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"0 segredo da vida estd na arte.”
{O=zcar Wilde}

A exposicdo Olhar da critica: Arte Premiada da ABCA e o Acervo Artistico dos Palacios € sem duvida uma
sintese do que foi feito de melhor nas artes plasticas nos ultimos 60 ancs no Brasil. Nao somente pelo fato de
terem sido reconhecidas e premiadas por uma das mais prestigiadas instituicées do pais em critica de arte,
mas principalmente por que o valor delas preservam-se intactos ao longo de todos esses anos.

Sabe-se que comumente obras e artistas admirados em dade momento nie subsistem com a mesma impor-
tancia em outro. Também & sabide que uma critica acerca de determinada obra de arte, dependendo de sen
grau de importancia e credibilidade, tem o poder de promover ou aniquilar o destine tante da obra quanto de
seu autor, ainda que o julgamento esteja na contramae da opinido do pblice.

Arte & um fendmeno cultural, e sendo assim, a historia das artes tem provado que regras absolutas néo so-
brevivem ao tempo. Assim, a critica de arte verdadeiramente séria devera ser cidncia amparada pela expertise
técnica e pela logica.

Cabe assinalar, portanto, a relevancia de institui¢des como ABCA, que mantém o conceito critica de arte asso-
ciado a servigo a ser prestado ao publico € ao artista. Nas tltimas décadas, seu time de experts efetivamente
acabou por balizar os caminhos da arte brasileira. Munidos de conhecimento da histéria da arte, tem sabido
reconhecer o aporte das obras contextualidas em seus respectivos momentos histéricos, transmitindo ao pua-
blico sua importancia e seu significado estético.

Quanto 4 exposicdo, as paginas que se seguem falam por si. Elas apresentam obras provenientes de cole¢oes
particulares, do préprio artista, de galerias e do Acervo dos Palacios, que constituem uma das mais importan-
tes colegbes de Arte Moderna brasileira, 540 77 obras de arte de 59 artistas premiados a partir de 1960, hoje
reconhecidos nacional e internacionalmente. Sao fragmentos que se acrescentam a outros fragmentos para
irem compondo um pouco de nossa cultura,

Artistas como Alfredo Volpi, Cicero Dias, Di Cavalcanti, Jogé Cladudio Tozzi, Aldemir Martins, Maria Bonomi,
Mario Gruber, Tomie Ohtake, Wesley Duke Lee e Caciporé Torres estdo entre os representantes de nossa arte,
ora reunida.

E importante lembrar que também ¢ acervo dos palacios do Governo de Sac Paulo ¢ resultado da atuagdo pro-
fissional de criticos ¢ especialistas, como Paulo Mendes de Almeida, Oswald de Andrade Filho, Sérgio Milliet
e tantos outros, que orientaram a sua aquisicéo, desde 1969. Muito dessa colegéo & devido 4 participagao
da eritica de arte Radha Abramo (ABCA-SP), como curadora, que deu continuidade 4 politica de aquisi¢des e
mareol a condugio desse patrimonio.

E com muita honra que a Imprensa Oficial recebe a oportunidade de contribuir para gue o trabalho desses
grandes artisias esteja cada vez mais ao alcance do pablice. Afinal, ao publico pertence a arte ¢ este deve
apoderar-se dela.

Ao mesmo tempo, congratula-se em homenagear a elite dos criticos de arte brasileiros, que contribuiram na
escolha e reunifo das obras que constituem essa exposicéo, e que também, sendo publico, sdo admiradores
€ alva do trabalho artistico.

Hubert Alquéres
Diretor-presidente da
Imprensa Oficial do Estado de Sao Paulo




O Acervo Artistico dos Palacios e os 60 anos da ABCA

Reunir um acervo de pinturas e esculturas que se tornou uma das mais importantes colegdes de arte rno-
derna brasileira foi tarefa designada pelo governo do Estado a especialistas e criticos de arte, para a selecao
das obras que constituem o acervo dos quatro palacios — Palacio dos Bandeirantes, dos Campos Eliseos e do
Horto, na capital paulista, e Bea Vista, em Campos do Jordao. Algumas delas tornaram-se icones fundamen-
tais do Modernismo brasileiro. Sao obras significativas de artistas brasileiras, como Portinari, Di Cavalcanti,
Anita Malfatti, Rego Monteiro, & da pintora Tarsila do Amaral - de quem o governe comprou 13 obras, em
exposicho permanente no Paldcio Boa Vista, que também participam de exposi¢des temporarias nos Palacios
dos Bandeirantes e do Horto. ’

Desde a formagao do acervo de arte moderna e contemporanea, no ano de 1969, quando o entao secretario Luis
Arrobas Martins criou um grupo de especialistas e criticos para orientar a aquisicic de obras, esses profissio-
nais da arte influenciaram significativamente a histéria do Acerve dos Palacios. Tais personalidades continua-
ram a contribuir nos anos de 1980 e 1990, quando Radha Abramo, curadora & época, convidou outros criticos
especialistas para escrever textos, emitir pareceres e participar do concurso Painel Bandeirantes, realizado em
1989, Dentre 0s primeiros nomes, nos anos 1970, estdo Paulo Mendes de Almeida, Pietro Maria Bardi, Oswald
de Andrade Filho e, posteriormente, um grande niimero de criticos associados 4 ABCA - Associacdo Brasileira
de Criticos de Arte - que também fizeram suas contribuicdes: Sérgio Milliet, Mario Barata, Wolfgang Pfeiffer,
Clarival do Prade Valadares, Ruth Sprung Tarasantchi, José Roberto Teixeira Leite, Carlos Lemos, Joao Spinelli,
Jacob Klintowitz, César Giobbi, Ernestina Karman, Casimiro Xavier de Mendonca, Carlos Soulié do Amaral,
Percival Tirapeli, Elza Ajzenberg, Felipe Chaimovich e Elvira Vernaschi, além dos textos da propria Radha.

As pinturas, esculturas e instalagbées reunidas por este catéalogo evidenciam uma perspectiva documental
¢ histdrica da critica de arte no Brasil: as opgoes, o ato de escolha e a critica reflexiva demonstram clhares
atentos que interpretam, qualificam e trazem, assim, o debate de pontos de vista diversos, do juizo de valor da
obra de arte, do recorithecimento, da parcialidade € da subjetividade.

Olhar da Critica - Arte Premiada da ABCA e o Acervo Artistico dos Paldcios revela as relagdes entre pesquisa e
¢ritica, reunindo obras que representam ndo somente a especificidade, mas também a interdisciplinaridade e
o didlogoe cultural neo trabalho critice, que mostra claramente as transformacgdes estéticas da histéria da arte
no Brasil. Apresenta também uma reflexao sobre a questao da efemeridade da critica, ja que o valor cultural
da obra apontado pele critico pode ou niao interagir com os outros atores dos universos institucional e mer-
cadolbgice. O tempo, no entanto, é o methor aliado na permanéncia das coisas. Nao fosse a intencionalidade
da agéo critica na escolha das obras do Acervo Artistico-Cultural dos Palacios do Governo de Séo Paulo néo
teriamos, hoje, um patrimdnio ptblico tio significativo, que contempla a produgdo dos artistas que mais se
destacaram na histdria da arte moderna brasileira.

A exposigao Olhar da Critica vem, assim, concretizar a homenagem de ha muito devida, aos artistas ¢ aos
critices que contribuiram para a escolha ¢ reunido das obras que formaram o Acervo dos Paldcios, trilhando
os criativos caminhos da arte brasileira. A colegdo de 82 cbras reunidas pela primeira vez nessa exposigéo,
ao mostrar poéticas e técnicas distintas, traga um percurso que € uma verdadeira aula de Historia da Arte -
material riquissimeo para o centro educativo cultural do Palacio dos Bandeirantes, que recebe muitos jovens,
alunos de escolas publicas e privadas. Procura delinear, assim, um histérico das atividades da critica de arte
no Brasil, por meio das premiacdes a artistas que se destacaram nas artes visuais brasileiras. No primeiro
nicleo, com curadoria de Elvira Vernaschi, sdo 59 artistas premiados pela ABCA a partir de 1960, hoje reco-
nhecidos nacional ¢ internacionalmente, com obras provenientes de colegdes particulares, de instituigdes, dos
proprios artistas, de galerias e do Acervo dos Palacios. Tanto as obras premiadas pela ABCA quanto as adqui-
ridas para a colegao dos palacios paulistas evidenciam uma perspectiva histérica da critica de arte no Brasil.

Considerarmos verdadeiro privilégio abrigar a exposi¢ac das obras dos artistas premiados da ABCA, além de
uma oportunidade para o governo do Estado divulgar e apoiar a arte € ¢ trabalho dos criticos de arte brasilei-
ros, da mesma forma como vem fazendo a Imprensa Oficial do Estadc ao contritir com a impressao do Jormal
da ABCA e da série de livros da Colegéo Critica de Arte. Abrigar a exposi¢do nesse espago significa apoiar e
reconhecer a independéncia e a autonomia da Associagdo Brasileira de Criticos de Arte e participar da cele-
bragao dos seus 60 anos de histéria da critica de arte no Brasil.

Ana Cristina Carvalho
Diretora e curadora do Acervo
dos Palacios do Governo do Estado de Sdo Paulo
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Arte premiada. ABCA 1960 - 2008. O reolhar da critica

Esta exposicdo € 0 grande evento (iniciado com a entrega do Prémio ABCA, em abril passado) que comemora
os 60 anos de vida de uma jovem senhora, instituida para agrupar criticos € pensadores da arte e da cultura
desse pais. Significa, ao mesmo tempo, um reconhecimento do valor estético a cada uma das obras e, € claro,
aos seus produtores. E um como gue reolhar sobre a atuacio da ABCA, refazendo o caminho da outorga dos
prémios destinados a cada um dos artistas que ela propria destacou ao longo desses quase 50 anos de premia-
cao (1960-2008) e os colocar novamente sob o olhar perscrutador, agora nao s6 de seus pares, mas também
do publico, em conjunto € em um mesmao espaco fisico. Sdo 59 artistas premiados durante essa época e 61
obras em que se pode, perfeitamente, acompanhar a histéria da arte brasileira, moderna e contemporanea.

O pensamento de se homenagear um artista por sua arte data de 1960 e surgiu mesmo antes da premiacao de
um critico, base da constituicao da recém-fundada associacao (1949), cuja grande atuacéo se inicia, de fato,
a partir de 1959. Nesta data se realiza o Congresso Extraordinario de Critica de Arte, organizado pela Aica —
Associacao Internacional dos Criticos de Arte e pela ABCA, nas cidades de Brasilia, Rio de Janeiro e Sao Paulo,
sob os auspicios do governo Juscelino Kubitschek. Evento que causa enorme impacto no setor e internacional-
mente. A primeira e ja marcante atuacao publica data de 1951, quando Mario Pedrosa organiza 1° Congresso
Brasileiro de Criticos de Arte, junto & 1% Bienal de Sao Paulo. Nao & preciso mencionar a atuacao de todos os
que fundaram, que compuseram ¢ ainda compdem esta associacao, que sempre buscou, e continua buscando,
a independéncia, a isencao, a imparcialidade de seus atos em qualquer processo €, ou, atividade que tenha orga-
nizado ou participado, como bem esta em nossos estatutos e como & o caso do Prémio ABCA, tema deste evento.

O processo todo, ao se pensar essa homenagem a ABCA e aos artistas, parte da premissa primeira de que
as indicacoes possam ser balizas para a visualizacdo do que supunham, e supoem, 0s criticos da associacéo
sejam parametros para uma avaliacdo maior, a da sociedade € da temporalidade, maiores certificadores de
valor da producdo humana, em especial as artes plasticas. Parametros que revelam a forca e o vigor da arte
brasileira e o proprio papel da associacao como refletora dessa forga & vigor.

Sempre com o objetivo de indicar o que de melhor é realizado, as obras aqui expostas refazem wm percurso
da arte brasileira produzida no periodo e ressaltam homenagens especiais a trés dos artistas que deixaram de
produzir este ano, Arcangelo Ianelli, Francisco Stockinger e Mario Cravo Neto, merecedores dessa distincao.
Perde a arte e o Brasil trés grandes pilares da sua expresséo artistica.

As obras aqui reunidas, uma amostragem de mais de 70 anos de arte, abarcam 0s anos 1930 a 2008 - ano do
Gltimo prémio concedido. No seu conjunto sdo obras que caracterizam uma diversidade, razdo pela qual a mos-
tra & muito rica e abrangente. Esta arte premiada evidencia a importancia do Troféu ABCA como referéncia de
obras e artistas, possibilitande ao publico a oportunidade de entrar em contato com artistas, obras e tendéncias
que provocaram ¢ provocarm debates e criticas, marcaram sua €poca, Sao referéncias histéricas e constituem
importante eixo para o entendimento das profundas transformacoes na producao artistica brasileira.

Essas obras se refletem nao s na atuacao dos profissionais premiados, mas também na da propria associa-
cao, que indica a classe artistico-cultural, & sociedade e ao publico em geral um viés do seu reconhecimento
a cada um deles, sua devida e justa importancia e real destaque na area das artes visuais e no cenario da
cultura brasileira. A possibilidade ¢ a de uma visdo abrangente e, sempre, indagadora dos caminhos € desdo-
bramentos da nossa arte de meados do século 20 até hoje, sem privilegiar nticleos, correntes, tendéncias ou
um e outro artista.

Um percurso possivel passa pela modernidade atraves das obras de Alberto da Veiga Guignard, o primei-
ro artista premiado (1960), Di Cavalcanti, Volpi (ja da fase mais geométrica, as “handeirinhas”), Hilda e
Quirino Campofiorito, Cicero Dias e Aldemir Martins. Chega ao geometrismo/concretismo com Luis Sacilotto,
Mauricio Nogueira Lima, até uma especial optical art de Abraham Palatnik, recentemente premiado (2008).
E claro que a importancia da gravura € seus mestres gravadores, inovadores da técnica e da expressao,
mereceram destaque nas premiacoes concedidas e neste espaco de arte, com 0S trabalhos de Livio Abramo,
Fayga Ostrower, Edith Behring, Anna Maria Maiolino, Gilvan Samico, Renina Katz, Odetto Guersoni, Marcelo
Grassmann, Rubem Valentim, Adir Botelho, Maria Bonomi (com sua gigantogravura) € Juarez Paraiso (com
sua composicdo digital). A escultura, seja ela objetual, de teto ou de parede, também tem seu espaco, quer
seja num momento mais contido, quer seja num mais estendido, com as obras de Roberto Moriconi, Joaquim
Tenreiro, Francisco Stockinger, Nicolas Vlavianos, Frans Krajcberg, Caciporé Torres, Francisco Brennand e
Sonia von Brusky. A mostra inclui ainda as fotografias de Mario Cravo Neto, com seus registros da negritude €
da religiosidade afro-brasileira e de artistas que também se expressam nesse meio, Emmanuel Nassar, Nuno
Ramos e Pazé (jovem reconhecido pela associacao em 1999).
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' - delicados caminhos
Gulgnard Carlos Perktold-ABCA/MG

O Brasil em geral € os mineiros em particular ja santiﬁcajra_{n Albf:ttto da Veigat Guignard. F ien.lta'o ;{igz Ee:;tz
VI canoniza-lo. Por isso, deveriamos ter aproveitado a ultima visita do ponuﬁf:c ao Brasil, i;pmlares Sur
riculum do pintor e seus milagres pictoricos, todos pendurados em museus € pmacc&tecc:ias gab Cliv{esm-o m
a biografia que Guignard tem, nao ha risco de alguérln se a.presentar‘comg advoga.o‘ 0 lla cimr.ltura " -2105
aparecesse um, teria dificuldades de encontrar no artista pecados maiores que a 13511:{..5\(‘;1 p(; a pi ur desgnho
seus alunos, a humildade para acreditar que ha sempre algo para aprt?nder e ensinar, a de 1cagaodo divm.o

e 0 amor pelo Brasil e por Minas Gerais. Belas virtudes do ponto de vista humano, Imaginem-se .

Foi pensando naquela possibilidade de canonizacao que. noite dessas, esconc%l-me atrs:ts dzeiir;z ;isec:fnai
tenues palmeiras e peguel uma carona no primeiro anjo que passou. Juntos peworrem;a}: Os'ntgr o i
nhos que ele pintou nas telas de Vila Rica e saimos a sua procura. Er}contramos 0 vew .?dpl Lacerda o 5e
gente consagrada que ainda o considera o seu professor celestial: Amilcar Fi,e Castro, dl e " t, e
Coutinho, Iberé Camargo, Alvaro Apocalypse € todas as suas ex-alunas que ja se fora.m‘ e?te néun o fa iy 01;
Todas permanecem ao seu lado com a mesma juventude como éle as conh.eceu. Na (.en; l;oc1 osD 51;1.233 .
desenham, enquanto Celina Ferreira rascunha o tltimo poema e Amalita dedilha uns acordes i . fuyé o
baldes da festa de Sdo Jo#o estavam soltos pelo chao, aguardando que ele os colocasse nos pontos de fug

uma composicao divina prépria do local.

Frequentadares do Parque Municipal de Belo Horizonte garantem que ele, como unt:_-r1 potencial ;:Inn%iz:io, iz
vez emn quandoe aparece naquele local e, ocasionalmente, pode ser v1sta', preocupado com ;)13 =5 ueq(318
estao cada dia mais cheios e crescidos em comparagao com 0s de' sua época. Quem 0 con dECE, Sfat Ealhgs
pintou varias cenas daquele local depois de 1944 com esse contetido e, se o leitor tem um desses tra ;

fique atento. Qualquer noite dessas, ele aproveita o siléncio da madrugada e surgird na sua sala, estudara sua
heranga pictorica pendurada na parede e, com os finos pincéis de pele de marta, adicionara novos bambus,
atualizando ¢ quadro. Todo colecionador que tem oleo, aquarela ou desenho dele com esse conteudo deve
se certificar cada manha se eles ndo foram modificados. Os artistas estao sempre nos surpreendendo e com
CGuignard todo cuidado é pouco.

Para nac se decepcionar com a Belo Horizonte de 2009, o mestre, quando aparece, nac anda pelas ruas do
centro da cidade. Houve tantos fatos politicos ocorridos desde a sua morte, causadores de tantas dificulda-
des e modificacdes sociais, que o resultado esta estampado no alto e visivel nivel de angustia dos pedestres,
nossos irmaocs € seus admiradores, todos meios zaranzas. O mestre parece compreender isso e quer manter
na sua memdria a época na qual a capital mineira era mais humana. Além disse, €le se aborreceria com as
mondtonas cores dos automdveis nas Tuas, limitados do prete ao cinza-prata, g

Se ¢ mestre e Quro Preto se encontrassem novamente depois de tantos anos sem se verem, ficariam extasia-
dos como um casal que jamais perde a paixfo um pelo outro. Caso o leitor pretenda aguardar para testemu-
nhar esse imortal encontra idilico, a hora ideal é i tarde, gquando o sol comecga a mostrar seu brilho e despe as
encestas de Vila Rica, expondo e refletindo a luz que tanto o fascinou na centendaria cidade. Mas se ¢ encontro
amoroso for pela manha, a fria neblina cobrira parte da cidade, igrejas, casas € serranias € garantira a visao
de suas imaginarias paisagens. Em qualquer circunstéancia, ¢ espectador desse encontro do poeta com a sua
poesia sentird a revoada de anjos barrocos que, saindo dos seus desenhos e altares das velhas igrejas, sauda-
riam o mestre e o colecionador apaixonado, que procura se localizar exatamente onde o mestre estava quando
pintou a paisagem que ilustra este texto.

Alberto da Veiga Guignard
{(Nova Friburge/RJ, 1896 — Belo Haorizonte/ MG, 1962}

Paisagem de Ouro Preto, 1960 - Oleo s/tela
Colecao Palacio Boa Vista - Aquisicao, 1971

Prémic da Critica, 1960




Rubem Valentim
Maria Helena Ochi Flexor-ABCA/BA

nasceu em 1922, na rua do Maciel de Baixo, em pleno Pelourinho, e conti-
ade, na rua Futuro do Torord ou Gamboa de Cima. Foi um menino
festas juninas, montava presépios. Estudou na melhor escola
da época, o Colégio da Bahia, trabalhou, ainda menino, e serviu o exército. Fez odontologia na Universidade
Federal da Bahia, mas foi levado para as artes plasticas, talvez, pela lembranca de uma dessas figuras sin-
gulares, em que a santa terrinha ¢ rica, um pintor de parede, figura de sua infancia que pintava sua casa, 0
Arthur Come-Sé. Este pintor de parede, sozinho — de onde, segundo Valentim, vinha seu apelido — fazia paisa-
gens, flores, barras de flores, frutas nas varias dependéncias de sua casa. Esse contato com o pintor de pare-
de, mais a riqueza de cultura plastica de Salvador, o faria deixar a pratica da odontologia e do jornalismo, €m
que também havia se formado. Apesar da vidinha comum, como qualquer menino de classe pouco abastada,
Rubem Valentim foi um dos pioneiros do movimento renovador das artes plasticas na Bahia.

Rubem Valentim, soteropolitano,
auou a viver em lugares tradicionais da cid
comum, empinou arraias, brincou na rua e nas

Se se tomar Sao Paulo e o Rio de Janeiro como parametros, pode-se dizer que a arte moderna chegou tardia-
mente 4 Bahia. A populacdo diminuta, a migracao de intelectuais para o sudeste, a inexisténcia de institui-
coes oficiais, ou oficiosas. como museus, galerias, salées ete.. ainda na década de 1940; a falta de rotas de
comunicacdo interna e rapida com 0s grandes centros culturais; a falta de desenvolvimento industrial, técnico
e cientifico, foram fatores que nao permitiram, de um lado, o conhecimento instantanec do que se passava
em matéria de criacdes artisticas novas em outros meios e, de outro, para que o modernismo naoe encontrasse

campo propicio mentalidade para a sua instalacéo.

o movimento moderno foi preparado pela literatura. Mensarios, revistas com

Como aconteceu em Sao Paulo,
ponsabilidade de Carlos Chiacchio, O Momento,

caracteristicas nacionalistas, como Arco € Flexa, sob a res
Meridiano, da Academia dos Rebeldes, foram midias que incentivaram a renovacao. Como Marinetti, Carlos

Chiacchio chefiou um movimento denominado ALA — Ala das Letras e Artes -, com publicacoes, exposicoes,
formacao de comissoes, que foi nada mais do que uma réplica local dos eventos futuristas do Municipal
paulista de 1922. Nas comissdes ja se via a possibilidade de divisdo entre o academismo e 0 modernismo. As
exposicoes e saldes posteriores retratariam essa divisdo. E muitos dos pioneiros do modenrismo na Bahia ja

apareciam rcsses eventos.

Ediria Carneiro, Mario Cravo Jr., Carlos Bastos, 0s dois 1ltimos recém-chegados dos Estados Unidos, inicia-
ram um processo de modenizacao da arte que teve principio em 1948. Contaram, desde logo, com o apoio
de intelectuais, como José Valladares ou Carlos Eduarde da Rocha e sua Galeria Oxumaré, Wilson Recha.
O grupo, indiscutivelmente, era encabecado por Mario Cravo Junior. Logo passaram & contar com Jenner
Augusto, Rubem Valentim € 0 argentino Carybé. Mais tarde Lygia Sampaio, Mirabeau Sampaio, Joao Quaglia,
Raimundo de Oliveira, Anténio Reboucas, Willys aderiram ao movimento. Muitos formariam o grupo Cadernos
da Bahia, orgao defensor dos novos rumos da arte baiana. Eram jovens com 20 e poucos anos € néao tinham
nenhuma posicio preconcebida. Era apenas o vigor da juventude que se antepuniha ao tradicional. A chegada
4 Bahia de estrangeiros, ou de artistas do centro-sul, foram fundamentais para a mudanca de mentaldiade,
mas sem esquecer o forte carater nacionalista e regionalista que entao preponderava também na Bahia.

dessa geracdo, prenderam-se a tradicao afro, do sertdo ou do

cotidiano. Rubem Valentim, embora tenha ida para o Rio de Janeiro, em 1957, onde ficou até 1963, continuou
s de arte negra em Dacar e Lagos € radicou-se

a participar de exposicOes com 0 grupo baiano. Foi para festival
depois em Brasilia, até 1988, indo depois para Sao Paulo. Aparecia sempre como pintor baiano e usando ¢
recriando os emblemas afro-brasileiros do candomblé. Era oba da Casa de Mae Senhora.

Os temas, de carater essencialmente baiano,

o artista mais importante do Brasil, depois de Tarsila e Volpi, por

Foi considerado, a partiv de 1954, o terceir
da semiologia das imagens na pintura brasileira dos

usar tematica brasileira, sendo ele pioneiro no campo
anos 1950. Obsessivamente buscava a ordem e a limpeza em seus quadros e painéis, transformados em ni-

chos com signos geométricos, compostos conscientemente, baseados na simetria, Diria sinto que a simetria
uma das caracteristicas da arte religiosa. A partir desses principios chegaria aos objetos emblematicos de ca-
rater construtivista, geometrizante, sempre pintados com cores chapadas, sem texturas ou degradés. Ensinou
sua arte em varias institui¢des pelo Pais.

Foi premiado pela ABCA em 1962. Com sua producao, Valentim participou de intimeras exposicoes, individu-
ais, coletivas, especialmente bienais, no Brasil e no exterior, nunca se afastando de sua tematica. Recebeu, em
1083, o titulo de Doutor Honoris Cauisa da UFBa. Faleceu, em Sao Paulo, em 1991. Foram-lhe dados prémios
importantes e homenagens postumas. Deixou o Marce Sincrético da Cultura Afro-Brasileira e o escudo do
Sao Paulo Futebol Clube, na praca da Sé, em Sao paulo, somados as inameras pinturas, serigrafias, totens,
estandartes, objetos, esculturas pintadas, em museus, marchands, casas particulares...

: Rubem Valentim
{Salvador/BA, 1922 - Sao Paulo/SP, 1991)

) ¥ S/titulo, 1989 — Serigrafia colorida s/ papel
Colecao Palacio dos Bandeirantes — Doacao Radha Abramo, 2004

Prémio da Critica 1962



Emiliano di Cavalcanti

Elza Ajzenberg-ABCA/SP

Emiliano Augusto Cavalcanti de Albuquergque e Mello, artisticamente conhecido como Di Cavalcanti, nasce €
morre no Rio de Janeiro (1897 — 1976), Transferiu-se para $ao Paulo, em 1917, com 0 proposito de terminar
o curso de Direito, iniciado no Rio de Janeiro. Posteriormente, desiste da faculdade para dedicar-se a carreira
artistica.

E muito importante a sua participacao na Semana de Arte Moderna de Séo Paulode 1922, como expositor,
organizador e responsavel pela vinda de obras de artistas cariocas. Di Cavalcanti € também o criador do ea-
talogo e do cartaz desse evento. Em 1923, embarca para a Franga, tornando-se correspondente do Correio da
Manhé. Em Paris, estuda na Academia Ranson € desenvolve amizades com poetas como Jean Cocteau e Blaise
Cendrars e artistas como Picasso, Braque, Léger e Matisse. Na Italia, descobre “o colorido de Ticiane e a forca
teatral de Michelangelo”, conforme escreve muitos anos mais tarde. Expoe em Bruxelas, Londres, Amsterda,
Berlim, Lisboa e Paris.

Nessa época sente profundamente a influéncia de Picasso: “que foi o primeiro a transpor atravées de uma ori-
ginalidade indiscutivel para o assunto brasileiro”, como assinala Sérgio Milliet. No ano seguinte, Di Cavalcanti
retorna ao Brasil, fixando-se no Rio de Janeiro, onde executa, em 1929, dois paineis para o Teatro Joao
Caetano. Aindaem 1929, realiza nova mostra no Rio de Janeiro e, em 1932, expoe individualmente em Sao
Paulo.

Entre 1935 e 1940, Di Cavalcanti novamente reside em Paris, em companhia da rulher, Noémia Mourao. Em
1940 escreve: “Eu nao poderia viver sem o Rio de Janeiro, porque tudo o que vejo como pintura se integra na
paisagem carioca.” Ao comegar a guerra, volta ao Brasil.

A década de 1940 presencia grande visibilidade do talento de Di Cavalcanti, que se torna um dos mais nota-
veis pintores brasileiros gerados pelo Modernismo e, sem duvida, um dos mais dirigidos a tematica brasileira.
Em 1951 participa da 1" Bienal Internacional de Sao Paulo, recebendo na seguinte o Prémio de Melhor Pintor

Nacional.

O desenho & essencial na trajetoria desse artista. A linha com frequéncia inscreve a cor, definindo contornos,
estruturando o espaco e acentuando a expressividade do tema. Procura adequar formas, materiais, técnicas
e temas. Utiliza, em seus desenhos, grafite, nariquim, lapis de cor, erayomn, pastel ou scraperboard (desenho
por raspagem). :

O artista regisira figuras importantes da vida cultural do Pais e do exterior. O seu olhar agucado deixa marcas
criticas e satiricas nas questdes politicas de seu tempo. £ intenso também o seu trabalho junto a imprensa e
como ilustrador.

A preocupagao socidl leva o artista-a filiar-se ao Partido Comunista e a optar pela arte figurativa. Procura ex-
pressar os multiplos aspectos da cultura brasileira, assinalando a seducao pela raiz, a identidade e 0 drama
de seu povo, com a utilizacao de formas densas e cores fortes. A figura humana & marcante. Os registros de
cenas urbanas, festas, cafés, bordéis, mendigos € especialmente mulheres da noite constitiiem uma constan-
te, relacionando personagens e ambientes de suburbios ou do interior.

A mulher é tematica central na trajetoria artistica de Di Cavalcanti: & uma presenca poderosa como mae,
trabalhadora, amante ou prostituta, simbolizande a diversidade brasileira; € a possibilidade de captar a sen-
sibilidade humana em seu aspecto mais agudo.

Emilians di Cavalcanti
(Rio de Janeiro/RJ, 1807 - 1976}

Prémic da Critica, 1971



Volpi - geometria com gosto de Brasil
Olivio Tavares de Aratjo-ABCA/SP

O reconhecimento publico de Volpi se inicia na década de 1950, quando ele recebe o prémio de Melhor Pintor
Nacional na segunda Bienal de Sao Paulo, ex aequo com Di Cavalcanti. Pouco depois Méario Pedrosa, organi-
zador (naquele tempo ainda néo se usava o termo curador) de sua primeira retrospectiva, no Museu de Arte
Moderna do Rio de Janeiro, o chama pela imprensa de “o mestre de sua época”. Desde entdo, toda a critica de
arte brasileira sempre acompanhou de perto € com entusiasmo sua trajetoria.

Visto que toda regra tem excecao, nemt toda unanimidade & burra, como achava Nelson Rodrigues. A unanimidade
que cerca Volpi € apenas o resultado da permanente qualidade de sua obra, fundada em sua inteireza ética e esté-
tica no correr de 70 anos de trabalho.

Ao contrario da obra de varios artistas, a pintura de Volpi ndo teve altos e haixos, nem ele relaxou sua autoexigén-
cia na velhice. Inevitavelmente, quando a mao comegon a perder aquela firmeza que lhe tinha permitido, durante
a participagio no movimento concretista, riscar retas perfeitas sem o auxilio de régua, o gesto com que aplicava
a tinta sobre a tela — gesto inconfundivel, ritmado e elegante, numa verdadeira escrita pictorica — foi-se perdendo
também. Mas no que dependia de sua vontade Volpi nao transigiu. Nos anos 1970, apesar de a demanda do mer-
cado ser muito superior 4 sua produgao e as obras estarem valendo um bom dinheiro, era frequente encontra-lo
ao tanque do quintal de sua casa, lavando os quadros que eventualmente nao o tivessem satisfeito, para depois
reaproveitar a tela limpa.

Quando Volpi recebeu, em 1972, o recém-criado Prémio da Critica da ABCA (foi o primeiro a recebé-lo), iniciava-se
a consagracao absoluta e ruidosa, que <o fez crescer até sua morte, em 1988, Foi a fase em que os jornais passa-
ram a chama-lo de “o maior pintor brasileiro vivo”, embora sabendo que essa € uma frase mais de efeito do que
um juizo realista e sensato. Nao existem instrumentos para medir esse tipo de grandeza. Os adjetivos e a gloria
nao agradavam a Volpi, menos por modéstia (ele tinha perfeita consciéncia de seu valor) do que pelos incomodos
praticos que implicavam. Queriam que ele fizesse pose — como Di Cavalcanti fazia — e desse declaracdes em grande
estilo — logo €ele, que era de pouquissimas palavras. Quando insistiram para que conceituasse arte brasileira, saiu-
_se com esta; “E a arte que se faz no Brasil.”

Embora néo fosse um intelectual, Volpi tambem nao tinha nada de ingénitio. Sua resposta € apenas aparentemente
simpléria. A questao lhe falava de perto, mas em vez de teorizar sobre ela, ele tratava de enfrentd-la na pratica.
Sabemos que estabelecer uma arte de raizes e contetdo nacionais vazada numa linguagem internacionalmente
inteligivel e aggiornate, em sintonia com seu tempo, foi, talvez, a questao prioritaria do movimento modernista.
Tarsila a verbalizou e a abordou na pintura, primeiro por um viés mais cubista, na fase pau-brasil, depois mais
surrealista, na antropofagia.

Posteriormente, foi o baiano Rubem Valentim quem mais a discutiu, por palavras e obras. No entanto, foi certa-
mente Volpi quem conseguiu a mais perfeita solucéo. Artista decididamente erudito — pela natureza da proposta,
nao erudito no sentido de superinformado -, conseguiu permanecer fiel a suas origens e vivéncias populares de
imigrante pobre italiano. Sua autofidelidade se refletiu também na evolucao coerente € linear da linguagem, até
chegar a inimitavel e originalissima sintese das fachadas e bandeirinhas dos anos 1960 em diante. Sao geometrias
com gosto de Brasil.

Alfredo Volpi
(Lucea, Italia, 1896 — Sao Paulo/SP, 1988)

Bandeirinhas; 1970 - Témpera s/tela
Colecao Palacio Boa Vista — Aquisicao-Geapac, 1971

Prémio da Critica, 1972
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Claudio Tozzi

Neide Marcondes-ABCA/SP

A uma consistente e articulada reflexao somos conduzidos ao produzir, elaborar um texto sobre Claudio Tozzi,
artista, arquiteto, professor, pesquisador; ...esSCrever, contextualizar um. texto sobre o (desjvelar de sua obra,
obra de um artista que ha muitas décadas labora € elabora sua organizacédo plastica.

Apos significativos e inUmeros textos elaborados por conceituados criticos € historiadores ¢ue ja discursaram
sobre sua obra e pesquisa e para nao elaborar uma fraseologia talvez vazia, repetitiva, tautologica, € possivel
que se possa fazer, no entanto, um texto poético sobrea producao ¢ atividades do artista Claudio Tozzi .

Mesmo para estudiosos, falar de arte, do objeto artistico, ou do nao objeto, nao € tao simples; & muito mais
abrangente se comparaco a codigos l6gicos estruturados pelo proprio artista. O objeto artistico suscita varias
leituras interpretativas. Tozzi, ao colocar sua obra em evento, funda sua morada no mundo € permite (des)
velar a mundanidade de sua obra. Mundos estes em estilos € movimentos estéticos, sem'se ater em prisoes
e modismos. Suas obras (des)apresentam formas, mas expressain SEmpre um conceite > o disegno intermo e
tecem novas figuragoes em outro espaco.

No mesmo tablado de sua producao, da pictoriedade a espacialidade escultorica, Tozzi argumenta sua poética
de signos e simbolos em proficua producao artistica. Suas cores nao expressam as cores mimeéticas da natureza.
Significativo repertorio de sua producao denota elementos geometricos. Tozzi nao so medita, estuda, reflete e
pesquisa; marca também a obra em sua epocalidade. Trabalha a matéria, a ¥coisidade” de acordo com seu proje-
to intelectual, apolineo e dionisiaco. A Forma encarna a matéria, inventa, labora e expoe em evento, Diversidades
existem. Do figurativo a atmosfera do concretismo, da construcao da escultura, dos painéis, totens, Tozzi priori-
74 a experiéncia direta do espaco, dos materiais e da luz em simplicidade plastica quase de um light constriction,
divinizando a neutralidade das obras para os chamados ndo lugares. Em varios momentos direciona sua pro-
ducao para & mais contemporanea expressao/funcao, a chamada arte puiblica. Neste século 21, Claudio Tozzi
arquiteta em sua pictoriedade uma Arquitetura Imagindria em Territérios. Em Usina de Simbolos e BEscultura/
Totem, a atividade do artista requer um controle vigilante, uma imaginagao consciente na leitura/interpretacao
de stia obra. Exige todo um processo desde o gozo estético & esfera da reflexao hermenéutica de sua obra.

Claudio Tozzi, desde sua figuracao dos anos 1960 a pictoriedade arquitetural das obras do século 21, sempre
abre mundos histéricos, especialmente neste periodo de transformacoes de identidades e alteridades.

Claudio Tozzi
(Sao Paulo/SP, 1944 )

8/titulo (Projeto Bandeirantes), 1989 - Acrilica s/tela s/eucatex
Colegao Paldcio dos Bandeirantes — Aquisigao, 1989

Prémio Estimulo, 1974 /75



Waltercio Caldas entre o espaco, o tempo e o vazio do mundo
Alberto Beuttenmuller-ABCA/SP

O conceito é a formula abstrata da inteligéncia de cada coisa; € substitui cada coisa. Na arte, o conceito tem a
VET Comm 24 PETrcepean; € & PErcepgan & uma sensacao, tem matéria; enquanto o conceito tem forma. A matéria
56 pode relacionar-se com 0 conceito atraves de uma terceira coisa, que nao € conceito nem é percepca — € o
esquema, aimaginacao poé€tica, criadora de simbolo. Este simbolo estabelece um vinculo entre as duas fontes
hibridas que se fundem. Gosto de fazer a diferenca entre dois tipos de olhares sobre uma obra de arte: o do
observador e o do fruidor. O primeiro ve; o segundo frui, ou seja, entra em gozo com a obra.

Se analisarmos a obra de Waltercio Caldas como fruidores, percebemos que seus ohjetos provecam um estado
de silenciosa inquisicio: O que & isso? Seus objetos desmontam a certeza de defini¢oes anteriores do que era
uma escultura (Forma no espago? Mas onde esta o espaco? E a forma?). A fiui¢io se da pelos sentidos, mas
os objetos de Caldas confundem nossos sentidos; ndao ha a fusdo entre conceito {formaj € percepgao {materia)
para a construcao do esquema, da imaginacao pogtica, no entanto a imaginagao poética esta prescntc com
sua “elegancia hieratica”, como bem definiu o critico Agnaldo Farias, que viu um contraste da limpidez formal
com 0 inacabamento que sugere tal elegancia.

O olho do fruidor busca em ansia gozar dessa elegancia estética de formas limpidas, mas cai na armadilha
formal de Caldas e percebe s6 a quota gue se oferece dessa obra quase imaterial. Nao a toa o proprio artista
considera seus objetos como instantes escultoricos, 6 que Nos dé a certeza de que tais objetos sao formas de
virtualidades temporais, que invadem o territorio invisivel que ha entre a coisa e o vazio do mundo. Os objetos
criados por Waltercio Caldas colocam em duvida a propria existéncia, guando o observador comporta-se como
fruidor e, além de ver, goza a forma, que “projeta muiltiplos sentidos e se torna um aparelho de significar”,
como diz Octavio Paz, in Marcel Duchamp. o el Castillo de la Pureza.

Waltercio Caldas
{Rio de Janeiro/RJ, 1946

S/titulo, 2007 - Aco inoxidavel e esmalte
Cole¢ao Racquel Atnaud

Prémio da Critica, 1973, ¢ Prémio Mario Pedrosa, 2002




Arcangelo lanelli - o artista € 0 tempo
Ana Cristina Carvalho-ABCA/SP

O significado mais amplo da obra de Arcangelo lanelli revela nao s6 os limites do estético, mas uma viséo da mo-
dernidade, a concepcao da vida e da arte que inclui o rigor, a dedicacao, a experimentacéo e a paciéncia pelo pas-
sar do tempo. Por isso, torna-se impossivel falar sobre sua producao artistica sem falar no homem lanelli. Para me-
lhor compreensdo de sua obra, vale registrar a influéncia de suas fontes intelectuais e sua vida familiar e afetiva,
que acabam por impregnar seu trabalho de um sentimento de busca e de posicionamento filosofico e intelectual.

Na musica e na literatura, o alimento para o seu potencial criativo velo s pecialmente de Kafka, Sartre, Erico
Verissimo, Vinicius de Moraes e Ferreira Gullar. As experiéncias internacionais de suas viagens a Europa e a
América Latina, onde vivenciou e teve contato com diversos artistas, também trouxeram importantes contri-
buicdes a sua obra. Tanto a cultura europeia como ¢ mundo pré-colombiano também lhe serviram de base
para a forma de expressao e de vitalidade artistica,

Entre a modernidade figurativa dos anos de 1940 a 1960, a geometria, o grafismo € a ousadia da abstracao
total, o artista lanelli mostra uma evolucdo lenta e madura, plena de conceitos es ticos fundamentais, como
4 totalidade da cor e da forma. Seus questionamentos ¢ experimentacdes ao longo do tempo 0 levaram ao
desenvolvimento de uma linguagem plural, formas de expressao e suportes como o papel, a tela, a madeira, a
pedra, o ago, o ferro e até o corpo humano.

O seu interesse ndo se limitou & questao estética e ao fazer artistico, mas preccupou-se especialmente com a
comunicacao da obra com o seu publico. Minucioso & atento 4 0rganizacao das suas exposicoes, Ianelli elaborou
madquetes e planfas para as montagens, apontando caminhos para a leitura e a melhor compreensao do conjunto
de sua obra. Em visita ao seu atelié, no ano de 200 pude perceber com clarcza a ordem cronologica e didatica
da sequéncia em que foram dispostas as obras n: aredes dos ambientes, onde eu tinha a tarefs de gscolher
apenas algumas obras para participarem de uma exposicac. Confesso que foi uma das mais dificeis missdes, dian-
te de tantas marinhas luminosas, ancoradouroes, interiores, nafurezas-mortas € abstracoes de cor e de uz. Em
seu panorama evolutive nao havie excesso; o artista reduz o desenho e a cor em formas geométricas essenciais.
Rompendo com os ornamentos decorativos pictoricos, apresenta uma visao espacial muito préxima dos cubistas.

Figura central de um periodo longo na arte brasileira, sua obra € marcada pela construcéo de significados de forma
plena, paciente e experiente. Ianelli fala desse tempo e do ardue trabalho e carteira de artista, em entrevista dada
em 2002 ao professor Roberto Macedo, no programa “3eu Diploma, Sua Carreira”, na TV Mackenzie. Entrevista lon-
ga e histdrica, porque, infelizmente, dois dias

depois o artista sofre © derramc que o de

incapaz de comunicar-se verbalmente, Fala

de maturidade na carreira artistica e destaca

a importancia da pesquisa e da observa

Autodidata, Tanelli conta que os artistas de sua

geracao levaram muito lempe para descobnr

o saber. Aprenderam por mcio dc vivéncia;

experiéncias, com 0s livros, as exposicoes €

especialmente com os dialogos entre 0% cole-

gas artistas dos Grupos Guanabara e Santa

Helena, eriando uma escola de liberdade onde

“sada um dava o que tinha e recebia do outro”.

Além disso, conta que nessa época néo existia

muita pressao de mcreado como a gue

te hojc ¢ o artista podia se dedicar com prazcr

a0 fazer artistico. A licio que deixa lanelli para

os artistas mais jovens & a vontade inabalével,

“nao se fludir com a midia, ser honesto consi-

g0 MESMU, NAY JUEIET £Xpor ¢ vender rapida-

mente os seus trabalhos, mas sim pesquisar

profundamente e sé através do tempn, se hou-

ver venda, ela vird naturalmente. (...} na arte

& preciso muitos anos para voce chegar a uin

determinado ponio.” E cita Francis Bacon com

a frase “piniura & coisa para velhos”, nas na

idade, mas na cxperiéncia.

Enfim, o “velho” lanelli nos deixa a historia
do seu tempo, por meio de uma rica © vasta
obra gue explorou com rigor € inccssante-
mente as dimensodes da arte.

Arcangelo lanelli
(Sao Paulo/SP, 1922 — 2009)

Réquiem, 1990 - Oleo 's/tela (pag. 16)
Colegao familia Arcangelo lanelli

Sinfonia em Branco, 1998 - Oleo s/tela
Colecao familia Arcangelo Ianelli

Premios de Pesquisa, 1974 /75; Mario Pedrosa, 1978; ¢ Clarival do Prado Valladares, 2002
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Glauco Pinto de Moraes - a arte entre o sonhoea realidade
Ricardo Viveiros-ABCA/SP

producao de varios artistas que, no embalo da

¢ se convencionou chamar de novas figuracdes
stas fantasticos

As décadas de 1960 e 70 foram, 1o Brasil, marcadas pela rica
importancia historica da comunicacao conceitual, criaram o qu
dentro do amplo universo da arte desmaterializada. Apareceram 0s hiper-realistas, 0s surreali
e, também, os adeptos da pop art, entre outras manifestacdes ¢ tendéncias de entio.

acao de cada um dos artistas brasileiros que praticaram a pop art aguela
e comum a todos — e clara a influéncia desse movimento nascido
a sua marca de pioneirismo.

Muitas sao as diferencas entre a cri
época. Entretanto, um aspecto constitui bas
ingles, recriado e realmente difundido a partir de Nova lorgue, que soube impor

Por outro lado, todas as obras do periodo da pop art feitas aqui apresentam tipica brasilidade na sua forma,
estilo, linguagem €, €m especial, tematica, com a inclisao de elementos tropicalistas nas telas: frutas, ani-
mais. rostos populares, legitimos signos de imediata identificagdo com o syarderelo” de nossa Lerra.

Ao por um discurso politico na mensagem contida

a consciente opc
suas lamentaveis consequencias que vitimaram o Pais ¢om a ins-

ssidade de combater a opressao, fugir a

Houve, em'determin ados artistas, também
em suas obras: O Golpe Militar de 1964, e
tauracao dema violenta ditadura, exigiu de muitos criadores a nece
censura, clamar por liberdade.

r on dos Tecursos tecnologicos da comunicacdo de massa para

Outros valeram-se dos quadrinhos, do humo
fazer severa critica a corrupgéo

também abrir um debate sobre a defesa do meio ambiente, das causas sociais,

na vida publica e discutir outros problemas nacionais.

de Moraes, gaucho de Passo Fundo, nascido em 1928, ja aes 40

anos, comecgou a expor individualmente. Na década de 1970, conhecide € respeitado, aqui € No Bxterior

(aplaudido, em especial, no Uruguai, Bélgica e Japao), participoul com Sucesso de critica e de publico das bie-

nais internacionais de arte de Sao paulo e, ainda, das festejadas edigoes do Panorama da Arte Brasileira, no

Museu de Arte Moderna de Sao Paulo (MAM-SP).

A série denominada «[,ocomotivas? € o seu trabalhio mais conhecido, registra

Glauco Pinto de Moraes teve no movimento do hiper-realismo. A inteligente ocup
das com malicia sabendo valorizar a beleza do

bem determinando as formas, as cores usa
tudo, a luz que ressalta a qualidade de uma apurada técnica sao valores que se destacam na obra do artista.

Foi em meio a tudo isso que Glauco Pinto

a significativa participacao que
acao do espago, o traco firme
s volumes e, acima de

aes se estabelece um impossivel encontro entre o real e 0 imaginario, geran-
< faz sentir a emocao da arte, E como inventar algo ainda mais real do que
dor um estado mental no qual nao ha limite. Uma nitida provocacao.

a0 Brasileira de Criticos de Arte (ABCA), em razao

al de Artes Plasticas de Havana, Cuba, em
989, Glauco Pinto Moraes comecou &

Na pintura de Glauco Pinto de Mot
do a necessaria curiosidade que no
a propria realidade, eriando no especta

Bm 1977, Glauce Pinto de Moraes foi premiado pela Associag
da importancia contemporanea de sua obra. Na 2" Bienal Internacion

1986, o artista foi homenageado com uma Sala Bspecial. Em fevereiro de 1
trabalhar na Secretaria de Estado da Cultura de Sao Paulo, como responsavel pela Assessoria Especial de Artes

plasticas. Foi vice-presidente do Conselho de Defesa do Patrimonio Historico, Arquealogico, Artistico e Turistico
do Estado de Séo Paulo (Condep haat), presidente da Associacao Profissional dos Artistas Plastices (Apap) € mem-
bro do Consellio Administrativo da Bienal Internacional de Arte de Sao Paulo.

m maio de 1990, na cidade de Sac Paulo, onde escolheu viver desde que saiu do

Glauco Pinto de Moraes morreu €
foi real, sua obra também. Por isso continua vivo.

seu Rio Grande do Sul. Sua morte

. Glanco Pinto de Moraes
{Passo Fundo/RS, 1928 - Sio Paulo/SP, 1990)

Distribuicéo de Forca (da Série Mecano-iconografica n® 174), 1981 - Oleo s/tela
Colecao particular

Prémio da Critica, 1977




no da arte

; i 5 cumpriu o desti
Moriconi - a mao queé P Angela Ancora da Luz-ABCA/RJ

”
Antes de Didi-Huberman afirmar que aquilo que vemos ;:‘J vale, “erE nosgosdoll:osef;elt;:)bg;zuzo:oﬁltléran ;
i i 14 refletia sobre a cisdo do olhar, pois, para o artista somos 1ntroje‘fa os” pel o
Mlg.lr—:f;}sn 1eJ e:nesa.ta condigao passamos a alvo e nao a observador. Para el{e, a méo do artista -Z‘:—nr?] e r‘p A
5 desti;w da arte”, buscando a luz, o dinamismo, o movimento eo proprio l:locxl:nerl;r;,s C;LT; i .2l
cisdo do olhar foi diversas vezes enfatizada pelo artista, como esta documen ad ec; . 02 temp,os o
e poéticas que nos deixou. Assim, teorizando, ele antecipou 0 que Huberman

i ¢ os seu alvo, o
Para Moriconi a obra se realiza quando surge diante de nos, quando a olhamos, e nos tornam .

que seria reafirmado pelo filosofo frances. ‘ ‘ N
o di Vico, Pertigia, na Itdlia. Aos 21 anos veio para o Bra:;ﬂ, ;a; ;-

do- o Rio de Janeiro. Um ano antes ganhara a Mencao Honrosa no Salao 91tta di '.I:rev1. C(;:;tu 0, ke
st e« ter na terra de sua escolha levou-o & trabalhar na manutencao de avioes em anguin : :
96551d6}d:l di:iﬁzz dos voos, o reflexo da luz nas superficies polidas dos aeroplanos, 0 dmamlsrgo dalc];;;z ;b
E)Fronf:;n%un, o conjunto de todas estas motivacdes tenham servido de alimento para sua alma. Os vo i

i iais que se associavam ao
energias, movimentos e até sons, todos tratados pelo artista como elementos materiais
' . .
aco, iriam conferir identidade & obra moricomiand.

Nova Objetividade Brasileira (MAM-RJ) € no
de arte pablica”. Neste mesmo ano, apresen

Roberto Moriconi nasceu em 1932, em Fossat

ici ano seguinte esta presente a0
Em 1967 ele participa da Mostra a0 S . 17, 1 Petite

evento “Arte no Aterro - um meés

Galerie (RJ), multiplo que projetava imagens ¢ criava efeitos. Moriconi transita na fronteira arte e ciéncia,
aprofundando a discusséo sobre as formas, ¢ espaco e ¢ dinamismo, rompendo com o estatico em diregac a
energia € aoc movimento. Em 1977 ele é agraciado com o Prémio da Associagio Brasileira de Criticos de Arte,
estando sua presenga ja consolidada no meio artistico. Na verdade, a merecida premiacédo vinha no momento
em que ele avangava conceitualmente e artisticamente rumo a contemporancidade, sinalizandoe ¢ advento da
arte ¢ da tecnologia. Sua preocupagéo sensorial se ajusta as transformagdes de um tempo que ndo pode retro-
ceder. Ele estava consciente de que o mundo havia mudado, que um outdoor podia garantir o prazer que antes
se experimentava ao contemplar uma arvore, pois trazia a linguagem ditada pelo consumo, nos reconduzindo
ao tempo presente, Nossos ouvidos nio buscavam mais o canto de passaros, mas o ruido de motores e bips,
e o0 tato precisava de materiais sintéticos.

Ainda na década de 1970 e até na de 1380 ele criaria os “Antivolumes”, com aco inoxidavel, buscando, nos-
planos, a ilusio da tridimensionalidade. Seguem-se os “Volumes Energéticos”, com incidéncia da luz, ¢ o
“Visual Conicert”, happening em que Moriconi produzia suas obras no palco, ao som da mrsica de Wagner
Tiso, Paulo Moura e outros, fazendo da lixadeira seu instrumento e do ago sua matéria-prima. Em 1991, com
a exposicao “Do Caos ao Cosmos”, suas esculturas e holograviuras cumprem o destino da arte pela mao do
escultor. Estava certo de que ela nao lhe asseguraria sobrevida, que era uma escolha ¢ um risco, a opcao que
fizera. Moriconi viria a falecer em 1993, no Rio de Janeiro, interrompendoe ¢ voo de sua mao, mas suas obras
continuariam a nos buscar, pois “vocé serd ¢ alvo; nos seremos o alvo™.

Roberto Moriconi
{Perugia/Umbria/Itdlia, 1932 - Rio de Janeiro/RJ, 1993)

S/titulo, década de 1970 - Ago incx
Colecio Clara Pascowitch

Prémic da Critica, 1977




Quirino Campofiorito - pintor e historiador da arte
Marcus Tadeu Daniel Ribeiro-ABCA /RJ

Quirino Campofiorito foi um dos mais importantes artistas brasileiros, com uma importancia para a histéria
da arte que ainda esta por ser mais bem avaliada por aqueles voltados 4 analise do desenvolvimento do moder-
nismo no Pais. Pintor e escritor, participou ativamente da defesa dos novos ideais artisticos que vieram arejar
a tradicdo da pintura no Brasil, especialmente a partir da década de 1930. Idealista, intelectual arguto, pintor
militante dos problemas atinentes a condicdo humana, verteu, em suas obras, esse traco de sua personalidade.

A pintura foi, inicialmente, 0 principal ramo de atuagio desse artista paraense, radicado na cidade de Niterdi
desde a sua infancia, quando seu pai, o arquiteto e artista Pedro Campofiorito, dirigia o Museu Antdnio
Parreiras, situado na rua Tiradentes, no bairro do Inga. O artista obieve a projegao cultural tanto no Brasil
como no estrangeiro, destacando-se pela trajetéria coerente com que pautou seu trabalho.

Sua obra apresentou-se comprometida com o resgate dos mais essenciais valores humanos, principalmente
com a adesao do artista & tematica exaltada pelo realismo social, movimento desencadeado desde a década de
1930, que iria sensibilizar varios artistas € intelectuais da América Latina. No Brasil, esse estilo encontraria
eco nas obras de Portinani, Teruz, Livio Abramo, Goeldi, Djanira, Tiziana Bonazolo, 08 gravadores do Clube de
Gravura do Rio Grande do Sul € os de Bagé, além de ocutros.

O ingresso de Quirino no Nucleo Bernardelli, grupo de artistas que s€ reunia nos pordes da antiga Escola
Nacional de Belas-Artes para discutir schre os novos horizontes da pintura, ocorTeu logo apés a sua volta
da Europa (1935), onde estivera aperfeigoando-se com ¢ prémio de viagem ao estrangeiro que obtivera, ¢m
concurso da ENBA, No Nucleo Bernardelli, atuaram também pintores como Milton Dacosta, José Pancetti,
Eugénio Sigaud, Ado Malagoli, Joaquim Tenreire, além de outros. Datam dessa época suas pinturas di-
recionadas & iconografia humanistica, como “Operén‘o” (1933), do acervo Museu Nacional de Belas-Artes,
Aquecendo a comida dos camaradas, tela adquirida pelo Ministério do Trabalho, e ainda seu projeto para
pintura mural intitulado Operdrios (1939).

Sobre este assunto, Quirino Campofiorito teve oportunidade de declarar, em entrevista concedida ao critico de
arte Frederico de Morais {12/9 /1982): “O operario, como figura ou imagem, € M simbolo, a representagao de
alguma coisa que se alia as minhas ideias. A pintura € um métier; devermnos apura-la no sentido de fazer com que
ela atenda a todas as nossas necessidades de dizer as coisas” Tal postura, da qual nao abriu mao ao longo de
sua vida, foi motivo para que © artista tivesse sua carreira no magistério interrompida pelo AT-5, o mesmo 0cor-
rendo com o pintor Alberto Zaluar e o critico de arte Mario Baraia, todos professores da Escola de Belas-Artes.

Mais tarde, o trabalho de Quirine Campofiorito acabaria sensibilizando-se por uma forma de interpretagdo do
aniverso cultural brasileiro, que se pautava por uma relacio magica da visdo do artista com a realidade que
importava retratar. Ruben Vela, adido cultural argentine no Brasil e autor da apresentacdo de uma exXposicao
que o pintor promoveu em Brasilia, refere-se ao realismo mAgico presente em sua obra, analisando a convi-

véncia harmoeniosa de figuras retratadas num clima de tranquilidade e de otimismo.

Assim, seu trabalho mantinha-se permanentemente dirigido para a viséo € a interpretag¢sio do homem, tanto
na compreenséo de sua existéncia social, considerancdlo todas as inflexées criticas dai decorrentes, como tam-
bém na visao onirica de seu universo mistico interior, gerado poT sua experiéncia no mundo.

Falar desse pintor representa, por jsso, uma forma de resgatar a dimensao humanista de sua obra, conforme
assinalou M. Elizabete Santos Peixoto, num catadlogo organizado guando da exposicéo “Quirino Campofiorito:
80 anos”, realizada no Museu Histérico do Estado (Niterdi) em 1982, que reuniu obras da década de 1930,
quando o artista praticamente inicia sua carreira, até os anos 1980, no exercicio de sua maturidade artistico-
_intelectual. Retrospectiva igualmente justa foi feita sob a mesma curadoria pelo Museu Nacional de Belas-
-Artes em 1992, para cornemorar o8 90 anos do artista.

Mas Quirino Campofiorito foi também historiador da arte, destacando-se pela produgao do conhecimento
sobre a historia da formacéao da arte brasileira, 0 que nao chega a se constituir em digresséo de sua atuagio
precipua. Na pintura, como de resto nas demais areas em que atuou - historia da arte, critica de arte, magis-
tério, ilustracao e caricatura —, seu pendor a investigacao, sua determinacéo de buscar, na origem das coisas,
a explicacéo dos pensamentes e de suas correspondentes agdes no campo das artes, sempre caracterizaram

suas intervencdes sobre o mundo que via com seu espirito de artista € intelectual criativos.

Dentre seus estudos mais relevantes, destacam-se Escultura Modema no Brasil {Revista de Critica de Arte)
- 1062, Artes plasticas e ensino artistico no Rio de Janeiro no século XIX (Arquivos ENBA, 1963) ¢ ainda o im-
portante Pintura Brasileira no século XIX, publicado em 19872 pela editora Pinakotheke, gque procura réunir,
em trabalho de folego € através de uma visdo critico-sistematica, a natureza das transformagdes artisticas
acorridas ao longo dos anos oitocentos, destacanda, também, 08 proceres da pintura brasileira daquele perio-
do. Quirino Campofiorito realizou também trabalhos de critica de arte nos periédicos Belas-Artes € Jornal das
Letras, para mencionar apenas aqueles em que sua colaboragio foi mais duradoura.
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Quirino Campofiorito
(Belem/PA, 1902 — Niteroi/R.), 1993

Pao ¢ Vinho, 1976 - Oleo s/tela
Colecaon Leonor Arruda Botelho Gomes

Prémio Mario Pedrosa, 1979




Edith Behring

Isis Fernandes Braga-ABCA/RJ

Edith Behring (Rio de Janeiro, 1916-1996) viveu € “respirou” gravura per grande parte de sua trajetoria. Referir-
se a ela é falar sobre a gravura: durante dez anos ela esteve A frente do atelié de gravura do Museu de Arte
Moderna de Rio de Janeiro e foi responsavel pela formacao de grande quantidade de gravadores, Graduou-—se
na antiga Universidade do Distrito Federal em Educacao Artistica, nove curso direcionado para a formacao de
professores de ensino sec undario em todas as matérias, lugar em que conheceu Candido Portinari, que ali le-
cionava desenho e pintura. Em depoimento a equipe do Sesc/RJ, para a publicacao A gravura brasileira hoje,
depoimentos, ela relata que, muito timida, tinha medo de Portinari por suas criticas, as vezes ironicas, pois
apenas se iniciava em artes, enquanto varios colegas ja transitavam 1o meio artistico. Por essa razao Edith se
aplicou enormemente, dedicando-se principalmente ao desenho. Creio que isso lhe proporcionou uma solida
base grafica aplicada, mais tarde, a sua gravura. Convidada para ensinar desenho na Escola Guignard, ela
transferiu-se para Belo Horizonte, onde trabalhou com o proprio Alberto da Veiga Guignard, de 1941 a 1950.
Segundo Anna Letyeia, queé com ela trabalhou no MAM, a estada marcou a sua vida. De 1944-a 1950, ela des-
cobre a gravura, aprendendo xilogravura ¢ a técnica do guache, com Axl Leskoschek em seu atelié; e frequen-
ta as oficinas da Fundacao Getulio Vargas, iniciando-se na gravura em metal com Carlos Oswald. A grande
revolucao em sua vida aconteceria apos o recebimento de uma bolsa concedida pelo governo frances (1953
-1957) que lhe possibilitou estudar pintura em Paris. E nesta ocasiao que Milton Dacosta e Maria Leontina
apresentam-na a Johnny Friedlaender, cujo estadio ela frequenta por quatro anos, abandonande, paulati-
namente, s estudos de pintura para dedicar-se a grayura, que s¢ tornaria a grande paixao de sua vida. Em
Paris, Edith faz a sua primeira individual e continua a expor. Ainda em Paris, recebe convite de Niomar Muniz
Sodré para organizar U grande atelié de gravura em metal no MAM/RJ. Durante um ano ela trabalha junto
a Carmen Portinho ¢ Afonso Bduardo Reidy, orientando na compra de prensas, instrumentos de trabalhos,
ceras, vernizes, que para ¢ Brasil vieram por intermédio da Unesco. O atelié é inaugurado em 1959 €, nesse
meio-tempo, ela leciona no Instituto de Belas Artes do Rio de Janeiro, atual Escola de Artes Visuais do Parque
Lage. Edith domina as técnicas de gravura com maestria. Na xilograyura, gostava de trabalhar em madeira
de topo explorando a tematica social. Logo passa a fazer gravura em metal, € suas composicoes tornam-se
aos poucos abstratas. Ela usa agua-tinta e agua-forte, superpondo as impressoes, o que resulta em efeitos
que simulam acréscimos de linhas e planos. Seus tons sao baixos, quase SEVEras, mas nas cores ha um forte
trabalho de transposicao de texturas € transparéncias traduzindo um caminho ja previamente estabelecido
e com O rigor que sempre a caracterizou. Para ela esse rigor & importante, tornando-se fundamental passa-lo
aos seus alunos, € nela permanece viva a meta de transferir conhecimentos artisticos através do ensine da
gravura. Edith Behnng teve uma presenca representativa em mostras e exposicoes, participande dos Saldes
Nacionais de Arte Moderna de 1950 a 1958, expondo no Salao Internacional de Artes Plasticas de Paris em
1956 e sc fazendo presente nas Bienais de Sao Paulo em 1957, 1959,1960 ¢, em 1967, a 0* Bienal, na qual
recche o Prémio Itamaraty. Outros prémios seriam acrescentados ao seu curriculo: premiada na 2¢ Exposigan
Internacional de Gravura em Liubliana, fislovenia, em 1957; e na Bienal Americana de Gravura no Mexico,
em 1963, Em 1980 recebe o Prémio Mario Pedrosa, concedido pela Associacao Brasileira de Criticos de Arte/
ABCA, antigo Troféu ABCA, o que atesta o reconhecimento de seu trabalho pela critica especializada, Realiza
varias exposicoes individuais no Museu Rath, Genebra; no Museu de Belas Artes de Zurique, na Suica, em
1954: no MAM-RJ (1956); na Galerie La Roue, Paris (1957): e no Hotel Bandeirante, SP (19735), entre outros.
Participa, ainda, da Bienal Brasil Século 20, Fundacao Bienal Sdo Paulo (1994) e da coletiva Consolidacao da
Modernidade em Belo Horizonte, MAP, BH (1996). Também expos na Galeria Banerj, entao sob a direcao de
Geraldo Edson de Andrade, com guem fez sua ultima exposicao, na Galeria Glaucio Gil, RJ. Hoje, suas obras
testificam, em acervos privados ¢ publicos, como o MAM-RJ, o Banerj-Niteréi e o MAP- MG, a forca e a expres-
sa0 de Edith Behring, um icone da moderna gravura brasileira.
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Edith Behring
(Rio de Janeiro/RJ, 1916 - 1996)

S/titula, s/data - Agua-tinta s/papel
Colecao Banco [ta S A.

Frémio Mario Pedrosa, 1980




Benevento - encontro de relacoes
Vicente de Percia-ABCA/RJ

Anténio Sérgio Benevento traz na sua identidade artistica inicial elementos que frequentemente vemos asso-
ciados em certas tradicées plasticas poéticas de retratar a cidade, em especial o Rio de J aneiro.

Nascido em Nova Friburgo (RJ), onde 0 afastamento dos grandes centros pode ser vivenciado, estabeleceu-se
na metrépole e com iSso amadureceu a persisténcia calcada em um olhar que vai ao encontro das relagbes
que transitam entre as gentes.

Sua figuragdo desde a década de 1960 & expressiva e compacta € remete o espectador a um tempo “talvez
passado”, captado nas mulatas, vendedores, transeuntes € suas multiplas sinalizacoes visuais, instalando
nas composigdes recortes gue passaram a assinalar seu estilo.

As formas adotadas nessas constancias, apesar do lirismo presente e das cores compactas do figarino e de-
mais complementos, podem ser analisadas como documentos de um cendrio teatral, afinal, a indumentaria
completa o personagern.

O artista sintetiza, nio carrega nas alegorias, porém, nio deixa escapar a alma barroca do brasileiro através

de seus contornos € no sombreamento que induz o alto e baixo relevo na obra.
Ha uma organicidade em desconcertar o olhar de quem observa.

Longe do convencicnal, articula a figura com 0 €spago € Yemarca detalhes como a despropor¢ao do coTpo €
outros complementos, criando momentos surreais.

A irajetéria de Benevento passa pela Escola Fluminense de Belas Artes e a antiga ENBA.

O artista integrou o Grupo Dialogo €, com seus demais componentes, tinha a predisposicao de buscar $0-
lucoes que fugissem a escolaridade predominante na época, — as identificacoes geram proximidades, © mais
importante € observar o individual de cada artista.

Traz em si um gérmen diferenciado em adotar um sistema estético de trajetos faceiros e imprevisiveis no
prisma comportado da figuragao. Responde as suas inquietagdes ¢ logra criar um estilo peculiar fora dos
modismos da época.

O fazer artistico de Anténio Sérgio Benevento da continuidade a um fluxo de tonicas ja abordadas e, com essa
aparente despretensao, repassa o que ja foi feito numa nova leitura e confirma o desafic e a dificuldade de
lidar com as referéncias.

Pertence @ uma geracao Inenos duchampiana, onde © construir emerge de uma sensibilidade diferenciada
semn complexidade ou incursoes filosoficas, com principios adquiridos em desdobramentos que norteiam seu
exercicio, podendo surgir tanto em faixas horizontais como verticais placas retangulares ou quadradas, o que
importa € agrupar €ssas sinalizacbes para uma alquimia formadora do processo da arte.

Antonio Sérgio Benevento
(Nova Eriburgo/RJ, 1945)

Arabescos, 2007 - Oleo s/tela
Colecao do artista

Prémio Mario Pedrosa, 1981
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Livio Abramo
Sandra Makowiecky-ABCA/SC

no interior de Sao Paulo, em 1903, filho de imigrantes italianos. Seu
sonho desde a infancia era ser arguiteto, mas a situacao econdmica familiar nao permitiu que realizasse essc
intento. Nas palavras do artista: “Motives de ordem economica impediram €sse son ho, pois ndo pude terminar
meus estudos. E a grande crise economica que comegou em 1928-1929 e avassalou o mundo inteiro varreu
com as esperancas de milhoes de jovens, entre eles, eu também. Talvez tenha sido esse 0/motivo que, mais
tarde, tenha influido decisivamente €m mim para que a arte da gravura me tivesse aparecido como uma cor-

Livio Abramo nasceu em Araraguara,

pensacao para aguela minha grande frustracao.”

din atelié com Oswaldo Goeldi; no Rio de Janeiro; €, em Sao
Paulo, com Marcelo Grassmann e Fayga Ostrower. Com Maria Bonomi, uma de suas alunas, fundou o Estudio
Gravura, onde também lecionava. De acordo com Lélia Abramo, sua irma, o Estridio Graviira foi uma de suas
mais importantes realizacoes. Era amigo de Portinari, Bruno Giorgi, Lasar Segall, entre outros artistas. Horam
muitos os alunos que passaram por ele, no Brasil, Dorothy Bastos, Savério Castelani, Anésia Pacheco Chaves,

Ely Bueno, somente para citar alguns. Ingressou no jornalismo em 1931, tendo sido contratado pelo jornal
Didgirio da Noite para fazer desenhos comen tando o fato principal de cada dia, tornando-se assim um chargista.

Abramo ficou conhecido por franspor para & xilogravura a tematica da luta de classes, era um homem reno-
madamente politizado, sendo militante do Partide Comunista, de onde foi expulso em 1932. Criou ilustracoes
de hatas sociais e operarias; € o casario da cidade, principalmente Sao Paulo. Também desenvolveu outras
tematicas, como a guerra civil espanhola,'o fascismo, a marcha de Hitler, os combates na China, entre outros.
Criou 27 ilustracees para o livre Pelo Sertao, de Afonso Arings, € ganhou o 1% Premio de Graviira Nacional da
94 Bienal de Sao Paulo (1953). Desenvolveu as séries’ Macumbas (1953-1960) e Negras (1954). Entre algumas
de suas obras citam-se Meninas de Fabrica (1935), Festa (1954), Paraguay, Plaza y Casas (1964).

No Brasil, foi desenhista, jornalista, gravador, Divi

O critico Olivio Tavares de Araiijo introduz a obra de Livio Abramo dizendo que o artista “é muito falado, mas
pouco visto”. Este fato se da talvez por duas razoes: a primeira € que Abramo viveu os 30 liltimos anos de sua
vida em Assuncéao, no Paraguai. Para boa parte dos criticos, Livio Abramo atingiu a maturidade artistica no
Paraguai, onde escolheu as paisagens, a arquitetura dos séculos 18 e 19, pueblos e plazas como seu reperto-
rio preferencial. No final da década de 1950, foi convidado a integrar a Missao Cultural Brasil Paraguai €, em
1961, recém-aposentado como redator do jornal o Estado de S. Patllo, instala-se definifivamente em Assuncao,
como responsavel pelo setor de arte do Centro de Estudos Brasileiros (CEB), ligado a embaixada do Brasil e
mantido pelo Ministério das Relacoes Exteriores, viveu la os tiltimos 30 anos de sua vida. A segunda dizres-
peito ao temperamento de Abramao: ‘sério, ético e discreto, “era a antiestrela, avesso a autopromogao”, como
diz Aranjo. No Paraguai continuou a desenvolver seu trapalho como grayador e desenhista, além de lecionar
historia da arte e grayura na Escola de Arte do CEB.

ira foi a série intitulada Os Frisos

Faleceu em Assuncao, aos 89 anos, em 1992, ¢ sen ultimo trabalho na gravt
calhados, mostrada na Bienal de

do Partenon, €m gue retratou o caos urbano, atropelamentos ¢ coIpos estre
Sac Paulo {1291).

1 g

sy
s Aa'RARA
Lia A BABARANL

NUEE NN RN

AR ERARARRRRRESTY

NIRRT nAna

(LTI LA
L I

& o || | i
2 1 I ) )

+—-

Livio Abramo
{Araraquara/SP, 1903 - Assuncao/Paraguai, 1992]

N ) o Rio, 1954 - Xilogravura s/papel
Colecio Palacio dos Bandeirantes — Doagdo Radha Abrameo, 2004

Prémio Mario Pedrosa, 1984



Hilda Campofiorito

José Roberto Teixeira Leite-ABCA/SP

O Prémio Mario Pedrosa, concedido anualmente pela Associacao Brasileira de Criticos de Arte a um artista
pela trajetoria, distinguiu em 1985 a veterana pintora carioca Hilda Helena Eisenlohr, que apos o casamento
com o pintor e critico Quirino Campofiorito passara a assinar Hilda Campofiorito. Nascida em 1901, Hilda
estudou na Escola Nacional de Belas Artes entre 1923 e 1929, embarcando no ano seguinte para a Europa
em companhia do marido, recém-contemplado com o Prémio de Viagem ao Estrangeiro da ENBA. Durante os
cinco anos passados na Italia e na Franca, a jovem teve oportunidade de travar conhecimento direto em mu-
seus, galerias, cafés e bulevares, tanto com & grande arte do passado quanto com aquela que em sucessivas
tendéncias se vinha plasmando no dia a dia, ao sabor das novas ideias de renovacao estética. Ao retornar ao
Brasil, em 1934, ja estava plenamente cénscia do oficio, dominando uma tematica que priorizava os grandes
temas sociais, fiel a seus generosos sentimentos de justica e fraternidade. Sucederam-se a partir de entéo as
individuais (a ultima em 1981), as premiacoes (como a Viagem no Pais obtida na Divisdo Moderna do Salao
Nacional de Belas Artes de 1945), a participacao em coletivas como a 1* Bienal de Sao Paulo (1951), o Salao
Ferroviario (1955), A Mae ¢ a Crianca (1958), a 1* Bienal Nacional da Bahia (1966), Universo do Carnaval
(1082) e A Outra Geragéo 80 (1985), na qual figuraram apenas artistas de 1980 e mais anos e lhe valeu jus-
tamente a premiacéo da Critica de Arte nacional.

Pintora figurativa, servida por um desenho correto e forte colorido, Hilda Campofiorito praticou, além da pin-
tura social, com énfase toda especial nos variados aspectos da vida dos operarios, também a natureza-morta,
a vista urbana, a figura e a paisagem. Artista completa, fez ainda ceramicas, tapecarias, joias e pinturas sobre
tecidos na técnica do batik, na qual muito se distinguiu.

Faleceu no Rio de Janeiro, aos 96 anos.
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‘ Hilda Campofiorito
(Rio de Janeiro/RdJ, 1901 — Niteroi/R.J, 1997)

Rio Sena, 1968 - Oleo s/duratex
Colecao Leonor Arruda Botelhio Gomes

Prémio Marioc Pedrosa, 1985




Joaquim Tenreiro
Marcus Tadeu Daniel Ribeiro-ABCA/RJ

Ha dois aspectos que devem ser referidos para s¢ buscar compreender o trabalho de Joaquim Tenreiro no
contexto artistico moderno brasileiro. O primeire diz respeite a maneira com que ele abracou a arte moderna,
engajando-se nos principais fatos e processos da afirmacao deste movimento no Brasil e se constituindo, assim,
em parte integrante do processo € nao apenas um con tinuador: outro se refere a propria atitude do homem como
artista diante de um novo contexto histérico que foi o século 20 para o Brasil. Nos dois pontos, Joaquim Tenreiro

revclou-sc portador de urmna contribuicdo que nac pode ser olvidada na historia da arte do Pais.

Num primeiro momento, vemo-lo engajado aos aconfecimentos relacionados & propria introducao da arte
moderna no Pais. Apos seus estudos preparatérios no Liceu Literario Portugués, Joaquim Tenreiro ligou-se,
na década de 1930, ao Grupo Bernardelli, importante movimento responsavel pela afirmagao dos influxos
modernistas na pintura. Sua pintura desta epoca abehera-se num cromatismo sébrio, com iendéncia ter-
rosa ¢ um desenho despojado e linear, obtendo efeitos de uma huminosidade algo meclancélica nas cenas
urbanas que captava.

Participou ativamente dos salées oficiais, obtendo medalha de prata na Divisdo Moderna do Salao Nacional de
Belas-Artes, participando ainda do 8% 99, 10° e 13° SNAM. Realizou exposigoes individuais de desenho e de pin-
tura no Instituto dos Arquitetos do Brasi! {(Rio), MAM (Rio), Associagao dos Amigos do Museu de Arte Moderna
de Sao Paulo (1959), Galcria Copacabana Palace [Rio, 1967), expondo ainda em mostra internacional.

Dentro de outra dimensao, Joaguim Tenreiro incorpora a figura do artista e do design, que percebe avizinhar-
_se o tempo da hegemonia das maquinas e da industrializacao, o que Impoe ao artista uma nova atitude dian-
te do processo criativo. E importante lembrar que, no Brasil, a ideia da afirmacao do mioderno encontra-se
mais associada a querela entre as praticas academicas € as novas propostas estilisticas que se verificavam na
Buropa a partir do pas-impressionismo. No Velho Munde, desde o Arts & Crafts na Inglaterra vitoriana ¢ da
Bauhaus da Alemanha do entreguerras, ¢ conceito de moderno resvalava para a eslreita vinculacio cntre a
arte ¢ o design, sem ignorar o papel fundamental do artesao.

Como design, atuou nas firmas Laubisch & Hirth e Leandro Martins, projetando, desde 1935, maoveis no estilo
despojado ao gosto do design moderno, destinando sua produgao a residéncias particulares. Seu trabalho de
design e de artesdo — ele proprio nao deixava perder a dimensao proletaria de seu fazer criative —, abrindo, em
1947, a firma Tenreiro, que produziu varios projetos. Executotr, em 1967, o Salao de Banquetes do Palacio do
ltamarati (Palacio dos Arcos), na capital brasileira.

Scus moveis sao leves, arejados pela delicadeza dos elementos que o cempdem — hastes delgadas, pés torne-
ados finamente, assenfo em trama de palhinha, espaldares curvilineos —, com curvas ligeiras que consiroem
silhietas elegantes e sobrias. As vezes, prepondceram as solucdes retilineas e ortogonais no design de seus
meveis, mas nem por isto menes elegantes. A textura de madeiras diferentes criada num delicado trabalho
de encaixe, 0 desenho arrojado de solugdes inéditas, o bom gosto na busca de soluches para as demandas do
homem contemporaneo sao caracteristicas de seu tra balho de design.

Na lida com z madeira. Tenreiro produzin esculturas abstratas, algumas ritmadas por uma sinuosidade
graciosa que parece resgatar a tradicao multissecular das obras de talha tipica do desenvelvimento de uma
arte religiosa tao rica quanto criativa, Este mestre da curva parece fazer soar tma musica com seu trabalho
inventivo ¢ delicado.

Joaquim Tenreiro
(Melo Guarda/Portugal, 1906 - Ttapira/SP, 1992)

S /titulo, 1988 - Madeira pintada
Colegéo particular

Prémio Mirio Pedrosa, 1985




Joaquim Tenreiro
Marcus Tadeu Daniel Ribeiro-ABCA/RJ

Ha dois aspectos que devem ser referidos para se buscar compreender o trabalho de Joagquim Tenreiro no
contexto artistico moderno brasileiro. O primeirc diz respeito 4 maneira com que ele abragou a arte moderna,
engajando-se nos principais fatos e processos da afirmacao deste movimento no Brasil e se constituindo, assim,
em parte integrante do processo € nao apenas um con tinuader; outro se refere a propria atitude do homem como
artista diante de um novo contexto histérico que foi o século 20 para. o Brasil. Nos dois pontos, Joaguim Tenreiro
revelou-se portador dc uma contribuicao que nio pode ser olvidada na hisioria da arte do Pais.

Num primeiro momento, vemo-lo engajado aos acountecimentos relacionados & propria introducao da arte
moderna no Pais. Apos seus estudos preparatorios no Liceu Literario Portugues, Joaquim Tenreiro ligou-se,
na decada de 1930, ac Grupo Bernardelli, importante movimento responsavel pela afirmacao dos influxos
modernistas na pintura. Sua pintura desta época abebera-se num cromatismo soébrio. com tendéncia ter-
rosa ¢ um desenho despojado e linear, obtendo efeitos de uma [uminosidade alge melancolica nas cenas
urhanas que captava.

Participou ativamente dos saloes oficiais, obtendo medalha de prata na Divisao Moderna do Saldo Nacional de
Belas-Artes, participando ainda do 87, 9%, 10" e 13° SNAM. Realizou exposicoes individuais de desenho e de pin-
fura no Instituto dos Arquitetos do Brasil (Rio}, MAM (Rio), Associacao dos Amigos do Museu de Arte Moderna
de Sao Paulv {1939}, Galeria Copacabana Palace (Rin, 1967), expondo ainda em mostra internacional.

Deritro de outra dimenséo, Joaquim Tenreiro incorpora a fisura do artista e do design, que perce be avizinhar-
“se o tempo da hegemonia das maguinas e da industrializacao, o que impoe ao artista ima nova atitude dian-
te do processo criativo. BE importante lembrar gue, no Brasil, a ideia da afirmacao do moderno encontra-se
mais associada a querela entre as praticas academicas e as novas propostas estilisticas que sc verificavam na
Europa a partir do pos-impressionismo. No Velho Mundo, desde o Arts & Crafts na Inglaterra vitoriana e da
Bauhaus da Alemanha do cntreguerras, o conceito de moderno resvalava para a estreita vinculagao entre a
arte ¢ o design, scm ignorar o papel fundamental do artesao.

Como design, atuou nas firmas Laubisch & Hirth'e Leandro Martins, projetanda, desde 1935, moveis no estilo
despojado ao gosto do design moderno, destinando sua produgéo a residéncias particulares. Seu trabalho de
design e de artesao — ele proprio néo deixava perder a dimensao proletaria de seu fazer criativo —, abrindo, em
1947, a firma Tenreiro, que produziu varios projetos. Executou, em 1967, o Salao de Banquetes do Palacio do
[tamarati (Palacio dos Arcos), na capital brasileira.

Scus moveis sao leves, arejados pela delicadeza dos elementos que o COmMPpOLM — hastes delgadas, pés torne-
ados finamente, assento em trama de palhinha, espaldarcs curvilineos —, com curvas ligeiras que consiroem
silhuetas elegantes e sobrias. As vezes, preponderam as solucdes retilineas 2 ortogonais no design de seus
moveis, mas nein por isto menos elegantes. A textura de madeiras diferentes criada num delicado trabalho
de encaixe, o desenho arrojado de solugoes inéditas, o hom gosto na busca de solucics para as demandas do
homem contemporaneo sao caracteristicas de seu trabalho de design.

Na lida com a madeira, Tenreiro produziu esculturas absiratas, algumas ritmadas per uma sinuasidade
graciosa qule parece resgatar a tradicao multissecular das obras de talha tipica do desenvolvimento de uma
arte religiosa tao rica guanto criativa. Este mestre da curva parece fazer socar uma musica Com scil trabalho
inventivo e delicado.

_ Joaquim Tenreiro
{Melo Guarda /Portugal, 1906 - Itapira/SP, 1992)

8 /titulo, 1988 - Madeira pintada
Colegdo particular

Prémio Mario Pedrosa, 1985
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Barrio (Artur Alipio Barrio de Sousa Lopes)
Joice Gumie! Passos-ABCA/RJ /PR

1045, Porto, Portugal. 1952, Angola, Africa, 1955, Rio de Janeiro, Duvivier, Brasil. 1974, Portugal. 1975,
Paris, Franga. 1981, Amsterdam, Holanda e, desde 1984, Amsterdarm, Aix-en-Provence ¢ Rio de Janeiro.

Citando algumas obras: Intermindvel (2005), série Transportaveis {2003}, Ideia-Situacdo (2002), Uma extensdo
no tempo (1995}, A cancela de carne (1994), N..S..F.0..A, Minha cabeca estd vazia, meus olhos estao cheios
(1983), Livro de carne (1978-1979), __.Blooshlulrs... (1972), Situagao —T/T1, Belo Horizonte, (20/04/1970),

Manifesto, situacdes: De dentro para fora, do corpo “a terra, trouxas ensanguentadas (1970), Diarios de bordo

(1967).

1987, exposicao individual: “Experiéncia n® 17, Galeria do Centro Empresarial do Rio de Janeiro, Brasil,
Prémio Mario Pedrosa, ABCA/Aica. Artur Alipio Barrio de Souza Lopes, Barrio, artista avesso a0s ismos, pro-
<imo dos movimentos da arte nao obj etual, mais conceitual, performatico, processual, momentaneo, precario
etc., num movimento de baixo para cima, ocupa, invade , a galeria do Centro Empresarial do Rio de Janeiro,
derruba o aparente, mostra o escondido, escancara as visceras das estruturas, fura as paredes proibidas,
apresenta e mantém, sem culpa, o processo, 08 vestigios e as marcas das acoes. Instala na arte uma acao
direta, sem subterfgios, o que desagrega a falsificacao, coloca em cena o que estava oculto, o marginalizado,
elimina o acumulado, propoe o projeto, formula a critica e processa as relacoes intersubjetivas, comprome-
tendo-as fora do codigo. O BARRIO aparece por inteiro, imediato, em estado bruto, sem fronteiras, livre; e a
arte, no risco e no ruido, surge como uma “qyentura mais a frente”, que se completa com 0 catalogo/arte, da
exposicao, uma sintese de seus “diarios de bordo”, uma obra paralela, que expoe € reafirma a posicdo de nao

fazer concessoes de sua producao teorica.

Por coeréncia, continuo citando as palavras de Barrio: “Desde os primeiros trabalhos usados como meios
transformadores de espacos sacralizados, fechados a um tipe de comportamento /atuacdo, no caso mMuseus
e galerias, a interferéncia provoca automaticamente a transformacédo do meio ambiente, dessacralizando-o,
dai o sentido da atuacdo em funcao do inesperado.” “(...) tudo isso em funcdo de uma atuacéo nao estatica,
dinamica, nao repetitiva; desorganizadora; confundindo conscientemente conceitos preestabe:lecidos; numa
atuacao direta sem meios-termos”. “No meu trabalho, a funcao do processo eriativo ndo se prende mais a umna
situacdo interna, ou seja: o atelié (ou oficina), como inicio e fim do processo de criacao. A ideia pode germinar
em qualquer local, no banheiro inclusive, considerado, portanto, um local de trabalho”. “Fago uso de materiais
precarios, (situagoes de perecibilidade, inclusive), em funcéo de uma consciéncia minha, individual e ao mesmo

do de uma visdo da realidade coletiva, socioeconomica: acho importantissimo o uso desses

tempo como resulta
materiais, j& que seu poder de contestacao & muito forte € real”. “Contestar o presente néo quer dizer voltar ao

passado, quer dizer: It Mais & Frente.” (In: BARRIO, Arte Brasileira Contemporanea, Mec/Funarte, 1978)

AVE BARRIOUM! A ABCA foi muite feliz ao conceder esta premiacao.

Artur Barrio
{Parto/Poartugal, 1945)

S /titulo (Série Desenhos Heterodoxos), 1973 /98/2007 - Técnica mista
Colegao do artista

Prémio Mario Pedrosa, 19388
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Anna Maria Maiolino — entre as coisas
Maria Luisa Tavora-ABCA/RJ

A homenagem que, em 2009, a Associa¢io Brasileira de Criticos de Arte renova aos artistas por ela premiados
no decorrer de seus 60 anos de existéncia, espelha interesse em afirmar seu perfil comprometido e antena-
do com as agoes e praticas artisticas entre nos. O conjunte dos premiados, resgatado nesta comemoracao,
franqueia escolhas singulares - trajetorias individuais e a montagem de um cenario cultural - territorio de
confluéncias destas singularidades na arte brasileira.

A artista Anna Maria Maioline (1942), protagonista neste cenario, recebeu em 1990, da ABCA, o Prémio Mario
Pedrosa, pela melhor mostra individual de 1989, no Centro Cultural Candido Mendes, no Rio de Janeiro. Ela
integra o grupo de artistas estrangeires, cujas vidas e caminhos sofreram deslocamentos impostos pelos! peri-
gos e efeitos da 2* Guerra Mundial, por aqui passando uma temporada ou permanecendo em definitivo, como
foi 0 seu caso. Sorte para o Brasil!

Jtaliana como o pai, 0 sangue latino de sua mdie equatoriana ja corria em Suas veias. Em Caracas, para
onde foi em 1954, realizou seus primeiros estudos de arte. Vindo para o Brasil em 1960, buscou, na Escola
Nacional de Belas Artes, o aprendizado da xilogravura com Adir Botelho ¢ a orientagdo de Ivan Serpa em seu
curso no MAM-Rio. Complementou sua formagdo em Nova lorque, onde morou de 1968 a 1971.

Antes mesmo que, em documentacao oficial de 1968, fosse garantida sua opgao pela nacionalidade brasileira,
Maioline ja despontava como personagerm ativa da emergéncia das questoes contemporaneas na arte brasilei-
ra dos anos 1960. Integrou-se a0 meio artistico carioca através de uma especulagdo artistica adensada, cuja
pratica inicial, figurativa, emergia de uma consciéncia politica da figura. Lembremos de GLU,GLU,GLU, obra
referéncia, entre nos, para as questoes do uso do corpo como objeto na arte. Maiolino faz dele o lugar do ques-
tionamento das praticas artisticas habituais, das praticas politicas e sociais. Obra pontual de 1966, nela ja
se entrelacam a sensibilidade e o teor eritico € conceitual tipicos da geracao marcada pela repressao politica
da ditadura militar. Signataria da Declaragao de Principios Basicos da Vanguarda, participante de exposicoecs
coletivas como a Nova Objetividade no MAM-Rio (1967), sua presenca até hoje é marcada por trabalhos que
se impdem para a arte contemporanea hrasileira come seu lugar de permanente constitilicao. Sao exemplos:
In/ Out(Antropofagia), Segmentos, Entrevidas, Sombra do Outro, Feijdo & Arroz, Buracos Negros, Mitos Vadios,
Série Agdes Matéricas e Rolinhos.

Nos mais de 40 anos de produgéo, a €Conomia expressiva, exigéncia da iniciagao em xilogravura, atravessa
sua obra, cujo leque de praticas inclui a pintura, a producao de filmes, as instalagoes, a poesia experimen-
tal, os desenhos, a fotografia, a criagao de relevos e objetos escultéricos. A linha, elemento fundamental de
sua pesquisa artistica emerge da argila, do gesso, do papel, da tinta, do cimento. Resulta do embate direto
da artista com a matéria, potencializada a partir de gestos arcaicos do corpe-meméria/experiencia-presenca.
Em sintonia com o cotidiano, suas investigacdes estéticas incorporam campos de reflexao e analise critica da
realidade. Na urgéncia de estar no munde, no mundo de agora e de sempre, Maiolino produz uma obra hibrida
como ela mesma diz, esid entre as coisas.

S/titulo, 1990,

Anna Maria Maiolino
{Scalea/Italia, 1942)

Serigrafia colorida s/papel
Colecao Banco Itan S.A.

Prémio Mario Pedrosa, 1989




Luiz Camillo Osério-ABCA/RJ

as artistas mais radicais da arte brasileira nos Gltimos 50 anos. Radicalidade
ai tem a ver com coeréncia e opcao pelo risco. Em momento algum dc uma longa trajetoria sua obra fez con-
cessdes ou se acomodou em alguma formula facil. Olhando o scu percurso desde o Grupo Frente, no comeg¢o
da década de 1950 - que deu crigem ae movimento concreto carioca —, vemos o quanto sua geometria s¢ arti-
culava a uma subjetividade quc néo se deixava sombrear por nenhuma ordenacao impessoal.

Para comecar, ¢ isso & importante para a qualificacao da sua radicalidade, ela nac temia uma linguagem tradi-
cional e artesanal como a xilogravura. Mais do que apreco pela artesania ou pela tradicao, o que se revelaai-e
serd marca registrada em suaobra-éa possibilidade de qualquer linguagem artistica manter-se sempre atual
desde que respondendo a uma necessidade de experimentacao e expressao. Como a artista mesma declarou
em entrevista de 1957, concedida a Ferreira Gullar, “para mim a gravura 80 interessa como meio de expressao
enquanto o problema preposto for objetivar uma ideia por meios graficos™. Seu trabalho foi se desenvolvendo
buscando a cada momento uma equagao singular entre a ideia poética e a sua realizacao material.

No desentolar de sua série de xilogravuras denominadas “tecelares”, podemos perceber gque a passagem do
preto ao branco equivale & passagem da mateéria a luz, que acabaria levando sua obra do plano ao espaco. A
liberdade com que o seu trabalho foi se disseminando no espaco, dissolvendo-se no mundo, foi um capitulo
singular na histéria do neoconcretismo, correndo paralelo aos deslocamentos mais conhecidos realizados pelas
obras de Oiticica e Clark. Na verdade, a superacio do plano foi uma constante do movimento Neoconcreto,
cuja potencializagdo do corpo deu-se pela ativacao do espaco. No caso especifico de Lygia Pape, deve ser
sublinhada a disseminacdc da luz no espaco e o deslocamento do gesto criativo que procura realizar-se na
coletividade, em comunhao com o outro — Divisor, de 1968, é paradigmatico no desenrolar deste caminho.
Para caracterizar o comeco deste processo, destacaria seus “noemas-luz”, de 1956/57, nos quais a palavra e
a textura dos papéis pendurados pelo teto absorvem a luz e flutuam no espaco. Somam-se a ele os dois balés
— concreto e necconcreto - de 1958 e 1959, em parceria com Reinaldo Jardim, nos quais planos e volumes de
cor “vestem” 08 corpos que se movem no palco & partir de uma coreografia simples e articulada a uma musica
concreta.

A partir da década de 1960 esta insergéo da forma no espaco - € sua demanda participativa - vai ganhando
contornos politicos. Questdes relativas a4 nossa formacéo cultural e suas tensbes subliminares integram seu
vocabulario plastico e suas opcdes materiais. E o caso, por exemplo, da “Caixa Brasil”, de 1968, e de alguns fil-
mes em super-8 realizados na década de 1970. Em 1980 sua dissertacdo de mestrado intitulada “Catiti-catiti:
Na Terra dos Brasis”, defendida no departamento de filosofia da UFRJ, & mais um passo na sua destemida
absorcao das especificidades locals na experimentagao poética.

Por Gltimo, nao poderia deixar de mencionar uma instalacao pouco vista, denominada “Carandiru’, de 2002.
Sao projetadas numa sala imagens dos indios tupinamba, misturadas com cenas de presidiarios, geralmente
desfocadas, carregadas de vermelho. Todo o ambiente esta mergulhado no som de uma potente cachoeira. O
cruzamento entre energia, vida, desperdicio e destruicao &€ uma sintese crua e acida da cultura brasileira. Até
o fim, o trabalho de Lygia Pape foi contundente e perturbador.

| Entrevista de Lygia Pape a Ferreira Gullar, Jomal do Brasil. Suplemento Dominical, 1571271957, RJ. pag. 3.
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y Lygia Pape
Mova Friburgo/RJ, 1929 — Rio de Janeiro/RJ, 2004

S/titulo (Neoconcreto), 1961/ 1998 — Aco cromado
Acerve Banco [tan S.A.

Prémio Mario Pedrosa, 1991
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Universo ficcional de Tunga
Roseli H. Schmitt-ABCA/SC

A totalidade do trabalho de Tunga € um universo de relacoes multiplas, abrangentes € de novas possibilida-
des. Sua cbra é uma imersao no mundo fisico com acumulo de materiais pesados, imantados, de corpos € de
narrativas visuais € textuais ficcionais, com referéncias no mundo da psicanalise, literatura, filosofia € ci€n-
cia. Ele recebeu da ABCA, em 1992, 0 prémio Mario Pedrosa, expondo Palindromo Incesto - obra narrativa de
referéncia filosofica, que mostra o universo feminino doloroso € brutal.

Seu trabalho caminha entre as veredas do modernismeo e do pés-moderno. Na tradigdo brasileira modernista.
ele faz um remanejamento 1na Stle dimensao construtivista, surrealista e antropofagica. Ele pertence a uma
geracao de artistas seguidores de Lygia Clark e Helio Qiticica. Sua heranc¢a € 0/ COrpo que s torna presente
por solicitagao da obra. O artista transforma o expectador em testemunho do seu trabalho. As esculturas sao
pensadas como co nstrugoes, surgindo con figuracoes inusitadas e impactantes. O surrealismo se faz presente
considerando-se & construcao a partir da figura do imaginario, da engrenagei do sonho ¢ da estrutura sim-
bolica do sujeito. OS processos associativos do sonho estimulam a criacao de figuras metaforicas, emblema-
ticas em seu trabalho, sem distingéao entre o real e o imaginario. Tunga reinventa um caminho antropofagico
sustentado por alguns elementos da nossa fauna e flora, submetendo a importancia da devoragio como uma
espécie de ruminacao simbolica constante ¢ consciente do objeto ruminado. Rumina nAo somente o OUTRO
— aquele que vé vOceé, mas as proprias devoragoes anteriores para ser devoradas 1o futuro, criando um coTpo
ficcional hibrido. O pas-moderno se encoritra nas experimentacoes estéticas do corpo como desejo & COmMo
existéncia. O artista trabalha a alquimia dos materiais enquanto’ processos quimicos € patologicos. Veem-se
alfinetes, dedais, pentes, cabelos, trancas, animais rastejantes € mutantes, pedra, corpo humano, ouro, fio,
chapéu, sinos, calices, garrafas, feltro, seda, cabecas, entre oufras formas, a serem pensadas € construidas
em grandes escalas:€ situacaes irreais, cada qual com seul universo de codigos € signos.

Toda criacao de Tunga € uma reflex@o teorica ou uma questao; ou equacao. Ele apropria-se de modelos ma-
tematicos e cientificos. A unidade no processo criativo esta na reflexao sobre o encontro das coisas em sie
entre si para depois encontrar as performances € as instauracoes, 0s videos € as intervengbes. A caracteris-
tica central é o eterno retorno: nada se perde, tudo se transforma. Assim, de uma obra de arte € retirado um
elemento que vai dar lugar a uma nova obra e assim por diante. Na proposta formal dos trabalhos percebe-se¢
outro ciclo que inicia com uma organizacao geométrica e, por sua vez, en contra a organizacao magnética, Essa
organizagao € a tranca (inicialmente um no borromeu), podendo ser encapada, coberta oLl Ser 0/0Ss0 de um
tacape. Tanto a tranga como 0 tacape evocam culturas primitivas e elementos ancestrais,

Uma constante em seus trabalhos ¢ o delirio nas proporcoes, beirando auma disfuncao. Bem como/o estabe-
lecimento de um tempo € Uum espago ritualistico, evocando figuras do passado, transfigurando-as em metafo-
ras e alegorias, tendo Freud e Lacan como instrumentalizagao. O masculino € o feminino, o dentro €0 fora, a
atracao e a repulsao, a iman tacao e a dimensac do feminino se fazem presente. O modo primario de orientagio
do trabalho do artista & estético & existencialista. Ele devora a morte para potencializar a vida.

e

5 e

A

TUNGA
(Palmares/PE )

S/tiale (Garrafas). 3 - Vidro, hmalha e

Colecho do arti

Prémio Mario Pedrosa, 1992
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Renina Katz
Jorge Coli-ABCA/SP

A arte de Renina Katz me faz pensar em certos gestos: o capricho da rendeira, a minucia da bordadeira. Suas
gravuras sobre metal me encaminham para a precisdo do ourives, para a concentracao focada do relojoeiro.
Na génese de suas obras, essa precisao delicada tece as formas. Renina Katz leva o controle artesanal, que ela

domina como ninguém, ac seu ponto maximo.

“A arte comega onde termina a tarefa. Ela nao € labor can-

stra perfeita consciéncia das exigéncias
P

Mas sabia também que,

Henri Focillon, amoroso pela gravura, escreveu:
sado, perfeicao morna; ela & sugestao, ela é magia”. Focillon demon
técnicas impostas pelo ato de gravar. Se elas nao forem satisfeitas, a obra fracassa.
necesearias, elas ndo bastam. Limitadas a si mesmas, fecham-se numa pratica.

que partiu dos romantices € triunfoir sem limites na modernidade, tinha medo da
rem o controle consciente dos movimentos da méo e buscarem uma
o0 génio parecia eclodir sem freios. Alguns resultados
facilidade e até mesmo, em certos

Uma grande tradicao,
perfeicio morna. Fez os artistas recusa
desenvoltura intuitiva, que incorpora o aleatério. Assim,
desses comportamentos foram brilhantes, outros revelaram negligéncia,
casos, abusos.

a arte de Renina Katz mostra que no escopo refletido, na familiaridade com a

Ora, cposta a essa CONvViccao,
mintcia, infiltra-se a matéria de que 0s sonhos séo feitos. Da tarefa, nascem os matizes luminosos, dosados
osa, a urdidura sem falhas que a leveza atravessa.

em graduagdes infimas, a matéria transparente ou untu
Suas obras nunca traem a delicadeza, mas nao se contentam cem ela. Constroem formas que vivem organica-
mente, numa grandeza de veias e de tecidos; em paisagens batidas por ventos transcendentes; em panoramas
que vibram, iméveis, tensos, como um incéndio cristalizado.

S0 menos misteriosas do que secretas. Sua feitura impecavel nao oferece lugar para o vago, para a lacuna
que deixou de ser preenchida. Mostram-se, ao contrario, plenas de presencas precisas. Porém, levam-nos a
intuir segredos que nao podem ser ditos com a palavra, com o conceito, com a frase.

Uma qualidade suprema dessa arte € seu siléncio. Mesmo quando se torna enérgica, mesmo quando projeta
tragos que atravessam territorios imaginarios com a forca de flechas ou de langas, séio engendradas pela quie-
tude. Renina Katz evita os gritos das cores berrantes e contrastadas, a eloquéncia do gesto largo.

Por essa mesma razao, o resultado de seu trabalho exige, de quem o contempla, a concentracao dos olhos e
da alma. O siléncio que oferece pede siléncio em retorno. Nao esta la para provocar impactos, sejam eles pas-
sageiros ou duraveis. Quer a observacao que se atarda, que tenta insinuar-se pelas passagens mais discretas,
que colhe, com paciéncia, a beleza aflorando de profundidades remotas.

Por ser secreta, a arte de Renina Katz nos leva ao desvendamento, 4 descoberta pela como¢io {co-mogdo: fazer
o espirito, a sensibilidade, mover-se com a obra).

Este escrito comegou com uma referéncia a Focillon. Conclui-se com uma passagem extraida de seu livio A

vida das Formas:

“(As formas) sdo, mais ou menos, intelecto, imaginacao, memdria, sensibilidade, instinto, cardter; sfo mais ou
menes vigor muscular, espessura ou fluidez do sangue. (...) Pesam com todo um peso que nao é vao, porgue
& o das matérias da arte; instalam no pensamento uma extensao que néo & arbitraria, porque trata-se de um
espaco consentido ou voluntario; ditam uma dialética que nao se resume a UM puro jogo, porque a técnica €
atividade criadora.” A arte de Renina Katz é feita de formas assim, de técnicas assim.

Renina Katz
[Niteroi/Rd, 1926

Prémio Mario Pedrosa, 1996



Ocidente e Oriente na gravura de Fayga Ostrower
Nilza Knechtel Procopiak-ABCA/PR

O uso das cores na gravura de Fayga Ostrower causa certo estranthamento, quase contrariando o que se co-
nhece quanto a cor na arte ocidental. As tonalidades — muito mais orientais do que ocidentais - empregadas
nas xilogravuras e no metal apontam para cores orientais em modos de expressao ocidentais ¢, mais, ao des-
lpcamento.

Uma porcao consideravel dos seus trabalhos & alicercada no deslocamento & N&0 Sa0 SOMENTE as COTes. Suas
obras néo apresentam o resultado de um deslocamento de sentido, quande formas conhecidas sao arranja-
das em riova disposicao gue remete a sutres significados. Este € o caso da Cabeca de Touro, em gue Picasso
deslocou partes de uma bicicleta para o contexto de outra montagem, onde desempenham o papel da cabeca
do animal.

As gravuras de Fayga séo elaboradas a partir da reuniao dos aspectos artistico-estéticos das duas grandes
cepas da civilizagao: a ocidental e a oriental. A prova disso consiste em gue sua obra foi muitas vezes com-

parada a arte oriental pela critica, sem contestagao por parte da artista, que tinha na gravurd japonesa e mne
escrita chinesa algumas de suas fontes.

Por outro lado. o deslucamento que a gravadora efetua é muito malis sutil, pois ele fica exatamente na linha
divisoria entre o estranhamento € a rebeldia. Dentro desta linha, em torno de uma cumplicidade maliciosa
ou irdnica com o espectador, € que parte da obra de Fayga se desenvolve. Cumplicidade que reside no lado
circunspecto proveniente da heranca ocidental de construcAo plastica apresentado pela artista na maior
porgao da superficie de suas grayuras versus 4 colocacdo cxotica oriental, quase Iudica, de formas ou cores
ambiguas, que ora complementam; ord contradizem o aspecto geral da obra.

Mesmo o equilibrio plastico, que ¢ a parte metodica da criacao da artista e consiste, paradoxalmente, cm base
convencional para o desenrolar do segundao aspecto, cu seja, do ladico, do choque, €, algumas vezes, alterado.
Observa-se certa irreveréncia plastica quelhe cabe como caracteristica de fases de sua obra, quande a artista
denurncia/brinca/desafia os principios esteticos da arte e, por extensao, da vida,

E como se Fayga deixasse um recado em cada trabalhe lembrando que tudo muda ou se modifica; nada é
perene —niem a arte. Assim, mutatis mutandis, sua gravura naoe é exclusivamente informal, mas abrange tam-
bém estruturas formais e nela sc fundem os elementos provenientes das duas metades do mundo: Ocidente
e Oriente.

A cultura ocidental - o fundamento basico de seu trabalho — se revela no deslocamento exccutado de maneira
oriental, porém, denuncia sua origem no dadaismo curopeu.

O deslocamento é profundo no sentido de operar ¢om critérios estético-artisticos de duas civilizacées resolvi-
dos no dominio estético das formas. Nao sc pode atribuir 1ss0 a sua ingenuidade. Este & um ato consciente em
se rratando da ardua elaboracéo de uma gravura. Aqui entra também o pensamento € a intencae por detras
do ato artistico que ousa executar a mistura ocidente-oriente,

Do dadaisme se diz: “A forma livre, a possibilidade de que todas as coisas da realidadc fossem objeto da praxis
artistica, constituiam os principios basicos desta rebeliao artistica através da antiarte, desatando a0 mesmo
tempo novas possibilidades construtivas de expressao”.!

A grayura apolinca de Fayga tem a ver com a sua deliberacao para quebrar padroes e atingir uma estetica
ainda indefinivel cm suas obras e que ainda somente foi rastreada. Isto se deve a complexa fusédo resultante dc
uma arte ocidental-oriental e as suas respectivas epistemologias presas a0s modos especificos de cada lugar.
Como as duas linguagens sao incompativeis pela simples formulacao do pensamento — compare-se a escrita
ideogramatica chinesa e a nossa —, o modo de pensar oriental € ligado ao fragmentismo € 0 N0sSo a0 linear.

Mas Fayga ja sabia e hoje, com globalizacao ¢ internet, estes dois mundos nunca estiveram tao proximos. E o
uso da experiéncia da liberdadc, por parte da artista, ainda suscita questionamentos, Este € apenas um deles.

| Thomas, Karin, Diccionario del Arie Actual, Editorial Labar S.A. Barcelona. 1982,

Fayga Ostrower
a, 1920 - Rio de Janeiro/RJ, 2001}

8/titulo, 1980 - Litografia s/papel
Colecédo Banco Ita S.A.

Prémio Mario Pedrosa 1995




Carlos Vergara - a arte de pensar a arte € seus enigmas
Sheila Leirner-ABCA /Paris

Quando a arte discute a arte, & por dois motivos: primeiro porque gquer compreender (¢ por “compreender”
entenda-se vivenciar, medir, desvendar, traduzir, desmistificar, glorificar ou transcender) 0 proprio processo.
E, segundo, porque esta discussao & certamente uma das formas mais eficientes de resisténcia a aculturacao,
ou seja, acs esquemas formados e institucionalizados pela chamada “cultura” oficial.

Dentro dessa ideologia bifurcada, que sem duvida é o grande trunfo da arte modema ¢ contemporanea avan-
cadas, ha, portanto, os que discutem a pintura por meijo da arte conceitual e até do minimalismo objetual.
Mas ha, sobretudo, os que o fazem por meio da propria pintura. Mendrian, Malevitch, Reinhardt, Stella,
LeWitt sda alguns exemples.

Essa discussido do meio pelo proprio meio, por outros meios ou por analogos dele €, alias, mais frequente em
relacdo & pintura do que a qualquer outra forma de arte, como escultura, desenho etc. E talvez isso ocorra justa-
mente porque os enigmas especificos da pintura, tais como representacao, ilusao, expressao efc., sempre conti-
nuam a causar grande perplexidade aos que tém real curiosidade artistica e resistem firmemente & aculturacao.

A pintura ¢ um meio inerentemente expressivo. Ao discuti-la, porém, o que grande parte dos artistas quer &
expulsar a sua expressividade, 0 que sempre soa como uma grande contradicdo. Para evitar o «acasor, priva-la
de seu direito nato - a cor - para guestiona-la, enfim, até as tltimas consequéncias em sua condi¢do de «objeto
de arter, muitas vezes os artistas ainda enfatizam a dureza, a repeticao (industrial, por carimbos ou manual),
o decorativo, a superficie, o processo, a pabreza € provocam mesmo a hibridizacao da linguagem pictérica,
juntando-a com a da escultura e de outros meios.

O fato é que, quanto mais radical for a aproximagao, geralmente mais obscuros serao os depoimentos. E eles
continuam, apesar de a arte conceitual tratar mais, entre outras coisas, de dar a mao a antropologia, € o
minimalismo, que nao persiste em associar-se a filosofia, ja pertence ao passado radical da historia da arte.
Continuaram sobretudo depois - com a transvanguarda -, quando se expulsou a velha expressividade por
meio de uma nova expressividade. Contudo, nem todas as tentativas de subverter ou desestabilizar os atribu-
tos fisicos e académicos da pintura redundaram da negacac da sua expressividade. Carlos Vergara sempre foi
um pintor que lidou excepcionalmente bem com ela, sem que isso the prejudicasse a objetividade.

O artista teve uma experiéncia diversa, talvez menos ligada a pintura como meio. Partiu de uma observagéo
antropolégica sensivel, criando imagens fotograficas, pinturas e desenhos sobre o carnaval. $6 no inicio dos
anos 1980 é que abandonou a figuracao para dedicar-se ao processo peculiar da pintura. Seu trabalho, sobre
o qual escrevi no jornal O Esta do de Sdo Paulo em 1983 1, era contide, serial, orientava-se pelas regras inter-
nas da prépria pintura € perfazia lentamente uma sequéncia coerente. Naquele momento, Vergara comecava
a destruir os limites do desenho escolhido - o losango (memoéria da estampa do arlequim?) -, provocando in-

terpenetracdo de cor. Suas telas pareciam dirigir-se ao monocromatisimo. Mas heram ainda muiras saidas e
esse foi 0 suspense criado pelo artista.

Houve a utilizacdo das tintas industriais e da divisao das pinturas com marcas de cordas ¢ 0s grandes painéis
impressos com cores extraidas do oxido de ferro no final dos anos 1980; o trabalho com pigmentos naturais
e minérios nos anos 1990, onde ele se propos “colocar-se num marco zexo da pintura e olhar para fora e
para dentro.”. Datam desta época as telas sobre lona crua e as monotipias em papel de poliéster impregnadoe
de resina adesiva, presas diretamente no teto, consideradas “pinturas fora do muro” pelo artista. Em 1998,
Vereara recebeu o Prémioc Mario Pedrosa, da Associacao Brasileira de Criticos de Arte/APCA, por sua mostra
Monotipias do Pantanal: Pinturas Recentes, no MAM-SP. Mesmo se a visao antropologica, as paisagens, a ma-
téria ou 6 meio ambiente, entre tantas outras coisas, o inspirasserml, foi no rigoroso programa estético, baseado
nas regras internas de sua propria experiéncia pictorica, que Vergara sempre se apoiou.

o

Quando o artista participou da discutida exposicdo coletiva carioca «3 X 4, Grandes Formatos» 2, ficou claro
que uma das questoes de maior importancia para a pintura era a sua escala. E ele reafirmou a nova nogao de
tamanho, segundo a qual, hoje, dependendo do meio € da estratégia empregada, da expansdo dos objetivos, do
raio predeterminado de acéo e do efeito sobre a audiéncia, um trabalho artistico pode agir em qualquer uma
das intimeras escalas possiveis. Além de serem fisicamente “grandes” (e mesmo quando nao o eram), portanto,
os trabalhos de Carlos Vergara foram, e continuaram sendo, igualmente grandes em impulso e necessidade.

Carlos Vergara
(Santa Maria/RS, 1941)

S/titalo, 1996 - Monotipia, pintura, pigmento e carvao s/lona erua

| Este texto foi publicado ipnalmente no livro Arte € Seu Tempo, colecio Debates, Editora Perspectiva, S0 Paulo, 1991 ' Colecao do attista

2 *Grandes Formates: Euforia ¢ Pa " in Arle ¢ Seu Tempo, p. Y2
T Prémio Mario Pedrosa, 1997
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Benevento - encontro de relacoes
Vicente de Percia-ABCA/RJ
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Anténio Sérgio Benevento
{Nova Friburgn/RJ, 1945)

Arabescos, 2007 - Oleo s/ 1ela
Colecao do artista

Prémio Mario Pedrosa, 1981
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Livio Abramo
Sandra Makowiecky-ABCA/SC

Livio Abramo nasceu €m Araraguara, no interior de Sao Paulo, em 1903, filho de imigrantes italianos. Seu
sonho desde a infancia era ser arquitete, mas a situacao econdmica familiar nio permiliu que realizassc essc
intento. Nas palavras do artista: “Motivos de ordem econdmica impediram esse sonho, pois nac pude terminar
meus estudos. E a grande crise economica que comecou em 1928-1929 ¢ avassalou ¢ munde inteiro varreu
com as esperancas de milhdes de juvens, entre cles, cu também. Talvez tenha sido esse o motivo gue, mais
tarde, tenha influido decisivamente em mim para que a arte da gravura me tivesse aparecido como uma com-
pensacdo para aquela minha grande frustracdo.”

No Brasil, foi desenhista, jornalista, gravador. Dividiu arelie com Oswalde Goeldi, no Rio de Janeiro; ¢, em Sao
Paulo, cormn Marcelo Grassmann e Fayga Ostrower. Com Maria Bonomi, uma de suas alunas, fundou o Estudio
Gravura, onde também lecionava. De acorde com Lélia Abramo, sua irma, o Estiudio Gravura foi uma de suas
mais importantes realizactes. Era amigo de Portinari, Bruno Giorgi, Lasar Segall, entre outros artistas. Foram
muitos os alunos gue passaram por ele, nio Brasil, Dorothy Bastos, Savério Castelani, Anesia Pacheco Chaves,
Ely Bueno, somente para citar alguns. Ingressou no jornalismo em 1931, tendo sido contratade pelo jornal
Didrio da Noite para fazer desenhos comentando o fato principal de cada dia, tornando-se assim um chargista.

Abramo ficou conhecido por transpor para a xilogravura a tematica da luta de classes, era um homem reno-
madamente politizado, sendo militante do Partido Comunista, de onde foi expulso em 1932. Criou ilustracoes
de lutas sociais e operarias, ¢ o casario da cidade, principalmente S0 Paulo. Também desenvolveu outras
termnaticas, come a guerra civil cspanhola, o fascismo, a marcha de Hitler, os com hates na China, entre outros.
Criou 27 ilustracdes para o livro Pelo Sertdo, de Afonso Arinos, € ganhou o 1° Prémio de Gravura Nacional da
29 Bienal de Sao Paulo {1953). Desenvolven as séries Macumbas {1953-1960} ¢ Negras (1954). Entre algumas
de suas obras citam-se Meninas de Fabrica (1935}, Festa {1934), Paraguay, Plaza y Casas {1964).

O eritico Olivio Tavares de Aravjo introduz a obra de Livio Abramo dizendo que o artista “é muito falado, mas
pouco visto”. Este fato se da talvez por duas razoes: a primeira é que Abramo viveu os 30 tltimos anos de sua
vida em Assunc¢aoc, no Paraguai. Para boa parte dos criticos, Livio/Abramo atingiu a maturidade artistica no
Paraguai, onde escolheu as paisagens, & arquitetura dos séculos 18 e 19 , pueblos e plazas como seu reperto-
rio preferencial. No final da década de 1950, foi convidado a integrar a Missao Cultural Brasil Paraguai e, em
1961, recém-aposentado como redator do jornal o Estado de S. Paulo, instala-se definitivamente em Assuncao,
como responsavel pelo setor de arte do Centro de Estudos Brasileiros (CEB), ligado a embaixada do Brasil e
mantido pelo Ministério.das Relagoes Exteriores, viveu la os ultimos 30 anos de sua vida. A segunda diz res-
peito ao temperamento de Abramo: sério, etico € discreto, “era a antiestrela, avesso a autopromogao”, como
diz Aratijo. No Paragiiai continuoul a desenvolver seu trabalho como gravador & desenhista, alem de lecionar
historia da arte e gravura na Escola de Arte do CEB.

Faleceu em Assuncie, aos 89 anos, em 1992, € seu viltime trabalho na gravura foi a série intitulada Os Frisos
do Partenon, em que retratou o cacs urbano, atropelamentos e corpos estracalhados, mostrada na Bienal de
Sao Paulo (1991).
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Livio Abramo
{Araraquara/3P, 1903 — Assuncao/Paraguai, 1992)

Rio, 1954 - Xilogravura s/papel
Colecéo Palacio dos Bandeirantes — Doagfic Radha Abramo, 2004

Prémio Mario Pedrosa, 1984




Hilda Campofiorito 31

José Roberto Teixeira Leite-ABCA /SP
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Hilda Campofiorito
(Rio de Janeiro/RJ, 1901 — Niter6i/RdJ, 1997)

Rio Sena, 1968 - Oleo s/duratex
Colecao Leonor Arruda Botelho Gomes

Prémio Mario Pedrosa, 1985




Joaquim Tenreiro
Marcus Tadeu Daniel Ribeiro-ABCA/RJ

H4 dois aspectos que devem ser referidos para se buscar compreender o trabalho: de Joaquim Tenreiro no
contexto artistico moderno brasileiro. O primeiro diz respeito & maneira com que ele abracou a arte moderna,
engajando-se nos principais fatos € processos da afirmacao deste movimento no Brasil e se constituindo, assim,
em parte integrante do processo € nao apenas um continuador; outro se refere a propria atitude do homem como
artista diante de um novo contexto histérico que foi o século 20 para o Brasil. Nos dois pontos, Joaguim Tenreiro
revelou-se portador de uma contribui¢ao que nao pode ser olvidada na histéria da arte do Pais.

Num primeiro momento, vemo-1o engajado aos acontecimentos relacionados a propria introducao da arte
moderna no Pais. Apos seus estudos preparatorios no Liceu Literario Portugues, Joaquim Tenreiro ligou-se,
na década de 1930, ao Grupo Bernardelli, importante movimento responsavel pela afirmacéo dos influxos
modernistas na pintura. Sua pintura desta época abebera-se num cromatismo sobrio, com tendencia ter-
rosa e um desenho despojado € linear, obtendo efeitos de uma luminosidade algo melancdlica nas cenas

urbanas que captava.

Participou ativamente dos saloes oficiais, obtendo medalha de prata na Divisao Moderna do Saldo Nacional de
Belas-Artes, participando ainda do 8%, 9°, 10%e 13° SNAM., Realizou exposicoes individuais de desenho e de pin-
tura no Instituto dos Arquitetos do Brasil (Rio), MAM (Rio), Associacao dos Amigos do Museu de Arte Moderna
de Sao Paulo (1839), Galeria Copacabana Palace (Rio, 1967), expondo ainda em mostra internacional.

Dentro de outra dimensio, Joaquim Tenreiro incorpora a figura do artista e do design, que percebe avizinhar-
_se o tempo da hegemonia das maquinas € daindustrializacao, o que impoe ao artista uma nova atitude dian-
te do/ processo criativo. E importante lembrar que, no Brasil. a ideia da afirmacgao do moderno encontra-se
mais associada a querela entre as praticas académicas e as novas propostas estilisticas que se verificavam na
Europa a partir do pos-impressionismo. No Velho Mundo, desde o Arts & Crafts na Inglaterra vitoriana e da
Bauhaus da Alemanha do entreguerras, o conceito de moderno resvalava para a estreita vinculagao entre a
arte ¢ o design, sem ignorar o papel fundamental do artesao.

Como design, atuou nas firmas Laubisch & Hirth e Leandro Martins, projetando, desde 1935, moveis no estilo
despojado ao gosto do design moderno, destinando sua producao a residéncias particulares. Seu trabalho de
design e de artesao — ele proprio nao deixava perder a dimensao proletaria de seu fazer criativo —, abrindo, em
1947, a firma Tenreiro, que produziu varios projetos. Executou, em 1967, o Saldo de Banquetes do Palacio do
Itamarati (Palacio dos Arcos), na capital brasileira.

Seus moveis sao leves, arejados pela delicadeza dos elementos que o compoem — hastes delgadas, pés torne-
ados finamente, assento em trama de palhinha, espaldares curvilineos —, com curvas ligeiras que constroem
silhuetas elegantes e sobrias, As vezes, preponderam as solugoes retilineas e ortogonais no design de seus
méveis, mas nem por isto menos: elegantes. A textura de madeiras diferentes criada num delicado trabalho
de encaixe, o desenho arrojado de solugoes inéditas, 0 bom gosto na busca de solucoes para as demandas do
homem contemporaneo sao caracteristicas de seu trabalho de design.

Na lida com a madeira, Tenreiro produziu esculturas abstratas, algumas ritmadas por uma sinuosidade
gracinsa gue parece resgatar a tradicao multissecular das obras de talha tipica do desenvolvimento de muma
arte religiosa tao rica quanto criativa. Este mestre da curva parece fazer soar uma musica com scu trabalho
inventivo e delicado.

Joaguim Tenreiro
{(Melo Guarda/Portugal. 1906 — Itapira/SP, 1902)

tulo, 1988 - Madeira pintada

Colecio particular

Prémio Mario Pedrosa, 1985
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Barrio (Artur Alipio Barrio de Sousa Lopes)
Joice Gumiel Passos-ABCA/RJ/FR

Africa. 1955, Rio de Janeiro, Duvivier, Brasil. 1974, Portugal. 1975,
nda e, desde 1984, Amsterdam, Aix-en-Provence & Rio de Janeiro.

Citando algumas obras: Intermindvel (2005), série Transportaveis (2 003), Ideia-Situacdo (2002), Uma extensao
no tempo (1995), A cancela de carne (1994), N...5...F...0...A, Minha cabeca estd vazia, meus olhos estdo cheios
(1983), Livro de came (1978-1979), ...Blooshlulrs... (1972), Situacdo -T/T1, Belo Horizonte, (20/04/1970),
Manifesto, situacoes: De dentro para fora, do corpa ‘a terra, trouxas ensanguentadas (1970), Diarios de bordo
(1967).
‘ 1987, exposi¢cao individual: *Experiéncia n® 17,
| Prémio Mario Pedrosa, ABCA/Aica. Artur Alipio Barrio de Souza Lopes, Barrio, artista avesse 808 ismos, pro-
ximo dos movimentos da arte ndo objetual, mais conceitual, performatico, processual, momentaneo, precario
etc., num movimento de baixo para cima, ocupa, invade , a galeria do Centro Empresarial do Rio de Janeiro,
| derruba o aparente, mostra o escondido, escancara as visceras das estruturas, fura as paredes proibidas,
apresenta e mantém, sem culpa, o processo, os vestigios € as marcas das acoes. Instala na arte uma acéo
direta, sem subterfugios, o que desagrega a falsificacao, coloca em cena o que estava oculto, o marginalizado,
elimina o acumulado, propoe o projeto, formuila a critica e processa as relacoes intersubjetivas, comprome-
tendo-as fora do codigo. O BARRIO aparece por inteiro, imediato, em estado bruto, sem fronteiras, livre; e a
arte, no risco e no ruide, surge como uma “gyentura mais a frente”, que se completa com o catalogo/arte, da
exposicao, uma sintese de seus “diarios de borde”, uma obra paralela, que expoe € reafirma a posicao de nao

fazer concessoes de sua produgio teorica.

1945, Porto, Portugal. 1952, Angola,
Paris, Franca. 1981, Amgsterdam, Hola
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Galeria do Centro Empresarial do Rio de Janeiro, Brasil,

| Por coeréncia, continuo citando as palavras de Barrio: “Desde os primeiros trabalhos usados como meios
transformadores de espagos sacralizados, fechados a um tipo de comportamento/atuacéo, No caso Mmuseus
e galerias, a interferéncia provoca automaticamente a transformagao do meio ambiente, dessacralizando-o,
dai o sentido da atuacao em funcéo do inesperado.” “(...) tudo isso em funcdo de uma atuacao nao estatica,
dindmica, néo repetitiva; desorganizadora; confundindo conscientemente conceitos preestabelecidos; numa
atuacao direta sem meios-termos”. “No meu trabalho, a funcao do processo criativo nao se prende mais a uma
situacdo interna, ou s€ja: 0 atelie (ou oficina), como inicio e fim do processo de criacao. A ideia pode germinar
em qualguer local, no banheiro inclusive, considerado, portanto, um local de trabalhe”. “Faco uso de materiais
precérios, (situacdes de perecibilidade, inclusive), em funcao de uma consciéncia minha, individual e a0 mesmo
‘ tempo como resultado de uma visao da realidade coletiva, socioeconomica: acho importantissimo o uso desses

materiais, ja que seu poder de contestacao é muito forte e real”. “Contestar 0 presente ndo quer dizer voltar ao
‘ passado, quer dizer: Ir Mais a Frente.” (In: BARRIO, Arte Brasileira. Contempordnea, Mec/Funarte, 1978)

AVE BARRIONMI A ABCA foi muito feliz ao conceder esta premiagac.

Artur Barrio
{Porto /Portugal, 1945}

S/titule (Série Desenhos Heterodoxos), 1973 /98 /2007 - Técnica mista
Colecao do artista

Prémio Mario Pedrosa, 1988
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Anna Maria Maiolino — entre as coisas 37
Maria Luisa Tavora-ABCA/RJ

A homenagem que, cm 2009, a Associagao Brasileira de Criticos de Arte renova aos artistas por ¢la premiados
no decorrer de seus 60 anos de existéncia, espetha interesse em afirmar seu perfil comprometido e antena-
do com as acoes € praticas artisticas entre nos. O conjunto dos premiados, resgatado nesta COMEMOracao,
franqueia escolhas singulares - trajetorias individuais e a montagem de um cenario cultural - territdrio de
confluencias destas singularidades na arte brasileira.

A artista Anna Maria Maiolino (1942), protagonista neste cenario, recebeu em 1990, da ABCA, o/Prémio Mario
Pedrosa, pela melhor mostra individual de 1989, no Centro Cultural Candido Mendes, no Rio de Janeiro. Ela
integra o grupo de artistas estran geiros, cujas vidas e caminhos sofreram deslocamentos impostos pelos peri-
gos e efeitos da 2 Guerra Mundial, por aqui passando uma temporada ou permanecendo em definitivo, como
foi o seu caso. Sorte para o Brasill

I[taliana como o pai, o sangue latino de sua mae equatoriana ja corria em suas veias. Em Caracas, para
onde foi em 1954, realizou seus primeiros estudos de arte, Vindo para o Brasil em 1960, buscou, na Escola
Nacional de Belas Artes, o aprendizado da xilogravura €om Adir Botelho e a orientacio de Ivan Serpa em scu
cursoe no MAM-Rio. Complementou sua formacéao em Nova lorque, onde morou de 1968 a 1971,

Antes mesmo que, em documentacao oficial de 1968, fosse garantida sua opgao pela nacionalidade brasileira,
Maiplino ja despontava como personagei ativa da emergéncia das questoes contemporaneas na arte brasilei-
ra dos anos 1960. Integrou-se ao meio artistico carioca atraves de uma especulacao artistica adensada, cuja
pratica inicial, figurativa, emergia de uma consciencia politica da figura. Lembremos de GLU,GLU,GLU, obra
referéncia, entre nos, para as questoes do uso do corpo como objeto na arte. Maiolino faz dele o lugar do ques-
tionamento das praticas artisticas habituais, das praticas politicas € sociais. Obra pontual de 1966, nela ja
se entrelacam a sensibilidade e o teor critico € conceitual tipicos da geragao marcada pela repressao politica
da ditadura militar, Signataria da Declaracao de Principios Basicos da Vanguarda, participante de exposicoes
| coletivas como a Nova Objetividade no MAM-RIo (1967), sua presenca até hoje ¢ marcada por trabalhos que
se impbem para a arte contemporanea brasileira como seu lugar de permanente constituiicao. Sao exemplos:
In/ OutfAntropofagial). Segmentos, Entrevidas, Sombra do Outro, Feijao & Arroz, Buracos Negros, Mitos Vadios,
Série Acoes Matéricas € Relinhos.

| Nos mais de 40 anos de producao, a economia expressiva, exigencia da iniciacao em xilogravura, atravessa

sua obra, cujo leque de praticas inclui a pintura, a producao de filmes, as instalacoes, a poesia experimen-

‘ tal. os desenhos, a fotografia, a criagao de relevos € objetos escultoricos. A linha, elemento fundamental de

sua pesquisa artistica emerge da argila, do gesso, do papel, da tinta, do cimento, Resulta do embate direto

da artista com a matéria, potencializada a partir de gestos arcaicos do corpo-memaria/experiencia-presenca.

Em sintonia com o cotidiano, suas investigagoes estéticas incorporam campos de reflexao e analise critica da

realidade, Na urgéncia de estar no munde, no mundo de agora e de sempre, Maiolino produz uma obra hibrida
como ela mesma diz, estd entre as coisas.

Anna Maria Maiolino
{Scalea/Italia, 1242}

S/titulo, 1990/ 1993 - Serigrafia colorida s /papel
Colecan Banco ltan S.A.

Prémio Mario Pedrosa, 1989
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Luiz Camillo Osério-ABCA/RJ
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Universo ficcional de Tunga
Roseli H. Schmitt-ABCA/SC

A totalidade do trabalho de Tunga & um universo de relagdes maltiplas, abrangentes ¢ de novas possibilida-
des. Sua obra é uma imersao no mundo fisico com acumulo de materiais pesados, imantados, de corpos ¢ de
narrativas visuais e textuais ficcionais, com refcréncias no mundo da psicandlise, literatura, filosofia e cien-
cia. Ele recebeu da ABCA, cm 1992, o prémio Mario Pedrosa, expondo Palindromo Incesto - obra narraliva de
referéncia filoséfica, que mostra o universo feminine doloroso € brutal.

Qeu trabalho caminha entre as veredas do medernismo e do pos-moderno. Na tradicao brasileira modernista
ele faz um remanejamento na sua dimensac construtivista, surrealista ¢ antropofagica. Ele pertence a uma
geracao de artistas seguidores de Lygia Clark e Hélio Oiticica. Sua heranga € o corpo que se torna presente
por solicitagédo da ebra. O artista transforma’o expectador em testemunho do seu trabalho. As esculturas sao
pensadas como construgoes, surgindo configuracoes inusitadas e impactantes. O surrealismo se faz presente
considerando-se a construcao a partir da figura do imaginario, da engrenagem do sonho e da estrutura sim-
bolica do sujeito. Os processos associatives do sonho estimulam a criacao de figuras metaforicas, emblema-
ticas em seu trabalho, sem distincao entre o real e o imaginario. Tunga reinventa um caminho antropofagico
sustentado por alguns ¢lementos da nossa fauna e flora, submetendo a importancia da devoracao como uma
espécie de ruminacdo simbélica constante € consciente do objeto ruminade. Rumina nac somente o OUTRO
- aquele que vé voc, mas as proprias devoracoes anteriores para ser devoradas no futuro, criande um corpo
ficcional hibrido. O pés-modernc se encontra nas experimentacdes estéticas do corpo coma desejo ¢ como
existéncia. O artista trabalha a alguimia dos materiais enguanto processos quimicos e patologicos. Veeni-se
alfinetes, dedais, pentes, cabelos, trancas, animais rastejantes e mutantes, pedra, corpo humano, ouro, fio,
chapéu, sinos, calices, garrafas, feltro, seda, cabecas, entre outras formas, a serem pensadas e construidas
em grandes escalas e situagoes irreais, cada qual com seu universo de codigos e signos.

Toda criacao de Tunga ¢ uma reflexdo teorica ou uma questao, ol equacéo. Ele aproptia-se de medelos ma-
tematicos € cientificos. A unidade no processo criativo esta na reflexao sobre o encontro das ceisas em $i e
entre si para depois encofitrar as performances € as instauracoes, oS videos € as intervencdes. A caracteris-
tiea central é o eterno retorno: nada se perde, tudo se transfurma, Assim, de uma cbra dc arte € retirado um
elemento que vai dar lugar a uma nova obra e assim por diante. Na proposta formal dos trabalhos percebe-se
gutro ciclo que inicia com uma organizacao geométrica e, por sua vez, encontra a organizacdo magnetica. Essa
organizacio € a tranga {inicialmente um né borromeu}, podendo ser encapada, coberta ou ser o 0sso de um
tacupe. Tanto a franca como o tacape evocarm culturas primitivas e elementos ancesirais.

Uma constante em seus trabalhos € o delirio nas proporcoes, beirando a uma disfuncéo. Bem como o estabe-
lecimento de um tempo € um espaco ritualistico, evocando figuras do passado, transfigurando-as em metafo-
ras e alegorias, tendo Freud e Lacan como instrumentalizacao. O masculino e o feminino, 0 dentro € o fora, a
atracao e a repulsao, aimantagao e a dirmensao do feminino se fazem presente. O modo primario de orientacao
do trabalhe do artista é estético e existencialista. Ele devora a morte para potencializar a vida.

TUNGA
{Paimares /PE, 1052)

S/titulo (Garrafas), 2003 - Vidro, limalha e imé
Colecdo do artista

Prémio Mario Pedrosa, 1992




Renina Katz

Jorge Coli-ABCA/SP

A arte de Renina Katz me faz pensar em certos gestos: o capricho da rendeira, a minncia da bordadeira. Suas
gravuras sobre metal me encaminham para a precisdo do ourives, para a concentragao focada do relojoeiro.
Na génese de suas obras, essa precisao delicada tece as formas. Renina Katz leva o controle artesanal, que ela
domina como ninguém, ao seu ponto maximo.

Henri Focillon, amoreso pela gravura, escreveu: “A arte comega onde termina a tarefa. Ela nao ¢ labor can-
sado, perfeicao morna; ela € sugestao, ela é magia”. Focillon demonstra perfeita consciéncia das exigéncias
técnicas impostas pelo ato de gravar. Se elas nao forem satisfeitas, a obra fracassa. Mas sabia também que,
necessarias, elas nao bastam, Limitadas a si mesmas, fecham-sc numa pratica,

Uma grande tradicao, que partiu dos romanticos e triunfou sem limites na modernidade, tinha medo da
perfeicao morna. Fez os artistas recusarem o controle consciente dos movimentos da mao e buscarem uma
desenvoltura intuitiva, que incorpora o aleatério. Assim, o génio parecia eclodir sem freios. Alguns resultados
desses comportamentos foram brilhantes, outros revelaram negligéncia, facilidade e até mesmo, em certos
casos, abusos.

Ora, oposta a essa conviccao, a arte de Renina Katz mostra que no ¢scopo refletido, na familiaridade com a
minncia, infiltra-se a matéria de que os sonhos sfio feitos. Da tarefa, nascem os matizes luminosos, dosados
em graduacdes infimas, a matéria transparente ou untuosa, a urdidura sem falhas que a leveza atravessa.

Suas obras nunca traem a delicadeza, mas nao se contentam com ela. Constroem formas que vivem organica-
mente, numa grandeza de veias e de tecidos; em paisagens batidas por ventos transcendentcs; em panoramas
que vibram, imoveis, tensos, como um incéndio cristalizado.

Sio menos misteriosas do que secretas, Sua feitura impecavel nao oferece lugar para o vago, para a lacuna
que deixou de ser preenchida. Mostram-se, ao contrario, plenas de presencgas precisas. Poréem, levam-nos a
intuir segredos que nao podem ser ditos com a palavra, com 0 conceito, com a frase.

Uma qualidade suprema dessa arte € seu siléncio. Mesmo quando se torna enérgica, mesmo quando projeta
tragos que atravessam territorios imaginarios com a forca de flechas ou de langas, sao engendradas pela quie-
tude. Renina Katz evita os gritos das cores berrantes ¢ contrastadas, a eloquéncia do gesto largo.

Por essa mesrna razao, o resultado de sea trabalho exige, de quem o0 contempla, a concentracéo dos olhos e
da alma. O siléncio que oferece pede siléncio em retorno. Nio estd la para provoecar impactos, sejam eles pas-
sageiros ou durdveis. Quer a observacao que se atarda, que tenta insinuar-se pelas passagens mais discretas,
que colhe, com paciéncia, a beleza aflorando de profundidades remotas.

Por ser secreta, a arte de Renina Katz nos leva ao desvendamento, a descoberta pela comocao (co-mog¢do: fazer
o espirito, a sen sibilidade, mover-se com a obra).

Este escrito comecou com uma referéncia a Focillon. Conclui-se com uma passagem extraida de seu livro A
vida das Formas:

“|As formas) sdo, mais ou menos, intelecto, imaginacao, memoria, sensibilidade, instinto, carater; séo mais ou
menos vigor muscular, espessura ou fluidez do sangue. (...) Pesam com todo um peso que nao € vao, porque
é 0 das matérias da arte; instalam no pensamento uma extensao que nao é arhitraria, porque trata-se de um
espaco consentido ou voluntario; ditam uma dialética que nao se resuime a um puro jogo, porque a técnica é
atividade criadora.” A arte de Renina Katz ¢ feita de formas assim, de técnicas assim.

Renina Katz
(Niteroi/RJ, 1926)

6 - Litografia s/ papel
Colecao Glatt Atelier ce Arte

Prémio Mario Pedrosa, 1996




Ocidente e Oriente na gravura de Fayga Ostrower
Nilza Knechtel Procopiak-ABCA/FR

O uso das cores na gravura de Fayga Ostrower causa certo estranhamento, quase contrariando o que se Co-
nhece quanto & cor na arte ocidental. As tonalidades — muito mais orientais do que ocidentais - empregadas
nas xilogravuras e no metal aponfam para cores orientais em modos de expressao ocidentais e, mais, a0 des-
locamento.

Uma porcae consideravel dos seus trabalhos é alicercada no deslocamento € néo sAn somente as cores. Suas
obras nao apresentam o resultade de um deslocamento de sentido, quando formas conhecidas sao arranja-
das em.nova disposicao gue remete a ouiros significados. Este € o caso da Cabeca de Touro, em que Picasso
deslocon partes de uma bicicleta para @ contexto de outra montagem, onde desempenham o papel da cabega
do animal.

As gravuras de Fayga sao elaboradas a partir da reuniao dos aspectos arlistico-estéticos das duas grandes
cepas da civilizacao: a ocidental e a oriental. A prova disso consiste € que sua obra fol muitas vezes com-
parada a arte oriental pela critica, sem contestagdo por parte da artista, que tinha na gravura japonesa e na
escrita chinesa algumas de suas fontes.

Por outro lado, o deslocamento que a gravadora efetua é muito mais sutil, pois ele fica exatamenie na linha
diviséria entre o estranhamento e a rebeldia, Dentro desta linha, em torno de uma cumplicidade maliciosa
ot ironica com o espectador, € que parte da obra de Fayga se desenvolve. Cumplicidade que reside no lado
circunspecto proveniente da heranca ocidental de construgao plastica apresentado pela artista na maior
porgao da superficie de suas gravuras versus & colocacio exética oriental, quase ladica, de formas ou cores
ambiguas, que ora complementam, ora contradizem o aspecto geral da obra.

Mesmo ¢ equilibrio plastico, que ¢ a parte metadica da criacdo da artista e consiste, paradocxalmente, em hase
convencional para o desenrolar do segundo aspecto, ou seja, do ludico, do choque, €, algumas vezcs, alterado.
Obscrva-se certa irreveréncia plastica que lhe cabe como caracteristica de fases de sua obra, quando a artista
denuncia/brinca/desatia os principios estéticos da arte e, por extensao, da vida.

£ como se Fayga deixasse um recado em cada trabalho lembrando que tude muda ou se modifica; nada e
perene — nem a arte. Assim, mutatis mutandis, sua gravura ndo é exclusivamente informal, mas abrange tam-
bém estruturas formais ¢ nela se fundem os elementos provenientes das duas metades do munde: Ocidente
¢ Oriente.

A cultura ocidental - o fundamento basico de seu trabalho - se revela no deslocamento executade de maneira
oriental, porém, denuncia sua origem no dadaismo europeu.

O deslocamento ¢ profundo ne sentido de operar com critérios estético-artisticos de duas civilizagdes resolvi-
dos no dominio estético das formas. Nao se pode atribuir isso a sua ingenuidade. Este € um ato censciente ¢m
se tratando da ardua elaboracdo de uma gravura. Aqui entra também o pensamento ¢ a intencao por detras
do ato artistico que ousa executar a mistura ocidente-oriente.

Do dadaismo se diz: “A forma livre, a possibilidade de que tedas as coisas da realidade fossem objeta da praxis
artistica, constituiam os principivs basicos desta rebelido artistica através da antiarte, desatando a0 mesmo

L

tempo novas possibilidades construtivas de cxpressdo .

A gravura apolinea de Fayga tem a ver com a sua deliberacdo para quebrar padroes e alingir uma gstética
ainda indefinivel em suas obras e que ainda somente foi rastreada. Isto se deve 4 complexa fuséao resultante de
uma arte ocidental-oriental e s suas respectivas epistemologias presas aos modos especificos de cada lugar.
Como as duas linguagens séo incompativeis pela simples formulacao do pensamento — COmMpare-sc a escrita
ideogramatica chinesa e a nossa —, 0 modo de pensar oriental € ligado ao fragmentismo € 6 nosso ao linear,

Mas Fayga ja sabia e hoje, com globalizacéo e internet, estes dois mundos nunca estiveram téo proximos. Eo
uso da experiéncia da liberdade, por parte da artista, ainda suscita questionamentos. Este € apcnas um deles.

' Thomas, Karin. Diccionariv del Arte Actual. Editorial Labar 3.A. Barcelona. 1982,
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Fayga Ostrower
{Lodz/Polénia, 1920 - Rio de Janeiro/RJ, 2001)

8/titulo, 1980 - Litografia s/papel
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Carlos Vergara - a arte de pensar a arte € seus enigmas
Sheila Leirner-ABCA / Paris

Quandoe a arte discute a arte, € por dois motivos: primeire porque gquer compreender (e por “sompreender”
entenda-se vivenciar, medir, desvendar, traduzir, desmistificar, glorificar ou transcender) o proprio processo.
E, segundo, porque esta discusséo ¢ certamente uma das formas mais eficientes de resisténcia a aculturagao,
ou seja, aos esquemas formados € institucionalizades pela chamada “cultura” oficial.

Dentro dessa ideologia bifurcada, que sem duvida € o grande runfo da arte moderna e contemporanea avarn-
cadas, h&, portanto, os que discutem a pintura por meio da arte conceitual € até do minimalismo objetual.
Mas ha, sobretudo, os que o fazem por meio da propria pintura. Mondrian, Malevitch, Reinhardt, Stella,
LeWitt sao alguns exemplos.

Essa discussac do meio pelo proprio meio, por outres meios ou por anglogos dele €, alias, mais frequente em
relagao a pintura do que a qualquer outra forma de arte, como escultura, desenho etc. E talvez isso ocorra justa-
mente porque os enigmas especificos da pintura, tais como representacio, ilusao, expressae etc., sempre conti-
nuamn a causar grande perplexidade aos que tém real curiosidade artistica e resistem firmemente a aculturagéo.

A pintura é um meio inerentemente expressivo. Ao discuti-la, porém, o que grande parte dos artistas quer €
expulsar a sua expressividade, o que sempre soa como uma grande contradicao. Para evitar o «acasor, priva-la
de seu direito nato - a cor - para questiona-la, enfim, até as tltimas consequéncias em sua condicdo de «objeto
de artes, muitas vezes os artistas ainda enfatizam a dureza, a repeticao (industrial, por carimbos ou manual},
o decorative, a superficie, o processo, a pobreza € Provocam mesmo a hibridizacao da linguagem pictérica,
juntando-a com a da escultura e de outros meios.

O fato & que, quanto mais radical for a aproximagéo, geralmente mais obscuros serfo as depoimentos. E eles
continuam, apesar de a arte conceitual tratar mais, entre outras coisas, de dar a mao a antropologia, € 0
minimalismo, que nfo persiste em associar-se a filosofia, ja pertence ao passado radical da historia da arte.
Continuaram sobretudo depois - com a transvanguarda -, quando se expulsou a velha expressividade por
meio de uma nova expressividade, Contudo, nem todas as tentativas de subverter ou desestabilizar os atribu-
tos fisicos e académicos da pintura redundaram da negagao da sua expressividade. Carlos Vergara sempre foi
um pintor que lidou excepcionalmente bem com ¢la, sem que isso the prejudicasse a objetividade.

O artista teve uma experiéncia diversa, talvez menos ligada 4 pintura como meio. Partin de uma observacao
antropologica sensivel, criando imagens fotograficas, pinturas & desenhos sobre o carnaval. S6 no inicio dos
anos 1680 & que abandcnou a figuracéo para dedicar-se ac processo peculiar da pintura. Seu trabalho, sobre
o qual escrevi no jornal O Estado de Sdo Paule em 1983 1 era contido, serial, orientava-se pelas regras inter-
nas da prépria pintura e perfazia lentamente uma sequéncia cocrente. Naquele momento, Vergara comecava
a destruir os limites do desenho escolhido - ¢ losango {meméria da estampa do arlequim?) -, provocando in-
terpenetracac de cor. Suas tclas parcciam dirigir-se ao monocromatismoe. Mas heram ainda muiras saidas e
esse foi 0 suspense criado pelo artista,

Houve a utilizacéo das tintas industriais e da divisao das pinturas com marcas de cordas € os grandes painéis
impressos com cores extraidas do éxide de ferro no final dos anos 1980; o trabalho com pigmentos naturais
e minérios nos anos 1990, onde ele se propds “colocar-se num marco zero da pintura e olhar para fora e
para dentro.”. Datam desta €época as telas sobre lona crua € as monotipias em papel de poliéster impregnado
de resina adesiva, presas diretamente no teto, consideradas “pinturas fora do muro” pelo artista. Em 1998,
Vergara recebeu o Prémio Mario Pedresa, da Associacao Brasileira de Criticos de Arte/APCA, por sua mostra
Monotipias do Pantanal: Pinturas Recentes, no MAM-SP. Mesmo se a visao antropologica, as paisagens, a ma-
téria ou o meio ambiente, entre tantas outras coisas, ¢ inspirassern, {oi no rigoroso programa estético, baseado
nas regras internas de sua propria experiéncia pictérica, que Vergara sempre s apoiou.

Quando o artista participou da discutida exposigao coletiva carioca «3 X 4, Grandes Formatoss ?, ficou claro
que uma das questdes de maior importancia para a pintura era a sua escala. E ele reafirmou a nova nocao de
tamanho, segundo a qual, hoj¢, dependendo do meio e da estratégia empregada, da expanséo dos objetivos, do

raio predeterminado de ac¢do e do efeito sobre a audiéncia, um trabalho artistico pode agir em qualquer uma
das intimeras escalas possiveis. Alem de serem fisicamente “grandes” (e mesmo quando nao o eram), portanto,
os trabalhos de Carlos Vergara foram, e continuaraum sendo, igualmente grandes em impulso e necessidade.

1 Este texto foi publicado igualmente no lvro Arte ¢ Seu Tempo, colecao Debates. Edilora Perspectiva, Sdo Paulo, 1991,
2 uGrandes Formatos: Euforia e Paixdo” in Arie ¢ Seu Tempo, p
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Carlos Vergara
(Santa Maria /RS, 1941)
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Mauricio Nogueira Lima - Homenagem a um pop concreto
Paulo Klein-ABCA/SP

Apesar de ser lembrado, habitualmente, por sua fase construtivista - associada ao movimento Ruptura,
do gqual fizeram parte também Geraldo de Barros (1923-1998), Luiz Sacilotto (1924-2003), Waldemar
Cordeiro (1925-1973) e Judith Lauand (1922), entre outros - Mauricio Nogueira Lima (Recife/PE 1930
- Campinas/SP 1999) deixou uma historia de vida e produgao artistica exemplares, que vao além do mo-
vimente conereto paulistane.

Na impossibilidade de nos aprofundarmos, nesta oportunidade em que a Associagéo Brasileira de Criticos de Arte
presta homenagem aos artistas por ela premiados, optamos por destacar alguns pontos marcantes de sua traje-
{6ria, que teve como cormeco seu nascimento em Recife, Pernambuco, sua vinda para 8ao Paulo (eom cerca de 2
znos de idade}, onde desenvolveu parcialmente seus estudos, sua personalidade e deixaria marcas significativas,
tanto em sua obra artistica, come no papel de professor da FAU-USP. Sua biografia indica, ainda, que estudou
Artes Plasticas no Instituto de Belas Artes da Universidade Federal do Rio Grande do Sul, em Porto Alegre (1947
a 1949), Comunicagao Visual e Propaganda no Instituto de Arte Contemporanea do Masp, em Sao Paulo (1951
a 1954), Formou-se em Arquitetura pelo Instituto Mackenzie € fez pos-graduacéo (mestrado e doutorado) ern
Estruturas Ambientais Urbanas, pela USP,

Incentivado por Leopold Haar {1910-1954), dedicou-se & comunicacao visual, a partir de 1951, ao lado de
Alexandre Wollner (1928) e Antonic Maluf {1926-2005).

Acontecimentos recentes no ambito das artes plasticas tém proporcionado, isgladamente ou em conjunto,
visao mais completa da vida e obra de Mauricio Nogueira Lima. Até fevereiro de 2009, um conjunto de ex-
posigoes no Centro Cultural Maria Antonia destacava a producéao, em geral inspirada na arte pop, mas com
engajamento & brasileira, desenvolvida no final dos anos 1960 pelos entio jovens artistas Mauricio Nogueira
Lima, Marcelo Nietsche (1942) e Flavio Império (1935-1983).

A exposicao dedicada & Nogueira Lima, com curadoria de Jodo Bandeira, intitulada Faturas da Forma, reuniu
25 pinturas de inspiragéo pop, além de documentos e de um video com depoimentos, entre outros, do artista
Claudio Tozzi (1944) e do critico ¢ professor Tadeu Chiarelli. Nos depoimentos € na exposicao destaca-se o papel
importante que Mauricio representou para a ponte acao artistica X atuacdo na universidade. Na rica correspon-
déncia exposta, pode-se auferir a articulacao cultural & politica: que se tecia atraves de cartas entre artistas de
Séio Paulo e do Rio, como as enviadas a Nogueira Lima por Rubens Gerchman (1942-2008). Entre as obras sele-
cionadas, gue lembram as abordagens de Roy Lichtenstein (1923-1997), estdo personagens como Pele, Roberto
Carlos e, clato, Marily Morroe.

Apesar de considerarmos de grande importancia a produgao de fundo constnitivista de Nogueira Lima, que se
coaduna, no rigor de formas & cores, com sua atividade de designer e programador visual, € imprescindivel estu-
dar-se [mais e melhor) sua producdo como um todo, inclusive no territorio da arte pop, desenvolvida nos duros
anos da ditadura militar e o seu elogiado papel como professor da FAU/USP, onde ele influenciou consideravel
mimero de profissionais, artistas ¢ nao artistas. Fica aqui o estimulo para que se aprofunde a anélise sobre este
artista atuante e versatil, que soube “fazer hora”, ac invés de “esperar acontecer”,
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Mauricio Nogueira Lima
{Recife /PE. 1930 — Campinas/8F, 1993)
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Sonia von Brusky
Daisy Peccinini-ABCA/SP

A arte de Sonia tem percorrido, mediante vias de seu pensar e sentir, um universo plural de perspectivas.
Manifesta sua natureza surpreendente, extrovertendo a subjetividade com rigor objetivo. Nao déa as costas ao
munde, ac contrario, pontua, cbserva, discute as contingéncias da atualidade e apresenta antecipacoes. Com
a série “Fosseis Industriais”, de quc Arvore do Asfalte, 2000 faz parte, a artista enurcia e denuncia a poluicao
atmosférica, assumindeo uma posigio pioneira, desde 1997, postulada com a série “Elegia a Vida”, em dimen-
sdo planetaria, obras antecipadoras da problematica atual manifesta o humanismo do século 21, da arte
responséavel, nao s6 por experimentalismos de praticas artisticas, mas por uma agao inovadora de percepgoes,
bem como instauradora da plenitude sensivel para o ser humano. A respeito de Sonia, escreve Pierre Restany,
em 1999, que a artista "faz parte desta familia dos verdadeiros amoroses da vida para quem a arte assume a
total dimensao de sua verdade: a de ser o vetor humanista da comunicacag”. Considera ainda Restany este
humanismo da artista similar ao “irresistivel impulso existencial que iria marcar o usc € a manipulacao das
estruturas objetivas nos parangolés de um Helio Diticica ou nos Bichos de uma Ligia Clark”.!

Bélgica Redriguez, pouco depois, em 2001, faz aproximacdes similares em relacgao as obras tridimensionais,
considera que nao modificando “o espage plastico da escultura, definido pela relacéo espaco/obra/especta-
dor, Sonia von Brusky modifica, isso sim, a orientacio espiritual e passional dessa relacdo, ao ativar uma
reacao em cadeia evocadora do imaginario do contemplador. Nesse sentido € evidente um paralelismo com a
série de estruturas moveis de Lygia Clark conhecidas como “hichos”. As aliangas visuais entre materiais sao
fundamentais para entender contetidos e significado.?

De fato, os hibridismos préprios da poés-modernidade, a artista os articula com diferentes materiais, em sin-
tese, para que comuniquem de forma expressiva contundente significades. Nesta hibridacao ou alianga os
elementos como ready-mades sdo apropriados de pecas de escapamentos de automéveis; e 0s acrisola, com
poliéster, resina industrial, “fossilizando” os aparelhos poluidores quase como um ritual magico, de exorcismo
de maleficios mortais, encapsulados, ou melhor acrisolados, como uma alquimia de transmutacio.

Autora de uma megaintervencao urbana, Sonia converte, em 1999, uma regido do centro de Sao Paulo em ter-
ritério expandido da arte, fazendo da balaustrada lateral do Minhocae (Elevado Costa e Silva) um imenso friso
pictérico de extensao de 3 quilometros. [ a maior pintura artistica continua e de carater permanente de que
se tem noticia no mundo, segundo publicacao da Funarte, que premiou o projeto. Tem como tema formas ge-
ométricas da série “Circulos Partidos”, um trabalho de forte impacto social positivo para os moradores, € pos-
sivelmente uma das maiores pinturas do mundo, que lamentavelmente foi destruida pela prefeitura em 2008.

Relacionada a esta obra, a pintura da mesma série “Circulos partidos”, 1997, exposta no evento-homenagem
aos artistas premiados pela ABCA, testemunha na pintura as pesqu isas da artista. Mais uma vez Sonia inova
e surpreende. No se tratam de figuras geométricas, formas chapadas na tradicdo planimétrica, instaurada
desde o cubismo analitico, passando pelos concretos e abstracionismos geométricos; ao contrario, evidencia-
se uma dialética de construcac e de desconstrucao, que se confronta em situacao limite. Enquanto os circulos
compdem um jogo éptico gestaltico, muito familiar a artista, uma das principais discipulas do neoconcreto
Tvan Serpa. Ao dar ilusao de relevo as sccdes do circulo com sombreados ou aplicando colagem de recortes
de madeira cria situacoes de ruptura em gue cstes pedagos vao se destacar dos circulos, unidades maiores,
aos quais os fragmentos dao forma, propiciando uma tensao de implosao € aumentando o grau de emogao
lidica gerando jogos Opticos que se relinem e se separam na pintura. Expde a harmonia do fragmentado, da
desestruturacac geométrica e das antinomias de desenho e cor.

| Restany, Pierre, O Nove Humanismo da Cullera Urirunict, 1999
¢ Rodriguer, Bélgica. A Escudivra como Prrradoroe da Sucata em Soria ron Brusky, 20001,

Sonia Von Brusky
{Rio de Janeiro/RJ, 1951)

Fossil — Arvores nio Asfalto, 1993 - Acrilico e ferro
Colegdo particular

Prémio Mario Pedrosa, 1998, ¢ Mencac Honrosa, 2003
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Transgressoes estéticas de Maria Bonomi 53
Joao J. Spinelli-ABCA/SP

Maria Bonomi é uma artista que sempre procura novas possibilidades de pensar a arte. Independente, livre
de modismos epocais, constantemente redimensiona o ja estabelecido, ecristalizado da gravura convenecional.
Atenta as transformacoes tecnologicas e sociais, sem saudosismo, incorpora cores, técnicas e materiais con-
temporaneos que reforcam ainda mais a necessidade de se idealizar uma Nova Grafica.

De maneira geral, a xilogravura representou, para muitos gravadores, apenas uma experiéncia inicial, limi-
tada. No entanto, Maria Bonomi, ao adequar a xilo & contemporaneidade, transformou-a em experiéncia per-
manente, um ensaio ilimitado. Um grande desafio, vencido pela artista, que na atualidade e considerada nma
das renovadoras desta secular expresséo plastica.

Nas ultimas décadas, as transformacdes técnicas desenvolvidas pela artista sdo marcantes: das pequenas
matrizes (do principio de sua iniciagdo & xilogravura pelas maos atentas, afetivas e firmes de Livio Abramo,
seu grande incentivador ¢ amigo} para as gravuras de grandes formatos — do intimismo das obras iniciais,
destinadas a uma leitura individual, de distanciamento limitado, para os painéis urbanos de arte publica, de
grandes formatos e de ampla fruicao estetica, proporcicnada democraticamente a populagdo em geral. Com
ousadia desmitifica todos os conceitos preestabelecidos sobre a natureza da xilogravura.

Depois de receber o Prémio de Melhor Gravador Nacional, outorgado pela 8* Bienal Internacional de Sao
Paulo, Maria Bonomi foi convidada, em 1967, para participar da 5% Bienal dos Jovens de Paris, mas na hora
de instalar as suas obras nesta bienal, a artista ficou perplexa, pois os organizadores daquela conceituada ex-
posicao haviam reservado vitrines e mesinhas para todos os gravadores selecionados exporem as Suas obras.
Indignada protestou: “Se a pintura saira do cavalete, a escultura saira do pedestal, queria que explicassem
porque a gravura tinha que ficar ainda nas tais mesinhas? Foi um incidente terrivel”. Apoiada pelo pintor bra-
sileiro Antonio Bandeira, que residia naquela época em Paris, Maria Bonomi arranjou um martelo e pendurotl
suas gravuras de grandes formatos (incomuns até aquela época) nas paredes da Bienal de Paris, um grande

impacto para o publico e para a critica especializada. No dia seguinte, a artista ganhou o principal prémio de — A Al ;r!! '.[' - ';.‘“*v-
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As rupturas e os desafios acompanham toda a carreira desta audaciosa gravadora. O prémio alcancado na
Bienal de Paris abriu as portas para participar como convidada de significativas mostras no Brasil e no ex-
terior. No entanto, o aplauso da. critica, do publico e o sucesso comercial de suias obras nac a impediram de
enfrentar novos desafios estéticos. Assim, contrariando todo € qualquer tipo de padronizagdo, imprime suas
xilogravuras em dimensdes préximas a escala humana, num didlogo direto com a arquitetura. Rompimento
definitivo as convencdes ultrapassadas, que conferiam a gravura mera funcho anexa, posterior.

Nos dificeis anos 1970, em oposicao & opresséo da ditadura militar brasileira, emblematicamente incorpora
0s caracteres signicos em suas obras: sentimento social/gravuras manifestos.

Além das gravuras de grandes formatos, a partir de 1964 Maria Bonomi descortina nova maneira de utilizar
a matriz de uma gravura, transformando-a em modulo, que durante a impressdo se repete, se fraciona e se
movimenta em varias direcées. Uma nova viclacéo as regras preestabelecidas da composicao xilografica, gue
redimensiona, mais uma vez, a producao plastica de Maria Benomi.

A partir de 1974 revitaliza plasticamente o uso de sulcos xilograficos, imprimindo-lhes vida propria, indepen-
dente. fundamental para outra vertente criadora: a arte publica de Maria Bonomi. Nesta fase matrizes-relevo
de grandes formatos executados em concreto integrados a arquitetura foram criades para o usufruto estetico
urbano, paisagistico.

A autora refaz indiretamente, em sua génese, o processo criador da xilogravura: o que era matriz transforma-
-se em relevo que, por sua vez s¢ transfigura em matriz primicial de uma fase recente da artista: Frottages
_ Gravuras. Um ciclo extraordinario provocado e atingido por uma artista inquieta, transgressora, qué Nao
rcjeita os desafios e as provocacoes plasticas de uma nova grafica contemporanea.’

Maria Bonomi
(Meina/Ttalia, 1935)

Hydra, 2002 - Xilogravura em cores s/ papel japonés

' Excerto do texto fnfeccdo da Meméria. Transgressdes Estéticas de Maria Boromi, publicado na Espanha pelo Musco de Colecdo Maria Helena Peres Oliveira

Huelva - Sala Siglo XXI, para uma exposicac itinerantc cm cidades europeias.

Prémio Mario Pedrosa, 1999




Paze - o projeto do artista: o entorno, o coletivo revisitado
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PAZE

(Sao Paulo/SP, 1962)

Rua Sdo Bento Il (Série Transeunte), 2001-2006 - Fotografia
Colecao do artista

Mencao Honrosa — Jovem Artista, 1999




Cicero Dias - da memoria a invencao, a transmutacao pela cor
Angela Grando-ABCA/ES

Pintor desde sempre, o modernista Cicero Dias (1907-2008) acreditou no “primado da intui¢dao™ e considerou,
a0s seus 90 anos, que “na mais distante memoria” sempre foi pintor, sempre pintou. O artista pernambucano
atravessou tode o século 20, e sua obra espelhande modos de percepcao paradoxais da arte moderna nao
pode ser dissociada de encontro de novas formas de linguagem — da figura em relevancia ao espaco plastico
dotado'de leis proprias, da imaginacao onirica a escrita plastica da pura construcao —, perém, deve ser encara-
da como regida por uma légica interna articulada entre tempo ‘memoria e tempo presente. Retenhamos, entao,
a importancia dada pelo pintor aos seus registros autobiograficos, 4 sua rica iconografia pessoal, que tornou
possivel uma verdadeira trama de alianca entre a cultura patriarcal dos senhores do engenho e a estimulante
emulacao filtrada no amalgama da tradigao afro-brasileira e da visualidade decorativa popular do Nordeste.

Sabe-se que, na objetividade histérica, cada época'tende a ter um diapasao de valores estéticos intrinsecos a
obra, valores que nao sac transcendentais nem imanentes; tampouco universais, mas produto cultural, uma
resposta do observador a coisa observada. O trabalho inicial de Dias nao permaneceu alheio a “agoridade” da
paradoxal vanguarda brasileira —ainda incerta sobre o significado ca arte moderna, polémica entre os entre-
choques inspirados pelo grito de guerra do antropafago Oswald de Andrade, mas consciente da necessidade
de lancar mao de uma estratégia de “brasilidade /modernidade”. Rapidamente, o artista pernambucang crioul
o arcabouco de sua abra, balizado pelo “tempo sem tempo”, que convoca formulacoes do passado e expressoes
do presente, que fragmenta a hierarquia dos géneros, que solicita o popular e o cultivado, o simboelismo e o
realismo, o regional e o universal a trabalharem juntos para dinamizar o espaco construtivo da obra.

Tratou-se, & certo, em Dias, da presenca de polaridades — seu lado “pernambucano”, sugerindo tanto a po-
tencialidade da realidade quanto a forca da fic¢do, tanto o ardor sensual da vida quanto a frieza inevitavel
da morte, e seu lado “carioca”, liberando os tragos do modernismo e da magia do Rio, criando um ao eltro,
provocande um espaco visual de fatura “colorista” que marearia a entrada e a interacao do artista no mundo
da arte parisiense do pos-Segunda Guerra. Sem duvida, entre sua primeira exposicao organizada, em 1928,
no Rio de Janeiro, e seu vernissage, em 1938, em Paris, Cicero Dias trouxe a tona o elemento morfogenético
central da subsequéncia de sua obra, de onde aflora um angulo de visao essencialmente visto do alto, a pers-
pectiva plongeante, que favorece a levitagao essencial de elementos modulares, numa alternancia entre cheios
e vazios, entre material e etéreo, numa espécie de procedimentos de colagem.

As nocaes de estatica fogem constantemente nesse espacgo que se evade, se decompoe e se compoe, levanda,
na densidade construtiva, a obra a atravessar uma fronteira, aquela chamada, pela critica vanguardista, de
“passagem para a linha”. Doravante, a expressiva producao do modernista Cicero Dias exemplificaria como
a “fabulacao visual” se depura na transmutacao pela cor € pela geometria. Nesse contexto, a sua experiencia
poética so seria assimilada no campo da arte brasileira na década seguinte. Sua obra, para além de operar
com reapropriagoes e potencializacdo de um real “observavel”, construiu um espaco dotado de articulacoes
plasticas proprias e inseriu no campo da arte “a primeira pintura mural abstrata na Ameérica Latina”. O im-
pacto causado) pela linguagem construtiva do pintor levou Oswald de Andrade (Jornal das Letras, 1952) a
coneluir que “Cicero Dias realizou a sintese de minha filosofia antropofagica”. Nao por acaso, o artista soube
associar a expressao de uma identidade cultural a um dos questionamentos essenciais da arte moderna, o
que se debruca sobre os limites da obra, sobre a liberdade de articular um projete ideologico, operando numa
ordem paradoxal que se inscreve num valor de “origem” - ao extremo da tensao do que & natureza e pintura
(ar, luz € cores), no centro mesmo do concreto.

Rin de Janeiro

Cole C

¥ - Aquarela e nanguim s/ papel s/eu
o Palacio Boa Vista — AqQuIsic

Prémio Clarival do Prado Valladares, 2000




O sentido da forma em Luiz Sacilotto

Agda Carvalho-ABCA/SF

A dimenséo das implica¢des do percurse do artista concreto Luiz Sacilotto pode ser observada nos posiciona-
mentos diretos e nas argumentagdes formais objetivas. A clareza do artista é definida na busca do essencial
ao envolver-se com as coisas do mundo.

A significacdo esta posta na materializagdo do debate concreto. Articula um processo meticuloso e singular
rio desenvolvimento de uma conjungao de agdes estéticas que sdo determinantes na formulagéo de um trajeto
coerente.

No entrelagamento dos acontecimentos do periodo de atuagéo de Luiz Sacilotto surge o tempo e o espago con-
creto. O artista conecta-se com o8 guestionamentos oriundos desta ambiéncia, estabelece recursos estéticos
infindaveis e transforma os elementos plasticos em um fenémeno distante da representacdo naturalista, mas
atento as inquietag¢des do enteorno.

Luiz Sacilotto acentua o valor da arte concreta paulista nas experimentac¢des com caracteristicas analiticas
que moldam rigorosamente os elementos na organizacao.

A concepcgio concreta e idealista do artista acolhe as informagdes em uma estrutura dinamica. E nesta en-
grenagem da producio e da investigacio que as propriedades do quadrade, do triangulo e do circulo sao de-
cifradas em profundidade. Estes elementos séo renovados em cada ciclo do artista € as experiéncias visuais
extrapolam o acoentecimento processual e criativo.

As formas habitam o espago com maestria e ocasionam uma variecdade de sentidos. As estruturas invadem a
superficie com uma multiplicidade de proposigdes estéticas. Na especificidade das formas concretas o plano
alcanga outro significado espacial. A pesquisa € a experimentacio de diferentes ordenagdes formais solicita a
inclusio da cor nas estruturas. As diversas relagbes cromaticas sao vivenciadas pelo artista e causam uma
violacao na composicao. A cor reconfigura o modo que a forma aparece. Os resultados sao ampliados em di-
ferentes respostas visuais.

Incansavelmente Luiz Sacilotto dilata o seu olhar e a forma é averiguada em outras relagdes. O rigor técnico
e geomeétrico permite que o artista elabore o seu projeto concreto escultural. A ideia escultura £ projetada em
mintcias e os mecanismos projetuais conduzem o plano para uma condig¢ao tridimensional. A escultura con-
creta reconfigura a percepcao das relagdes e ritmos no embate perceptivo entre a matéria e o vazio.

A inquietude do artista persegue possiveis fendas que apresentem outros desdobramentos na superficie pic-
torica. Intensifica o estudo da alteracao gradativa da escala, da seriagdoe, da alternancia da forma e do fundo,
da disposicao dos agrupamentos e do didlego entre as extremidades do plano visual. Com a divisédo ¢ a sub-
divisdo da area de exploragdo dos compenentes ocorre um evento optical. Instala com a ordem uma aparente
confusio visual. Nesta fase os elementos causam quase uma colisdo perceptiva com a ilusao. Os trabalhos
bidimensicnais extraem uma sensac¢io volumétrica e propde outras realidades.

O artista constréi um caminho inigualavel com a fidelidade concreta. Retoma as varias solugdes e as questdes
estruturais, identifica possibilidades nos desvios poéticos ac reposicionar as partes que compdcm a lmager,

Luiz Sacilotto é detentor de um lugar concreto que esta imerse no fluxo continuoe de formas ¢ cores no campo
espacial. A vontade de poténcia instala um construtor na solidez deste ideal que origina o carater fundante da
obra. O diferencial e a sustentagdo deste percurso sdo revelados na procura incessante da ordem que corpo-
rifica o sentido da forma.

Luiz Sacilotto
(Santo André/SP, 1924 - 2003)

Concregao 0258, 2002 - Témpera acrilica s/tela
Colecao particular

Prémio Clarival do Prado Valladares, 2000




Siron Franco — o oficio de langar luzes sobre a realidade
Mariza Bertoli-ABCA/SP

Cada guadro é uma viagem em que ndo se conhece a chegada. Eu nunca figuei ligaco as correntes, porque as
correntes s6 prendem. por isso tenho o pensamento insubordinado, a insubordinagdo pode trazer o novo.

Esta declaracéo & coerente com a trajetdria marcante da plastica deste artista, que surpreendeu critica e puiblico
com a sua figuracdo alucinante, espelho de uma realidade que ndo queremos ver - a condicas humana tensa
entre o desejo e as contingéncias. Como artista, cumpre ¢ inelutavel oficio de rasgar as cortinas tecidas pelo can-
sago do cotidiano e lavar a opacidade do olhar.

As obras de Siron Franco, sem adverténcia da sua profundidade, nos atiram no abismo das nossas pré-
prias contradicdes, despertam a consciéncia critica pela comocédo. Assim foi a série Cesio (1987), € as suas
Vitimas, acentuando o terror do drama de uma populagéo contaminada pela radiotividade de uma capsula
de césio-157, abandonada na rua 57, um bairro popular de Goiania. Esta série, pintada em grandes planos
cromaticos terrosos, com pinceladas essenciais, oride os brancos se destacam como fantasmas laminosos a
denunciar o descaso das autoridades com o lixo atémico, denotam o pleng dominio técnico da pintura.

O artista brinca com a simbolizacao criando uma imagistica prépria que nao se contém no plano, avanca no
espago, produz instalacdes incisivas, de um realismo cortante como Salvai Nossas Almas (1999), mostrada na
Esplanada Ministérios, em Brasilia. Feita com 2,8 mil pegas de roupa manchadas de sangue, sobre lona - uma
folha de jornal gigantesca com noticias veiculadas pela imprensa de 1995 a 1999, denunciando a violéncia contra
as mulheres e os crimes de pedofilia.

Em 2002, em Sao Paulo, no Memorial da Liberdade (antigo Dops), fez a impressionante instalacae Intolerdncia
{levada & Bienal de Havana em 2003), que revivia a violéncia dos anos de chumbo da ditadura militar, trazendo os
fantasmas de tantos torturados, através de centenas de corpos empilhados, dramaticamente. Precisamos da luz
encamada de Siron, pois ainda ha quem pense - e divulgue - que no Brasil tivemos uma ditabranda.

Nascido em Goids Velho, décimo filho de uma familia rural, que veio se estabelecer em Geidnia quando ele tinha 3
anos, teve uma infancia pobre e, aos 7 anos, dividia seu tempo de escola e brincadeiras, ajudande o pai em uma
padaria e vendendo, no estadio de futebol, os pastéis que a mae fazia. Sua primeira pintura, feita na parede da
sala, aos 12 anos, nao agradou a mae - ele colocou em pé os apdstoles da Ditima Ceia. O modelo foi uma repro-
dugao da obra de Da Vinci. Aos 13 anos encontrou ¢ Frade Confaloni, fundador da primeira Escola de Arte em
Goiania, que deu a ele o ambiente e os materiais necessirios para comecar. Dai em diante, Siron foi inventando
sua arte entre 1Wim emprego e outra até conseguir viver de retratos, por pouco tempo.

Sua figuracaoe, densamente simbdlica, insubordinada, retrata o nosso lado avesso, 0s nossos anseios. Como se
nao bastassem as conflitos, a opressao deixa marcas - Deus Fez o Homem & Sua Imagem e Semelhanga (1973). As
deformagcoes expressivas, a cor macilenta, a grande cabec¢a sem ouvidos, cujos olhos nos observam de dentro da
maéscara, 0s pés de roedor, os bragos apenas esbogados que nao conseguiram nascer. O Figueiredo {1980), da série
Semelhantes, é uma imagem tao sugestiva ¢que dispensaria o titulo. A figuragde, nitida, metamorfoseia cavalo &
cavaleiro aludindo As grosseiras declaragdes do general-presidente.

Porém, o retrato de poder autoritario, mesmo, esta na Rainha (1975), instalada no seu trono vermelho, com um
monstrinho domado, saciado, quase feliz... nos braces, assim como nas Madonas {1976}, com seu sortise forjade
pela auréola, conduzindo o povo como um rebanho, Virou iluminador de consciéncias com sua arte necessana.
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Siron Franco
{Goias Velho/ GO, 1947)

Recado, 1995 - Oleo s/tela
Colecao particular

Prémio Mario Pedrosa, 2000




Saudacao a Amélia Toledo, senhora das luzes
Mariza Bertoli-ABCA /SP

Das joias aos tineis do metrd, dos objetos encontrados aos fabricados, das bolhas ac mundo dos espelhos, das
telas e dos pincéis, o trato com a luz, os reflexos e as transparéncias tém sido o oficio inelutavel desta artista
singular, gue percorre ogs caminhos do arduo exercicio expressivo do indeterminado na busca da coeréncia
plastica. Porém, ao encontréa-la ela sempre recomeca palmilhando todos os territorios da imagem para atingir
a envolvéncia do simbole ¢ para seduzir o olhar. Retoma temas e simbolos de quando ¢m quando, como se es-
tivesse sobre os passos dc uma espiral. A espiral é o motivo de uma obra referencial da artista, uma escultura
suspensa, feita em chapa de ago inox cortada a fogo, que ela chamou de Om {1982). Imagem movel, em curvas
descendentes (o centro esta em cima), descreve a propria maneira de a Amélia-artista crescer, retomando em
cada volta os temas ja simbolizados. Om projeta o seu duplo, a sombra espiralada - o vartice ou o labirinto.

Inquieta como sua propria historia de andang¢as pele mundo, em que néc deixa passar nada sem vivenciar
profundamente, a artista sabe transformar cada saudade, cada davida, cada auséncia, cada perplexidade em
arte. Seu acervo € testermunha das incursdes atentas as descobertas e dos seus achados da natureza, pedras,
conchas e paus, reunidos cuidadosamente, como palavras de um dialego adiado. No dialogo com os materiais,
as vezes a reveréncia & maior do que o desejo de transformacio e, humildemente, ela traz 4 luz, intacto, o que
a natureza legou ao seu olhar - Da Vontade das Aguas e das Pedras (1999}, uma colegao de blocos de marmore
esculpidos pela natureza, que ¢la classifica como processo. As conchas, porém, objetos recorrentes em diver-
sos momentos da sua arte, viraram ostras sonoras penduradas em fic de nylon, a Gambiarra {1982, um belo
instrumento musical de nove metros de comprimento. As conchas inspiraram outras cortinas sonoras, como
a Cachoeira (1982), feitas em parceria com Paulo Franca. Limites do Dentro (1982), sao moldagens de poliéster,
colocadas sobre gamelas com areia, fingem imitar a natureza, mas recorrem a ideia de continente — a auséncia
do caramujo esta presente nas superficies helicoidais. Sente-se que a redoma seduz a artista, € o continente
cm transparéncia, come reflexo no nosso préprio interior, um modo de espiar o fundo de pogo ou o préprio co-
ragao do simbelo. Tanto nos Glu-Glus (1968), objetos de vidro soprado contendo agua espumante como nas 50
Esferas Hapticas (1969), feitas em resina de poliéster, nailon e corantes, estamos no mesmo passo da espiral.
A regéncia lunar da imagem ja se manifestava no Poco (1969, que sugere engolimento, mais do que fonte, des-
cida, morna, lenta e sensual. Depois vem o Pogo da Memgdria - Dedicado a Meu Pai (197 1), onde se 1&: lembrei
quie esquect. Desde a inscricao, tudo tem o seu contrario, que & o fundamento de toda a simbélica. Heranea de
Vous Amétia Maia (1993) é um objeto feito com lascas de madrepérola polida sobre fragmentos de diorito, em
cilindro de vidro com dgua. Outro objeto da saudade - a presenca da auséncia na transparéncia. Agua, lua,
reflexo, memaria-sentido, gestando o Munde de Espelho (1993) em sua terceira edigdo. A espiral se abrindo
e muitiplicando seus passos vai dar 0 monumental Espaco Eldstico exposto no Masp em 1993, em Caminhos
para Othar, que também tem os componentes que virae no tinel de acesso e no painel do piso da Estacéao
Arcoverde do Mctré do RJ {1998), ou do Caleidoscdpio (1999), corjunto escultdrico na Estacéo Bras do Metrd
do Sao Paulo. As formas elaboradas se recompdem, multiplicando-se como cacos de espelho. Nada se perde,
tudo se adensa nas novas construcdes simbdlicas, com os mesmos elementos. Dias joias as interminaveis cai-
xas de acrilico, das caligrafias aos livros-objeto, tudo privilegia as transparéncias que guardam luzes e aguas
como o Ocednico (1990). A artista caminhou todas as trilhas da arte. Juntou ceres, luzes e pedras, terras
marcadas pelos caminhantes e objetos sumersos. Sua bengdoe € sua arte, Amelia Toledo, Senhora das Luzes.
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Mina, 2007 - Jaspe azul e ago inoxidavel
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César Romero - distancia do niilismo
Percival Tirapeli-ABCA/SP

O artista baiano, nascido em Feira de Santana, vive em Salvador desde 1966 e atua na Bahia desde os anos
1970, depois de formado em medicina e atuante na psiquiatria. Recebeu, por seu expressivo trabalho, duas
premiagdes pela ABCA nesta primeira década de século 21, em 2001 e 2007.

Romero é critico de arte e artista dos mais respeitados € proficuos de seu Estado, alcangando projecéo in-
ternacional. A dualidade faz parte de sua vida, pois € também empresério, atividade que o obriga ao contato
direto com o homem do sertdo e com o citadino e todas as questdes da contemporaneidade.

Por estes dois mundos se move a arte de César Romero. Entre a espontaneidade do popular e o rigor do in-
telecto exigido pela erudi¢ao. Sua obra plastica, acima de sua busca pelos motivos — sejam os exteriores das
festas nas pragas com coloridos intensos, sejam aqueles interiores das profundidades do espirito revelados
pelos simbolos ancestrais das religides africanas —, € sintese da propria histéria da arte do século 20.

Da modernidade o artista leva a caracteristica da nacionalidade preconizada por Méario de Andrade. Incorpora em
sua plasticidade todo experimentalismo de mestres da Bauhaus, com o emprego da cor como experiéncia ética de
Joseph Albers ¢ de Paul Klee, e a pincelada obsessiva deste 1iltimo na busca de um lirismo perdido do mundo do
homem modetno. Da pés-modermidade faz uso do registro fotografico, do filtro 6tico para expandir as formas nas
superficies que se unem ad infinitum. A maneira de pintar na horizontal — que abandena o sentido perspéptico da
pintura a cavalete renascentista — possibilita a criagAo de telas, médulos que dispostos na vertical combinam entre
si & maneira de uma instalagio. Esta sensacéo de complemento dos espagos pictéricos faz parte da gramatica tan-
to barroca como neobarroca. Da barroca, intrinseca ao olhar do artista, pode-se observar os modulos — simbolos,
como péssaros, sereias, estrelas, meias-luas e acessérios alegéricos dos orixéds — que sao dispostos em espagos
horizontais simnilares aos revestimentos parietais das igrejas, cobrinda toda a superficie e derramando as formas e
cores nos espacos contiguos. Do neobarroceo, suas obras acumulam formas, reinventando os signos € provocando
novos conceitos libertos do sentido de religiosidade que evocam estados de espirito de uma época. Conjuga aqueles
simbolos com um hibridismo de toda formula da plasticidade — figura e fundo e todas suas implicagdes, passando
pelas transparéncias e laminosidades que o acrilico possibilita -, somando praticas pictéricas consagradas, jogos
dramaticos de Iuzes e sombras, que no conjunto unem a historicidade da arte. Em sua esséncia, César hita na
condi¢do de artista pela ordenacao hipotética do caos expresso na dualidade nietzschiana das teorias dos estados
dionisiaco e apolineo.

Tais caracteristicas, ainda apontando para a dualidade, estdo plasmadas em séries de obras ao longo de sua
carreira desde em 1967 que o elevaram A condigao de artista premiado duas vezes pela ABCA. Dentre elas
estdo fotografias, Tamboretes das Festas de Fargo da Bahia {1967-69), Casarios (70-77), Imagens e Selos
Comemoratives {78-85), Paisagens com Faixas Emblemdticas. Além de voltar com Tamboretes... completa sua
obra na ultima década do século 20 com Platibandas Emblemadticas, Enigmas € Faixas Emblemdticas, todos
estes pinturas em acrilico sobre telas.

Cromutagdes inaugurou suas exposigdes neste novo sécule em capitais brasileiras e no exterior, confirmando
projegdo internacional e a consagraco pela critica que lhe conferiu os prémios. Em 2001, além de apresentar
obras de fases j4 citadas, nas quais o rigor técnico € as composigdes geométricas ao gosto das criagées neocon-
cretistas ainda persistiam, as novas composi¢oes se livraram da rigidez do equilibrio para ganhar movimentaos
e ondulagdes, dinamizando os espagos pictéricos e apontando para futuras instalagdes e pinturas objetos.
Em sua ultima série (2007), Bramante — amante do Brasil -, 0 cromatismo refinado passou a ser a tonica de
suas obras, ampliando conceitos de brasilidade, tais como musicalidade, movimenta, luminosidade, enfim, a
alegria de viver distante do niilismo que tanto impregnou a contemporaneidade.
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O contemporaneo na arte de Adir Botelho
Mirian de Carvalho-ABCA/RJ

Em virtudc de um viés de alcance social, torna-se intrinseca 4 arte de Adir Botelho certa relagéo com a cultura
popular. Na xilogravura essa relagdo centraliza-se nos motivos e na imagistica, tal como ocorre no relevo dado
pelo artista a0 sertdo baiano, que foi também registrado no livro Canudos — Xilogravuras, apresentando 120
reproducées de trabalhos seus. [gualmente imbuida de uma visao social, a Guerra de Canudos ressurge numa
recorréncia tematica que percorre o desenhe a carvio de Adir Botelho, tal como se registra nas 22 pranchas re-
produzidas ne livio Canudos: Agonia e Morte de Antorde Conselheiro. Na linha de um expressionismo estilistico,
e com peculiaridades técnicas proprias das matérias trabalhadas pelo artista, ambos os conjuntes de obras nes
posicionam na ambiéncia de Canudos através de uma fabula nascida dos cortes e da queima da madeira, res-
pectivamente, na xilo e no desenho a carvao, realizando uma poética do papel lavrado pelo negrume. Porém, em
ambas as técnicas, a tematica e a imagistica aderem aos meandros da “*dobra” no sentido deleuziano. Trata-se
de uma metafora filoséfica e poética alusiva ao encontro de diferencas que de algum medo se conectam.

Na arte de Adir Botelho, a “dobra” revela uma articulacio entre o mundo do sertao e o da cidade, conduzindo
implicacées afeitas ao encontro de identidades diversas, com reflexos numa concepgao cspacial abrangente
do conjunto Sagarana, quec alude ao sertho de Guimardes Rosa. Na xilogravura e no desenho a carvao de
Adir Botelho, a espacialidade explicita do ponto de vista técnico-expressivo uma “dobra” que vincula tradicio
e contemporaneidade, porque os desdobramentos do espago contemporineo nin se restringem ao objeto, &
instalacdo ou a outras “linguagens” congéneres. Por isso, em varios textos de nossa autoria, enfatizamos uma
contemporaneidade propria de certos pintores, desenhistas e gravadores, cujos trabalhos conduzem incur-
sbes espaciais que podem, por exemplo, dentre outros aspectos, abranger uma existéncia virtual. Tipica da
arte hodierna, tal espacialidade ultrapassa os limites do papel ou da tela. [niciando-se no planec dos sentidos,
ela entreabre-se e, ou, entrefecha-se 4 participagao do visitante em instancias que podem abarcar espagos
intuidos. No caso especifico da Guerra de Canudos enfocada por Adir, eéssa virtualidade pode ser apreendida
na gravura e no desenho a carvio através de espagos que se desdobram e redobram ao infinito, na dinamica
das direcdes e movimentos em ato impulsionado pelo encantatorio.

Sem entrar nas peculiaridades e diferencas pertinentes a essas duas técnicas, pode ser dito que, de modo ge-
nérico, o espaco eclode como expansio do contorno e quebra da linearidade, como negacao do acabamento
do fechamento das imagens, bem como eclode na virtual ultrapassagem dos limites do papel. Filosoficamente,
hé uma interagdo ontolégica ¢ ontogenética entre as obras. Porque uma obra é as outras. E ndo € as outras.
Assim, do ponto de vista espacial, ha uma relagho ambigua entre a parte e ¢ todo que néo se totaliza. Ha uma
continua instauragdo de espagos que surgern da interacéo das obras. Nesse sentido, no se trata de um tra-
balho serial, mas de uma “cena” produzida por convergéncias, alternancias e transformacfes espaciais.

Sob tais aspectos, destacamos na arte de Adir Botelho uma contemporaneidade que abre novas questocs av
pensamento estético hodierno quanto & perspectiva de uma releitura da tradicaoe ¢ do conceito de “contempo-
raneo”. E essa releitura se inicia nas caracteristicas do espaco.

Adir Botelho
{Rio de Janeiro/RJ, 1932)

Canudos, 2002 - Litografia s/papel
Colecag particular

Mencgao Honrosa Especial, 2002




Aldemir Martins - o viajante amigo
Jacob Klintowitz-ABCA/SP

Era uma alegria sem fim transbordando do peito para os bragos que tra¢avam as curvas dos gestos encan-
tatdrios. Assim o peixe foi criado, e depois o caranguejo e todos os bichos do mar. E, mais tarde, a energia
transbordante e os bracos como aticadores das brasas do mundo criaram a paca, 0 galo, as aves da caatinga
e todos os bichos da terra firme. O homem e a mulher vieram no fim e eles eram o cangaceiro e a rendeira. E
como o mundo precisava ser alegrado, com a mesma forga tazedora, ele colocou o azul na agua, o amarelo no
céu dominado pelo sol, e espalhou por todos os cantos as flores de todas as cores. Flores por vezes dobradas
ao verito e, outras tantas, eretas e firmes, sinais viris de um universo mitico. E tudo ficou assim, um mundo
novo e forte, saido naquele instante mesmo de suas maos, colorido e agreste, cheio da dogura t&o cheirosa da
vida gue, para nos, os que habitam nele, chegava a doer.

Talvez, em 1m momento imagindrio e prospectivo, tudo desapareca do Brasil. A loucura termine por destruir a
natureza e sejamos submetidos ao nada que a ciéncia e a produgao sem ética parecem desejar. Ainda restara
para os estudiosos do futurc a obra de Aldemir Martins, e por ela se podera saber dos animais e dos homens
que habitaram neste continente ¢ das flares que eles viam. Nao ha nenhum case como este em nosso pais.
Um homem, sozinho, reclamon para si mesmo a tarefa de registrar o seu tempo e a sua terra & o fez corn um
brilho raro e uma vitalidade de que néo se tem noticia.

Valorizam-se muito, enire nds, os registros dos viajantes das expedicdes europeias. Eles nos deixaram docu-
mentos iconograficos notaveis € precisos; era desta maneira esta terra, antes da civilizacio € nos seus come-
cos. Aldemir Martins fez a sua saga num Gnice momento de amor € ternura. E registrou mais do que todos os
viajantes juntos. Ele se transformou numa preciosa biblioteca dos nossos tesouros.

E uma saga mitologica. Mas ele ndo percorreu terras distantes. Os monstros e gigantes que enfrentou estavam
aqui mesmo, na terra onde nasceu, viveu e honrou como filho amoroso.

O sol da Terra.

Aldemir Martins foi um dos mais notaveis artistas de nossa historia. Ele exercitou todas as técnicas € nao se
furtou a nenhuma aventura visual. E quase infindével esta dedicacfo & vivéncia e ao fazer artistico: desenhao,
gravura, pintura, padrio de tecide, ourivesaria, ilustracao, projetos graficos, vinhetas de teledramaturgia,
cerdmica, escultura, embalagem, desenho industrial, objetos. Deste ponto de vista, o da capacidade multi-
facetada de criar, Aldemir Martins nao tem par entre nés € poucos, como ele, existiram em nosso tempo. E a
qualidade de seu trabalho, a exceléncia de sua producio ¢ a sua capacidade pessoal de ser Gnico, igual a si
mesmo, ¢ coloca na primeira fila dos artistas de nossa época. Poucos terao criado imagens tao indeléveis e
significativas.

Esplendor.

Além disto, Aldemir Martins revigorou € mostrou alguns dos moradoeres-simbolos do Brasil, como o cangaceiro
e a mulher rendeira. Qu tornaram-se simbolos depois desta revelagdo artistica. No conjunto descritivo de seu
pais, este artista viajante ndo descurou da paisagem e apresentou horizontes no limite da credibilidade, as
luzes explodidas e fundidas no espaco e o sol, como um Deus de energia ¢ claridade, presidia esta atmosfera
panteista. E este o Brasil visto pelo sen filho andarilho, este colecionador de imagens e sensacies.

Confrontada por tanto labor, uma reporter de televisdo perguntou ao Aldemir Martins, rio ano de 2005, numa
de suas ultimas entrevistas, o que ele quis dizer com a sua obra: “Que o mundo € bonite”, respondeu.
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(Ingazeiras/CE, 1922 - 5a0 Paulo/SP. 2006)

Carcard, 1998 - Nanquim, café ¢ aguada de acrilica s/papel
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Cildo Meirelles - do desenho a babel tecnologica’

Fernando Augusto-ABCA/ES

Em recente exposicédc no Museu da Vale do Rio Doce, em Vitéria-ES, o artista carioca Cildo Meireles apresen-
tou uma instalagdo em forma de torre, constituida de centenas de aparelhos de radios, de diversos tamanhos
e modelos, todos funcionando, todos sintonizados, cada um em estacdo diferente do outro, todos falando
ao mesmo tempo. Era uma obra escultdrica e sonora, onde cada pega falava e nada se ouvia, onde noticias,
linguas, musicas e programas de entretenimenio se entrecruzavam em varias linguas formando uma torre de
babel luminosa, elétrica e impactante. Esta obra intitulada “Babel” atraia e assustava, pois transformava um
instrumento de possibilidade de comunicacdo em impossibilidade, nada ali podia ser compreensivel e esta
incompreensac no lugar da comunicagéo, suspendia a significagéo €, no lugar, instaurava a incerteza das nos-
sas vozes, dos nossos avangos tecnolégices, da nossa sede de saber cientifico, e mesmo da definigéo de arte.
Do lado de fora do museu tinha-se a bonita baia de Vitéria, do lado de dentro o terror do lugar nenhum. Este
éum dos tragos da arte de Cilde Meireles, a extraterritorialidade, como escreve Paulo Herkenholff, as tramas
das culturas e seus choques, o sujeito com mil vozes e nenhuma, o espage social da exclusioe ¢ a ilusio da
inclusio, o reconhecimento de um terreno ¢ o estranhamento.

Cildo Meireles, nascido no Rio de Janeiro em 1948, viveu em Curitiha-PR, Gotania-G(, Belém-PA, e Brasilia-
-DF. A experiéncia de viver em diferentes partes do Brasil, como o proprio artista comenta, o desregionaliza,
faz dele um artista que nao defende um territorio, contudo, a experiéncia dos lugares em que €le viveu e vive
se faz sempre presente em seu trabalho, mas sempre de maneira nao identificavel. Seus trabalhos passam
por uma nocgao de territorio, mas cuja ideia de fronteira entra em suspensao. E certamente por isso que em
1970, no catdloge da exposicao “Information” do museu de arte moderna de Nova lorque, ele teria dito que
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néo estava naquela exposicao para defender nem uma carreira nem uma nacionalidade. Sendo um seguidor e
fomentador da contravencdo Duchampiana de dessacralizar a arte, o artista imprime em seus trabalho vérias
vozes, buscando expandir as possibilidades expressivas da arte.

Tendo se interessado na adolescéncia pela arte, Cildo Meireles praticon o desenho até chegar “quase a uma
facilidade”, dai, para fugir de uma virtuosidade previsivel, propos depois formas de um desenho “quase feio,
dure” e mais cerebring, Estes desafios opostos ele traz, desde os anos de aprendizado em Goidnia, com o ar-
tista peruano Félix Alejandro Barrenechea. O ato de desenhar fez-se como uma atitude em relacéo ao fazer
arte, um exercicio de percep¢do, com vista néo a representacio de uma aparéncia, mas de “empregnar-se do
objeto, transformar-se nele”. Cildo desenhou inspirade em méscaras africanas, mas logo seu trago adquiriu
um cunho social e politico e, em certo momento, o artista passou a tratar 86 da acdo. Em 1968 diminuiu sua
producio grafica até chegar a parar de desenhar, A técnica grafica deixa de ser, para ele, uma disciplina ar-
tistica, tornando-se uma forma, come dizia Amilcar de Castro, de pensar a arte e de fazer.

Dono de uma produgéc vasta, diversificada ¢ em andamento, Cildo Meireles coloca ¢ problema do fazer ar-
tistico e do objeto de arte em relagdo & arte conceitual e & arte contemporanea, optando per criar situagdes
que permitam uma atitude de adesdo ou de uma repulsa imediata, trabalhando sempre com habitualidade
histérica do objeto de arte: sua instantaneidade.

* Na construgio deste texto utilizou-se das falas do critico Paule Herkenholff e do préprio artista publicadas no cataloge Cilde
Meireles Geografia do Brasil (Rio de Janeiro: Arteviva Produgtes, 2001.

Cilda Meirelles

o {Rio de Janeiro/RJ, 1948)
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Brennand - pantedo da perplexidade
Alessandra Simoes-ABCA/SP

Francisce Brennand & estrela de primeira grandeza no universo das artes visuais. Este artista pernambucano,
que fez de sua obra um work-in-progress de magnitude estelar, merece o titulo porque dedica a vida a arte
como ato visceral, quase fisioldgico. Com mais de 80 anos de idade, grande parte deles consagrada ao caminho
solitario da criagio, Brennand possui como expressao maxima de sua poética o “Templo” instalade em uma
antiga olaria da familia, no distante bairro da Varzea, em Recife.

Ninguém passa impune pelo lugar. La estio expostas milhares de cbras, em especial, & producgéo escultdrica e
muralista feita em ceramica, formando um conjunto monumental, fascinante. A sensagéo € de arrebatamen-
to. Os personagens representados pelas esculturas espalhadas pelos antigos galpdes reconstruidos, jardins
e pracas conferem ao espago a atmosfera mitica dos antigos santuarios pagaos € um clima de perplexidade
tragica. Por que a obra de Francisco Brennand provoca sensagdes tao fortes? Que for¢a seria capaz de impres-
sionar com excepcional energia seus espectadores?

N#o apenas ¢ conjuntoe das obras no Templo desperta este sentido de assombro. Cada escultura, com sua
propria autoriomia plastica, também proveca os sentidos. As pegas, inspiradas em diversas matrizes, como
na mitologia greco-romana e na cgipcia, nas obras de fundo mégico ¢ votivo dos periodos neolitico e paleoli-
tico, retratam herdis tragicos, imagens metamorficas e de expressiva carga sexual, animais e frutos hibridos.
Formam um gigantesco bestiario povoado por seres fantasticos, superpopulacdo de mitos provenientes de
diversas fontes, mas que em seu conjunto compdem uma mitologia tnica.

A obra de Brennand revela, sobretudo, a apropriacao de estruturas da dimensdo mitica e ritualistica e sua
recontextualizacéo segundo parametros do campo artistico. O mito como meio de busca de uma unidade es-
sencial, a transformacac do caos em cosmos; e o campo ritualistico como a praxis do campe mitico. O “pan-
tedo brennandiano” - repleto de imagens de corpos disformes, seres hibridos, antropomorfias estranhas - nao
fornece formas perceptivas fechadas e estaticas e, sim, a possibilidade de interpreta¢des flutuantes, irreali-
dades que promovem profundas analogias entre as imagens exteriores € a natureza psiquica do espectador.

Estas caracteristicas revelam autro ponto essencial na obra de Brennand: a concepcao tragica da vida, uma
“cosmovisao” inspirada em determinadas matrizes filosoficas e artisticas, marcadas pela polaridade entre o
“horror” e o “encantamento”. O “horror” subjacente & imers@o nas profundezas da existéncia e seus mistérios,
na dor universal; e sua antitese, o “encantamento” provocado por esse mergulho ¢ sua consequente transfor-
macao em experiéncia criativa ¢ afirmagio de vida.

E exatamente esta natureza paradexal que confere magnitude as grandes obras de arte. O grito de Brennand

contra o existéncia domesticada & a melhor resposta 4s perguntas do inicio deste texto. Na cosmogonia fantas-
magérica do artista parece que o homem ainda nao surgiu. Paradoxalmente, sua obra discorre sobre o homem
€, nao, sobre deuses, Brennand parece fazer a mesma pergunta de Gauguin: “De onde viemos, quem somes,
para onde vamos?” Seu pensamento - humanista, sobretudo - ficara gravado na imensidéo de seu Templo de
forma perene, exatamente como a firmeza e ¢ milagre da terra transformada em pedra.
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{Recife /PE, 1927)

O Nascimento do Roca, 1978 - Ceramica queimada a altas temperaturas
Colecao Olivio Tavares de Aradjo
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Tomie Ohtake

Lisbeth Rebollo Gongalves-ABCA/SP

Tomie Ohtake nascen em Quioto, no Japdo, em 21 de novembro de 1913.

Aos 21 anos, em meados da década de 1930, veio para o Brasil, pretendendo permanecer 1rn o dois anos.
A iminéncia da segunda grande guerra fez com que €la permanecesse mais algum tempo entre nés. Casou-se
no Brasil e ficou entre nds. Mais tarde, naturalizou-se brasileira, iniciando sua carreira artistica, em 1951,
a0s 37 anos de idade.

Tomie integrou o Grupo Seibi, com o qual expas em 1953, Seu trabalho obteve destaque, recebendo mencao
honrosa. E depois desse prémio foi contemplada com muitos outros ao longo do tempo. Ingressou na pesquisa
da abstracao e, em 1957, realizou sua primeira individual, no MAM de S30 Paulo. Em sua trajetdria, realizou
intmeras individuais € integrou coletivas, expondo tanto no Brasil como no exterior.

O Masp organizou uma retrospectiva de seu trabalho, em 1983 ¢, na Bienal de 580 Paulo, em 1996, houve
uma Sala Especial de sua obra.

Tomie Ohtake & recorthecida, unanimemente, como uma das personalidades mais importantes das artes
plasticas no Brasil. E uma das principais representantes do abstracionismo informal brasileiro. Sua obra,
presente em colecoes publicas ¢ privadas, abrange pinturas, gravuras e esculiuras, realiza obras piblicas que
podemos ver em diferentes locais, principalmente na cidade de Sao Paulo.

Em 2001 € fundado o Institute Tomie Chtake em prédio que tem arrojado projeto, de autoria de seu filho Ruy
Ohtake. Em 2003 e 2008, a ABCA premiou, respectivamente, a artista, por sua trajetdria, ¢ o Instituto, por
suas atividades, por sua contribuicéo 4 arte.

O MAC/USP prestou a Tomie Ohtake uma homenagem pela importancia de sua trajetéria, pela sua presenga
marcante no cenario da cultura brasileira, em 2007, quando abriu o ciclo de mostra Mulheres Artistas na Arte
Contemporéanea. Nessa ocasido, ela expds sua obra A Esculiura da Leveza, 2006,

Hoje, com 93 anos, recém-completados ¢ muito festejados, com mais de 30 dedicados a arte, ela continua
produzindo, pesquisando, inovando! E continua sendo forte presenga no cenério cultural brasileira, merece-
dora sempre de nossos aplausos.

A obra de Tomie Ohtake situa-se no universo da arte informal. A opgao pelo abstracionismo surgiu em 1954,
tende logo chamade atengéo da critica. Mario Pedrosa, por exemplo, destacou “a sutileza ritmica de sua pin-
celada e ¢ arrebatarnento dos espacos criados”, presentes em seu trabaltho pictorico.

Qutra caracteristica que € ressaltada ¢ a relagéc de sua pintura com a tradicao caligrafica japonesa -- seu ges-
to é calculado e disciplinado, sua pincelada busca as transparéncias, tratando o espago de modo harmonioso.

Mais recentemente, Tomie vern se dedicando também a escultura, optando pela monumentalidade, sempre no
contexto do informalismo.

Tomie Ohtake
([KyotofJapao, 1913)

Cinza e Vermelho, 1977 - Olea s/tela
Colecao Palacio Boa Vista — Aquisicao, 1977
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A liberdade responsavel de Alice Brill

Oscar D’Ambrosio-ABCA /SP

A produgéo artistica de Alice Brill € um exercicio da liberdade que tem como um de seus motes mostrar como o Ti-
gor técnico e o denso pensamento podem caminhar em consonancia com a experimentacdo. O exemplo maior disso
é a pesquisa focada no batik sobre o papel de arroz. Trata-se de uma consistente retomada de um fazer milenar
sobre um suporte de grande expressao.

Nascida na Alemanha, em 1920 ¢ residente no Brasil desdc 1934, aqui chegande com a mée, fugindo do nazismo,
Alice trouxe a influéncia do pai, Erich, artista plastico morto num campo de concentragéio, e absorveu, em S3o
Paulo, a cultura italiana presente no Grupe Santa Helena.

O resultado & encontrado em vertentes que se cruzam. Ac se valer do batik, por exemplo, ergue casarios onde o
predominio das linhas retas contribui para estabelecer um intenso impacto. De maneira aparentemente paradoxal,
porém, seu mangue de troncos brancoes propde areas a partir das formas curvas das arvores.

E nessa conversa entre areta e a curva que Alice Brill constrdi seu lirismo. Se, na fotografia, por exemplo, colocou
& técnica esmerada a servico da proposta de fazer retratos de criangas sem pose ou retogue; no batik, & um casario
com uma coloracao predominante que revela plasticidade.

A grande questao que a poética de Alice traz esta no entendimento de que €la nao fotografou criangas ou pintou
casarios ou mangues, O que ela fez foi se aprimorar tecnicamente para conquistar a liberdade de, por meio dos
recursos adquiridos, realizar o que julgasse melhor. Aprendeu a ser livre pela contencgao dos excessos e estimulo
incessante 4 ousadia.

Parece que o principal tema da criadora foi a alma e suas dualidades. Quando trata de algum assunto, ele ganha a
dimens&o de pessoas. Nao se trata de visualizar gente, mas de ter a percepgao da técnica apurada cristalizada pela
mente € brago humanos gragas aos materiais que a natureza fornece,

A auténtica arte — a que conquista o observador, independente de ser figurativa, abstrata, gearnétrica, colorida ou
em preto e branca — precisa ter, como ocorre com Alice, a capacidade de se aproximar emocionalmente das pesso-
as. Isso esta além de formas ou linhas. Constitui wma maneira de ver € interpretar a vida.

Cada oportunidade de observar a producéo da artista aleinad funciona como um constante clamor de como po-
laridades ndo devem ser vistas como oposicdes, mas sim como facetas distintas de um mesmo dilema: o do ser
humano vivenciar hodiernamente a experiéncia de estar dividido e inteiro ao mesmo tempo.

Umn fator essencial para entender como a criatividade e o rigor convivern em Alice é lembrar suas numerosas ativi-
dades. Elas vao além do manuseio de materiais, passando pelo pensamento sobre o que significa a producao artis-
tica e a discussao sobre as veredas da pesquisa em arte. Formou-se em Filosofia Pura pela PUC/ SP e fez mestrado
e doutorade em Estética na USP, além de ser fundadoera do Museu de Arte Modema de Sao Paulo, do Clube dos
Artistas € Amigos da Arte de Sao Paulo e da Associacdo Brasileira de Pesquisadores em Arte.

Alice Brill une a capacidade criativa do pensar e do fazer a severidade do esteta, numa espécie de independéncia
responsavel. A arte se beneficia nesse jogo entre ¢ oriental respeito a tradicao e o ocidental elogio & modernidade e &
experimentacio. A artista, em seu percurso, se pautou, com sabedoria, por oferecer av espectador um trabalho em
gue o rigor € & liberdade dao-se as méaos num sutil sorrise de competéncia,
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Alice Brill
(Colonia/Alemanha, 1920)

Vista do Atelier, 2003 - Aquarela s/papel
Colecao da artista
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Stockinger - uma inquieta trajetoria
Maria Amelia Bulhdes-ABCA/RS

Rompendo com a tradicéo da escultura figurativa, baseada no entalhe ou na modelagem, Francisco Stockinger
inseriu-se nas novas tendéncias internacionais que utilizavam como recursos construtivos, a colagem e a so-
breposicio residual das superficies. Fugir a visualidade controlada da modernidade, pelo efeito traumatico do
grotesco, foi uma arriscada aventura que o artista empreendeu com troncos de arvores e residuos metalicos.
Pecas que se rebelam contra as pretensdes metafisicas da arte, pela acumulagdo das superficies, qual um
inventario infinito das possibilidades dos dejetos.

Os herdis de Stockinger portam o desejo de estancar o tempo que se escoa no cotidiano, fixando com suas
figuras miticas — guerreiros e centauros - a memoria dispersa de muitos momerntos longinquos. Elas carregam
possibilidades estéticas e também significantes, mantendo a tensio entre eros e tanatos. Este é talvez um
dos =egredos da atracao que exerceim sobre o espectador, um misto de futuro € passado que aponta para a
suspensdo do tempo, para a eternidade prometida da arte.

Contrapondo-se a esta linha de trabalho, ¢ artista desenvolveu ampla producao em pedras, nascida de seu
deslumbramento com as imagens divulgadas no momento em que ¢ homem pisou na Lua. Ao trabalhar o
marmore ele usa de relevos e desdobramentos de volumes, com sutilezas e nuances. Stockinger nas pedras
abandona a figuracio, deslizando por um uvniverso de sonhos, em que a suavidade ondulada das superficies
faz o olhar deleitar-se.

Como diz ¢ proprio autor “as pedras sac 0 repouso do guerreiro”, e 0s guerreiros sae a forca do artista, juntas
em sua obra marcam uma trajetéria de contrastes: violéncia ¢ seducéo.
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Francisco Alexandre Stockinger
(Traun/Austria, 1919 - Porto Alegre/RS, 2009}

O Guerreiro, 2000 - Madeira e metal
Colecao Paldcio dos Bandeirantes - Aquisicao, 2001
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Humberto Espindola - universo pantaneiro
José Serafim Bertoloto-ABCA /MT

Na incumbéncia de escrever sobre meu antigo mestre, fui buscar nos meus guardados tudo o que foi pro-
duzido sobre o artista. N&o queria, certamente, incarrer no equivoco de repetir frases feitas ou elucidar o ja
elucidado. Dificil tarefa, ja que criticos brilhantes, a exemplo de Frederico Moraes, Aracy Amaral, Roberto
Pontual, Aline Figueiredo, dentre outros, se debrugaram em consideraveis elogios sobre a meteorica trajetoria
de Humberto Espindola na arte brasileira. Mais dificil ainda seria ndo sofrer a for¢a magnéanima emanada pelo
artista e por suas cbras. Eu, em minha juventude, também produzi algumas pinturas sob a forga dessa influ-
&ncia, como O boi latifundiario (1990} e Misse Cuiaba (1978}, em que destacam-se, de imediato, a relevancia
do carater teméatico, a imanéncia da critica aos fatores econdmicos da “bovinocultura”, a ditadura da beleza
na equiparacio de belas mulheres a vacas premiadas e a simbologia da pecus-pecinia que inocula erudicao
no cotidiatio mato-grossense.

Nao € de se espantar que Espindola - “o carro-chefe das artes do nosso Estado” — como personalidade da cul-
tura, mesmo em plena produgao, ja constitui um legado, sua heranga antecipada para uma legifo de discipu-
los influenciados nao so pela requintada pintura, mas pela atitude politica de inserir Mato Grosso no cenario
brasileiro das artes plasticas. Passamos da categoria das lendas auriferas e do dominic da onca-pintada na
mata densa, para uma representatividade imagética da pecuaria e seus desdobramentos, que, na atualidade,
esta sendo suplantada pelos milagresos graos de soja.

Foram escolhidas duas obras para esta exposigdo, a primeira da série Cupins, de 2004, e a segunda da série
Abstracées Rurais - Cartografia de 2007. Cupins apresenta um amontoado de corcovas hrancas sobre um
fundo escurs, onde lombos de bois, de forma assimétrica, criam ondulacoes fantasmagoricas e dobras da pele
sao mais drapeados de papel ou tecidos, sao como marcas, deixadas na areia, pelas aguas do rio ou do mar.
Sobre um ajuntamento de anéis que forma o pescogo sobressai o olhar enigmaético e angustiante do boi. Olhar
que nos inibe, atrai € fascina, como uma saplica silenciosa que almeja manifestar-sc. O descompasso ritualis-
tico desse que & tido como espelho da alma impdem-se a ndés mesmos, no sacrificio da criatura domesticada,
subjugada e preparada para o eminente abate.

Na obra, a economia de cor é provocativa, as linhas sinnosas determinam a volumetria, o desenho brinca de
pintura no campo alvo e o preto — esse “algo” quase enigmatico -, simplesmente deixa-s¢ existir, como forma
de preenchimento do espaco quase vazio.

Na segunda pintura, a forma arquetipica do couro do boi traz a conformagéo esquermnatica do esqueleto do ani-
mal em forma bidimensional. Nela é possivel delinear olhos, orelhas e focinho, porém, sao detalhes inusitados
sem a intencio dessa imanéncia. A aura de um boi general & reminiscéncia que ¢ artista revisita na propria
obra do passado, quando utilizava o courc como suporie para seus trabalhos de composicéo. A figura do boi €
marcada por sua forga e poténcia, porém, sua imagem, sem a presenca dos chifres, perde o simholismo mitice
da forca conservadora ¢ invencivel.

Os desenhos analogos das marcas feitas a ferro quente, no lombe do boi, tém um sentido de celebracéo autédc-
tones do homem rural, pantaneiro, que registra e castra a sua propriedade, seu poder, forga e sobrevivéncia
naqueles ermos das terras alagadas. A composicao iconografica é indicial, cartografica do percurso que o ani-
mal percorreu durante sua existéncia. Registro de win passado arduo e glorioso, d¢ uma existéncia real, que
antecede ao chip, essa marca sutil, indelével, do comtrele virtual que nos atinge.
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Humberto Espindola
(Campo Grande/MS, 1943)

Da Seérie Abstragoes Rurais — Cartografia, 2008 - Acrilica s/tela
Colecao do artista
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A poética de Camara - a ambivaléncia entre veracidade e ficcao
Almerinda da Silva Lopes-ABCA/ES

Nascido em Jodo Pessoa (Paraibal, em 1944, Jodo Camara transferiu-se na infancia para Recife (Pernambucol,
cidade onde se deu a sua formacao e a constituicdo de sdlida e reconhecida carreira artistica, que teve inicio
na década de 1960. Frequentou o curso livre de artes plasticas, na Universidade Federal de Pernambuco, €
bacharelou-se em psicologia pela PUC de Recife (1968), optando por néo exercer a Gltima profissao. Educado
em uma familia letrada, amante da literatura classica nacional € intermacional, ¢ jovem artista revelou preco-
cemente interesse pelas grandes sagas humanas, o que repercutiu, de alsuma maneira, no género das ima-
genis que itia elaborar. Mas muito cedo se dedicou também a leitura de filosofia, psicologia, histéria e critica
de arte, o que contribuiu igualmente para a sua solida formacéo intelectual. Aos 18 anos escrevia sobre artes
plasticas, mantendo colunas diarias e duradouras em jornais permambucanos, em patalelo 4 producao de
gravura € de uma pintura narrativa, gue teve, a partir de entao, come pringcipal alve a figura humana.

Criou ao longo de uma trajetéria proficua extensa galeria de personagens reconhecidos ou anénimos, reais
ou inventados, extraidos da sua fabulosa imaginacéo e da cena cotidiana, dos bastidores da histéria ou da
politica. Larca por meio deles uma ironia critica, sagaz ou bem-humeorada a determinados acontecimentos
reais ou ficcionais, verdadeiros ou inventados, para se referir s mazelas das instituigdes sociais e & perversi-
dade do poder constituido. O artista engendra artificios e armadilhas construtivas € narrativas, criadores de
paradoxos visuais. Interfere nas cenas e acontecimentos com objetos dispares e materiais heterdclitos que,
mesme dotados de veracidade visual, alertam o interlocutor atento de que a verdade € outra ou que pode nao
ser bem assim.

Autor de um enarme legado de obras, Jodo Camara articula sua producao em duas vertentes: o que chama de
pintura avulsa € as grandes séries tematicas, que podem manter relacao entre si, penetrando ou integrando-
-s€ uma a outra ou ndc. Tormou-se mais conhecido pela elaboragac de trés instigantes e extensas series,
que integram a chamada trilogia camariana: Cenas da Vida Brasileira1930-1954, Dez Casos de Amor e Duas
Cidades concluidas respectivamente nas décadas de 1970, 1280 e 1990, compostas por painéis pintados,
montagens, objetos e gravuras. Na primeira, discotre sobre os traumas, as tessituras e a fragilidade de um dos
mais conhecidos tempos politicos: a era Vargas. Na segunda, é simultaneamente o narrador, o interlocutor e o
voyeur que penetra na alcova intima, participando como testemunha ocular e ator das cenas de amor gozoso
entre o artista, vestido como operario da pintura, manipulande um belo corpo feminine, e o corpe da arte, A
série Duas Cidades, inaugurada com o painel O Olho de Meu Pai sobre a Cidade {1986) - homenagem ao pai
recentemente falecido -, teve sua narrativa tramada a partir de histérias que o filho ouvia do velho genitor.
Para narrar a saga, que tem como cenario as cidades onde vive e trabalha - Recife e Olinda -, Camara recorre,
com grande virtuosismo técnico, 4 veracidade de edificios, pontes e outros locais histéricos, como artificios
para enredar o interlocutor numa trama gue, aparentermente convincente, ndo deixa de ter um sentido ficcio-
nal, fantasmagorico e ironico.
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Joio Cimara Filho
[Jodo Pessoa/PB, 1944

A Comeédia Americana, 2
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Mario Cravo Neto - o0 sentido da vida
Elvira Vernaschi-ABCA/SP

Emprenhado do clima de sua terra, do visual de sua gente, do cheiro e do gosto viscerais da Bahia, Mario Crave Neto
optou por “retratar” 0 mais de perto € real que vivia, quase seu cotidiano. Uma dasg verterites de sua obra, a elegida,
foi esculpir em fotografia o dbvio, mas com olho de lince, com o olhe de sua nera, figuras emblematicas, ritos e
objetos sagrados de um povo cujas raizes se encontram na Africa, a “mama Africa” tdo cantada em versos e prosa.

Nem ¢ minime detalhic The cscapa. Sua pesquisa tem fdlego. Como um escultor ele escava o escondido dos
corpos, das faces, da pele, dos animais mortos, dos aderecos e transforma o corriqueiro em algo grandioso,
infinito & os transporta para ocutra esfera, a da arte. Parece um cacador/predador 4 espera do moemento apor-
tuno para apanhar/clicar sua presa/objeto de sen desejo/interesse. Ele flagra sen personagem, seu cbjeto
ne exato segundo de sua composicae. © cotidiano ¢ de ser real para ser belo, deixa de ser simplesmente
a expressao ritual de um povo para ser & expressio estética de uma arte que visa 4 interacdo razao € emocao,
uma poética da simples observacaoe ¢, ao mesmo tempo, de ideias ¢ teorias mtrojetadas de um saber universal.

Pouca luz e especialmente direcicnada, muito preto e branco agregam a sua tomada de cena um ¢lemento
misterioso, misto de sonho e realidade, uma real irrealidade.

Suas fotos sao quase objetos tateis. Esse viés de observacao se da ao analisarmos seus registros de pormeno-
res, dos corpos retesados a um Da Vinci, das faces sem rosto, do panejamento de roupas a manecira barroca,
de detalhes as raias de um pontilhismo ou, hoje, dos tdo conhecidos pixels. Memdria, abstracaoe do factual.
Ele capta o rcal ¢ ao mesmo tempo o reconstrol, entregando-nos a sua visdo de mundo.

As imagens que compdem essa vertente de sua obra sao o registro de um universoe traduzivel em palavras fora
de lugar, sao mais céu do que chao, so mais quase uma obsessao de alcancar o perfeito, nem que pata 1386 0
fotagrafo tenha que se desfazer de emogoes, praticas e conhecimento, para se embrenhar em meandros & vor-
tices técnicos até alcancar seu objetivo. O ohjetivo de nos presentear com uma arte de parametros iniciaticos,
fundamentais para o entendimenio do sentido da vida e da arte.

=
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Mario Cravo Neto
[Salvador/BA, 1947 — 2009}

Suite Bahia, sem data - Fotografia (pag. 84}
Colecao Musen Afro Brasil

Lardyé, 1994 - Fotografia
Colecéo Marta e Paulo Kuczynski
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A arte cosmica de Krajcberg
Maria José Justine-ABCA/PR

O que eu faco ¢ simplesmente colocar as formas naturais
numa moldura dramdtica.

Krajcherg

As esculturas-arvores de Frans Krajcberg sdo rastros, vestigios, didlogo entre homem e natureza. Nelas,
natureza € espiritc ndo mais competem, mas completam-se. Artista intuitivo, procura reencontrar a arvore
no quadrado de Mondrian. Sair do quadradoe é abrir o conceito para reencontrar a vida. A natureza igriora o
quadrade, pois sua vocagdo é organica. Em Krajcberg, arte ndo é um espelho da natureza, nem reflexéo arida;
antes, é um ato de amor.

A natureza ¢ o seu ambiente estético. Nele, natureza e espirito sao feitos da mesma carne, um so corpo. Se
toda mao é consciéncia de acac', em K. a consciéncia alarga a mao pelas apropriagdes. Apesar da declaragao
de Krajcberg (“O acaso praticamente nao existe ne meu trabalho: transformo os elementos naturais, ndo os
copio; nAo me contento em apresenta-los™), o acaso joga um papel importante em sua obra. No processo de
apropriag¢ao, explora no objeto o ja escultdrico, efetuando uma escolha judiciosa. Do mesmo modo que se
apropria, interfere, cria novas formas, dando vaziao ao devaneio da matéria. Trabalha com o paradoxo do ale-
atorio na arte, buscando na paisagem a matéria de que ela é feita. Indiferente ao caminho da arte conceitual,
Krajcberg ¢ um artista seduzido pela forma, nunca rampendo totalmente com a escultura. Entenda-se aqui
por forma ndo apenas a organizagao exterior, delimitacao de uma superficie per outra, mas sobretudo o mo-
mento axioldgico que carrega a tensao emocional, que relaciona autor e espectador, que se constitui de um
carater tenso, ativo, aquilo que Bakhtin chamou de o esteticamente significativo.

No trajeto de Krajcberg ha pelo menos trés grandes momentos. Um, puramente estético, que eu chamaria de
contemplativo; outro, de alumbramento e o titimo, de engajamento com a vida, o estaco ético-estético, em que
ser artista exige interferir no mundo, fazer a natureza falar.

Nas primeiras experiéncias, buscou exprimir a beleza da natureza na sua apropriagdo direta — a série ex-
pressionista dos pinheiros e das samambaias, em pinturas quase abstratas. Entao, ocorreu a descoberta da
matéria € do acaso — a fase dos relevos na areia ou gravuras prensadas (Minas e Ibiza) e as experiéncias com
as sombras recortadas e projetadas (Paris). O processo das graviras passava por surpreender as marcas dei-
xadas pela areta apés a maré baixar. Nesse momento também se deu o deslumbramento com os pigmentos
naturais: as rochas que encontra em Thiza e em Minas Gerais. Dessa aventura K. chega as esculturas-arvores.
Com elas tém lugar o seu pertencimento a um campo de batalha, a sua devogéo 4 natureza ¢ a humanizagao
de sua arte. E o encontro do estético com o ético, momento em que sua obra assume o tragico [o politico en-
quanto tragédia moderna), expresso nas ltimas instalacdes. Creio estarmos diante do Krgjcberg maior. E o
momento em que a sua obra inicia o longo dialogo com a morte.

Espécie de espelho de um narciso invertido, ndo é o belo que a sua arte estampa, mas o disforme, a destrui-
¢a0, o horrendo, embora isso tude se transforme magicamente em atraentes instalagées. Trata-se de uma
heleza oriunda do sofrimento. Mas amar as raizes ndo obriga a negar as asas: a beleza de suas esculturas
expandidas é gestada na melancdlica destruig¢do do que mais ama, a natureza. Desde entéo, sua arte vem se
fazendo dos escombros. As tiltimas obras do artista estio impregnadas dos acontecimentos da guerra e de
outras formas de matanca mais sofisticadas, como a destruiciao do meio ambiente. Suas esculturas-ohjetos
revelam a natureza torturada, afinal “a dot esta no cosmos, a luta nos elementos {...). O repouso nao passa de
um bem efémero. A arvore gue sofre € o apogeu da dor universal™.

Ao sonhar com as arvores, com uma terra verde, Krajcberg sonha com a fecundacéo da vida. Sonha fazer bro-
tar das queimadas, das cinzas e da morte, da agresséo que o homem pratica todos os dias, do sangramento
das florestas, do gemido das matas, o resgate da sensibilidade desse mesmo homem para fazer as pazes com
a natureza e festejar a vida.

I Bachelard, Gaston. O Direito de Sonhar. Sao Paulo: Difel, 1986. p. 53
! 0 Jommal Rio de Janeirao, 23-4-1969.
? Bachelard. G. O Ar e os Sonhes. Sao Faulo: Martins Fontes, 1990, p. 2217222
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(Kbzienice /Poldnia, 1921)

S/titalo, s/data - Madeira comn pigmentos naturais
Colecao Banco [tau S.A.
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Breves consideracoes sobre tempo-espaco em Gilvan Samico
Mariza Bertoli-ABCA/SP

A clareza visual da Aguracae na xilogravura e a sua grande populandade influenciaram a escolha tematica e téc-
nica da maturidade artistica de Gilvan Samico. A realidade que a mestre Abelardo da Hora recomendava aos seus
alunocs, estava ali: nos cordéis, nos repentes, nas ladainhas, nas incelencas, por toda a parte saudando a vida e
a morte, que ali andam sempre de maos dadas. O cordel € o pao da imaginagio, a fonte onde ele bebeu € a qual
retribuiu - a ilustragao de cordel ganhou cor com a arte de Samice. O tema do artista ¢ o medievo entranhado no
sertdo, unindo a histéria dos santos ¢ dos reis com os herdis miticos populares, as recriagbes biblicas e as narrati-
vas miticas que unerm os severos patriarcas da tradigéo judaica com demdénios brincalhdes, os herdis ingénuos ou
pandegos e todos os severinos que morrem antes dos 20 e lutam com os dragdes da maldade. Os pavdes misterio-
sS0$ & as aguas que sobem e descem - a heraldica e a emblematica.

Reabilitacae imaginaria dos socialmente excluidos, dos injusticados, dos que nunca tém razio. A solugao poética
para contingéncias inelutdveis, em Samico, atinge o dpice nos grandes temas miticos da humanidade como a
Ressurreicdo. A, ¢le afirma seu ponto de vista € sua universalidade, como diz Ariano Suassuna: pra quernt ndo
sabe que o sertdo é o munde. Ao quc cra simples, ele acrescenton o requinte, sem perder essa qualidade do estético.
Sintetizou e mergulhou no simbolo, desnaturalizando a figura, para atingir a fabulacaoc que é a porta do labirinto,
onde o tempo mitomagice engendra um espage que nan € o perceptivo, nem o de localizagio, mas um espaco de
pertinéncia, um superespago projetivo. Este espaco poético destemporaliza o tempo, para que coexistam varios
tempos, anula a distancia entre horizonte e centro, criando €spacos no campo imaginario, dividindo-o entre seus
dois limites, o heroico & o mistice. Portanto, nao ha em suas gravuras profundidade ou leis de representagao que
criem planos sucessivos nem lusée de terceira dimensao, S0 a intuicao da imagem no seio do espago, no lugar da
nossa imaginagio.

Cutro aspecto € a simetria, que esta também na base da misica, que se sente ao ouvir uma fuga ou uma compo-
sigao serial, 0 que supée o recomego, apos o vortice. E do dominio da profundidade, esse espaco sentido e pensado
em que a distancia abstrai o tempo e torna-se dimensao simbdlica. A Lua marea a partida na viagem simbélica de
Samico, o grande olho da noite guia a mao do artista no manejo das goivas e dos estiletes, no corte preciso das ma-
trizes para criar a trama de luz de que & feita a gravura. O enigma € a narrativa. Os temas agui incluidos solicitam
do espectador um repertério que o introduza na cultura do artista. O titulo revela as suas inten¢des narrativas,
dando uma pista para a interpretacao das obras: Jodo e Maria e o Pavdo Azul (1960), O Cagador de Serpentes (li-
tografia -1977). A sombra feita de luz envolve o tema da imortalidade que retorna na Paisagem com Pavao (1961),
em Juvendal e o Dragdo (1962}, A Louca do Jardim, O Urubu de Pedro, As trés Irmés Camponesas e o Guerreiro do
Ar {1963). G triunfo do bem sobre o mal envolve solucdes de num imaginario solar, pela definicao polarizada dos
contrarios em luta.

E uma diviséo em corte estratigrafice, de abismo ou queda em suas variantes morais, em contraste com a super-
ficie de luz, Nos espacos bem delineados a parte clara € a do bem ¢ a escura a do subterrianeo, onde reside o mal,
que pode ser o inconsciente: O Triunfo da Virfude sobre ¢ Demério (1964}, Apocalipse (1964), entre outras. A evolu-
cdo tematica do artista passa pelo Barco do destino & o rapto do sol, transformando a queda em descida sensual,
aproximando sedutoramente os contrarios, retomando ao regime lunar da imagem.

Basta olhar a obra do artista para ver que O Enigma (1989) persiste, ja que é a propria imagem da arte para Sarmico
- a lorca criadora do artista, o simbolo que quer virar Juz através do nosso olhar.
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Gilvan Samico
[Recife /PE, 1928)

Primeira Homenagem ac Cometa, 1985 - Xilogravura s/papel
Colecédo Olivio Tavares de Aratjo

Prémio Clarival do Prado Valladares, 2005




Nuno Ramos
Verdnica Stigger-ABCA/SP

Em 2008, num bate-papo com alunos da Pbs-Graduagdec em Historia da Arte da Faap, Nuno Ramos fez uma
confissao: “Eu queria, na verdade, ser poeta.” Considerando-se incapaz de poesia, acabou se tarnando artista
plastico - embora, na mesma ocasiio, também tenha se confessado inepto para o desenho. A sensacao de ina-
bilidade no trato com os versos nao era de todo gratuita: seu principal medele era {e, em alguma medida, ainda
¢) Carios Drummond de Andrade {*a maior experiéncia artistica do século 20”, segundo Nuno), ¢ a exceléncia
dos poemas drummondianos, em que cada palavra encontra seu lugar preciso, elevava ao impossivel a exigén-
cia no fazer poesia. Porém, essa suposta inabilidade com a escrita foi, com o tempo, desmentida pelo préprio
artista. Nuno ja soma quatro livros publicados. Cujo (1993), O Pde do Corvo (2002) e 0 (2008) retinem textos
€11 ¢ue néo sao nitidas as fronteiras entre o conto, o poema e 0 ensaio. A Ultima forma parece prevalecer, coma
ja antecipa o titulo, em Ensaie Geral (2007}, com textos sobre arte, literatura, futebol e musica, mas no mesmo
livro também h4 roteiros para filmes ¢ projetos para instalagdes, assim como escritos autobiograficos de dificil
defini¢do genérica. O quinto volume, Balada (1995}, completa sua bibliografia, ainda que ndo seja proptia-
mente para ser lido: trata-se de um livro com 900 paginas em branco perfuradas por uma bala de revdlver.

No campo estrito das artes plasticas, Nuno Ramos comecgou fazendo quadros de grandes dimensées nos
principios da década de 1980, seguindo uma linha que pode ser qualificada de neosxpressionista. O inicio de
sua carreira esta vinculado ao grupo Casa 7, do qual faziam parte Carlito Carvalhosa, Fabio Miguez, Paulo
Monteiro € Rodrigo Andrade. Desfeito o gimupo, Nuno passou a inserir, em imensos chassis de madeira, frag-
mentos cada vez maiores dos materiais mais diversos: tinta, parafina, cera, vaselina, breu, tecido, aluminio
etc., compondo imagens sem forma definida. E imagens que nao se conformavam a superficie bidimensional
da madeira: como as pinturas de Pollock {um dos artistas que Nuno mais admira), aspiravam a tridimensio-
nalidade na busca de se integrar ao espacoe extrapictérico (basta observar as camadas de¢ massa ¢ os pedacos
de materiais que extrapolam os limites laterais, superior ¢ inferior das composigoes desta fase),

A partir dos primeiros anos da década de 1990, Nuno Ramos, dande vazao 4 sua vontade inictal de poesia,
deixou que a palavra aflorasse no ambito da imagem, ao mesmo tempo que deixou de produzir exclusivamente
quadros. Talvez a obra mais eloquente e conhecida desta época seja 111 (1992), instalagdo em memoria dos
presos mortos na chacina do Carandiri: no piso da galeria, havia uma pedra para cada um dos mortos e, nas
paredes, textos que depois seriam reproduzidos em seu primeiro livro, Cujo. Desde entae, Nuno tem produzido
trabalhos sempte bastante diferentes uns dos outros, evitando a repeticido de formulagées bem-sucedidas,
Por tras dessas metamorfoses sem fim e das surpresas que elas sempre proporcionam, permanece constante
a relacfo entre palavra e imagem — uma relacio que vem se acirrando e se complexificando nos Gltimos anos.
Em suas individuais dos Gltimos anos em Sao Paulo - como em Morte das Casas (Centro Cultural Banco do
Brasil, 2004}, Nuno Ramgs (Instituto Cultural Tomie Ohtake, 2006} ¢ Ai de mim! (Galeria Fortes Vilaca, 2006)
-, esta relagdo se acirrou ainda mais, berrando de vez os limites entre literatura e artes plasticas.
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Nuno Ramos
(Sa0 Paule /SP, 1960)

1a, 2000 - Fotegrafia e veladura
Colecao do artista

Prémio Mario Pedrosa, 20035




Emmanuel Nassar - amazonico contemporaneo
Raul Cordula-ABCA/PB

Emmanuel Nassar é um dos grandes artistas brasileiros de agora. Paraense de Capanema e residente em
Belém, sua obra esta sintonizada com a sabedoria popular, mas nao “folclorica”, isto & nao se reveste de
ingenuidade, como querem coronéis ingleses; ela exprime o saber moderno de agdes nascidas no dia a dia,
como as gambiarras de luz de barracos e palafitas e o comércio do agai, por exemplo, armas estratégicas de
sobrevivéncia criadas pela inteligéncia do pove brasileiro que rege, de forma inventiva, sua propria existéncia.

Num de seus momentos, movido pela animacio visual da cidade, ele notou placas que indicavam os lugares
onde se vendia acai, riqueza gastrondmica de Para, e viu naquelas placas um signo importante da visualidade
amazonica: um guadrado vermelho vibrando sobre sua cor complementar, o verde, com ¢s ornamentos bran-
cos de uma seta e da palavra ACAL Apcderou-se desta imagem e a utilizou de forma artistica (dentro de um
dos conceito da arte contemporanea), colocandoe-a na “galeria”, ou melhor, no espago expositive da arte (neste
caso ele fez também botbes para usar na lapela}, artistizando o referido sinal e, assimn, mudando seu contexto.

A arte de Nassar é amazdnica no sentido da candigdo humana diante da formidavel floresta. Reside ao lado
fazer do povo ribeirinho, na mao do homem que produz seus bens materiais acrescidos de uma qualidade
estética original e mestica ac mesmo tempo: indigena, cabocla, arabe, judia, negra ¢ branca. Esta maneira de
construir visualmente seu propric mundo simbdlico é, no contexto nacional, patriménio dos pobres, isto é,
pertence & maioria da populacdo brasileira.

Asgsim, Nassar, ao langar maoe da estética do precario, que ele qualifica com seu talento e suas invencgdes, se
alia, mesmo em termos eruditos - condicao de um arquiteto de formagao —, ac imaginario da cidade de Belém,
ilha “civilizada” na imensidaoc da selva.

Mas ele ndo € apenas um conformado com a beleza gque emana das coisas de sen munde, antes ele &€ um
denunciador dos horrores das derrubadas e, mam de seus mais importantes momentos, articulou com sua
pintura um libelo contra as motosserras que consomem a alma da floresta, uma fase pictérica que representa
um grito de “alto!” aos dinheiros dos magnatas da madeira e dos recursos naturais, um grito de alerta para o
futuro incerto do planeta, onde se perderdo primeiro os peixes, depois os mamiferos e os passaros, ficando o
deserto para os homens.

A alegria que seus objetos simbélicos emana as vezes se confunde com a ironia, e nissc encontramos um pa-
radoxo: se hé ironia na pintura de Nassar, ela confirma o conceito de que a ironia € a de alegria dos tristes.
Seus libelos, seus gritos continuam amarelos, azuis, vermelhos, e sua matéria artistica, simples como bocais
de lampadas, fios elétricos, serras rotativas quebradas, laterais de barracos de zinco ou aluminio, € madeiras,
enriquecem os fundamentos da arte brasileira.
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{Capanema/PA,1949)

Engradadc 0 afia em metacrilato
Colecan do artista
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Juarez Paraiso
César Romero-ABCA/BA

Juarez Marialva Tito Paraiso, nome extenso, que revela um artista de obra vasta, significativa e pharidiscipli-
nar. Poucos artistas no Brasil sabem manipular como Paraizo tantas técnicas e tantos materiais.

Pesquisador compulsivo, sempre atento a4 contemporaneidade. Como professor da Escola de Belas Artes da
Universidade Federal da Bahia, renovou o ensino, criando novas matérias e formas de inseri-las no contexto
do ensino das artes plasticas, Sua trajetoria sempre foi marcada por pioneirismo e fazer miltiplo,

Desenhista, pintor, gravador, escultor, artista gréfico, entalhador, cendgrafo, figurinista, fotografo, muralista,
editor, aquarelista, publicitario, ator de cinema, palestrante, debatedor, conferencista, professor e critico de
arte filiado a Associacio Brasileira de Criticos de Arte.

Juarez Paraiso tem intimidade com o pincel, lapis, nanquim, tinta, agua, espatula, buril, verniz, argila, madei-
ra, ferro, pastilha, azulejo, pelicula, tela, pedra, rolo, cola, tecido, massa para texturizacio. Elaborou cartazes
para diversos eventos, capas de livros, ilustraces, programagdées visuais e calgaddes.

Nesta mostra Juarez Paraisc optou por imagens, arte digital - composi¢des e manipulagdes fotograficas.

As imagens feitas pela camara fotografica sio acrescidas de outras somagdes que buscam um produte final.
Encontrou como parceiros nesta tarefa o computador, € os programas hardware e software.

Surgem imagens em varios mapeamentos, superposicoes, onde as cores se transformam, buscando outra re-
alidade nas filtragens dos tons. Transparéncias dialogando com formas, gerandc novas composicies € novas
cores,

As imagens pos-fotograficas, surgidas nas novas tecnologias de comunicacio, sio tratadas por Juarez Paraiso
com poderosa inventiva. Frutos de sua intui¢do, conhecimento do mundo da arte e refinada sensibilidade.

Essa investida do artista inquieto e plural nao esquecen o fio condutor de sua vasta obra, incontestavelmente
soberba.

Juarez Paraiso
(Arapiranga/BA, 1934

Onipresenca, 2008 - Fotografia e composicao digital
Colecao do artista

Homenagem, 2006




Marcelo Grassmann - reconfiguracoes de sombras e luzes
Joéo J. Spinelli-ABCA/SP

“0 artista tem um estranho poder sobre a vida.
Cria sobre o nada e isto the dad a sensacao de eternidade.”

Marcelo Grassmann

Marcelo Grassmann marcou a sua trajetoria artistica pela unidao do apure técnice com a emocio ¢ ¢ prazer
de criar. Uma obra sem artificio ou decorativismo, apenas gravuras e desenhos onde o real, ¢ imaginado € o
simbdlico sdo apresentados/realcados pela suavidade da linha em contraponte ao rigor de desenho e a efici-
éncia da técnica de gravar.

O seu desenho sem a inseguranca & a inquietude tipicas da arte pds-Segunda Guerra o induz a nao procurar
novidades tematicas. A sua obra passa incolume, quase inabalada pelos “ismos” da arte do século 20. Apenas
desenho e gravura. Um percurso tematicamente de grande unidade, multifacetade pelo trago, luz, cor e técnica.

No magnetismo das cenas retratadas o dramatico ¢ o viril convivem pacificamente com a sutileza grafica de
seus idealizados guerreiros, dragdes e animais humanizados. Suas donzelas, monstros ¢ cavaleiros represen-
tam simbolicamente a vida, a morte, o amor e o ddio, direcionam o espectador para o periodo medieval.

O artista entendeu que a arte nao significa apenas inova¢io ou ruptura, mas recriacdo, transfiguracao que
prescinde de tempo de pesquisa, aprofundamento e desenvolvimento técnico. Independentes, suas obras nun-
ca navegaram pelas ondas concettuais, estilisticas — cristalizadas € ou estabelecidas pela midia. Enigmaticas,
elas referenciam momentos diferenciados da historiografia artistica.

Em 1984, conforme depoimento prestade para a Pinacoteca do Estado, Marcelo Grassmann afirmow: “os
flamengos adoravam fazer o inferno, porque no inferno havia a proposta de milhdes de fantasias”, em segui-
da acrescentou: “Bosch, por exemplo, parte para toda aquela loucura de figuras dentro de armaduras, meio
peixe, meio gente, meio cémico &, no funde, en sofri influéncias importantissimas dele. O mundo de Bosch é
cheio de diabolismos, de fantasias, de coisas que nao sao de todo mundo. Ja a China me deu duas coisas: um
dragao e alguns diabinhos. Os etruscos me deram pouca coisa, 0s egipcios me deram muito mais, com suas
zoomoriias religiosas.”

Autdnomo, descompromissado com qualquer tipo de tendéncias e ou filiagdes estéticas, sua obra sinaliza,
indicia o perfeccionismo de um profissional preocupado apenas com os problemas intrinsecos do seu fazer
artistico, por isso a sutileza grafica prevalece, impulsiona o artista a criar luzes e sombras que redesenham,
reconfiguram suas criacdes. Imagens hieraticas, miticas ultrapassam explicacdes psicologicas. Atemporais,
tangenciam a metafisica. Intimistas quase confessionais, misteriosas, obscuras, fantasmagdricas presentifi-
Cam-s¢ arquetipicamente no inconsciente da humanidade.
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{Sao Simao /5P, 1925)

, 1970 - Crayon s/papel
Colecdo Palicic Boa Vista - Aquisicic-Geapac, 1971
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A critica bem-humorada de Nelson Leirner
Marilia Andrés-ABCA /MG

O que mais me instiga na produgdo recente de Nelson Leirner sio as instalacdes que formam cortejos, pa-
radas, procissdes e jogos, compostas por imagens com figuras em movimento, direcionadas para um eixo,
celebrando um ritual religioso ou profano.

As imagens, muitas vezes hibridas, sao apropriadas das religides populares e da cultura de massa para participarem
das celebraghes: santos catélicos se justapbem aos orixas, as figuras de animais, bonecos, carrinhos, soldadinhos
de chumbo, personagens de Walt Disney, miniaturas de obras de arte e a uma infinidade de objetos que constituem
o imaginario popular.

Essas propostas surgem com O Grande Desfile no MAM/Rio de Janeiro (1984), sao reconfiguradas em O
Grande Enterro na Pinacoteca de Sao Paulo (1986); A Grande Missa, no Paco das Artes/Sao Paulo {1994);
Terra a Vista, no MAC/Niteréi (1998), A Grande Paradea, na Bienal de Veneza (1999); Vestidas de Branco, no
Museu Vale, cm Vila Velha (2008); ¢, recentemente, em Libertas Quae Serd Tamem, no Museu da Republica/
Rio de Janeiro (2009].

Aginstalagbes sao projetadas para urn lugar especifico, dialogam e potencializam esses espagos, provocando ten-
soes e levantando questdes praprias das contaminagées, dos cruzamentos e das mesticagens presentes na arte
contemporanea. A mesticagem € ao mesmo tempo critica e poética, “critica porque se elabora na contracorrente
da indiferenciacéo globalizada, propondo, em oposicio a essa, a existéncia e a aceitacao das diferencas sociocul-
turais e artisticas dentro de uma teia rizomatica, sem centralidades, sem periferias, sem hierarquias (...), sem
fusdes nem compromissos” !, € pedtica porque reafirma o poder criativo ¢ utdpico da arte.

Segundo Moacir dos Anjos, a proposta de Leirner para o Museu Vale & “fruto de um olhar que é ac mesmo tempo
amoeroso e critico”, desvelando a "ambiguidade que permeia toda a obra do artista e a faz paradoxalmente coesa™.
Nesse sentido, a obra de Leirner constitui uma critica bem-humorada da sociedade contempordnea e da estratiz-
racao do campo social, cultural e artistico. Discute os padroes € normas de comportamento, do lazer, da moda,
do esporte ¢ a legitimidade da producao e circulagdo da obra de arte.

Essa postura critica, que permeia toda a trajetdria artistica de Leirner, torna-se mais incisiva quando o artista envia
um Porco Empalhado para o Saldo de Bragsilia, nes anos 1960, questionando os critérios da critica, provocando dis-
Cussa0 no circuito artistico e revelando uma. atitude provocativa e ousada, propria dos artistas das neovanguardas.
Desde entio, a producée de Leirner, seja através de textos, objetos, happenings, assemblages, instalacdes, interven-
cGes urbanas, entre outras agdes, pauta-se pela critica ao sistema de arte - a curadoria, o mercado, as instituigdes
culturais, as regras de arte, a obra unica, o artista romantico. Hoje, no contexto contemporaneo, essa mesina atitude
se revela de uma forma mais sutil e divertidla, através dos cortejos hibridos instalados nos espagos culturais, afir-
mando, mais uma vez, o poder critico e poético da arte.

Segundo Tadeu Chiarelli, que publicou um texto antoldgico sobre a obra de Nelson Leirner, o artista “pro-
blematiza conceitos e verdades preestabelecidas tanto no campo da arte como fora dele, ampliando muite &
possibilidade do debate sobre o estatuto da arte na sociedade contemporanea” °.

'CATTANI, Icleia Borsa. Mesticagens na Ante Contemporinea. Porto Alegre. Editera UFRGSE, 2007, p. 32.
TANJOS, Moacir dos. Vestidas de Branco. Catalogo da exposicao realizada no Museu Vale, Vila velha, Espirito Santo, 2008, 5/p.
* CHIARELLI, Tadeu. Nelson Leimer. Arte e nde are. 340 Paulo. Galeria Brito Cimino, 2001, p 17

Nelson Leirner
(Sao Paulo/SP, 1932)

Jogo de Futehol, 1999 - Gesso, plastico, tecido ¢ madeira
Colecac Paulo Kuczynski - Sao Pauio
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Odetto Guersoni
José Roberto Teixeira Leite-ABCA/SP

Tendo iniciado sua carreira em 1944, apés frequentar desde 1941 o Liceu de Artes e Oficios de Sao Paulo,
Odetto Guersoni foi an longo de seis décadas pesquisador sempre renovado ¢ artista especialmente preocupa-
do com o lado artesanal do oficio, gque soube harmonizar com a constante busca pela expressao.

Pintor a principio, praticava, entio, como tantos de sua geragdo, um expressionismo atenuado, visivel nos
retratos de familiares e colegas e sohretudo nas paisagens do Canindé, da Aclimacao e de outros recantos
paulistanos com os quais se identificava sua scnsibilidade. Foi assim que em 1947 participou da hoje histé-
rica mostra 19 Pintores, embora alpuns de seus trabalhos traduzissem certo inconformismo que preludiava
vDDS mais altos.

Durante curta permanéncia em Paris, em 1948, Guersoni teve a revelacao da gravura, cujas diferentes técni-
cas apreendeu, e que dali por diante se tornaria meio expressivo predileto. Pela mesma época, sua curiosidade
levou-c a se aproximar das novas tendéncias que timidamente se insinuavam na arte brasileira, datando de
algumas experiéncias pioneiras com o abstracionismo, ao qual 86 retornaria muitos anos depois, agora em
definitivo. Seguiram-se, em suta inquieta busca de autcexpressio, curiosas fases dominadas pela tematica
afro-brasileira ou influenciadas pela arte rupestre pré-cabralina, o abandono da pintura em 1955 €, inclusive,
experimentos técnicos que incluiram ¢ que chamou de filigrafia, em que as formas que produzia eram refor¢a-
das com pontos de bordado aplicados por seu grande amigo Bonadei. A primeira metade dos anos 1960 veria
surgir uma fase ndo figurativa dominada pelo gestual e o informalismo, cristalizactes do seu mais profundo
ego, signos de uma esceritura arcaica por ele proprio criada ou reinventada, que exigiram técnica especifica
para se extravasar — a plastigrafia, na qual a superficie de impressao era recoberta por uma camada de argila
e em seguida desbastada ou arranhada um pouco & maneira da escrita cuneiforme dos antigos sumérios.

Com o abandono definitive do figurativismo, nos anos finais da década de 1960 Guersoni assume, afinal,
sua propria personalidade, aquela pela qual seria desde entdo identificade. Em justaposi¢des de modulos
geométricos que se repetem € se somarn para criar estruturas nas mandalas, nas gravuras estampadas sobre
suportes concavo-convexos e inclusive nas gravuras-painéis, composicdes de dimensdes maiores nas guais
cada gravura funcicna como elemento modular, a obra de Guersoni aprofunda-se e obtém ressondncia, ora se
aproximando das pulsagoes da Optical Art, ora retomando o ideograma e o simbolo.

Da matriz gravada para a tridimensionalidade da esculiura era apenas um passo, € Guersoni o executou na
década de 1980, utilizando-se de materiais inéditos em sua produgédo, tais como os laminados de formica ou
as chapas de metal. Nos tltimos anos voltariam a ocorrer em seus trabalhos restos de formas vegetais, ima-
gens da inconsciente, toda uma arqueologia que permanecia enterrada no solo fecundo de sua imaginacdo.

Ao atribuir a Odetto Guersoni uma de suas premiagdes, em 2006, a Associacao Brasileira de Criticos de Arte
destacou com justica a contribuicio desse artista, dos mais inventivos € originais que 3ao Paulo e o Brasil
produziram.

103

Odetto Guersoni
(Jaboticabal/SP, 1924 - Sao Paulo/SF, 2007)

Formas Justapostas CIV, 1996 - Serigrafia s/papel
Calecao Haydée Guersoni
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Anna Bella Geiger - a experimentacao como sentido.
Maria Luisa Tavora-ABCA/RJ

H4 mais de 30 anos, a Associagdo Brasileira de Criticos de Arte (ABCA) presta homenagem aqueles que se
destacaram nos multiples espacos e territorialidades da producgio das artes visuais no Brasil. Celebrando
seus 60 anos em 2009, a ABCA resgata e apresenta o mosaico de premiacdes, afirmando sua preocupag¢ao
com as praticas artisticas e respectivas questdes conceituais. Se os prémios, em dez categorias, estendem-se
as miltiplas instancias do campo artistico, dando a conhecer deste mundo observado opcdes institucionais,
posicionamentos historices, discursos criticos, abordagens estéticas e potticas singulares, por outro lado re-
velam as diferentes peles e dobras deste corpo que a ABCA constitui. Nos seus escolhidos estao projetados os
valores com os quais a Associacdo vem se posicionando no ample campo cultural brasileiro.

A artista Anna Bella Geiger {1933), contemplada em 2007 por sua trajetéria com o Prémio Clarival do Prado
Valladares, pertence ao mosaico composto pelas indicacdes anuais da ABCA, Seul caminho nas artes visuais
foi estimulado pela formacio maoderna que recebeu de Fayga Ostrower nos anos 1950, um ponto de partida.
Cedo suas inquietages e percepgao interessada de seu entorno a envolveram com aspectos politicos ¢ ideolo-
gicos de sua existéncia. Outras esferas do entendimente do homem e do mundo véo atravessar seu trabalho
integrando sentidos para além das questoes estéticos-formais. Sua poética conecta-se com a antropologia, a
filosofia, a psicologia, a geografia, a politica, a literatura.

Dos anos de 1960 para ca, a pratica artistica de Anna Bella multifacetou-se. A tal abrangéncia de reflexao
implicou uma ampliacao e diversificacao dos meios, campos de trabalho, onde a intima relacao entre pensa-
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mento e materialidade é obtida pelo refinado olhar da artista. Muiltiplos cdédigos para interpretagfo séo utili-
zados: desenthos, gravuras, serigrafias, fotografias, fotomontagens, objetos (as gavetas, os mapas, os macios),
pinturas, instalacoes, livros de artista, videos e imagens eletrdnicas. O dominio que exerce sobre todos os
meios que utiliza nao retira do trabalho a tenséo de situar-se nos limites da enunciacioe desses meios, Fazer
uma arte que se pensa e que pensa o mundo constitui o desafio de Anna Bella.

Abordagens ciclicas sao realizadas pela artista que atualiza ¢ desdobra indagag¢des conceituais de suas pro-
prias obras. O frescor e o vigor de sua produgio estimulam uma constante elaboragao de sintese nesta reserva
técnica da memoéria de Anna Bella. Suas obras mesmas constituem o repertdrio de manipulacao reflexiva, de
exercicio conceitual. Ha ainda as referéncias A histéria da arte que sio muitas. A estratégia da citagio ativa
dispositivos discursives que sedimentam sua poética conceitual.

Importa destacar, ainda, a vocacéo didatica de Anna Bella que, nesses mais de 50 anos de vida artistica, vem
participande da formacao de jovens artistas. Anna imprimiu ¢ ainda imprime singularidades no processo de
ensino da arte. Fazem parte da historia da arte contemporanea brasileira as experiéncias ¢que realizou neste
ambito, no MAM-Rio. Outras se sucederam e se mantém como no Parque Lage. Partilhar indaga¢des e proma-
ver discussdes sobre a arte sdo questdes fundamentais em sua pratica, cuja vitalidade criativa faz de sua arte
um proficuo campo especulative. A propria artista afirmou, em 1973, que a tnica possibilidade da arte € ser
experimental e a tnica condigdo do artista € de fato agir experimentalmente, A experimentagao como sentido.

Anna Bella Geiger
(Rio de janeiro/EJ, 1933)

Da Série Mapa-monte, 2008 - Lapis cera, crayon e grafite s/papel
Colegao da artista
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Mario Gruber
Claudia Fazzolari-ABCA/SP

Mario Gruber, em sua trajetéria como criador, recebeu significativas premiagées pelo comjunto de sua obra:
Prémio Procopio Ferreira, Medalha Mario de Andrade do Governo do Estado; Prémio da Asscociacao Brasileira
de Criticos de Arte.

Gruber, gravador que de forma incontestavel soube registrar a vida das formas, na matéria, no espirito, no es-
paco, no tempo. Quando Henri Focillen concebeu ¢ ensaio “Elogio da mao”, tratava da maestria de um artista
que “bate o metal (...)” fixando as alternancias “das experiéncias dos palpites da mao”.

Cuando em Méario Gruber encontramos o gravador, o pintor, o ceramista, o autor da obra grafica, encontramos
¢ homem que¢ soube cuidar com atengao do acente humanoe gue situa a figuracao como um dade concreto que
anima ¢ inquieta.

Fundador do Clube da Gravura, o artista integrou uma geracao de grandes criadores e teve amigos no circulo
de convivéncia de Francisco Matarazzo Sobrinhe, participando inclusive no projeto de montager das nossas
primeiras bienais.

Fundador da Uniao dos Artistas Plasticos de Sao Paulo e artista atuante de sua geracao, Mario Gruber, des-
de a sua trajetoria como pintor, gravador € desenhista, conhece a investigacao vigorosa da técnica atenta ao
ambiente de sintese figurativa.

Em significativa homenagem ao artista, o cineasta Nelson Pereira dos Santos dirigiu o curta-metragem A arte
Jantastica de Mario Gruber e com a obra realizou uma contribui¢do que marca a trajetéria comprometida de
um homem que buscou no tempa de sua existéncia um confronto aberto consigo mesmo.

Com a mostra Mario Grither e a metafisica dos planos, 2005, a Fundagio Memorial da América Latina, em cui-
dadosa retrospectiva, celebrava a poténcia do gesto criador da gravura desse artista que soube experimentar
os TUMos de espiritos livres.

Mario Gruber
{Santos/ 8P 1027

Arvore Azul, 1
Colecdo Palacio dos Bandeirantes — Aquis
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Rubens Gerchman — o jogo nao acabou: terceiro tempo
Jodo.J. Spinelli-ABCA/SP

A infensa experimentacio e a apropriagdo de imagens contemporéneas realizadas por Rubens Gerchman em
toda a sua vida sinalizam contundentes cronicas visuais. Registros de adversidades sociais, culturais, econd-
micas e politicas (em especial as do periodo ditatorial, pés-revolugio de 1964} documentam nao apenas um
passado recente da arte, mas da propria vida brasileira: obras de um artista inquieto, versatil, preocupado
somente com a arte descompromissada de teorizagbes cristalizadas, inécuas. Desconcertantes pelo uso de
diversas iécnicas, materiais e formulacdes compositivas que conciliam a pesquisa formal 4 procura constante
de um vocabulario proprio. Uma postura extremada, um modo original de exprimir as alegrias e as angusticas
do ser humano confinado nas grandes metrépoles.

Recriagies visuais do cotidiano urbano com seus ciclistas, jogadoeres de futebol € jovens namorados — em po-
ses lascivias nos bancos iraseiros de automoveis atemporais.

Estritamente urbane, Rubens Gerchman dirigiu o seu olhar para a realidade que despontava diariamente
das manchetes dos principais jornais do Pais. Transformados, estes fatos serviram de pretextos para as suas
criacdes/ reflexdes sobre a poluigao (visual, sonora e ambiental), o consumismo alienante, a represso politica,
sexual e ¢ ir e vir do cidadéo comum - a sua obra Surfista do Asfalto é até hoje urm libelo contra a precariedade
do transporte coletivo das principais cidades brasileiras.

Na vida € na arte nada o intimidou, por isso suas cores inovadoras, tematicas audaciosas ¢ arrojadas compo-
icdes devolveram um novo vigor para a fragilizada pintura brasileira do final do século passado.

Multifacetado, em certos periodos o artista abdicou temporariamente da representacéo imagética referenciada
diretamente com o cotidiano circundante: o trabalho com a representacao da realidade lhe ocasionou certo
distanciamento dos problemas intrinsecos da arte determinando-lhe a idealizacdo, em 1967, de outra ver-
tente, conceitual, diferenciada de sua obra, a Cartilha do Superlativo. grandes construcées de palavras para
serem instaladas ao ar livre situam Rubens Gerchman enire os pioneiros da Arte Publica Contemporanea na
Ameérica Latina.

Apos viagens & India, no final da década de 1990, numa série alcunhada de Terceiro Tempo o artista retomou
suas pesquisas nio representativas: grandes colunas e ou caixas com pedras gravadas cam as letras da pa-
lavra TEMPO. Deslociveis e idealizadas para espacos publicos (apresentadas também em 2001 na exposicio
retrospectiva do artista intitulada Terceiro Tempo), redimensionam n&o apenas a producao plastica de Rubens
Gerchman, mas o proprio ato de fazer e pensar a arte. Uma reflexfo das questdes fundamentais da criagéo
artistica sem perder de vista, em nenhum momento, 0s vinculos que documentam as inquietagdes da vida ¢ do

povo brasileiro. Uma realidade “pintada sem o auxilio de filtros ¢ sem a assepsia higienizadora de moralismos
de qualquer tipo ou de falsos padrdes de qualidade.” !

A conscigncia do cidadio Rubens nao impediu ao artista plastico Gerchman emocionar e denunciar por inter-
meédio da arte o seu papel numa sociedade globalizada.

! Morais, Frederico. Gerchman: a realidade vista sem filtros. @ Giebo, Rie de Janeiro, 2 de julho de 1979,
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Rubens Gerchman
(Rio de Janeiro/RJ, 1942 - Sao Paulo/SP, 2008)

S/titulo (2000/01), 2007 - Fetopintura
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Wesley Duke Lee — uma introdugao
José Armandeo Pereira da Silva-ABCA/SP

Quando Wesley Duke Lee, apds curse de desenho no Museu de Arte de Sao Paule, decidiu, em 1952, viajar aos
Estades Unidos, estava escolhendoe caminho de iniciacae diverso das costumeiras viagens a Europa, onde os pinto-
res brasilewros buscavam as dguas lustraus, ministradas especialmente pelas maos de André Lhothe.

Nova lorque havia se transformado no grande centro da arte moderna. Tinha acolhido artistas como Duchamp,
Albers e Mondrian e naturalizou o expressionisme abstrato com os talentos de Willem de Kooning, Franz Kline,
Robert Motherwell e outros, para leva-lo ate os limites da action painting de Jackson Pollock. Em outra vertente, a
busca de uma logica cromatica por Mondrian e seus seguidores ndo era menos peremptoria. Pela coragem de chegar
até as nltimas consequéncias, tante Pollock como Mondrian podiam ser eleitos para representar o ltimo pintor.

A erise de linguagem serin desatada por nova geracae alimentada em outras fontes visuais: a historia em quadri-
nhos, a televisao, o cinema, 0s simholos oficiais e privados, a publicidade com marcas, neons e outdoors, o design de
aminentes, de utilidades, de carros e da moda - exuberancia de signos, cores, formas e luzes que podia ser captada
num relance na Times Square ou na 5* Avenida.

BEsla carga imaginaria levou ¢ critico Harold Rusenberg a declarar gue “em nenhwn outro periodo da historia o
mundeo visivel foi tao reproduzide ¢ artificialmente representado”. A arte assim impregnada cruzava com o cspirito
do tempo, e ina se expressar em formas aparentemente descoladas da tradicae pictorica. No funde, reciclavam-se
processos libertarios da vanguarda, como a colagem, a montagem, o pastiche, o ready made, a mistira de géneros,
a performance - tudo pela aproximacio de vida e arte.

Wesley Dulke Lee estava 14 para sentir essas transformagoes e acompanhar as primeiras manifestacoes da
arte pop nos trabalhios de Robert Rauschenberg, Jasper Johns e Cy Twombly. Retornando ac Brasil em 1957,
née deu por cumprida sua aprendizagem. Trabalhou ainda com Karl Plattner até 1960, aqui € na Europa. O
ambiente europeu lhe pareceu velho, nio o estimulou, a nao ser pela aculturacio que lhe proporcionaram os
museus, 08 quais vigitou exaustivamente.

A experiéncia americana, em especial a desses precursores, assim como sell encontro com as obras de Dhichamp
e Kurt Schwitters, funcionaram como grande impulso motivador, que ele nac escondeu; ao contrario, expliciton e
homenageou, como mostra Claudia Valadao de Mattos em Enire Quadres € Escuituras — Wesley € os Fundadores da
Escola Brasil (Sao Paulo: Discurso Editorial, 1997)

Mas o que ele vai estabelecer, a partit de apropriacdes da massculiure, € uma vertente pictonca brasileira, uma poéti-
ca muite pessoal. Sofreu de inicic resisténcia ne ambiente artistico dividido entre o abstracionismo informal e o geo-
métrico, e, no ambiente geral, ainda iria se defrantar com o golpe militar de 1964 ¢ a ditadura eéscancarada em 1968,

A partir da exposicdo-performance no Judo Sebastido Bar, em 1963, com humer, ironia e inconformismo, pds em
campo seu artesanato sofisticade em combinagao com propostas ousadas (instalacoes, por exemplo) — muitas vezes
cripticas —, e foi abrinde caminhos ¢ dizendo de seu mundo. Os premtincios da nova figuracao se confirmaram, sc
espraiatam por toda parte, e aqui se encaminhararm 1o seu projete do Realistno Magico.

A nova geracio tambem se deu conta desses rumos. Foi quando Frederico Nasser, José Rezende, Carlos Fajardo e
Paulo Baravelll, entao estudantes de arquitetura, pediram que Wesley os recebesse come aluncs. O curto € intenso
dialego de criacde que cstabeleceram fertilizou suas carreiras ¢ 0s levou 4 etapa ulterior da contemporaneidade,
gquando fundaram a Escola Brasil na década de 1970.

Em 1966 o trabalho de Wesley Trapézio chegava a Bienal de Vencza. No mesmo ano sc aliava a Nelson Leirner e a
Geraldo de Barros para a formacio da Rex Gallery and Sons e seu jornal Rex Time.

Sua obra continuou sempre a se ampliar “por meio de séries que se relacionam a técnicas, materiaig, proces-
sos € concepedes propries a cada uma, (...) representacoes diversas de uma preocupacdo essencial: 68 misté-
rios da origem, do sagrado. da sexualidade e da morte”. (Cacilda Teixeira da Costa),

Wesley Duke Lee
(840 Paulo /8P, 1931)

A Idade do Filho — a Proposta, 1977 - Acrilica liquitex s f papel
Colecao Palacio dos Bandeirantes - Aquisicao, 1978
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Abraham Palatnik - um artista-inventor
Dalva de Abrantes-ABCA/SP

O ano de 1951 tornou-se uma data emblematica para a histéria da cultura brasileira quando, novamente,
repetindo o escandalo anterior, da Semana de 22, a transgressao se materializou na linguagem das artes plas-
ticas. Desta vez o resultado seria diferente, pois o ideario da modernidade encontrara sua sustentagao na nas-
cente sociedade industrial € urbana que, ocupando a vaga deixada pelo Estado, patrocinava a Bienal de Sao
Paulo. Foiem 1951, duranie a 1* Bienal, que ¢ jovem Abrahaun Palatnik e ¢ critico Mario Pedrosa introduziram
no Brasil os concceitos da arte cinética. Isso aconteceu através da obra Cinecromdtico, que, de uma forma to-
talmente inusitada para a época, apresentava seu significado estético na interag¢ao entre movimente, luz e cor.

Palatnik enviou sua obra para a comissao organizadora da Bienal, e como ja era esperado, ela néo foi aceita.
A obra nio se enquadrava em nenhuma categoria; naoe era pintura, nem escultura, muito menos desenho cu
gravura, Como classifica-la? O probtema residia ai. H4a 50 anos, era impossivel considerar arte alge que n&o
tivesse uma categoria classificatdria. Sua obra naoe poderia ser julgada, pois nac existia nenhuma segdo na
Bicnal para arte cinética, Porém, quis o destino um desfecho imprevisto ¢ benfazejo para Palatnik.

Seus grandes amigos, Mavignier e Mério Pedrosa, juntes encontrararm wma saida com jeitinho brasileire € in-
terpretaram de um modo diferente a rigidez do regulamento da mostra. Um fato inesperado mudou o percurso
da obra recuisada. Como a delegacao japonesa nio conseguin enviar seus trabathos a tempo da exposigao,
o seu lugar ficou vago, dessa maneira surgiu uma oportunidade para Palatnik, desde que nac concorresse a
premiagdo. Feito, O jari internacional ndo se deu conta da auséncia de seu nome no cataloge ¢ come também
néo sabia nada a respeito da recusa de seu trabalho pelo comité de sclegiio, acabou recomendando que a cbra
de Palatnik fosse mencionada como “uma importante contribuicdo a arte moderna” e, portanto, mereceria
integrar a colegao do Musen de Arte Moderna de Sao Paulo. De recusado a homenageado €, posteriormente,
prestigiado pela Bienal de Sdo Paulo, Palatnik iniciou sua carreira internacional com a ajuda dessa institui-
CA0, gue nessa época cumptia seu papel de propagar a contemporaneidade e projetar nossos artistas. Em
1951, durante a 1* Bienal de Sao Paulo, o brasileire Palatnik era o sentido mais puro de ruptura até entao
conhecido. Nds nem sabiamos ainda como classifica-lo. Ele ¢ra a modernidade. O inicio de uma era.

Anos mais tarde, ele foi redescoberto por Carlo Belloli na Italia, quandc expunha na Bienal de Veneza. O cri-
tico italiano ao conhecer essa histéria ocorrida em 1951, deu a €le o justo lugar de pioneiro na arte cinética,
até entdo ocupado por Schoffer e Malina. Essa correcac lhe possibilitou uma nova arrancada. Hoje & facil en-
contrar suas obras em acervos fora do Brasil, em colegdes particulares € de museus europeus ou americanos,
como a colegdo do Moma de Nova lorque. Entre 1999 e 2004 Palatnik esteve presente €em mais de 30 mostras
individuais ¢ coletivas. HA pouco termmpe, em 2007, Palatnik integrou a exposi¢do internacional “Os Cinéticos”,
apresentada no Museu Reina Sofia, em Madrid, e, posteriormente, em Sao Paule pelo Instituto Tomie Ohtake.
Essas informagdes, somente, confirmam a solidez da sua carreira internacional.

Voltando ainda ao fato de 1951, afinal, que obra era o Cinecromdtico? Segundo o autor era um objeto, na época
foi descrito como um aparelho que projetava luz colorida em movimento. Hoje falariam em arte high tech, mas
em 1951 era uma engenhoca que Palainik temeroso ndco queria apresentar de medo que ela nao agueniasse
todo periodo da exposicao. E verdade que existia o conceito de desmanchar os limites entre arte e cidncia, que
existia sim um desejo imenso e destemido de provecar mudancgas, mas 08 recursos eram os Mmais precarios.
Cinecromdtico era uma méaquina de pintura. Pintura essencialmente & cor, no caso a cor resultante da luz;
da luz fizsica e real projetada por ldAmpadas coloridas em movimentos. Palatnilk, um pinter sem pinceis, nos
introduzia num novo patamar de percepcaoe visual.

O artista nos conta que essas engrenagens eram muito rudimentares; hoje nos surpreende saber que eram fei-
tas com motores de ventiladores e barbantes. Diante dessa realidade o artista temia o fracasso e conhecendo a
fragilidade dessas maquinas previa chacotas caso elas ndo funcionassem. Mas Mario Pedrosa irritade ordenou
que elas fossemn expostas, “vai ter que ir assim mesmo, nao da mais tempo”. Elas foram, surpreenderam e nao
deixaram por menos, ainda fizeram sucesso. E mais, o barbante aguentou. A histdria de Palatnik & um dos
melhores exemplos de como um critico consciente do seu papel pode ajudar a construir momentos histéricos.
Na 1° Bienal de Sao Paulo, para nés um verdadeiro paradigma da arte modermna rio Brasil, por meio de Palatnik
o conceito rigido de pintura foi quebrado,

No pais do carnaval e da amneésia € bom lembrar a respeite da importancia de Palatnik, que ha exatos 61 anos
nos cria, generosamente, poesias cibernéticas com luz e cores. Nada mais certo do que receber da ABCA, em
seus também 60 anos, uma justa homenagem por seu trabalho pioneiro.
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Abraham Palatnik
(Natal/RN, 1928)

W-227, 2008 - Acrilica s/madeira
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Caciporé Torres - o demiurgo das formas e dos volumes
Neide Marcondes-ABCA/SP

Elaborar textos de algumas linhas sobre o artista paulista Caciporé Torres torna-se deveras um desafio, pela
complexidade e multiplas abordagens de que se reveste sua trajetéria.

Falar dos mais variados e intimeros prémios nacionais e estrangeiros, de suas exposi¢des, eventos em bie-
nais e bienais, quase que se tornaria um processo repetitivo. Desde muito cedo demonstrou sua precocida-
de na complexa construcgae de formas € volumes., Ainda na adolescéncia foi Prémio Escultura na 1* Bienal
Internacional, em Sao Paule, o que lhe permitiu o deslocamento para a Europa, onde, e Paris, viveu durante
alguns anos.

Na expresséo de Heidegger, o homem age como um escultor e € senhor da sua prépria linguagem; Caciporé € o
proprio escultor que deixa em suas obras a pertenga, urn hahitar a obra. Seu pensar, profetizar, elaborar e por
em evento expdem seu mundo, mundo de formas, objetos e desenhos. Permite em seu repertorio revelar sua
liberdade na linguagem. Liberdade, porém, pesquisada e trabalhada. Seu pensar, pesquisar, refletir ¢ analisar,
aliados ao dominio completo da técnica, expressa seu mundo e traduz sua poiésis. O repertorio de Caciporé
néo retrata algoe ¢ sim transporta sua profecia.

Em seus monumentos, desenhos e suas esculturas, ¢ artista domina a técnica e oferece seu repertoric a espa-
cializagdo. Trabalha com materiais vigorosos e resistentes, em planos, superficies e volumes; mas desenvolve
também formas de menor dimensao em bronze e placas de ferro, preocupando-se sempre com ritmo e volati-
lidade. Quando introduz cor aos materiais e aos desenhos, Caciporé opta pelo vermelho, sempre perceptivel.

Expde a monumentalidade dos trabalhos esculturais em pragas, ruas, jardins, instituicdes e muito se pre-
ocupa com a chamada arte ptblica; dispoe assim suas cbras de mode a permitir indmeras interpretagées ¢
mesmo o usufruir do gozo estético de um mundo hiperbélice de pessoas.

Caciporé, figura significativa desta arte contemporanea/atual, & atuante como artista, pesquisador e profes-
sor. Conhecedor e estudioso dos mais variados estilos e movimentos artisticos, mantém seu incomparavel
repertdrio cotn sua marca significativa, que expressa sua coeréncia e deminio da técnica em suas obras ins-
taladas em eventos e integrantes de acervos privados e ptuiblicos, de reconhecida dimensao cultural e estética.

Neste ano de 2009, mais uma homenagem: entre muitas das que ja lhe foram prestadas, junta-se a da
Associagao Brasileira de Criticos de Arte.

C P
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{Aracatuba/SP, 19335)
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A pintura de Fernando Velloso
Fernando A. F. Bini-ABCA /PR

A extensao da “modernidade” na arte paranaense pode ser determinada pela presenca de Fernande Velloso,
que participou na década de 1950 do movimento de renovacao artistica e, apés seu retorno de Paris, em 1961,
integrou o movimento abstrato, sendo um dos pioneiros da abstracéo, produzindo uma impeortante pesquisa
sobre a matéria € a cor.

Velloso, que pertence a uma familia tradicional curitibana, estava destinado a seguir a carreira do pai e, como
Matisse ¢ Kandinsky, formou-se em Direito. Mas desde 1949 participou ativamente do movimento artistico
nao sé do Parana, como também de outros centros brasileiros e, em 1957, esta entre os artistas que, rom-
pendo com as tendéncias académicas do Salao Paranaense de Belas Artes, forcam a abertura, naquele ano,
do Salao dos Prejuigados.

Apesar da sua amizade e respeito com Guido Viare, seu professor na Escola de Musica e Belas Artes do
Parana, Velloso sentiu que era necessario romper com sua influéncia expressionista e buscar seu proprio
caminho. Assim passa os anos de 1959 a 1961 frequentando em Paris, além de exposicdes, museus e galerias
dc arte, o curse no atelié de André Lhote.

Estuda a figura humana e a técnica de construcde cubista e com Lhote descobre que a transposicdo das
sombras, a profundidade, os reflexos coloridos, os jogos de luz sao os meios de que dispde o pintor, que nao
tem origem na realidade imedtata, mas partem de seu intelecto, pois a perspectiva e o clara-escuro ali eram
proibidos.

A licdo cubista da decomposicae da forma faria ressaltar o valor da superficie plana do quadro e a ruptura
com a imagem ilusionista que Lhote desgjava tornar comprecnsivel para o publico, fazendo do quadro “uma
ligao de lirismo plastico suplementar”. Era, no entanto, necessario impedir que a forma ficasse num estado
de indecisao, de ambiguidade, trazides pela arte informal. Entao, para Velloso a matéria deixa de ocupar uma
posigdo de subordinacgdo, tornando-se igual acs demais elementos do quadro.

A construcao do novo espaco plastico, uma espécie de transposicao metafdrica da concepgao de tempo do
proprio artista, € ja uma abstracao, mas a antipatia de Lhote para com a pintura nao figurativa abre as portas
a Velloso da pintura abstrata.

No Brasil, nao deixando de participar ativamente da politica cultural, pois ele € o fundador, e por muitos anos
o diretor, de Museu de Arte Contemporanea do Parana, Velloso continuara na disciplina da organizacéo do
espago pictérico, das massas, do peso dos planos cromatico, das zonas de cores “multiformes”.

Como agente cuitural, ele nao sé criou e abriu espacos, ele quis sempre colocar os artistas paranaenses na di-
recao das vanguardas brasileiras. Como critico de arte teve a sensibilidade para reconhecer o valor de artistas
que propunham novos caminhos na arte do Parana.

Suas primeiras obras abstratas tinham ainda uma palheta escura, cores pouco brilhantes onde dominavam
os castanhos € 05 marrons, mas a partir dos anos 1980 ¢las explodem na “dogura” lirica da cor e da matéria.

Fernando Velloso € o pintor de tintas e telas. Sua obra & densa, pensada, produzida lentamente com a reflexéo
do tedrico e do critico que ele é; nada esta ali por pure acaso, tudo foi analisado e confirma a sua diregdo, 2
de continuar a sua buseca da ideia de abstracao; abstracio enquanto organizacic do espaco, de sensacao da
dimensao. O que esta em suas telas é a cor e a textura da matéria, talvez seja a cor € a textura da nossa vege-
tacdo, da nossa terra e do nosso céu, mas antes de qualquer coisa, 0 gue esta na sua tela € matéria pictdrica,
¢ a solucdo de um problema plastico dado para ¢ pelo pintor,
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Fernando Velloso
(Curitiba /PR, 1930)

/isitantes Resgatados da Noite, 2008 - Técnica mista s/tela
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Nicolas Vlavianos - a forca e leveza das formas
Elvira Vernaschi-ABCA /SP

Nicolas Vlavianos, ateniense de nascimento, grego de cora e paulistano por opgio, é um homem delicado
e gentil e um escultor forte, investigativo, estimulante e estimulador. Deixa sua terra para viver no Brasil,
apds passar alguns anos em Paris, onde experiencia a técnica que teria maior vitalidade quando aqui se fixa.
Trabalha com Zadkine e no atelier de Lazld Szabo. Vern a Sédo Paulo em 1961, com a delegagao grega, para
participar da €° Bicnal, gosta, decide fixar residéncia, se casa, tem filhos e de onde nunca mais saiu.

Enquanto escultor, Nicolas prefere trabalhar materiais pesados como o ferro ¢ 0 a¢o que, no entanto, em suas
méaos ganham leveza; a eles acrescenta a madeira, o latdo, o cobre, 0 ago inox polide, chapas de ferro, ferro
pintado e, 4s vezes, ele junta doeis ou trés deles, interagindo nac s6 fisicamente e ne pensamento do artista,
mas também na motivagio sensorial do publico, dando a escultura novas possibilidades e visualidades. “O
guec mais me fascina na escultura ¢ a aventura fisica: de um lado, uma ideia em formagao; de outro, um monte
de matérias inertes, mas com caractcristicas préprias. Um indo ao encontro de outro. Nas minhas esculturas
estdo sempre presentes dois elementos, duas forgas antagonicas, O didloge que se estabelece entre esses dois
elementos & a propria histéria do homem. O elemento mental & ¢ elemento animal. A razéo e o impulso. O ma-
terial escolhido determinara a aparéncia final da obra. Polido ou fosco, rugoso ou delicado, rijo ou maleavel,
tratado ora com cuidado, ora com impeto, procura expressar ¢ propoésito original™.

Seu interesse ao chegar ao Brasil €, a principie, pelas formas geométricas ¢ quase hieraticas, que tomam ca-
rater antropomarficos, privilegiando a figura do homem, cuja dimcnsée ganha em monumentalidade. Mas ou-
tras formas também o instigam, como parte do processo de construgac de sua imagética, surgem os passaros,
as formas vegetais que lhe permitem a integracdo com a natureza, as paisagens, sitios e pracas paulistanas
e de todo o mundo. Segundo Hedy O'Beil (Nova lorque, 1985}, “Percebemos estas esculturas como superbas
(soberbas) metaforas sobre o ser humano, como simbolo do masculino, do feminino, do intelectual, da geo-
metria, nas suas opesicdes, mas na sua complementariedade, o poétice e o organi A forca do trabalho, a
énfase na precisao € enriquecida mais ainda pelos plarios, pela forma que toda a composicao conjuga. Rebites
sa0 propositadamente expostos e existem tanto como cvidéncia do processeo (producao da arte} como partes
do desenho formal™.

A frontalidade das obras iniciais ele vai agregando elementos que as transformam em objetos mais integrados
a0 espaco que ocuparn. Ao inserir elementos formal-organicos, sua obra se dinamiza e ele os valoriza ainda
mais através de linhas e texturas, como bem define Walter Zanini {2001), em “formas inquietas, de contornos
ondulantes”,

Outra das composicdes é quando ele utiliza quantidades de “varetas” de ago ou cobre ou outro material, ou o
uso simultineo deles, com caracteristicas abstratas, mas que se juntam, se justapem, se imbricam, crian-
do espacgos organicos de extrema leveza e permeabilidade. Assim & também o troféu que Nicolas criou para
o Prémio ABCA, troféu adotado pela assoclacao desde o0 ano de 2000, que permanece identitario do proprio
prémio e da ABCA e hoje ja ¢ o objeto de desejo de muitos.

Vlavianos nédo parou no tempo, procura sempre atualizar seu material de suporte e se sente um homem inse-
rido no espaco-tempo, através de pesquisas formais e estéticas. Vemos surgir em seu vocabulario imagistico
os astronautas, grandes paredes & guisa de murais decalcograficos, onde os baixos e altos relevos sao a forga
criadora. E, assim, Sdo Paulo ganha em riqueza de manifestagdes visuais. Suas cbras estao espalhadas pela
propria Faap, onde é professor e diretor do Centro de Cultura, pela Avenida Paulista, pela Praca da Sg, pelo
Largo do Arouche, em Brasilia, Belo Horizonte € em pracas de todo o mundo.

Em tudo e por tudo, sua identidade esta presente ¢ aflora forte ao mais simples clhar. Sua obra ¢ inconfundivel,
sua visualidade & inconfundivel, seu material é inconfundivel, ela parece impregnada dele cu ele dela. Sempre
inovador, mas igualmente irnutével, sua obra se pauta pela consisténcia, pelo carater transmutacional, pela
coragem de transgredir a estabilidade construtiva e por criar outros “espacgos” de permanéncia. Temos muito
a agradecé-lo por sua contribuicao a arte brasileira e, em particular, a escultura paulista. Como disse Olivio
Tavares de Aratjo “Vlavianos hoje = Vlavianos sempre”, a respeito de sua postura como escultor inovador, mas
também respeitador das leis que regem nao s sua escultura, mas a vida como principio humano.

! Nicolas Vlavianos, Depoimento, in Mo danos. Vlavianos: a Prdxis da Escultura, Sac Paulo: Ed. Globo /Faap, 2001, p. 95,
= Hedy O'Beil, Nicolas Vlavianos

119

‘A

1

T R e
b
—

LSS I T

Nicolas Vlavianos
{(Atenas/Grécia, 1929)

Hieratic VC, 1991 - Latao € aco inox soldado € polido
Colegao do artista

Homenagem, 2008




Rosangela Rennd
Claudia Fazzolari-ABCA /SP

Leitora atenta de seu tempo e interventora critica, Rosdngela Renné é citada de forma recorrente como a fo-
tografa que nao fotografa’, ainda que a trajetoria de sua produgio situe condigdes de atuacgfio em gue ac ato
de fotografar coube o protagonismo alterado de um dialogo aberto pelo ancnimato.

Desde as investidas de projetos dos anos 1990, a dimensao social de sua produgdo esteve associada ao re-
curse do anonimato fotografado como espécie de sintese programada pela vocagao investigativa de um olhar
colecionista de vestigios, de desconhecidos, de histérias de outros.

Rosangela Rennd coleciona tipologias e marcas circunstanciais de um acervo organizado e elaborado pela
memoria, muitas vezes, desencontrada do fato.

Da série ‘Pequena ecologia da imagem’ conhecemos a vocacio de um modo de ver alterado, seja pela exposi-
¢ao fisica do registro — a luz solar — seja pela exposi¢do psiquica, quando cada imagem familiar do passado
se transforma, desde o lento compasse do tempo, em relato esmaecido.

Tipologia marcada pela exclusao e pela miséria andnima, o elenco de imagens da série Cicatriz (1996) — reu-
nidas por investigacao criteriosa organizada pela artista nos arguivos fotograficos da Penitenciaria do Estado
de S3o Paulo — trata das relacoes de poder estabelecidas desde o registro fotografico quando este se manifesta
entre as amarras da conduta coercitiva.

Entre seus projetos recentes conhiecemos a vitalidade de um trabalho como Bibliotheca (2002), composto pela
soma de diversas vitrines que recebem albuns de fotografias, além de colegdes de diapositivos e de negativos.
Em tais condi¢bes a artista estabelece o espaco de uma instalagdo ativada pelo andamento da vida dos outros.
Ainda que em cada um desses albuns nos reconhecamos, admitimos que sua versio expositiva esta defini-
tivamente alterada pela intencionalidade do ato. Resgate auténtico de um apagamento que circuinscrevemos
quando datamos 0 acontecimento U NOs €squUeCemoes que ‘a visdo se choca sempre com o inelutavel volume
dos corpos?,

Roséngela Rennd interroga o entorno, investiga o cotidiano e subverte a dinamica estabelecida pelo registro
fotografico ac emancipar o anénimo que resiste em nds, para que possamos nos reconhecer come interlocu-
tores de um acordo negociado entre opacidades e vestigios contemporéineos.

' A série “Pequena Ecolegia da Imagem” reune obras datadas do final dos anos 1980 como Mutheres uminadas, 1988, Esiadoe
de Excecdo, 1988 & A Mulher Que Perdeu a Memdria, 1988.

2 DIDI-HUBERMAN, G, O gue vemos, o gue nos olha. 530 Paulo: Editora 34, 1998,
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Rosangela Rennd
{Belo Horizonte /MG, 1362)

Sao Paulo (foto Renato Stockler) série Corpo da Alma (O Estado do Munda), 2006
Impressao em jato de tinta s/papel

Colecao da artista

Prémic Mario Pedrosa, 2008




Acervo Artistico dos

PALAcCIOS




A critica de arte na historia do Acervo dos Palacios

A agquisicdo da colecao dos palicios do governo do Estado de S840 Paulo, de cerca de 3,5 mil obras, foi iniciada
no final dos anos de 1960, quando Luis Arrobas Martins, secretario da Fazenda do governo Abreu Sedré, cria
0 Grupe Executive de Aproveitamento do Palacio de Campos do Jordao — Geapac, formado por criticos de arte
€ especialistas. O objetive era auxilid-lo na escolha das cbras que valorizariam e se somariam as do Palacio
Campos Eliscos, sede do governo paulista (1911-1964), assim formando uma nova colegao.

No Palacio Boa Vista, inaugurado em 1964, ¢ acervo € formado basicamente a partir das aquisi¢des realizadas
na década de 1970. Nessa colegédo prevalece o didlogo estético entre as obras de arte, particularmente entre
o espirito barroco dos méveis e objetos artisticos e a modernidade nas artes plasticas do século 20. Com o
Geapac foi formada a colegao que privilegiou a arte moderna brasileira na pintura, o barroco na imaginaria
e no mobiliario artistico, estilos ecléticos na lougaria, prataria e objetos de adormo. A partir de entao, novas
aquisi¢des foram feitas por meio de concursos € doagbes.

No Palacio dos Bandeirantes, sede do governo a partir de 1970, foi possivel expor permanentemente a colegdo
Galeria dos Governadores, com retratos dos estadistas pintados por Oscar Pereira da Silva, Paulo Vergueiro
Lopes Ledo, Sérgio Ferro, Carlos Servi e, em especial, Mario Gruber Correia. Na nova sede, é criado o Acervo
Artistico-Cultural dos Palacios do Governo do Estado de Sac Paulo (1985), que passa a dar continuidade &
formacdo da colegédo, com o Grupo Técnico de Preservagdo e Controle, cujo primeiro Catélogo Geral data de
1979, feito pelo marchand Renato Magalhaes Gouvéa.

A partir da primeira catalogacioe, a entao curadora do Acervo, Radha Abramo, que atuou de 1985 a 1998, con-
vidou especialistas que inseriram as obras da coleg¢ao nos periodos a elas referentes, acompanhados por ex-
tensos verbetes, analisando cada nma das obras em diversos segmenfos. Aquele sobre Modernismo, segmento
base atual da colecio, coube a Marta Rossetti Batista, cujos verbetes inserem as principais obras dos moder-
nistas na historia da arte brasileira, destacando-se Ventania, de Anita Malfatti (1915), Operdrios, de Tarsila do
Amaral (1933}, ¢ a de Vicente do Rego Monteiro. A arte dos Contemperdneos ficou a carge de Sénia Salzstein,
analisando obras de Volpi, Guignard, Portinari, Tomie Ohtale ¢ Wesley Duke Lee. A Pintura da passagem do
século 19 para o 20, com destagues para Benedito Calixto & Pedro Américo, foi elaborada por Ruth Sprung
Tarasantchi. A Imagindria barroca ficou a cargo de Wolfgang Pleiffer. O Mobifiario, cujos arcazes formam das
mais completas colegdes do Pais, foi escrito por Cleide Santos Costa Biancardi; a Tapecaria e Prataria ficou a
cargo de Serafina Borges do Amaral. Por fiin, a Loucaria, por Eldine Brancante.

Q Acervo foi enriquecide com obras contemporéneas, gragas ao concurso Painel Bandeirantes, realizade
em 1939, cuja obra vencedora, S&o Paulo — Brasil: criagde, expansdo e desenvolvimento (1988), de Antonio
Henricque Amaral, veio a substituir, no grande saguio do Palécio, a obra de Portinari, Tiradentes (1948).
Naquela ocasido, nova pléiade de especialistas e criticos de arte foi chamada para a elaboragio de novo cata-
logo, dentre eles Fernandoe Lemos, Rodolfo Nanni, Maria Olimpia Dutzman e Heloisa Barbosa da Silva, Maria
Stella Teixeira de Barros e Riveke P. Aronis. Por fim, em 2008, inicia-se um novo ciclo, com Paldcio Boa Vista:
um paldcio-museu e suas preciosidades, frute da pesquisa da atual curadora do Acervo.

Hoje, como instituigio que preserva o bem patrimonial pablico, o Acervo Artistico-Cultural dos Palacios pro-
move 0 acesso do puiblico a obras de fundamental importancia para a histéria da arte brasileira, por meio de
exposi¢oes de suas pinturas, esculturas, desenhos, gravuras e objetos. E dessa forma que se procura ampliar
a produgéo de conhecimento artistico, oferecendo-se atividades de oficinas com artistas, visitas orientadas,
semindrios ¢ palestiras sobre 0s temas das exposicdes.

A ABCA rende sua homenagem a esses criticos de arte que primeiro lancaram seu olhar sobre tdo importante
colecdo, ao mesmo tempo que traz, nesta exposicao, novos olhares 4 colegdo que, a partir de 2007, vem sendo
apresentada ao pliblice, organizada em exposigdes de arte sob diferentes recortes, politica essa que beneficia
artistas e critica, mas, acima de tudo, que se volta para um publico que agora pode participar dessags belezas
cada vez mais. Todas essas exposicGes t€m contado com o exercicio da leitura critica do Acervo por parte dos
membros da ABCA, ag¢ao culminada agui com esta homenagem aos 60 anos que completa a associagdo.

Ana Cristina Carvalho e Percival Tirapeli,
Curadores




Benedito Calixto : Eliseu D’Angelo Visconti

Eliseu D’Angelo Visconti

Benedito Calixto
(Salermo/Itilia, 1866 - Rio de Janeiro/RJ, 1944)

(Coneceicao de [tanhaém /SP, 1853 — Sao Pauleo/SP, 1927)
Meu sobrinho, s/data - Oleo s/tela

As Perobeiras, 1906 - Oleo s/tela
Colegao Palacie Boa Vista — Aquisigao-, 1971

Colecao Palacio dos Bandeirantes — Aquisicao 1975




Tarsila do Amaral

Anita Malfatti

Tarsila do Amaral

Anita Malfatti
(Capivari/SP, 1886 - Sao Paulo/SP, 1973)

(5a0 Paulo/SF, 1889 — 1964)
S/titule (estudo de nu), 1921 - Oleo s/tela

Busto de Mulher, 1910 - Oleo s/tela
Colegao Palacio Boa Vista — Aquisicao-Geapac, 1971

Colecao Palacio Boa Vista — Aquisicao-Geapae, 1971




Vicente do Rego Monteiro

Victor Brecheret

Vicente do Rego Monteiro

Victor Brecheret
(Recife/PE, 1899 - 1970)

{Viterbo/Farnese-Italia, 1894 - Sao Paulo/SP, 1955)
O Ténis, 1928 - Oleo s/tela

Bailarina, 1920 - Bronze
Colecag Palacio Boa Vista - Aquisicao, 1971

Colecao Palacio Boa Vista — Aquisicdo 1975




Mario Zanini L3 | Francisco Rebolo Gonsales

Francisco Rebolo Gonsales

Mario Zanini
{Sao Paulo/SP, 1902 —1980)

{S&o Paulo/SP 1907-1971)
Paisagem do Morumbi, 1944 — Oleo s/tela

Paisagem, 1935 - Oleo s/tela
Colecao Palacio Bogz Vista

Celecao Palacio Boa Vista - Aquisigdo, 1971




134 Ernesto De FiOI‘i

Candido Portinari

Ernesto De Fiori
(Roma/Italia, 1884 —Sao Paulo/ SP,1945)

Batalha, 1940 - Témpera s/papel

Candido Portinari
Colegao Palacio dos Bandeirantes - Aquisigao, 1971

(Brodosqui/SP, 1903 - Rio de Janeiro / RJ, 1962)
Guerreiro, decada de 1940 — Bronze

Retrato de Paulo Rossi Osir, 1935 - Oleo s/tela _
Colecdo Palacio dos Bandeirantes — Aquisicao, 1975

Colecao Palacio Bea Vista — Aquisicao 1978




Samson Flexor

Flavio de Carvalho

Flavio de Carvalho Samson Flexor

(Amparo da Barra Mansa/RJ, 1899 — Valinhas /SF, 1973) {Soroca/Roménia, 1907 - Sdo Paulo/SP, 1971)
Retrato de Ana Maria Fioca, 1951 — Qleo s/tcla Formas superpostas, 1951 - Qleo s/tela

Colecao Palacio Boa Vista — Aquisicao-Geapag, 1971 Colecae Paldcio Boa Vista - Aquisican-Geapac, 1971




Maria Leontina

Maria Vieira da Silva

Maria Leontina

Maria Vieira da Silva
[Sao Paulo/SP, 1917 - Rio de Janeiro/RJ, 1984)

{Lishoa/Portugal, 1908 — Paris/Franca, 1992)
Natureza-morta, 1957 - Oleo s/tela

O Teatro, 1953 - Oleo s/tela
Colecac Palacio Boa Vista — Aquisigao 1975

Colecio Palécio Boa Vista — Aquisicao 1975




Fernando Lemos Antonio Henrique Amaral

Antonio Henrique Amaral

Fernando Lemos
(Sao Paulo/SP, 1933)

(Lisboa / Portugal, 1926)
Bambuzal, 1977 — Acrilica s/tela

No comeco era a bomba, 1995 — Litografia colorida s/ papel
Colegiao Palacio dos Bandeirantes — Aquisicaoe, 1977

Colecao Palacio dos Bandeirantes — Doacao Greenpeace, 2002




Ivald Granato Filho | Luiz Paulo Baravelli

Ivald Granata Filho Luiz Paulo Baravelli
{Campos/RJ, 1949) {580 Paulo/SP, 1942)

Artigo Il dos Direitos dus Futuras Geragoes, 1994 - Litografia colorida s/ papel Pequeno Planeta (Artigo XXIX dos Direitos Humanos), 1991 - Litografia colorida s/papel
Colecao Palacio dos Bandeirantes — Doacde do artista, 2002 Colegao Palacio dos Bandeirantes — Doagde Luiz Paulo Baravelli, 2001







A Critica da

CRriTIiCA




O (lucido) olhar da critica

O olhar da critica

A coletiva que em bem-cuidada montagem ora ocupa os generosos espagos do Paldcio dos Bandeirantes, parte
integrante das celebragdes do 60° aniversario de fundagao da Associagio Brasileira de Criticos de Arte, pos-
sibilitarda a quantos a percorram uma visdo abrangente ¢ instigante dos caminhos e desdobramentos da arte
brasileira das cinco ultimas décadas, representada de modo superior pelas pinturas, esculturas, desenhos,
gravuras ¢ demais obras de arte dos 59 artistas, das mais diversas unidades da federagao e praticande dife-
rentes linguagens poéticas, contemplados nas vota¢des anuais com os prémios instituides pela ABCA a partir
de 1960 até aos dias atuais.

Servira também a presente exposigio como testemunho de que, norteados exclusivamente pelos critérios de
qualidade e invencao, sem privilegiar tendéncias ou modismos, nés, os criticos da ABCA, temos sabido cum-
prir nosso papel.

José Roberto Teixeira Leite
Bado Paulo, agosto de 2009

Organizada pela ABCA no Palacio dos Bandeirantes, a exposigdo “0O Olhar da Critica” evidencia duas questdes:
o vigor da arte brasileira e o papel da critica na construgdo de um circuito de arte em nosso pais.

O primeiro nucleo da exposicdo, com curadoria de Elvira Vernaschi, reine obras de artistas premiados pela
ABCA ao longo dos seus 60 anos. O conjunto mostra os varios caminhos da arte realizada em nosso pais,
por artistas que aqui nasceram ou s¢ tornaram brasileiros. Os critérios de atribuigdo variaram durante estas
décadas assim como a prépria nominagdo dos prémios que hoje, ampliados, incluem também prémios de
curadoria e homenagens pelo conjunto da obra,

Dos artistas que divulgaram e ampliaram a nog¢éo do modernismo no Brasil, foram premiados: Guignard
(1960}, Di Cavalcanti (1971), Volpi (1972), Quirino Campofiorite (1979), Hilda Campofiorito (1985), Cicero
Dias (2000) e Aldernir Martins (2003).

Entre os gravadores estdo representados na expesigdo artistas que receberam prémios nos seguintes anos:
Edith Behring {1980}, Livio Abramo (1984), Fayga Ostrower (1995), Renina Katz (1996}, Maria Bonomi {1999),
Adir Botelho (2002), Samico (2005}, Odetto Guersoni ¢ Marcelo Grassmann {2006}. Muito mais do que uma
técnica, a gravura € uma forma de expressao, que, além de possibilitar a difusfo da imagem de maneira demao-
cratica, tem caracteristicas absolutamente proprias. Seu processo exige um tal riger do artista, que se torna
uma forma de pensar a obra. E isso que se vé no grupo premiado pela ABCA.

A producao da arte contemporanea esbarra com frequéncia na dificuldade da sua contextualizagao. O mundo
moderno oferece tantas e tdo miltiplas possibilidades, que sua apreenséo e modificagdo, que constitui o obje-
to final da arte, envereda por caminhos que se entrecruzam a uma velocidade cada vez maior. As transforma-
¢des pelas quais passou a arte tridimensional estdo refletidas com clareza na selegio dos premiados da ABCA,
desde a nogao da arte comoe modo de recriar o mundo, quebrando as regras tradicionais da composicéo, até as
questdes da desmaterializa¢do da obra de arte, do uso de elementos seriais, da exploragio dos materiais e da
instalacdo. Estédo representados na mostra; Rubem Valentim (1962), Waltercio Caldas (1973 ¢ 2002), Roberto
Moriconi (1977), Joaquim Tenreiro (1985), Lygia Pape (1991], Tunga (1992), Sonia Von Brusky (1998 e 2003),
Amélia Toledo {2001), Cildo Meireles e Brennand (2003), Stockinger (2004), Krajeberg € Nuno Ramos (2005),
Nelson Leirner (2006), Palatnil, Caciporé e Vlavianos (2008).

As artes hoje cada vez mais se “contaminam”, tornando sem sentido a divisae em categorias, mas, se desde o
dadaismo a morte da pintura ¢ periedicamente anunciada, isto jamais ocorreu. Hoje, o trago, a pincelada, as
nuangas e texturas, seguem com a fotografia, os processos digitais, o video ¢ a instalagdoe, em agdes que trans-
cendem o mero pictorialismo. Talvez a Ninica assertiva a ser feita sobre a arte contemporanea seja a de que o
contetdo importa mais do que a forma. Outro grupo de artistas premiados pela ABCA aponta este caminho e
evidencia a muitiplicidade da arte e a mudanca de atitude ocorrida nos altimos 60 anos.

Entre eles estao: Arcangelo lanelli (1974, 1978 € 2002}, Claudio Tozzi {1974), Glauco Pinto de Moraes (1977),
Benevento (1981}, Artur Barrio (1988), Ana Maria Malolino {1989), Vergara (1997), Mauricio Nogueira Lima
(1998}, Pazé (1099), Sacilotto ¢ Siron Franco (2000), Cesar Romero (2001 e 2007), Tomie Ohtake (2003), Alice
Brill, Humberto Espindola, Jodo Camara e Mario Crave Nete (2004}, Raul Cérdula {2005), Emmanuel Nassar
e Juarez Paraiso (2006), Mario Gruber, Gerchman, Wesley Duke Lee e Anna Bella Geiger (2007), Fernando
Velloso e Rosangela Rennd (2008).

O segundo ncleo da exposicdo, com curadoria de Ana Cristina Carvalho e Percival Tirapelli, mostra alguns
artistas fundamentais em nossa histéria, com obras pertencentes ao acervo artistico dos palacios do governo
de S840 Paulo, selecionadas por criticos de arte. Entre os artistas estdo Eliseu Visconti, Benedito Calixto, Anita
Malfatti, Brecheret, Flavio de Carvalho, Vicente do Rego Monteiro, Tarsila, Rebolo, Mario Zanini, Portinari,
Vieira da Silva, Flexor, Maria Leontina, José Lemos, Antonio Henrique Amaral, Baravelli ¢ Ivald Granato.

Os dois nucleos reunidos mostram como as relagdes entre pesquisa e critica de arte podem ser produtivas. Os
prémios, ¢ a selegéo, ja decantados pelo tempo, falam por si. A exposigdo retine artistas que ja se foram, mas
marcaram a nossa arte, e outros, que continuam atuando, produzindo e surpreendendo.

Com esta mostra a ABCA, de maneira correta e sem pretensao, deixa evidente os resultados positivos da cri-
tica de arte, quando conduzida com seriedade e sem estrelismos.

Denise Mattar
Sao Paulo, agosto de 2009




Arte Premiada e o Acervo dos Palacios

Sob o olhar da critica

No confronto das duas salas expositivas que compdem a mostra Olhar da Critica - Arte Premiada da ABCA e o
Acerve Artistico dos Paldeios temos a possibilidade de constatar comao os eriticos de arte, ao longo do tempo,
souberam colocar em evidéncia nomes que hoje reconhecemos, na historiografia da arte, como os mais rele-
vantes de nossa produgao no século 20 e do inicio deste, cuja primeira década ja vai chegando ao fim.

Na sala, onde se apresenta o acervo dos Palacios, um conjunte de obras de artistas modernos & contempora-
neos nos oferece vive contato com a trajetoria da arte brasileira. Na segunda sala, os prémios ABCA destacam,
de 1960 a 2008, artistas que marcaram com sua pesquisa estética o nosso cendrio cultural, em diferentes
momentos deste percurso. E bom rever todos eles, apresentados com excelente expografia. E bom lembrar
dos que ja se foram, ver a forca de nossa arte € o acerto do clhar da critica. Parabéns a4 ABCA, parabéns aos
curadores pela iniciativa da mostra! Este evento por certo permanecera como registro significativo dos 60 anos
da Associagio Brasileira de Criticos de Arte.

Lisbeth Rebollo Gongalves
Sao Paulo, agosto de 2009

Nos artistas temos um vicio irretiravel: arte. Ela nos domina, tira o sono, aflige e nos socorre de alegria e rea-
lizacdes. Somos presos, atados, completamente servos da arte. Nao existe lei no mundo que impega o impulso
criativo, o fazer ordenado & suas consequéncias.

A exposicao “Olhar da Critica, Arte Premiada da ABCA e o Acervo Artistico dos Paldcios” faz parte das co-
memoragdes dos 60 anos da associagido e ainda traga um aspecto histdrico da arte brasileira na Colegao do
Acervo Artistico dos Palacios do Governo do Estado de Sdo Paulo. Mostra plural, que apresenta pinturas, es-
culturas, fotografias e instalacdes, dialogando entre si, buscando registrar tempo e panorama cultural.

Esta exposicao é fundamental para nés participantes, quando em seus deis modulos, premiados da ABCA €
Colegao do Acervo Artistico dos Paldcios, teve o olhar da critica, avalizando fazeres e reflexées.

O Prémio Mario Pedrosa (ABCA] é destinado a artista contemporaneo por atuacio no ano, com vota¢do secre-
ta e direta de seus associados. A Colegao do Acervo Artistico dos Palacios de S0 Paulo deve-se a criteriosa
escolha de profissionais da critica como Sergio Milliet, Oswald de Andrade Filho, Paulo Mendes de Almeida
e Radha Abramo, entre outros, Assim, somos todos afortunados, reconhecidos pela critica de arte como
uma parte de formadores do pensamente plastico visual brasileiro. Reunides no mesmo espago - Palacio dos
Bandeirantes —, 77 artistas estdo representados.

Uma exposicio que busca itinerancia por sua importancia, vitalidade e registro das manifestagdes artisticas
deste Brasil continental.

César Romero
Salvador, agosto de 2009




Arte como propriedade

Uma pequena grande exposicao:

Arte Premiada da ABCA e Acervo Artistico dos Palacios

Escolher imagens e palavras: qualquer um pode ter acesso pelo mundo globalizado. Mas nada supera a expe-
riéncia de ver a expressao materializada em um objeto de arte. Este objeto esta em um acervo ou pertenice a
alguém, é propriedade.

Quando exposto, a visitacao &€ pequena, nem quem o detém da a atengio merecida, & uma conta no banco.

A curadoria de uma exposicéao seleciona o invisivel na simples matéria: as cores na paisagem de um Mério
Zanini, as formas irregulares de um Caciporé, uma Bonomi na forca da expresséo contra ¢ desenvelvimento
da madeira, um Palatnik que € sé movimento....

Em todos, a presenga da ‘matéria’. E a arte? Percebé-la no contato com a obra, no Museu, no Paldcio. Onde
mais?

Roberto HeppleR
5a0 Paulo, agosto de 2009

Outro titulo poderia ser Gragas a Deus existern estes abnegados criticos que através de décadas, j4 como
associados, presidentes e diretores ou auténomos atuaram e sobreviveram em meio de questdes nada faceis,
tensbes politicas e conjunturais para resgatar o resultado que ai esta.

Vemos que esta mostra espelhada ¢ sabiamente montada, com grande for¢a coloquial, € retine 77 obras
primoresas que o olhar da critica selecionoun para o “SEMPRE”. Todas sementes da melhor estirpe da arte
brasileira contempordnea, Valeu a independéncia das decisdes sempre prevalecendo a importéncia do que
assinalar ao grande publico e aos colecionadores visando & gualidade da permanéncia de um patrimdnio vivo,
de uma arte exemplar. '

O recuo temporal € minimo, pois ainda ouvimos os debates que eram mantidos em volia da premiacac de cada
ano. Pessoalmente lembro-me disso muito bem. E como discutiam € argumentavam, mas no fim o resultado
era festejado por ser o mais evidente e necessario ja nos idos tempos. Pena que muites ja se foram. Nada po-
diam as pressdes externas do momento, o que importava era deixar dito ¢ consagrade algo definitivo. E uma
mostra de acertos.

De cada artista temos certamente sua obra mais emblematica e eloquente.

Seria injusto falar de um omitindo o outro, o nivel é altissimo, todos se sobressaem, pois suas propostas se
refletem em grandes idéias, sentimentos e acontecimentos de um determinado periodo cultural. Esta escolha
sintonizada dos criticos assinala sua competéncia, uma vez que de nada valiam os modismos do mercado que
eles sempre evitaram para consagrar o que consideraram referéncia acurada e universal.

O tempo ja agiu conclusivamente e se encarregou dos significados. Parabéns!

Maria Bonomi
Sao Paulo, setembro de 2009
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Cronologia - ABCA

1948

* Sérgio Milliet e Maric Barata participam, em
Paris, da reunido da Unesco pata a criagio da
Assodiation Internationale des Critiques d'Art.

1949

+ Sérgio Milliet, Mario Barata, Anténio Bento,
Mario Pedrosa e Lourival Gomes Machado criam
a Associacho Brasileira de Criticos de Artte,
se¢Bo brasileira da Association Internationale des
Critiques d’An.

» Sérgic Milliet assume a presidéncia da ABCA e
permanece até 1959,

1951

+ Mério Pedrosa organiza o “19 Congresso
Brasileiro de Criticos de Arte”, junto & Bienal de
S840 Paulo.

» Antdnio Bento & eleite presidente para os
periodos de 1959-61, 1961-63, 1969-1972 ¢
1972-1974.

= Congresso [ntermacional Extraordinario da Aica
“Cidade Nova, Sintese das Artes”, no Brasil.

« E criado o “Prémie da Critica” e o primeiro
artigta premiado € Alberto da Veiga Guignard.

1961
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CAPTIOIM ™ ARTR

= E lang¢ado o primeiro numero da Revista Critica
de Arte, num total de cinco edigdes publicadas
até 1983.

= “2¢ Congresso Nacional de Criticos de Arte”, em
San Paulo, com a publicagdo dos anais no ano
seguinte.

1963

¢ Mirio Pedrosa é eleito pregidente para os
periedos 1963-65, 1965-67 ¢ 1967-69,

1949 / 2000

1966

* Falece Sérgio Milliet,

1967

¢ Falece Lourival Gomes Machado.

1971

* Regulamento do “Prémio da Critica”, com duas
categorias: para um artista e para um critico ou
historiador de renome no pais.

+ José Simeao Leal @ eleito presidente para o
pericdo de 1974-76

1976

= Carlos Flexa Ribeiro & eleito presidente para os
periodos de 1976-78 e 1975-80.

1978

« 340 instituidos o *“Prémio Gonzaga Duque”
{destinado a critico associado, pela sua atuagao
ou publicagao de livro] ¢ o “Troféu ABCA”
{destinado a artista contemporaneo).

1979

« E criado o primeiro *Troféu da ABCA”, pelo
escultor Mauricio Salgueiro.

1980

= Alcidio MafTa de Souza € eleito presidente para
os periodos de 1980-82 ¢ 1082-84.

1981

s 20 Encontro Nacional de Criticos de Arte, em
Recife.,

* O “Troféu ABCA" passa a ser denominade
“Prémio Mario Pedrosa”

¢ Falece Mario Pedrosa




Cronologia - ABCA

1949 / 2009

¢ SR

+ 540 publicados dois niimeros dos Cadernos de
Critica.

1984

+ 42 Encontro Nacional de Criticos de Arte - ABCA
35 Anos.

* Geralde Edson de Andrade ¢ eleito presidente
para os periodos de 1984-86 ¢ 1938-88

1986

+ 52 Encontro Nacionat de Criticos de Arte, em
Belo Herizonte.

1987

+ “Encontre Internacional de Critica de Arte”, na
Faap /8P, erganizado por Alberto Beuttenmuller €
Ernestina Karman, paralelo & Bienal de S&o Paulo.

1990

* E criado outro “Troféu ABCA”, pelo escultor
Haroldo Barroso.

= Esther Emilic Carlos € eleita presidente para os
periodos de 1990-92 e 1992-94.

1991
» 580 instituidos mais dois prémios, o *Prémio
Sérgio Milliet” {destinado a um critico ¢
pesquisador, por trabalhio de pesquisa publicado)
e o “Prémio Ciccillo Matarazzo” {(destinado a
personalidade atuante no meio artistico).

1995

* Acontece, no MAC-USP, a exposicao “Painel
ABCA”, que promovia artistas jovens.

= Transferéncia da sede da ABCA para Si¢ Paule.

« José Roberto Teixeira Leite € eleito presidente
para os periodos de 1996-98 e 1998-2000.

* E langado o Jornal da Critica, no inicio
bimensal, num total de nove edigdes até o ano
de 2001.

1998

+ E criado novo *“Troféu ABCA”, uma escultura de
Bruno Giorgi.

= Em comemoragao aos 50 anos da ABCA, José
Roberto Teixeira Leite e Fabio Magaihaes
organizam ¢ “Simpdsio de Critica de Arte” para a
28 Bienal do Mercosul, em Porto Alegre,

2000

» Lisbeth Rebollo Gongalves é eleita presidente
para os periodos de 2000-03 e 2003-06,

= S40 instituidos oz “Prémio Mario de Andrade”
{destinado a critico de arte, pela trajetdria),
“Prémio Maria Eugénio Franco” {destinado a
curadoria de exposi¢des], “Prémio Clarival do
Prado Valladares” {destinado a artista, pela
trajetoria) e “Prémio Rodrigo Mello Franco
de Andrade” (destinado a instituicdo pela
programagao).

* E criado 0 Arquive e Laboratorio de Critica
de Arte, em convénio com a Escola de
Comunicagoes ¢ Artes da USP, com o objetivo
de trabalhar a documentagio da produgio
dos criticos de arte, o estudo da histéria
da entidade, promover o debate sobre a
historia e a pratica da critica de arte ¢ a arte
contemporanea.

* B langado o primeiro niumero do Jornal da
ABCA, bianual, num total de dez edigdes, até o
ano de 2006,

* Seminario Nacional “ABCA - Pesquisa €m Arte ¢
Critica”, na ECA-USP.

¢ Exposicdo “Artistas Contemporaneos - Prémio
ABCA 2000/2001", no Centro Cultural Banco
do Brasil/SP.

s E criado um novo “Troféu ABCA®, pelo esculter
Nicolas Vlavianos, permanecendo até hoje.

* Seminario Internacional “Os Lugares da Critica
de Arte”, na ECA - USP; com extensao em
Brasilia, com apoio do CCBB.

= “T Encontro de Criticos de Arte da Regional Sul”,
na Universidade do Estado de Santa Catarina.

2003

+ Langamento do site da ABCA e do livro ABCA -
Associacao Brasileira de Criticos de Arte.

* 2= Encontro da Regicnal Sul, com o seminario
“O Exercicio da Critica de Arte”, em Curitiba/
PR.

» E instituido o “Prémio Paulo Mendes de
Almeida”, para a melhor exposigéo do ano.

2004

* Seminario Internacional “Arte, Critica e
Mundializagia”, na ECA7USP.

2005

O LUGARES
GCRITICA -

s 840 langados os livros da “Colecéo Critica
de Arte”, coordenada por Lisbeth Rebollo
Gongalves: Os lugares da Critica de Arte e Sérgio
Miiliet 100 anos, em parceria conl a lmprensa
Oficial do Estado de Sao Paulo.

» Sermninario nacicnal “Critica da Critica”, na ECA -
USP.

* Em novembro, € realizado o semindario “Kitsch e
Vanguarda”, no Rio de Janeiro.

= Elvira Vernaschi € eleita presidente para o
periodo de 2006-09,

+ 540 criadas ¢ eleitas as vice-presidéncias
IEglonais.

= E langado o livio Critica e Modernidade, em
parceria com a Imprensa Oficial de Estado de
Sao Paulo.

2007

« 412 Congresso da Aica, “A Institucionalizacdo da
Arte Contemporanea: a Critica de Arte, os Museus,
as Bienais, o Mercado de Arte”, em Sao Paulo.

+ O Jormal da ABCA é reformulado, com a
publicacao de quatro nimeros anuais, e
tambér & langado o livre Arte Brasileira no
Século XX, ambos em parceria com a Imprensa
Oficial do Estado de Sdo Paulo.

« Falece Mario Barata.

2008

s Mesa redonda "ABCA € MuBE debatem os
caminhos da Bienal Internaciconal de Sao
Paulo”, em parceria com o Museu Brasileirc da
Escultura/SP.

» Mesa redonda “Gilda, a Paixao pela Forma”,
erm homenagem a Gilda de Mello ¢ Souza, com
organizagao de Lélia Coelho Frota, no Rio de
Janeiro.

+* Homenagem a Radha Abramo, pelos 90 anos,
e parceria com o SJPESP, a ABI ¢ a Apap, ¢m
Sao Paulo.

2009  sxnadasixa

B e er——y

+ A ABCA comernora 60 anos de fundagéo.

* E langado o livro ABCA Histérico - Catalogo de
Séeins: 2003-2009, em parceria com a IImprensa
Oficial do Estado de Sao Paulo.

= B&0 publicades os “Anais do XLl Congresso
Internacional da Aica®, em parcetia com o
Sesc-5P.

= E organizada a exposicao “Olhar da Critica -
Arte Premiada da ABCA e o Acervo Artistico
dos Palécios”, no Paldcio Bandeirantes, em Sao
Paulo.
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