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Diferentemente de outras nagoes sul e médio-
americanas, nossos indios nao deixaram forte
tradi¢do artistica, capaz de informar a

producdo cultural posterior a “descoberta”
do pais.

Quando nossa Histéria comeca, o
Renascimento praticamente chegava ao fim
na Europa. Comecamos, assim com uma arte
essencialmente moderna e anti-classica,

que é o Barroco. Isto significa, de saida,

que somos um pais vocacionalmente moderno
no plano da arte, e que nossa verdadeira

raiz cultural é o Barroco. Brasilia € moderna
e é barroca. Erguida no interior do pais como
simbolo de um futuro que se deseja construir
sob a égide “do coragao e da inteligéncia”.

Mas se Brasilia representa a persisténcia do

Barroco, caracteriza igualmente uma outra

constante da arte brasileira: sua vocacao

construtiva. Representa esta mesma

vontade de ordem que vamos encontrar no

edificio do Ministério da Educacédo e Cultura,

no Rio, risco original de Le Corbusier e ainda

hoje um dos marcos referenciais de nossa

moderna arquitetura; no movimento concreto
oesia e artes plasticas), na poesia de

p Cabral de Melo Neto, na capela

ana de Ouro Preto, em Aleijadinho, na

“Pau Brasil”, de Tarsila do Amaral,

e Ivan Serpa ou Eduardo Sued, na

inimtalista de Weissmann, Amilcar

de Cas Vieira ou Sérgio Camargo.
Esta expo gural da Galeria de Arte
Global, no R a com Elyseu Visconti.

ugere que
er com “o mundo

luminoso” do autor de

que Visconti conseguiu a

dimensao intima de sua pinturagess

de organizagoes sensoriais qu é a

por eclodir com o otimismo qué=pr

edificacdo de Brasilia. %'

Uma analise da arte brasileira, portan

deve levar em conta, sempre, estes dois 0
o Barroco como raiz e permanéncia, e a
construcdo como disposi¢do e vontade, ambo
geradores do nosso espirito moderno.

Contudo, esta fatalidade para a vanguarda,
mais visivel em Brasilia ou em areas abertas
como o Rio — lidico, criativo e experimental
na sua arte, cujo melhor exemplo, é Hélio
Oiticica — e Sao Paulo — com uma arte
sofisticada e erudita: Wesley Duke Lee, José

Resende, Luiz Paulo Baravelli, etc. — nao
pode desconsiderar nunca, a existéncia de
outros polos regionais, como os eixos
Recife-Olinda-Joao Pessoa, no Nordeste, ou
Campo Grande-Cuiaba-Goiania, no Centro/
Oeste, em que se destacam os pintores

Joao Camara ou Humberto Espindola, com sua
figuracao fortemente critica. O primeira em
relacdo a cena politica brasileira no periodo
getulista, o segundo no tocante a “sociedade
do boi”. Mesmo porque, os artistas dessas
regioes, ao assumirem com franqueza a pintura
e a figura incidem criticamente sobre a
producdo mais cosmopolita e aberta as
correntes internacionais, do Sudeste

e do Sul do pais.

Por outro lado, em um pais como o nosso,
de paisagem econdmica, social e cultural muito
diversificada, com seus bolsoes de miséria

e riqueza, de desenvolvimento e sub-
desenvolvimento, de areas abertas e fechadas,
as fronteiras, no tempo e no espaco, nao sao
muito rigidas. E se a defasagem existe entre as
diferentes regioes, as posicoes mudam
constantemente e com elas seus significados.

E se nem todos os artistas do Sul sao
cosmopolitas, existem nas regides citadas,
artistas que se comportam dentro dos
parametros da vanguarda mais radical.

Claro esta, que ser regional ou vanguardista
nao constitui em si mesmo valor. Assim,

na paisagem plastica brasileira, ontem como
hoje, temos correntes mais avancadas ou
menos avanc¢adas, frequentes superposicoes,
com o encurtamento ou ampliagao de
fronteiras. O paulista Antonio Henrique Amaral,
com suas “bananas a 6leo sobre tela”, esta
bem mais proximo da “bovinocultura” de
Humberto Espindola, do que de Camara, que
por sua vez, revela, apesar da evidéncia de sua
marca pessoal, um ecletismo bem mais
acentuado do que muitas artistas do Sul.

E Rubem Valentim leva para Brasilia, onde
reside os simbolos do candomblé, tratando-os
semioticamente.

Enfim, apesar de certas constantes, a
diversidade de proposicoes parece ser o
carater mais evidente de nossa arte moderna.

rte brasileira ndo tem apenas uma face,
diversas. E multifacética.

FRANCESA

Paradalguns historiadores, a Missao Francesa
chegada ao Brasil em 1816, tendo entre

seus integrantes Nicolas Antoine Taunay e Jean
Baptiste Debret, interrompe bruscamente a

influéncia portuguesa no Brasil e a evolucao
de um Barroco sébrio e ordenado no sentido de
um neo-classico austero. Para Lourival Gomes
Machado, a Missao impingiu ao Brasil uma
arte oficial e académica, desligada de nossa
realidade. Mario Barata, entretanto, argumenta
que a desnacionalizacao da arte brasileira

foi feita pelos pensionistas do governo
brasileiro na Europa e nao pelos franceses,
indicando algumas excecdes, como Araujo
Porto Alegre e Almeida Jr. A contribuicao
desse ultimo mereceria analise mais detida
caso nao extrapolasse o ambito dessa
introducao, restrita ao século 20. Em uma
época de franca adesao aos modelos europeus,
Almeida Jr., depois de seu retorno ao pais,
em 1882 acentua em suas telas a representacao
de tipos e usos da vida sertaneja, com seu
lirismo melancélico. E a escolha dos

assuntos corresponde a maneira de trata-los:
o despojamento € a tonica tematico-formal.

Este carater “pobre” de sua pintura
anteciparia o comportamento semelhante

em Volpi, sobre cuja pintura disse Flavio Motta
“revelar a mesma simplicidade de meios

com que grande parte da populacao brasileira
constroi suas habitacoes”. A diferenca entre
ambos, entretanto, reside no fato de que
Almeida Jr. permaneceu académico apesar de
seu nacionalismo, enquanto Volpi, na sua
simplicidade, representa um dos pontos mais
altos da pintura brasileira atual, uma

sintese rigorosa da cor e da forma.

Elyseu Visconti também nao se interessou
pelas novidades ou pelas novas correntes
estéticas enquanto permaneceu na Europa.

Ao longo de sua obras, apds influéncia inicial
dos prerafaelitas e de Botticelli, circundou o
Impressionismo/Neo-Impressionismo. Nao foi
dado a ousadias. Mas foi, sem davida, um

dos maiores pintores brasileiros, autor de

uma requintada matéria pictorica, dominando
com habilidades os brancos e a luz, autor
também de retratos irrepreensiveis. Nas suas
grandes composi¢oes 0s personagens
aparecem envolvidos por um sentimento de
ternura e otimismo. Equilibrando sensacoes
da mesma maneira como equilibrara paisagem e
figura humana, assim diminuindo as

tensoes, Visconti evita o drama, mesmo
quando o tema o sugere. Para Sérgio Milliet,
Visconti “traca o caminho entre a pintura
académica e a pintura atual do Brasil”,
sobretudo, gracas a “sua discreta
compreensao do Impressionismo”.



Almeida Jr. e Elyseu Visconti, entretanto,

sao duas excecoes. Eis porque, para o

citado Lourival Gomes Machado, o “primeiro e
mais visivel carater do movimento
modernista, quando encarado em seus
aspectos plasticos, é a sua qualidade inegavel
de recuperacao histérica, cobrindo mais ou
menos cem anos de nossa evolugao

artistica (...) a eliminagao dos arrepelamentos
azedos e do abatimento sorumbatico, que
revelam um como-que incuravel complexo de
inferioridade”. Atualizar os fusos, acertar

os ponteiros da historia da arte no Brasil

e a historia do mundo. Neste sentido, a

data da realizacdo da Semana de Arte Moderna,
no Teatro Municipal de Sao Paulo, em 1922,
€ sintomatica: “A nossa independéncia ainda
nao foi proclamada”, diz Oswaldo de Andrade
no manifesto antropofagio.

ANTES DA SEMANA

Antes da Semana, houve, porém, Segall,

que realizou em Sao Paulo e em Campinas,
em 1913, as primeiras exposicoes de arte
moderna no Brasil, fato que passou em brancas
nuvens. Instalando-se definitivamente no
Brasil, em 1923, e mesmo adotando a cidadania
brasileira, Segall permaneceu, contudo, um
pintor estrangeiro. Percebe-se naquelas obras
“obviamente brasileiras” que realiza, que o
artista nao se sentia a vontade. Seu
Expressionismo estava por demais marcado
pelos fantasmas da alma judia. Deste modo, o
seu primeiro contato real com o Brasil

se fez a partir da realidade social: o drama
pungente das erradias. O que significou na sua
obra um duplo deslocamento: a passagem do
polo existencial para o social e, de uma
realidade, que é pura memédria, para outra,
concreta. E como se o artista voltasse a terra,
e com os pés no chao, descobrisse a existéncia
de outros seres humanos vivendo problemas
maiores que os seus. E “este interesse

pela realidade foi uma contribuicado do

Brasil a pintura de Segall”, arrisca dizer
Ferreira Guller, em 1967, assim como antes, ao
apresentar sua exposicao no Rio, em 1943,
Mario Andrade dissera que foi a sua “nocao
intima da dor, a atracao compassiva por tudo
quanto é comovente, que o fez superar a
magia da terra, e abranda-la em humanidade”.

O Brasil significou para Segall a emergéncia de
um lirismo que se realizou plenamente, a
partir dos anos 30, em uma ordem plastica
rigorosa. Foi um amadurecimento lento e
sofrido. Segall retraiu-se, baixou o tom,
fechou-se em ambientes domésticos, acentuou

o controle da forma e da cor. E apesar das
cores surdas é lirico, amoroso, intimista. ¢

“Maternidade”, por exemplo, € mais qu
tema, a mulher e a crianga existem
concretamente, estdo vivas. Nem tristés n
alegres. Serenas.

A situagao de Anita Malfatti é diferente.
Brasileira, recebeu ensinamentos de mestres
expressionistas alemaes e norte-americanos.

Entre suas estadas em Berlim e Nova lorque,
esteve rapidamente em Sao Paulo, expondo
individualmente em 1914, mas ninguém deu
muita atengdo as suas obras. A exposi¢ao de
novembro de 1917, a rua Libero Badard, que a
artista realizou sob insisténcia de Di Cavalcanti,
violentamente criticada por Monteiro Lobato,
provocaria o debate que efetivamente criou o
clima propicio a eclosao do modernismo no
Brasil. Na exposicao de 1917 estavam trabalhos
(ao todo 53) que vistos hoje parecem
extremamente bem comportados, mesmo
dentro dos padroes expressionistas vigentes
na época. Porém, conta Mario de Andrade,

em sua famosa conferéncia de 1942 sobre o
Modernismo, “educados na plastica “histérica”
sabendo quando muito da existéncia dos
impressionistas principais, ignorando
Cézanne, o que nos levou a aderir
incondicionalmente a exposicdao de Anita
Malfatti, que em plena guerra vinha nos
mostrar quadros expressionistas e cubistas.

Parece absurdo, mas aqueles quadros foram a
revelacao. E ilhados na enchente do escandalo
que tomara a cidade, nés trés ou quatro,
deliravamos de extase diante de quadros
que se chamavam “O Homem Amarelo”,

“A Estudante Russa”, a “Mulher de Cabelos
Verdes”. E a esse mesmo “Homem Amarelo”,
de formas tao inéditas, entao, eu dedicava um
soneto de forma parnasianissima.

Eramos assim”.

E se nao bastasse Anita havia ainda Victor
Brecheret, que se nao vinha da Alemanha,
como Anita, mas de Roma, “também importava
escurezas menos latinas, pois fora aluno do
célebre Maestrovic. E faziamos verdadeiras
reveries a galope, em frente da simbélica
exasperada, e estilizagoes decorativas de
“génio”. Por que Victor Brecheret, para nés,
era no minimo um génio. Este, o minimo com
que podiamos nos contentar, tais os
entusiasmos a que ele nos sacudia. E
Brecheret ia ser em breve o gatilho que faria
“Paulicéia Desvairada” estourar”.

FESTA E DESTRUICAO

Para Mario de Andrade, o periodo “heréico”
do Modernismo foi esse, iniciado com a
exposicao de Anita e que se encerrou com a
festa de 22, isto é, com a Semana de
Moderna. Depois é que vem “o periodo

nte destruidor”, até perto de 1930, e

‘a maior orgia intelectual que a

rtistica do pais registra”.

a no ruicdo: “O Modernismo, no
Brasil, ptura, foi um abandono de
principios icas consequentes, foi uma

revolta cont
nacional. E m
estado de guerra da
em nés um espirito
destruidor. E as moda
espirito foram diretamente i rtadas da
Europa.” Mas ressalva: “q o a dizer que
éramos, os de Sao Paulo, uns antinacionalistas,
uns antitradicionalistas europeizados

ser falta de subtileza critica”. E se G
modernista era, de inicio, nitidament
aristocratico (“pelo seu carater de jogo
arriscado — diz ainda — pelo seu espirit
aventureiro ao extremo, pelo seu
internacionalismo modernista, pelo seu
nacionalismo embrabecido, pela sua gratuidade
antipopular, pelo seu dogmatismo prepotente,
era uma aristocracia de espirito”), “nao foi o
fato de mudangas politico-sociais posteriores a
ele no Brasil. Foi essencialmente um
preparador, o criador de um estado de
espirito revolucionario e de um sentimento de
arrebentacdo.” E para Mario de Andrade,
tanto 1922 quanto 1930 eram ainda destruicgao.

e era a Inteligéncia
is_exato imaginar que o
tivesse preparado
ierra eminentemente
estiram este

“Os movimentos espirituais precedem sempre
as mudancas de ordem social”, diz,
acrescentando que “uma fase mais calma,
mais modesta e quotidiana, mais proletaria, por
assim dizer, de construgdo”, comecga

por volta de 1930.

Curioso: os primeiros nomes do Modernismo
vém marcados pelo sinal expressionista.

E o que é o Expressionismo sendo o reflexo de
uma Europa destruida pela guerra, de seres
destrocados pela dor intima e abismal, a
envolvéncia algo simbélica e mistica com
resquicios, ainda, do Art Nouveau: Segall,
Anita, Brecheret, Di Cavalcanti ou, na

gravura, um Goeldi, que estudou com Kubim?
Depois é que vem o Cubismo, pondo ordem,
arrumando as coisas, harmonizando. Antonio
Gomide, Rego Monteiro, Tarsila. E essa ordem
tem muito a ver com a descoberta do Brasil

— os constantes deslocamentos do grupo
modernista: a célebre viagem a Minas, em
1924, fundamental no desenvolvimento da
pintura de Tarsila, a maior figura do
Modernismo, a viagem ao Amazonas, ao
Nordeste. Rego Monteiro, por exemplo,
associa a frontalidade arcaica das culturas
primitivas com o Cubismo, dando um sentido
quase escultérico as suas pinturas sélidas e
pesadas. Este percurso as avessas, do
Expressionismo ao Cubismo, parece confirmar
a observacao de Bazin, feita em 1946, de que a
arte de Segall nao é de ruptura,

mas de harmonia.

CONSTRUCAO

Porém, é lendo os manifestos e revistas que
divulgaram as idéias modernistas, que

vamos encontrar evidenciado este impulso
construtivo. No primeiro paragrafo do Manifesto
que abre o nimero inaugural da revista
Klaxon (maio de 1922) é afirmado: “E preciso
construir. D’ahi Klaxon”. O manifesto segue
dizendo que “Klaxon tem uma alma coletiva
que se caracteriza pelo impeto construtivo” e
termina: “Era da construcao, era de Klaxon".

Dois anos depois, o manifesto da “Poesia
Pau Brasil”, propoe uma “inocéncia
onstrutiva” (e que melhor definicao para a
intura ao mesmo tempo rigorosa e ingénua,
e candida”, construida e caipira de
anota “a coincidéncia da primeira
con cao) brasileira no movimento de

reconstrucadygeral”. O manifesto dos

intele i$' mineiros, “Para os Céticos”,
publicad evista” (1925) é mais
explicito ainda propor “um esforco
construtor”: cabe a nés uma obra

de dura discipli nidade construtiva”.

futuro”, “construir o
ou, se possivel Mina

era ao mesmo tempo regiona
eles pressentiam “o perigo enorm

alguns dos mais importantes escultore
brasileiros de tendéncia construtiva: Franz
Weissmann, Mary Vieira, Amilcar de Castro,
Lygia Clark? Em seu depoimento, Amilcar
refere-se a sua escultura como sendo o
primeiro gesto, aquele que fundamenta a
comunhao com o futuro. Ainda o Modernismo:
se “a unica luta “Pau Brasil” era “a luta pelo
pelo caminho”, o Manifesto Antropofagico
(1928) propunha “roteiros, roteiros,

roteiros. . .” e concluia surpreendentemente:
“Somos concretistas”.

Ai esta, portanto, o roteiro e/ou percurso

do Modernismo: primeiro foi a importacao das
novidades européias, com o objetivo de
movimentar a agua parada da nossa
inteligéncia, anos de modorra, de pasmaceira,
de mesmice académica. Depois,
antropofagicamente, devorar estas novidades e
influéncias a medida que os modernistas
descobriam a realidade brasileira (“iamos a
cata do Brasil”, dizia Tarsila), até expelir um
produto com caracteristicas nacionais.

Renova-se o ciclo: Aleijadinho/Athayde, no
Barroco, Almeida Jr., no século 19,
Tarsila/Rego Monteiro/Di Cavalcanti, no
Modernismo. Da destruicao a construcao.

NUCLEOS OPERARIOS

A década de 30 comeca politicamente com a
Republica em crise: tensao nas ruas, tudo
explodindo. Na arte, porém, tem inicio um
trabalho algo proletario e persistente de
expansao das idéias modernistas. Tanto no
sentido das instituicoes, quanto no sentido de
uma profissionalizacao crescente do fazer
artistico. Como em Sao Paulo, antes da
Semana, o academismo imperava. Quem dava
as cartas era a Escola Nacional de Belas Artes.

Em 1931, porém é criado o Nicleo Bernardelli
integrado por Edson Motta, Ado Malagoli,
Jodo José Rescala, Bustamonte Sa, Milton
Dacosta, José Pancetti, Joaquim Tenreiro, entre
outros, e que contou mais tarde com a
adesdo de Takaoka e Eugénio Sigaud. Seu
altimo presidente foi Quirino Campofiorito.

O Nicleo funcionava como uma espécie de
atelié livre dentro da propria Escola e teve,
alias, como mestre o respeitado Bruno
Lechowsky. O Nicleo nao tinha nenhum
programa ou plataforma, sua principal atuacao
se fez internamente, na Escola, no sentido de
forcar uma renovacao dos métodos de ensino e,
externamente, modificar os critérios de
selecao e premiacdao no Salao Nacional de
Belas Artes, abrindo possibilidades aos novos
artistas. Dessa atuacao, resultou a criacao

da Divisao de Arte Moderna no Salao, a partir
e 1941. Alias, foi Pancetti o primeiro
templado com o prémio de viagem ao
angeiro na Divisao Moderna, que como se
o marco inicial da futura criacao do
acional de Arte Moderna, em 1951.

Os pintores do Nicleo eram fundamentalmente
artesaos, preocupados com a qualidade
técnica da pintura. Alguns revelaram uma clara
disposicao de abordagem de temas sociais

(o operariado, especialmente o da construcao
civil, na obra de Eugénio Sigaud).

Aquela primeira preocupacao tem seu
desdobramento no fato de que apos a
diluicao do Niicleo, alguns se interessariam
profissionalmente por questoes ligadas a
restauracao e conservacao de obras, como
Edson Motta e Jodao Rescala, este responsavel
pela criacao de uma filial do Nucleo

em Salvador, Bahia.

Movimentos semelhantes ocorreriam em

Sao Paulo, onde, em novembro de 1932,

foram criados, a Sociedade Pro-Arte Moderna
e o Clube dos Artistas Modernos. Para o
historiador Paulo Mendes de Almeida, a
criacao da Sociedade teve “influéncia decisiva
nos destinos da arte moderna no Brasil”,
“promovendo, em abril de 1933, a mais
importante mostra de arte moderna até entao
realizada em toda Ameérica do Sul”,
seguindo-se uma segunda, em fins do mesmo
ano, agora reunindo artistas radicados no Rio.

Entre os fundadores da SPAM estavam Segall,
Paulo Rossi Osir, Gregori Warchavchik,
Vittério Gobbis, John Graz, Paulo Prado,
Wasth Rodrigues, Antonio Gomide.

Na mesma sequéncia de acontecimentos, é
criado, em 1937, o Salao de Maio, realizado
trés vezes. Para alguns criticos, a Familia
Artistica Paulista surgiu, em 1937, contra o
espirito mais aberto do Salao de Maio:
“eram os tradicionalistas, os defensores do
carcamanismo artistico da Paulicéia, a morrer
de amores pelos processos de Giotto ou
Cimabue”, dizia Geraldo Ferraz. “A verdade,
porém, afirma Paulo Mendes de Almeida, é que
a Familia veio afirmar uma louvavel crenca

na imprescindibilidade do “metier”, da apuragao
dos elementos técnicos e formais da arte

de pintar, o que significou um poderoso
estimulo a formacao de uma consciéncia
profissional nos jovens artistas brasileiros,
especialmente os de Sao Paulo”. Participaram
dos saloes da Familia, entre outros, Paulo Osir,
Vittorio Gobbis, Bruno Giorgi e Ernesto de
Fiori, agora os artistas que constituiam o
Grupo Santa Helena.

Este comecgou a se formar por volta de 1935,
ano que Francisco Rebolo Gonsales montou
um atelié na sala 231 do Palacete Santa
Helena, na Praca da Sé, no centro de

Sao Paulo. Pouco depois dividem o aluguel do
atelié os pintores Mario Zanini, Humberto Rosa,



Fulvio Pennacchi, Aldo Bonadei, Clovis
Graciano e Manuel Martins. S6 mais tarde é
que se incorporam ao grupo os dois Alfredos,
Rizzotti e Volpi. “Provindo ou vivendo de
profissoes artesanais, geralmente ligadas ao
uso de tintas e do desenho: sao pintores

“de liso”, decoradores de interiores de casas,
especialistas na execucao de frisos, letristas,
ou dedicam-se a outros trabalhos manuais,
quase sempre jogam com a cor ou as linhas”,
no dizer de Lisbeth Gongalves, os pintores

do grupo, que nunca, em sua época, expuseram
conjuntamente, constituiram o nicleo da
Familia Artistica Paulista, e, como tal
participaram dos Saldoes de Maio e das
exposicoes do Sindicato dos Artistas
Plasticos, que se criaria depois.

Colocaram-se, portanto, contra a atitude
intelectual e aristocratica do movimento
modernista. Imigrantes e operarios,
“trabalhavam a semana inteira, mas viviam no
domingo”, quando saiam pelos arredores da
cidade, ou pelo litoral de Itanhaém, pintando a
paisagem simples, proletaria e brumosa

de Sao Paulo, com seus meios tons e cores
terrosas, assim como no Rio, Pancetti e
Tenreiro saiam a cata do casario e marinhas
para fixarem em suas telas. Necessitavam da
pintura, necessitavam do tema, “casinhas de
operarios arrabaldeiras, chacrinhas suburbanas
marinhas”, queriam tintas e pincéis, muito
mais que idéias, teorias, polémicas. Queriam
aprender a fazer bem um quadro, tinham,
como observa Gomes Machado, “um pouquinho
daquele espirito com que o imigrante artesao
compra as ferramentas iniciais da pequena
oficina e muito da contemplacao detida

das obras produzidas pelos ja consagrados
no oficio”.

Alias, é o préoprio Mario de Andrade o primeiro
a notar este “fenomeno do proletarismo em
arte, o limbo paraclassistico da arte”. No Rio e
em Sao Paulo, os integrantes do Nucleo
Bernardelli e do Grupo Santa Helena,
revelavam uma preocupacgao profissional, uma
vontade de crescerem dentro da profissao,

ou mais do que isso, eram “artistas
comprometidos com uma situagéo de classe,
com uma ideologia” (Flavio Motta).

EXPANSAO DO MODERNISMO

Mas a atuacdo desses niicleos operarios
corresponde simetricamente um esforgo oficial
de promocédo da arte moderna. O que ocorre
sobretudo em fins da década de 30, no Rio,
quando Gustavo Capanema esta a frente do
Ministério da Educacdo e Cultura. Licio Costa,

Rodrigo de Melo Franco de Andrade,

Burle Max, Portinari, Villa Lobos, Anisio .
Medeiros, entre outros intelectuais e ar
trabalhavam no Ministério ou tinham
de suas decisOes. Na pintura é sobretu
Portinari quem vai sobressair. Depois de
retorno da Europa, onde foi com o prémio de
viagem ganho no Salao Nacional de Belas
Artes, em 1928, Portinari € chamado
constantemente a realizar grandes obras
pablicas. Nelas passa em revista a economia e
a Historia do Brasil — a colheita de café
adquire caracteristicas épicas e o trabalhador
rural, perde aquele seu jeito de jeca tatu
apatico, é um forte na visao idealizada de
Portinari. Ao mesmo tempo que pinta a saga
dos retirantes, dos evadidos do Nordeste

em seca.

E se Ismael Nery, atormentado, solitario e
fatalista, tenta sobrepor-se ao tempo na

eterna representacdo do casal, do mito de
Adao e Eva, e Goeldi mergulha na noite moral
de suas gravuras, ascéticas e despojadas,

e Di Cavalcanti com seu mulatismo hedonista
vai tracando o roteiro alegre e boémio

do Rio de outrora, Guignard, que retornara ao
Brasil em 1929, apés quase 10 anos de
estudos na Europa, vé o pais com olhos
encantados — € um “nacionalista lirico”.

A partir de 1944, em Belo Horizonte, Minas
Gerais, o mesmo Guignard convidado a dirigir
a Escola de Belas Artes, no Parque Municipal,
da novo sentido a sua pintura e ao seu
desenho, a0 mesmo tempo que sera a mola
propulsora das idéias modernistas. Para os
mineiros, o que houve em Belo Horizonte, no
inicio da década de 40 € um novo movimento
modernista, com a presenca, ali, de Guignard
e Weissmann, na Escola do Parque, de Cesar
Niemeyer projetando a Casa do Baile, o

late Clube e a Igreja de Sao Francisco no
Bairro da Pampunha, em todas elas
colaborando Portinari.

Mas também no Sul e no Nordeste as idéias
modernistas circulam e iniciativas sao tomadas
visando sua implantacdo. Em Porto Alegre,

a partir de 1950, € o Clube da Gravura, em
Recife (onde se publicara, em 1926, o
“Manifesto Regionalista”, no qual se afirmara:
“Precisamos de uma articulacao inter-regional.

O Nordeste e o Brasil”) é a atuacao de

Rego Monteiro, que retornara ao Brasil, de
Cicero Dias, de Lula Cardoso Ayres. Sozinho, o
escritor Marques Rebelo desenvolvia um
trabalho de interiorizacdo da arte moderna,
reunindo obras de artistas cariocas e paulistas,
em exposicoes circulantes pelo pais,

fazendo-as acompanhar semper de suas
proprias conferéncias e debates: Salvador,
Resende, Cataguases, Floriandpolis. Em
algumas dessas cidades Marques Rebelo
deixou fundados, museus de arte moderna.

Ao_mesmo tempo que fazia circular, em 1945,
varios paises sul-americanos uma
?sn o de arte brasileira.
j STRATA
a useus de Arte Moderna de
jo, em 1946 e 1948, bem

da Bienal de Sao Paulo, a
edida, um ano antes, da
exposicao de Max Bill, dao forte impulso a
arte abstrata no Bra Bienal, o Brasil

da nova arrancada ¢ ita. O diretor
artistico da | Bienal, rival Gomes
Machado, justificava sua €ri no catalogo
geral: “colocar a arte mo do Brasil

niao em simples confronto, mas e

contato com a arte do resto do , ao
mesmo tempo que para Sao Paul %i
conquistar a posicao de centro artisti
mundial”. A segunda Bienal, em retrospe

e salas especiais, trouxe ao Brasil as ob

de alguns dos mais importantes artistas

e movimentos do século XX.

Entre as primeiras repercussoes da Bienal
Paulista estdo o aparecimento, em Sao Paulo,
do Grupo Ruptura (1951) e, no Rio, o Grupo
Frente (1954). Aquele seria o nicleo do
concretismo paulista, que reuniu os artistas
Waldemar Cordeiro, Hermelindo Fiaminghi,
Judith Luaund, Luiz Sacilotto, Mauricio Nogueira
Lima, Lothar Charoux e Kazimir Fejer. As
exposicoes do grupo foram realizadas em 1956,
1957 e 1959, no Rio e em Sao Paulo, e a
retrospectiva do movimento, no Museu de

Arte Moderna do Rio, com a apresentacao de
Max Bill, que anunciava o fim do dilavio
tachista e definia a estrutura como
caracteristica de toda arte concreta. No Rio,
depois de uma exposicdo pioneira de arte
abstrata, em Petrépolis, em 1953, formou-se o
Grupo Frente, eclético, jovem, “para o futuro,
para as geracdoes em formacao”, como
afirmava o apresentador da segunda mostra
coletiva realizada, no MAM do Rio, em 1955, o
critico Mario Pedrosa. Do Grupo Frente saem
os artistas que mais tarde formariam a
dissidéncia do movimento concreto: lvan Serpa
Franz Weissmann, Jodo José, Aluisio Carvio, :
Décio Vieira, Ligia Pape, Lygia Clark. O
manifesto Neo-Concreto foi publicado em
mar¢o de 1959 por ocasido da primeira
exposicao do grupo, realizada no Museuy de Arte
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Moderna do Rio. Vinha assinado por Amilcar
de Castro, Lygia Clark, Ligia Pape, Reinaldo
Jardim, Theou Spanudis e Ferreira Gullar,

este autor do texto, no qual se afirma “A
expressao neo-concreto indica uma tomada de
posicao em face da arte concreta levada a uma
perigosa exacerbacao racionalista”. O neo-
concreto, nascido de uma necessidade de
exprimir a complexa realidade do homem
moderno dentro da linguagem estrutural da
nova plastica, nega a validez das atitudes
cientificistas e positivistas em arte e repoe o
problema da expressao, incorporando as -
novas dimensoes “verbais” criadas pela parte
nao figurativa construtiva.” Duas novas
exposicoes neo-concretas foram realizadas
no Rio e em Salvador, integrando-se no grupo,
além de poetas, os artistas plasticos

Willis de Castro, Hélio Oiticica, Hercules
Barzotti e Osmar Dillon.

A polémica Concreto/Neo-Concreto é apenas
uma das muitas que marcaram a década de 50
no Brasil. Ambos movimentos se opunham ao
Informalismo (ou Abstracao Lirica ou
Tachismo) originario da Escola de Paris, e que
se estendeu por todo mundo, como uma
verdadeira epidemia, inclusive no Brasil.

Muitos artistas antes figurativos passam a
por suas telas, com gestos amplos e
essivos, a realizar uma pintura caligrafica
osa, descambando as vezes para a
matéria, para a diversidade de

te materiais. Muitos, entretanto, se

destacara retudo aqueles originarios de
outros s descendentes de
estrangeiras, Arcangelo lanelli, Yolanda

Mohalyi, Samso
os nipo-brasil
Fukushima, Flavi

r, Anatol Wladislaw,
, Wakabayashi,
mie Ohtake, mas

Abelardo Zaluar, busca
espontaneidade do gesto e o

mencionados ainda Ubi Bava ou Fersando ﬂ
Lemos buscando caminhos préprios ent
abstracao e a geometria, o primeiro c
formas bulbosas, o segundo tendendo ao
Cinetismo, juntamente com Abraham
Palatnick.

E certo, também, que a arte abstrata repercutiu
sobre a gravura (Livio Abramo, Fayga
Ostrower, Edith Behring, Vera Mindlin,

Artur Luiz Piza, Rossini Perez e, na serigrafia,
um Dionisio del Santo, este com passagem pelo
Concretismo) o desenho (Darel) e a escultura.

A arte abstrata de carater geométrico
estenderia sua influéncia mesmo sobre artistas
de origem popular, como Djanira, simplificando
suas composicoes no tocante a cor e as
dominantes verticais/horizontais, ou sobre
Volpi e Rubem Valentim, este universalizando
os simbolos originarios da cultura africana

na simetria de suas composicoes de
excepcional rigor. E se a arte abstrata informal
e gestualista encontrou na Galeria das Folhas,
em Sao Paulo, um forte apoio, o movimento
Concreto/Neo-Concreto teve no Jornal do
Brasil amplo espaco para defender suas
posicoes. Alguns eventos marcaram o fim da
década de 50: a realizacao de um Congresso
Internacional de Criticos de Arte, em
setembro de 1959, e a inauguracao de
Brasilia, em abril de 1960.

O debate, em todos os niveis € o que
melhor define a década de 50 no Brasil.
Nao por acaso foi o melhor periodo de
nossa critica de arte.

Em seus desdobramentos, ja na década de 60, o
Concretismo e o Neo-Concretismo seguiram
curso diverso. Enquanto o Concretismo
paulista orientava-se cada vez mais para
posicoes ortodoxas, em sua entusiastica adesao
a maquina, a tecnologia (Waldemar
Cordeiro, pouco antes de morrer, em 1973,
era um dos Unicos artistas brasileiros a
trabalhar com computadores), o
Neo-Concretismo carioca, que em seu
manifesto falava de organismos vivos (as
esculturas de Lygia Clark foram chamadas
“Bichos” justamente por proporem a
participacao ludica do espectador, por
responderem ao seu “toque”) e de biologia,
assumia posicoes sempre mais humanistas, de
valorizacao da expressao e do corpo que
levardao ao Tropicalismo, a arte povera, a
body-art, enfim, a arte plurisensorial e
comportamental de Hélio Oiticica e Lygia
Clark. Na mostra “Opinido 66", realizada no
Museu de Arte Moderna do Rio, Oiticica
declarava: “Chegou a hora da anti-arte. Com
as apropriagoes descobri a inutilidade da
chamada elaboracao da arte. Esta na
capacidade do artista declarar se isto € ou
nao uma obra, tanto faz que seja uma coisa ou
uma pessoa viva", enquanto Lygia “propunha
municacdo do ato na imanéncia e do
ario como novo conceito de existéncia,
da a cristalizacao do fixo e a duracao
d endéncia”.

EXPLOSAO CRIATIVA

Em todo o mundo, a década de 60 se
caracteriza pela explosao criativa. As novas
tendéncias se multiplicam rapidamente a
partir da Pop-Art, do Novo Realismo e da
Op-Art. Os suportes tradicionais sao
questionados e substituidos, primeiro por
objetos — achados, apropriados, retificados,
reificados — depois por agoes, eventos, rituais,
comportamentos. Da arte-coisa se passa
para a arte-atividade — a obra é um

conceito estourado, as atitudes sao forma, a
arte tende a ser puro exercicio vital. E
ocorre, também, paralelamente a estes
deslocamentos semanticos, outros, de carater
geografico — o novo centro produtor e
consumidor de arte moderna (ou
poés-moderna) é Nova lorque, que € de onde
vém agora as novidades. Em conseqiiéncia
mudou também o alvo exterior do artista
brasileiro jovem. Na Europa, por exemplo, nao
é mais Paris, mas Milao, na ltalia.

Também no Brasil a década de 60 é
explosiva, e apesar das dificuldades é
marcada por ampla atuacao das vanguardas.

Os primeiros anos, apos uma tentativa algo
frustrada de uma arte voltada para o

dialogo com o povo — o Movimento de
Cultura Popular, o CPC — foram de
indecisao e siléncio. O esforco para falar,
discutir, opinar e sugerir alternativas s6 tem
inicio em 1965 e 1966, com a realizacao das
mostras denominadas “Opiniao”, no Rio e
“Propostas”, em Sao Paulo. Os nicleos mais
atuantes eram o grupo carioca constituido
por Rubens Gerchmann, Carlos Vergara,
Roberto Magalhaes e Antonio Dias, tendo
Hélio Oiticica como ponte junto ao
Neo-Concretismo, e, em Sao Paulo, os
integrantes do Grupo Rex — Wesley Duke Lee,
Nelson Leirner, José Resende, Carlos Fajardo,
Luiz Baravelli e Federico Nasser e

Marcelo Nitsche, este o mais jovem. Em
novas exposi¢coes individuais e coletivas,
partia-se para o Happening e a festa, para a
provocacao (o fechamento da Galeria Rex, em
Sao Paulo e o “caso do Porco”,, no IV Salao
de Brasilia, em 1967, tendo Leirner como
figura central). A figuracao adquiria um
sentido eminentemente critico, procurando
situar o homem no contexto de uma sociedade
massificante, alienada e repressiva. Os
artistas, sobretudo Dias e Gerchman, no Rio e
Tozzi, em Sao Paulo, se apropriavam dos
processos narrativos dos meios de
comunicacao de massa ou da imagem, para
obter impactos mais diretos e fortes.



Fragmentacao da histéria, o vermelho e o
negro, visceras, sangue e feridas, que
assumem na obra de Dias a forma de relevos e
objetos, mas também a multidao erradia e
perdida, nos elevadores, nos 6nibus, na
praia, nos campos de futebol, nos jornais,
anonimato e solidao social, o kitsch
suburbano, a Lindonéia, coitada, tao so.

Enquanto isso, Oiticica pesquisava o
estrutural basico dos elementos naturais, as
sensacoes tateis e hapticas, deixando o
pensamento fluir no contato com pigmentos
de cor, carvao, areia, borra de café, brita,
barro, tecidos, em cubas de vidro, ou
miniarquiteturas (caixas) ludicas, banhando
com cores selvagens os passantes ou
usuarios de seus labirintos e cabines, para,
logo em seguida subir o morro — queria
saber de Mineirinho e Cara de Cavalo, do
barroco, do samba, do Eden, do repertdrio, dos
mitos, da magia, dos espacos da favela, e
descia, propondo uma nova poética e/ou
comportamento, um novo conceito das
coisas e do homem: Parangolé. Capas,
tendas, o barroco tropicalizado,
Apocalipopétese, o pneuma coletivo, esboco
de um mundo novo e utépico: o crelazer ou
lazer criativo. O mito da tropicalidade no seu
projeto pioneiro e premonitério, Tropicélia,
apresentado no ambito da exposicao

Nova Objetividade Brasileira. Esta foi realizada
em 1967, no MAM do Rio, prefaciada por
Mario Barata e pelo proprio Oiticica. Foi

uma tentativa de reunir as varias tendéncias
da vanguarda brasileira.

1968 é o ano do Tropicalismo, das varias
manifestacoes de arte na rua (Feiras de
Arte, Arte no Aterro, Festival das Bandeiras),
a arte buscando o lado de fora do museu e
da galeria, querendo misturar-se com as
alegrias e anseios do povo. E também a
contra-cultura, a festa, o livre exercicio
criador com amplo aproveitamento da sucata
e/ou sobra do consumo e da disponibilidade
criadora de todo ser humano. Tendéncia que
teria seu coroamento com os “Domingos

da Criac@o”, que organizei no Museu de
Arte Moderna do Rio, de janeiro a agosto
de 1971.

Na pauta diversificada da arte brasileira de
vanguarda na segunda metade da década
passada, verificamos uma gama muito grande
de interesses e proposicoes. Afora o
interesse pela iconografia de massa (Claudio
Tozzi, Gerchmann, Vergara, Glauco
Rodrigues, Maria do Carmo Secco, Moriconi,

etc.) temos como polos, o que poderiamos
denominar de neo-construtivismo e 4
contra-arte. Como representantes da prifeira
tendéncia temos Wanda Pimentel,
autobiografia do olhar no exame atent¢ dos
objetos e espacos domésticos; Raimund
Collares, captando através de fachadas de
onibus em movimento conflitos de trajetoria
ambos partindo para um minimalismo que
nao exclui a figura; Ascanio Monteiro e Joao
Carlos Galvao, pesquisando ritmos puramente
visuais com moédulos de madeira. Da
segunda tendéncia, mais agressiva e

radical, Antonio Manuel com sua arte-bala,
Barrio com suas trouxas ensanguentadas e
Cildo Meirelles, fazendo insercées em
circuitos ideolégicos (Coca-Cola, pequenos
antincios, moedas, etc.) ou Umberto Costa
Barros, questionando o préprio sistema de
exposicoes. Outros artistas continuam
evoluindo com seus trabalhos, aprofundando-os
no sentido de uma ordem mais acentuada,
como lanelli ou Tomie Ohtake, ou buscam
caminhos mais particulares, como

Mira Schendel, lidando com signos linguisticos,
velando e desvelando significados, ou
Krajcberg mergulhando sua solidao na
floresta brasileira, fazendo explodir sua

forca e fascinio.

REFLEXAO

A década de 60, sobretudo em sua segunda
metade teve o mesmo sentido festeiro e
destrutivo dos anos 20, foi um verdadeiro
potlach. Foi um periodo de orgia criativa,
parafraseando aqui Mario de Andrade. Tudo
indica, portanto, que no rond6é da Histéria, a
década atual sera mais uma vez de calma e de
construcao, a atividade vital substituida pela
reflexao, pela revisao de propostas

passadas (veja-se o novo interesse pela arte
construtiva dos anos 50) ou mesmo de
etapas rapidamente queimadas na década
passada. Como observa Fernando Lemos, em
seu depoimento, “muitas vezes a gente deixa
no caminho, na pressa de existir, muito

mais aberturas que fechou do que
fechamentos que deixou em aberto”. Nos ancs
70 tem prevalecido até agora, a
auto-reflexdao ou a reflexao metalinguistica
sobre a propria arte, seus significados e
funcoes, sua natureza e eficacia dentro do
sistema. Por outro lado, depois de ampio
questionamento dos suportes tradicionais, o
artista sente-se novamente livre para
repo-los e de certa maneira comecar tudo de
novo. Novamente a construgcao, o gesto
medido e ordenado, lento e cuidadoso, a

paginacdo exata, a busca do rigor, a precisao
de significados. E o que se pode ver na obra
dos artistas que vém se destacando nestes
ultimos anos: Waltércio Caldas, Tunga,

Emil Forman ou Wilson Alves.

Outro sintoma desse novo comportamento foi
Rovo surto do desenho — funcionando

i ente como um recuo a espera de
acontecimentos, mas também como

podem ser Rogério Luz, com
mentarios visuais ou verbais,

vinhetas e colagens sobre a

ah veiculada nos selos e

a Martins, fazendo

textos-le
memori

fasciculos
irromper bru

bucédlicas em gavet as, sacolas em
ambientes domést ) desenho
como reflexao metodi do sobre o

sonho e a realidade.

sendo
tados pela

E se de um lado, jovens ou nao e
atraidos pelos novos recursos
tecnologia — o super-8, o audi

pertinente de-abordagem critica da
realidade. A arte ndao morreu.

video-arte — na retaguarda, a pin ﬁ
escultura ressurgem como modo persist e

Frederico Morais

sta atitude meditativa, microemotiva, e
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PARTICIPANTES

ANTONIO HENRIQUE AMARAL/1
MARCIA BARROZO AMARAL/2
ANTONIO BANDEIRA/1
JOAO CAMARA FILHO/3
IBERE CAMARGO/1
SERGIO CAMARGO/2
AMILCAR CASTRO/2
LYGIA CLARK/1
MILTON DACOSTA/1
ERNESTO DE FIORI/1
DIONISIO DEL SANTO/3
EMILIANO DI CAVALCANTI/1
ANTONIO DIAS/1
DJANIRA MOTA E SILVA/1
HUMBERT® ESPINDOLA/2
EX-VOTOS (COL/FRANCO TERRANOVA) /2
BRUNO GIORGI/1
ANTONIO GOMIDE/1
ALBERTO DA VEIGA GUIGNARD/1
FRANS KRAJCBERG/1
FERNANDO LEMOS/2

ARIA LEONTINA/2

< ! A MALFATTI/1
- MARTINS /2
-f ORAIS/2

ROBERTO CONI/2 e 4
ISMAE 1
MARCEL@CN E/4

TOMIE OHT

HELIO OITICICA/

JOSE PANCETTI/1

ANTONIO PETICOV/2

WANDA PIMENTEL/4

CANDIDO PORTINARI

VICENTE DO REGO MONTEIR@
MIRA SCHENDEL/5 /
LASAR SEGALL/1

EDUARDO SUED/2

TARSILA DO AMARAL/1

CLAUDIO TOZZI/2

RUBEM VALENTIM/3

ELYSEU VISCONTI/1

ALFREDO VOLPI/1

FRANZ WEISSMANN/2

ABELARDO ZALUAR/3

ﬂ

/1 OBRA ORIGINAL

/2 SEQUENCIA DE SLIDES

/3 AUDIO VISUAL DE FREDERICO MORAIS
/4 FILME EM SUPER-8

/5 FILME EM 16 mm




NATIVIDADE / 1949 / OLEO S/ TELA,
Paris / 80x 195 / COL. JEAN BOGHICI

ANTONIO BANDEIRA
(Fortaleza, Ceara, 1922 — Paris, 1967)

Participa, em 1940, da fundacdo do Centrd
Cultural Cearense de Artes Plasticas.

Premiado com medalha de ouro no Salao

de Abril, emm Fortaleza, em 1942, e, com
medalha de bronze, no Salao Paulista, um ano
depois.

Com Aldemir Martins e Inima de Paula,
formou o grupo cearense, que em 1945, .
expoe pela primeira vez no Rio. Participa do
Salao Nacional de Arte Moderna.

Bolsista do governo francés, frequenta,
em Paris, a Academia de la Grande Chaumieére.

Comeca a participar dos saloes franceses.

Retorna ao Brasil em 1951, onde
permaneceria até 1954.

Participa da | e Il Bienal de Sao Paulc
e duas vezes da Bienal de Veneza, dos saloes
de Maio e Realidades Novas, em Paris.

Recebeu o certificado de Isencao de Juri no
Salao Nacional de Arte Moderna, Rio, em
1952, seguindo-se um ano depois, o Prémio
de Viagem ao Pais.

Realiza iniGmeras exposicoes individuais no
Brasil e no exterior.

E um dos nomes mais prestigiados do
Informalismo da Escola de Paris. Apés sua
morte, é homenageado no Salao Comparacoes,
de Paris, e com sala especial na Il Bienal
da Bahia.

“A unica coisa que posso afirmar é que
continuo fazendo pintura para me manter em
pé, e como gosto imensamente da vida,
e quero continuar em pé, vou fazendo pintura.

Nzo mostro paisagens do Sena nem alguns
dos”varios monumentos. Para isso tomem
dmaetédki e vao ver de perto. Mostro, porém,
upl’ cuspo na agua, um €opo de vinho,
dmafolha caindo, casas brancas e cinzas,
col@ridasg recordagoes de noites vividas ou
pensadés, €.de vez em quando uma
saudddezifha.que boto nas cores. O importante
é continvarffazendo pintura, polindo-a,
procurando. me 4ncontrar com ela, a fim de
fazer qualque® coisa de sério e util.

Encho meus dias ef'meusdépensamentos
fazendo um trabalhlo que me alimenta, senao
demasiadamente o ‘€stamiage, suficientemente
o espirito. Quero dar umatbeleza gratuita,
uma beleza extraida daquise dali, trabalhada,
sofrida, sentida, colaboragao minhamQuero fazer
um mundo novo, misturar o célzcom a

terra: dizer aos homens que eles s@o tedos
irmaos na batalha das racgas, apantar a
paisagem visiondria das grandes massas
urbanas; tirar uma pintura da naturezafquesia
foi, que se esta elaborando e que ainda yai
prosseguir. Quero preparar o terreno para

a minha humanidade que vira depois, a
humanidade feia que hoje sofre, presenteando-a
com uma paisagem digna, uma cidade nova,
uma arvore verde, um ser em germinagao.

Enfim, quero criar seres que nao existam,
misturar os reinos animal, vegetal e mineral,
falar ao homem numa nova linguagem

ou nao falar lingua nenhuma; enviar uma
mensagem aos contemplativos”.

(Trecho de um depoimento de Antonio
Bandeira publicado por Walmir Ayala, no
Jornal do Brasil, em 29-8-69).
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ESPACO E MOVIMENTO / 1963 / OLEO
S/ TELA / 93x 132 / COL. EVANDRO

IBERE CAMARGO
(Restinga Seca, Rio Grande do Sulg™944:
Reside no Rio).

Estudou pintura na Escola de Artes e Oficios
de Santa Maria, no RGS, e fez o curso técliica
de arquitetura no Instituto de Belas Artes

de Porto Alegre. Ja residindo no Rio, fez
parte, em 1943, do Grupo Guignard,
interessando-se nessa mesma época pela
gravura, tendo sido orientado por Hans Steiner.

Na Europa estudou pintura com Giorgio de
Chirico e André Lhote, entre outros.

Recebeu, em 1947, o prémio de viagem
(em pintura) na Divisdo de Arte Moderna do
Salao Nacional de Belas Artes.

Participou da I, V, VI e VIl Bienal de

Sao Paulo, onde obteve, em 1961, o prémio
de melhor pintor nacional e sala especial,
em 1963, com pinturas, desenhos e gravuras;
do II, I, VI, IX e X Salao Nacional de Arte
Moderna, no Rio, da | Bienal da Bahia (sala
especial e prémio aquisitivo). Participou
também da exposicdo internacional do
Prémio Guggenheim, em NY, 1956, da | Bienal
do México, 1958, das bienais de pintura

e gravura de Toquio, em 1960 e 61, da Bienal
de Veneza, em 1962 e de muitas outras mostras
coletivas de arte brasileira no exterior.

“Nascido no interior do Rio Grande do Sul,
num pequeno lugarejo, absorvi todo o siléncio
e toda a tristeza da Campanha. Este siléncio
carregado de sortilégios, halo de tristeza

gue envolve as coisas, tem sido o tema
pernanente dos meus quadros. Os carretéis,
objetos de infancia, tornaram-se 0S simbolos
Corstantes de tensoes e dramas que pressinto
nd mundo em que vivo. Ndo pinto modelos,
Mmasfemocoes”.

“ Alobrd’ de@rte nasce como um mundo que
se organiga: é sempre criadora de mundo.

O matefialgffabalhado faz-se forma objetivada
desta nova realidade. Partindo ou ndo de um
ser naturaliheh®ga o momento em que me
deixo arrebatar pelasgegres, pelos ritmos, pelas
figuras que nascem sob{e a tela. Entéo,
persigo a verdadejquefintuo, mas que nao
posso precisar a priori #Multiplas sao as
possibilidades do quadgo, talvez infinitas, mas
entre elas uma s6 instatra a sua verdade.

Ndo a posso escolher como se_nanuseasse
um mostruario, mas saberei réconhecé:la,
quando ela surgir das minhas M&Ps. 4% )
Trabalho com impeto. O gesto colofa a gor
e cria o tom, estabelecendo novas €
inesperadas relagoes. As metamorfoses
sucedem-se, 0s contrastes acentuam-se € a
composicdo se estrutura. Busco a dinamicade
o equilibrio das figuras, que se abrem e se
expandem. Eu as sinto fisicamente, em todo o
meu corpo. Os contrarios harmonizam-se na
sintese. Crio, quando, exaltado, esque¢o o
conhecimento acumulado, as experiéncias
anteriores, a solucdo dos quadros ja pintados.

Neste instante percebo o invisivel. Estou
dentro de uma grande esfera sem poder
explicar como nela penetrei, pois nao tem
aberturas. Entdo, por momentos sou dono de
poderes méagicos: a matéria obedece o gesto.

Concluido o quadro, vejo-me desamparado
e sO, como um anjo caido que ronda o
paraiso, sem saber nem lembrar a entrada
secreta deste mundo invisivel. Este espago
e este tempo sdo a intuicdo do artista.

A verdade do artista é o obstaculo
intransponivel que a obra engajada nio
consegue superar. O personagem cumpre 0
seu destino a revelia do autor. Modifica-lo é
criar obra falsa. O quadro acabado ndao mais me
inquieta. Pertence ao passado, ao antes.”

(Trechos de uma entrevista concedida a
Walmir Ayala e incluida no livro “A Criagac
Plastica em Questao”, Ed. Vozes, 1970,
pags. 182/3).




LYGIA CLARK

DA SERIE “BICHO" / 1961 / ALUMINIO
COL. JEAN BOGHICI

LYGIA CLARK
(Belo Horizonte, MG, 1920 —
Reside no Rio e em Paris)

Trabalhou em 1947 com Roberto Burle Marx|

Em Paris, em 1950, trabalhou com Arpad §
Szennes, Dobrinsky e Fernand Léger.

Realizou sua primeira individual, em Paris, no
Instituto Endoplastico, em 1950.

Em 1952 foi premiada na Exposicao de
Arte Abstrata de Petropolis.

Fundadora do Movimento Neo-Concreto,
participou das exposicoes do grupo no Rio,
em Sao Paulo e Salvador.

Participou da Il a VIl Bienal de Sao Paulo,
nesta ultima com sala especial. Na segunda
Bienal recebeu prémio de aquisicao, na sétima
foi considerada “Melhor Escultor Nacional”.

Participou duas vezes da Bienal de Veneza,
da | Bienal da Bahia, com sala especial, de
varias coletivas fora do pais e de arte brasileira
no exterior: Montevidéu, La Paz, Nova lorque,
Washington, Buenos Aires, Roma, Trieste,
Londres, Paris, Edimburgo, Glasgow, Medellin,
Oxford, Colonia, California. Participou
igualmente de varias exposicoes internacionais
de arte cinética, de arte-ciéncia, de arte-
tecnologia e do Simpodsio de Arte Sensorial,
na Califérnia, em 1969.

Concorreu aos prémios Lissone (Bienal de
Veneza, 1955), Guggenheim (58 e 60) e
Torcuato di Tella, Buenos Aires, em 1962.

Realizou exposicoes individuais em Paris, Rio,
Nova lorque, Stuttgart, Londres,
Essen e Sao Paulo.

“Os bichos de Lygia vivem precisamente
porque conjugam uma forga expressiva por
vezes organica com um dinamismo espacial
matematico. As severas estruturas de que
partem predeterminam no espago as variagoes,
deformacoes e transformacbes que se operam,
g0 gesto do espectador. Predeterminam
nao.s6 essas metamorfoses mas também as
garagteristicas e cada conjunto. Trata-se, na
verflade, de uma arte regida por certas leis
mateméticad’ perfeitamente inseridas na
teofia do§ grupos.

E clardiqué se pode partir das consideragoes
(de Andrgas Speiser) para uma analogia com
a descobertafde Lygia Clark. As estruturas
preliminares de sgw®®bichos tém um
desenvolvimento fespagi@l proprio. A grande
diferenca no plane,té€nicesartistico € que nela
nao é mais a linha ‘qugise desenrola, mas o
plano no espago. SeusibiChOs sao seres
subordinados ou guiadoS®por leis estruturais
dadas, mas de cujas evolugoes Nae se tem
um seguimento previsivel a dlhowQ segredo
dessas estruturas € que se regem poi
simetrias, de que s os efeitos Segvém, 3

¢ imprevistamente. Mas, como na arte
arabica, tém elas um seguimento intefiops

os planos se deslocam, se erguem ou $ge
abaixam, se distanciam ou se aproximam Um

do outro, impelem o deslocamento de um ou
de outro eixo, e entdo uma espécie de
ageslocamento em cadeia se processa, que
forca o conjunto a novas posicoes. De cada vez
novos conjuntos formais, novas constelagoes
surgem no espaco, conforme o ponto de

vista do observador e conforme também

as deducdes dindmicas e interiores da
simetria estrutural basica. Todos esses
movimentos, deslocamentos, contragoes e
expansoes, jogos, geracoes de planos no
espaco, em torno de um ou mais eixos se
fazem como a evolucédo da linha nas tramas, da
arte arabica, segundo as prescricoes

de um grupo.”

A nova arte de Clark convida o sujeito-
espectador a entrar numa relagdo nova com a
obra, quer dizer, com o objeto, de modo a
que o sujeito participe da criacdo do objeto

e este, transcendendo-se, o reporte a
plenitude do ser.”

(Trechos da apresentacdo de Méario Pedrosa
no catalogo da exposicdo de Lygia Clark,
realizada no Museu de Arte Moderna do Rio de
Janeiro, em maio/junho de 1963).




DACOSTA

GRANDE FIGURA COM CHAPEU / 1955
OLEO S/ TELA / 101 x 61
COL. PEDRO CARVALHO

MILTON DA COSTA
(Niter6i, RJ, 1918. Reside no Rio dé Janeiro)

Deixou o curso de Direito passando”a
frequentar o Nucleo Bernardelli no Rio¢

Ingressou na Escola Nacional de Belas Attes
onde foi alunc de Marques Jr. Frequentou as
aulas de Portinari, em 1940.

Recebeu o prémio de viagem ao estrangeiro
na divisao moderna do Salao Nacional de
Belas Artes, em 1944. Visitou os Estados
Unidos e Europa, radicando-se em Paris,
entre 1945 e 1947.

Participou de diversas coletivas de arte
brasileira no exterior, e da Bienal de Veneza.

Na Bienal de Sao Paulo, da qual participou
inumeras vezes, recebeu o prémio de melhor
pintor nacional, em 1955, e teve sala
especial, em 1961.

Realizou inimeras exposicoes individuais
no Brasil (Rio e Sao Paulo) e também no
exterior, inclusive agora, em Toquio.

“Milton Dacosta é certamente o valor mais
destacado da pintura moderna brasileira, na
geragdo que se seguiu a de Portinari. Sua obra,
no 6leo, como no guache ou no desenho.’
guarda uma unidade de estilo rara nos paises
americanos. H4 em Milton Dacosta uma
pureza, uma seriedade e uma coeréncia

a e nao estamos realmente habituados.

O prdprio geometrismo de sua linha é sgnsivel,
evitandoga frieza da plastica post-cubista.

Isse=decorre do conhecimento que o artista
possui 4o desenho linear, que ele reduz, na
figura humiana, Ja uma pura abstracgéo, a
exemplo de qué’Ingres fazia com os seus
retratos, dentro do realismo do século XIX.

Mesmo permanecéndo Jififgurativo, Milton
Dacosta ndo repreduzfem suas mulheres as
formas da natureza<TransfOmma cabecas,
troncos, bracos e pernds @m formas e signos
geométricos. E sobretudamna cor, € um dos
nossos pintores mais originais &™ao mesmo
tempo, mais profundos. Raraménte_eémprega as
cores quentes em diapasdo eleyado. Mistura
sempre os vermelhos, laranjas & amftarefes”a
terras, bastando-lhe apenas trés o quafo
tonalidades, na maioria de suas comp@sic@es"

O uso das cores frias empresta a seu quadres
uma seriedade igual & dos cubistas antigos®®
(Antonio Bento, 1956).




DE FORI

CASAL / 1942 / OLEO S/ TELA / 109 x 90
COL. BRUNO GIORGI

ERNESTO DE FIORI
(Roma, 1844 — Sao Paulo, 1945)

Mae austriaca e pai italiano.

Estuda um ano na Academia de Artes de
Munique, sendo aluno de desenho e pinturaude
Otto Greiner. Em Roma, em 1904, toma
contato com a obra de Hodler, que o
influencia fortemente. Em 1909 segue para
Londres onde permanece 14 meses. Em Paris,
onde reside de 1911 a 1914 conhece Matisse e
Picasso. Desiste de pintar ap6s ver as obras
de Renoir e Cézanne. Comeca a esculpir,

sob orientacao de Hermann Haller.

interessa-se por Maillol e Degas.
Comeca a participar de exposicoes.

Tendo optado pela cidadania alema, é engajado
na frente francesa como soldado, nos anos
de 1916 e 1917. Transfere-se para Zurique.

Em face do ambiente de inseguranca

reinante na Alemanha nazista, decide vir para
o Brasil, em 1936, ap6s passar rapidamente
por Paris.

Residindo em uma fazenda em Presidente
Prudente, Sao Paulo, dedica-se ao desenho
e a pintura. Realiza em dezembro de 1936
sua primeira exposicao no Brasil reunindo
pinturas, esculturas e desenhos.

Comeca a participar de saloes paulistas,
especialmente o de Maio e o da Familia
Artistica Paulista.

Obras de De Fiori sao incluidas em varias
exposicoes coletivas e circulantes no Brasil e
no exterior. Em fins do ano passado, o
Museu de Arte Contemporanea da Universidade
de Sac Paulo realiza ampla retrospectiva de
sua obra, com catalogo assinado por

Walter Zanini.

“Como a escultura, a pintura de De Fiori,
embora seja um continuo, desenvolve-se
aceleradamente, ao encontro do expressionismo
— mas de um expressionismo que sabe
utilizar uma polvora prépria. (...) Esta
extravasao reflete-se nao apenas na
Jitakidade de sua cor, nos acidentes de matéria,
mas em detalhes ponderaveis como 0s
@rregendimentos frequentes na disposicao
daé tons, os refazimentos propositadamente
ndo difsim@fados dos motivos, o inacabado,
os @scorfintentos de tinta (antecipagao as
“couléds” gifagmalistas) o avango das

cores pelas mglduras.”

“Na obra pietorica de Ernesto de Fiori, a
figura humana en@ & gontexto proprio e de
muita importanci@. Evidentemente, o desenho
assume aqui maiSngue pampaisagem e
“marinhas” uma eXisténgja@marcante embora
sempre intercondicionadados seus habituais
processos cromaticos. N€Stes quadros, de
grande amplitude, que comegam & surgir em
1939 e que se intensificam n@s apos

1942/3, ele capta a ambiéncia“sgCialfta
aristocracia e alta burguesia austri@ca eZdlema
refugiada em Sao Paulo como decorrgfcia
da guerra, um mundo a que se ligafa, gM@s
que incompreendia o artista. As figuras,
sofisticadas que pousam individualmentet®s
conjuntos de suas figuras, com seus pares
amorosos e as cenas de jantares, formam os
trés centros de motivos, elaborados em
sucessivas versoes, nao raro muito proximas,
ao lado de imagens de ribalta com a presenca
do arlequim. Este meio humano que ele
conhecia a fundo e onde se auto-representa
constantemente, asim como o faz com outras
figuras de suas relacoes — a exemplo de Moly
— € descrito e enfatizado no seu lazer, em
seus transes psicoldgicos, nos relacionamentos
controvertidos e melodramaticos. O artista
constata essa realidade que vivencia também

e a transmite por vezes com ironia, mas
raramente nos limites do sarcastico.”

(Trechos da apresentagao de Walter Zanini
no catalogo da exposicdo de Ernesto de Fiori
realizada no Museu de Arte Contemporanea
da Universidade de Sao Paulo, em 1975).




DI GRURLCANTI

SAMBA / 1925 / OLEO S/ TELA / 165 x 165
COL. JEAN BOGHICI

EMILIANO DI CAVALCANTI
(Rio de Janeiro, 1897)

A revista Fon-Fon publica caricatura de sua
autoria, em 1914.

Transfere-se para Sao Paulo com o objetivg
de estudar Direito. Neste mesmo ano, 1916,
participa de um Saldao de Caricaturistas.
Comeca a pintar em 1917, realizando sua
primeira individual neste mesmo ano.

Participa da Semana de Arte Moderna de
1922, da qual, ele proprio afirma, foi um
dos idealizadores.

Viaja a Paris em 1923, frequentando a
Academia Ranson. Na ltalia interessa-se pela
pintura de Tiziano, Miguel Angelo e Da Vinci.

Expde coletivamente em Bruxelas, Londres,
Amsterda, Berlim, Lisboa, Paris.

Conhece Picasso, Cocteau, Cendras, Léger,
Braque, Matisse, Satie, etc.

Retorna ao Brasil em 1925, realiza decoracoes
para o Teatro Joao Caetano e em 1934, casa-se
com Noémia Mourao, sua segunda mulher.

Volta a Europa em 1935, ali residindo 5 anos.
Conquista medalha de ouro com a decoracao do
Pavilhdo da Companhia Franco Brasileira,

na Exposicdo de Arte Técnica, em Paris,

em 1937.

De volta ao Brasil combate vivamente a arte
abstrata em artigos, conferéncias e entrevistas.

Participa de varias exposicoes coletivas no
Brasil e no exterior (Montevidéu, Buenos Aires,
México, Nova lorque) e realiza inimeras
individuais.

Entre os varios prémios recebidos destaque-se
o de pintura (dividido ex-aequo com Volpi)
na Il Bienal de Sao Paulo, em 1953.

Ainda na Bienal de Sao Paulo tem sala
especial em 1963.

O Museu de Arte Moderna de Sao Paulo
realizou ampla retrospectiva de sua obra,
em 1971.

“Di Cavalcanti criou, nestes cinquenta anos,
mais do que uma simples “maneira”, um
verdadeiro estilo de pintar. Um estilo original,
em que logrou dar compatibilidade as variadas
sendéncias da arte moderna que em sua
paleta se transfundem, assimiladas e
fansubstanciadas, em perfeita harmonia.

@t essa fatura eminentemente pessoal,

Di wém abordando um certo elenco de assuntos,
qdE aodbnge de sua producao se reiteram,
pokmgffitragigdamente pertinentes a sua
sendibiliffadgmpelo contetido humano
primor@aj@que fencerram. Assim, por suas
telas desfilamgem miltiplas versoes,
pescadores™Musicos populares, a gente errante
dos circos, os mou®\e gubirbios em festa,
os bordéis barat@gs com”seu melancolico
ambiente; e o Cataaw@l gagioca; e as mulatas,
sempre as mulatas,“Quépard o pintor
encarnam o proprio engant’da mulher
brasileira, em sua gragaTmaior. Amoroso, que
“sabe encontrar a chave da pgrta da mulher
amada”, boémio lidimamente {Citadifo e
gregario, amante das ruas e JegfbaBeyda
madrugada, amigo de ter amigos, tgffivel@iente
aliciador e congregante; conversador
cintilante de inteligéncia e verve, senSiveliaos
anelos, alegrias e dores do povo, em cujo
seio participante, se integra — por tudo 18s®,
todos nele reconhecem o exemplo perfeito

da identificacdo entre a vida e a obra

de um artista.” (PMA)

“Di Cavalcanti tem um espirito gordo e
exuberante e faz um expressionismo de raizes
barrocas e tropicais. A arte de Di tem o
aspecto rolico, satisfeito e exultante do
barroco rubenista. Di € romantico como
Delacroix e Matisse, que buscaram a aventura
do longinquo e do desconhecido: o Magreb,
as odaliscas marroquinas, 0os arabescos. Seus
pescadores, cercados de mulatas, atravessam
com os olhos o Atlantico e querem outros
continentes, outras regides, outras historias.

A pintura de Di Cavalcanti tem, curiosamente,
algo da aventura maritima portuguesa —

é litorénea, praiana, fica entre o mar e o
“bas-fond”, entre o porto e o “dancing”,

nao adentra o territério brasileiro nem quer ser
interiorana ou regional. Aqui, no Rio,
permanece na Lapa ou avanca até o Mangue,
perambula, erradia, nos suburbios. O Rio de
outrora. Di € carioca, um pouco a antiga,

e sua arte € o carioquismo na arte brasileira.

Como Di, o Rio é gordo, barroco, sensual,
lascivo. Como de resto, e finalmente,
a mulata.” (FM)

(Depoimentos de Paulo Mendes de Almeida

e Frederico Morais no catdlogo da exposicao
de Di Cavalcanti realizada no Museu de Arte
Moderna de Sao Paulo, em setembro de 1971).




PROGRAMACAO PARA ASSASSINATO
1965 / RELEVO MATERIAIS DIVERSOS
122 x 122 / COL. JEAN BOGHICI

ANTONIO DIAS y &S
(Campina Grande, Paraiba, 19444 4~
Reside em Milao) '

Autodidata.

Transferiu-se para o Rio em 1960. Participou
do Salao Nacional de Arte Moderna, de 1962
a 1966, obtendo o certificado de Isencao

de Juari, em 1964. Participou de varios saldes
no Rio, Sao Paulo, Curitiba e Belo Horizonte e
de inimeras exposicoes e manifestacoes de
vanguarda: “Opiniao”, 65 e 66, no Rio,
“Propostas” 65 e 66, em Sao Paulo,
“Vanguarda Brasileira”, em Belo Horizonte,
“Jovem Arte Contemporanea”, em Sao Paulo,
“Nova Objetividade Brasileira”, Rio, 1967.

Participou também da Bienal de Paris, em
1965, onde recebeu um dos prémios
regulamentares, da Bienal de Cordoba,
Argentina, em 1966, das mostras “Figuracao
Narrativa na Arte”, em Paris e Praga, “O
Mundo em Questao”, Paris; “Science-Fiction”,
em Berna, Paris e Dusseldorf.

Entre suas ultimas participacoes no Brasil,
antes de se transferir para Paris, primeiro, e
Milao, depois, onde até hoje reside, estao

“O Artista Brasileiro e a Iconografia de
Massa” e “Resumo de Arte JB”, ambas no Rio.

Bolsista da Fundacdo Guggenheim, residiu
algum tempo nos Estados Unidos, onde
expds também, no Museu Guggenheim,
integrando a VI Exposicao Internacional.

Desde 1962 ja participou de cerca de 80
exposicoes coletivas no Brasil, Espanha,
Portugal, Franca, Italia, Ingiaterra,
Tchecoslovaquia, Alemanha, Holanda, Suica,
Estados Unidos e Japao.

Realizou cerca de 20 exposicoes individuais
no Brasil e Europa. Sua ultima exposicao

no Brasil foi no Museu de Arte Moderna do
Rio, em 1975.

“A imagistica da fase 63-6 de Antonio Dias
decorreu, em grande parte de uma exploragao
transformadora de lembrancas e visoes da
infancia, permanecidas no inconsciente e
desrecalcadas ou aproveitadas para a fungéo

. ceiadora da arte. O pintor fixou assim a
fematica sexual e a da violéncia como

glemento autobiografico, ao passo que

fSimdttaneamente o seu espirito critico e
' hdmang, o levava a sintetizar, nas suas

obrasgplasticas outro aspecto — esse
exteoverfido e social — de sua personalidade,
na ac@iSag#®™as monstruosidades, e as
ameacas{da crlieldade inominéavel das guerras,
sejam atOmigls e quimicas ou de bombardeios
em massa. Essa fumgdo de elementos
tematicos subjetiVos egobjetivos € dilacerante
e dolorosa, bastante ﬁ’érsj§tente e percutente.

Com ela o artista“atifigg faro climax na
evidenciacao do desc@qekmdo mal imprevisivel
e latente do nosso tempo. Dai_um aspecto
quase de icone, que existe e%n“ﬂ‘éigh obras.

Ha nelas como que um apel@ prdfindo a

uma nova religiosidade, leiga e{@ﬁfﬂmﬁm
isso fosse possivel de conceber-§€. EA‘,_ﬁﬁb é
sem razao _de ser que O vermelho, g'h‘ [N
surgiram inerentes, imanentes e gen"éraﬂ’i‘%gg
nos seus quadros. Ndo se trata do infégpo, W
mas de um mundo — o nosso mundo mesmo —
cuja tragédia é visivel e presente, e cujos /
impulsos vitais sdo corrompidos, grangrenados,§
distorcidos por um lood moral e intelectual
que esta penetrando nos humanos e impede a
claridade e a naturalidade da vida. O nordestino
esta presente no drama. Dialeticamente, Dias
usa imagens que alguém poderia afirmar
serem de duplo gume, mas o resultado é
fenémeno capital para a arte brasileira e sua
ressonancia, sem nenhum favor, podera
tornar-se internacional.”

(Méario Barata, “Importancia de
Antonio Dias”", Revista Galeria de Arte
Moderna, junho de 1967).




DJANIRA

RETRATO DO COMPOSITOR LUIS COSME
1948 / OLEO S/ TELA / 73 x 60
COL. JOSE MIGUEL MONTEIRO SOARES

DJANIRA MOTA E SILVA
(Avaré, Sao Paulo, 1914.
Reside no Rio de Janeiro).

Morou algum tempo na cidade catarinen§e
de Porto Uniao, quase na fronteira com o
Parana. Viajou pelo Brasil antes de fixar-se no
Rio, como costureira e dona de pensao, no
bairro de Santa Teresa, nos anos 30. -

Comecou a pintar quando, enferma, esteve
internada no Sanatério de Sao José dos
Campos. Descoberta por Marcier, recebeu dele
instrucoes técnicas sobre pintura. Entre 1939
e 1940 estudou no Liceu de Artes e Oficios
do Rio de Janeiro.

Em 1942 expoe no Saldao Nacional de Belas
Artes pela primeira vez, nele participando,
de forma intermitente, até 1958 e obtendo
medalhas de bronze e prata e o prémio de
Viagem ao Pais. Participou também do Salao
Paulista, da Bienal de Sao Paulo e de varias
outras coletivas no Brasil e de mostras de arte
brasileira no exterior: Londres, Argentina,
Uruguai e Chile.

Esteve nos Estados Unidos, em 1945, ali
exponso individualmente em Nova lorque e
Washington. Mais tarde, em 1958, participaria
da mostra internacional do Prémio
Guggenheim, em Nova lorque.

Sua primeira exposicao individual foi
realizada na Associacao Brasileira de
Imprensa, em 1943.

O Museu de Arte Moderna do Rio realizou,
em 1958, uma retrospectiva de sua obra, e, em
1967, uma exposicdao reunindo, além de
quadros, todos os objetos de seu atelié

de trabalho.

“Desde minha primeira infancia, nos
|atifindios do café, ndo sei o que seja a
ociosidade, o denso enigma de viver sem
propositos. Crianga ainda, trabalhando no
campo, aprendi a separar os frutos da terra, a
s@lecionar riquezas. Verifiquei, antes de saber
0.ABC, o quanto vale o amor, € 0 prego
davsobrevivéncia. Aprendi também o valor da
diggidade humana, na vida simples que me
ofrcavas E ¢ no meio da gente humilde, nas
horasfdedfrabalho, de festas e tradigoes,
que’regficontro o melhor de meu sofrido
coracip. 0N pintora, habito as ricas
vertente8§l poptllares do Brasil, passando pelos
sitios naciem@listas dos mestres Almeida Jr.,
Teles Jr., Di Cavaleagti,Jduiz Soares e

Tarsila do Amar@l. Tenffo raizes plantadas na
terra, ndo traio Winhds_erigens, nem me
envergonho de sef ugha, nativa. Confio no
desenvolvimento de umay@rte auténticamente
nossa. Ja fiz viagens de®largo bordo,
atravessei oceanos e cordilheir@Sihe nos
caminhos vindos veio comigQ@” aGjusta
desconfianca das faceis impeki@€oes
cosmopolitas. O cosmopolitismd d€sagrefia os
valores de uma nacdo, de um povo. Dgécreio
na arte sem origens locais, embora &€ja
internacionalista.”

“Pintar e viajar sdo os verbos de meu
destino. Minha visao -de pintora procura o
sentimento da vida, as motivagoes artisticas.

Tema €é razado para trabalho, é afeto e

consciéncia nacional. A luta plastica é rigor
artesanal, exigéncia criadora, € superacao,
porque o assunto nao faz pintura ser valida.

Um quadro ndo é uma superficie sentimental,
e sO vale quando importa numa meditada
contribuigao de cultura.”

(Depoimento da artista incluido no livro
sobre sua obra, Editora Galeria de Arte
Moderna, 1967, Rio).




ESFINGE / 1953 / BRONZE
COL. FRANCO TERRANOVA.

BRUNO GIORGI
(Mococa, Sao Paulo, 1915.
Reside no Rio de Janeiro)

Realizou estudos em Roma, entre 1920

e 1922, e, em Paris, com Maillol. Nessa cidade
frequentou as Academias Ranson e de la
Grande Chaumiére, em 1936.

De volta ao Brasil, em 1939, fixou-se
inicialmente em Sao Paulo, transferindo-se
para o Rio, em 1943, aqui permanecendo

até 1949. Realiza frequentes viagens a Italia.
Participou trés vezes da Bienal de Sao Paulo,
recebendo na segunda, em 1953, o Prémio

de Melhor Escultor Nacional; duas vezes, da
Bienal de Veneza (1950 e 52) e de inumeras
mostras coletivas no Brasil (Saldao da Familia
Artistica Paulista, | Resumo de Arte JB, Rio,
etc.) e no exterior (saloes de Outono e

das Tulherias, em Paris, de Arte Sacra, no
Vaticano, em 1948, etc.).

Realizou exposicoes individuais em galerias
e museus de arte de Sao Paulo, Rio e exterior
(Peru, Chile, Argentina, Italia, Polonia

e Austria).

E autor de varias esculturas monumentais,
entre as quais se destacam, o “Monumento

a Juventude”, no edificio do Ministério da
Educacao e Cultura, no Rio, “Dois Guerreiros”,
na Praca dos Trés Poderes, em Brasilia, e
“Meteoro”, no Palacio dos Arcos, em Brasilia.

“Consagrado internacionalmente ja ha longos
anos, Bruno Giorgi foi citado ao lado de
7adkine e de Giacometti como um dos trés
escultores mais importantes do cenario
artistico internacional. Quem assim se referiu
agele, foi o critico Max Bense. Também
Michel Seuphor e Herbert Read ocuparam-se
deétseu trabalho criador. Jovem ainda,

estutiou com Maillol, tendo iniciado em Paris
sfa capreira publica de artista.

Brupd GiOGrgi nao tem se conformado com
os ‘estifos gue |he conferem tanta fama.

Pelo medos duas vezes enveredou por
transformacoés arriscadas em sua producao
escultorica, que exigiram renovacoes
profundas em su@ visa@: Por volta de 1947,
afasta-se do géflero 40 neo-classicismo pleno
de exuberancia, qué até emtao praticava,

e adota um novo génere de estilizagdo, no
qual suas figuras se ‘adglgacam, mas parecem
adquirir, com isto, maior energia,

Quase 20 anos mais tarde, (qUapde todo
mundo ja havia se acostumade==" egja,havia
consagrado — o novo estilo de #fung
Giorgi, o escultor abandona a figuragpela
forma abstrata. A nova mutagdo d&Segi.
época em que passa a trabalhar no
marmore de Carrara, da Toscana, de omde
é oriunda sua familia”.

“Bruno Giorgi foi sempre um
monumentalista. Jovem ainda, celebrou a
juventude brasileira no famoso grupo junto ao
Palacio da Cultura do Rio de Janeiro.

A aproximagdo do abstrato permitiu ao
artista, expressdo de sentimentos e visoes
de grande riqueza interior. As vezes
parecendo inspirar-se no repertério formal
da tecnologia contemporanea. Bruno Giorgi
aproxima-se cada vez mais de uma espécie
de misticismo naturalista. De fato, sua forma
em principio abstrata sugere processos

de germinagdo em ambito césmico ou

mesmo gestos de prece”.

(Jayme Mauricio, agosto 1974).




COMPOSICAO CUBISTA / 1932 / AQUARELA
26 x 32 / COL. GILBERTO CHATEAUBRIAND

ANTONIO GONCALVES GOMIDE
(Itapetininga, Sao Paulo, 1895.
Sao Paulo, 1967).

Transfere-se com a familia para Genebra,
em 1913. Nessa cidade realiza estudos na
Escola de Belas Artes, entre 1914 e 1918,
tendo como professor, Ferdinand Hodler.

Um dos seus colegas na Escola, John Graz
viria para o Brasil em 1922, depois de casar-se
com sua irma Regina, aqui participando

da Semana de Arte Moderna.

Realizou viagens de estudos a Espanha
e Portugal. Em Paris conhece Picasso, Braque,
Picabia, Severini e Lhote.

Retorna ao Brasil, definitivamente, em 1929.
Um ano antes comparece com um desenho
na Revista de Antropofagia.

Em 1932 participou como soldado da
Revolucao Constitucionalista.

Além de pinturas, desenhos e ilustracoes,
realizou ao longo de sua vida, desenhos para
estamparia, aquarelas, gravuras, murais

em afresco, vitrais.

Foi um dos fundadores da Sociedade

Pro Arte Moderna, em 1932. Participou trés
vezes do Salao de Maio e da | Bienal

de Sao Paulo.

Morreu totalmente cego, de trombose cerebral,
aos 72 anos de idade.

“Nao cabe, nesta introdugao geneérica, 0
estudo aprofundado do cubismo gomidiano
que recompoe inventivamente 0s objetivos na
simultaneidade de planos bem articulados e
obedientes a um inato sentido do movimento.

Sobrepondo o lirismo pessoal ao rigor dessa
estética racionalista que, ultrapassado seu
mlomento herdico (1907/14), é ainda
inteflsamente cultivada nos anos 20, em
variante® dmdividuais, o pintor brasileiro nos
recordla, 44as transposigoes objetais, um

Juan Gfis memos ascético e, na riqueza do
tracado®dfagramatico, um Jacques Villon.

Cabe citarvag@quarela com um mostrador de
relégio ocupando agpartey central da
composicao que fSe revela documento
subsistente dos Maisffmportantes da fase
cubista de Gomide®E dithaYobra, que nos faz
pensar no que nao sejteri@’/perdido em

Paris e nas provaveis opertunidades
desperdicadas também ali por &S®&e brasileiro
retraido, ndo obstante conhe@€Ssedlgumas
das personalidades essenciaistd@fmogimento.
Seja como for, em nossa “Semanagde Apfe
Moderna" as obras de Gomide dificilgfente
encontrariam outras de igual peso
vanguardista do mesmo modo que certamente
estariam entre as de maior coeficiente ‘de
qualidade individual.”

(Trecho da apresentacao de Walter Zanini,
no catalogo da exposicao de Antonio Gomide,
realizada no Museu de Arte Contemporanea

da Universidade de Sao Paulo,

em junho/agosto de 1968).




BAMBU / 1937 / OLEO S/ TELA / 60 x 48
COL. TORQUATO SABOIA PESSOA

ALBERTO DA VEIGA GUIGNARD
(Nova Friburgo, RJ, 1896.
Belo Horizonte, 1962).

Em 1907 viaja com os pais para a Europas
Suica, Alemanha e Franca.

Entre 1916 e 1924 estuda desenho e
pintura na Academia de Belas Artes da
Baviera, na Alemanha. Viaja a Florenca.

Em 1924 faz rapida viagem ao Brasil,
expondo um pastel e cinco desenhos no
Salao Nacional de Belas Artes, obtendo
mencao honrosa.

Em 1928 participa da Bienal de Veneza.
Retorna ao Brasil, definitivamente em 1929.

Ensina durante seis meses na Universidade do
Distrito Federal e, de 1931 a 1943, na
Fundacao Osorio, no Rio. Em 1944 passa a
residir em Belo Horizonte, onde dirige a
Escola de Belas Artes, no Parque Municipal.

Em 1940 recebe prémio de viagem ao pais no
Salao Nacional. Passa a viajar com frequéncia:
Estado do Rio (Petrdpolis, Teresopolis, Niteroi
e ltatiaia), Minas Gerais, Sao Paulo e Parana.

Em 1942 obtém medalha de ouro no

Salao Nacional e seu quadro “Noite de Sao
Joao"” é adquirido pelo Museu de Arte
Moderna de Nova lorque.

Desde crianca Guignard viveu em intimo
contato com a natureza e a vegetagao,
acostumando-se as amplas perspectivas das
cidades serranas e montanhosas. A natureza €,
portanto, o elemento predominante em toda
sué® obra e nao aparece apenas nas
gaisagens, mas, também, como fundo na
maioria de seus retratos e nos arranjos
florai® bem como em sua obra decorativa.

Més assftn eemo, ao longo da histéria da arte,
a ewgllica@da paisagem marca as varias
fases dé€ nossa concepcao da natureza,

do simbeld ao maturalismo, em Guignard, da
mesma fotma,da um aprofundamento

gradual do tema.

Vi poucos trabalh@s ndifdse do Jardim
Botanico do Rio de Janeiro (1937/40).

Ndo posso sequer imagimar jquantas vezes
Guignard pintou o Jardim B@tanico, mas nao
foram poucas, pois em 1958 o artista foi
contemplado com medalha comgmOgativa do
seu Sesquicentenario por sedg dimigentes.

Guignard abordou este jardim/méSeufSobytreés
angulos: amplos trechos em visO€® ‘
panoramicas, vitorias-régias, focalizada$” eqs
primeiro plano e bambus. Para os paisagistas
do século XIX, que culmina toda uma
evolucdo na abordagem do tema, os assuntos
eram escolhidos segundo sua grandeza moral
e os artistas esforgcavam-se para torna-los
mais nobres e mais dramaticos. O bambu
simboliza, em relacao ao homem, a retidao

e a inteireza moral. Nesta paisagem, 0s
bambus se organizam para formar um arco
ogival. Crescem como as colunas do interior
de uma categral gotica, e, a medida que
sobem, perdem sua materialidade, para ganhar
em expressao espiritual. Na fragil arquitetura
de bambus, feita de pequenos toques de
pincel, a luz penetra suavemente.”

A tela exposta nesta mostra, “Bambus”,
obteve o segundo prémio no Salao Oficial
da Argentina, em Buenos Aires, em 1937.

(Frederico Morais, 1974/76).




RRAJCBERG

SEM TITULO

160 x 90

1968 / RELEVO, MADEIRA
COL. FRANCO TERRANOVA

FRANS KRAJCBERG
(Polonia, 1921. Naturalizado brasileiro.
Reside em Paris e no Brasil).

Entre 1945 e 47 trabalha na Academia de
Stuttgart sob a direcao de Willi Bausmeister

Entre 1948-52 reside em Sao Paulo. Entre
1952-56 isola-se no interior do Parana.

Retorna ao Rio em 1956.

Em 1957 obtém o 1.° prémio de pintura
na Bienal de Sao Paulo.

Em 1958 parte para a Europa, passando
a dividir sua residéncia entre Paris e Brasil,
a partir desta data.

Em 1964 recebe o prémio da cidade de Veneza
na Bienal de Veneza.

Realizou, entre 1951 e 1975, 32 exposicoes
individuais em galerias e museus de arte
moderna de Sao Paulo, Rio, Curitiba, Paris,
Milao, Oslo, Ibiza, Roma, Atlanta (USA)

e Jerusalem.

Participou de cerca de 50 exposicoes
coletivas em Sao Paulo, Rio, Buenos Aires,
Rosario, Lima, Santiago, Paris, Lisboa, Londres,
Nova lorque, Minneapolis e Montreal.

“Os objetos-testemunhas da grande aventura
naturalista de Krajcberg nos abrem as portas
de um dominio poético no qual a estética €
generalizada, no qual a natureza produz arte.

MAs estes tesouros, preciosas obras-primas
dé alquimia extre-temporal das plantas e
dds pédras, devem ser conquistados: eles
exigem de seus “inventores” o sopro do amor
efa pufeza do olhar. O amor pela natureza
brasileiragfez @e Franz Krajcberg um dos
cavaleinds deste Graal, em contato com o
qual eXpegimeaiei, mais do que nunca,

a perturbadgfa vekdade da célebre definicao
axiomatica de Amdre Malraux: a arte €

um anti-destinge.”

(Pierre Restany, Pafis, 1966)




ANITA

FAROL DE MONHEAGEN / 1924 / OGLEO S/

TELA / 46x64 /
CHATEAUBRIAND

COL. GILBERTO

ANITA CATARINA MALFATTI
(Sao Paulo, SP — 1890-1964)

Em 1910 embarca para a Alemanha, ali
estudando, a partir de 1911, na Academia
Real de Berlim e com Lovis Corinth
(desenho, pintura e gravura).

Em 1914 retorna ao Brasil, via Paris.

Expoe em Sao Paulo, em 1914, seguindo meses
depois para os Estados Unidos, onde
frequentou a Art Studentes League, de

Nova lorque, e a Independence School of Art,
aqui sob a orientacao de Homer Bross.

Conhece Marcel Duchamp.

No dia 12 de dezembro de 1917, a rua Libero
Badaré, em Sao Paulo, realiza sua historica
exposicao, criticada violentamente por
Monteiro Lobato.

Participa da Semana de Arte Moderna de 1922.
Bolsista do governo de Sao Paulo na Franca,

€ vizinha de Di Cavalcanti e Brecheret

em Paris, onde conhece Léger, Matisse

e Fujita.

Participa dos saloes de Outono, dos
Independentes e do Salao Nacional, em Paris.

Retorna ao Brasil, em 1928, realizando, um
ano depois, nova individual em Sao Paulo.

Atua na Sociedade Pré Arte Moderna,
integra a “Familia Artistica Paulista”,
participa do Salao de Maio e preside o
Sindicato dos Artistas Plasticos.

Em 1949 o Museu de Arte de Sao Paulo
realiza retrospectiva de sua obra, o mesmo
fazendo, em 1955, 0 Museu de Arte Moderna
de Sao Paulo. Participou da | Bienal de

Sao Paulo e de diversas coletivas no Brasil e
no exterior. Foi homenageada com sala
especial na VIl Bienal de Sao Paulo.

“Suas paisagens da época americana foram
pintadas durante o verdao passado na ilha de
Monhegan. Conquistada pelo ambiente (o
mais descondicionado que encontrou em sua
viga) desta ilha quase inacessivel, habitada
por pescadores; conquistada pela figura de
Hofner,Boss, que lhe prega “um valentissimo
suist@,.num barco que levou para perto dos
roghedes em alto mar” antes de ensina-la
aCegficar uma tela convenientemente”,
Anita segexpfime “a vontade”, pintando ao
sol e dgehuya,“Fixa nestas obras, diferentes
aspectos @a idfaN. O Farol”, “O Barco”,

“A Onda”,“Aspecto de rochedos”, “Monhegan
Island” sao Os.gffadros mais conhecidos.

O modo de tratar a cOF Restas paisagens
difere do usado emfTresgburg; agora sao
grandes superficies ‘eoloridasy manchas
amarelas, azuis ou verdeg, ‘delimitadas muitas
vezes por largas linhas roxas € com toques
finais de vermelho. Da Alemanha trouxera
influéncias de Corinth que na épeca
trabalhava as telas em largas pinceladas
coloridas, fundindo todo o espacoy9d0 pfimeiro
ao ultimo plano num s6 movimento'd

(“Itinerario da_Descoberta”, Marta
Rossetti Batista, Suplemento Literario do
O Estado de Sao Paulo, 13-12-1969).

“Com efeito: educados na plastica “histérica”
sabendo quando muito da existéncia dos
impressionistas principais, ignorando

Cézanne, o que nos levou a aderir
incondicionalmente a exposi¢cao de Anita
Malfatti, que em plena guerra (1917) vinha
mostrar-nos quadros expressionistas e
cubistas? Parece absurdo, mas aqueles
quadros foram a revelacdo. E ilhados na
enchente de escandalo que tomara a cidade,
nos, trés outro, deliravamos de éxtase

diante de quadros que se chamavam “Homem
Amarelo”, “A Estudante Russa”, “A Mulher

de Cabelos Verdes”. E a esse mesmo “Homem
Amarelo”, de formas tao inéditas entéo,

eu dedicava um soneto de forma
parnasianissima... Eramos assim.”

(Mério de Andrade, conferéncia
pronunciada em 30-4-1942).




ISIMAEL

O ENCONTRO / 1928 / OLEO S/ CARTAO ISMAEL NERY “Pertenco a esta espécie de homens que nao
56 x46 / COL. CHAIM JOSE HAMER (Belém, Para, 1900 — Rio, 1934). constroem nem destroem, mas que
explicam toda a construgdo e toda a
Com dois anos de idade, veio para o Rio, destruu;ao Eu sou um predestinado, como
junto com a familia. também meus predecessores e como
Entrou para a Escola Nacional de Belas otmeus sucessores. Através dos séculos

s desenvolver o germe que no
da vida recebemos. N6és somos os
fsacrificados que sofrem por todo

Artes em 1915 ou 1916.

Em 1920-21 fez sua primeira viagem a Europa,
demorando-se mais na Fran¢a, mas

interessando-se na Italia pelos mestres
antigos de pintura. Somo’§tt_,

ens que amam e consolam:
s nem consolados. Se nao
es do germe de que nos
a nossa raca teria

De volta ao Brasil foi nomeado, em 1921,
desenhista-arquiteto da antiga diretoria do
Patrimonio Nacional.

fossemos I
falei, ha muit

acabado violen ente
Casou-se em 1922, com Adalgisa Nery. Otintido Tutlo VEier o seu Tlen el
Com a idade de 25/26 anos, segundo comecara nossa Visi @I de. O homem
depoimento de Murilo Mendes, criou um agora distribui suas es § na arte e na
sistema filoséfico original, o Essencialismo, ciéncia. Chegara um temp que a arte
considerado pelo préprio artista como uma e a ciéncia nao bastarao mais para suprir
introducao ao catolicismo. Era baseado na a ansia crescente de compreensao®e
abstracao do tempo e do espaco. a humanidade tem.
Em 1927 viaja novamente a Paris, ali Toda arte resume-se em suprir as
conhecendo André Breton e Marc Chagall, cientificas, toda a ciéncia resume-se gl
de quem se tornou amigo. estudo de equilibrio da vida e numa

tentativa formidavel de conhecimento d
matéria da vida. Ah! Se nés nos pudessem
conhecer ou se pelo menos, pudessemos
chegar a conhecer um outro homem.

Realiza sua primeira exposicao individual,
em 1929, no Palace Hotel, Rio, seguindo-se,
no mesmo ano, nova mostra em Belém do
Para. Viajou a Argentina e ao Uruguai.

A solidao do homem €é o que mais apavora
na vida. Os homens se olham como
desconhecidos com as mesmas roupas.

Em 1930 expoe 100 desenhos de diversas
fases, no Rio.

Faloes ‘om 1334 de Wicera ubarouloeq: Vivemos desconfiados — tudo fazemos para
garantir o que possuimos, com medo dos
ladroes de toda a espécie que vemos em
todos os homens.”

“Os poetas serdo os ultimos homens a
existir, porque neles é que se manifestara

a vocacao transcendente do homem. Todo o
homem recita um poema nas vésperas da sua
morte — a humanidade recitara também o
seu nas vésperas da sua, pela boca de

todos os homens que nesse tempo serao postas

— “Mirabili Dominus in opera ens”

(Ismael Nery, “Testamento Espmtual
novembro de 1933).




OITICICA

META-ESQUEMA / 1958/9 / GUACHE / 51 x 64
COL. EVANDRO CARNEIRO

HELIO OITICICA
(Rio de Janeiro, RJ, 1937.
Reside em Nova lorque)

Frequentou as aulas do pintor Ivan Serpa,

no Museu de Arte Moderna do Rio, em 19544

Em 1955 passou a integrar o Grupo Frente,
no Rio, e, em 1959, o Grupo Neo-Concreto,
participando das exposicoes realizadas no
Rio, Sao Paulo e Salvador.

Integrou a mostra internacional de Arte
Concreta, em Zurique, 1960, organizada
por Max Bill.

Participou da IV, V e VIl Bienal de Sao Paulo,
do IX Salao Nacional de Arte Moderna,

do IV Salao de Arte Moderna do Distrito
Federal, Brasilia, no qual recebeu referéncia
especial do Jari, da | Bienal da Bahia, bem
como de varias exposicoes e manifestacoes de
vanguarda: Opiniao 65 e 66, no Rio, Proposta
66, em Sao Paulo, Vanguarda Brasileira,

em Belo Horizonte, em 1966, Nova Objetividade
Brasileira, em 1967, no Rio e Arte no
Aterro, no Rio, em 1968.

Um dos mais importantes artistas brasileiros
de vanguarda é pioneiro das manifestacoes
ambientais, de arte na rua e de arte
suprasensorial. Entre suas propostas mais
conhecidas estao os “Relevos Espaciais”,
“Bilaterais”, “Penetraveis”, “Nucleos” e
“Bolidos”, no inicio da década de 60:
“Capas”, “Fendas” e manifestacoes publicas
com participacao de sambistas e piiblico,
dentro de um projeto geral denominado

“Parangolé”, que desembocara em “Tropicalia”,

que antecede, em 1967, o movimento
tropicalista brasileiro. Os novos
desdobramentos de seu trabalho, que
correspondem as exposicoes que realizou
em Londres e Essex, na Inglaterra, sao o Eden,
o Barracao e os conceitos de
suprasensorialidade e Crelazer.

“Hélio Qiticica, o mais jovem dos artistas
neoconcretos, partindo também dessa visao
organica da forma-cor, realiza uma
experiéncia muito pessoal, audaciosa, que
egtevou a romper com a superficie
bidinfensional e com o suporte otorgonal.
Pamgisgamente reduziu seu interesse cromatico
@0 bfanco, variando-o, apenas, na textura
egha jmwtensidade. Seus quadros dessa fase
contithamgapenas, duas ou trés faixas de
bran@g, gtie Hi0s convidavam a uma
contenplagl@o silenciosa e ascética. Mas se em
Aluisio Carvdo oWwnotor principal é a cor,

em Oiticicalé a f@rma, ou pelo menos um
sentido espaGialda cor que nao se satisfaz
na bidimensionalidade™

(Ferreira Gullar, reMistag®Critica
de Arte", 1962).




PANCETTI

AUTO-VIDA / 1945 / OLEO S/ TELA / 65 x 54
COL. GILBERTO CHATEAUBRIAND

JOSE PANCETTI
(Campinas, SP, 1904 — Rio de Janeiro; 1958)

Antes de completar dez anos, transferiu-se
com seus pais para a ltalia, fixando
residéncia em Bolonha. Foi aprendiz de
carpinteiro em uma fabrica de caixoes
funerarios e trabalhou em industrias de
bicicletas e de material bélico antes de
integressar na marinha mercante italiana.

De volta ao Brasil, residiu em Sao Paulo,
onde, entre outras atividades, trabalhou como
ajudante de pintor de paredes. Veio para o
Rio em 1922 com o intuito de alistar-se na
Marinha brasileira, como grumete. E viajou
mundo em navios de guerra. Participou, como
marinheiro, das revolucées de 1922, 24, 30 e
32, no Brasil. Apds servir na Marinha durante
25 anos, passou a reserva como
primeiro-tenente.

Em 1933 passou a frequentar as aulas do
Niicleo Bernardelli, ao lado de Milton
Dacosta, Ado Malagoli, José Rescala, Joaquim
Tenreiro e outros. Neste mesmo ano participa
do Salao Nacional de Belas Artes, onde
recebeu, nos anos subsequentes, todos os
prémios regulamentares, inclusive o de
Viagem ao Exterior, em 1941, o primeiro que
se concedeu na divisdao moderna.

Participa varias vezes do Salao Paulista

e da Bienal de Sao Paulo, de coletivas

do Brasil e no exterior, inclusive da Bienal
de Veneza, em 1950. Na | Bienal da Bahia é
homenageado postumamente com sala especial.

Fez frequentes viagens a Minas (Sao Joao
del Rei e Ouro Preto) e Sao Paulo (Campos
do Jordao), passando a residir na Bahia,

a partir de 1950.

Realizou exposicoes individuais em Recife,
Salvador e Rio de Janeiro.

“O lugar de Pancetti na pintura brasileira dos
nossos dias é demarcado por essas
constantes de ascetismo e romantismo.

Estejamos pelo menos seguros de que essa
arté nao é nenhuma aventura de

#pesquisa”, invencao de laboratério, mas obra
dedunfal fatalidade interior inexoravel,

de ufa sensibilidade que néo resigna a
explorag¢éo dos seus meios técnicos somente
para Hfilhoge gléria da “matéria”. A pintura
renunciel’ cada®vez mais aos acessorios
visuais, sej@ nasferma seja nas cores.

Renegou o pitoresgb como um pecado mortal.
Ha o frio caloredd paixao criadora que procura
a sua linguagem, nesgempoeta. O imovel

siléencio do homem gile, deffato, lutou entre
as tempestades em plgng” elemento solitario”.

“pancetti conheceu duas e§colasique raramente
aparecem juntas na legendg do§ pintores —
o mar a pobreza. Uma experiéncia da xida,
agreste como poucas. Filho de imigrantes,
nao pode nunca chegar as condeScendéncias
do arrivismo. Sua fidelidade arisca@ si
mesmo afugenta os tentadores. Seria¢para
admirar que esse homem rude e inquieto g@mg
poucos fosse intratavel com a idéia burguesa
da vida? Desde o inicio, como um frade,
percebeu-se excluido de tal mundo. Aceitou

a vida errante e cercou-se de uma couraca.

Numa natureza treinada como a dele, nao
havia transacdo possivel. Homem e artista se
reconheciam numa consciéncia inviolavel”.

“Salao 1945. O retrato do homem tem uma
profundeza raramente alcangcada em nossa
pintura. No entanto, ha os mesmos tons lisos,
o modelado mal saindo das superficies.

Nao tem muita sutileza de pincel na sua fatura
despretensiosa em si mesma, porém

sdo maravilhosos aqueles tons surdos de cinza,
preto, rosa queimado. .. Eis uma prova de
que o desenho meio geometrizado em nada
prejudica o interesse humano de uma figura.

Mas isso € para os Pancettis”.

(Ruben Navarra, “O marinheiro José
Pancetti”, e m“Jornal de Arte”, 1966).




PORTINARI

RETIRANTES / 1940 / OLEO S/ TELA / 73 x 60
COL. PARTICULAR

CANDIDO PORTINARI
(Brodésqui, Sao Paulo, 1903 —
Rio de Janeiro, 1962).

Filho de imigrantes italianos, transferiu-se
para o Rio, em 1918. Nese mesmo ano
matriculou-se no curso livre de pintura da
Escola Nacional e Belas Artes, tendo como
professores Lucilio Albuquerque e

Rodolfo Amoedo.

Participa do Salao Nacional de Belas Artes,
pela primeira vez, em 1922, recebendo, em
1923 o prémio de Viagem ao Estrangeiro.

Reside em Paris e faz curtas viagens a ltalia,
Inglaterra e Espanha.

De volta ao Brasil, expos individualmente,
em 1931, no Rio, obras totalmente distintas
dos padroes mais académicos de antes.

Um dos seus trabalhos mais conhecidos
dessa época é “Café”, de 1934, revelando
influéncias do muralismo mexicano. Com esta
tela obtém mencao honrosa na exposi¢ao
internacional do Instituto Carnegie, de Nova
lorque. Realiza painéis em afresco para
edificios publicos (como no Ministério da
Educacao e Cultura) e particulares, no Brasil
e nos Estados Unidos, sobre temas populares
ou ligados aos ciclos de nossa economia.

O periodo seguinte caracteriza o interesse do
artista por temas sociais — séries de obras
sobre éxodo de nordestinos fugindo da seca e
da miséria, de que sao exemplos “Menino
Morto" e “Enterro da Rede"”, datados de 1945.

Este periodo é também o da realizacao da
“Via Sacra” e do grande mural dedicado a
Sao Francisco, na capela de Oscar Niemeyer,
na Pampulha, Belo Horizonte.

O prestigio do artista cresce em todo o
mundo, com a realizacao de mostras
individuais em Paris, em 1946, em Buenos
Aires e Montevidéu, em 1947. Participa da
Bienal de Veneza, em 1950 e recebe os prémios
“Internacional Fine Arts Council”, em 1955, e
“Guggenheim e Hallmark”, em 1957, todos nos
Estados Unidos. Ainda neste ano conclui os
painéis sobre a Guerra e a Paz, que se
encontram no hall de entrada do edificio da
ONU, em Nova lorque.

No Brasil o prestigio de Portinari cresce mais
ainda nos meios oficiais. Em trabalhos murais
aborda temas de nossa Historia: “Primeira
Missa”, em 1948, “Tiradentes"”, 1949,
“Descobrimento do Brasil", em 1957.

De uma viagem a lIsrael, em 1956, resultou
uma série de desenhos expostos no Museu de
Arte Moderna do Rio, em 1958, e em varias
outras cidades Brasileiras e ainda Bolonha,
Buenos Aires e Lima.

Obras de Portinari foram incluidas na mostra
“Arte da América Latina desde a
Independéncia”, realizada nos Estados

Unidos em 1966.

“E este artista que reline ao realismo mais
respeitoso da figura, ao desenho mais
sensivelmente descritivo, uma tao forte
técnica renascentista, € o mesmo que ira
egg€rimentar as diversas solucoes do Cubismo
¢ seuS derivados, ira se auxiliar, na
caifiposi€ao de muitos quadros, dos processos
stipesfrealista de invengao, e tentara reunir
3 glia diferenca”, as diferencas de um
Picasgb, dedim Braque, de um Rivera. De tal
forma elefreume a ciéncia antiga de pintura a
uma persom@lidade experimentalista e
antiacadémicafmodeérna, que de Céandido
Portinari se pederd dizer que € o mais
moderno dos antigos.”

“Além da essencialiddde pl@stica que unifica
tao profundamente algcria¢@o_pictérica do
artista brasileiro, ha que salieRtar ainda,
como elemento unificadory o%s€u realismo.

Parecera talvez uma audacia irresponsavel
falar em realismo unificador, diapte d®, certas
obras tao aparentemente afastadas da
natureza... No entanto, nenhuma Ottra
expressao ha que a substitua, desde qffe §
tenhamos em vista a realidade mesma

da plastica.”

(Méario de Andrade, “Céandido Portinari”, 1938,
incluindo em “O Baile das Quatro Artes”,
Ed. Martins, 1963).




REGO MONTEIROD

CRUCIFIXAQO / 1922 / OLEO S/ TELA / 89x 79

COL

GILBERTO CHATEAUBRIAND

VICENTE REGO MONTEIRO
(Recife, PE, 1899-1970)

Sao mae era prima distante de Pedro
Américo. Seus irmaos Joaquim e Fedora eram
pintores, José, arquiteto e Débora, escritora.

Inicia seu aprendizado de arte com a irma
mais velha, Fedora.

De 1911 a 1914 frequenta aulas de desenho,
pintura e escultura na Academie Julian, em
Paris. Em 1913 participa do Salao dos
Independentes em Paris.

Em 1920 e 21 expds em Sao Paulo aquarelas
com motivos indigenas. Publica em 1923,
pela editora Tolmer, de Paris, livro sobre
“Lendas, crencas e talismas dos indios da
Amazénia”. Em Paris torna-se amigo do
escultor Victor Brecheret e é procurado por
Oswaldo de Andrade. Expoe frequentemente
no Saldo dos Independentes, € um dos
fundadores do “Salon des Surindépendents”
e figura ao lado de Torres Garcia, Figari,
Orozco e Rivera na Primeira Exposicao do
Grupo Latino Americano de Paris, na
Galeria Zack, em 1930.

Em Paris e no Brasil dirige varias revistas
culturais e literarias, ao mesmo tempo que
publica ilvros de poesia. Em 1930 traz a Recife,
uma das primeiras exposicoes de arte
moderna internacional.

Em 1938 é nomeado diretor da Imprensa Oficial
de Pernambuco.

Quadros seus sao adquiridos por varios
museus franceses, entre eles, o Nacional de
Arte Moderna, o Jeu de Paume, o Museu de
Grenoble e o Palacio ae Congressos
Internacionais de Liége.

Volta periodicamente a Pernambuco, mas
reside quase sempre na Franga, onde “é
considerado uma das formas mais vivas da
Escola de Paris”.

“Entretanto, os ingredientes culturais de
Monteiro, derivados do cubismo, de Léger, de
principios formais amozonicos, da observagao
de especificos tragos da imobilidade e da
fradtalidade de estatuéria antiga, extrapolam-se
g sighificantes irredutiveis, capazes de o
cold€amfiUma situacéo absolutamente sui
géney® ha “Escola de Paris”. Nao retornando
20 Brasif, como o fizeram um Rivera, no
Méxic@ e ufft Jerres-Garcia, no Uruguai, sua
afirmacCaeffSe gbboca no ambito do racionalismo
francés, vesfendemtodavia um exotismo
concepcionat dtie efproduto de instintos/
instituicoes d@ysuafantropofagia precursora”.

“A crucifixdo”, de 1922gmsiméirica,
estruturada nos pouc@s plagbs ortogonais
que unem as trés figlgas, retomando sem
prejuizos as convencoes daffrontalidade
arcaica e respeitando a bidimensionalidade do
espaco telar, é um primeif@ testemunho

do codigo de econdmicos componentes
formais do jovem pintor, executadoeQul
severos cuidados artesanais”.

(Trechos da apresentacao de Walter Zanini ¢
no catalogo da exposi¢cdo de Vicente Regd
Monteiro realizada no Museu de Arte
Contemporanea da Universidade de Sao Paulo,
em novembro/dezembro de 1971).
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MATERNIDADE / S OLEO S/ TELA / 71 x 98
COL. MARIA DO CARMO CARVALHO.

LASAR SEGALL
(Vilma, Rassia, 1891 — Sao Paulo, 1957)-

Emigrou para Berlim, em 1906, ali estudanflo
na Academia de Belas Artes. Em 1910
mudou-se para Dresden, onde frequentariaNa
Academia de Belas Artes, como aluno-instrutor.

Entre 1911/12 participa do movimento
expressionista alema. Visita a Holanda e o
Brasil em 1912.

Realiza, em 1913, em Sao Paulo e Campinas,
as primeiras exposicoes de arte moderna
em nosso pais.

Retorna definitivamente ao Brasil em 1923,
realizando, em 1924, nova exposicao individual.
Em 1926, expos em Berlim, individualmente
trabalhos de sua “fase brasileira”. Seguem-se
exposicoes individuais no Rio, Sao Paulo e
Paris, respectivamente em 1927, 28 e 31.

Comeca a esculpir em 1930. Dois anos depois
comeca a pintar paisagens de Campos de
Jordao e os retratos da artista Lucy Citti
Ferreira. E funda a Sociedade Paulista de

Arte Moderna.

Em 1936 pinta trabalhos nos quais aborda os
grandes problemas humanos do mundo
moderno, retomando tema da fase
expressionista européia e acrescentando telas
como “Pogron”, “Campo de Concentracao” e
“Navio de Emigrantes”. Fase que dura até 1946.
Entre 1949 e 1957 pinta, entre outras

séries, “Mulheres Errantes” e “Florestas”, aqui
revelando disposicao de enfrentar a arte
abstrata.

Expos individualmente na Italia, Paris, Nova
lorque e Washington. Tem salas especiais na
1 e Ill Bienal de Sao Paulo. Em 1943 o governo
brasileiro promove exposicao de 260 trabalhos
seus no Museu Nacional de Belas Artes.

Convidado a realizar exposicao individual do
Museu de Arte Moderna de Paris, em 1956,
comeca a sentir os sintomas da moléstia que
iria vitima-lo, em agosto de 1957.

O Museu de Arte Moderna do Rio realiza
ampla retrospectiva de sua obra em 1967.

“Todas as obras atuais do artista sav como
que naturezas mortas. Mas o sao najuele
sentido menos limitado com que as naturezas-
mortas sao também mais exatamente
éhamadas de “vidas silencinsas”. Os motivos,
& t@matica, os assuntos de Lasar Segall nao
sdogfaturezas-mortas senao enquanto se
degrelacionam do tempo e do espaco, se
deliggndo assim de qualquer acidente, qualquer
cap@cterjgtica, qualquer encurtamento
mevaménteiisual. E por isso o artista consegue
essa “rag€tiguracdo que sera porventura o
maior destiffo da arte: dentro da beleza
objetiva daltécnicta, dentro de uma verdade
plastica da #ethor qualidade, como que o
desaparecimento mé8mp de todo este valor
estético que se p@e humifldemente ao servigo
de um sentimento Ydedl. Amperfeicao técnica

da obra como que d€ix@a’de existir, nao porque
nao existe, mas porqué, jaMais existe por si
mesma. Ela deixa de exiStir porgue € da sua
mais exata missdo jamais ser gestetica”,
jamais ser hedonistica, desacofisethadamente
livre em sua beleza, mas ser de"fatq
“artistica”, nos preservando no mgndo da
propria vida com suas dores fidelissima$§”.

“Segall sofre. Segall ama. Segall adverte

e condena. Mas sempre como artista, e
especialmente como artista filésofo, dando a
cada quadro, a cada assunto, a cada sentimento
ou idéia, um valor de transcendéncia.

Esta a sua particularidade especifica — a sua
contribuicdo ao mundo da pintura
contemporanea. Nao mais admiravel que
algumas outras contribuicoes. Mas
igualmente admiravel.”

(Trechos da apresentacédo de Mario de
Andrade, no catalogo da exposicao realizada,
em 1943, no Museu Nacional de Belas
Artes, no Rio).




TARSILA

LAGOA SANTA

TELA

50 x 65

A CERCA /i 1925 [ OLEOD
COL. JEAN BOGHICI

TARSILA DO AMARAL
(Capivari, Sao Paulo, 1890 —
Sao Paulo, 1973).

Estuda pintura e desenho com Pedro

Alexandrino. Em Paris frequenta inicialmente
a Academia Julian. Estuda com Emile Renard,
André Lhote, Albert Gleises e Fernando Léger.

Entre 1920 e 1931 realiza sucessivas viagens
a Europa (Espanha, Inglaterra, Portugal, Italia,
Franca, Moscou) e também ao Oriente Médio,
quase sempre acompanhada de Oswald de
Andrade. Conhece o poeta Blaise

Cendrars, em 1923.

Integra, em 1922, o grupo modernista.
Em 1923 pinta, em Paris, “A Negra”,
considerando seu primeiro quadro
antropofagico.

Viagem a Minas, em 1924, acompanhada de
Blaise Cendrars. Comeca a realizar os quadros,
entre eles “EFCB”, de 1924, de sua fase

“Pau Brasil".

Pinta em 1928 “Abapuru”, desencadeando o
movimento antropofagico de Raul Bopp e
Oswald de Andrade.

Em 1926, em Paris, realiza sua primeira
exposicao individual, na Galeria Mercier.

Sua primeira individual no Brasil ocorre no
Rio, dois anos depois.

Em 1933 pinta telas sobre problemas sociais,
entre outras “Operarios” e “2.2 Classe”.

Entre 1937 e 1950 esta presente em varias
mostras coletivas no Brasil e no exterior,
participando, em 1951, da | Bienal de Sao Paulo,
e, em 1964, da Bienal de Veneza.

Foi diretora da Pinacoteca do Estado e
escreveu artigos sobre arte na Imprensa
paulista.

Em 1968, o Museu de Arte Moderna do Rio
realiza ampla retrospectiva de sua obra,
organizada por Aracy Amaral, sua principal
biografa.

“Encontrei em Minas as cores que adorava
em crianca. Ensinaram-me depois que eram
feias e caipiras. Segui o ramerrao do gosto
apurado. .. Mas depois vinguei-me da
effessao, passando-as para as minhas telas,
a2ul Purissimo, rosa-violaceo, amarelo vivo,
vefdesantante, tudo em gradagcoes mais ou
MmeaPs fortes, conforme a mistura de branco”.

Déevede observar que € a partir de 1924
que(§e afifmaga fonte nica de temas para toda
a obragposiérior de Tarsila, e inegavel fruto
de sua vidgegPMinas redescobrindo o Brasil:
a terra e ‘affantasia gerada pela intimidade
imaginosa d@gsafVivéncia. Temas basicos e
inesgotaveis no desdgbramento de toda a sua
longa carreira comgVpintafé: sua infancia,
com todas as impr@ssogs de seu mundo
exterior repousados @m &€UNsubconsciente, e
a visao de Minas. Esta projecdo pictorica da
realidade brasileira, senW&falSidades
academizantes, foi a grande contribuicao de
Tarsila, conhecida pro sua fase@®™RaulBrasil”.

(Trechos da apresentacdo de ArdeyfA.
Amaral, no catalogo da exposicdo dg
Tarsila realizada no Museu de Arte Modegftra
do Rio, em abril/maio de 1969, pags. 168K
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CARRINHO DE CRIANCA / sd.
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66 x 81

OLEO S,
COL. FUNDAGCAO RAYMUNDO

ELYSEU D'ANGELO VISCONTI 0 Lo
(Salermo, ltalia, 1867 — Rio de Jan®irgf 1944).

Veio com seus pais, para o Rio, com mepg#s
de um ano de idade. y

Entrou para o Liceu de Artes e Oficios em =

1884 e, um ano depois, matriculou-se na
Imperial Academia de Belas Artes. Foram
seus mestres Victor Meirelles, José Maria de
Medeiros, Henrique e Rodolfo Bernardelli

e Rodolfo Amoedo.

Na famosa polémica entre positivistas e
modernos, Elyseu ficou com os ultimos,
sendo um dos fundadores do Atelier Livre.
Apoés a reforma do ensino artistico, com a
introducao de novo Regulamento e a
substituicao do nome Imperial Academia para
Escola Nacional de Belas Artes, criou-se um
concurso para o prémio de viagem ao

exterior. Visconti foi o vencedor do primeiro
concurso, em 1892. Em Paris frequentou
simultaneamente a Escola de Belas Artes e a
Escola de Artes Decorativas, esta dirigida por
Grasset. Durante sete anos consecutivos
expos nos saloes de Paris. Conforme pratica
na época, fez copias de obras de Velasquez no
Museu do Prado em Madrid.

Seus primeiros trabalhos na Europa sao
influenciados por Botticelli e pelos
pre-rafaelitas Sao dessa época

“Gioventu” e “Recompensa de Sao
Sebastiao”, em 1898 e “Creadas”, de

1899, estas duas ultimas premiadas com
medalha de prata na Exposicao Internacional
de Paris, em 1900.

Em 1901, de volta ao Brasil, ja casado, realiza
exposicao de cerca de 60 obras, e outra,
em Sao Paulo, em 1903. Vence concurso de
selos postais e realiza ex-libris e
cartas-bilhetes.

Retornando a Europa, em 1905, usa seus filhos
e esposa como modelos para seus quadros.
E convidado a realizar a decoracao do Teatro
Municipal do Rio, bem como o pano de

boca de grandes dimensoes. O trabalho é
executado no atelié de Puvis de Chavannes,
em Paris. Ao mesmo tempo realiza varias
telas, entre elas, “Maternidade”, de 1906, um
dos trabalhos mais significativos de sua fase
pré-impressionista.

Nomeado professor da Escoia Nacional,
exerce o magistério até 1913, auxiliado por
Marques Jr. e Henrique Cavalheiro,

seus discipulos.

Em 1908 é premiado nos Estados Unidos

com a tela “Recompensa de Sao Sebastiao”

e entre 1913 e 1916 encontra-se novamente na
Europa, onde realiza novos obras decorativas
ffara o Teatro Municipal do Rio.

ﬁﬁtbr_:ga definitivamente ao Brasil terminada

fa guerra. Pesquisa a fatura e a técnica,

eﬁ%blj@e temas nacionais e expande a luz em
suag telas. Finda sobretudo cenas ao ar livre
capitada$ em? sua residéncia de Teresopolis.

“Todo esse empenho em encontrarymediacoes
entre situacoes extremas redpondid aguela
busca de ternura que verificarcm@s n@=sua_
Gioventd. Visconti jamais abandonagd essgit
projeto. Inclusive ao retornar pela segugffa

vez a Europa, quando essa propensao §ef§
revela nos inumeros retratos de sua esp@sa“e
filhos, que pontilham, desde entédo, toda stias
obra. Nao raro, na "paginagcao” desses retratos
— lembrando Ensor — as cabecas surgem
de um mundo nebuloso, rebuloso, rebelde as
construcoes rigidas. Isto sem a dramaticidade
do mundo espantoso do pintor belga”.

“Se procurarmos demonstrar, no futuro, em
pormenores, como o deféomeno poético de
Visconti se oferece a uma determinada
aspiracdo da nossa sociedade, diremos que ele
se aproxima de uma forma de viver,

fluente e sem asperezas, garantida por um
momento econémico, na medida do possivel,
brasileiro. Em certo sentido, Visconti foi um
“codificador das sensacoes”, como elas seriam
mais tarde procuradas pela classe media
beneficiaria da Revolucdo de 1930 e do Novo
surto desenvolvimentista”.

Se é ainda verdade que 1930 representou,
politicamente, aquilo que 1922 significou
artisticamente, nada nos impede de
adiantarmos a hipotese de que Brasilia &, do
angulo urbanistico, um tipo de fidelidade ao
“mundo luminoso” de Visconti”.

“Diriamos que Visconti conseguiu prefigurar,
na dimenséao intima de sua pintura, esse mundo
de organizagbes sensoriais que acabaram

por eclodir com o otimismo que presidiu a
edificacao de Brasilia".

(Flavio Mota, “Visconti e o inicio do
Século XX", em Dicionario das Artes
Plasticas do Brasil, de Roberto Pontual, Ed.
Civilizagao Brasileira, 1969).
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JANELAS E BANDEIRAS / sd. / TEMPERA
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ALFREDO VOLPI |
(Lucca, ltalia, 1896. Reside em 4
Sao Paulo desde 1898). '

Aprendiz de entalhador e carpinteiro e exerce\ -
a profissao de encardenador. Em 1911 com

a trabalhar como decorador e pintor em
construcoes. Pinta sua primeira tela em 1914,
participando em 1925 de uma coletiva no
Palacio das Indastrias, em Sao Paulo.

Conhece Rebolo, em 1933, e participa das
sessdoes de modelo no seu atelié do edificio
Santa Helena. Frequenta o atelié de Bruno
Giorgi e conhece De Fiori.

Comeca a participar das exposicoes da
Familia Artistica Paulista e do Salao de Maio,
em 1938, expondo no Salao Nacional de
Arte Moderna, no Rio, em 1943. Realiza sua
primeira exposicao individual em Sao Paulo,
em 1944, ano em que visita Minas Gerais,
onde participa de exposicdo organizada por
Guignard. Novas individuais e coletivas.

Em 1950 viaja a Europa. Depois de passar
10 dias em Paris permanece a maior parte
de seu tempo na Italia, viajando 18 vezes
a Padua para ver os afrescos de Giotto.

Participa da Bienal de Veneza em 1952
e da Il Bienal de Sao Paulo, onde divide
ex-aequo, com Di Cavalcanti, o prémio de
pintura. Seus trabalhos entusiasmaram
Herbert Read.

Expoe novamente na Bienal de Veneza, em
1954, e recebe, um ano depois o prémio
“Governo do Estado”, no IV Salao Paulista.

Artista convidado, participa das exposicoes
de arte concreta, em Sao Paulo e no Rio,
em 1956/57. Realiza afrescos.

O Museu de Arte Moderna do Rio realiza
retrospectiva de sua obra, em 1957.

Recebe o Prémio Guggenheim, em 1958.

Um ano depois expoe em Nova lorque na
Fundacao Guggenheim. Tem sala especial na
VI Bienal de Sao Paulo, em 1961, recebendo,
em 1962, o prémio da critica de arte do Rio
de Janeiro. Em 1963 expoe na Alemanha
apresentado por Max Bense e novamente na
Bienal de Veneza, em 1964.

Entre os iltimos prémios recebidos estao

o de “melhor pintor nacional”, no Panorama de
Arte Atual Brasileira, no MAM de Sao Paulo,
em 1970, e o “Golfinho de Ouro”, do Museu
da Imagem e do Som, no Rio.

O Museu de Arte Moderna do Rio promove
ampla retrospectiva de sua obra, organizada
por Aracy Amaral, o mesmo fazendo o Museu
de Arte Moderna de Sao Paulo, em fins de
1975, antecipando as comemoracoes do 80.°
aniversario do artista.

“Absorvendo o abstracionismo geométrico,
vendo Giotto, na Italia, percebeu, nessa
arquitetura, seus elementos retilineos puros,
a construgdo abstrata, sua estrutura
|brada e, bruscamente, encontrou a
te e de uma expresao artistica nacional,
@%}m quadro “Miserere”, de 1953, em que
u mossa tradigdo a uma linguagem
V;angmfardlgta

Nossa. @?'q tura colonial passou a ser usada
por Alfredo i a partir dessa tela, como
uma abStrafiz uma fachada Unica, uma

superficie glhe a terceira dimensao,
utilizada come®imagem ideal, irreal, dominou
a tela toda, ellmlnayﬂmo dundo. Isto €, o
ambiente, para dividir-s planos horizontais,
com portas e janele @l‘a ormadas em
simples organismos ° ri € r?gos as vezes
marcados apenas graflcgm nte. A densa
atmosfera de tragédia, que® mmtas dessas telas
contém, estd muito préxima de_séu‘periodo
expressionista. A cor possui Uma aI dade
interior criada por pinceladas , W

As linhas ndo sao jamais rigidas. A%are m
brandas, moles, atenuando a severida
constante arquitetonica e geométrica. Esgas,
fachadas sdo cenérios estranhos, desolad@s, ®
como barreiras misteriosas entre o ser
e o mundo”.

“Nos anos seguintes, Volpi abstratizou-as
ainda mais, tornando-as apenas planos
uniformes ou subdivididos, onde as portas
perderam sua aparéncia funcional, para se
transmudarem em signos de um apelo
transcendente”.

(Trecho da apresentagdo de Maria Eugénia
Franco no catalogo da exposi¢do “20 Anos
de Pintura de Volpi”, realizaad na Galeria
de Pintura de Volpi”, realizada na Galeria
Cosme Velho, Sdo Paulo, 1969).
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ANTONIO HENRIQUE AMARAL
(Sao Paulo, SP, 1935 — Reside em Sao Paulo).

Estudou gravura com Livio Abramo (1957)
e no Prait Graphic Art Center, de
Nova lorque, em 1959.

Recebeu 18 prémios em pintura, gravura e
desenho, entre 1957 e 1972, em saldes e
bienais brasileiros. Mencao honrosa na 3.
Bienal de Gravura de Santiago, Chile em 1967.
Prémio de Viagem ao Estrangeiro no Salao
Nacional de Arte Moderna, Rio em 1971,

viajando para os Estados Unidos, onde
permaneceu dois anos.

Realizou, de 1958 a 1976, 21 exposicoes
individuais, em Sao Paulo, Santiago,
Washington, Rio de Janeiro, Buenos Aires,
La Paz, Cochabamba, México, Londres,
Genebra, Brasilia, Santos, Sao Paulo,
Bogota, Nova lorque.

Desde 1957 participa de mostras coletivas

no Brasil e no exterior, a destacar: Arte
Brasileira Hoje, 1964, no Royal College of Art,
de Londres, 1.° Certame Latino-Americano de
Xilogravura, Buenos Aires, 1962, Jovem Arte
Contemporanea, no Museu de Arte
Contemporanea da USP (66/71), Panorama da
Arte Brasileira Atual, no Museu de Arte
Moderna de Sao Paulo de 70/73, Salao de
Outono em Paris, 1971 Salao Nacional de
Arte Moderna (69/70/71), Il Bienal de
Medelin, Colombia, Bienal de Sao Paulo
(61/63/65/67), pintura Latino-Americana, no
Queen Cuitural Center, Nova lorque, 1973,
Arte Latino-Americana, Universidade de
Massachusets, Estados Unidos.

Meu trabalho € uma tentativa:

Procurando integrar-me a minha realidade
imediata, cotidiana, esta realidade que
determina meus atos e minha vida muito mais
que quaisquer informagdes produzidas pela
famosa “pequena aldeia”, busco em meio a este
emaranhado de multiplas racas de que somos
formados aqui no Brasil, em meio as confusdes
criadas pelo que pretensamente chamam de
“arte universal”; em meio a nossa incrivel
realidade sécio-politica e cultural, busco minha
identidade original, Gnica: pessoal e social.

Trata-se, como disse Ferreira Gullar, da
tentativa de “dar universalidade a vida que se
vive no Brasil, de revelar o modo como a
histéria humana se passa aqui”.

Estes sdo meus compromissos: Tentar um
mergulho no sem fim de nés mesmos, em
nossa realidade tropical, latino-americana e ai
procurar nossa identidade, nossa originalidade,
nossa universalidade, como povo e como
individuo.

MARCIA BARROZO DO AMARAL
(Rio de Janeiro, 1943 — Vive no ,Rio)

Entre 1961 e 1966 frequentou
de Belas Artes. Em 1964 curs
a Academie de la Grande Chau

Participou do Salao Nacional de Arte
no Rio, de 1966 a 1974, obtendo certi

de Isencao de Juri, em 1971 e prémio de
viagem ao pais, em 1972. Participou da Il B
da Bahia e de varios saloes em Campinas,
Porto Alegre, Belo Horizonte, Curitiba,
Goiania, nestes trés ultimos obtendo prémios
aquisitivos. Participou ainda do Salao de
Verao e obteve prémio de aquisicao em
concurso de multiplos promovido pela

Petite Galerie, em 1973.

Participou de mostras de arte brasileira que
percorreram todos os paises da América
Latina e da Bienal de Cali, na Colombia.

Realizou nove exposicoes individuais a
partir de 196, no Rio e em Sao Paulo.

A grandiosidade desorganizada da natureza
brasileira provoca em mim uma necessidade
de ordem. E, além da arquitetura, o Brasil tem
uma grande exteriorizacdo construtivista na
pintura, na escultura, no paisagismo, no
urbanismo, na gréafica artistica e industrial e na
propria poesia.

Ap6s os modelos-vivos, os claro-escuros e as
naturezas-mortas dos tempos da Escola
Nacional de Belas Artes, onde estudei, imprimi
ao meu trabalho algumas leis geométricas e
tecnoldgicas. Porém, preservando a intuigéo.

O processo comparativo nunca me limitou.

Tampouco a originalidade, algo que considero
impossivel na civilizagcdo imagistica velozmente
comunicativa que vivemos. Naturalmente ficou
a individualidade. Busquei a 3.2 dimensdo do
cubo e em superficies moduladas, passei a
realizar objetos, mltiplos em acrilico e,
quadros-forma transforméveis. O intenso
cromatismo do acrilico levou-me a conter as
cores nas pecas bidimensionais para
intensificar o ritmo através de gradacdes de
tonalidades. Busquei um abrandamento tonal
quase monocromaético para uma possivel
integracdo com a arquitetura, através do mural.

Ambiciono trabalhar em equipe.

JOAO DA CAMARA FILHO
(Joao Pessoa, Paraiba, 1944.
Reside em Olinda).

Frequentou o curso livre da escola de Belas
Artes da Universidade de Recife, entre 1960
e 1963, bacharelou-se em Psicologia pela
Universidade Catélica de Pernambuco.

ecebeu prémios de pintura e gravura no

aldao do Estado de Pernambuco, entre 1962 e
64, o prémio da Bolsa do Comércio de
Cordoba, e na Il Bienal Americana de Arte,
a, o prémio de aquisicdo na | Bienal
em 1966, o Grande Prémio do IV

te Moderna de Brasilia e o

re outras, da Bienal
lao Nacional de
70, 71, 72), do
Brasileira (desenho,
no M u de Arte

Arte Moderna,
Panorama de Art
1969 e pintura, 1973

Moderna de Sao Paulo, d Bienal de

Sao Paulo, 1969.

Entre 1963 e 1976 realizou®1 X oes
individuais, em Recife, Paraiba, O ’

Rio e Sao Paulo.

H& por volta ed 1971, 72, uma nuancé®®ma
passagem para os quadros de agora, de modg
que estes quadros ndo estdo soltos no temp
mesmo que sejam distintos determinados
angulos. Por exemplo, interessa-me agora uma
série planejada em torno de um tema: “Cenas
da Vida Brasileira — 1930/54". Anteriormente,
as séries ndo excediam cinco quadros e sua
preocupacao era as vezes mais formal ou
estilistica que propriamente um sistema mével
de significados girando sobre uma conduta
critica incidindo num tema extenso. Quero
dizer que agora a prépria extensdo do projeto
em si € um tema e um motivo critico.

A sua dilatagdo e mesmo a intrusdo de
determinados desafios técnicos e teméticos é
coisa nova pois coloca em xeque qualquer
retorica ou estilizagdo amaneirada pela
repeticdo meramente formal. Ndo se trata de
produzir quadros mas arriscar uma obra.

Por isso mesmo a série de litografias, que vai
a frente dos quadros é importante para a série
de pinturas. Ao mesmo tempo que monta um
panorama das fontes provéveis para os quadros,
cria pela sua velocidade critica as mudancgas
de direcdo das “cenas” mudangas estas que
quase nunca sao indolores.

SERGIO CAMARGO
(Rio de Janeiro, 1930. Reside no Rio)

studou na Academia Altamira, Buenos Aires,
1946, com Pettoruti e Licio Fontana. Viaja
pela primeira vez a Europa, em 1948,
frequentando o curso de filosofia da Sorbone,
em Paris. Contatos com os escultores
Brancusi, Arp e Vantongerloo. Viveu em

paris, de 1961 a 1974.

Em 1954 obteve o certificado de Isencio de
Juri no Salao Nacional de Arte Moderna e o
prémio aquisitivo no Saldo Paulista. Em 1963,
na Bienal de Paris recebe o prémio
internacional de escultura e, dois anos depois,
o de melhor escultor nacional na VII

Bienal de Sao Paulo.

Entre 1958 e 1975 realizou 27 exposicdes
individuais no Rio, Sao Paulo, Mildo, Roma,
Génova, Zurique, Londres, Turim, Munaique,
Nova lorque, Macerata, Brescia, Oslo, Caracas
Mexico, em Museus de Arte Moderna ou
galerias, tais como Gimpels, Buchols e
Malborough. Na Bienal de Veneza de 1966
participou com sala individual.

Participou das bienais de Sao Paulo

(55, 57, 65), Paris (63), Veneza (66),
Monton (70), Medellin (70), Carrara (73),
do Salao Paulista (54, 55), do Salao Nacional
de Arte Moderna (54 a 61 e 74), e, em Paris,
do Salao de Maio (66, 67, 70, 71, 73), Saldo

¢ uma centena de exposicoes coletivas
a, Estados Unidos, América Latina
elas significativas exposicoes
de arte cinética.

rimeira,
especifico,

0 poder da decisao

AMILCAR DE CASTRO
(Pal:aisépolis, Minas Gerais, 1920 —
Reside em Belo Horizonte).

Entre 1942 e 1950 estudou na Escola de
Belas Artes de Belo Horizonte. Bolsista
da Fundaciao Guggenheim, residiu nos

Estados Unidos, entre 1968 e 1971.

Eptre 0s prémios obtidos destaca-se o de
Viagem ao estrangeiro, no saldo Nacional de
Arte Moderna do Rio de Janeiro em 1967.

Participou da Exposicdo Internacional de
Arte Concreta, organizada em 1960, em
Zurique por Max Bill, e das mostras do
Grupo Neo-Concreto, do qual foi um

dos fundadores.)

Realizou exposicdes individuais em

Nova lorque e Belo Horizonte.

Responsavel pela diagramacao, plano grafico
ou reforma grafica, em diferentes épocas, de
varios jornais e revistas brasileiras.

E de chapa de ferro

De chapa porque pretendo, partindo da
superficie, mostrar o nascimento

da 3.2 dimensao.

De ferro porque é necessério.

E natural de Minas, estd ao alcance da mao.
Todo mundo sabe trabalhar em ferro.

A superficie é domada — é partida e

vai sendo dobrada

E quando, e por fatalidade, o espago se integra
criando o nao previsto.

E pura surpresa.

E como um gesto inesperado.

Um gesto espontaneo.

Espontaneo como se fosse o primeiro

— aquele que fundamenta a comunhao

com o futuro.

A escultura que fago

é uma pesquisa da origem da propria escultura
por isso € simples.

Descobre a forga do que é original.

Sol de muito tempo
entre noites dormindo
acorda e ilumina e ascende
e é forca e é fogo e é ferro
Verbo — silencio vivo
Criador das montanhas
fundador de um reino onde a palavra é inutil.

P

DIONISIO DEL SANTO
(Colatina, Espirito Santo, 1925.
Reside no Rio de Janeiro).

Autodidata, comegou a desenhar em 1940.

Transfere-se para o Rio em 1946, onde, a
partir de 1953, faz xilogravura e serigrafia.

Em 1960 realiza grandes telas e outras,
menores, marcadas pelo despojamento
concretista.

Desde 1970 concentra toda sua atividade
na serigrafia.

Participou da Bienal de Sao Paulo, do Saldo
Nacional de Arte Moderna, no Rio e da IX
Bienal de Toquio, em 1969.

Realizou exposicoes individuais no Rio,
Sao Paulo e Brasilia.

Recebeu prémios aquisitivos no Salao de

Belo Horizonte e na IX Bienal de Sao Paulo e,
em 1968, o certificado de Isencao de Jiri, no
Salao Nacional de Arte Moderna.

A serigrafia criadora.

Parece evidente que a simples tiragem de
exemplares repetidos visando a divulgacao,
encerra uma conotacao com o académico.
E quantidade sem acréscimo de criacéo.
Defendo a atitude segundo a qual o artista
plastico €, antes de tudo, um construtor e
como tal necessita escolher um limite
essencial ou mais concreto que reflita, além
da -agudez mental, a dimensao psiquica,
emotiva e fisica de suas necessidades
individuais. Necessita da matéria capaz de
plastificar a sua imaginacao.

Permitindo a inversao na ordem de entrada

das matrizes, as tintas transparentes podem
ocasionar alteragoes insuspeitadas nas proprias
estruturas do esquema basico, ao mesmo
tempo em que nos convocam a uma retomada
das texturas materiais da cor, de intenso

lirismo. Deste modo a cor se transforma
realmente na matéria-prima e com vida prépria
capaz de superar a condicdo mecanica
expressa nos moldes das matrizes. Os
resultados a conseguir, embora imprevistos e
multiplos agitam-se ja numa dimenséo
secreta da imaginagao ou no subconsciente
do artista, sob a forma de intuigao.

Evidentemente, o fator capital para a sua
revelacao ou materializagcdo esta na
experimentagdo. Depende, portanto, do elan,
da garra, do fogo interno e concentrado que

o artista souber oferecer na tarefe criadora
da execugao.



ANTONIO DIAS
(Campina Grande, Paraiba, 1944.
Reside em Milao)

Autodidata.

Transferiu-se para o Rio em 1960. Participou
do Salao Nacional de Arte Moderna, de 1962
a 1966, obtendo o certificado de Isengao

de Jari, em 1964. Participou de varios saldes
no Rio, Sao Paulo, Curitiba e Belo Horizonte e
de inumeras exposicoes e manifestagoes de
vanguarda: “Opiniao”, 65 e 66, no Rio,
“Propostas” 65 e 66, em Sao Paulo,
“Vanguarda Brasileira”, em Belo Horizonte,
“Jovem Arte Contemporanea”, em Sao Paulo,
“Nova Objetividade Brasileira”, Rio, 1967.

Participou também da Bienal de Paris, em
1965, onde recebeu um dos prémios
regulamentares, da Bienal de Cérdoba,
Argentina, em 1966, das mostras “Figuracio
Narrativa na Arte”, em Paris e Praga, “O
Mundo em Questao”, Paris; “Science-Fiction”,
em Berna, Paris e Dusseldorf.

Entre suas ultimas participacoes no Brasil,
antes de se transferir para Paris, primeiro, e
Milao, depois, onde até hoje reside, estio

“O Artista Brasileiro e a Iconografia de
Massa” e “Resumo de Arte JB"”, ambas no Rio.

Bolsista da Fundacdo Guggenheim, residiu
algum tempo nos Estados Unidos, onde
expds também, no Museu Guggenheim,
integrando a VI Exposicao Internacional.

Desde 1962 ja participou de cerca de 80
exposicoes coletivas no Brasil, Espanha,
Portugal, Franca, Italia, Inglaterra,
Tchecoslovaquia, Alemanha, Holanda, Suica,
Estados Unidos e Japao.

Realizou cerca de 20 exposicoes individuais
no Brasil e Europa. Sua dltima exposicao

no Brasil foi no Museu de Arte Moderna do
Rio, em 1975.

“Fui abandonando progressivamente tudo
quanto era exterior a pintura, ao quadro, como
por exemplo, fazer um quadro sobre alguma
coisa exterior a ele. Venho me preocupando
em eliminar de dentro o que nZo diz respeito
a ele. Me sobrou, entdo, um trabalho muito frio,
mutio seco ,diferente do trabalho que eu
fazia antes. Essa nova atitude que descobri
que teria de assumir exige uma leitura dificil,
quase especializada. O espectador tem

de abandonar a antiga atitude intuitiva,

que é passiva”.

(Trecho de uma entrevista do artista ao
jornal “Opinido”, 19-11-73).

HUMBERTO ESPINDOLA
(Campo Grande, Mato Grosso, 1 ;
Reside em Cuiaba). /

Autodidata.

Recebeu prémios no salées municifais
Sao Caetano, Campinas, Santo André{l S
e Belo Horizonte. Referéncia Especial
Bienal da Bahia, em 1968: certificado de
Isencdo do Juri, no Saldo Nacional de Art
Moderna, Rio, em 1969 e o prémio de viagem
ao exterior, na IX Bienal de Sao Paulo, em 1971.

Realizou, entre 1967 e 1972, cinco exposicoes
individuais, em Corumb4, Campo Grande, Rio
e Sao Paulo. Participou de 35 mostras
coletivas no Brasil e no exterior, destacando-se
a Bienal de Sao Paulo (69, 71, 73), Saldo
Nacional de Arte Moderna (73-75), Panorama
de Arte Brasileira Atual, no Museu de Arte
Moderna de Sao Paulo, 1970, da Il Bienal

de Coltejer, Medelin, Colombia, em 1972 e da
Bienal de Veneza no mesmo ano.

Desde janeiro de 1974 dirige o Museu de Arte
e de Cultura Popular, da Universidade Federal
de Mato Grosso, em Cuiaba.

Tomando um roteiro como proposta
descritiva diria que minha “Bovinocultura”
parte da circunstancia: o Pantanal, Me
considero um paisagista. Minha representacao
formal esta totalmente relacionada com o
Pantanal, visto do alto. As linhas labirinticas,
0s prateados e os filetes cintilantes sio
representacées dos rios e vazantes, pogos e
corixos, babas e barbelas. Subindo os morros
encontramos as cidades, os matadouros e o
consumo. Mesmo quando trabalho a ferro e fogo
sobre o couro, ndo perco o sentido da
paisagem e da circunstancia. O couro se
transforma em mapa da ocupagio. Cartografia
do dominio onde as marcas assinalam, ao
modo estatistico, a posicdo dos rebanhos e o
poderio dos proprietarios. Quando a
circunstancia é vista sob esse enfoque, o
status comeca a se consolidar, implicadamente.

O boi comparece para efetivar sua destinagdo:
pecus transformando-se pecunia e depois em
pecus outra vez e assim por diante. E nesse
processo interativo que apoio as bases do meu
trabalho. Recentemente a pecuria comparece
nas minhas pinturas como deusa cunhada

na moeda brasileira.

EX-VOTO DO SERTAO BRASILEIRO
COLECAO — FRANCO TERRANOVA

Em quase todas as igrejas, capelas, sacrarios,
grutas e outros lugares de devogiao do
Nordeste daqueles mais perto da costa, até
aqueles além do Rio Sao Francisco,

@ encontram-se EX-VOTOS — de cabegas,

ernas, maos, pés, esculpidos na madeira ou
odelados em barro.

EX-VOTO do sertdo teria de ser imaginado

abitat. Desde quando sai das maos do

r como agradecimento de uma graca
peregrinacdo ao longo das

es tes do campo, até quando bem

post as velas acesas e o murmiirio das

rezas, grut ilagrosa na capela, na
igreja, nos pg nto, na honra do qual
foi esculpid

O que diferenc tura popular destinada
ao mercado, daquela o fim é apenas
religioso é a quali pictorica e informativa
da primeira, em contraste interioridade
a reclusao da segunda.

Falta o conto do fato, o q ntre
o devoto e o santo caracteri o}

ex-votos pintados.

Os EX-VOTOS do sertio perdem y
mas ganham em mistério.

Neles ndo se vé nunca uma expressio de
alegria. Todas as cabecas mostram uma atit
resoluta e uma énfase atonita em frente ad
divino. O EX-VOTO nao sorri de gratidio

€ uma cabeca feita com pedaco de madeira
que suporta uma intensa carga emotiva.

Nao se pode estabelecer nenhuma filiagdo
estilistica, que ndo seja o simples paralelo,
com a escultura de outros grupos humanos,
comparaveis por nivel de civilidade.

A semelhanca resultara entre épocas e
regioes diferentes unidas apenas da “alma
subterranea” (Jung), das culturas primitivas.
A adverténcia que sentimos o dever de dar, é
exatamente esta: o EX-VOTO do sertio tem
os dias contados, e com ele ira embora o
comportamento arcaico da escultura brasileira.
Parte do depoimento do Prof. Clarival do
Prado Valladares, para a exposi¢ido de
EX-VOTOS Brasileiros, na Galleria del
Naviglio, de Milao em 1972.

ERNANDO LEMOS
Lisboa, 1926. Reside em Sao Paulo

esde 1952)

ez seus primeiros estudos (litografia e
intura) em Lisboa, na Escola Industrial
ntonio Arroio e na Sociedade Nacional de
elas Artes.

m 1951 realiza viagens de estudos a
spanha e Franca. Fixando residéncia em
952 no Brasil atua também como artista
wrafico e publicitario, além de executar,

am 1954, um grande painel comemorativo do
V Centenario da Cidade de Sao Paulo.

m 1955 retorna a Europa, visitando Holanda,
Suica e Franca, com o prémio KLM ganho na
1l Bienal de Sao Paulo. Na IV Bienal de

Bao Paulo ganha o prémio de Melhor
Desenhista Nacional.

Bolsista da Fundacao Gulbenkian de Portugal,
iaja em 1962 ao Japao, ali frequentando
estidios de caligrafos, realizando projetos

le estamparia de tecidos e a decoracao do
pavilhao do Brasil na V Feira Internacional
e Toquio.

nicialmente como fotdgrafo, depois como
desenhista e pintor, participou de mostras
oletivas em Lisboa, Sao Paulo (entre outras,
Prémio Leirner, Panorama da Arte Atual
Brasileira, Bienal de Sao Paulo, Saldo
Paulista), Belo Horizonte, Rio, Salvador,
F os Aires (Prémio Codex de Pintura),

B de Paris (1959) e de mostras
de arte brasileira no exterior
a, Europa e Oriente).
posicoes individuais no Rio,
e teve sala especial de
| de Sao Paulo, em 1965.

Sao Paulo,
pintura na VI

lho os udltimos
ejo que ela deve ter

este momentd” qu
anos de minha pi
crescido como acon

esmo de outros processos
que levé-la a estdgios mais awa
ela e que possam determinar ©
envelhecimento e abreviar-lhe a

voltar atras, ndo para regredir,
Justamente para reencontrar melhor a
que determinaram os meus atos pictéric
U ndo posso corrigir-me mas devo
aperfeicoar-me. Se ndo posso condenar-me,
VOu criticar-me. Nao posso matar-me,

Mmas quero negar-me.

O que posso dizer agora, ao apresentar
reprodugoes de trabalhos meus feitos em
Varios ciclos da minha vida, é apenas

que tudo isso necessita mais da minha
olerancia e compaixdo do que da admiragdo
alheia. S6 porque eu me sinto capaz de virar
aS costas e ainda surpreender-me.

Penso com isso completar os atos cometidos e
correr até o risco de nega-los e suprimi-los.

Passar a limpo. Afinal a gente deixa pelo
caminho, na pressa de existir, muito mais
aberturas que fechou, do que fechamentos
que deixou em aberto. £ como se tivesse
perdido a confianca na meméria e agora
Procurasse cobrir os meus atos passados com
uma nova luz para apagé-los. Para joga-los
numa treva criada mais transparente que

meu proprio tempo.

Entretanto, retomei o desenho como forma
de conhecimento e ritmo de caligrafar
pensante. Sobre isso prefiro nao depor
porque € um ainda e nao um ja.

MARIA LEONTINA
(Sao Paulo, 1917. Reside no Rio).

Estudou com Waldemar da Costa.

Entre 194 e 1970 recebeu 20 prémios, dos
quais, sete aquisitivos, na Bienal de Sao Paulo,
os de Viagem ao Pais, no Salao Paulista
(1951) e no Salao de Arte Moderna (1955).

No Salao Paulista recebeu Medalha de Ouro.
Recebeu ainda o Prémio Guggenheim, em

1960 e dois prémios aquisitivos no Panorama
da Arte Brasileira, em Sao Paulo, em

1969 e 1970.

Realizou, entre 1950 e 1975, em Sao Paulo,
no Rio e em Belo Horizonte 22 exposicdes
individuais.

Participou da XXV Bienal de Veneza, em 1950.

Ao enfrentar o que lhe € imposto por si mesmo,
no processo interior do ato pléstico,
compulsivo ou sereno, o artista deve fazer o
que naquele instante domina. Deixar-se Igvar
pelo momento que o dirige para encaminhar e
completar o que durante todo o tempo flui
dentro dele, na vivéncia quotidiana com o seu
ndcleo, seu refugio estético, o conteido em
constante elaboracdo subconsciente. O
trabalho sub-liminar, depois tornado concreto,
pensado todas as horas, nos diversos estados
de tranquilidade ou tensdo, € a sua verdade,
transmitida pelos temas que vao brotando de
sua natureza intuitiva ou racional.

WILMA MARTINS
(Belo Horizonte, Minas Gerais, 1934.
Reside no Rio de Janeiro).

Estudos de pintura e desenho com Guignard

e gravura com Misabel Pedrosa e Anna Letycia.
Participou de saloes de arte em Belo Horizonte,
Campinas, Porto Alegre, Niterdi, Ouro Preto,
Goiania, do Salao Nacional de Arte Moderna,
das Bienais de Sao Paulo e Bahia, do Panorama
de Arte Atual Brasileira, do Resumo de Arte JB,
do Salao de Verao e das Bienais Internacionais
de Gravura em Ljubljana, lugoslavia;

Biela e Capri, na Italia; Xilon V, na Suica; de
Santiago, no Chile e Porto Rico. Integrou
mostras circulantes de arte brasileira
(desenho e gravura) na América Latina

e Europa.

Mostras individuais em Salvador, Juiz de Fora,
Belo Horizonte, Brasilia, Rio, entre 1960 e 1974.

Recebeu prémios nos saloes de Campinas,
Belo Horizonte, Goiania, Niteroi, Rio Grande
do Sul, Parana, nas Bienais de Sao Paulo e
Bahia e, no Salao Nacional de Arte Moderna
de 1975 o Prémio de Viagem ao Exterior.

Podendo considerar-me autodidata, ndo me
preocupam, a priori, técnicas ou teorias
plasticas. A tela, o papel e tintas sao o veiculo
de uma possivel apreensao de mim mesma
e do mundo. A casa onde vivo € o mundo

A memoria. Paisagens vividas, ou nao, sao
guardadas em gavetas, cadernos, armarios,
caixas Recordacoes agradaveis,

as vezes nem tanto.

Que a intengao do artista coincida com a
interpretagdao de quem vé a obra, nao importa
muito. Importa-me sonhar dentro do cotidiano

e tornar o sonho mais real que a realidade,
quando esta nao é satisfatoria.



AVATAR MORAIS
(Rodeio Colorado, RGS, 1933.
Reside no Rio de Janeiro).

Estudou desenho e xilogravura no Clube de
Gravura de Porto Alegre, litografia com
Marcelo Grassmann e gravura em metal com
Iberé Camargo. Frequentou a Escola de Artes
da Universidade do Rio Grande do Sul.

Fez cursos de especializagao em
Sociologia da Arte.

Bolsista da Fundagao Guggerheim, viajou aos
Estados Unidos em 1974, 14 permanecendo
até 1975, apés frequentar o Centro Avancado
de Estudos Visuais, do Massachussets
Institute of Technology, onde, também,
ministrou cursos de arquitetura e planejamento.
Entre 1962 e 1968 participou de cerca de

40 exposicoes coletivas no Brasil — Porto
Alegre, Belo Horizonte, Bahia, Sao Paulo e
Brasilia, incluindo o Salao Nacional de Arte
Moderna, a Bienal de Sao Paulo e Nova
Objetividade Brasileira, em 1967, no Rio.

Participou da Bienal de Paris, em 1967.

Realizou varias exposicoes individuais em
Porto Alegre e Rio de Janeiro.

Entre os prémios que ganhou podem ser
mencionados os de aquisi¢do no Salao de Abril,
IX Bienal de Sao Paulo e Concurso de Caixas,
este promovido pela Petite Galerie, em 1967.

De 1968 a 1973 foi professor da Universidade
de Brasilia.

A tecnologia da produgado em série afetou
todas as estruturas sécio-culturais do
Ocidente. Do sistema de propriedade e
distribuicdo de bens até as representacgoes
subjetivas, nesse contexto o Sistema Artistico
funciona como contrapartida compensatéria
do Sistema Industrial.

Da industrializagdo em série o processo bésico
— a multiplicagao da matriz — esté4, a rigor
obsoleto. A eletrénica tornou possivel substituir
a repeticdo mecanica pela produgéo variada.

O advento do artesanato cibernético ira
determinar a préxima revolugao industrial,
com o abandono da maquina mecanica e
reprodutiva. A robotizagcdo do trabalho da
ferramenta possibilitarda o consumo criador e
com isso a auto-expressdo institucionalizada
— a arte — perdera seu papel compensatério,
tendendo a desaparecer tal como em
sociedade de economia doméstica.

Na producdo cibernetizada, a matriz de ago
sera substituida por um coédigo: ao invés de
uma unica forma, um sistema de formas
expresso em fita magnética. A busca de uma
codificacdo da forma plastica somente é
possivel pela pesquisa sistemética e analitica.
Dessa pesquisa surgird um novo tipo de
profissional: o perito da forma, que fornecera
a matéria-prima para a criatividade

do consumidor.

dedicado a explorar alguns desgfs
mas o centro de meu interesse
unidade aberta a combinacao estru

|
O trabalho tem carater heuristico e
esencialmente ndo visa a consecugao

“obras de arte”.

Essa pesquisa pode se desenvolver €m
varias diregoes. Nos ultimos anogftepho me

ROBERTO MORICONI
(Italia, 1932. Veio para o Brasil em 1953.
Reside no Rio de Janeiro).

Participou da Bienal de Sao Paulo (61, 65, 69

e 71), do Salao Nacional de Arte Moderna

no Rio de Janeiro (65, 66), do Panorama de
Arte Brasileira, SP (75), de “Arte do Aterro”,
RJ, 68 e “O Artista Brasileiro e a Iconografia
de Massas”, RJ, 1968.

Realizou 13 exposi¢oes individuais, entre
1961 e 1976, em galerias de Sao Paulo, Rio,
Recife e no Museu de Arte Moderna do Rio.
Em 1968 criou o multiplo “Maquina 1”,
apresentando no Rio, Sao Paulo, Nova lorque
e algumas cidades européias.

E autor de propostas denominadas
“Formas Dinamicas no Espago”, 1967,
“Arte Acidental”, 1971 e o “Anti-Volume", 1976.

Estamos vivendo a pré-histéria do Planeta
dos Homens, somos primitivos da era
industrial, da civilizagdo de massas.

Somos os primeiros a sentir o impacto total de
uma vivéncia planetaria e coletiva.

Nossa paisagem € o nosso modelo. As
edificacbes estabelecem nossa linha do
horizonte, estruturando as bases de nossas
primeiras reflexdes. Ndo mais o espago vazio
e suas decorrentes mitologias. Nossa visdo
sobre as provocagdes de uma paisagem
dindmica e em constante mutagdo: todo o
objeto em movimento perde suas
caracteristicas formais: dai nosso estimulo
visual ligado a novos conceitos formais.
Nossos sentidos sdo atingidos, sensibilizados
€ ativados, pela natureza tecnoldgica e
industrial.

Se no Planeta Terra, uma flor provoca a emogao,
no Planeta dos Homens isso j4 ndo ocorre:
a razao é determinada e a ela se submetem

as emogOes, que passam, assim, a serem
planificadas. No primeiro caso a Natureza
precede o Homem, enquanto que, no segundo,
ela é uma decorréncia de sua mente,
edificada por suas maos.

Qual é entao, o sentido da Arte no Planeta
dos Homens? Tem ela a fungédo de revitalizar
poéticamente o individuo, ndo através de um
artesanato psiquico, mas como decorréncia de
um acontecimento vital.

A metrépole é o Planeta dos Homens,
a Terra a sua galéaxia.

MARCELO NITSCHE
(Sao Paulo, SP, 1942. Reside em Sio Paulo).

Estudos de gravura e pintura. Diplomado como
prcfessor de desenho pela fundacao
Armando Alvares Penteado, de SP.

¢ Participou de Nova Objetividade Brasileira,
io, 1967 e de inimeros saloes de arte
(em Campinas, Brasilia, Sao Paulo) das bienais
Sao Paulo (1969/7), Medellin/Coltejer,
na Coléombia (1972), Cali (1973), e foi indicado,
, para participar de IV Bienal de Paris.
realiza varios objetos (bolhas)

i veis éydesde 1969 vem realizande filmes
Supe @ esentados em mostras coletivas em
Sao Pz Buenos Aires (Centro de Arte y

Comunicacion stados Unidos.

2§’ individuais em Sao Paulo,
ashington.

Recebeu varios pr o Salao de Campinas,
na Bienal de Sao e no | Festival de
filmes Super-8 promovido Grife de

Sao Paulo, em 1973.

Os trés filmes se somam. C
é um documentario sobre uma¥eno

na paisagem do Parana. Nele proeliro
de uma costura, remendar e pres I
paisagem e, ao mesmo tempo denuRgiar” a

violéncia do homem. Costura de Mao
continua tendo como elemento mais
significativo o ato de costurar, um dedo ao
outro até a paralizagdo total da mao.

E porém no Auto-Retrato, talvez o filme mais
dramatico, que coloco o homem como suporte
do seu proprio ser. No caso me auto-retrato
sobre mim mesmo.

O pintor é enérgico com o modelo, e com o
pintor, em busca da identidade.

TOMIE OHTAKE
Kyoto, Japdo, 1913. Reside em Sao Paulo
desde 1937).

Recebeu, entre outros, os seguintes prémios:
medalha de ouro no Salao Paulista (1962),
Prémio de Aquisicao na IX Bienal de

Sao Paulo (67), Grande Prémio do Il Salao de
Arte Moderna de Curitiba (1961), Prémio
Nacional de Pintura do Ill Salao de Arte
Moderna de Brasilia (1966), 1.° Prémio de
Pintura do XXI Saldo de Arte de Belo
Horizonte (1966) e o 1.° Prémio da mostra de
Arte Contemporanea Brasileira, promovida em
1970 pelo Banco de Boston. Eleita, em 1974,
melhor pintor, pela Associagao Paulista

de Criticos de Arte.

Além das exposi¢coes mencionadas, participou
entre outras, das seguintes coletivas:

Salao Paulista (de 52 a 64), Salao Nacional
de Arte Moderna, Rio (57, 60 e 62), Bienal de
Sao Paulo (61 a 67), Prémio Leiner, 1959;

Il Bienal de Cordoba, 1964, Brasilian Art Today,
1965, Londres e Viena, Grupo Seibi, Estados
Unidos, 1965, JB/Resumo (65, 70), Bienal de
Medellin, Colémbia, 1969, Bienal de Veneza,
1972, 1l Bienal do Uruguai, 1975, e Bienal

da Gravura de Toquio.

Realizou 14 exposi¢coes individuais, de
1957 a 1975, em Sao Paulo, Rio, Brasilia,
Roma, Washington, Porto Rico.

A minha obra é ocidental
porém sofre grande influéncia japonesa
reflexo de minha formagao.

Essa influéncia se verifica na

procura de sintese:

poucos elementos devem dizer muita coisa.
Na poesia hai-kai, por exemplo,

fala-se do mundo em 17 silabas.

Sendo poucos os elementos
eles devem ser muito precisos
tanto na forma

quanto nas cores e nas relagdes.

O dominio dos espagos

dentro do espago da tela

permitiu uma maior concisdo nas linhas
e elas se tornaram mais geométricas.

A partir de 74
as curvas dominam as minhas obras
como se fossem formas organicas.

AN | TICOV

(Assi P, . Reside em Sao Paulo).

E estimulado ar por Raimundo Oliveira,
em 1962 os ateliés de Norberto

pstras coletivas em
uritiba, Vitoria,

Participou de salfes
Sao Paulo, Rio de
Campinas, do Saldo |
e da Bienal de SaoPaulg

de Arte Moderna
Mengdes honrosas, medalh ﬁ

Exposi¢des individuais em SF6"F

Pintor, gravador, programador Visu

de audio-visuais, organizou varias icoes
de arte brasileira e espetaculos de (v
visando sempre o pablico jovem.

Em 1969 viaja a Europa e aos Estados Unid
Reside em Londres e Mildo, enti 2 1970 e 1

ios.

O homem é o tnico animal na terra que nao
€ especialista de origem (os interesses do
sistema o levam a especializar-se em
predeterminadas fungoes, castrando o seu
potencial criador). Creio que a diversificagao
das minhas atividades cria a possibilidade de
que cada coisa que faga seja enriquecida

com a experiéncia ganha nas outras.

Procuro, portanto, em qualquer trabalho

em que me empenhe, ser um instrumento, ou
mesmo uma ferramenta (junto com o meu
trabalho pronto) para ajudar a enriquecer a
experiéncia do observador.

WANDA PIMENTEL
(Rio de Janeiro, RJ, 1943. Reside no Rio).

Estudou com Ivan Serpa.

Participou, entre outras, das seguintes
mostras coletivas: Bienal de Sao Paulo (69, 71)
Salao Nacional de Arte Moderna, Rio

(66, 68, 70, 71, 72) do VIl Resumo de Arte/
Jornal do Brasil, do Panorama de Arte Atual
Brasileira, SP, em 1970 e 73, e de Arte
Agora |, 1976, e das Bienais de Paris (1971)

e Medellin, Colémbia, 1972,

De 1970 a 1975 realizou seis exposigdes
individuais, no Rio, Sdo Paulo e Paris.

Obteve o certificado de Iseng¢ao do Jari no
Salao Nacional de 1969 e o prémio (viagem
a Paris) no | Salao de Verao em 1969.

'

Do objeto possuo seu envoltério de sonho
na medida em que consiga me posuir a mim
mesma. Mas, na verdade, apenas procuro
possuir-me através das coisas que possuo e,
afinal, me envolvem, e tornam tudo

sem sentido.

A partir de 1973, comecei a indagar-me com
relagdo ao hermetismo a que estava levando a
acentuada simplificagdo formal de meus
trabalhos. Decidi torna-los mais figurativos
para me fazer entendida pelas pessoas a quem
os quadros sao realmente dirigidos, ou seja,
as pessoas que sao o alvo dos processos
massificatérios da sociedade de consumo.

MIRA SCHENDEL
(Italia, 1919. Reside em Sao Paulo).

De 1950 a 1975 realizou 22 exposicoes
individuais, em Porto Alegre, Sao José do Rio
Preto, Sao Paulo, Rio, Lisboa, Stuttgard, Oslo,
Viena, Graz, na Austria, Washington,

Nuremberg. Participou entre outras mostras
coletivas, da Bienal de Sao Paulo (1951,
55, 63, 65, 67 e 1969), do Salao Paulista (62),
da Bienal de Cérdoba (64), da Bienal de
eneza (68), da Trienal da India (71) e da
tra de Poesia Concreta, na Galeria
isson, em Londres.

a arte de palavras e de quase palavras,
onde o signo gréfico veste e desveste, vela
e desvela stbitos valores semanticos (...)
Uma arte onde a cor pode ser o nome:da cor
e a figura o comentario da figura., para que
entre significante e signiifcado circule outra

vez a surpresa. Uma arte escritura, de
césmica poeira de palavras, uma semiética
arte de icones, indices, simbolos, que deixa no
branco da pagina seu rastro luminoso”.
(Haroldo de Campos, 1966).

EDUARDO SUED
(Rio de Janeiro, 1925. Reside no Rio).

Durante quatro anos frequentou a Escola
Nacional de Engenharia, no Rio de Janeiro.
Estudou desenho e pintura com Henrique
Boese. Entre 1950 e 1951 trabalhou como
desenhista no escritorio de Oscar Niemeyer.
Em 1951 viajou para Paris, ali estudando nas
Academias Julian e de la Grande Chaumiére.

Desde 1958 vem exercendo a atividade de
professor em diversas escolas, no Rio e em
Sdo Paulo. Atualmente é o responsavel pelo
Atelié de gravura do Museu de Arte
Moderna do Rio.

Participou de mostras coletivas no
Brasil e no exterior.

Realizou exposi¢coes individuais, a ultima
delas, na Galeria Luiz Buarque de Hollanda &
Paulo Bittencourt, no Rio, em 1974.

Me detenho na ordenacgao sensivel
desdobramento sensivel das unidades
primordiais que compdem o sistema pictorio.
Estimo seu jogo secreto. Considero a
multiplicidade de seus elementos (entidades
préprias, auténomas) convergindo para uma
sintese dinamica e simbdlica.

CLAUDIO TOZZI
(Sao Paulo, SP, 1944. Reside em Sao Paulo).

Formado pela Faculdade de Arquitetura e
Urbanismo da Universidade de Sao Paulo.
Desde 1966 participa de mostras coletivas no
Brasil (Salao Paulista de Arte Moderna,
Panorama da Arte Atual Brasileira, MAM/SP,
saloes de Campinas, Belo Horizonte,

Distrito Federal, Bienal de Desenho Industrial,
Rio, Expoprojecao/73, no Grife, SP) e no
exterior (Prémio Codex, Buenos Aires;
Centro de Arte Y Comunicacion, Buenos Aires;
Bordeos, Londres, Toronto e Spoletto,

Italia, etc.)

Realizou exposi¢oes individuais no Rio

e em Sao Paulo.

Premiado no Salao de Campinas, no Salao
Paulista e na Jovem Arte Contemporanea.
Além das pinturas, gravuras e desenhos vem
realizando, desde 1973, filmes Super-8.

Participou da mostra “O Artista Brasileiro
e a lconografia de Massa” e do “Festival das
Bandeiras"”, ambas no Rio, em 1968.
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No meu trabalho sempre existiu uma
preocupagao com a comunicag¢ao da imagem,
ligada as contradigées do cotidiano da cidade,
das classes sociais, das pessoas, dos mitos,
dos herdis, enfim, de todo o repertério de
comunicagao de massas. E nada mais
espontaneo que utilizar um tratamento visual
analogo aos usados nos meios de comunicagao
para desmistificar ou inverter a mensagem
neles contida.

Em 1965 e 66 realizei uma série de trabalhos
tendo como tema a guerra do Vietnd. Em 1967
fiz a série “Bandido da Luz Vermelha”. A fase
de 1968 caracterizou-se pela preocupagao
com sentimentos, aspiragdes e vibragdes
coletivas. Em 1969 adotei o astronauta como
tema e explorei o assunto de todos os angulos.

O tratamento grafico dos quadros reflete a
lentidao e leveza com que o homem andava

na lua. O ano de 1970 foi bastante variado:
futebol, bichos e homens fugindo de si mesmos.
A fase dos parafusos talvez tenha sido a
mais marcante pelo tempo que durou —

de 1971 a 1972. O parafuso pouco diz & primeira
vista, mas sua rosca, suas voltas, sdo passos
de danca. Representa a torgdo, a pressdo
que o homem sofre na sociedade
contemporanea. Em 1973 fiz telas mostrando
multidées e caixas de acrilico onde coloquei
terra seca e grama, algodao com manchas

de cor que exprimem o conceito da obra.

Meus trabalhos atuais partem de um conceito
— a cor pura e sua dissociagao.

RUBEM VALENTIM
(Salvador, 1922. Reside em Brasilia).

Autodidata, dedica-se a pintura desde 1948.
Formado em Odontologia.

Transfere-se para o Rio em 1957. Em
consequéncia do Prémio de viagem ao
Estrangeiro, ganho em 1962 no Saldo Nacional
de Arte Moderna, viaja para a Europa, onde
permanece trés anos e meio, fixando-se, por
mais tempo, em Roma. Desde 1966 reside em
Brasilia, onde, inicialmente, ensinou no
Instituto Central de Artes da Universidade
de Brasilia.

Enrte os principais prémios obtidos, de 1955

a 1973, podem ser destacados, o Prémio
especial pela contribuigdo a pintura brasileira,
ra | Bienal da Bahia, em 1966, o Prémio
aquisitivo na XlIl Bienal de Sao Paulo, em 1973,
e o de Viagem a Europa, no | Salao Global,

de Brasilia, em 1973. Primeiro Prémio no
Panorama Atual Brasileiro, em Sao Paulo, 1975.
Realizou 15 exposicdes individuais, entre

1854 e 1975, em Salvador, Rio, Sao Paulo,
Roma e Brasilia.

Participou de 44 exposicdes coletivas no
Brasil e no Exterior, destacando-se as Bienais

de Sao Paulo (55, 59, 61, 63, 67, 71 e#73),
Saldo Nacional de Arte Moderna,
(68, 71), Panorama da Arte At eira
(69, 75), Bienal de Veneza, (62),
Attuali/2, em Roma, Italia, 1965,
de Arte Negra, em Dakar, 1966, | Bi
Internacional de Arte Construtiva, em
Nuremberg, 1969, Il Bienal de Coltejer,
em Medellin, Colémbia, em 1970.

Minha linguagem pléstico-visual-signogréfica
estd ligada aos valores miticos profundos

de uma cultura afro-brasileira (mestica-
animista-fetichista). Com o peso da Bahia
sobre mim — a cultura vivenciada; com o
sangue negro nas veias — o atavismo;

com os olhos abertos para o que se fez no
mundo — a contemporaneidade; criando os
meus signos-simbolos procuro transformar em
linguagem visual o mundo encantado, magico,
provavelmente mistico que flui continuamente
dentro de mim. O substrato vem da terra,
sendo eu tdo ligado ao complexo cultural

da Bahia: cidade produto de uma grande
sintese coletiva que se traduz na fusido de
elementos étnicos e culturais de origem
européia, africana e amerindia. Partindo desses
dados pessoais e regionais, busco uma
linguagem poética, contemporanea e universal,
para expressar-me plasticamente. Um caminho
para a realidade cultural profunda do Brasil

— para suas raizes — mas sem desconhecer
ou ignorar tudo o que se faz no mundo.

Busco a dificil via para a criagdo de uma
auténtica linguagem brasileira de arte.

Linguagem plastico-verbico-visual-sonora.
Linguagem plurisensorial. O sentir brasileiro.

FRANZ WEISSMANN
(Austria, 1919. Veio ao Brasil em 1924.
Reside no Rio de Janeiro).

Estudou na Escola Nacional de Belas Artes,
no Rio, com o escultor August Zamoyiski.

De 1948 a 1956 residiu em Belo Horizonte.
Entre 1959 e 1965 viajou por varios paises da
Europa e Extremo Oriente.

Entre 1948 e 1973 recebeu dez prémios no
Brasil, entre os quais se destacam os primeiros
prémios de escultura no Saldo Paulista (1954)
e no Salao de Belo Horizonte (1973), o
prémio Leiner na Galeria das Folhas (1956),
o de “Melhor Escultura Nacional”, na IV
Bienal de Sao Paulo (1957) e o de Viagem
ao Estrangeiro no Saldo Nacional de Arte
Moderna em 1958.

Primeiro Prémio de Escultura no Panorama
de Arte Brasileira em 1975, Sao Paulo.

Realizou 10 exposicoes individuais, entre
1962 e 1975, em Madrid, Roma, Rio, Belo
Horizonte e Sao Paulo. Participou varias vezes

do Salao Nacional de Arte Moderna e da
Bienal de Sao Paulo, esteve presente na
Exposicao Internacional de Arte Concreta,
realizada por Max Bill, em 1960, em Zurique;
na Bienal de Escultura ao Ar Livre, em
Antuérpia em 1971, na Bienal de

¢ Veneza, em 1972,

dos signatarios do Manifesto
eo-Concreto, participou da primeira mostra
grupo, em 1959, no Rio.

Ao atingir a maturidade, o artista vive uma
dupla situagdo: ao mesmo tempo em que
observa o trepidante avanco das feigdes
vanguardistas mais ousadas, possui dentro de
si uma realidade construida pelo tempo,

que se expressa em termos de estabilidade
emocional, de sedimentagéo, de continuidade.
Encontro-me neste momento de minha carreira.

Trabalho exclusivamente com os elementos
gréficos da linha reta, da curva e a superficie.

Meu objetivo é construir num espago, meu
espacgo. Partindo da dinédmica do espago
convoco os poderes da linha, invariavelmente
tracadas com grafite, régua e compasso.

Além do elemento tragado, utilizo também os
recortes na superficie, vazando formas cujos
contornos se revelam pelo contraste com a
segunda superficie, e de fundo, onde as aplico.
A todos esses elementos se une a cor.

Nao parto da cor, chego a ela, subordinando-a
a forma. Mas a cor possui seus valores
naturais, de impressionar e emocionar:

agescultura é uma consequéncia natural
hampecessidade de sintese: dizer com o

mi 9 lementos. O mais no menos.
E o nada o tudo, o tudo no dada. Uma
essencialista,

amento zen. Me sinto
procuro abranger, com
minha escult
transcendental.

ntido mais
cultura ndo se
preocupa apenas economia de
materiais. Tem um
filoséfico e espiritual.

tido mais metafisico,

Utilizo a cor pintada, em esculturas, exploro essa propriedade para estabelecer
com a intengao de dar mai (@ ressiva e e sublinhar o dualismo entre razdo e emocgéo
dindmica, comunica-la mais, rar ] que creio existir em todo o meu trabalho.
siléncio da pureza geométrica. Co elas Resta um dltimo recurso, o falso relevo, a
cantam mais, vao mais ao encont ilusdo do tri-dimensional. Que surgiu em minha
espectador. Isto para mim é muito importagte, obra como decorréncia natural da utilizagdo

esta necessidade de uma comunicagao is
direta e mais intensa com o espectador.

Utilizo a cor também como instrumento

de unificagdo. A cor une os elementos e os
planos entre si porque da continuidade ao
espaco. Quando quero criar contrastes de
sombra e luz, ou de profundidade, uso cores
distintas, exatamente com a inteng¢édo contréria,
a de acentuar as diferengas de planos

no espago.

de duas superficies superpostas. Com isso,
fundi dois procedimentos opostos; uma procura

z

acional e l6gica da pureza geométrica

ABELARDO ZALUAR
(Niteroi, Estado do Rio, 1924. Reside no Rio)

Desenhista e pintor, formado pela Escola
Nacional de Belas Artes.

Realizou sua primeira exposicao (de aquarelas)
em 1947. Daquela data até os dias atuais
realizou cerca de 30 mostras individuais, no
Rio, Belo Horizonte, Sao Paulo, Curitiba,
Niter6i, Porto Alegre, Lisboa, Roma e
Washington e participou de pelo menos

50 exposicoes coletivas no Brasil e no exterior.
Recebeu inimeros prémios, entre outros,

o de Viagem ao Exterior, no Saldo Nacional de
Arte Moderna, que cumpriu em 1964/5, o
Prémio Leirner de Desenho, em 1959, além

de outros, na Bienal de Sao Paulo e Bahia,

e nos Saloes de Belo Horizonte, Porto

Alegre, Niteréi e Brasilia.

Em 1975 os Museus de Arte Moderna do Rio
e de Sao Paulo promoveram ampla
retrospectiva de sua obra.
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