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A forma segue a função. O imor-
tal princípio do design funcio-
nalista extrapola as fronteiras da 
criação de objetos e, na modesta 
opinião desta editora, aplica-se a 
basicamente tudo. Ou deveria.

O exercício do design propor-
ciona, a quem faz, a valiosa obri-
gação de pensar no outro. Olhar 
além de si mesmo e do próprio 
umbigo e, literalmente, colocar-
se na pele de quem for consu-
mir - no sentido mais amplo da 
palavra - o fruto de seu trabalho. 
A partir daí, criar, para resolver 
um problema, suprir uma neces-
sidade, impor a inovação. E em 
todo esse processo de investiga-
ção, geração de soluções e sua 
viabilização, lá está o tal princí-
pio. Eis um brevíssimo resumo 
da metodologia do design.

Então eu pergunto: não deveria 
ser assim o tempo todo? Não 
precisamos de faculdade de 

design para voltar nosso olhar 
crítico para fora e colocar um 
pouco da metodologia do de-
sign em tudo. Transformar nos-
sas ações, por mais prosaicas 
que sejam, em pequenos proje-
tos, que tomem em considera-
ção suas repercussões ao redor 
e gerem resultados, materiais 
ou não, que tenham sua forma 
mais funcional.

Ao refletir nossos porquês, nos-
sas motivações, podemos, sim, 
ser um pouco designers. Dar 
ao nosso dia-a-dia a forma ide-
al, outorgando a ele a função de 
sermos felizes vivendo em gru-
po, de realizar algo relevante.

Todos os meses, o Letras busca 
aperfeiçoar sua forma, tanto no 
processo quanto no resultado. 
Uma forma que segue a função: 
dar a você uma... boa leitura!

Carla Marin
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todo movimento como cinema
na fábrica de fazer livros

porque me disseram assim: este livro é impossível

o que é um livro e um não-livro?

o que é um autor e um não-autor?

o que são pessoas dos livros, os profissionais dos livros?

os livros cabem em pessoas
as pessoas cabem em um livro

um fernando é uma pessoa
um fernando pessoa é um livro

minha máquina de lavar
embora adorável

não é um livro

minha vida é um livro aberto
do qual arranquei algumas páginas

minha mãe não é um livro
meu pai não é um livro

eu não sou um livro
mas bem que poderíamos ser

isto não é um livro
um lápis

um cachimbo
também não são livros

mas bem que poderiam ser

um livro de um episódio:
MÃE, MULHER E AMANTE

a senhora me perdoe,
senhorita,

mas acabas de escrever
cinco páginas no suplemento da minha vida.

um livro é um episódio na vida de uma pessoa
uma pessoa é um episódio na vida de um livro

ah como é confusa a vida
as pessoas
os livros

Feres Feroz
Ana Elisa Ribeiro

Conheci Letícia Feres na 
Faculdade de Letras da UFMG, 
não sei bem se em uma sala de 
aula, se num corredor ou se em 
um sarau. Parecia tímida, in-
trovertida. Mais adiante, soube 
que ela era um dos membros 
mais ativos do Estilingue, um 
jornal belíssimo de alunos da 
universidade. Tempos depois, 
um grupo chamado PoesiaHoje 
surgiu fazendo barulho. Pude 
testemunhar quanto barulho no 
Salão do Livro de 2005, quando 
eles entraram na arena com 
megafones e muita poesia dis-
parada a queima-roupa. Letícia 
Feres estava lá, de um jeito ou 
de outro. Os poemas dela che-
garam às minhas mãos tanto via 
Estilingue quanto em encartes 
produzidos pelo grupo. Letícia, 
amante dos livros, apaixonada 
pelo processo de edição, que-
ria ser profissional do mercado 
editorial. Foi para a Espanha, 
voltou e encarou carteira assi-
nada e tudo neste mundo dos 
livros. Aqui, uma amostra dos 
poemas de Letícia Feres depois 
da estada em terras espanholas. 
O tema não podia ser outro.

L de Literatura





4 Letras

Gilson Iannini

Há dois anos, a Universidade 
Federal de Ouro Preto, através 
de seu Instituto de Filosofia, Ar-
tes e Cultura, em parceria com a 
Tessitura editora, criou a revista 
ARTEFILOSOFIA, que publica 
textos de estética e filosofia da 
arte, música e teatro. 

Com periodicidade semestral, a 
Revista ARTEFILOSOFIA teve 
excelente acolhida no meio aca-
dêmico e já publicou nomes de 
peso como Arthur Danto, Slavoj 
Zizek, François Regnault, Gun-
ther Grass, Jean-Claude Milner, 
Roger Chartier, Berys Gaut, além 
de alguns dos melhores autores 
brasileiros contemporâneos, 
como Rodrigo Duarte, Jeanne-
Marie Gagnebin, Vladimir Safa-
tle, Teodoro Rennó, Imaculada 
Kangussu, Maria Cristina Fran-
co Ferraz, entre tantos outros.

A revista nasceu em Ouro Preto, 
junto com o primeiro mestrado 
em filosofia do país com área de 
concentração exclusiva em Esté-
tica e Filosofia da Arte. O curso 
tem atraído não apenas de estu-
dantes de filosofia e de humani-
dades, mas também egressos das 
diversas formações em Artes. A 
idéia da revista é a de cultivar o 
diálogo, nos melhores parâme-
tros de excelência acadêmica, 
entre Filosofia e Arte. O próprio 
título da revista expressa o voto 
de que, com rigor e precisão, 
mas também com abrangência 
de perspectivas e diversidade, 
faça sentido escrever numa só 
palavra, artefilosofia.

Entre os projetos para o futuro 
próximo está a publicação de 
um dossiê Heidegger, no núme-
ro 5 da revista, contendo inédito 
do autor. O dossiê está pronto, 
já obtivemos a autorização da 
editora alemã e vamos começar 
a etapa de editoração assim que 
lançarmos o presente número. 
Terminei o editorial do primeiro 
número desejando que os diálo-
gos nascidos na revista “sejam 
virtualmente capazes de deslo-
car fronteiras e de traçar novos 
horizontes para o pensamento”.  
Não podia imaginar que daria 
tão certo. É isso que reitero hoje. 

Artefilosofia #4

Letras entrevista Gilson Iannini

“Uma vez que tem o seu centro no gesto e não 
na imagem, o cinema pertence essencialmente 
à ordem da ética e da política (e não simples-
mente àquela da estética)”. Esta é uma das teses 
que o filósofo italiano Giorgio Agamben discu-
te no artigo que abre o quarto número da revis-
ta ARTEFILOSOFIA. Escolhi este exemplo para 
ilustrar o ethos que informa a linha editorial da 
revista porque, mesmo sendo basicamente uma 
revista voltada para a estética e filosofia da arte, 
ela incorpora perspectivas que não se limitam 
aos moldes mais ortodoxos da disciplina. Mas o 
exemplo mostra também isso: que autores con-
sagrados mundialmente, como é o caso do in-
fluente filósofo italiano Agamben, estão de olho 
no que nossas revistas publicam por aqui. 

Assim como ele, outros dois convidados in-

ternacionais fazem parte do número: Antonia 
Soulez, pesquisadora do Museu das Ciências 
do Homem de Paris, que traz um polêmico es-
tudo criticando a interpretação frankfurtiana 
de Kafka e também Jean Maurel, professor da 
Sorbonne e discípulo de Vladimir Jankélévitch, 
que apresenta ensaio sobre a melancolia afir-
mativa da arte, feito especialmente para evento 
ocorrido no ano passado em Ouro Preto. Estes 
nomes ladeiam com outros expoentes do ce-
nário nacional, como Jeanne-Marie Gagnebin, 
Pedro Sussekind e Henry Burnet, que discu-
tem temas como eros e pensamento, o ciúme 
em Shakespeare ou o estatuto estético da MPB. 
A revista traz ainda diversos outros autores e 
temas, destacando-se o dossiê sobre filosofia 
da música, além do poema feito especialmente 
para a revista, por Marcelo Dolabela.                                                

Letras: Porque publicar uma 
revista impressa nos tempos da 
internet? Não seria mais fácil, 
barato e abrangente disponibili-
zar o conteúdo em um site?
Gilsom Iannini: A tendência, 
num futuro próximo, é que o 
conteúdo da revista seja também 
disponibilizado pela internet, 
com acesso livre. Há sítios es-
pecializados em divulgação ele-
trônica de revistas acadêmicas, 
como o Scielo. Os próprios or-
gãos de fomento, como CAPES 
e CNPq, endossam esta tendên-
cia. É uma tendência mundial e 
vamos nos adequar aos poucos 
a isto, sem deixar de realizar a 
versão impressa.  Por enquanto, 
disponibilizamos parte do con-
teúdo no sítio da revista (www.
raf.ifac.ufop.br). Mas a resposta 
à pergunta de “por que impri-
mir?” só pode ser a seguinte: 
tanto nós da Artefilosofia como 
o pessoal da Tessitura editora te-
mos um amor pelo objeto-livro. 
Diria que é quase um fetiche. 
Por isso todo o cuidado com a 
editoração, com o projeto gráfi-
co. Mesmo na era de notebooks 
wireless, não há nada como 
andar com um livro pelos can-
tos da casa,   na cabeceira, para 
poder riscar, rabiscar, dar de 

presente, fazer orelha de burro, 
etc. Encontros virtuais são bons, 
mas ao vivo e a cores...

Letras: Quais os principais de-
safios em editorar uma revista 
acadêmica?
Gilson: O processo de editora-
ção é complexo. Recebemos ar-
tigos o ano inteiro, de gente de 
toda parte, de diversas áreas. 
Primeiro, eu faço uma pré-sele-
ção para escolher aqueles que 
cabem dentro de nossas áreas de 
interesse e que se encaixam mi-
nimamente a algumas exigên-
cias formais. Depois, enviamos 
para pareceristas (membros do 
conselho consultivo ou parece-
ristas ad-hoc) que avaliam os 
textos a partir de critérios de 
excelência definidos pela revis-
ta. Com base nestes pareceres,  
a gente escolhe o que entra e o 
que não entra.  Uma das coisas 
mais chatas é fazer uma carta de 
recusa, informando aos autores 
que o texto dele não foi selecio-
nado por isso e aquilo. O proces-
so envolve muita gente e é bem 
demorado. Outra ordem de 
dificuldade permanente é orça-
mentária, mas contamos com o 
apoio da pró-reitoria de pesqui-
sa da UFOP e com a Tessitura.

Letras: Parece uma iniciativa 
de difícil sucesso econômico 
uma revista de arte e filosofia de 
cunho acadêmico. Como se pen-
sa a sustentabilidade?
Gilson: Os custos da publica-
ção da revista são divididos em 
partes iguais pela UFOP e pela 
Tessitura editora. A tiragem da 
UFOP não é vendida, mas dis-
tribuída para bibliotecas, auto-
res, pareceristas, etc. Apenas a 
tiragem da Tessitura é comer-
cializada. A partir da publicação 
do presente número, comple-
tamos quatro números ininter-
ruptos em dois anos. Agora es-
tamos em condições de começar 
os processos de indexação em 
bases de dados internacionais. 
A primeira que conseguimos foi 
a inserção no SUDOC ( Système 
Universitaire de documentation) 
que é o catálogo coletivo das 
bibliotecas universitárias fran-
cesas. Isso tudo nos habilita a 
pedir financiamento dos órgãos 
de fomento. Essa é uma parcela 
da resposta. A outra fonte de fi-
nanciamento é a Tessitura edito-
ra, que publica e distribui. O nó 
da questão é sempre a distribui-
ção. Quando a revista chega, ela 
vende. Há um público pequeno, 
mas muito qualificado. 

Letras: Existem planos para ou-
tras revistas ou mesmo um selo 
editorial?
Gilson: Minha área original de 
trabalho é filosofia e psicanáli-
se. Estamos criando agora, jun-
to com a Scriptum, um revista 
chamada Estudos lacanianos. 
Ela vem suprir uma lacuna rela-
tiva à inexistência de revista de 
psicanálise de orientação laca-
niana em moldes mais acadêmi-
cos, desatrelada de compromis-
sos exclusivos com instituições 
psicanalíticas e mais conforme 
ao padrão universitário de 
produção científica. O editor 
da revista será o prof. Antônio 
Teixeira, da UFMG, secretaria-
do pelo competentíssimo Lucas 
Ribeiro. Tenho trabalhado jun-
to com ele, com o Guilherme 
Massara e o Jeferson Machado, 
todos da UFMG. Recentemen-
te, recebemos apoio de Márcia 
Rosa e do Marcus André Viei-
ra.   O primeiro número está 
em fase de preparação e surgiu 
como resultado dos encontros 
de filosofia e psicanálise que 
a UFMG com apoio da UFOP, 
tem realizado já há alguns anos. 
Já conseguimos artigos de Jean-
Claude Milner, Bernard Baas, 
entre outros. 



Estilização
em A Vida Marinha com Steve Zissou

Mariana Souto

Wes Anderson, um dos mais 
autorais cineastas contempo-
râneo, desenvolve de forma 
bastante peculiar seu estilo e 
visualidade em A Vida Mari-
nha com Steve Zissou. Desde 
Rushmore e Excêntricos Te-
nenbaums, Anderson já vinha 
desenvolvendo uma identida-
de visual, também notável no 
recente Viagem a Darjeeling. 
Para ressaltar a atmosfera dife-
renciada de A Vida Marinha, o 
diretor utiliza vários recursos, 
como a estilização de figurinos 
e cenografia, o tratamento da 
fotografia e, o mais inusitado, 
a mistura de animação stop-
motion com os personagens de 
carne e osso, o que parece vir 
de inspirações dos primórdios 
do cinema de Georges Méliès 
e posteriormente do cineasta e 
animador tcheco Karel Zeman.

A obra aborda a saga do ocea-
nógrafo-documentarista Steve 
Zissou e sua equipe em busca 
de vingança ao tubarão-jaguar, 
responsável pela morte de seu 
companheiro Esteban. A lin-
guagem e as técnicas escolhi-
das por Wes Anderson vêm a 
ressaltar sua proposta de cine-
ma inverossímil: a dramatur-
gia tem toques de nonsense, 
com personagens excêntricos, 
diálogos estranhos e um hu-
mor de sutilezas, marcado pe-
las longas pausas dramáticas. 
Steve Zissou atravessa uma 
crise de meia-idade, ao mesmo 
tempo em que perde seu ami-
go e é deixado pela esposa. Seu 
objetivo é encontrar um animal 
que sequer existe na biologia – 
e vingar-se. A trajetória de Ste-
ve Zissou em busca do peixe 
pode ser comparada a algu-
mas histórias do imaginário do 

espectador: Capitão Nemo em 
Vinte Mil Léguas Submarinas, 
Capitão Ahab em Moby Dick e 
Capitão Gancho em Peter Pan. 

Em todas elas, há o homem 
buscando incansavelmente um 
objetivo, como parte de uma 
tentativa de vingança. Todos 
colocavam a responsabilidade 
sobre suas angústias em um 
animal e, portanto, a solução 
dos problemas em sua caça. A 
Vida Marinha soa como uma 
versão moderna desta mesma 
saga. Quando Zissou final-
mente se depara com o tuba-
rão, percebe que matá-lo não o 
livraria da dor de sua existên-
cia e é tomado tanto por uma 
compaixão como pela admi-
ração pela beleza do mundo 
natural.

Com referências de clássicos da 
literatura, A Vida Marinha com 
Steve Zissou trabalha em cima 
da estética da obra literária. Al-
guns planos do filme parecem 
ilustrações de livros infanto-ju-
venis em movimento. Os livros 
“Conhecer por Dentro” e aque-
les que se desdobram quando 
abertos parecem ter servido de 
inspiração para a apresentação 
do Belafonte, navio da equipe 
Zissou. As demonstrações de 
planos de viagem são feitas em 
mapas e diagramas estilizados, 
lembrando antigas enciclo-
pédias mundiais. As próprias 
cenas de apresentação desses 
recursos fogem ao realismo; 
Steve Zissou pára a trama para 
apresentar seu barco ao públi-
co, olhando para a câmera. Há 
também referências pop, como 
Yellow Submarine, dos Beatles.

A estilização de Wes Ander-
son, como dito anteriormente, 
remete ao trabalho de Georges 

panha a equipe foge do real, 
pois lhe falta uma pata – uma 
possível referência ao Capitão 
Ahab cuja perna foi devorada 
pela baleia branca e ao Capitão 
Gancho cuja mão foi parar no 
estômago do crocodilo.

Mesmo em seqüências despro-
vidas de animação, a estética 
transmite a sensação de arti-
ficialidade. A direção de arte 
característica dá vazão à for-
ma com que Zissou enxerga a 
vida, as pessoas ao seu redor 
(a união da equipe represen-
tada pelo uso dos uniformes) 
e o seu ambiente de trabalho 
(o fantástico mundo aquático), 
assumindo o ponto de vista da 
subjetividade do protagonista 
em detrimento de uma isenta 
realidade factual, externa. Mi-
lena Canonero (Laranja Mecâ-
nica) elabora figurinos gráficos, 
improváveis para o contexto. A 
noção do falso real na visuali-
dade vem da falsa realidade da 
própria trama já que a equipe 

Méliès e Karel Zeman, mas tra-
zido para os anos 2000. Para 
representar o mundo de aven-
tura e fantasia de Steve Zissou, 
são utilizados recursos seme-
lhantes aos dos cineastas em 
obras como Viagem à Lua e O 
Dirigível Roubado, respectiva-
mente. Com o pioneiro fran-
cês, o cinema começa a desen-
volver sua própria realidade, 
diferenciando-se do cotidiano 
pela possibilidade de mágica 
e ilusão. As tramas se desen-
rolam dentro de leis próprias. 
Os cenários são pintados e esti-
lizados. Méliès abriu caminhos 
para que o cineasta tcheco apri-
morasse esse conceito. Zeman 
usa a artificialidade em função 
do filme, assumindo a inveros-
similhança.

Assim como no trabalho des-
ses diretores, a forma criada 
por Anderson acompanha o 
conteúdo e sua estilização não 
faz parte de um formalismo 
avulso. A visualidade serve 
aos propósitos da dramaturgia. 
A exemplo de Zeman, A Vida 
Marinha cria uma confusão 
ótica ao misturar stop-motion 
com live-action. Diante das 
tendências atuais, o fundo do 
mar poderia ter sido filmado 
ao natural ou criado por com-
putação gráfica, numa busca 
por fotorrealismo. Anderson, 
com todos os modernos recur-
sos disponíveis, fez uma opção 
ousada pela animação stop-
motion. Nada melhor para 
retratar criaturas fantasiosas 
como o cavalo-marinho crayon 
do que uma técnica que propi-
cia uma atmosfera fantástica, 
infantil e artesanal. Anderson 
enfatiza o contraste entre os 
humanos e todo o ambiente 
estilizado. Até mesmo o ca-
chorro verdadeiro que acom-

Zissou produz falsos docu-
mentários. Encenam para a câ-
mera, o que confere aos episó-
dios um tom de artificialidade 
de interpretação. Os cenários 
são aparentemente surreais, 
construídos em estúdio e isso é 
deixado perceptível para o pú-
blico. O navio Belafonte é par-
tido ao meio para a apreciação 
do espectador e transparece 
suas estruturas de madeira, re-
metendo ao teatro, local de re-
presentação simbólica do real 
por excelência. 

São necessários coragem, cria-
tividade e conhecimento da 
história do cinema para dirigir, 
no século XXI, um filme cons-
truído em oposição ao fotor-
realismo, apesar da pequena 
aceitação do público para este 
tipo de linguagem. Wes An-
derson se destaca no cinema 
contemporâneo não só na ou-
sadia e unicidade da proposta 
como em sua qualidade como 
obra de arte.

C de Cinema
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Quando o arquiteto   vira designer
Carlos Alberto Maciel

Patrícia Naves

Design. Disegno. Desenho. 
Vilanova Artigas, um dos pi-
lares da arquitetura moderna 
brasileira, argumenta que de-
senho é, antes de tudo, ato hu-
mano de transformação, pro-
messa de futuro. “E se de um 
lado é risco, traçado, mediação 
para expressão de um plano a 
realizar, linguagem de uma téc-
nica construtiva, de outro lado 
é desígnio, intenção, propósito, 
projeto humano no sentido de 
proposta do espírito. Um espí-
rito que cria objetos novos e os 
introduz na vida real.”

É este sentido maior do dese-
nho, que premedita a ação sobre 
a matéria, criando novos obje-
tos para resolver novos e velhos 
problemas da vida cotidiana, a 
inspiração para a apresentação 
das obras e dos profissionais 
que você verá a seguir. Em co-
mum têm todos uma origem: 
são arquitetos de formação, que 
construíram fora do clássico 
campo de atuação profissional 
seu ofício. Tornaram-se “dese-
nhistas”, no melhor sentido, ou 
designers. Fazem parte de um 
interessante grupo que têm en-
tre seus membros nada menos 
que Gerrit Rietveld, Charlotte 
Perriand, Le Corbusier, Eileen 
Gray, Marcel Breuer, Achille 
Castiglioni, Charles Eames, 
Eero Saarinen, Arne Jacobsen e 
os brasileiros Sérgio Rodrigues 
e Fernando Campana.

Para colaborar na definição 
deste time, convidei a arquiteta-
designer Patrícia Naves. Ela se-
lecionou e apresentou os outros 
quatro colegas de origem e ofí-
cio que você verá a seguir. Para 
mostrar que ela sabe das coisas 
– e sabe fazê-las bem - começo 
apresentando-a.

Formada pela EA-UFMG, 

Patrícia Naves comanda a Oiti, 
cujos desenhos vêm circulan-
do com desenvoltura nos mais 
variados contextos, de lojas de 
design a mostras nacionais e in-
ternacionais.  Em 2006 foi fina-
lista do Prêmio Museu da Casa 
Brasileira, e este ano foi selecio-
nada pelo DesignBoom para a 
Feira do Móvel de Estocolmo 
e para a Feira Internacional 
do Móvel Contemporâneo em 
Nova York. Tamanha populari-
dade não é sorte ou casualida-
de: seu desenho tem o poder de 
transformar prosaicos objetos 
do cotidiano em elaboradas, 
inusitadas, divertidas e inven-
tivas peças de “design”, que 
transcendem a utilidade e ad-
quirem um imponderável valor 
estético. Por vezes, seu desenho 
chega a ocultar a primeira vista 
sua  função. Em alguns casos, 
a reinvenção da forma clássica 
de um objeto cotidiano permite 
usos imprevistos, abertos à in-
terpretação e à criatividade do 
usuário. Seu banquinho Tonton 
resume isso muito bem: é ban-
co, mas é revisteiro, e é base de 
mesa, e pode ser qualquer ou-
tra coisa que a sua imaginação 
conseguir criar. Tonton marca 
a boa influência que uma tem-
porada na Finlândia - muito 
antes da arquitetura e do de-
sign - lhe proporcionou. Não é 
coincidência que seu trabalho 
ecoe o raciocínio organicista e 
a habilidade no trato maleável 
das madeiras de um dos mais 
importantes arquitetos-de-
signers de todos os tempos, o 
finlandês Alvar Aalto. E o me-
lhor é que suas referências vão 
muito além disso: de Niemeyer 
a Lina Bo Bardi, passando pe-
los irmãos Campana até che-
gar na mesa do bar da esquina 
e seu clássico copo lagoinha. 
Formas e materiais imprevistos 
adquirem novas utilidades no 
cotidiano e nos apresentam a 
possibilidade de um saboroso 
existir estético.

A de Arquitetura
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Patrícia Naves - Lagoinha

Patrícia Naves - Tonton



Quando o arquiteto   vira designer
FLÁVIA PAGOTTI SILVA

Formada pela FAU-USP e mestre pela Royal College of Art, a 
paulistana Flávia Pagotti Silva tem seu extenso trabalho de de-
sign reconhecido no Brasil e no exterior. Foi cinco vezes finalista 
do Prêmio Museu da Casa Brasileira e está entre os sete brasileiros 
selecionados para o and Fork, livro da editora Phaidon que reúne 
os maiores designers contemporâneos do mundo. No trabalho de 
Flávia, observa-se a constante experimentação de novos materiais 
e um olhar apurado voltado para detalhes da cultura local. Cria da 
objetividade da tradição paulista de arquitetura, Flávia tem grande 
preocupação em ser fiel à função da peça, mas busca sempre so-
luções formais pouco óbvias. Dentre seus trabalhos, destaca-se o 
banquinho bate-papo, resultado do estudo da identidade cultural 
do móvel brasileiro através da observação do móvel vernáculo. O 
bate-papo é a versão contemporânea de Flávia do banquinho cai-
pira. O assento é formado por quatro discos de compensado uni-
dos por um pano de borracha; ligados à estrutura metálica tubular 
da base através de sapatas articuladas que permitem que os discos 
tenham movimentos independentes em torno de seus eixos. A ar-
ticulação faz com que o assento se ajuste à posição do usuário, e a 
altura do banco - apenas trinta centímetros - o conduz à tradicional 
posição de bate-papo com o os cotovelos apoiados nos joelhos. O 
bate-papo mostra claramente o conceito do trabalho de Flávia, que 
procura atender à função de modo inventivo, mas sensível à cultu-
ra do design tradicional brasileiro.

IVAR SIEWERS

O desenho de mobiliário é 
a atividade preferencial de 
Ivar Siewers, outro arquiteto-
designer, paulistano, formado 
pela FAU-Braz Cubas, radica-
do em Belo Horizonte desde 
1981. O arquiteto tem grande 
envolvimento com a elabo-
ração técnica de suas peças, 
é profundo entendedor dos 
processos produtivos e sem-
pre participa da execução de 
seus protótipos. Os trabalhos 
de Ivar destacam-se pela sim-
plicidade no uso dos materiais 
e pela solução estrutural sem-
pre inventiva, mas extrema-
mente objetiva. Essa combina-
ção resulta em formas simples 
e concisas como a da cadeira 
Minas, que recebeu menção 
honrosa no 19˚ Prêmio museu 
da Casa Brasileira. A forma 
da estrutura única, calandra-
da, em tubo de aço inoxidável 
elimina a necessidade de tra-
vamentos transversais. A peça 
estrutural estável recebe o as-
sento que parece pousado so-
bre ela. O assento é feito de ti-
ras de compensado prensadas 
e posteriormente torneadas, 
formando uma peça maciça. 
Cabe destacar o belo sistema 
de encaixe entre as duas úni-
cas partes que formam o mó-
vel, sem pregos ou parafusos, 
que prende as abas, parte do 
corpo do assento, à estrutura 
metálica por pressão. O grande 
conhecimento e domínio téc-
nico do arquiteto permite que 
ele utilize um número mínimo 
de elementos na construção 
das suas peças. O resultado 
são móveis sofisticados pela 
simplicidade e não pelos ex-
cessos dos modismos. Móveis 
de grande e indiscutível valor 
estético. Por essa capacida-
de, Ivar foi três vezes finalis-
ta do Prêmio Museu da Casa 
Brasileira, sendo vencedor em 
2001 com a mesa FINA.

Belo Horizonte, abril de 2008

Ivar Siewers - Cadeira Minas

Flávia Pagotti Silva - Banco Bate-Papo Flávia Pagotti Silva - Redonda

Ivar Siewers - Mesa Stela
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Carlos Alberto Maciel é arquiteto e urbanista, mestre pela EA-UFMG. Professor e editor da revista de 
arquitetura MDC, sócio do escritório Arquitetos Associados.

Patrícia Naves é arquiteta e urbanista pela EA-UFMG. Designer da Oiti e proprietária da loja Grampo.Isabela Vecci - Mesa Brasil

Isabela Vecci - Banco Flor de Chita

PORFÍRIO VALADARES

Em Minas Gerais, Porfírio Valadares, arquiteto, optou pelo design. Formado pela EA-UFMG e 
com uma consistente produção de mobiliário ao longo de mais de vinte anos, Porfírio se firmou 
no mercado de design com peças de grande elegância formal. Seu trabalho foi duas vezes finalis-
ta do Prêmio Museu da Casa Brasileira, sendo vencedor em 1994 e foi premiado com o Top XXI 
Mercado Design em 2007. O arquiteto trabalha a madeira, seu material preferencial, com maestria. 
Seu trabalho evidencia o amplo conhecimento e domínio que tem da matéria prima utilizada, 
assim como das possibilidades formais e plásticas que ela permite. A chaise Álvaro ilustra  bem o 
trabalho de Porfírio. A inventiva solução construtiva dispensa artifícios que mascarem o esqueleto 
da peça. A curva única que caracteriza a chaise resolve todas as suas partes: assento, encosto e base 
de apoio. O móvel é constituído por peças idênticas, horizontais, de madeira, rebitadas na estru-
tura metálica, calandrada, que dá forma à curva. O belo resultado plástico da peça é conseqüência 
da habilidade do arquiteto de trabalhar, igualmente, forma, função e técnica construtiva.

Porfírio Valadares - Banquetas Cid

Porfírio Valadares - Chaise Alvaro

ISABELA VECCI

A mineira Isabela Vecci seguiu caminho ainda menos convencio-
nal. Arquiteta, pelas Faculdades Metodistas Izabela Hendrix, ain-
da estudante foi trabalhar em uma estamparia. Lá, desenvolveu 
gosto especial pelo desenho gráfico que viria a ser o ponto espe-
cial de seu trabalho. Além da volumetria, com freqüente referên-
cia aos anos 50 - com tampos curvos e pés-palito – Isabela procu-
ra trabalhar graficamente a superfície dos móveis. Mesmo antes 
das facilidades técnicas, como a plotagem digital, Isabela criou e 
produziu artesanalmente a mesinha Brasil, belo exemplo da ha-
bilidade da arquiteta em trabalhar simultaneamente grafismo e 
volumetria. A mesinha é formada por pés-palito e um tampo re-
cortado no formato do mapa do Brasil, sobre o qual é aplicado um 
mapa de relevo. A peça era finalizada pela própria Isabela que co-
lava o mapa e impermeabilizava a superfície. Já sob as vantagens 
da tecnologia, foram criadas a mesinha Paris, que leva parte do 
mapa da capital francesa plotada no tampo redondo, e a banqueta 
Chita, feita para a exposição Sentar no MUBE de SP.  A banqueta 
tem a imagem de uma das flores do tradicional tecido brasileiro 
estampada no assento e o corpo do móvel recortado sob o contor-
no da flor. Em 2005, Isabela teve seu talento gráfico reconhecido 
com o Prêmio Museu da Casa Brasileira na categoria revestimen-
tos com a linha de azulejos Mallarmé.
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Histórias sobre músicas 
e o design por trás delas

Rodrigo James

Há muito tempo, numa galáxia 
nem tão distante assim, os fãs 
de música se preocupavam com 
o envólucro de seus discos pre-
diletos. Se hoje, na era do MP3, 
isto parece ser irrelevante, para 
quem consumiu vinis até a dé-
cada de 1990 ou CDs até alguns 
anos, era importantíssimo olhar 
para o disco. O contato visual 
com a boa música era necessá-
rio e não são poucos os discos 
que hoje são tão ou mais famo-
sos (e relevantes?) por conta de 
suas capas. Ou alguém por aí 
duvida que “The Dark Side of 
The Moon”, clássico do Pink 
Floyd, se transformou em um 
dos discos mais representativos 
da década de 1970 (e um dos 
mais vendidos da história até 
hoje ) simplesmente por conta 
de seu conteúdo sonoro? Sem 
querer polemizar, mas a his-
tória de como foi concebida a 
capa e todo o trabalho gráfico 
é quase tão importante e rica 
quanto a história da música ali 
contida. Se está duvidando, leia 
o essencial livro de John Harris, 
“The Dark Side of The Moon: 
Os bastidores da obra prima do 
Pink Floyd” e comprove.

Sou da geração vinil/CD. Me 
acostumei a ficar horas olhan-
do para as capas, lendo os en-
cartes e imaginando como elas 
teriam sido concebidas enquan-
to dedicava preciosas horas de 
meus dias à audição de peças 
maravilhosas do mundo pop. 
Me lembro quando coloquei 
minhas mãos pela primeira vez 
em uma cópia de “Hatful of 
Hollow” do The Smiths e fiquei 
imaginando quem seria aque-
le garoto que ilustrava a capa. 
Naquela época (1985) não exis-
tia internet e eram poucas as 

informações que chegavam até 
nós sobre isto. Hoje, com meia 
dúzia de cliques, sabemos que 
Fabrice Collette é o nome do 
garoto retratado na ótima foto 
de Gilles Decroix. Este é um 
prazer que a geração MP3 não 
tem e não terá, aparentemente. 
A velocidade com que se con-
some música na era atual não 
permite que arrumemos tem-
po para viajarmos nas capas. É 
urgente que ouçamos o disco X 
e na sequência o disco Y para 
não corrermos o risco de ficar 
desatualizados. A Apple pode 
se esforçar o quanto quiser co-
locando dispositivos para que 
as capas dos discos sejam visu-
alizadas nos novos iPods mas 
poucos hão de se preocupar 
com isto. Sabem o que eu acho 
disto tudo? Problema de quem 
não se preocupa!

É triste ver que num passado 
os designers de capas foram ex-
tremamente valorizados mas a 
profissão vêm perdendo o char-
me na medida em que a digita-
lização do mundo se torna imi-
nente. Felizmente ainda existem 
os que cultuam este tipo de arte 
gráfica e a incentivam. Bandas 
como o Skank, por exemplo, 
ainda investem no design de 
seus discos, se preocupando em 
colocar obras de Kenny Scharf 
ou César Maurício em suas ca-
pas, interferidas por grandes 
designers, como Marcus Barão 
e Gringo Cardia. Como bom 
cultuador desta arte, sempre 
procurei me informar, ler sobre 
o assunto, e recentemente pas-
sei por três experiências rela-
cionadas a isto que gostaria de 
compartilhar com vocês, caros 
leitores do Letras.

Há algumas semanas assisti ao 
estupendo documentário “Joy 

Division”, dirigido por Grant 
Gee e considerada a obra defi-
nitiva sobre a carreira de uma 
das mais cultuadas bandas do 
pós-punk inglês e influente até 
hoje nos quatro cantos do mun-
do. Um dos entrevistados do 
filme é o genial Peter Saville, 
responsável não só por todos 
os projetos gráficos dos dis-
cos da banda, como por toda a 
identidade visual de seu selo, a 
Factory Records. Na entrevista, 
é visível a emoção de Saville 
ao relatar como concebeu a 
capa do clássico “Unknown 
Pleasures”, o primeiro disco 
da banda. Ao folhear uma en-
ciclopédia de astronomia, se 
deparou com aquela imagem 
que representava uma série de 
pulsos eletromagnéticos oriun-
dos da primeira estrela do tipo 
“pulsar” descoberta. Não são 
muitas as vezes em que uma 
idéia aparece pronta na cabeça 
de um designer. Para Saville, 
aquela era a capa definitiva de 
“Unknown Pleasures” e sua 
certeza convenceu não só a ban-
da como também Tony Wilson, 
seu empresário e proprietário 
da Factory Records. O resulta-
do? Uma das capas mais famo-
sas da história e eleita recente-
mente a mais icônica da história 
numa votação promovida pela 
rede de tv britânica Sky.

A segunda história foi quando 
visitei a sensacional exposição 
de Gringo Cardia, em cartaz no 
Palácio das Artes até 6 de abril. 
Que Gringo é um gênio da raça 
eu já sabia. São deles alguns dos 
melhores e mais famosos cená-
rios de shows e peças de teatro 
brasileiros. De Chico Buarque 
a Rita Lee, passando por Elza 
Soares e o próprio Skank, Gringo 
criou uma identidade própria, 
transmitindo-a para os artistas 

com quem 
trabalha, sem 
que esta sua 
marca regis-
trada interfira 
na integrida-
de artística do 
show. Além 
disto, Gringo 
criou algumas 
das capas de 
disco mais 
famosas do 
cenário nacio-
nal, mas o que 
eu não sabia 
- e aí a minha 
surpresa e 
emoção ao dar conta disto - era 
que ele havia criado o marco 
zero do chamado BRock dos 
anos 80 e responsável por toda 
uma geração se interessar pelo 
rock: “As Aventuras da Blitz”, 
disco que catapultou a banda 
de Evandro Mesquita ao mega-
estrelato e abriu portas para 
que o ritmo ocupasse a mídia 
nacional. Dá tranquilamente 
para dividirmos o pop brasileiro 
em antes e depois deste disco. 
Consequentemente sua capa 
(para muitos, um trabalho bas-
tante simples. Mas não dizem 
por aí que “menos é mais”?) 
também contribuiu para isto, fa-
zendo de Gringo um verdadeiro 
mito para designers, músicos e 
fãs de rock em geral.

A terceira história se deu en-
quanto eu entrevistava o fo-
tógrafo e designer Cafi para o 
livro “Coração Americano”, 
que será lançado ainda no 
primeiro semestre, contando 
a história do primeiro disco 
“Clube da Esquina”, de Milton 
Nascimento e Lô Borges. Ao ser 
perguntado sobre como conce-
beu a famosa capa que mostra 
dois garotos sentados à beira de 

uma estrada - que durante anos 
muitos acreditaram serem os jo-
vens Milton e Lô - Cafi abriu o 
verbo e contou todo o processo. 
Voltando para o Rio de Janeiro 
depois de uma viagem para 
a fazenda do letrista Ronaldo 
Bastos,  encontrou aqueles dois 
meninos sentados na terra e 
fez a foto famosa ali mesmo, de 
dentro do carro. “Quando bati a 
foto, de cara eu pensei nela para 
a capa e me veio também a idéia 
de não ter nada escrito.”, conta 
Cafi. “Mesmo porque para mim 
este disco tinha uma característi-
ca que fazia contraponto ao pre-
ciosismo plástico, uma coisa de 
morosidade, de encontro de mi-
neiros com cariocas, etc. Tinha 
uma relação de Milton com Lô 
na capa mas nem era esta a in-
tenção. Era mesmo uma coisa 
de arame farpado, de estrada, 
de mineiridade.”

Pena que histórias como estas 
tendem a se perder com o tem-
po, já que ninguém se preocu-
pa mais com capas de disco. 
Não é?

Espero sinceramente que eu es-
teja errado.

M de Música



João Veloso Jr.

A palavra design, ou desenho, 
vem do latim designare. É um 
esforço criativo relacionado à 
configuração, concepção, ela-
boração e especificação de um 
artefato. Esse esforço normal-
mente é orientado por uma in-
tenção ou objetivo, ou para a 
solução de um problema (wiki-
pedia). Designer seria o culpa-
do por isso tudo.

Assim como a expressão loun-
ge, que deixa tudo lounge do 
bolso da maioria das pessoas, o  
termo elitizou algumas expres-
sões. Cabelereiro de rico virou 
hair designer, confeiteiro se tor-
nou cake designer, decorador 
passou a atender pela alcunha 
de interior designer e por aí 
adiante. A lista é longa. E cara.

O design mudou o consumo? É 
sem dúvida um fator importan-
te na decisão de compra de um 
produto e o marketing explora 
isso cada vez mais. O iPod, por 
exemplo, diz que teve o design 
feito na Califórnia e que foi 
montado em algum lugar da 
Ásia. Em bom português, signi-
fica que a criação foi bem paga 
para um grupo radicado nos 
Estados Unidos e a produção 
foi paga em troca de bananas 
para alguns outros de 
olhos puxados. Coisas 
da globalização que 
não vêm ao caso neste 
momento.

Projetar um aparelho 
que substituiu toda a 
montanha de CDs dos 
aficcionados em músi-
ca é realmente um fei-
to. Obrigado ao britâ-
nico Jonathan Ive, um 
dos responsáveis pela 
criação da traquitana 

e hoje vice-presidente da Ap-
ple na Califórnia. Ele também 
ajudou a criar o iMac e o iBook 
e, por essas e outras, foi eleito a 
pessoa mais influente da cultura 
britânica. Não foi um escritor, 
muito menos um ator, mas um 
designer que recebeu o título. E 
não foi só isso!

Em 2005, Ive foi nomeado pela 
rainha da Inglaterra, Elizabeth 
II, para a lista de honra da rainha 
(Queen’s Honours List), com o 
título de comandante da Most 
Excellent Order of the British 
Empire, terceiro mais importan-
te prêmio das cinco classes de 
cavalaria da Inglaterra. E pensar 
que na idade média, quando 
nasceu esta prática, o ápice do 
design deve ter sido a criação 
de uma nova espada ou de um 
copo com mais ouro e jóias. O 
visual e o luxo foram trocados 
pela praticidade? Tudo sem per-
der o desejo pelo consumo?  Eu 
quero, eu mereço, eu posso! As 
três afirmações que acabam com 
o salário de qualquer um.

A praticidade muda o mundo. 
É a diferença entre uma em-
balagem que funciona ou não. 
Ok. Custos são importantes, 
mas porque uma embalagem 
projetada para fechar nunca 
retorna à posição original? Por-

que embalagens americanas e 
européias funcionam e as bra-
sileiras, na maioria das vezes 
apenas vendem este conceito? 
Na prática, você quase sempre 
paga mais por uma coisa que 
simplesmente não funciona 
aqui no Brasil. Alguém já con-
seguiu fechar o zip de uma em-
balagem de biscoitos caninos, 
por exemplo? Talvez um curso 
seja necessário para tal ou eu 
seja um idiota completo. Con-
fesso que não consigo.

Será que uma Ferrari seria tão 
cobiçada se recebesse o corpi-
nho esbelto de um Gurgel? E 
que marcas como Fiat, BMW, 
Audi, Lexus e tantas outras te-
riam produtos cobiçados sem 
sem a assinatura do mestre 
Giorgetto Giugiaro em alguns 
produtos? Ganhar o prêmio de 
design automotivo do século 
(1999) não é para qualquer um. 
Confesso nunca ter visto um 
carro feio projetado pelo desig-
ner italiano. Mas falar de Itália 
em texto de design é covardia.  

Mas devaneios e prêmio à parte, 
o maior designer foi Deus. Que 
me desculpem os ateus e femi-
nistas de plantão, mas quem 
mais poderia criar a mulher, seu 
corpo e toda a anatomia per-
feita? E dizem que Oscar Nie-

meyer “consagrou” 
as curvas! Projetar 
Brasília, a Pampulha 
ou o sambódromo do 
Rio de Janeiro foi fácil. 
Se o Criador descan-
sou no sétimo dia, no 
oitavo ele criou Gisele 
Bündchen.  Viva a per-
petuação das curvas!  

João Veloso Jr., 31 anos, é 
jornalista e divide seus de-
vaneios mensalmente com 
os leitores do Letras. 

E no oitavo dia, 
Deus criou a Gisele

C de Crônica
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O ano de 1938 deu para o Jazz, 
entre tantos outros talentos, dois 
importantes trompetistas: Lee 
Morgan e Freddie Hubbard. Es-
tes dois excelentes músicos se-
guiram o caminho trilhado por 
Clifford Brown (prematuramen-
te morto em 1956) e se estabe-
lereceram como a referência no 
trompete em um estilo conheci-
do como hard bop.

Lee Morgan (Philadelphia, 10 de 
Julho de 1938 – New York, 19 de 
Fevereiro de 1972) despontou 
aos dezoito anos quando surgiu 
para o mundo na big band de 
seu ídolo Dizzy Gillespie. Da-
quela experiência passou para 
o Art Blakey Jazz Messengers 
onde fez parceria com Benny 
Golson e, por mais tempo, ao 
lado de Wayne Shorter na linha 
de frente do conjunto. Morgan 
conquistou a todos com seu es-
tilo exuberante e virtuoso. Seus 
solos eram sempre cobertos de 
humor e tinham um senso rít-
mico incomum. Gravou deze-
nas de discos dos quais três se 
destacam: The Sidewinder, es-
sencial e clássico; o belo Search 
For The New Land e Cornbre-
ad, que contém a primeira ver-
são para a balada Ceora. Mor-
gan participou de gravações ao 
lado de John Coltrane, Shorter 
e Joe Henderson. Foi morto, 
pela amante ciumenta, com um 
tiro enquanto tocava em um ja-
zzclub. Deixou saudades.

Freddie Hubbard, que neste 
mês de Abril completa 70 anos 
(Indianápolis, 7 de Abril de 
1938), começou sua carreira de 
sucesso ao lado de seu conter-
râneo Wes Montgomery. Bem 
mais versátil que Lee Morgan, 
Hubbard esteve presente em 
muitos discos essenciais: Free 
Jazz de Ornette Coleman, Blues 
And The Abstract Truth de Oli-
ver Nelson e Maiden Voyage 
de Herbie Hancock, para ficar 
somente nestes três. Durante o 
mesmo período assinou contra-
to com a prestigiada gravadora 
Blue Note e lança seu primeiro 

disco Open Sesame em 1960. 
Tocou no Jazz Mensengers de 
Blakey, dividindo a cadeira 
de trompetista com Morgan 
até 1964. Dizem que Hubbard 
“duelou” muitas vezes no palco 
com Morgan e que ele, detentor 
de mais técnica e conhecimento 
musical, ficava possesso ao ser 
preterido por Morgan pelo pú-
blico. É que entre técnica e emo-
ção a platéia fica quase sempre 
com a última opção.

Até o fim da década de 1960 esta 
incrível capacidade de se adap-
tar aos mais variados estilos fez 
com que Hubbard gravasse ao 
lado de gente que ia de Eric Dol-
phy a Sonny Rollins, passando 
por Coltrane, Shorter e Hender-
son. Aí veio a difícil (para o Jazz) 
década de 1970 e as escolhas de 
Hubbard foram quase todas er-
radas. À exceção do excelente 
Red Clay muito pouco se salva 
no redemoinho em que Freddie 
entrou até que em 1977 veio a 
bonanza. Naquele ano foi mon-
tado o supergrupo VSOP que 
tinha: Hubbard no trompete, 
Shorter nos saxofones, Hancock 
ao piano, Ron Carter no baixo e 
Tony Williams na bateria. Nos 
poucos discos lançados e nas 
dezenas de concertos feitos pelo 
grupo, o trompetista provava 
que estava melhor do que nunca. 
O prestígio prevalesceu até mea-
dos da década de 1980, quando 
problemas em seus lábios e um 
comportamento errático abala-
ram seu status no showbiz. Hoje 
ele vive de homenagens ao seu 
glorioso passado e de pequenas 
aparições em shows em que 
muitas vezes o tema central é 
sua própria música.

A influência destes dois ícones 
do Jazz se faz presente na mú-
sica de gente que veio depois 
deles: Woody Shaw, Wynton 
Marsalis, Roy Hargrove e Ni-
cholas Payton; todos eles de-
vem muito às aventuras de 
Morgan e Hubbard. 

onjazz@uai.com.br

Técnica e emoção
J de Jazz

Ivan Monteiro
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Design de Jóias
14.04, segunda-feira
Curadora: Rachel Távora (Talento Jóias)
O tema Design de Jóias, matéria de pura arte e pre-
cisão, pretende mostrar aos designers desta área e de 
áreas afins a acessibilidade aos mecanismos de cria-
ção e execução do design de lapidação, tratamento e 
apresentação da jóia, prototipagem, joalheria artesanal 
e industrial.
Palestrantes:
•	Rachel Távora
•	Adriano Mol (molmaculan design, CIMO)
•	Henrique Lana (UFOP)

Tipografias: entre o analógico e o digital
15.04, terça-feira
Curador: Bruno Martins (UFMG)
Se a tipografia mecânica tem como objetivo primor-
dial reproduzir indefinidamente, com precisão e ve-
locidade, os movimentos dos antigos escribas, quais 
são as implicações da onipresença digital para esta 
pretensão; em outras palavras, como a tipografia digi-
tal reconfigura a imaginação da escrita e da leitura no 
mundo contemporâneo?
Palestrantes:
•	Bruno Martins
•	Hugo Werner (FUMEC)
•	Máximo Soalheiro

Azulejaria Brasileira
16.04, quarta-feira
Curador: Alexandre Mancini (1958 Azulejaria)
A azulejaria brasileira se firmou como expressão ge-
nuinamente nacional quando associada à arquitetura 
modernista. Os debatedores do seminário discutirão 
sobre os aspectos de síntese entre arte, arquitetura e 
design proporcionados pela azulejaria em nosso país.
Palestrantes:
•	Alexandre Mancini
•	Maria Angela Reis de Castro 
•	Álvaro Drummond

Arquitetos e Designers trabalhando juntos
17.04, quinta-feira
Curador: Paulo Waisberg (Waisberg Arquitectural 
Adventures)
A mesa redonda trata da crescente colaboração entre 
designers gráficos e arquitetos na produção de espa-
ços arquitetônicos. Serão discutidas as transformações 
na prática profissional e também as características e 
potencial destes novos espaços.
Palestrantes:
Paulo Waisberg e Clarissa Neves (Waisberg Arquitec-
tural Adventures)
•	Paola Menezes e Fabiana Ferraresi (Designlândia)
•	Renata Rocha (Dois Arquitetura e Design) e Albino 
Papa (Coletivo Contorno)
•	Mariana Hardy (Hardy Design) e Fernando Macu-
lan (A&M Arquitetura)

Design em Movimento
18.04, sexta-feira
Curador: Cláudio Santos (Voltz e OnVision)
Serão discutidas as possibilidades do design dinâmico 
em diversas mídias e suportes. Do papel às tecnolo-
gias audiovisuais, dos espaços aos recursos interati-
vos/sensoriais. Exemplos, referências e pensamentos.
Palestrantes:
•	Cláudio Santos (Voltz e OnVision)
•	Leonardo Dutra (UEMG)
•	Bruno Guinle (MOO)(RJ)
 
Design de Guerrilha
22.04, terça-feira
Curadora: Juliana Pontes (FUMEC)
Design de Guerrilha é uma expressão que se refere a 
soluções de design que utilizam estratégias de produ-
ção alternativas em relação ao sistema industrial tradi-
cional, com o objetivo de romper a lógica da massifi-
cação e mediar a relação entre o homem, o ambiente e 
os objetos por questões ideológicas.
Palestrantes:
•	Juliana Pontes         • Cássia Macieira (FUMEC)
•	Fred Paulino (Estúdio Osso)         • Xerel

Design como método de ação: do projeto ao gesto
23.04, quarta-feira
Curador: Eduardo Moreira (1/1)
A noção de design como um método de ação expande 
o objeto encerrado nele mesmo incorporando o gesto 
(ação) ao projeto (desenho). Diversas escalas podem 
ser permeadas e não somente concebidas, mas tam-
bém, experimentadas.
Palestrantes:
•	Eduardo Moreira (1/1)
•	Adriano Mattos (UFMG/UNILESTE/Metodista 
Minas)
•	Breno Silva

Design em Hipermídias
24.04, quinta-feira
Curador: Carlos d’Andréa (UNA/UFMG)
Quais as características e especificidades do design em 
plataformas interativas, onde as possibilidades gráfi-
cas e tecnológicas são pensados conjuntamente? Esta é 
o desafio proposto aos debatedores, que apresentarão 
aplicações comerciais e experimentais.
Palestrantes:
•	Gustavo Timponi (Sapien Interactive)
•	Herbert Rafael (3bits Estúdio Criativo/UFMG/UNA)
•	Marília Bergamo (UNA/UFMG)

Design e Artesanato
25.04, sexta-feira
Curadora: Natacha Rena (FUMEC)
Esta mesa redonda pretende discutir projetos de capa-
citação em artesanato e design e a importância política 
do designer nos processos de inclusão social, utilizan-
do processos sustentáveis de geração de renda, dentro 
de um conceito amplo de design solidário.
Palestrantes:
•	Paula Dib (trans.forma design)(SP)
•	Marcelo Drummond (Laboratório PIRACEMA de 
Design)
•	Eduardo Barroso Neto (Ser Criativo/Instituto 
D’Amanhã)(Florianópolis)

4a. Mostra de Design
de 14 a 25 de abril no Café com Letras

Curador: Bruno Braz Golgher

Nove designers/escritórios apresentarão seus trabalhos e pro-
cesso criativo, explorando dois caminhos diferentes. Por meio 
de uma palestra, apresentarão suas obras mais significativas, 
delineando seus métodos e processos. Por meio de uma mos-
tra digital da obra, apresentarão sua produção de uma maneira 
ampla, buscando uma visão panóptica de sua obra.

14.04	 Estúdio Osso
15.04	 Marcelo e Marconi Drummond
16.04	 Alexandre Estanislau (Bolt Brasil)
17.04	 Rogério Fernandes
18.04	 Ricardo Portilho
22.04	 Orgânica Comunicação
23.04	 André Stolarski (Tecnopop)(RJ)
24.04	 Elaine Ramos (Cosac Naify)(SP)
25.04	 Márcia Larica (Estação Primeira de Design)

Palestras

Processo 
Criativo e 

Mostra Digital 
da Obra

D de Design



G de Gestão Cultural

Entrevista: Eduardo Barroso
Natacha Rena

Esta entrevista com Eduardo 
Barroso antecipa parte das ques-
tões conceituais que serão debati-
das na próxima Mostra de Design 
que acontecerá no Café com Letras. 
No dia 25 de abril, o entrevistado 
fará parte da mesa Artesanato e 
Design, que tem como objetivo 
pensar a participação do designer 
em projetos de capacitação consi-
derando a importância política da 
participação nestes processos de 
inclusão social.

Letras: Você tem sido consi-
derado uma das pessoas que 
mais entendem de gestão em 
artesanato e design no Brasil. 
Como se deu a passagem entre 
um profissional formado em 
Design Industrial pela FUMA 
(atual UEMG) para um consul-
tor em gestão de design e arte-
sanato internacional?
Eduardo Barroso: Depois que 
voltei de meu mestrado na 
Suíça, em 81, fui trabalhar no 
CNPq, em Brasília, colabo-
rando na montagem de um 
Programa Nacional de Design. 
Percebendo um espaço mais 
amplo de atuação, diversifiquei 
e ampliei minhas atribuições e 
responsabilidades, propondo, 
implementando e coordena-
do um pioneiro Programa de 
Tecnologias Apropriadas ao 
Meio Rural. Esta experiência 
me aproximou do “fazer e do 
saber popular” assim como da 
percepção da importância da 
cultura autóctone como matriz 
diferenciadora de produtos e 
serviços, em um mercado cada 
vez mais ávido por bens sim-
bólicos. 

Esta experiência durou cinco 
anos, findo os quais fui para 
Florianópolis reestruturar 
o Laboratório Brasileiro de 
Design, onde permaneci no 
cargo de diretor durante os 
10 anos seguintes. Tendo de 
assumir funções administra-
tivas para as quais não havia 
sido preparado, atuei nos pri-

meiros anos baseando minhas 
decisões pelo bom senso e pela 
intuição. Buscando um maior 
embasamento para este novo 
desafio, de gestor de um cen-
tro de pesquisas e de inovação, 
me matriculei no programa de 
doutorado do departamento 
de Engenharia de Produção 
e Sistemas da UFSC, onde o 
conjunto de disciplinas ofereci-
das me trouxe as informações 
e insumos conceituais que ne-
cessitava, em especial aquelas 
relacionadas com o planeja-
mento estratégico e a gestão do 
conhecimento. 

A experiência adquirida com 
um projeto que desenvolve-
mos no LBDI de promoção do 
artesanato Catarinense am-
pliou minha visibilidade além 
das fronteiras do Brasil, abrin-
do as portas para intervenções 
assemelhadas na Colômbia e 
no México. A partir deste pon-
to as demandas se multipli-
caram, em especial, graças à 
criação, pelo SEBRAE, de seu 
Programa de Artesanato em 
1999, do qual sou colaborador, 
intervindo em 17 estados da 
federação. 

Letras: Qual a importância 
do papel político do designer 
para os países em desenvolvi-
mento? Quais são as principais 
formas de atuação profissional 
para que o designer possa se 
tornar ativo nos processos de 
desenvolvimento social?
Eduardo: Stephano Marzano, 
diretor de design da Philips, 
já dizia que “projetar é um ato 
político, pois toda vez que pro-
jetamos um produto estamos 
fazendo uma afirmação do tipo 
de sociedade que aspiramos e 
de futuro que queremos”. Isto 
nos obriga a termos uma pos-
tura coerente frente aos nossos 
clientes (que produzem e co-
mercializam o fruto de nossa 
inteligência) e com os seus res-
pectivos clientes, que irão con-
sumir aquilo que projetamos. 
Temos a obrigação de alertar 

a todos sobre a importância de 
considerar os novos imperati-
vos: respeito ao meio ambien-
te, respeito à cultura e respon-
sabilidade social. Acredito que 
dentro de pouco tempo, estes 
atributos deixarão de ser uma 
vantagem competitiva para 
serem uma nova norma e obri-
gação das empresas. São estes 
atributos, e não mais o preço 
baixo, que farão diferença na 
hora de nossas escolhas sobre 
um produto ou um serviço.
Outra perspectiva de atuação 
do designer nos processos de 
desenvolvimento é através das 
instituições publicas, ocupan-
do posições estratégicas, em 
especial nos conselhos. Seja em 
uma função consultiva, seja 
com atribuições normativas, os 
conselhos ainda são uma refe-
rência e naturais formadores 
de opinião. 

Letras: Até que ponto as es-
colas de design no Brasil vêm 
formando profissionais habi-
litados para lidar com Design 
Social e outros processos de 
gestão em artesanato e design? 
Eduardo: O ensino superior 
brasileiro está dissociado da 
realidade do mercado, e as es-
colas de design não são uma 
exceção à regra. Ainda somos 
reféns de uma colonização cul-
tural, que parece se perpetuar, 
e de uma idolatria a tudo que 
vem de fora, como se melhor 
fossem que os similares nacio-
nais. Poucos são os docentes 
que passaram pela experiência 
de atuar no mercado de traba-
lho, realidade que conhecem 
apenas na teoria. Afinal, como 
compatibilizar dedicação ex-
clusiva na academia, que pou-
co exercita a pesquisa e não 
pratica a extensão, com a práti-
ca profissional? As universida-
des brasileiras, para poderem 
capacitar os futuros profissio-
nais para a realidade de nosso 
mercado, terão de deixar de 
sonhar com as grandes empre-
sas e passar a encarar as de-
mandas das pequenas e micro 

empresas, a maioria delas com 
um sistema de produção de 
base artesanal. 

Letras: Nesse sentido, não há 
uma nítida impressão de que 
as escolas de design brasilei-
ras têm focado apenas no de-
sign industrial, negligenciando 
uma formação mais política e 
responsável do seu aluno?
Eduardo:As escolas de design 
ainda insistem em oferecer um 
modelo de ensino calcado em 
uma divisão anacrônica do de-
sign, que estabelece sub-disci-
plinas que nada mais são que 
especializações. Assim temos 
cursos de design Industrial, de-
sign gráfico, webdesign, design 
de interiores, etc. Considero 
que o correto é oferecer uma 
formação integral, formando 
um “designer” capaz de atu-
ar em qualquer domínio e em 
qualquer contexto, conscien-
te que estas especificidades 

são conseqüências apenas do 
emprego de processos tecno-
lógicos de produção diferen-
ciadores. Os processos men-
tais e criativos são os mesmos 
em todas estas especialidades. 
Dois exemplos de escolas que 
seguiram esta orientação: O 
Centro de Design do Ceará, 
que existiu de 1997 a 2002, e o 
curso de design da UNISUL, 
em Florianópolis. 

Estas iniciativas tiveram seu 
projeto pedagógico elaborado 
por mim, mas infelizmente 
descontinuados, ou alterados 
em sua concepção original, 
por razões econômicas.  Uma 
escola ideal, com um ensino 
de qualidade, necessita de um 
corpo docente de alto nível e 
motivado, de investimento em 
pesquisa, de oficinas equipadas 
e isso tudo não custa barato.

Letras: Há um novo nicho de 
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cional e internacional, para o 
desenvolvimento de projetos 
de relevância cultural, prin-
cipalmente relacionados com 
a capacitação de indivíduos 
a fim de que não sejam mais 
qualificados como “mão-de-
obra”, mas sim como empre-
endedores capazes de projetar, 
produzir e vender produtos de 
alto valor simbólico. 

O TOP 100 foi um projeto que 
desenvolvi e foi implementado 
pelo SEBRAE, com o intuito 
de identificar as cem melhores 
unidades de produção artesa-
nal do país, mensuradas atra-
vés de dez critérios, em que a 
qualidade do produto é apenas 
um critério. Para ser competi-
tivo é necessário um conjunto 
de boas práticas, tanto produ-
tivas quanto comerciais. Este 
projeto seria uma espécie de 
“benchmarking” do segmento 
artesanal tentando identificar e 
difundir as melhores práticas. 

Por último, acabo também 
de concluir um livro sobre 
Parintins. Depois de presidir o 
júri por dois anos consecutivos 
percebi que o Brasil e o mundo 
necessitam conhecer melhor 
esta festa única. Assim elabo-
rei um livro de arte, com cen-
tenas de fotos, que aborda não 
somente o Festival Folclórico 
(um espetáculo alucinante), 
mas também a história da ci-
dade e seus bois de pano; a 
cultura material e iconográ-
fica regional; a construção do 
espetáculo e o “making-off” 
nos galpões.   

Todos estes projetos partem de 
uma mesma ambição ou de um 
sonho como preferem alguns: 
O de experimentar maneiras 
diferenciadas de praticar o de-
sign, dentro de um outro para-
digma, onde a cultura, o meio 
ambiente e as necessidades da 
sociedade possam ser priorita-
riamente contempladas.  

10 anos era quase inexpressivo, 
com o tempo vem crescendo. 
Devemos muito ao trabalho 
pioneiro de Janete Costa; ao es-
forço de divulgação de Adélia 
Borges; ao trabalho do pessoal 
de A Casa; aos coordenadores 
estaduais do PAB e do Sebrae, 
entre dezenas de outros.

Letras: E o mercado? Como ele 
tem oferecido oportunidades 
ao artesanato? Quais lojas, co-
operativas ou projetos colabo-
rativos e coletivos poderiam 
ser citados como referência na 
valorização do Design Social e 
do Artesanato?
Eduardo: O mercado local é 
o melhor meio para dimen-
sionar o sucesso ou o fracasso 
de um produto. Um produto 
deve encantar primeiramen-
te as pessoas de seu próprio 
entorno. A pretensão de ser 
universal deve começar em 
sua própria rua ou aldeia, 
como já dizia Tolstoi. Quanto 
às empresas que apóiam o 
artesanato cito em primeiro 
lugar a Tok-Stok e o Projeto 
Terra, assim como as Centrais 
de Artesanato e Artesol, além 
das rodadas de negócios orga-
nizadas pelo SEBRAE.

Letras: Fale um pouco de algu-
mas das suas recentes atuações 
nessa área. 
Eduardo: Minha primeira mu-
dança foi na natureza de mi-
nha própria empresa “Barroso 
Design”, excessivamente per-
sonalizada, para “Ser Criativo 
Empreendimentos Culturais 
do Brasil”, mais extensa em 
todos os sentidos, abrigando 
projetos de pesquisa na área 
cultural, eventos, publicações 
e, principalmente, assessoria e 
planejamento estratégico para 
empresas de base cultural, 
apoiado por “parceiros estra-
tégicos”. Sediada em Floripa, a 
empresa atua dentro e fora do 
Brasil. 

Meu segundo projeto é o 
Instituto D´Amanhã, em São 
Paulo. Projeto em parceria 
com Lílian Bomeny e World 
Trade Center. Nossa propos-
ta é implantar um espaço de 
cooperação e intercâmbio, na-
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mercado para a atuação do 
designer que deseja trabalhar 
com responsabilidade social? 
Eduardo: Em principio, qual-
quer produto deveria trazer 
embutida a preocupação com 
o bem estar coletivo e o respei-
to às gerações futuras. Projetar, 
produzir e consumir hoje o que 
não poderá faltar amanhã. São 
estes os novos imperativos. 
Cabe a nós, designers, arqui-
tetos e engenheiros, que proje-
tamos nossa cultura material, 
incluirmos em nossos projetos 
esta nova dimensão, antecipan-
do-nos às demandas da socie-
dade e às exigências de nossos 
clientes, pois o mundo já não 
pode esperar por uma tomada 
de consciência coletiva. Deste 
modo todo projeto, não importa 
seu tamanho ou complexidade, 
é uma oportunidade de exerci-
tarmos nossa responsabilidade 
e dever social.

Letras: Pensando em termos de 
sustentabilidade dos projetos 
de capacitação coordenados 
por designers, quais os princi-
pais entraves que os profissio-
nais costumam enfrentar?
Eduardo: Sem estabelecer uma 
ordem de importância acho 
que um dos maiores entraves 
é a falta de informações confi-
áveis sobre insumos e proces-
sos, fazendo com que certas 
escolhas acabem encarecendo 
e, paradoxalmente, tornan-
do mais elitistas os produtos 
“responsáveis”. Outro proble-
ma de difícil solução é a visão 
de curto prazo dos especialis-
tas em mercado que, como os 
políticos, somente conseguem 
enxergar aquilo que puder ser 
colhido dentro do tempo de 
seu mandato. Estes especia-
listas exercem forte influência 
nas decisões das empresas, e 
apoiados pelas agências de 
propaganda conseguem mi-
grar verbas que poderiam ser 
aplicadas em inovação para 
ações de promoção e publi-
cidade, acreditando que isto 
é suficiente para sustentar 
uma empresa no mercado. 
Sustentabilidade é, antes de 
mais nada, visão de longo pra-
zo. Projetar hoje o que vamos 
precisar amanhã.

Letras: O conceito de Economia 
Solidária vem sendo muito dis-
cutido quando se trata de pro-
jetos que envolvam a produção 
artesanal. Como você entende 
uma possível relação entre ar-
tesanato e design social?
Eduardo: Entendo como um 
processo contínuo, de trocas 
mútuas, onde o artesanato e o 
design necessitam um do ou-
tro para se renovarem. O de-
sign se nutre dos repertórios 
autênticos e dos elementos 
presentes na arte popular e no 
artesanato. O artesão por sua 
vez necessita da capacidade 
de decodificação criativa e do 
conhecimento de mercado que 
o designer possui para criar 
novos produtos. Apenas não 
devemos confundir artesanato 
com arte popular. Enquanto os 
artesãos necessitam e aspiram 
por uma colaboração que os au-
xilie a renovar seu “portfólio” 
de produtos, porém mantendo 
suas características singulares, 
os artistas populares devem 
ser preservados de quaisquer 
ingerências externas em seu 
modo de trabalho. Economia 
solidária não se avalia somente 
pelo viés econômico, mas tam-
bém pela solidariedade entre o 
saber e fazer e o círculo virtuo-
so que isso acarreta. 

Letras: Seria possível citar al-
guns exemplos de projetos de 
capacitação em artesanato e 
design bem-sucedidos? 
Eduardo: Considero o tra-
balho do Renato Imbroisi, 
da Ângela Carvalho, do 
Laboratório Piracema (Nemer 
e Heloisa Crocco) e, principal-
mente, de Janete Costa, como 
esforços bem-sucedidos de 
intervenção no setor artesa-
nal. Já os trabalhos de alguns 
especialistas estrangeiros que 
atuaram na região centro-oes-
te do Brasil, me parecem inter-
venções pretensiosas e peri-
gosas, elegendo falsos ícones, 
propondo produtos com uma 
estética urbana simplista e 
desenraizada. Em se tratando 
de unidades de produção ar-
tesanal, dezenas têm se desta-
cado. Gosto de citar algumas, 
por apreço e consideração ao 
seu esforço. São elas: Viver 

de Arte, em Alagoas; Cores 
da Terra, na Bahia; Oficina de 
Agosto, em Minas Gerais...
 
Letras: E o papel do SEBRAE 
neste cenário nacional? Quais 
as políticas de empoderamen-
to real das comunidades assis-
tidas o SEBRAE vem adotando 
atualmente? 
Eduardo: Nenhum país do 
mundo ocidental investiu 
tantos recursos financeiros 
no setor artesanal como fez o 
SEBRAE nos últimos dez anos. 
Isto contribuiu para um salto 
qualitativo na produção arte-
sanal. Entretanto muito ainda 
deve ser feito, pois como se 
trata de mudanças comporta-
mentais, portanto de natureza 
cultural, isso leva tempo para 
ser processado e apreendido 
pelos artesãos. Outro proble-
ma diz respeito às estratégias 
adotadas nestas comunidades, 
que algumas vezes não consi-
deram as especificidades do 
meio, em especial as relações 
de poder existentes e o com-
prometimento das lideranças 
reais que, quando impermeá-
veis às mudanças propostas, 
podem colocar tudo a perder.  
As intervenções não podem 
ser pontuais e restritas. É ne-
cessária uma atuação em toda 
a cadeia produtiva e um acom-
panhamento e monitoramento 
dos resultados para possíveis 
correções de rota.

Letras: Além da revista ARC 
DESIGN, quais as outras pu-
blicações têm valorizado o 
produto artesanal? Além de 
você, quais outros pensado-
res, teóricos ou críticos, vêm 
debatendo a importância do 
Design Social?
Eduardo: “Casa e Jardim”  foi 
uma das revistas de decora-
ção, de grande circulação, que 
sempre dedicou um bom es-
paço ao artesanato, inclusive 
edições inteiras especialmente 
dedicadas ao tema. As demais 
revistas de decoração também 
privilegiam os bons produtos. 
Quanto aos que se dedicam em 
apoiar e promover o artesanato 
de modo constante e coerente, 
não se pode dizer que são mui-
tos. Este grupo que há cerca de 
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Naturalmente tecnológicos
Alemar Rena

Tecnologia e cultura: esta é a 
temática desta nova coluna do 
Letras. Para iniciarmos esta 
conversa, não seria interessante 
pensarmos o que são a tecnolo-
gia e a cultura? Quando se fala 
na relação homem-técnica, com 
freqüência penso naquela cena 
de abertura do filme “2001: 
uma odisséia no espaço”, em 
que pré-humanos de uma pe-
quena tribo, até então mais 
parecidos com macacos do que 
com o humano, aparentemente 
descobrem a sua primeira fer-
ramenta: um pedaço de osso 
que, após ser experimentado 
pelo líder do grupo, batendo-o 
contra um monte de ossos no 
chão, despedaçando-os, passa 
a ser usado por ele como arma 
para vencer as brigas por terri-
tórios em torno de lagos.

Outro filme que caiu na minha 
mão recentemente me leva a 
pensar em uma situação pare-
cida: dirigido por  Jean-Jacques 
Annaud, o excelente “A guerra 
do fogo” trata da descoberta 
do fogo pelo homem há 80.000 
anos, um tempo histórico mais 
recente do que o de “2001...”; 
no documentário (uma recria-
ção minuciosa do período his-
tórico), as tribos, embora não 
dominassem completamente 
a criação do fogo, aprendem a 
mantê-lo aceso e passam a usá-
lo mais ou menos com o mes-
mo intuito dos pré-humanos 
em “2001...”: preservação de 
vantagens adquiridas em rela-
ção a outros grupos ou tribos.

O aprendizado de uma técnica 
é, nesses exemplos, uma forma 
de sobrevivência e preservação 
de poderes e da vida. O que 
não difere muito daquilo que 
a tecnologia por si só significa-
ria para nós. Aliás, esta clássica 
passagem de “2001...”, dirigido 
por Stanley Kubrick e baseado 
no livro homônimo do recente-
mente falecido autor Arthur E. 

Clark, é concluída com o maca-
co pré-humano, tendo vencido 
orgulhosamente sua primeira 
batalha com o uso de um pe-
daço do que parece um fêmur, 
lançando o osso no ar, para 
cima, que, girando em torno 
do seu próprio eixo é sucedido 
pela imagem, muitos milhares 
de anos depois (já em 2001), 
de uma espaço-nave que leva 
seus tripulantes a uma impor-
tante descoberta.

O que essa cena quer nos dizer, 
creio, é que a descoberta da 
ferramenta pelos pré-homens 
marca a “fundação” do huma-
no. O termo “fundação” pode 
soar estranho, mas parece ade-
quado ao que o filme mostra. 
Na verdade, precedendo a 
cena da batalha vencida com 
a nova arma, uma outra cena 

havia mostrado os pré-huma-
nos acordando de uma noite 
de sono e se deparando com 
um monólito. Maravilhados e 
espantados com a anti-natu-
ralidade do objeto geométrico, 
matemático, um bloco retan-
gular de pedra perfeito, cor 
de grafite, mais ou menos três 
vezes maior do que a estatura 
humana, que aparece cravado 
no solo próximo ao local da 
batalha, os pré-humanos pu-
lam e balbuciam, como que em 
reconhecimento de sua nova 
condição.

O monólito é simbólico e fun-
damental na cena e na narra-
tiva, pois parece sugerir que a 
descoberta da ferramenta está 
associada ao misterioso apare-
cimento do mesmo, que repre-
sentaria uma racionalidade ex-

terior à terra, uma inteligência 
desconhecida que de alguma 
forma interfere na existência 
do então pré-humano. Quem 
conhece o filme sabe que esta 
é apenas uma interpretação 
possível, dada a complexidade 
e abertura de significados que 
ele sugere no decorrer de toda 
a narrativa.

O que interessa mais, no en-
tanto, é a sugestão de que a 
espécie humana, a inteligên-
cia e a tecnologia são con-
ceitos indissociáveis. O ser 
humano não existiria sem a 
capacidade de transformar o 
mundo em tecnologias. Mas 
é fato que a tecnologia tem 
que ser pensada como mais 
do que uma extensão da nos-
sa condição de seres dotados 
de inteligência e consciência. 

Porque enquanto sociedade, 
a tecnologia depende da -- ao 
mesmo tempo que conforma 
a -- cultura, esse extrato um 
tanto que abstrato de valores 
simbólicos, éticos, políticos 
etc. que permeia nosso coti-
diano, nossa experiência de 
vida. Nesse sentido, a tecno-
logia deveria ser pensada por 
nós -- numa constante prática 
metalingüística -- a fim de po-
dermos “manipulá-la” para 
que a sociedade e a cultura 
caminhem em direções que 
nos interessam. Este seria, a 
propósito, um dos ângulos do 
debate desta recém-nascida 
coluna. Mas é claro que essa 
tarefa é extremamente com-
plicada, dado que as direções 
que nos interessam enquanto 
sociedade são dificilmente 
um consenso.

Hoje, em um mundo de alta 
competitividade e constante 
criação de demandas técnicas, 
não se pode dizer que o de-
senvolvimento tecnológico se 
limite à sobrevivência e preser-
vação da vida, como se pode 
ver em ambos os filmes. Há, 
no atual contexto capitalista, 
uma constante busca de um 
desenvolvimento tecnológico 
que transcende necessidades 
básicas, alcançando, como é 
bem sabido, um paradigma 
da técnica como forma de con-
quista de mercados, de capital, 
de dominação, de controle e de 
sobreposição radical de pode-
res, assim como de libertação 
individual e coletiva.

Para assistir a esta passagem 
de “2001...”, procure pelo filme 
no You Tube. Até a próxima!

Alemar Rena é mestre em Teoria da 
Literatura pela UFMG, músico e 
professor do curso de Comunicação 
Social do Centro Universitário Izabela 
Hendrix e do curso de pós-graduação 
Processos Criativos em Palavra e 
Imagem, da PUC-MG.
E-mail: alemarrena@gmail.com 
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A sedução da capa
M de Mercado Editorial

Belo Horizonte, abril de 2008

Adriano Macedo

São inúmeras as variáveis para 
explicar o sucesso de uma pu-
blicação no mercado edito-
rial. É uma rede complexa de 
ações estratégicas que nascem 
da decisão do editor ao esco-
lher uma obra até o parto nem 
sempre silencioso no parque 
gráfico. Assim que ganha as 
ruas, o livro terá que superar 
algumas barreiras, entre elas 
a do anonimato, que tem a 
retaguarda dos profissionais 
de comunicação e marketing 
para dar a melhor visibilidade, 
e a do estímulo aos sentidos 
do consumidor. Por trás desse 
encontro entre livro e leitor, 
há um aspecto essencial que 
pode escapar, num primeiro 
momento, aos olhos do públi-
co em geral. É a capacidade 
do próprio livro em despertar 
a atenção do freguês dentro 
da livraria. É quando o design 
tem um papel destacado no 
silencioso jogo de sedução. Se 
muitos livros têm orelhas, sai-
ba que os olhos de uma publi-
cação estão na capa e piscam o 
tempo inteiro para você. 

Uma das editoras brasileiras 
que conhece muito bem essa 
realidade é a Cosac Naify, fun-
dada em 1996 com um catálogo 
voltado para a publicação de 
livros de arte (cinema, teatro, 
design, arquitetura, fotografia, 
dança, moda e ensaios). Atual-
mente com mais de 600 títulos 
(desde 2001 com obras de lite-
ratura), a editora tem no design 
um dos seus pontos mais fortes 
e que está relacionado ao com-
promisso editorial de encarar 
o livro como objeto artístico e o 
consumidor como leitor crítico. 

O reconhecimento tornou-se 
uma conseqüência natural. No 
ano passado, a Cosac Naify re-
cebeu 10 Prêmios Jabuti (o “Os-
car” do mercado editorial), com 
destaque para o livro “O design 
gráfico brasileiro: anos 60”, 
de Chico Homem de Melo” 
e “Lampião & Lancelote”, de 
Fernando Vilela, que faturou os 
prêmios de melhor livro infan-
til, melhor ilustração de livro 
infantil e juvenil, e melhor capa. 
Nesta edição, ouvimos a dire-
tora de arte da editora, Elaine 
Ramos, que participará da 4a. 

mostra de Design no Café com 
Letras neste mês, fala um pou-
co dessa maneira inteligente de 
aproximação com o público.  

Adriano Macedo: Qual a im-
portância do design das capas 
dos livros da editora para o re-
sultado direto nas vendas das 
publicações? 
Elaine Ramos: A capa, muitas 
vezes, é a primeira imagem 
que o leitor tem de um livro, 
ela pode chamar a atenção na 
livraria e, se o assunto for in-
teressante, ele pode vir a com-
prar o livro. Mas não diria, por 
exemplo, que a capa do “Có-
digo da Vinci” tenha determi-
nado seu sucesso comercial. A 
capa é um fator importante, ela 
pode ajudar ou atrapalhar o li-
vro a atingir seu público-alvo, 
mas é apenas um fator dentro 
de uma complexa rede de ele-
mentos. Ela pode ser genial, 
mas se o livro for direto para 
a estante da livraria ninguém 
vai vê-la (neste caso a lombada 
ganha importância), sem falar 
que, se o livreiro não encomen-
dar, o livro pode nem sequer 
sair do depósito.

AM: Há a impressão, às vezes, 
de que o livro editado pela Co-
sac Naify é quase uma obra de 
arte para seduzir o consumidor 
ao primeiro olhar. Existe esta 
visão no design de cada edição, 
de maneira a provocar esta per-
cepção no leitor potencial?
ER: A principal contribuição 
que a Cosac Naify vem dando 
ao design editorial é pensar o 
livro como um objeto íntegro, 
que tem forma, volume, peso, 
textura, narrativa etc. Restrin-
gir as possibilidades de inven-
ção contidas em um livro a 
um retângulo bidimensional 
chamado capa é muito redutor. 
O grande diferencial da Co-
sac Naify é não trabalhar com 
“capistas” – a capa é um dos 
elementos, e todos eles são im-
portantes, desde o tipo da letra 
até a textura do papel. A editora 
procura fazer projetos integra-
dos e coerentes com seu conteú-
do. O livro ganha muito, e é isso 
que seduz o consumidor.

AM: Qual a importância da uti-
lização da foto na capa de um 
livro? 
ER: Existem inúmeros recursos 

que podem resolver a imagem 
de uma capa, a fotografia é um 
deles. Dependendo do livro, a 
melhor capa pode ser um título 
impresso sobre o fundo bran-
co do papel. Tudo depende do 
conteúdo e do público-alvo.

AM: Os conceitos e técnicas 
para o design da capa para um 
livro adulto ou infantil são os 
mesmos ou há aspectos dife-
renciados para se comunicar 
com esses dois públicos?
ER: O conteúdo e o público-alvo 
são os pontos de partida de um 
designer ao pensar um projeto. 
O livro adulto e o livro infantil 
habitam universos muito dife-
rentes. Por exemplo: até certa 
idade, a criança se relaciona 
muito mais com a imagem que 
com o texto, considerando que 
estes estão entre os principais 
ingredientes de uma capa, isso 
já é suficiente para que o racio-
cínio envolvido no projeto seja 
diverso. Mas quem compra o 
livro é sempre um adulto e isso 
também tem que ser levado em 
consideração.
Adriano Macedo é jornalista.
adriano@cafedosescritores.com.br 
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Saiba onde encontrar seu exemplar gratuito do Letras!
Acústica CD • Tel.: (31) 3281 6720
Aliança Francesa • Tel.: (31) 3291 5187
Arquivo Público Mineiro (APM) • Tel.: (31) 3269 1167
Art Vídeo • Tel.: (31) 3221 4778
Berlitz • Tel.: (31) 3223 7552
Biblioteca Públ. Est. Luiz de Bessa • Tel.: (31) 3269 1166
Café com Letras • Tel.: (31) 3225 9973
Café Kahlua • Tel.: (31) 3222 5887
Casa do Baile • Tel.: (31) 3277 7443
Celma Albuquerque Galeria de Arte • Tel.: (31) 3227 6494
Centro de Cultura Belo Horizonte • Tel.: (31) 3277 4607

Cultura Alemã • Tel.: (31) 3223 5127
DiscoMania • Tel.: (31) 3227 6696
EH! Vídeo • Tel.: (31) 3426 4817
Escola de Imagem • Tel.: (31) 3264 6262
Espaço Vivo • Tel.: (31) 3261 8171
Fundação Clóvis Salgado • Tel.: (31) 3237 7399
Fund. Municipal de Cultura de MG• Tel.: (31) 3277 4620
Grampo • Tel.: (31) 2127 2974
Hard Core • Tel.: (31) 3282 4411/ 3264 5757
Museu de Arte da Pampulha • Tel.: (31) 3277 7946
Museu Histórico Abílio Barreto • Tel.: (31) 3277 8573

Museu Mineiro • Tel.: (31) 3269 1168
Rádio Inconfidência • Tel.: (31) 3298 3400
Rede Minas • Tel.: (31) 3289 9000
Secretaria de Estado da Cultura • Tel.: 3269 1000
Teatro Francisco Nunes • Tel.: (31) 3277 6325
Teatro Marília • Tel.: (31) 3277 6319
Universidade Fumec • Tel.: (31) 3228 3000
Usina • Tel.: (31) 3261 3368
Vitrola Café • Tel.: (31) 3227 2138

O design fotográfico
Elias Kfoury

Amadores ou profissionais 
que amam a fotografia? Na 
verdade, o concurso anual 
da revista francesa PHOTO 
não nomeia os melhores fo-
tógrafos amadores do mun-
do, e sim boas imagens – e 
algumas até de gosto discu-
tível – na maioria das vezes 
conceituais, produzidas por 
amadores ou profissionais do 
mundo inteiro.

Tá, mas o que tem a ver o con-
curso anual da PHOTO com 
design, o que design tem a ver 
com fotografia, e o que diabos 
eu tô fazendo aqui nesta colu-
na de fotografia na edição de 
design do Letras? Respondo: 
muita coisa. Fotografia é mui-
to design, te digo o porquê.

Grafismos são mais do que 
uma categoria de concursos 
e mais do que simplesmente 
uma forma de fotografar. Fo-
tografar grafismos é ter um 
olhar fotográfico aguçado, é 
antes de mais nada, enxergar e 
encaixar o que se vê dentro do 

retângulo ou quadrado do vi-
sor. É imaginar que apenas um 
fragmento daquele ângulo de 
quase 180º da visão humana 
pode gerar uma boa foto. En-
tão só valem objetos, padrões 
ou imagens obtidas através de 
situações espontâneas, claro 
que não, um grafismo pode 
ser imaginado, concebido e 
produzido para ser fotografa-
do, como a imagem de Jorge 
Lopes, fotógrafo amador ven-
cedor da categroia Graphisme 
no concurso anual da PHOTO 
deste ano. A foto que eu mos-
tro aqui não é a vencedora, 
mas uma que julguei ainda 
melhor que a vencedora. Jorge 
tem um excelente olhar foto-
gráfico para grafismos, é um 
amador que passa por pro-
fissional em seus splashes e 
impressiona em algumas ima-
gens que, só pelo olhar gráfico 
não passam batido como fotos 
comuns amadoras e se tornam 
belas fotografias dignas de 
prêmios.

O gancho do concurso anual 
me leva a uma categoria – da-
quelas que a revista cria todo 

F de Fotografia

Fotografia de grafismo, o consurso anual de amadores da PHOTO francesa e o amarelo.

ano e só existem na-
quela edição –  que 
tem tudo a ver com 
grafismo e por sua 
vez, tudo a ver com 
design. Jaune – ou 
“amarelo” em fran-
cês. Trata-se de fotos 
da cor amarela, de 
objetos ou situações 
que envolvem o ama-
relo ou simplesmen-
te imagens nas quais 
a cor predomina. O 
vencedor deste ano 
foi o belga Charles 
Hieronimus, e me-
receu cada centíme-
tro da página dupla 
que a foto ocupou na 
revista, o prêmio foi 
o de menos, afinal, é 
uma imagem digna 
de muito mais. Veja 
o amarelo em  http://
www.eliaskfoury.com.
br/colunafoto 

Revista PHOTO:
www.photo.fr

elias@eliaskfoury.com.br


