferentes 
momentos ou fluxos de uma produção que se estendesse por muito 
tempo, e da qual só se vissem alguns exemplares esparsos, selecionados 
à maneira da expertise de quem olha em retrospecto para uma trajetória 
inteira.

É que, à revelia mesmo de descontinuidades tão escancaradas entre um 
desenho e outro, como que numa espécie de processo da intuição a 
perseguir padrões de desdobramento consequentes em meio a muitos 
acontecimentos simultâneos que parecem a princípio incongruentes, nos 
pegamos a acompanhar inesperadamente, quem sabe, os percalços 
de uma única forma, que, em um primeiro desenho, surgiria no meio do 
traço emaranhado do grafite, para, depois, flutuar do mesmo tamanho em 
outro, disfarçada de respingo acidental de tinta acinzentada, e em outro, 
sobrepondo-se, como a figura esboçada de um relógio, a manchas azuis; 
e ainda em outros, agora reduzidas a dois círculos amarelos, depois em 
vários círculos amarelados oleosos, depois em círculos que resultam de um 
grafismo que preenche a página circulando uns sobre os outros, depois 
em pedras que flutuam sozinhas no fim do campo de um desenho que 
enfeixa uma vista de natureza, que se repetem, enfim, no cabeçalho de 
uma outra folha, como se rascunhassem os furinhos de espiral de um bloco 
de anotações.

Haveria uma espécie de limite, interposição ou corte de tamanho que faria 
com que a nossa impressão de intermitência de assunto, de tema ou de tipo 
entre esses desenhos cessasse; algo como um decisivo fim de partida que se 
impusesse a cada vez, determinando o ponto a partir do qual cada desenho 
conclui sua permissão ao exercício contínuo de olhá-lo, como se ele fosse um 
universo inteiro e próprio de significados. Na escala 1:1, no tamanho concreto 
das imagens que os preenchem, eles não admitem mais a possibilidade 
infinita da página, a projeção ilimitada da absorção à virtualidade do campo. 
Encerram-na, com frequência, ao contrário: traçam quadrângulos sobre a 
expansão lateral de acidentes que outrossim poderiam parecer continuar 
para além dos limites do papel; aquilo que poderia ser o mais solto acidente, 
concentram-no no meio; determinam a seção onde começa e termina um 
gesto; atentam-se às bordas, refazem-na; subdividem, como em preparações 
de marinhas, uma porcentagem pra cima, pro meio e pra baixo do papel onde 
pode haver muita coisa – mas só até ali.

Ocorre que esses desenhos são, no mais das vezes, muito avessos, quase 
arredios, ao estatuto de primeiras descobertas quaisquer, atos inaugurais 
ou expressões promissoramente indomadas. Comportam-se, antes, com a 
ciência de serem feitos para serem vistos de chofre, como decerto o são as 
capas de livros e dos antigos discos: eles traem a profunda consequência 
da plasticidade do gesto, do acaso e do imprevisto à condição de coisas 
já prontas, disponibilizadas agora para serem feitas de novo e de novo. Por 
isso não esbarram, ou resvalam, mas abarcam a espécie de consciência 
histórica da arte que ostentam – um diabo e um esqueleto angariados a uma 
tradição remota, nesta porção aqui, devem se haver em paralelismo, ali, com 
um campo de cor e uma sucessão de traços recolhidos da arte de ontem 
e anteontem. E assim, um desenho reclama sua vez de disparar um novo 
problema redescoberto a se desdobrar adiante, em outro, e mais outro, e 
ainda outro…

Carlos Eduardo Riccioppo
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