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1. INTRODUÇÃO 
 
 
A globalização é um fenômeno inevitável que afeta a todos, especialmente àqueles 
que são mais sensíveis às movimentações do mundo – os artistas. Entretanto, se o trabalho 
criativo é hoje mais permeável às influências externas, há também, em alguns casos, um 
movimento na direção oposta, e certos artistas apresentam poéticas profundamente 
conectadas à memória e características específicas de um contexto local. 
 
A produção de arte brasileira desde meados dos anos 1960 veio assumindo uma 
linha mais calcada no conteúdo narrativo e expressivo, diferentemente da pesquisa focada 
nos aspectos formais da obra que a pautou desde o Modernismo
1
 até o Movimento 
Neoconcreto
2
. A volta da figuração, a emergência da Pop Art e o engajamento da Arte 
Conceitual são mostras de uma integração da arte com o contexto ao redor, onde há o 
estabelecimento de um diálogo com a realidade extra-arte; os trabalhos passam a incitar 
questões sobre tópicos que vão além da superfície matérica e pictórica, remetendo a 
aspectos da sociologia, da política, da cultura, hábitos e comportamento da época, bem 
como a traçar relações com a história e até mesmo com a teoria e crítica de arte. A semente 
geradora deste pensamento, que coloca o conceito (ou conteúdo) acima da forma (ou 
morfologia) foi plantada, sem sombra de dúvida, por Marcel Duchamp no início do século 
XX. Para Joseph Kosuth, “esta mudança – de ‘aparência’ para ‘concepção’ – foi o início da 
arte moderna e o início da arte conceitual”.
3
 Por aqui, no entanto, os ecos duchampianos 
tardariam um pouco mais em chegar. 
 
 
1
 Ver NAVES, Rodrigo. A forma difícil. São Paulo: Ed. Ática, 1997, onde ele comenta: “Cores, formas, 
linhas têm uma certa autonomia e já não precisam se ocultar por entre os seres que figuram. No entanto essa 
independência conduz quase sempre a um jogo peculiar, em que faturas, formas e dimensões parecem se 
ocupar consigo mesmas, adiando indeterminadamente sua definição visual. Sua leveza, a ausência decidida de 
um lastro que as separe de si mesmas, é também um descompromisso com a exterioridade”.(p.12). 
2
 Ver BRITO, Ronaldo. Neoconcretismo – Vértice e Ruptura do Projeto Construtivo Brasileiro. São Paulo: 
Cosac & Naify Edições, 1999. 
3
 KOSUTH, Joseph. Arte depois da filosofia. Revista Malasartes, Rio de Janeiro, nº 1, p. 11, 1975. 
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A Bela Lindonéia 
Rubens Gerchman, 1966. 
Espelho scotch-lite, 90 x 90 cm 
Coleção Gilberto Chateaubriand – MAM-RJ. 
 
 
O crescimento da importância do conceito desloca o foco da obra para o artista
4
, 
cujas idéias vão prevalecer sobre o resultado final, ou seja, sobre o objeto. Deste modo, o 
diálogo com a realidade extra-arte se traduz na expressão do artista; afinal, os tópicos 
apresentados por ele estarão inevitavelmente ligados a uma eleição sua, podendo tratar de 
questões de interesse coletivo e social, como também expressar estados de alma ou 
questionamentos mais particulares e subjetivos. 
 
 
4
 Ver CANTON, Katia. Novíssima arte brasileira. São Paulo: Iluminuras, 2000 
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Entretanto, esse tipo de expressividade ganhou, a partir da década de 90, contornos 
mais exacerbados e fortemente subjetivos. De lá para cá parece ter havido uma incidência 
cada vez maior de temáticas, narrativas e questionamentos pessoais ou autobiográficos, 
ligados às origens, ao universo cultural, raízes e histórias específicas de determinadas 
regiões, que alimentam o processo criativo. É esta vertente que interessa a este estudo, de 
uma produção voltada a um microcosmo que emerge em meio a um mundo globalizado. 
Para tanto, o foco estará especialmente sobre trabalhos que demonstrem uma forte conexão 
com a tradição e a memória do local. A abordagem destas questões implica a necessidade 
de percorrer uma linha que vai do pensamento artístico moderno ao contemporâneo, 
tecendo relações de aproximação e distanciamento entre um e outro. 
 
Uma vez situadas as relações descritas acima, o texto debruça-se sobre a obra de 
cinco artistas brasileiros, pela ótica dos aspectos de arraigamento e representação cultural 
local, utilizando os conceitos de globalização e busca de identidade pessoal. Este universo 
será composto por quatro artistas brasileiros, que são: José Rufino, Divino Sobral, Brígida 
Baltar e Marcone Moreira. Através da pesquisa sobre a trajetória de cada um e da análise de 
seus trabalhos, procuro compreender como cada um lida com a realidade circundante e 
porque seu trabalho carrega esta ligação com seu entorno. 
 
Com isso, busco estabelecer uma visão geral sobre a coexistência de globalização, 
uniformização e busca simultânea de um diferencial, de uma identidade forte e única. 
Portanto, os trabalhos destes artistas serão tomados como território onde estes conceitos se 
encontram e se relacionam, sobrepondo-se e opondo-se e, em alguns casos, fundindo-se. 
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2.  PENSAMENTO MODERNO E PENSAMENTO 
CONTEMPORÂNEO 
 
 
  Traçar uma linha clara que represente a fronteira entre arte moderna e contemporânea 
é tarefa praticamente impossível e talvez, improdutiva. Sendo assim, adotarei aqui, de 
acordo com alguns críticos, como Mário Pedrosa
5
, a década de 1960 como a década da 
transição entre o moderno e o contemporâneo, alinhando o início da arte contemporânea 
com as primeiras manifestações artísticas a serem chamadas (não sem grande polêmica) de 
pós-modernas
6
. 
 
  Uma das diferenças mais marcantes entre a arte moderna e a contemporânea reside na 
maneira como cada uma lida com a questão do novo. A modernidade foi sempre impelida 
pela busca do novo, pelo conceito de progresso e de evolução. A motivação para a criação 
partia do desejo de superar, romper e, portanto, de excluir. Já a contemporaneidade, talvez 
por ter assistido ao fracasso da utopia modernista e de interiorizar a descontinuidade da 
história
7
, não mais se impõe este objetivo e caracteriza-se, de outro modo, por abraçar a 
diversidade e ter uma proposta de inclusão. Uma outra diferença importante é a falta de 
aglutinações artísticas – enquanto no modernismo os artistas formavam grupos mais ou 
menos coesos, que se reuniam em torno de ideais comuns, hoje o exercício criativo se dá 
numa escala muito mais pessoal e as premissas do trabalho são bastante individuais e 
subjetivas. 
 
 
 
5
 O historiador Prof. Dr. Francisco Alambert, da FFLCH-USP, em palestra proferida no MAC-USP em 
02/06/2004, declarou que Mário Pedrosa foi um dos primeiros críticos a empregar o termo pós-moderno, com 
lamentação, referindo-se a toda a produção que sucedeu a emergência da pop art. 
6 Ver LYOTARD, J.F. O Pós-Moderno explicado às crianças. Lisboa: Dom Quixote, 1993. 
7 A queda da grande narrativa, ou seja, a história como uma sucessão de eventos contínua e evolucionista nos 
mostrou que a História é sempre parcial, é a "história dos vencedores", como a descreveu BENJAMIN, 
Walter. apud VATTIMO, Gianni. O fim da modernidade - niilismo e hermenêutica na cultura pós-moderna. 
São Paulo: Martins Fontes, 1996. p. XIV (introdução). 
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2.1 A RUPTURA MODERNA E A INCESSANTE BUSCA DO NOVO 
 
  Desde o Renascimento até meados do século XIX, o desenrolar da história da arte 
ocidental se caracterizou pela emergência de escolas ou movimentos artísticos praticamente 
consecutivos, que permaneciam em vigência por um certo período até serem, 
paulatinamente, substituídos por outros com técnicas, princípios e objetivos diversos, de 
acordo com as novas preocupações e pesquisas executadas pelos artistas. Com o gradual 
afastamento da arte acadêmica, favorecido pelas novas configurações tecnológicas, sociais 
e culturais trazidas no bojo da Revolução Industrial
8
, esta configuração, que outrora podia 
ser entendida como um tronco mais ou menos único, assumiu novos contornos. Ramificou-
se em várias direções, multiplicando-se, espalhando-se e fragmentando-se até que, em 
nossos dias, a idéia de “movimentos” ou “escolas” seja um conceito difícil, se não 
impossível, de sustentar
9
. 
 
  A primeira metade do século XX estabeleceu as bases do Modernismo, com a eclosão 
das vanguardas históricas. Algumas tinham, como questão central, os aspectos expressivos 
do fazer artístico, enquanto que a maioria privilegiava uma pesquisa mais formalista e 
objetiva. Todas tinham, entretanto - como a própria etimologia da palavra ‘vanguarda’
10
 
evoca - um espírito combativo, de ruptura e de superação, no questionamento dos conceitos 
vigentes, na busca do novo e no engajamento da arte em ideologias, tanto em relação à 
própria arte, quanto na sua relação com o mundo. Às vanguardas se seguiram, 
simultaneamente, movimentos tidos como de “retorno à ordem”, bem como propostas de 
extensão das idéias vanguardistas. Hoje convivem, lado a lado, formas absolutamente 
diversas de arte, que englobam abstração e figuração, obras únicas e reprodutíveis, suportes 
tradicionais e mídia digital, além do emprego de uma infinita multiplicidade de materiais e 
técnicas, dos mais duráveis aos mais efêmeros. 
 
 
8
 Ver GOMBRICH, E. H. A História da Arte. Tradução de Álvaro Cabral. Rio de Janeiro: Editora 
Guanabara Koogan, 1993. Também em HAUSER, A. História social da arte e da literatura. São Paulo: 
Martins Fontes, 1998. 
9
 Ver ARGAN, G.C. Arte Moderna. São Paulo: Cia. das Letras, 1992. 
10
 VANGUARDA: frente, dianteira do exército ou do regimento; anteguarda. In: Dicionário Contemporâneo 
da Língua Portuguesa Caldas Aulete. Rio de Janeiro: Ed. Delta, 5 ed., 1970, v.5, p.3749. 
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  No contexto brasileiro, em particular, alguns fatores devem ser levados em 
consideração - diferentemente dos centros culturais ocidentais consagrados, nossa produção 
não-acadêmica floresceu no momento em que se consolidava o Modernismo Europeu. As 
vanguardas históricas, que tiveram sua eclosão concentrada nos anos 1910, na década 
seguinte já estavam estabelecidas como fenômeno cultural dominante, enquanto que o 
modernismo brasileiro começou a firmar-se ao longo da década de 1920. Outra 
peculiaridade é que, talvez afortunadamente, não tínhamos uma sólida tradição acadêmica a 
ser combatida, uma vez que o ensino de arte institucionalizado havia sido implantado aqui 
apenas uma centena de anos antes com a Missão Francesa
11
. Ainda assim, os primeiros 
artistas engajados no movimento modernista encontraram forte oposição da crítica e da 
sociedade até conseguirem sua legitimação no cenário cultural. De qualquer modo, pouco a 
pouco, foi se formando no país uma arte madura e em sintonia com o cenário mundial. 
 
Passada a primeira onda moderna, geração de Tarsila, Anita, Di Cavalcanti e outros, 
o segundo momento de ruptura mais marcante deu-se na década de 50 com a instituição das 
mostras internacionais de arte, mais especificamente a Bienal Internacional de São Paulo. 
Estes eventos eram oportunidades de fazer um intercâmbio cultural com outros países e 
conhecer novas pesquisas visuais em andamento. Foi deste modo que os brasileiros 
tomaram contato com as teorias matemáticas de Max Bill
12
, que acabaram por levar à 
fundação do Movimento Concreto. Mais tarde haveria a reação carioca neoconcreta, 
momento em que a arte brasileira começava a alcançar alguma projeção internacional, 
através, principalmente, dos trabalhos de Lygia Clark e Hélio Oiticica, que participavam de 
mostras no exterior. 
 
Desde a ruptura modernista até este momento, a herança do Construtivismo
13
 
parecia se afirmar como a mais forte, sendo que um ponto comum entre a maioria das 
 
 
11
 Ver PEDROSA Mário. Otília B. Fiori Arantes (org.). Acadêmicos e Modernos: Textos Escolhidos III. São 
Paulo: Edusp, 1998. 
12
 O artista ganhou o 1º Prêmio da I Bienal Internacional de São Paulo, em 1951, com a escultura em aço 
inoxidável Unidade Tripartida, baseada no conceito matemático da fita de Moebius. A obra pertence hoje ao 
acervo do MAC-USP. 
13
 Não coloco aqui o caráter ideológico do Construtivismo e refiro-me tão-somente aos aspectos plásticos do 
movimento, em que “a direção materialista de suas obras desvendaria (...) estruturas formais, novas e lógicas, 




[image: alt] 
14
vertentes artísticas era a prevalência da pesquisa formal, tanto nos concretos como nos 
neoconcretos e até em artistas que seguiam seu caminho de modo mais independente, como 
Guignard e Volpi
14
. Fiel à afirmação da autonomia da obra, a arte privilegiava questões 
relativas a sua própria linguagem, como as cores, as linhas e o espaço, enquanto tentava, 
quase sempre, fugir à ameaça de receber a rotulação de arte brasileira – nossa produção já 
andava, então, pari passu com o que acontecia lá fora e buscava ser vista como uma arte 
mundial, que apenas era produzida por brasileiros. 
 
 
 
Fantasia de Minas, s.d. Guignard 
óleo sobre madeira 
95 cm x 79 cm 
  
a qualidade e a expressividade inata dos materiais”. SCHARF, Aaron. Construtivismo. In STANGOS, Nikos 
(org.). Conceitos da Arte Moderna. Rio de Janeiro: Zahar, 1991. p. 117. 
14
 Ainda que Guignard sempre tenha tratado de uma temática local, esta era para ele, prioritariamente, o 
material sobre o qual a experimentação artística se daria, a base sobre a qual a pesquisa da forma aconteceria. 
Ver NAVES, Rodrigo. op cit. 
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Marinha com sereia, década de 1940 
Alfredo Volpi 
têmpera sobre tela. 54,5cm x 73,3cm 
Coleção particular
 
 
 
2.2 QUEBRA DO PARADIGMA MODERNO 
 
O “divisor de águas”, entre uma arte calcada na pesquisa formal e uma que primasse 
pela expressividade, pode ser situado, no Brasil, no momento em que enfrentávamos as 
conseqüências mais agudas do regime de governo. A partir do golpe militar de 1964 e ao 
longo da década de 70, o cenário político de ditadura, repressão e perseguições políticas 
serviria como grande estímulo para que os artistas buscassem “sacudir” o público e lhe 
propusessem elementos para a reflexão. Ainda que não seja muito apropriado falar sobre 
vanguardas fora do contexto em que elas aconteceram - na Europa, no começo do século 
XX - é interessante arriscar um paralelo entre esta nova proposição na arte brasileira e as 
palavras de Giulio Carlo Argan: "As vanguardas são um fenômeno típico dos países 
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culturalmente menos desenvolvidos e apresentam-se como rebelião contra a cultura oficial 
geralmente moderada, aproximando-se dos movimentos políticos progressistas”
15
. 
 
A “arte como idéia”, tributária do Dada, encontrou aqui terreno fértil. A produção 
brasileira começava, já nas décadas de 1960 e 1970, através das artes pop e conceitual, a 
assumir um caráter mais narrativo e a travar uma relação mais estreita com a realidade 
social e histórica, privilegiando, pela primeira vez, o tema como ponto de partida da 
experimentação artística. 
 
O emprego de novos materiais e a aceitação da tecnologia no processo criativo, bem 
como o estímulo à participação do espectador na obra vinham afastando e diminuindo a 
importância do trabalho manual como um elemento de valor. A atenção se deslocava do 
objeto para o artista, numa dinâmica que culminou na supremacia da idéia levada a cabo na 
arte conceitual. Em última instância, começou a delinear-se uma reconciliação da arte com 
a vida. Waldemar Cordeiro incita seus colegas a produzirem uma arte que se coloque contra 
a alienação, que tenha preocupações sociais e que dialogue com o contexto circundante; 
Hélio Oiticica cria seus parangolés como uma das maneiras de transformar a arte em um 
campo de ação, além de atrelar a “alta” cultura às manifestações populares, como o 
samba
16
; Lygia Clark convoca o espectador a interagir no objeto com seus bichos. 
 
 
 
15
 ARGAN, Giulio Carlo, op cit, p. 313. 
16
 Ver FAVARETTO, Celso. A invenção de Hélio Oiticica. São Paulo: Edusp, 1992. 
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O Beijo, 1967. Waldemar Cordeiro 
objeto eletromecânico e fotografia p&b sobre papel 
50 cm x 45,2 cm x 50 cm 
Coleção MAC- USP 
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P 15 Parangolé Capa 11 (com Nildo da Mangueira), 1967 
Nildo da Mangueira com P15 
Capa 11 parangolé 
Projeto Hélio Oiticica (Rio de Janeiro, RJ) 
Reprodução fotográfica Desdêmone Bardin
 




[image: alt] 
19
 
 
 
Bicho 
Lygia Clark
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2.3 CONTEMPORANEIDADE 
 
A partir da década de 1980, começou a se delinear uma nova configuração mundial 
que teria seu ápice nos anos 90, com o colapso dos regimes socialistas, a emergência do 
capital especulativo e o “encolhimento” do mundo através das tecnologias da informação e 
comunicação remota. Foi o início da globalização e da abertura dos mercados e das 
economias à internacionalização. No universo cultural, as instituições sofrem um sensível 
enfraquecimento, ao mesmo tempo em que as galerias de arte ganham importância - o 
mercado é aquecido por um grande potencial mercantil e obras de artistas jovens alcançam 
preços antes impensáveis. A chamada “Geração 80” desponta com força, causando grande 
bi-polarização entre os críticos de arte – alguns atribuem à “liberdade das cores e gestos” 
uma atitude festiva e alienada, outros celebram esta “retomada” ou “celebração” da pintura 
como sendo um contraponto bem-vindo após a sisudez da arte conceitual dos anos 70. 
Entretanto, no final da década, ressurgem poéticas mais narrativas e inseridas no contexto
17
. 
 
Ao mesmo tempo em que se passou a poder usufruir de produtos, serviços e 
tecnologias de outros centros, igualmente globalizados tornaram-se alguns perigos, como a 
disseminação de práticas terroristas, a ameaça potencial da tecnologia nuclear e o iminente 
risco de esgotamento de recursos naturais vitais à sobrevivência no planeta. 
 
No âmbito humano, o contexto geral é de um deslocamento das relações sociais, que 
não mais dependem de uma proximidade geográfica, ao que Anthony Giddens chama de 
desencaixe entre tempo e espaço
18
. As pessoas de quem dependemos na vida cotidiana 
como, por exemplo, os "peritos" (médicos, advogados, arquitetos, bancários, o governo, 
etc.) são pessoas que não conhecemos intimamente e com as quais, apesar disso, criamos 
 
 
17
 Ver BASBAUM, Ricardo [org.]. Arte Contemporânea Brasileira: texturas, dicções, ficções, estratégias. 
Rio de Janeiro: Rios Ambiciosos, 2001. 
 
18
 Ver GIDDENS, Anthony. As conseqüências da modernidade. São Paulo: Unesp, 1991. O autor 
contextualiza as sociedades pré-modernas e modernas de acordo com as particularidades dos ambientes de 
confiança e de risco em que se inserem. 
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relações de confiança. Também as relações pessoais de amizade ou intimidade sexual 
passam a substituir o parentesco como forma de estabilizar laços sociais. 
 
Ambiente de descontinuidade, desencaixe e fragmentação, a contemporaneidade é 
passível de gerar um sentimento de pouca “intimidade” com a realidade, o que pode 
colaborar para compreendermos o crescente desejo de expressão e busca de sentido pessoal 
que permeia a produção artística, principalmente a partir dos anos 90. É nessa década que a 
movimentação gradual em direção a uma arte cada vez mais caracterizada pela expressão e 
pela subjetividade parece ter tomado contornos realmente marcantes. Ainda que a 
expressividade já viesse ganhando corpo nas duas décadas precedentes, agora os artistas, 
com raras exceções, já não se congregam mais em grupos ou mesmo em ateliês coletivos e 
o conteúdo dos trabalhos tem sido mais e mais narrativo, autobiográfico e auto-referencial. 
Parece haver um peso maior sobre a memória, sobre o próprio corpo e, em alguns casos, 
sobre a própria história e local de origem do que jamais houve na história da arte no Brasil. 
 
Estas manifestações já vinham ocorrendo desde a década de 80, em poéticas como 
as de Leda Catunda, Luiz Hermano, Leonilson e Nazareth Pacheco, por exemplo, e 
aparecem reforçadas na geração 90, como se vê na obra de Sandra Cinto, Beth Moisés, José 
Rufino, Efrain Almeida e Marepe, para citar alguns
19
. Parte destes nomes apresenta um 
conteúdo mais ligado á história individual, outros trabalham a especificidade de seus 
lugares de origem; outros, ainda, vão buscar em outros lugares um caráter genuíno e 
autóctone que parece cada vez mais raro; alguns lidam com o cotidiano urbano, outros com 
questões mais específicas de seu papel na sociedade.
20
 Todos, entretanto, buscam através de 
seu trabalho, dar sentido à existência, seja a sua própria ou a da espécie brasileira, talvez 
até, humana. Neste mundo amalgamado e de certa forma “pasteurizado” por uma pressão 
geral de uniformização de valores, comportamentos e até mesmo de emoções, é quase 
inevitável que surjam propostas de reafirmação da individualidade e da localidade sob a 
forma de “focos de resistência”. 
 
 
 
19
 As características principais da geração serão abordadas no capítulo “A geração 1990/2000”. 
20
 Ver CANTON, Kátia. op cit. 
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A arte cumpre uma função, tanto para quem a usufrui, quanto para aqueles que a 
praticam. Antonio Callado, na introdução do livro A necessidade da arte, de Ernst Fischer, 
coloca: 
 
  À medida que a vida do homem se torna mais complexa e mecanizada, mais 
dividida em interesses e classes, mais “independente” da vida dos outros homens 
e portanto esquecida do espírito coletivo que completa uns homens nos outros, a 
função da arte é refundir esse homem, torná-lo de novo são e incitá-lo à 
permanente escalada de si mesmo.
21
 
 
O próprio Fischer, mais adiante, afirma: 
 
  O homem anseia por absorver o mundo circundante, integrá-lo a si; anseia por 
estender pela ciência e pela tecnologia o seu “Eu” curioso e faminto de mundo 
até as mais remotas constelações e até os mais profundos segredos do átomo; 
anseia por unir na arte o seu “Eu” limitado com uma existência humana coletiva 
e por tornar social a sua individualidade.
22
 
 
 
 
21
 CALLADO, Antonio. In: FISCHER, Ernst. A necessidade da arte. Rio de Janeiro: Zahar, 1979. p. 08. 
22
 FISCHER, Ernst. op cit. p. 13. 
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Leo não consegue mudar o mundo, 1989 
Leonilson 
acrílica sobre lona 
150 cm x 90 cm 
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Nazareth Pacheco 
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Onça pintada nº 1, 1984 
Leda Catunda 
acrílica sobre cobertor 
192,5cm x 157,5cm 
MAC-USP 
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3. GLOBALIZAÇÃO 
 
 
“Antes mundo era pequeno porque Terra era grande, 
hoje mundo é muito grande porque Terra é pequena, 
do tamanho da antena parabolicamará” 
(Gilberto Gil, na canção Parabolicamará) 
 
 
3.1 PRIMEIROS EFEITOS 
 
Diferentemente do que se via até, aproximadamente, o final dos anos 1970, os 
hábitos, modas, costumes, ambições e valores no mundo ocidental contemporâneo são 
significativamente similares entre si. Hoje se pode afirmar, com pouquíssima margem de 
erro, que pouco importa a nacionalidade do estilista, do chef, do decorador, do arquiteto, 
banco ou rede de hotéis – o resultado de suas criações, produtos e serviços será igualmente 
internacionalizado. As necessidades e talvez até mesmo os gostos se amalgamaram em 
tendências similares ao redor do planeta. 
 
A escalada tecnológica da década de 1980 abriu caminho para uma maior integração 
com o exterior, consolidada, no caso do Brasil, através da abertura do mercado às 
importações no início da década de 90. Deste modo, colocamo-nos em contato com bens de 
consumo e serviços aos quais não tínhamos acesso anteriormente. Analogamente, a 
unificação européia e o sempre incipiente Mercosul flexibilizaram as fronteiras, não apenas 
comerciais, como também do gosto. Assim, a moda, por exemplo, que antes era elemento 
capaz de fazer distinguir a origem geográfica de uma pessoa, já não o faz – o mesmo 
modelo de calça jeans usado no outono norte-americano será lançado no Brasil na estação 
seguinte; as cores de tinturas para cabelo das dinamarquesas serão replicadas nas cabeças 
peruanas, canadenses e portuguesas; as brasileiríssimas sandálias havaianas foram a 
coqueluche do verão de 2004 na Espanha, segundo as revistas de moda. 
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A expansão das grandes corporações pulveriza o alcance das marcas poderosas – em 
praticamente qualquer lugar do mundo a que se vá, hoje em dia, haverá uma lanchonete do 
Mc Donald’s, uma concessionária Fiat e, principalmente, um representante Microsoft. Nos 
últimos anos começou um fenômeno novo, o da multiplicação de instituições, como, por 
exemplo, o caso do museu-grife Guggenheim, que conta com “subsidiárias” em Las Vegas, 
Bilbao, Berlim e Veneza, tendo havido até uma tentativa frustrada de implantação de uma 
filial na cidade do Rio de Janeiro. 
 
No ramo do turismo e do entretenimento, as grandes redes de hotéis oferecem ao 
hóspede, em qualquer lugar do globo, apartamentos com decoração, serviços e tratamento 
padrão, enquanto no segmento da gastronomia vai ganhando terreno a tendência da fusion 
food, ou seja, uma cozinha que abriga os mais diferentes e variados sabores e influências. 
Na música, entretanto, a interpenetração de influências já é mais antiga e músicos 
brasileiros já vêm, há várias décadas, fazendo parcerias com europeus, latino-americanos, 
africanos e norte-americanos. 
 
A tecnologia opera um papel-chave nesta configuração, tornando os meios de 
transporte, comunicação e circulação de bens e valores mais eficientes e acessíveis a um 
maior número de pessoas nos quatro cantos do planeta. A tendência é que as ferramentas 
tecnológicas, anteriormente restritas às empresas, tornem-se cada vez mais baratas e, 
portanto, mais acessíveis ao público domiciliar, como já vem acontecendo com os 
computadores, o acesso à internet e a serviços bancários remotos. A crescente preocupação 
demonstrada por organizações não governamentais com a inclusão social engloba o acesso 
à tecnologia. Ainda teremos que esperar muito para que haja uma verdadeira inclusão 
digital, mas há perspectivas neste sentido, caso a movimentação em prol do software livre 
continue crescendo e inclua investimentos nas escolas públicas para este fim. 
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3.2 ALTERAÇÕES SOCIAIS 
 
Os deslocamentos humanos são facilitados por meios de transporte cada vez mais 
rápidos, seguros e a custos menores, bem como aeroportos, estradas, ferrovias e outros itens 
relacionados à infra-estrutura, sendo mantidos e ampliados com mais freqüência e com 
materiais mais adequados. Viajar faz parte do cotidiano de cada vez mais pessoas, o que 
contribui para um intercâmbio cultural mais intenso; seja a negócios ou por lazer, as 
pessoas buscam tomar contato com o “outro”, e desta troca tanto o visitante quanto o 
visitado saem afetados por elementos que influenciam suas vidas. Segundo Michel 
Maffesoli, o nomadismo
23
 (ou a vida errante) faz parte da natureza humana e tem se 
manifestado desde os tempos mais remotos, através de outros povos que não são 
naturalmente nômades como o são os ciganos; cita, como exemplo, a diáspora dos judeus, 
as cruzadas da Idade Média e a pulsão aventureira e conquistadora do povo português 
durante o sebastianismo. Tal anseio, afirma, deve-se a uma necessidade de conhecer-se a si 
mesmo, através do confronto com o diferente, com a alteridade.
 
 
El anhelo de una vida marcada por lo cualitativo, el deseo de romper el 
enclausuramiento y la confinación domiciliarios, característicos de la 
modernidad, constituyen todos una nueva búsqueda del Santo Grial, que al 
mismo tiempo reactiva la dinámica del exilio y la reintegración.
24∗
 
 
  Mais ainda, Maffesoli aponta aí o paradoxo da vida contemporânea, ou seja, diante 
de uma sociedade que se pretende globalizada, uniformizada e satisfatória nos âmbitos 
social, econômico e espiritual, surge a necessidade de escapar e perder-se. A flâneurie 
moderna de Baudelaire, que Walter Benjamin
25
 analisa, como também o desapego dos 
 
 
23
 MAFFESOLI, M. El Nomadismo. Vagabundeos iniciáticos. México: FCE, 2004. 
24
 MAFFESOLI, M. op. cit., p. 16. 
 
∗
 “O anseio por uma vida marcada pelo qualitativo, o desejo de romper o enclausuramento e o confinamento 
domiciliares, característicos da modernidade, constituem todos uma nova busca do Santo Graal, que ao 
mesmo tempo reativa a dinâmica do exílio e a reintegração.” (tradução minha) 
 
25
 BENJAMIN, W. A Modernidade e o Moderno. Rio de Janeiro: Biblioteca Tempo Universitário, 1975. 
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hippies e andarilhos contemporâneos, é como um protesto contra uma vida orientada para a 
produção de valor material. A este respeito, também escreve Guy Debord
26
 em “A 
sociedade do espetáculo”, onde afirma que até o tempo é transformado em mercadoria, 
acabando por doutrinar a divisão de nossos dias em ‘lotes’ artificiais de 
produção/repouso/lazer, que não respeitam o ciclo natural fisiológico de vigília e sono. 
 
A comunicação, na era contemporânea, também nos leva a uma integração com o 
“outro” e nos coloca, em tempo real, em contato com os acontecimentos longínquos. Pelo 
telefone, pela internet ou por fax estreitamos as fronteiras e não estamos mais sujeitos à 
distância física. Podemos travar relações comerciais com empresas estrangeiras, sem nunca 
termos falado pessoalmente com nenhum de seus funcionários e fazer pagamentos, 
transferências de capital e aquisições de bens sem sair da cadeira. Pela televisão, nos 
informamos dos fatos ocorridos do outro lado do planeta com imagens ao vivo, o que nos 
aproxima dos mesmos e nos leva a partilhar emoções e opiniões com os envolvidos. Neste 
aspecto somos levados a um tipo de “nomadismo sedentário”, uma vez que, da sala de 
televisão, sem um deslocamento real, percorremos as paisagens idílicas do paraíso 
montanhoso do Nepal; mergulhamos nas águas do Mediterrâneo junto com Jacques 
Cousteau e vislumbramos os tesouros perdidos em naufrágios antigos; solidarizamos-nos 
com a tragédia do maremoto na Indonésia, nos indignamos com as fraudes eleitorais na 
Ucrânia e com os atentados a bomba diários no Iraque e em Israel. A integração não se dá 
apenas no nível do conhecimento, mas também no nível da emoção, do compartilhamento. 
 
Um outro aspecto que vem ganhando novas faces na contemporaneidade é o dos 
relacionamentos afetivos, de amizade ou amor. Não só pela internet, onde pessoas de 
localidades distantes podem se ‘conhecer’ virtualmente, como também através da migração 
de profissionais de empresas multinacionais que, ao serem transferidos, acabam por 
espalhar sua rede de relações por diversas partes do mundo. Um relacionamento virtual 
entre pessoas de países distantes pode ou não vir a se tornar real, ou seja, a internet 
funciona como um ‘não-lugar’, passível de se transformar em algum lugar. Um executivo 
 
 
26
 DEBORD, G. A sociedade do espetáculo. Rio de Janeiro: Contraponto, 1997. 
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nórdico que tenha sido transferido por sua empresa para um país tropical pode decidir 
estabelecer-se definitivamente aí, mais uma vez flexibilizando as fronteiras e levando em 
sua bagagem um conteúdo cultural que afetará e influenciará os que fizerem parte de seu 
círculo social, e vice-versa. 
 
Cada vez mais, somos impelidos a sermos cidadãos do mundo e estes 
deslocamentos, físicos ou remotos, acabam por gerar uma certa uniformização de gostos, 
valores, costumes. O desafio que se apresenta hoje é o de estarmos, a um só tempo, abertos 
ao mundo e a uma maior ‘generosidade’ sem, entretanto, abrir mão do caráter autêntico que 
caracteriza cada uma das culturas que formam a humanidade. 
 
 
3.3 BUSCA DE IDENTIDADE 
 
O homem é um ser social que passa toda a sua vida inserido em um ou mais grupos 
em relações de parentesco, afetividade, trabalho e lazer, formando com estes uma série de 
identificações. O pertencimento a estes grupos contribui para que o indivíduo construa sua 
noção de identidade. Conhecer-se é uma necessidade humana fundamental - cada indivíduo 
aprende desde cedo quem é, de acordo com as especificidades dos grupos aos quais 
pertence. Estas noções variam de grupo para grupo e obedecem a uma escala de valores 
cuja gradação segue critérios nem sempre claros, mas que são, via de regra, aceitos e 
acatados pela maioria. Assim, o indivíduo pauta sua identidade pessoal pela comparação 
com a identidade do grupo, desenvolvendo suas características individuais a partir das 
semelhanças e diferenças advindas desta convivência. 
 
Em tempo pré-modernos, a questão da identidade apoiava-se sobre pilares de pouca 
mobilidade, como raça, lugar de origem, religião, família, profissão. Mas como ela se 
define em tempos globalizados e de enorme mobilidade como os que vivemos agora? Para 
discorrer um pouco sobre estas questões, apóio-me na teoria de Stuart Hall, em seu “A 
identidade cultural na pós-modernidade”
27
. 
 
 
27
 HALL, S. A identidade cultural na pós-modernidade. 10. ed. Rio de Janeiro: DP&A, 2005. 
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Hall começa por esclarecer que o próprio conceito de identidade é bastante 
complexo e pouco explorado, deixando suas idéias abertas a questionamentos. Entretanto, 
para o exercício do pensar, adota três concepções principais de identidade, ou sujeito: 
 
a) sujeito do Iluminismo  
b) sujeito sociológico 
c) sujeito pós-moderno 
 
O sujeito do Iluminismo é o mais imutável deles, uma vez que baseia-se em uma 
visão do indivíduo que surgirá por ocasião do nascimento e o acompanhará por toda a sua 
vida, permanecendo praticamente idêntica ao longo de toda a trajetória. Daí a afirmação do 
teórico de que este é um sujeito individualista, que coloca a identidade como o centro do 
“eu”. 
 
  Já o sujeito sociológico apresenta maior mobilidade, sendo a noção de indivíduo 
influenciada e dirigida de acordo com as interações deste com outros indivíduos e 
instituições. Assim, o sujeito não é apenas um, mas possui diversas gradações que se 
modificam de acordo com o tipo de relação que estabelece com o seu entorno. “A 
identidade, então, costura (ou, para usar uma metáfora médica, “sutura”) o sujeito à 
estrutura. Estabiliza tanto os sujeitos quanto os mundos culturais que eles habitam, 
tornando ambos reciprocamente mais unificados e predizíveis.”
28
 
 
Pois são justamente estes mundos, habitados pelo sujeito, que vêm se alterando com 
a globalização. Em conseqüência, o sujeito antes unificado está se tornando cada vez mais 
fragmentado e temporário, já que as bases sobre as quais ele construía sua identidade não 
são mais previsíveis, mas, ao contrário, variáveis. 
 
É neste cenário que aparece a terceira concepção de identidade de que nos fala Hall, 
na figura do sujeito pós-moderno – definido pelas circunstâncias que o cercam, sendo, 
 
 
28
 HALL, S. op cit. p.12. 
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portanto, uma coleção de identidades que se formam e se transformam continuamente. 
Entretanto, o autor deixa claro que o contraponto, ou seja, a noção de uma identidade 
estável, é errônea. “A identidade plenamente unificada, completa, segura e coerente é uma 
fantasia”
29
. Nossas identidades são definidas de acordo com a estória que criamos para nós 
– se hoje nos vemos como instáveis e descentralizados é porque nossa maneira de pensar 
vem aceitando a descentralização e a fragmentação como inerentes ao mundo 
contemporâneo Isto equivale a dizer que o que mudou foram menos as configurações 
físicas que dão forma às nossas identidades do que a maneira de representá-las. 
 
O significado é inerentemente instável: ele procura o fechamento (a 
identidade), mas ele é constantemente perturbado (pela diferença). Ele está 
constantemente escapulindo de nós. Existem sempre significados 
suplementares sobre os quais não temos qualquer controle, que surgirão e 
subverterão nossas tentativas para criar mundos fixos e estáveis.
30
 
 
Discutir em maior profundidade a questão da noção de identidade estável que era 
aceita anteriormente seria matéria para um outro estudo. Aqui, portanto, apesar das 
ressalvas apontadas por Hall, adotarei a noção de identidade não-estável como uma maneira 
de pensar trazida a partir do modo atual de pensar o sujeito. 
 
 
 
 
29
 HALL, S. op cit. p.13. 
30
 HALL, S. op cit. p.41. 
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4. A GERAÇÃO 1990/2000 
 
 
“Fazer arte é materializar sua experiência e percepção sobre o mundo, transformando o 
fluxo de momentos em alguma coisa visual, textual ou musical. Arte cria um tipo de 
comentário”. 
Barbara Kruger
31
 
 
 
4.1 ASPECTOS GERAIS 
 
  Como já mencionado no capítulo “Globalização”, o mundo no geral e o Brasil em 
particular passaram, na década de 1980, por transformações-chave que iriam repercutir 
numa nova configuração mundial, a qual formaria o pano de fundo para um modo de vida 
mais integrado. Entre as principais mudanças destacam-se a queda de grande parte dos 
governos totalitários, tanto de esquerda quanto de direita, a escalada tecnológica que tornou 
possível o uso amplo da internet, no início dos 90, a ascensão das organizações de 
cooperação mundial. 
 
  No Brasil, as vicissitudes da nossa história fazem com que alguns fatos sejam dignos 
de menção. Um deles foi a transição do governo militar para a democracia - diferentemente 
da maioria dos países que passaram por um regime militar, a resistência, aqui, não chegou a 
tomar o poder e a abertura democrática começou, curiosamente, através de medidas 
tomadas dentro do próprio regime. 
 
 
 
31
 KRUGER, B. apud CANTON, Kátia. op cit. p.31. 
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   Em 1980 o Partido dos Trabalhadores consegue aprovação do Congresso Nacional 
para funcionar legalmente; em 1984, o colégio eleitoral elege, para presidente da 
República, o primeiro civil desde 1960 - Tancredo Neves, morto antes da posse. Em 1988, 
seria feita a reforma da Constituição, na qual trabalharam, conjuntamente, membros de 
diversos partidos de ideologias distintas. Em 1989, no aniversário de cem anos da 
proclamação da República o povo, finalmente, reconquistaria o direito de votar para 
presidente, nas primeiras eleições diretas após a redemocratização. 
 
  Dois anos depois de assumir, pressionado pela mídia devido a denúncias de alta 
corrupção que levaram a uma movimentação geral por seu afastamento e com um processo 
de impeachment sendo tramitado no Congresso, Fernando Collor de Mello renunciou à 
presidência, no último momento. Durante seu breve e polêmico governo, deu início à 
abertura para as importações, ocasionando grandes modificações na dinâmica do mercado 
e, consequentemente, no comportamento dos fabricantes e consumidores. O contato 
ampliado com produtos e serviços de outros países foi, com o tempo, modificando os 
valores e níveis de exigência da população, tornando-a, também, mais consciente em 
relação a seus direitos de consumidora
32
. Esta conscientização foi tomando vulto 
paralelamente a outras tendências de valorização da cidadania, defendidas por organizações 
não lucrativas, as quais ganharam espaço crescente a partir do início dos anos 90. 
 
  No que diz respeito à economia, a moeda brasileira, de 1986 a 1994, passou por nada 
menos que cinco alterações, tanto de nome, quanto de valor e de lastro. Até a última grande 
reforma, a inflação diária, altíssima, era parte da vida das pessoas, acostumadas a recorrer a 
diversos cálculos para planejar as despesas de cada mês. Um câmbio mais favorável 
ampliou o consumo nas camadas menos privilegiadas da população e fez da possibilidade 
de viajar a outros países, antes restrita à classe mais alta, um sonho factível, também, para a 
classe média. 
 
 
 
32
 A fundação do PROCON data de 1976, quando começaram a ser feitos estudos sobre relações de consumo. 
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  Em termos de tecnologia da comunicação, a grande revolução mundial foi, sem 
dúvida, a internet. Sistemas de computadores integrados já eram uma prática interna 
comum às empresas e instituições governamentais, estando já estabelecidas e em pleno 
funcionamento, antenas parabólicas e comunicações internacionais via satélite. No entanto, 
nada se compara à extensão que a rede mundial de computadores viria a alcançar, 
integrando computadores domésticos aos quatro cantos do mundo, em tempo real. A 
internet foi desenvolvida nos Estados Unidos em 1969, durante a Guerra Fria, com o fim de 
interligar os computadores das bases militares. Pouco a pouco, a tecnologia foi cedida aos 
cientistas e, por meio deles, chegou, primeiro às universidades e posteriormente, ao uso 
individual. No Brasil, em 1991, a rede chegou às universidades e, em 95, ao setor privado. 
 
  No âmbito do comportamento, o surgimento da AIDS no início dos anos 80 teve um 
papel marcante na maneira como esta geração teve de lidar com as liberdades conquistadas 
por seus pais. Os conceitos de ‘amor livre’ e multiplicidade de parceiros teriam que ser 
revistos, enquanto o ‘sexo seguro’ tornou-se uma questão de sobrevivência. Como, 
inicialmente, se indicava que a eclosão da doença se dava, exclusivamente, em grupos de 
comportamento marginal, ou seja, usuários de drogas injetáveis, homossexuais ou 
heterossexuais promíscuos, os setores conservadores e religiosos da sociedade viram na 
epidemia uma manifestação praticamente metafísica, propícia ao resgate da moralidade e de 
condutas mais recatadas, que passaram a ser incentivadas. Atualmente, temos acesso a 
informações mais precisas, campanhas informativas e de prevenção, que contribuíram para 
que o preconceito diminuísse significativamente; os medicamentos e tratamentos garantem 
uma sobrevida de muitos anos aos portadores do vírus, ao mesmo tempo em que bilhões 
são investidos em pesquisas para o desenvolvimento de uma vacina. Contudo, a maneira 
como as pessoas lidam com a sua sexualidade é, definitivamente e irremediavelmente, 
influenciada pela ameaça da AIDS. 
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  A geração que ficou adulta na década de 90 é uma geração de vicissitudes, de 
contradições – se seus pais conquistaram o direito de usufruir livremente de sua 
sexualidade, eles já não podem fazê-lo, por conta de doenças fatais. Se podem eleger 
democraticamente seus governantes, também estão sujeitos a posturas partidárias dos meios 
de comunicação de massa, em especial a televisão, que, por sua capacidade de abrangência, 
pode influenciar fortemente a população e contribuir para a vitória, nas urnas, de políticos 
de seu interesse particular. Se a geração 90 tem acesso a informações a respeito de qualquer 
tema, 24 horas ao dia e comunicação sem-fio, tampouco pode desfrutar de muita 
privacidade, já que uma parcela considerável das pessoas pode ser localizada a qualquer 
hora e lugar. Além disso, somada à violência real, existe também a violência virtual, 
perpetrada por hackers e bandidos on-line. 
 
  Se, por um lado, tem acesso a produtos e serviços de todas as partes do mundo, por 
outro, a geração em questão também é bombardeada por influências culturais de toda 
ordem. Se as organizações não governamentais são mais ativas, conseguem sensibilizar 
mais pessoas e encontram mais apoio, é porque os perigos ambientais e sociais também 
cresceram e merecem maior atenção. O dinheiro, hoje, vale mais e se desvaloriza mais 
devagar, mas é mais difícil de se conseguir; cada vez se exige mais escolaridade e mais 
diplomas. Cada vez se trabalha mais horas por dia, ao mesmo tempo em que, 
paradoxalmente, nas revistas, livros de auto-ajuda e manuais de qualidade de vida, exalta-se 
a importância do bem estar individual, inclusive como diferencial profissional. 
 
  Em meio a este turbilhão de contradições da vida contemporânea, a produção visual 
da geração 90/2000 tem um caráter mais conteudista – questões puramente formais não 
conseguem abarcar toda a gama de preocupações e experiências que influenciam seu 
pensamento e seu trabalho artístico. É uma geração de características mais meditativas e 
investigativas, que mostra uma tendência à introspecção, a voltar-se para dentro para 
compreender e absorver o que acontece fora. 
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  Kátia Canton faz um mapeamento da produção da geração 90 e aponta suas principais 
características
33
, que, resumidamente, são: 
 
-  herança e referência: oposição à originalidade, discussão sócio-histórica 
-  narrativa, obra como texto ou comentário 
-  memória física e psíquica 
-  o corpo como moldura, tema e campo de experimentações, efemeridade da vida 
e degradação física dos corpos 
-  jogo entre identidade e anonimato, estranhamento, distorção, acúmulos, 
alteração, hibridismo; perda da privacidade 
-  arte política de dimensões individuais que confrontam o ambiente urbano, 
cotidiano do habitante, em processo de solidão, isolamento, abandono, 
desesperança, medo, perda de contato com a realidade externa e tédio; 
estetização da violência, impacto dissolvido numa cultura de anestesia e 
entretenimento 
-  sofisticação e complexidade formais; o fazer remetendo à autenticidade, 
reprodutibilidade, referências e citações, comentários sobre a vida e sobre a 
história da arte; tradição brasileira da artesania, arte popular, precariedade 
técnica 
-  sensibilidade feminina na escolha de materiais, dimensão miniaturizada, 
intimista, internalizada, domesticidade 
-  nova espiritualidade 
-  arte num embate entre sinceridade buscada pelo artista e cinismo 
 
 
 
33
 CANTON, Kátia. op cit. 
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  Como se pode notar, trata-se de uma geração que se interessa pelo contexto em que 
vive, investiga e questiona os significados e implicações dos acontecimentos e quais são os 
papéis que o indivíduo desempenha na ordem do mundo. Com este propósito, os artistas, 
muitas vezes, lançam mão da referência e da memória. Para esta dissertação, a escolha dos 
quatro nomes deve-se ao fato de serem artistas que lidam com estas questões a partir das 
memórias local e emocional, individual ou de um grupo. Tal posicionamento será 
investigado em maior profundidade adiante, tomando-se em consideração as histórias 
pessoal e profissional, bem como suas trajetórias. 
 
 
4.2 SOBRE OS ARTISTAS ESCOLHIDOS 
 
  Os artistas escolhidos para exemplificar estas características são nomes cuja poética 
calca-se fortemente em memórias, laços familiares e/ou locais, enraizados na sua história. 
São obras criadas a partir de objetos, fatos ou conceitos de conteúdo emocional ou 
histórico, impregnados de lembranças que estabelecem uma relação indissociável de sua 
condição de brasileiros, ligados às especificidades de seus lugares de origem. Via de regra, 
tais impressões e expressões individuais buscam e encontram eco no espectador, 
expandindo uma vivência particular para o universo da realidade social, humana e histórica 
do país. 
 
  A segunda razão para esta escolha é que estes artistas começaram a produzir 
profissionalmente durante a década de 90, sendo parte de uma geração que amadureceu já 
imersa nas novas condições sociais, políticas e culturais forjadas pela globalização. Ainda 
que poéticas de cunho subjetivo já viessem tomando corpo nas décadas anteriores, a este 
estudo interessa mais abordar o trabalho de uma geração à qual não causa grande 
estranhamento a interpenetrabilidade das culturas, a abertura dos mercados, as facilidades 
de comunicação e a universalidade de questões outrora mais locais. 
 




[image: alt] 
39
  Dado o objetivo de contrapor mundialização e localismo, globalização e busca de 
identidade no que tange o trabalho criativo, faz-se mais instigante lidar com poéticas que, 
ainda que imbricadas em um contexto global, se coloquem na direção oposta ao mesmo; 
artistas que, apesar de sofrerem influências externas de toda ordem, escolhem voltar-se para 
o seu microcosmo, e daí chegar ao outro, percorrendo um caminho de dentro para fora. 
 
  Cabe observar que todos do grupo, além de trabalharem a memória, agem também 
como colecionadores. Assim, Brígida Baltar coleciona orvalho, neblina, maresia, pó de 
tijolos; Rufino coleciona as cartas da correspondência de seu avô paterno; entre outros 
objetos de família; Marcone Moreira, partes descartadas de barcos e caminhões, e Sobral, 
de roupinhas de bebê até pêlos e cabelos humanos. 
 
 
4.2.1. José Rufino 
 
  O mundo de José Rufino, nascido José Augusto Costa de Almeida, no dia 03 de julho 
de 1965, em João Pessoa, Paraíba, já é interessante e paradoxal ‘de saída’. Seu avô paterno 
foi o importante senhor de engenho José Rufino de Almeida, proprietário do engenho de 
Vaca Brava, no município de Areia, um legítimo representante da oligarquia do Nordeste 
canavieiro; ao mesmo tempo, o artista é filho de pais que foram comunistas atuantes, 
filiados ao PCB e organizadores das Ligas Camponesas. Uma das personalidades que 
freqüentava a casa do artista, durante sua infância, era o “Cavaleiro da Esperança”, Luis 
Carlos Prestes, figura emblemática da causa comunista no Brasil na primeira metade do 
século XX. A coexistência destes dois mundos diversos já oferece um rico repertório de 
investigação, mais ainda para quem tem um enorme apetite para esmiuçar as origens e a 
memória e, nas suas próprias palavras, “desconstruir a cronologia familiar e ‘intervir’ no 
passado”.
34
 
 
 
 
34 
Entrevista dada a mim por e-mail em 6 de dezembro de 2004
. 
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  José Rufino começou sua aproximação com as artes plásticas no final da década de 
70, quando fez um curso na Universidade Federal da Paraíba, antes ainda de iniciar seus 
estudos em Geologia e Paleontologia, formação esta que, segundo ele, traz grande 
influência sobre seus processos de pensamento e de trabalho. Rufino acredita que não faria 
o que faz sem conhecer os processos da natureza; analogamente, como artista, acaba por 
interferir na natureza dos fenômenos e, talvez, no curso da história. 
 
  Seu interesse pela arte, fomentado pelo fato de sua mãe também ser artista plástica, 
começou a materializar-se em produção em meados da década de 80. Num primeiro 
período, envolveu-se com a literatura, poesia, poesia visual e arte-postal, tomando parte em 
mostras na Argentina, México, Portugal e Romênia. Posteriormente, aproximou-se do 
desenho e da pintura, interessando-se pelo uso de suportes pertencentes à história familiar, 
como as cartas, manuscritos e documentos que haviam sido encontrados nas gavetas de 
uma escrivaninha do engenho de seu avô. Como conta seu pai, “o senso de artista de José 
Augusto logo descobriu, nas cartas, uma fonte de inspiração para o seu trabalho 
conceitual
35
”. Seu apreço pela palavra nunca esmoreceu, não somente dada a escolha dos 
suportes que utiliza, como também pela narrativa que sua obra funda e que é indissociável 
do resultado matérico. O trabalho de Rufino, que Kátia Canton (2000) descreve como uma 
“enciclopédia de fábulas”, conta muitas histórias, de passados e presentes, da recorrência de 
emoções e valores, de sensações privadas e universais. 
 
  Atualmente, Rufino tem atuado em diversas frentes, que envolvem múltiplas mídias, 
incluindo o cinema. Em 2004, dedicou-se ao roteiro de um longa-metragem e havia feito, 
no ano anterior, a direção de arte de um curta-metragem, dirigido por Torquato Joel, 
envolvendo a obra do poeta Augusto dos Anjos. 
 
 
 
 
35 ALMEIDA, Antonio Augusto (org.) e ALMEIDA, Alice. José Rufino. Areia Paraíba. Mamanguape: Ed. 
Davina, 1995. p.11. 
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4.2.2 Brígida Baltar 
 
  Brígida Baltar é carioca nascida em 1959. Estudou na Escola de Artes Visuais do 
Parque Lage e vive no Rio de Janeiro, onde trabalha em sua casa-atelier, em uma interação 
interessante e osmótica entre vida pessoal e profissional, tornadas praticamente 
indissociáveis. Na composição de seu trabalho, costuma usar elementos subjetivos. Parte de 
um cenário íntimo, como a casa, e o expande, compartilhando noções mais amplas de lar, 
memória, família, seja quando coleta o pó dos tijolos, cascas de tinta das paredes e gotas de 
chuva que escorrem do telhado da casa-atelier, seja quando escava na parede o perfil de seu 
corpo. 
 
  O palco de suas ações é o seu ambiente – sua casa, sua cidade, o Rio de Janeiro e suas 
imediações. Em suas performances, costuma convidar amigos e parentes, mais uma vez 
estreitando os laços entre vida privada e artística. Em uma das coletas da série “Umidades”, 
contou com a colaboração de seu filho, responsável pelo vídeo que registrou uma das ações, 
na Serra dos Órgãos. Na exposição que fez em 2005 na Casa da Ribeira, em Natal, fez no 
nicho central da sala um desenho que representa seus pais, evocando a noção destas figuras 
como pilares da formação do sujeito. 
 
  Com uma grande carga de lirismo, Brígida constrói sua obra como fábulas, num ir e 
vir entre a vida humana e as analogias que se estabelecem entre esta e outras formas de 
existência, orgânicas ou ambientais. 
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4.2.3 Marcone Moreira 
 
  Mais jovem entre os artistas escolhidos, Marcone Moreira nasceu no Maranhão em 
1982, mas passou quase toda a sua vida em Marabá (PA), tendo recentemente fixado 
residência em Belém, onde estabeleceu seu atelier. Caçula de uma família bastante grande, 
o artista tomou interesse pela arte ainda na adolescência, quando começou a produzir. 
Autodidata, soube inserir-se no circuito desde cedo e tem participado de diversas mostras 
pelo país. 
 
  O processo criativo de Marcone difere do dos outros quatro em termos de direção. 
Seu trabalho, que começou com a pintura, desenrolou-se para uma operação que encontra 
paralelo no object-trouvé de Duchamp. Marcone coleta partes descartadas de caminhões e 
barcos, com as quais compõe planos de relações cromáticas e geométricas. Estes 
fragmentos de madeira pintada, com seus típicos ‘arabescos’ festivos, não recebem 
qualquer intervenção do artista, que se limita a rearranjá-los em um novo espaço, 
legitimador, onde ganham novas significações. 
 
  Para Marcone, sua pulsão criativa privilegia a questão formal, o que o emociona é a 
composição, a cor, o ‘achado’. Ainda assim, é quase impossível não enxergar em seu gesto 
generoso de resignificação do que era descarte uma tentativa de “estacionar o movente”. 
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4.2.4 Divino Sobral 
 
  Nasceu em Goiânia em 1966 e, como Marcone Moreira, também é autodidata. Seu 
interesse pela arte expande-se para atividades de crítica e curadoria, fazendo uso da 
linguagem escrita e da reflexão tanto a priori como na própria materialização de sua 
produção. Divino é uma figura importante e atuante no cenário goiano, impulsionando a 
circulação e divulgação da arte. 
 
  No começo de sua carreira, as publicações a que tinha acesso eram, via de regra, 
sobre a produção internacional, dada a escassez de livros e material sobre a produção local 
na época. Ainda que lhe interessasse colocar-se a par do que acontecia pelo mundo, Divino 
afirma que sentia uma necessidade de externar na arte o que sua memória lhe apontava. 
Desde cedo seu impulso voltava-se para questões ligadas ao afeto, aos símbolos, ao que 
inquietava não apenas a sua alma, como também as dos outros. 
 
  Em sua produção, este desejo se traduz em uma preferência por trabalhar rente ao 
cotidiano, coletando roupas, cabelos, linhas de bordar, entre outras coisas, e de sentir 
necessidade de trabalhar artesanalmente sobre estes materiais, agregando-lhes a sua 
presença. A mão do artista é, aqui, indissociável do resultado que ele espera alcançar, já 
que, no fim, constrói-se um coletivo, uma comunhão entre histórias alheias e a do artista. 
 
  Como curador, Divino é, entre diversas outras atividades, co-autor de ações como 
Heterodoxia, mostra itinerante que reúne artistas das mais diversas vertentes, funcionando 
como um espaço democrático para a exposição e discussão da produção atual. Como o 
próprio nome anuncia, trata-se de buscar incluir no mesmo espaço todos os efeitos que a 
diversidade de culturas e influências traz para o campo das artes visuais. A exposição já 
teve diversas edições em várias cidades brasileiras e contou com a participação de nomes 
vindos de todos os cantos do país. Para Divino, a iniciativa deve ser aberta a colocações e 
sugestões de artistas e curadores, permanecendo em constante sintonia com o que acontece 
no mundo. 
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5.  PONTOS DE CONVERGÊNCIA 
 
 
Nos próximos sub-capítulos, abordarei o trabalho destes artistas sob os aspectos 
comuns que tecem uma trama de conexões entre a poética que exercem, apesar da distância 
geográfica que os separa. São eles: 
 
- colecionismo 
- memória 
- abordagem subjetiva 
- onde o “eu” encontra o outro 
 
 
5.1 COLECIONISMO 
 
O homem é o único animal que coleciona. Considerando-se que a espécie humana é 
a única dotada de raciocínio, pode-se concluir que esta operação de coleta e guarda serve a 
um ou mais propósitos, ou seja, carrega um discurso. A necessidade de colecionar data da 
Pré-História, quando o homem primitivo nômade levava consigo, a cada deslocamento, 
seus objetos utilitários. Da mesma época há registros da reunião de ‘tesouros’ de conchas. 
A humanidade, independentemente de credos ou raças, tem a necessidade de marcar sua 
passagem pelo mundo; não há relato de qualquer civilização ou cultura que não tenha se 
dedicado a acumular objetos ou documentos. 
 
Os propósitos e motivações destas coleções foram se modificando ao longo dos 
tempos, de acordo com os interesses suscitados em cada época. De qualquer modo, uma 
coleção tem sempre a intenção de comunicar algo, traz sempre em consideração a 
existência de um espectador, que receberá uma mensagem. Quanto à natureza das coleções, 
existe uma estreita relação entre a mensagem a ser comunicada e o tipo de item 
colecionado. Coleções que pretendem comunicar poder são geralmente compostas por 
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raridades ou objetos de alto valor de mercado, como os despojos de guerras e preciosidades 
retirados de colônias pelos países ocupantes. As coleções exibidas nos antigos gabinetes de 
curiosidades eram compostas por uma miscelânea de objetos naturais, orgânicos e artefatos 
manufaturados, com o objetivo de maravilhar a sociedade européia através do exotismo do 
“mundo novo”. Já em um museu, a coleção tem um direcionamento didático e mnemônico, 
de apresentar às gerações futuras uma amostra de como vivia uma determinada comunidade 
ou época. Naturalmente, o caráter educativo é mais característico das coleções públicas, 
especialmente as dos museus, sejam eles de história, ciência ou de arte. 
 
As coleções privadas, por outro lado, mantém uma relação mais direta com algum 
tipo de demonstração de poder, que pode ser econômico, social, cultural, etc. Nenhuma 
coleção é formada sem intenção de ser vista por outros. Ainda que seja particular, busca 
comunicar algum tipo de discurso ao admirador. Há também, inerentemente, aspectos de 
fetiche, de necessidade de possuir um referencial simbólico, uma vez que qualquer objeto, 
quando retirado de seu contexto e função usuais, perde suas configurações originais e 
transforma-se em símbolo. Uma outra característica importante é a classificação, a 
taxonomia e o controle sobre a coleção. A filósofa Susan Sontag destaca características 
interessantes do impulso do colecionador: 
 
Colecionar é uma espécie de desejo insaciável, um donjuanismo dos objetos 
em que cada novo achado desperta uma nova intumescência mental, e gera o 
prazer adicional da contagem, da enumeração. (...) A lista é em si uma coleção, 
uma coleção sublimada. Não é preciso possuir de fato as coisas. Conhecer já é 
ter (felizmente, para aqueles sem grandes meios). Já é uma reivindicação à 
posse, um tipo de posse, pensar nelas desta forma, a forma de uma lista: que é 
valorizá-las, classificá-las, dizer que merecem ser lembradas ou desejadas. 
36
 
 
 
36
 SONTAG, Susan. O amante do vulcão. 3ª reimpressão. São Paulo: Cia. das Letras, 1994. p. 207 
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Em suma, há inúmeros tipos de coleções e motivos para que sejam formadas, mas a 
esmagadora maioria tem um ponto comum – são coleções de objetos, palpáveis, tangíveis. 
Entre os artistas plásticos, há muitos cujo trabalho pressupõe a acumulação de 
determinados itens, pelas mais variadas motivações e com as mais variadas 
intencionalidades. A título de exemplo, podemos citar nomes como Arthur Bispo do 
Rosário e os botões, linhas e brocados que usava para tecer seus mantos rituais que 
serviriam para seu encontro com Deus; Jac Leirner e as sacolas de museus, símbolo da 
mercantilização do espaço da arte, que, reinventadas como composição artística, revertem o 
processo e retornam ao universo da arte; Nelson Leirner e os industrializados 
resignificados, cuja acumulação provoca novas leituras. 
 
Ao mesmo tempo, há colecionadores que “apreendem” a simbologia de elementos 
que não são palpáveis. É o caso da artista catarinense Raquel Stolf, que expôs no Panorama 
de Arte do MAM de 2005 uma intervenção sonora na qual citava, durante alguns minutos, 
o nome de coisas que são, foram ou serão brancas. 
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5.1.1. José Rufino 
 
Cartas de Areia (a partir de 1989)
 
 
“Nada se edifica sobre a pedra, tudo sobre a areia, mas nosso dever é edificar como 
se fora pedra a areia...” 
37
 
desmandamento nº 41 do “Evangelho Apócrifo” de Jorge Luis Borges 
 
  Trabalho em progresso até hoje, as cartas e documentos endereçados a seu avô José 
Rufino, entre os anos 20 e 50, servem de suporte para pinturas e desenhos que interferem 
no contexto original em que foram escritas, estabelecendo novos significados e 
aproximando tempos apartados. Existe, é claro, o vínculo familiar, mas a ligação temporal 
só se estabelece a partir da apropriação das cartas e envelopes pelo artista, uma vez que 
Rufino sequer havia nascido na época em que elas foram escritas. A maioria dá testemunho 
da importância do patriarca - são convites para festas de família e celebrações públicas na 
cidade de Areia, agradecimentos por ações suas, pedidos, proposições de negócios. 
 
  O nome da série, “Cartas de Areia”, revela um intrigante jogo de palavras: Areia é o 
nome da cidade que hospeda o sólido engenho de Vaca Brava, comandado pelo sólido 
patriarca da família Almeida, ao mesmo tempo em que é essa matéria fina que escorre pelos 
dedos, escancarando a passagem inexorável do tempo, como numa ampulheta. Dando 
continuidade a esta dicotomia, o conteúdo original é parcialmente coberto pela tinta – ao 
mesmo tempo em que a correspondência pessoal do velho senhor de engenho é exposta 
publicamente, o momento original jamais será totalmente desvendado. Em seu lugar, o 
artista reinventa o passado, sobrepondo-lhe suas memórias de infância, brincadeiras de 
roda, árvores e bichos, testemunhos de alegrias, descobertas e medos. Além de lembranças, 
 
 
37 BORGES, Jorge. Luis. Fragmentos de um Evangelho Apócrifo. In: BORGES, J. L. Elogio da sombra. 2ª 
ed. São Paulo: Globo, 2001. p.73. 
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são externadas, também, as fantasias que habitavam a cabeça do menino José Augusto, 
conferindo importância igual ao passado real e ao recriado. 
 
 
 
 
 
 
 
sem título, 1989 
 
 
 
 
 
 
 
 
 
 
 
 
 
 
sem título, 1989
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sem título, 1990 
 
 
sem título, 1993 
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5.1.2. Brígida Baltar 
 
Projeto Umidades (de 1994 a 2001)
 
 
  O lirismo permeia o projeto “Umidades”, realizado entre 1994 e 2001. Trata-se de 
uma série de ações (fotografadas e filmadas em vídeo), onde Brígida Baltar coleta neblina, 
orvalho e maresia. As performances foram realizadas várias vezes, algumas somente por 
ela, outras por um grupo de pessoas. Em todas estas experiências, há um certo ritual. A 
artista sai de casa cedo, ao romper do dia, com uma missão pré-determinada: coletar o 
intangível. Este gesto evoca inúmeras considerações. A que interessa particularmente a este 
capítulo é a da coleção. Como se coleciona ar úmido? O que está contido neste ar úmido 
que aparece em uma determinada hora, em um determinado local e em uma determinada 
época do ano? Vem à mente a idéia de deter um instante, uma recordação daquele momento 
em que o ar passou por aquela montanha, encontrou-se com aquela nuvem, carregou-se de 
umidade e foi passear por estradas, bosques, bocas, roupas, casas e carros. Continua 
intangível, mas recheado de histórias. 
 
Para as Coletas da Neblina, Brígida confeccionou um traje especial, uma espécie de 
colete feito de plástico-bolha com vários bolsos para os frascos, vidros e potes onde a 
neblina será armazenada. Esta roupa, branca e transparente, faz com que a artista se 
mimetize com o ambiente em que caminha, ora oculta e ora revelada pela névoa 
esbranquiçada que caracteriza a manhã serrana. O que se vê no filme é uma cena quase 
fantástica, uma atmosfera de sonho, quase sem cor, quase irreal. Dela restam o registro de 
que houve uma coleta e que há nos frascos um resquício dos passeios do ar da manhã. A 
própria artista afirma que, para ela, neblina é “uma espécie de ar branco que revela ou não, 
e a paisagem nunca é a mesma, ela desfaz montanhas e desfoca horizontes”.
38
 
 
 
 
38
 BALTAR, Brígida. Neblina orvalho e maresia coletas – Brígida Baltar. Rio de Janeiro: O Autor, 2001. p. 
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De outro colorido, ainda que também algo pálido, são as Coletas da Maresia. Nas 
praias do Rio, ao raiar do dia e sob um céu pálido, duas mulheres, amigas da artista 
convidadas para a ação, correm pela areia munidas de grandes potes de vidro, coletando o 
ar marinho. O bege da areia e o azul pálido do mar e do céu só são contrastados pelo azul-
marinho das roupas das coletoras, que andam, correm, param, improvisam coreografias, 
esperam o momento exato de erguer os potes e reter um pouco da maresia. Os recipientes 
desta coleta, diferentemente dos frascos delgados usados nas outras ações, parecem 
aquários. São grandes, redondos e com boca larga, como se o material a ser armazenado 
fosse mais espesso, ocupasse mais espaço que os também intangíveis neblina e orvalho. A 
ação é, inclusive, mais enérgica: ao passo que Brígida, nas montanhas ou nos jardins, 
move-se devagar e suavemente, as coletoras à beira-mar movimentam-se rápido, como se o 
instante pudesse escapar à menor vacilação. Nos três casos, acontece uma interação das 
pessoas com a paisagem, mas enquanto nas outras ocasiões a coletora se coloca quase 
sorrateiramente no ambiente, como se quisesse passar despercebida, na praia a integração 
parece ser mais escancarada. 
 
De volta ao tema da cor, esta é completamente diferente na Coleta do Orvalho. 
Desde os cabelos de Brígida, que estão vermelhos, até o verde exuberante da vegetação e o 
branco luminoso de seu vestido e botas, aqui as cores são vívidas e contrastantes, mesmo 
que as cenas se passem, como sempre, nas primeiras horas da manhã. A espacialidade é 
toda outra, remete a uma outra temperatura, diferente do frio úmido da neblina 
esbranquiçada e da brisa morna do sol nascendo na praia. Aqui o gesto é mais próximo, 
Brígida deita-se sobre a grama, acaricia as plantas e parece beber o orvalho com auxílio de 
um estranho instrumento de vidro transparente. 
 
De fato, a artista confeccionou, para as ações do orvalho, vários coletores especiais. 
Alguns são máscaras de vidro, outros são receptores, todos para serem usados sobre boca 
e/ou nariz. Enquanto nas outras ações o material deveria ser colhido em recipientes, aqui o 
receptor final é o próprio corpo, que entra em comunhão com o mundo vegetal através da 
ingestão das gotas de água depositadas sobre as plantas. Nos materiais impressos 
relacionados à Coleta do Orvalho, há diversos desenhos de objetos coletores e fotos de 
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pessoas usando-os. Assim como em “Casa de Abelha”, os insetos-gente são evocados, 
vêem-se palavras como insetos, microseres, plantas, além do ato de Brígida deitar-se no 
chão, o que a coloca na perspectiva visual das formigas. 
 
A questão do colecionismo, em todas estas ações, refere-se a uma dimensão 
temporal, trata-se da retenção de um momento dado, em um espaço dado, que ficarão 
simbolicamente armazenados não só na memória dos participantes, como deixarão 
resquícios simbólicos nos recipientes empregados nas coletas, ainda que estes sejam 
utilizados novamente em ações posteriores. 
 
 
 
Coleta da Maresia, vídeo stills 
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Coleta da Neblina 
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Coleta do Orvalho 
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5.1.3. Marcone Moreira 
 
  A coleção de Marcone Moreira é composta por restos: um pedaço da caçamba de um 
caminhão, o assento de uma cadeira de praia, três paredes de uma caixa de papelão, a popa 
de uma canoa. Todos descartados, declarados inúteis. O que têm em comum? O fato de 
terem servido ao homem, seja para seu sustento ou seu descanso. 
 
  O olhar quase piedoso que o artista lança para estes materiais destinados ao lixo 
sugere uma outra hipótese a respeito dos propósitos da coleção – o que Marcone coleciona, 
mais que pedaços de madeira pintada, são histórias de gente comum. Um verão na praia, 
um frete que custou noites sem dormir e litros de café, um peixe que fez valer a viagem, a 
partida de alguém. Provavelmente nunca conheceremos estas histórias, mas um fragmento 
delas estará preservado, capaz de suscitar outras memórias em outros sujeitos. 
 
 
 
Sem título, sem data 
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Arqueologia Visual, 2003 
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5.1.4. Divino Sobral 
 
  Divino começou a interessar-se por arte ainda na infância. Tudo o que tivesse relação 
com as emoções despertadas pelos sentidos sempre lhe interessou. Oriundo de uma família 
rural com uma bagagem cultural ligada à cultura popular, foi por esta via que começou suas 
investigações artísticas, buscando compreender os processos de formação da memória. 
Em suas próprias palavras: 
 
Aos poucos vi que tudo em minha obra parece sair de uma mistura entre 
lugares e móveis interiorizados em mim: o Curral. As coisas esquecidas na 
despensa e os processos da cozinha. A biblioteca e os armários com gavetas de 
roupas. A máquina de costura. Sempre algo disto me envolve... e se desdobra 
em novos trabalhos...
39
 
 
   Nesta busca, a coleta de objetos tende a ser um processo natural: sabão artesanal, 
roupas, capim coletado de paisagens e até cabelo humano. As palavras, domínio de toda a 
humanidade, mas da qual poucos sabem fazer bom uso, são um outro elemento do qual o 
artista lança mão com freqüência, fixando-as (paradoxalmente) no papel com aquarela, 
numa semi-solidez atingida através de um veículo ao mesmo tempo tão eterno e tão volátil 
como a água. 
 
 
Linhas da vida, 2000-01 
(detalhe) 
Cabelos humanos entrelaçados com a saliva do 
artista, fio dourado e agulha banhada a ouro 
250 x 500 x 09 cm
 
 
 
 
39
 Depoimento dado a mim por e-mail em 29 de janeiro de 2007. 
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Linhas da vida 
vista parcial da instalação 
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Palavras no meio da noite, 2000 
Aquarela, lápis grafite e lápis de cor s/ papel 
32 x 44 cm 
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Camisas Oxidadas 
Dimensões variáveis 
2001 
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5.2. MEMÓRIA 
 
  Uma das maneiras mais naturais de se construir uma história é através da memória. 
Sem ela, nossa passagem pelo mundo seria uma seqüência de fatos pontuais sem relação 
entre si. Recordar é amealhar instrumentos para as próximas ações, é analisar as 
possibilidades à luz das experiências vividas, é reviver o prazer de sensações boas e 
precaver-se contra a reincidência das más. O cultivo da memória é, acima de tudo, uma 
busca de reafirmação do que o passado significou. 
 
  No âmbito subjetivo, a memória serve a uma busca pessoal de aprendizado, de 
repertório para o porvir ou até mesmo uma advertência sobre os perigos do esquecimento. 
Esta “arqueologia emocional” esbarra muitas vezes no colecionismo, onde os objetos 
servem de apoio à memória. Como afirma Agnaldo Farias ao falar sobre a obra de José 
Rufino: 
 
Seria então o caso, dizia, como maneira de fazer cessar esse desmoronamento 
interior diante de tanta virtualidade, diante de um mundo impalpável ainda que 
convincente, dotado de uma dinâmica que nos fissura a alma, de nos voltarmos 
aos objetos que nos vem acompanhando ao longo de nossa perplexa trajetória, 
buscando a segurança dos antigos móveis, cadeiras, mesas, poltronas e gavetas 
da casa paterna; o aconchego das coisas pequenas e queridas, canetas, 
carimbos, relógios e botões que, sem saber bem porque, resistimos a lançar 
fora, para o lixo; o regaço misterioso do tempo retornado pela manipulação dos 
vagos e variados despojos das remotas relações que efetuamos com os outros 
(...)
40
 
 
  Por outro lado, a memória coletiva geralmente serve a propósitos políticos ou de 
orientação de conduta, sendo imposta ao grupo por uma determinada instância superior: um 
governo, uma religião ou uma instituição. Nestes casos, a memória sofre uma série de 
 
 
40 
FARIAS, A. José Rufino - cartas de areia: catálogo. São Paulo: Galeria Adriana Penteado, 1998.
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intervenções e revisões ao longo do tempo, sendo manipulada para servir a determinados 
propósitos. Um exemplo disso são as aulas de história que recebemos quando estamos na 
escola – quanto mais amadurecidos ficamos, mais complexa e cheia de variantes vai-se 
tornando a narrativa dos fatos passados. Quanto mais senso crítico temos, mais detalhes nos 
vão sendo revelados, ainda que sempre obedecendo a um certo discurso. Assim, uma figura 
histórica que nos parecia um verdadeiro herói aos 8 anos de idade, talvez vá se modificando 
pouco a pouco até que, aos 18, a vemos como um verdadeiro sanguinário. 
 
  Para os artistas escolhidos para este estudo, a memória serve mais a um propósito 
cognitivo, um esforço de apreensão de um fato ou momento que nos remeta a todos, artista 
e público, a uma reflexão sobre o que foi ou o que poderia ter sido – a suspensão de um 
momento eternizada no espaço expositivo. 
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5.2.1. José Rufino 
 
  A poética de Rufino é, toda ela, calcada na memória, em grande medida no seu 
legado histórico-familiar. Suas instalações são concebidas a partir de objetos garimpados 
entre os pertences da família: móveis, utensílios corriqueiros, fotografias, documentos e 
cartas encharcados de emoções, histórias e memórias. Para Agnaldo Farias, este 
colecionismo é uma reação ao estranhamento e desmemoriamento impostos ao ser humano 
pelo ritmo da contemporaneidade, muitas vezes cruel. 
 
  Em alguns trabalhos mais recentes, Rufino apóia-se não sobre a memória pessoal, 
mas lança mão da história alheia e até coletiva, de outros locais. A operação é similar, 
costurando fragmentos e indícios de múltiplos contextos para alcançar sensações plurais. 
Nestes trabalhos, não é raro o artista assumir uma persona, vestindo a pele de um 
personagem fictício, que está imerso neste ambiente e dá testemunho destas experiências 
emprestadas, amealhando múltiplas lembranças etéreas e fugidias em um só ‘corpo’ 
representacional. Através deste processo, o esquecimento é revertido e a permanência é 
refundada. 
 
Sudoratio (1997) - A bagagem que se transporta de um lugar a outro contém não 
apenas as roupas e pertences do viajante ou migrante, mas também o seu passado – as suas 
origens, sua genealogia, suas experiências, suas escolhas; enfim, uma coleção de fatos e 
emoções que são parte indissociável e irreprimível do ser social que essa pessoa se torna ao 
longo da vida. O ‘suor’ que emerge em borbulhas das malas nordestinas de Sudoratio dá 
testemunho disso. O nomadismo entre povoados ou rumo aos grandes centros carrega 
consigo as raízes e marcas da sociologia do Nordeste. 
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Sudoratio, 1995 a 2003 
 
malas e caixas de madeira, gesso 
 
instalação no Museu de Arte Moderna Aloísio Magalhães 
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Laceratio (1999) - No final da década de 90, Rufino passa a abordar os aspectos da 
memória alheia. Por ocasião da II Bienal de Artes Visuais do Mercosul (de novembro de 
1999 a janeiro de 2000), preparou uma instalação que busca recriar o cotidiano da 
administração portuária de Porto Alegre. O catálogo exibe um texto seu, ficcional, em que 
ele incorpora a figura de um chefe de repartição imaginário, narrando a rotina do seu dia-a-
dia monótono, em que trava uma luta interna diária com a desimportância do seu ofício, 
enquanto tenta preencher os dias com pequenas tarefas repetitivas, cuja irrelevância ele 
teme que seja descoberta, custando-lhe o emprego. Ao mesmo tempo, observa com uma 
preocupação estética os pequenos objetos, cheiros e ruídos que povoam o seu cotidiano: a 
tinta borrada dos carimbos sobrepostos dos infindáveis memorandos que lhe chegam às 
mãos, o barulho de compressores e serras, o interior de gavetas atulhadas de clipes e papéis 
ordenados por tamanho e cor, as sobras de borracha dentro de livros-caixa que ninguém 
confere. 
 
Este personagem, temeroso de que os administradores “lá de cima” tomem 
consciência de sua inutilidade, representa ao mesmo tempo uma preocupação com a perda 
da memória acerca das pessoas reais que habitaram esse universo, de cuja presença os 
antigos documentos que outrora manusearam carregam resquícios. A partir da apropriação 
consentida destes documentos da administração portuária de Porto Alegre, há muito 
esquecidos, é que Rufino busca reconstruir aquele cotidiano, reinventando a memória 
“corporativa” daquele lugar por onde passaram tantas histórias. Usando os documentos 
como suporte, cria, com têmpera, imagens que aludem a corpos, ossadas, a resquícios de 
humanidade. Carimbos são dispostos ao longo do chão e das paredes e ligados por fios, 
como se fossem esquemas de constelações que orientam e localizam os objetos, como que 
fazendo o mapeamento e re-materialização de um ‘corpo coletivo’ composto por pessoas 
tão anônimas quanto o personagem que narra a rotina da repartição. 
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Laceratio, 1999 
têmpera sobre documentos portuários (monotipias), carimbos, cordões 
detalhe 
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Vista da instalação 
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5.2.2. Brígida Baltar 
 
  Ao exibir elementos de sua casa como objetos artísticos, Brígida “museifica” estes 
elementos, eternizando momentos que, de outro modo, acabariam por cair no esquecimento 
– ela já coletou a água das goteiras e o pó dos tijolos, entre outros materiais, todos ligados a 
seu existir neste espaço, que é também seu local de trabalho e criação. A afetividade atua 
também como motor propulsor de suas ações. 
 
  “Casa de Abelha”, um trabalho bastante intimista, faz um paralelo entre o inseto 
abelha e a artista-abelha. Brígida aparece usando um vestido bordado em ponto “casa-de-
abelha”, sentada sobre os degraus da escadaria de madeira de sua casa, por onde escorre 
uma enorme quantidade de mel. Ao filme são intercaladas animações, onde o desenho de 
uma figura feminina com uma roupa de favos gira ao som de ruídos suaves de água e de 
mato à noite, que fazem uma melodia sutil. O mel, símbolo de afetividade, escorre pela 
casa-lar da artista-mãe-abelha. Nas palavras de Luisa Duarte “Brígida crea una especie de 
ficción expresada en fotos, videos, dibujos, animaciones y pequeños escritos que se 
proponen mostrar la casa como el centro productor de afectos”.
41
 
 
 
 
 
41
 DUARTE, Luisa. Brígida Baltar – Casa de Abeja: catálogo. Bogotá: Galería del Instituto de Cultura Brasil 
Colombia, 2003. 
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Casa de abelha, vídeo stills 
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“Maria Farinha”, de 2004, foi filmado na Ilha Grande, em 16 mm. Era a primeira vez que 
Brígida usava uma atriz profissional. Como a artista gosta de ressaltar, trata-se de uma 
fábula a respeito deste caranguejo arisco, conhecido em inglês como ghost-crab 
(caranguejo-fantasma). Lorena da Silva, a atriz que interpreta a personagem-título, tem 
fones de ouvido em forma de conchas, e, ao mesmo tempo em que representa os gestos do 
bicho maria-farinha, que cava, foge e volta a cavar, mostra diferentes reações a cada som 
novo que escuta, fazendo também sua coleta do intangível. Cada ruído que lhe chega parece 
causar-lhe uma mudança de tarefa, de direção, de preocupação. O filme é feito em loop, 
mas cada cena final é diferente. Como se o processo fosse sempre o mesmo, mas cada nova 
experiência acumulada em sua memória gerasse resultados diferentes. 
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Maria Farinha, vídeo still 
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5.2.3. Marcone Moreira 
 
  Nas composições de Marcone Moreira, a memória é menos pessoal e mais social, 
dando testemunho da realidade econômica do estado do Pará, onde todo o transporte de 
cargas é feito por caminhão ou barco. O fato de o artista trabalhar com partes descartadas 
destes meios de transporte acaba por lhes devolver uma certa dignidade, ao serem alçados 
ao status de expressão cultural e registro de anos de serviços prestados aos trabalhadores 
que, através deles, tiraram seu sustento diário. 
 
  Em algumas ocasiões, Marcone chegou também a trabalhar com outros materiais, 
como papel, papelão, tecidos, garrafas, ou partes de cadeiras de praia abandonadas pelos 
banhistas depois de cumprir seu serviço de dar conforto a momentos de lazer. 
 
 
 
 
Similares, 2004 
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5.2.4. Divino Sobral 
 
  Em sua série de bordados, Divino reafirma, através da costura, a ligação entre a 
memória da artesania manual e a dos tecidos que abrigam o corpo e participam das tarefas 
diárias. Em outros trabalhos, com o uso da água, o processo de oxidação evidencia a 
passagem do tempo e, consequentemente, do esquecimento. 
 
  Divino faz uso de diversas técnicas, processos e materiais para reforçar a importância 
das heranças populares na formação da cultura erudita. Em seus objetos, instalações, 
performances ou land art, o discurso contra o esquecimento é um dos vetores centrais de 
sua obra. Como teórico que emprega a palavra não só em reflexões sobre seu próprio 
trabalho como também na produção de seus colegas, os títulos de suas obras costumam 
oferecer um elemento adicional à fruição do público, proporcionando provocações não 
apenas estéticas, como também filosóficas. 
 
  A performance “Onde queima o lugar permanece” joga com o binômio 
memória/esquecimento, iluminando e apagando lugares importantes para comunidades de 
pequenas cidades. Nesta ação são projetadas nas paredes imagens sobrepostas de cidades 
do interior de Goiás, que haviam sido descartadas pela AGETOP (agência responsável por 
construções em Goiás) e foram resgatadas pelo artista. Ele então cobre as paredes com 
álcool e ateia-lhes fogo, primeiro cobrindo toda a superfície e em seguida partes isoladas, 
como portas ou janelas e até mesmo o chão da sala de exposição, enquanto caminha a 
passos rápidos de um lado ao outro de modo pendular, fazendo com que a sombra de seu 
corpo apareça e desapareça destas paisagens esquecidas. 
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O tempo é água – documento, 2004 
oxidação sobre papel artesanal 
102 x 73 cm 
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Onde queima o lugar permanece, 2002. Imagens de performance 
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5.3. ABORDAGEM SUBJETIVA 
 
  Dizem muitos teóricos que a arte é sempre subjetiva, uma vez que o artista é 
indissociável de sua individualidade e, portanto, parte de si estará sempre expressa na sua 
obra. Não pretendo contestar esta visão, mas relativizá-la. Em termos de temática, por 
exemplo, há uma grande distância entre uma obra de concepção “carnal” e/ou emotiva e 
outra de concepção mais relativa à forma e seus desdobramentos. No primeiro caso a 
recepção do público tende a voltar-se para reflexões sobre a condição humana ou 
contextual que o trabalho desperta, enquanto no segundo o receptor se inclina para 
considerações mais estéticas, sobre materiais e técnicas empregadas, ou sobre a 
continuidade ou ruptura em relação a um cânone. É o que diferenciaria a obra de Ismael 
Nery da de Volpi, ou a de Munch da de Mondrian. 
 
  Como já foi dito aqui anteriormente, a partir da década de 1980 houve uma maior 
inclinação a obras de conteúdo mais expressivo e que abraçam em si o mundo circundante. 
Há, naturalmente, artistas que seguem dedicando-se a questões específicas da superfície, 
materiais e possibilidades técnicas, mas há uma esmagadora maioria de artistas criando 
pautados pelo que a realidade lhes causa como indivíduos e construindo sua obra como um 
modo de materializar em ação artística o que lhes vai pela alma. 
 
  No grupo em questão, este direcionamento não é sempre relativo ao artista em si – há 
momentos em que o trabalho fala, sim, da história pessoal do autor ou do seu lugar de 
origem. Mas também há outros em que a intenção é falar do humano, do brasileiro, do 
homem, da mulher, do ser urbano ou rural, entre outras coisas. Mas, em nenhum momento 
no trabalho destes artistas existe a dissociação entre ele e o mundo. Todos eles mantém 
forte o elemento humano ou afetivo. 
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5.3.1. José Rufino 
 
Respiratio (1994 – 1998) - Nesta instalação, gavetas de móveis antigos estão preenchidas 
com uma matéria que não se contém, não se restringe ao espaço limitado ao qual deveria se 
ajustar e ‘respira’, rejeitando o confinamento. As lembranças e segredos guardados na 
confidencialidade das gavetas se expandem e se revelam. 
 
 
 
 
Respiratio, 1995 
 
(vista parcial da instalação) 
gavetas de madeira, cimento branco e gesso 
 
Exposição individual na Galeria Archidy Picado, 
Fundação Espaço Cultural, João Pessoa 
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Vociferatio (1996) - Os móveis presos às paredes, com gavetas escancaradas, parecem 
desafiar o silêncio de maneira veemente. Novamente, o artista se nega a permitir que as 
emoções se rendam ao esquecimento e ao resguardo. 
 
 
 
 
Vociferatio, 1995 
(detalhe da instalação) 
escrivaninha de madeira presa à parede 
 
 
Lacrymatio (1996) - Aproximadamente 5000 cartas da correspondência endereçada ao 
velho José Rufino, parcialmente cobertas por pinturas com têmpera, estão penduradas nas 
paredes e se assemelham a fichas médicas, como as que exibem radiografias ou são presas 
às camas de hospital, contendo laudos, radiografias, medicação indicada. Ligadas entre si 
por cordões de borracha, formam um sistema de conexões que leva a uma cadeira vazia, no 
fundo da sala, quase numa posição de realeza. A presença, evocada através da ausência, faz 
alusões a sentimentos de respeito, apego, medo, autoridade. 
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Lacrymatio, 1996 (vista da instalação) 
têmpera sobre cartas de família sobre placas de acrílico, prendedores, 
cadeira de madeira e tubos de borracha e lona. VI Bienal de Havana, Cuba 
 
 
    
 
Lacrymatio, 1991 a 1997 
têmpera sobre cartas montadas sobre placas de acrílico, suportes, cadeira 
de madeira, tubos emborrachados 
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5.3.2. Brígida Baltar 
 
Brígida Baltar costuma usar elementos subjetivos na composição de sua obra. Parte 
de um cenário íntimo, como sua casa, e o expande, compartilhando noções mais amplas de 
lar, memória, feminilidade, família. Usa a subjetividade como mote, seja coletando o pó 
dos tijolos, cascas de tinta das paredes e gotas de chuva que escorrem do telhado de sua 
casa-atelier, seja escavando na parede o perfil de seu corpo. 
 
 
 
 
Abrigo, 1997 
Escavação na parede na forma do corpo da artista 
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Na maior parte de seus trabalhos há um elemento feminino, sensível e forte como 
ponto de partida (um detalhe é que a artista quase sempre aparece em suas performances 
usando vestidos) – como no filme “Em uma árvore, em uma tarde”, de 2000. Em cima de 
uma árvore, ela lê um livro, alheia ao intenso movimento da rua que, em contrapartida, 
parece também ignorar sua presença. O tráfego de carros, ônibus e caminhões assume a 
função de panorama em segundo plano; a cena, insólita para uma cidade como o Rio de 
Janeiro, é filmada sem som. O contraste entre estas duas ‘realidades’ é integrado pelas 
relações cromáticas do vídeo. As flores da árvore, de um cor-de-rosa vívido, estabelecem 
um diálogo com o vermelho do vestido de Brígida, replicado na bolsa vermelha pendurada 
na árvore, na coluna vermelha do prédio ao fundo e em um caminhão vermelho 
fortuitamente estacionado do outro lado da rua. A placidez de seus gestos, oposta à 
velocidade dos veículos, oferece-lhe resistência, intrigando o espectador, que foca a atenção 
em sua figura e fica esperando suas reações. 
 
 
Em uma árvore, em uma tarde, 2001. Video still 
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5.3.3. Marcone Moreira 
 
  Dos quatro artistas do grupo escolhido para esta dissertação, Marcone Moreira é 
aquele em cuja poética a subjetividade está mais oculta, presente mais em seu processo que 
no resultado final. Ainda assim, ela se faz presente. Em suas composições, o artista 
reafirma a importância de seu Estado, ao resignificar como arte a realidade daquela região. 
Seu cuidado deliberado em não interferir nos materiais encontrados senão para evidenciar 
sua atratividade visual tem algo de humildade – eles não precisam ser “aperfeiçoados”. Por 
outro lado, seu olhar sensível é o que possibilita ao espectador perceber esta mesma 
atratividade nas relações cromáticas e rítmicas estabelecidas por ele. 
 
 
 
 
 
Bicho Sotto, 2005 
65,5 x 177 cm 
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Caxixi, 2005 
175 x 75 cm 
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5.3.4. Divino Sobral 
 
  Na obra de Divino Sobral, sua subjetividade aparece sempre entrelaçada a de outros, 
gente de seu e de outros lugares e até de outros tempos, reais ou mitológicos, tecendo 
conexões entre a memória pessoal e a coletiva numa história maior e mais abrangente. 
Quando coleta fios de cabelo de 80 pessoas diferentes, une-os com sua própria saliva, 
quando se apropria de roupas e objetos de outros, interfere sobre eles com seus bordados, 
pinturas ou escrita. 
 
  A energia afetiva é, para ele, fundamental. Na série “Bordados”, a criação é demorada 
e detalhada, bastante artesanal. Divino adquire tecidos novos no comércio, que são, em 
princípio, impessoais. Começa então o processo de apropriação subjetiva destas peças: o 
artista borda nos tecidos desenhos que aludem a emoções e sensações, à memória, à 
inspiração, ao sonho, ao tato. Depois, deixa que se oxidem, lava-os, passa-os e finalmente 
guarda-os em vitrines, “congelando” o registro da passagem do tempo efetuada pela água, 
um elemento que em diversas crenças é associado à emoção. 
 
  No texto do catálogo da exposição “Entre Eu e o Mundo”, realizada no Museu de 
Arte Contemporânea de Goiás entre outubro e novembro de 2000 (da qual também 
participou como artista) escreve que os trabalhos dos artistas contemporâneos “nos levam a 
refletir sobre uma determinada atitude de resistência do sujeito, sobre a sua recusa de ver-se 
enleado com os objetos impessoais e frios da indústria, num desejo de autopreservação 
romântico, mas não impertinente.” 
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Série Relicários de afetos 
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Série Bordados - Bordados sobre tecido oxidado 
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5.4. ONDE O “EU” ENCONTRA O OUTRO 
 
  A busca de identidade é, como já dito antes, inerente ao ser humano. A individuação 
nos dá o conforto da distinção dentro de um grupo com o qual nos identificamos – 
pertencemos a ele, mas determinadas características são somente nossas e não partilhadas 
por qualquer outro ser humano. O exemplo mais claro é o nosso DNA que, com exceção do 
caso de gêmeos univitelinos (onde o mesmo código é partilhado por ambos), é único. E 
mesmo nestes últimos, o código genético igual não implica em uma vida igual, em 
escolhas, gostos ou destinos iguais. Há ocasiões em que, justamente por serem idênticos, 
gêmeos acabem por tomar rumos absolutamente distintos, provando mais uma vez que 
sentir-se único é uma necessidade psicológica. Por outro lado, quando um indivíduo 
encontra em outros características em comum, dá-se um aprofundamento do auto-
conhecimento, ou seja, o encontro do sujeito com o “outro” reforça em ambos o sentimento 
do “eu”. Por aproximação e correspondência, enxergar no semelhante inquietações e 
valores afins é uma maneira de legitimar esses sentimentos, tornando-os não um fato 
isolado, mas uma questão humana real. 
 
  No que se refere ao processo criativo nos tempos atuais, como já mencionado em 
capítulos anteriores, este vem acontecendo de maneira mais e mais individual. Grupos de 
artistas, comuns no exterior e no Brasil até meados do século XX, têm se tornado bastante 
escassos. Há, certamente, grupos que partilham projetos, mas de maneira pontual, aos quais 
não se pode atribuir uma verdadeira coesão – entendendo-se pelo termo uma aglutinação 
deliberada, por vezes “oficializada” por um manifesto escrito contendo os objetivos do 
grupo, como na época das vanguardas européias. 
 
   No Brasil, depois dos movimentos Concreto e Neoconcreto, não se tem registro de 
tais configurações. Há, sim, ateliers coletivos, onde se divide não só o espaço como se 
debate idéias, mas a produção não é, de modo algum, coletiva. O que encontramos é uma 
coexistência de diversos pensares e fazeres diferentes. 
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  Este estado de subjetividade dentro do coletivo não é, portanto, exclusivo do universo 
da arte, estando presente nas sociedades pós-modernas como um todo. Fernando 
Cocchiarale coloca assim a questão: “a propalada crise do Sujeito, típica do estágio atual da 
vida contemporânea, coincide, essencialmente, com a crise das noções de identidade e 
unidade.”
42
 
 
  Na classe artística, tal busca de individuação é inerente à profissão, já que toda 
atividade criativa é impulsionada, em grande medida, por uma necessidade de expressão 
pessoal. No entanto, existem inúmeras maneiras de fazê-lo. O simples fazer artístico pode 
ser o meio de imprimir uma marca pessoal de sua passagem pela história. Para os estudados 
nesta dissertação, entretanto, não é somente o fazer que serve a suas necessidades de 
expressão. A temática e o desenrolar do trabalho também estão intimamente enfronhados 
na busca por seus lugares no mundo. Neste processo, a comunicação com o espectador, a 
busca de envolvê-lo na obra e levá-lo a identificar-se com ela é um elemento de suma 
importância. É no encontro do “eu” com o outro que a obra se conclui, gerando uma troca 
que tende a enriquecer ambas as partes envolvidas, garantindo-lhes a legitimação de suas 
questões. 
 
 
 
42
 COCCHIARALE, Fernando. Programa Rumos Itaú Cultural Artes Visuais 2001/2003: catálogo. Belo 
Horizonte: Palácio das Artes, 2002. Catálogo de exposição coletiva. 
: 
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5.4.1. José Rufino 
  
Plasmatio (2002) - Partindo de uma realidade que lhe é muito próxima, a da saudade de um 
ente querido (no caso o seu pai, que foi preso político), Rufino expande o sentimento e vai 
buscar as outras saudades, aquelas de gente que, igualmente, teve parentes e amigos presos 
ou desaparecidos na época da ditadura. Assim como em outros trabalhos, o foco inicial, 
individual, extrapola a subjetividade e chama à consciência um fato social, neste caso, as 
conseqüências desastrosas do regime militar no Brasil. 
 
Exposta pela primeira vez na XXV Bienal Internacional de São Paulo, a composição 
da obra envolveu a formação de uma rede de contatos entre parentes de desaparecidos 
políticos. Na época, Rufino divulgou seu projeto e convidou as pessoas a doarem papéis, 
cartas e documentos que tivessem ligação com os desaparecidos e que estivessem 
“impregnados” de saudade. Uma intenção adicional era a de traçar um paralelo entre a 
saudade dos desaparecidos e a saudade portuguesa, da época do sebastianismo, a saudade 
dos que partiam para além-mar. 
 
As monotipias, feitas sobre esses papéis, tomam a forma de “gravuras-sudários”, 
evocando a ausência daqueles corpos, que já existiram e que se esvaneceram da consciência 
coletiva, permanecendo vívidos apenas nas recordações dos parentes e amigos próximos. 
Na instalação, essas pinturas desprendem-se de escrivaninhas, mesas e cadeiras, que fazem 
referência aos ambientes de interrogatório, confinamento e tortura descritos pelos homens e 
mulheres detidos pelo sistema. 
 
Por serem imprecisas na demarcação de espaços, as manchas simétricas 
pintadas estimulam o olho a desvendar o que elas de fato segredam, inserindo o 
trabalho de José Rufino numa genealogia conceitual da qual faz parte a obra do 
psiquiatra suíço Hermann Rorschach (1884 – 1922): tal como nas pranchas 
psicanalíticas usadas para o estímulo de projeções de personalidade, as formas 
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pintadas de Plasmatio ativam, em quem as vê, memórias, dúvidas e 
interpretações únicas sobre acontecimentos passados.
43
 
 
As palavras acima, de Moacir dos Anjos, exprimem com acuidade o impacto que a 
instalação causa no espectador, chamando-o a partilhar, ou ao menos compreender, a 
universalidade dos sentimentos de saudade e perda. 
 
 
 
 
43
 ANJOS, Moacir dos. José Rufino – Plasmatio: catálogo. São Paulo: XXV Bienal de São Paulo, 2002. 
Catálogo de exposição do artista José Rufino. 
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Plasmatio, 2002 
Vista da instalação 




[image: alt] 
96
 
Memento Mori (2002) – Em lugar de fotografias de familiares ou personagens 
importantes, as molduras solenes de Memento Mori, cuidadosamente penduradas em uma 
configuração de reverência, exibem monotipias sobre papéis amarelecidos pelo tempo. 
Estas imagens têm formas que evocam, a exemplo de outros trabalhos, resquícios humanos, 
ossadas vistas em radiografias ou registradas em compêndios médicos, como que 
evidenciando a eminente desaparição de entes queridos que um dia já tiveram nomes e 
vozes. Os fios que as prendem à parede parecem ter-se alongado com o passar do tempo, 
cedendo ao chamado da terra que um dia há de tragar as últimas lembranças de seus 
retratados. 
 
Em destaque, uma cama atada à parede traz, ao invés do colchão, uma imagem em 
escala humana, como se o antigo ocupante tivesse deixado sobre esta estranha-mortalha 
uma nódoa indelével que atesta seus últimos momentos. Onde antes havia uma vida, agora 
há somente a certeza de que o esquecimento é inevitável.  
 
 
 
Memento Mori, 2002 
detalhe da instalação 
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Memento Mori, 2002 
Vista da instalação e detalhe 
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5.4.2. Brígida Baltar 
 
Como um todo o trabalho de Brígida Baltar traz o componente da busca de 
individuação por correspondência, seja pelo impulso criativo em si, seja pelos assuntos 
abordados. Tanto nas coletas de maresia, neblina e orvalho do Projeto Umidades, quanto 
em suas demais ações, há uma afirmação de sua condição de artista, mãe, brasileira e 
mulher, a qual tem uma declaração a fazer. Brígida busca dar sentido a suas ações através 
do contato com o outro, propondo reflexões sobre a realidade humana e unindo a arte à 
vida. 
 
O Rio de Janeiro, metrópole contemporânea por onde circulam as mais variadas 
histórias, é o cenário privilegiado de sua poética. Como na maioria das grandes cidades, 
onde o consumo e a posse de bens materiais pautam o comportamento dos habitantes, a 
artista chama o espectador a deter-se na riqueza do intangível. Performances como “Em 
uma árvore, em uma tarde”, por exemplo, jogam com o contraste entre a agitação da rua e a 
apreciação tranqüila de um livro ou da própria natureza, esquecida pelos apressados 
transeuntes. Assim como os outros artistas deste grupo, Brígida busca a individuação 
através da aproximação com o exterior, de dentro para fora. 
 
Atualmente, vem trabalhando em retratos de sua família feitos com pó de tijolos. 
Além de reafirmar a importância desta instituição e investigar as configurações que ela vem 
assumindo nos dias atuais, o material por si só já declara sua intenção de destacar a 
dualidade construção/desconstrução. 
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Casa de abelha dentro da natureza 
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Entre paredes 
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Entre paredes 
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5.4.3. Marcone Moreira 
 
  Marcone vem de uma família grande, como costumam ser as famílias do norte 
do país, oriunda e estabelecida em uma zona onde está a maior floresta tropical do mundo e 
onde (ainda) poucas vozes são ouvidas. Seu trabalho remete aos inúmeros indivíduos que, 
através de suas atividades cotidianas, movimentam campos amplos da economia da 
Amazônia e, conseqüentemente, do país. 
 
  Sua coleta de fragmentos marca no mundo cultural a realidade local de rios e 
caminhões, de caçambas de madeira pintadas à mão, grafismos artesanais que tendem a não 
ser mais vistos nas regiões “desenvolvidas” do Brasil. Uma realidade característica daquela 
região, com seu ritmo de tempo mais pausado e ritmado por um clima que divide o tempo 
produtivo de maneira singular. Ao “estacionar” em um espaço expositivo e elevar ao 
estatuto de arte estas partes descartadas que dão testemunho da sociologia local, Marcone 
acaba por “devolver” ao espectador uma parte de sua história da qual ele nem sempre se 
recorda como sendo, também, sua. 
 
 
 
Sem título, 2003 - 45 x 93 cm 
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Sem título, 2005 - 53 x 170 cm 
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Sem título, 2005 
120 x 150 cm
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5.4.4. Divino Sobral 
 
A Divino Sobral interessam as emoções humanas – o sonho, as inquietações, as 
paixões e desejos, os afetos. As roupas, os utensílios e panos de uso cotidiano, os objetos 
que a gente comum manuseia, por vezes sem dar-se conta das memórias que imprime neles 
são tratados pelo artista como receptáculos da essência de ser. Os materiais que ele 
seleciona, de sabão artesanal a cabelos, são aqueles ligados às atividades humanas mais 
prosaicas, aquelas em que o indivíduo despe-se da maior parte de seus papéis sociais e 
simplesmente existe. 
 
O Sujeito, na obra de Divino, é freqüentemente um corpus coletivo, formado pela 
reunião de elementos aos quais ele agrega o seu próprio Sujeito, interferindo nos materiais 
com técnicas artesanais, por vezes fazendo uso de seus próprios fluidos corporais, como a 
saliva. A interferência, aqui, é quase obsessiva: a fatura de seus trabalhos é sempre 
detalhista e morosa, demandando um longo tempo de convivência com os materiais, o que, 
por si só, já é criar intimidade e familiaridade. 
 
O encontro deste artista com o outro se dá na esfera do compartilhamento daquelas 
emoções e sensações mais puramente humanas – dor, solidão, memória, esquecimento, 
amor, frustração, esperança. Emoções universais que não enxergam distinção social ou 
racial. Ignoram o ter e simplesmente reafirmam o ser. Um exemplo é o trabalho 
“Sapatinhos”, que fala da imobilidade, da impossibilidade – sapatos para uma pessoa que 
sequer sabe caminhar e que, mesmo que o soubesse, não poderia fazê-lo, já que eles estão 
recheados de pesadas bolinhas de gude e com os cadarços atados. Já “Torre”, apesar do 
nome imponente, tem apenas 35 cm de altura, sendo edificada por barras de sabão 
artesanal, uma fortaleza que viria abaixo derretida pela ação suave da água ou do calor. 
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Torre. 1999 
Sabão artesanal. 35 x 25 cm 
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Sapatinhos 
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6.  DE DENTRO PARA FORA 
 
 
  A arte é, sem qualquer hesitação, um instrumento social
44
; afinal, seria considerada 
arte se não fosse dada a conhecer pelo público? Sendo assim, cumpre diversos papéis, entre 
os quais o de entreter, de proporcionar satisfação estética, de registrar um tempo, uma 
cultura e um pensamento. Mais ainda, tem a função de estimular o intelecto e o senso 
crítico do espectador, através da proposição de questionamentos – a arte não dá respostas, 
oferece perguntas. O artista, portanto, funciona como uma antena dos tempos, captando 
fatos, previsões, emoções e suposições, processando-as e devolvendo-as ao mundo sob a 
forma de arte, sua obra dando pistas dos caminhos por onde passeia o pensamento da 
sociedade. Portanto, arte e vida são indissociáveis, ou seja, o que alimenta a produção é o 
que se passa fora do espaço do ateliê, do museu e da galeria. É o que habita o mundo, o que 
maravilha, inquieta ou intriga o espírito dos indivíduos. 
 
  O mundo contemporâneo, tornado mais e mais globalizado por ferramentas de 
comunicação e por um maior acesso à informação, é palco da multiplicidade e da 
simultaneidade em todos os âmbitos, inclusive o cultural; conceitos como alta cultura, 
cultura de massa, erudita ou popular encontram-se em constante intercâmbio, seus limites 
estão flexibilizados, do mesmo modo que se vêm alterando as relações entre países, 
empresas e indivíduos.
45
 Idéias sobre comportamento, ideologia e planejamento de vida 
têm sido revistas e relativizadas; aprendemos a conviver com o fato de que a única certeza 
que há é a incerteza, incorporamos a relatividade e aprendemos a celebrar a diversidade. 
 
  Tendo interiorizado a descontinuidade da história e o esfacelamento das noções de 
“centro” e correção, não adotamos mais o futuro como objetivo final. Ao contrário, a 
modernidade viu a busca pelo novo e pelo progresso tomar a forma de conflitos sangrentos, 
 
 
44
 Ver FISCHER, Ernst. op cit. 
45
 Sobre conceituação de culturas, ver COELHO, Teixeira. Dicionário de política cultural. São Paulo: 
Iluminuras, 2004. 
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com conseqüências terríveis. Assim, na falta de certeza sobre a existência de um futuro 
melhor ou mais justo como objetivo orientador, na ausência de respostas indubitavelmente 
corretas, voltamos nossos olhos para o presente, para o que podemos compreender no 
momento, porque sabemos que tudo pode mudar no minuto seguinte. Mais ainda, nos 
reconciliamos com o passado e nele buscamos lastro. 
 
  Vivemos de modo acelerado, perseguindo o momento e bombardeados por um 
universo de informações e referenciais imagéticos. A multiplicidade de influências que nos 
cerca é avassaladora. Onde não há um centro, uma orientação, uma direção a seguir, podem 
surgir sentimentos de perda de identidade, de autenticidade e a necessidade de busca de 
sentido na existência. 
 
(...) a busca da própria identidade pressupõe a consciência de sua singularidade 
como pessoa ou como povo. A identidade dá segurança interior, a perda ou 
ausência, angústia. Portanto, identidade é um valor, uma necessidade profunda 
tanto para o indivíduo como para o coletivo.
46
 
 
  Há, com toda certeza, aspectos profundamente positivos na globalização – afinal, 
trata-se de uma configuração que estimula uma conduta que, ao menos em teoria, prega a 
tolerância. Conceitos como inclusão, solidariedade, respeito às especificidades e às 
liberdades pessoais de ideologia e credo incentivam a atenção e tomada de medidas 
relacionadas a questões sociais, de saúde e também ambientais, as quais afetam a toda a 
humanidade. Por estes aspectos, só pode merecer aplausos. 
 
  Entretanto, para toda ação, existe uma (ou muitas) reações; o mundo contemporâneo, 
acelerado, plural, sem referências, dá margem a uma certa uniformização de 
comportamento, o que, paradoxalmente, fere aquelas mesmas especificidades que a postura 
universalista alega pretender preservar. Em última instância, o que a globalização propõe é 
que, a partir da absorção de valores globais, o indivíduo oriente sua conduta e seus valores. 
 
 
46
 WILDER, Gabriela. As artes visuais do século XX como visão de mundo e exercício de diversidade. 
Inclusão cultural: uma missão de museus de arte contemporânea. 2004. Tese de doutorado, Escola de 
Comunicação e Artes - Universidade de São Paulo, São Paulo, 2004. 
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  O que José Rufino, Brígida Baltar, Marcone Moreira e Divino Sobral fazem, através 
de suas obras, é o caminho inverso: lidam com estas questões voltando-se para dentro, 
buscando, na memória familiar e local, as raízes que nutrem suas identidades. Partindo da 
identificação de sensações, sentimentos e memórias pessoais, só então eles se voltam para 
fora, extrapolam os limites do individual e vão dialogar com o mundo. Esta busca por 
“pares” se opera de dentro para fora, do microcosmo da sociologia da família ou do local de 
origem para o mundo. 
 
  É interessante notar que, em um mundo de relações crescentemente virtuais, o 
vasculhamento destes artistas passa pelo sensorial, pelo tato, pelo olfato, pela visão e 
audição. Seus trabalhos são construídos a partir de elementos reais (ainda que voláteis no 
caso de Brígida Baltar), impregnados de histórias e sensações gravadas pelas pessoas que 
os manusearam ou experienciaram. Guardam o espírito de épocas distantes, que são 
refundadas com a sobreposição de novas memórias, tornando-se permanência. A respeito 
do apego inspirado por objetos de ancestrais, hoje, em grande medida, substituído pelo 
consumismo, declara o psicanalista Jurandir Freire Costa: 
 
Voltamos à experiência da clássica família burguesa – os avós passavam 
muitas coisas para os filhos, e os filhos depois passavam para os netos. Eram 
objetos que tinham história. Teciam o fio que unia o passado ao futuro. Isso 
está longe de ser pejorativo. Precisamos de objetos para mediar nossas relações 
– todo o mundo já deu presente a quem gosta. Objetos são coisas que 
presentificam o curso da história e dão testemunho do passado de quem existiu. 
Sem isso, tudo seria ação que se perdeu. Teríamos, no máximo, nossa 
memória.
47
 
 
  
. 
47
 COSTA, J. F. Em busca da aura perdida. O Estado de São Paulo, São Paulo, 12 de dezembro de 2004. 
Caderno Aliás. p.J4. 
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Quanto à globalização, em si, os artistas enxergam tanto aspectos positivos como 
negativos. Rufino, por exemplo, defende a crença de que o homem é um ser social, que tem 
a responsabilidade e o dever de zelar pelo mundo que habita, incluídas aí as raízes e 
referências locais que formam as identidades culturais. Deixa claro, porém, que esta postura 
só é válida se contribui para uma integração justa e respeitosa entre culturas distintas. Diz 
ele: 
 
Acho que as implicações neocoloniais e os monopólios dos grandes ‘trades’ 
multinacionais têm reflexos diretos nas expressões artísticas e por isso insisto 
na afirmação/ampliação de sentimentos individuais, lugares e contextos sociais 
específicos. No entanto, com meu trabalho, não pretendo levantar bandeiras 
estéticas e filosóficas de caráter xenofóbico e conservador. Tradições não 
servem para nada se permitem relações de exploração e humilhação de classes 
sociais ou povos e suas culturas.
48
 
 
Brígida Baltar enxerga como principal característica do mundo de hoje uma 
sociedade de excessos – da informação ao consumo, da produção à exibição. Avalia que as 
facilidades de comunicação que estreitam os laços entre diferentes localidades acabam por 
massificar as identidades, sobrepondo-se ao particular. Segundo ela: 
 
Hoje há menos mistério e menos subjetividade no mundo. Quando a casa, 
como tema me interessa… é por que ela ainda hoje é um espaço que por 
definição abriga e que protege e cria laços. É um recanto, um refúgio, um véu, 
cria o dentro e fora, espaço de interioridade. Eu vejo a casa como uma fonte de 
criação de pensamento e afetos.
49 
 
 
Já Marcone Moreira, quando perguntado, deteve-se nos aspectos positivos da 
globalização em termos de interconectividade, os quais facilitam a busca por informações e 
o acesso a pessoas e instituições com as quais seria impossível travar contato sem 
 
 
48
 Depoimento dado a mim por e-mail em 17 de janeiro de 2005. 
49
 Depoimento dado a mim por e-mail em 26 de março de 2007. 
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ferramentas como, por exemplo, a internet. Ainda assim, deixa clara sua decisão de 
permanecer vivendo na Amazônia, onde se encontram seus vínculos culturais e afetivos. 
 
Divino Sobral, por sua vez, atesta que lhe causa estranheza pensar no mundo 
globalizado, que vê como “ambíguo entre cúmplice e crítico, resistente”, uma vez que 
participa dele, ainda que contra a sua vontade, em suas atividades como curador e promotor 
de cultura. Mas tem um ponto de vista de forte oposição à globalização, realizando um 
trabalho que “vai contra a onda do descartável e do efêmero, que possui fortes vínculos 
com o lugar onde é feito.”
50
 
 
  De certo modo na contramão da globalização, que, intencionalmente ou não, tende a 
revestir o indivíduo com as diretrizes e valores alçados à categoria de universais, os artistas 
deste estudo fazem o caminho oposto – sua relação com o mundo se dá de dentro para fora. 
Partindo do microcosmo de suas cidades e/ou regiões, famílias, seus ninhos geográficos e 
afetivos, eles atingem o coletivo, o “outro”, expandindo suas narrativas e criando um 
diálogo com o espectador. Cabe ressaltar que todos eles afirmam ver uma conexão direta 
entre o trabalho que realizam e o lugar onde moram, visto como o centro gerador de suas 
poéticas e afetos - lugar este que pode ser a casa, como no caso de Brígida Baltar, a família, 
no de José Rufino, as pessoas comuns, no de Divino Sobral, e a Amazônia, no de Marcone 
Moreira. 
 
Permanecer vivendo onde estão é para eles uma decisão consciente, tanto do ponto 
de vista pessoal quanto profissional, ainda que continue forte a hegemonia do eixo Rio - 
São Paulo no sistema de arte. A única do grupo que vive neste eixo é Brígida Baltar, 
nascida no Rio de Janeiro, para a qual, portanto, o vínculo é emocional e não comercial. 
 
 
 
50
 Depoimento dado a mim por e-mail em 06 de fevereiro de 2007. 
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  Nada no trabalho destes artistas é fruto do acaso; há sempre uma reflexão prévia e fiel 
a seus objetivos conceituais. Todos manifestam um desejo e uma intenção de dialogar com 
o mundo através da exposição de seus pontos de vista. Em cada peça ou ação existe a 
proposta de oferecer ao espectador matéria para meditar sobre os papéis que 
desempenhamos em nossas interações sociológicas, familiares e emocionais. Trata-se, 
enfim, de chamar a atenção para a tomada de consciência sobre a origem das coisas, sem a 
qual perdemos o fio que nos liga ao mundo. Fio este que se forma, “umbilicalmente”, de 
dentro para fora. 
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8. ANEXOS 
 
 
8.1.  CRONOLOGIA DAS EXPOSIÇÕES DOS ARTISTAS 
 
 
 
José Rufino 
1965, João Pessoa, Paraíba, Brasil 
Vive e trabalha em João Pessoa. 
 
Principais Exposições Individuais 
2005 -   Incertae Sedis, Museu de Arte Contemporânea de Niterói. 
Axioma, Galeria Amparo 60, Recife. 
2004 - Museu Oscar Niemeyer, Curitiba. 
2003 - Museu de Arte Moderna Aloísio Magalhães, Recife. 
2002 - Memento Mori, Espaço Cultural Sérgio Porto, Rio de Janeiro. 
2001 - Murmuratio, Museu Ferroviário, Vila Velha, Espírito Santo. 
1998 - Galeria Ruben Valentin, Espaço Cultural 508 Sul, Brasília. 
Cartas de Areia, Adriana Penteado Arte Contemporânea, São Paulo. 
1997 - Galeria Vicente do Rego Monteiro, Recife. 
1996 - Lacrymatio, Espaço Cultural Sérgio Porto, Rio de Janeiro. 
1995 - Respiratio, Museu de Arte Contemporânea de Pernambuco, Olinda. 
1992 - Programa de Exposições do Centro Cultural São Paulo, Pavilhão da Bienal, São 
Paulo. 
 
Principais Exposições Coletivas 
2006 - 5X5, Casa da Ribeira, Natal. 
Ver=Ler, Galeria da Faculdade de Artes Visuais UFG, Goiânia. 
2005 - Limite como potência. Museu Nacional de Belas Artes, Rio de Janeiro. 
Nanoexposição. Galeria Murilo Castro, Belo Horizonte. 
Jogo da Memória. Museu de Arte Moderna, Rio de Janeiro. 
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Barro de América – 5a Edição/Brasil. Galeria Marta Traba de Arte Latino- Americana, São 
Paulo. 
Visível – Legível, na Galeria de Artes Antônio Sibasolly, Anápolis. 
Pluralia, tantum galeria Marina Potrich em Goiânia. 
Umas – Grafias, na Galeria Amparo 60, Recife. 
Nanoexposição, Galeria Arte em Dobro, Rio de Janeiro. 
(NE) fronteiras, fluxos e personas. Festival de Arte de Fortaleza, Centro de Convenções e 
Espaço Cultural Banco do Nordeste, Fortaleza. 
2004 - Br 2004, Galeria Virgílio. 
V Bienal Barro de América Roberto Guevara, Centro de Arte de Maracaibo Lía Bermudez, 
Venezuela. 
Narrativas, desenho contemporâneo brasileiro. Centro Cultural São Francisco, João Pessoa. 
As Bienais: um olhar sobre a produção brasileira 1951/2002. Galeria Bergamin, São Paulo. 
Memórias Heterogêneas. Centro Cultural Oduvaldo Viana Filho, Rio de Janeiro. 
Heterodoxia, edição latino-americana. Galeria Marta Traba, Memorial da América Latina, 
São Paulo. 
2003 - Heterodoxia. Museu Metropolitano de Arte de Curitiba, Paraná; Galeria da 
Faculdade de Artes Visuais UFG, Goiânia. 
7 Pinturas. Adriana Penteado Arte Contemporânea, São Paulo. 
Fragmentos a seu Ímã – Obras Primas do MAB. Espaço Contemporâneo ECCO, Brasília. 
Curadoria: Adolfo Montejo Navas. 
Pele, Alma, Centro Cultural Banco do Brasil, São Paulo. 
2002 - Caminhos do Contemporâneo, Paço Imperial, Rio de Janeiro. 
Paralela. Galeria Casa Triângulo, São Paulo. 
Plasmatio, XXV Bienal Internacional de São Paulo, São Paulo. 
2001 - Palavra-Figura, Paço das Artes, João Pessoa. 
Autoretrato – Espelho de Artista, Centro Cultural FIESP, São Paulo. 
2000 - Origem, Observatório Cultural Malakoff, Recife. 
L’Art dans Le Monde, Pont Alexandre III, Paris. 
O Particular, Centro Cultural Cândido Mendes, Rio de Janeiro. 
1999 - Laceratio, II Bienal de Artes Visuais do Mercosul, DPREC, Porto Alegre. 
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Identidades: Artistas de América Latina y del Caribe, Galerie du Passage du Reux, Paris. 
1998 - Prêmio Brasília de Artes Visuais, Galeria Athos Bulcão, Brasília. 
III Bienal Barro de América Roberto Guevara, Centro de Arte de Maracaibo Lía Bermudez, 
Venezuela; Museu Brasileiro da Escultura – Mube, São Paulo. 
1997 - Heranças Contemporâneas, Museu de Arte Contemporânea, São Paulo. 
Sexta Bienal de Havana, Fortaleza de la Cabaña, Havana, Cuba. 
Panorama da Arte Brasileira, Museu de Arte Moderna, São Paulo. 
1996 - Antarctica Artes com a Folha, Pavilhão Padre João Manoel, São Paulo. 
1993 - Visualidade Nascente II, Museu de Arte Contemporânea, São Paulo. 
1990 - II Mostra Arte-Atual Paraibana, Espaço Cultural, João Pessoa. 
1988 - Natureza é vida. Institutos Paraibanos de Educação, João Pessoa. 
Liberality, Bucarest, Romênia. 
1985, 1984 - Despues de 1984, Galeria de La Casa Del Lago, Cidade do México. 
1984 - Exposicion Internacional Arte-Correo, Centro Cultural Bernadino Rivadavia, 
Rosário, Argentina. 
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Brígida Baltar 
1959, Rio de Janeiro. 
Vive e trabalha no Rio de Janeiro 
Exposições Individuais 
2006 
Firstsite, Colchester, Inglaterra 
2005 
Galeria Laura Marsiaj, Rio de Janeiro, Brasil 
 
Casa da Ribeira, Natal, RN 
2004 
Galeria Nara Roesler, São Paulo, Brasil 
2003 
Museu de Arte Moderna Aloísio Magalhães, MAMAM, Recife 
 
Paço Imperial, Rio de Janeiro 
 
Espaço Cultural Contemporâneo Venâncio, Brasília 
 
Casa de Abeja, Instituto Cultural Brasil Bogotá, Colombia 
2002 
Galeria Filomena Soares, Lisboa, Portugal 
 
Museu Dragão do Mar, Fortaleza, Brasil 
 
Galeria Julia Friedman, Chicago, USA 
 
Cleveland Center for Contemporary Art, Cleveland, EUA 
2001 
Espaço Agora / Capacete, Rio de Janeiro 
 
Galeria Nara Roesler, São Paulo 
1997 
Galeria Conh Edelstein, RJ 
1996 
Silhuetas, Centro Cultural Calouste Gulbenkian, RJ 
1993 
Identidades, Centro Cultural São Paulo, SP 
1992 
Brasilidades, Espaço Cultural Sérgio Porto, RJ 
1990 
Up your ads, Pequena Galeria, Centro Cultural Cândido Mendes, RJ 
 
Exposições Coletivas 
2006 
N

o Olho do Outro, Centro Cultural de Espanã, Montevideo, Uruguay 
 
Manobras Radicais,Centro Cultural Banco do Brasil, São Paulo, Brasil 
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Salão de Arte de Curitiba, artista convidada, Museu de Arte Contemporânea, 
Curitiba, PR,Brasil 
 
Primeira Pessoa, Itaú Cultural, São Paulo, Brasil 
2005/2005
Espace Urbain x Nature intrinsique, Espace Topographie de l'art, Paris, França 
 
Santa Barbara Contemporary Arts Forum, Santa Bárbara, EUA 
 
OCorpo, Instituto Itaú Cultural, São Paulo, Brasil 
2004 
Impermanência e Transitoriedade, Museu de Artes do Espírito Santo 
MAES,Vitória, Brasil 
 
Capacete Entretenimentos, Escola de Cinema Darcy Ribeiro, Rio de Janeiro, 
Brasil 
 
Body Nostalgia, MOMAT, The National Museum of Modern Art, Tóquio, 
Japão 
 
Up & Coming, ARCO, Madrid, Espanha 
 
Centro Cultural Maria Antonia, São Paulo, Brasil 
 
Unbound, Parasol Unit, Londres, Inglaterra 
2003/2003
Art unknown, ARCO Project Room, Madri, Espanha 
 
Grande Orlândia, Rio de Janeiro, Brasil 
 
N

uit de la Science Geneve, Musée d’Histoire des Sciences, Geneve, Suiça 
2002 
Centro Cultural São Paulo, 20 anos, São Paulo, Brasil 
 
Loves' House, Projeto Agora, Rio de Janeiro, Brasil 
 
Brígida Baltar / Michel Blazy, Kunsthaus Baselland, Suíça 
 
Laura Marsiaj Arte Contemporânea, Rio de Janeiro, Brasil 
 
Final Frontier, Spencer Brownstone Gallery, Nova York, EUA 
 
Bienal Internacional de São Paulo, São Paulo, Brasil 
 
Air from the other planets, Film Festival Oberhausen, Alemanha 
 
C'est pas du cinema, Studio Fresnoy Nacional des Arts Contemporains, França 
2001 
Filmes de Artistas, Cinema Capacete e Festival do Rio Br, Cine Odeon, Rio de 
Janeiro 
 
1º de Abril / April fool’s day, Vila Romana, São Paulo, Brasil 
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"Arco das Rosas" - Casa das Rosas, São Paulo 
 
N

eue Kunst in Hamburg 2001, Kunsthaus, Hamburg 
 
Get that Balance, Kampnagel KulturFabric, Hamburg 
 
Virgin Territory, the National Museum of Women in the Arts, Washington 
 
Thread Unravelled, Museu del Barrio, New York e MALBA, Museu de Arte 
Latino americano de Buenos Aires, Buenos Aires, Argentina 
 
Die Rio Tapes, Kinoraum, Berlin e Halle für kunst, Lueneburg , Alemanha 
2000 
O Século das Mulheres, Algumas Artistas, Casa de Petrópolis, RJ 
 
N

ovas aquisições, coleção Gilberto Chateaubriand, MAM, RJ 
1999 
Fundição em Conserto, Fundição Progresso, RJ 
 
Objeto dos anos 60 aos anos 90, Itaú Cultural, SP 
1998 
N

ovas Aquisições, coleção Gilberto Chateaubriand, MAM, RJ 
 
Prêmio Brasília de Artes Visuais,Museu de Arte de Brasília, DF 
1997 
Participação no projeto Você gostaria de participar de uma experiência 
artística?de Ricardo Basbaum 
 
Panorama de Arte Brasileira 97, Museu de Arte Moderna de são Paulo, 
 
Museu de Arte Contemporânea de Niterói, Museu de Arte Moderna de Salvador 
e Museu de Arte Moderna de Recife 
 
Apropriações, Galeria Joel Edelstein, RJ 
 
Feminino, Museu da República, RJ 
 
IV workshop Brasil- Berlim, Museu de Arte Moderna de Salvador, BA 
1996 
Amigos do Calouste, Centro de Artes Calouste Gulbenkian, RJ 
1995 
Infância Perversa, projeto AT&T New Art New Visions, MAM RJ e MAM de 
Salvador / BA 
 
Romance Figurado, Escola de Artes Visuais do Parque lage, RJ 
 
Cidade Imaginada - III Fórum de Brasília, projeto Visorama, MAB, DF, 
Brasília 
1994 
Imagens Indomáveis, escola de Artes Visuais do Parque Lage, RJ 
 
V Bienal de Havana, Cuba 
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1993 
Mostra dos selecionados, Centro Cultural São Paulo, SP 
1990 
Possível Imagem, Solar Grandjean de Montigny / PUC RJ, projeto Visorama 
(prêmio Fiat de Artes) 
1988 
N

ovos Novos, Galeria do cent
r

o Empresarial Rio, Rio de Janeiro 
 
Déjèneur sur l'Art, escola de Artes Visuais do Parque Lage, RJ 
 
Coleções Públicas 
2006 ASU Art Museum, Tempe, Arizona, USA 
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Marcone Moreira 
1982, Pio XII - MA 
Vive e trabalha em Marabá - PA, Brasil. 
 
Cursou Capacitação de Orientadores em Artes Plásticas - Universidade da Amazônia - 
UNAMA, Belém - PA, 1999. Estudou com Armando Queiroz e Armando Sobral e desenho 
com Kazuo Iha e Neder Charone. 
 
Começou suas experimentações artísticas em 1997, sob orientação de Geraldo Teixeira, 
juntamente com os integrantes da ARMA - Associação dos Artistas Plásticos de Marabá, da 
qual é sócio-fundador e atual representante. Em 2002, passou a fazer parte da APPA - 
Associação dos Artistas Plásticos do Pará. 
 
A partir de 1998, vem participando de coletivas pelo país, destacando-se: coletiva de 
Janeiro, na Galeria de Arte da UNAMA, 2002, exposição de inauguração da Galeria Vitória 
Barros, Marabá - PA, 2002, Novíssimos, Espaço Cultural Banco da Amazônia, Belém - PA, 
2003. 
 
Tem se destacado por premiações como Grande Prêmio no I Salão Marabaense de Humor, 
2000, e Prêmio Aquisitivo no IX Salão de Pequenos Formatos - UNAMA, 2003, além de 
outras participações como, X Salão Primeiros Passos - CCBEU - Centro Cultural Brasil 
Estados Unidos, Belém - PA, 2001, XXI Salão Arte Pará, 2002, Salão Nacional de Artes de 
Goiás, III Prêmio Flamboyant, Goiânia - GO, 2003. 
 
Participou do Projeto Faxinal das Artes, Programa de Residência para Artistas Plásticos 
Contemporâneos, com curadoria de Agnaldo Farias resultando em exposição coletiva 
homônima no Museu de Arte Contemporânea do Paraná, Curitiba, 2002. 
Possui obras em acervo: Fundação Casa da Cultura, Marabá - PA; Instituto de Arte do Pará; 
Casa da Memória, UNAMA; Secretaria de Estado da Cultura do Paraná, Curitiba; Coleção 
Particular de Fábio Faisal, São Paulo - SP. 
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Em 2003, realiza sua primeira individual, intitulada Tráfego Visual, na galeria de Arte 
Graça Landeira - UNAMA, Belém - PA. 
 
Coletivas 
2004 - “Outro Lugar” Galeria Virgílio - SP 
2004 - BR Galeria Virgílio - SP 
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Divino Sobral 
1966, Goiânia – GO 
Vive e trabalha em Goiânia como artista plástico, curador e pesquisador. 
 
Mostras individuais 
2004 – O Tempo é Água. Museu de Arte Contemporânea – Goiás, Goiânia – GO. 
2002 – Coral de Árvores. Intervenção no Bosque dos Buritis, Goiânia – GO. 
1997 – Divino Sobral. Núcleo de Arte Contemporânea, UFPB, João Pessoa – PB. 
1992 – Objetos, Itaú Galeria, Goiânia – GO. 
 
Exposições Coletivas 
2007 – SP Arte. Galeria Arte em Dobro, Pavilhão da Bienal, São Paulo / SP. 
Seleções da Arte Contemporânea Brasileira. Centro Cultural dos Correios, Rio de Janeiro / 
RJ. 
Seleções da Arte Contemporânea Brasileira Casa de Cultura Mario Quintana, Porto 
Alegre/RS. 
 
2006 – 12 Vetores. Galeria Isabel Aninat, Santiago, Chile. 
Arquivo Geral. Centro de Arte Hélio Oiticica. Rio de Janeiro / RJ. 
SP Arte. Galeria Arte em Dobro, Pavilhão da Bienal, São Paulo / SP. 
O Centro na Borda. Galeria Arte em Dobro, Rio de Janeiro / RJ. 
Carminha Macedo Arte Contemporânea, Belo Horizonte / MG. 
Presente Líquido. Casa Andrade Muricy, Curitiba / PR. 
Hodiernos. Galeria Espaço Piloto / UnB, Brasília / DF.  
Lugar Plano. Espaço Cultural Contemporâneo, Brasília / DF. 
Nano Exposição. Galeria da Universidade Federal do Espírito Santo, Vitória / ES. 
 
2005 – Arte Brasileira Hoje na Coleção Gilberto Chateaubriand. Museu de Arte Moderna, 
Rio de Janeiro / RJ. 
Nano Exposição. Galeria Arte em Dobro, Rio de Janeiro / RJ. 
Nano exposição. Galeria Murilo Castro, Belo Horizonte / MG. 
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Nano Exposição. Atelier de Eliane Prolik, Curitiba / PR. 
Pluralia Tantum. Galeria Marina Potrich, Goiânia / GO. 
Visível Legível. Galeria Antônio Sibassoly, Anápolis / GO. 
Espacios em Transito. Centro Cultural de Bellas Artes, Lima, Peru. 
Mostra Brasil Central. Museu de Arte Contemporânea, Campo Grande e VI Festival de 
Inverno de Bonito, Bonito / MS. Prêmio aquisição. 
Heterodoxia Edição Belém. Museu do Estado do Pará, Belém / PA. 
 
2004 – Novas Aquisições Coleção Gilberto Chateaubriand. Museu de Arte Moderna, Rio 
de Janeiro – RJ. 
DNA – Gramática Provisória para a Arte Contemporânea. Galeria Arte em Dobro, Rio de 
Janeiro – RJ. 
Heterodoxia Arte Latino-Americana. Galeria Marta Traba, Memorial da América Latina, 
São Paulo - SP. 
Heterodoxia Edição Lima. ArtCo Galeria, Lima, Peru. 
Heterodoxia Edição Recife. Fundação Joaquim Nabuco, Recife – PE. 
Heterodoxia Edição Vitória. Casa do Porto, Vitória – ES. 
Heterodoxia Edição Natal. Casa da Ribeira, Natal – RN. 
Heterodoxia Edição Salvador. Galeria Paulo Darzé, Salvador – BA. 
Heterodoxia Edição Fortaleza. Museu de Arte Contemporânea, CC. Dragão do Mar, 
Fortaleza – CE. 
Heterodoxia Edição Florianópolis. Museu de Arte de Santa Catarina, Florianópolis – SC. 
2003 – 8ª Bienal de Havana. Departamento de Intervenciones Publicas, Havana, Cuba. 
Heterodoxia Edição São Paulo. Galeria Marta Traba, Memorial da América Latina, São 
Paulo – SP. 
Heterodoxia Edição João Pessoa. Galeria Archidy Picado, João Pessoa – PB. 
Heterodoxia Edição Curitiba. Museu Metropolitano de Arte, Curitiba – PR. 
Heterodoxia Edição Goiânia. Galeria da FAV, Goiânia – GO. 
Entre o Preto e o Branco. Galeria da CAL, Brasília – DF. 
Hodiernos. Galeria da Faculdade de Artes Visuais/UFG, Goiânia – GO. 
2002 – Faxinal das Artes. Museu de Arte Contemporânea, Curitiba – PR. 
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Presente de Reis. Kolams Galeria de Arte, Belo Horizonte – MG. 
Olhar Multiplicado. Espaço Contemporâneo Venâncio, ECCO, Brasília – DF. 
Vertentes da Produção Contemporânea – Rumos Visuais Itaú. Instituto Itaú Cultural, São 
Paulo – SP. 
O Presente e a Presença: Coleções. MAC, Goiânia – GO. 
Rumos da Nova Arte Contemporânea Brasileira. Rumos Visuais Itaú. Palácio das Artes, 
Belo Horizonte – MG. 
Rumos Visuais Itaú. Arte: Sistemas e redes. Museu de Arte da Universidade Federal do 
Ceará, Fortaleza – CE. 
Corpus. Galeria da Faculdade de Artes Visuais UFG, Goiânia – GO. 
2001 – Mapa. Mostra de Arte Performática. Cidade de Goiás – GO. 
Luz Própria. Galeria Stella Isaac Arte Contemporânea, Goiânia – GO. 
2000 – Onde o Tempo de Bifurca. C. Cultural São Francisco, João Pessoa – PB. 
Trajetórias e Perfis: A Arte Goiana na Coleção do MAC. Museu de Arte Contemporânea, 
Goiânia – GO. 
Outros Planos. Galeria de Arte da Universidade da Amazônia UNAMA, Belém – PA. 
Entre Eu e o Mundo... C.C. São Francisco, João Pessoa – PB. 
Pudera, Arte, História e Poderes. Museu das Bandeiras, Cidade de Goiás – GO. 
1999 – II Bienal do Mercosul. DEPREC, Porto Alegre – RS. 
Entre Eu e o Mundo... MAC, Goiânia – GO. 
5º Salão UNAMA de pequenos formatos. Galeria de Arte da UNAMA, Belém – PA. 
1998 – Geração 90. Pinacoteca do Estado, São Paulo – SP. 
Galeria Casa Triângulo, São Paulo – SP. 
1997 – Novíssimos. Galeria de Arte do IBEU, Rio de Janeiro – RJ. 
1996 – Projeto Antarctica Artes com a Folha. Pavilhão Manoel da Nóbrega, São Paulo – 
SP. 
1995 – Ato AII. Instituto de Artes UFG, Goiânia – GO. 
1993 – 3ª Bienal de Artes de Goiás. Museu de Arte Contemporânea, Goiânia – GO. 
1992 – Processo 4. Museu de Arte Contemporânea, Goiânia – GO. Sala Miguel Bakun, 
Curitiba – PR. Galeria Aloysio Magalhães, Recife – PE. 
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Residência 
Faxinal das Artes. Residência de artistas brasileiros em Faxinal do Céu, Paraná, 2002. 
 
Coleções Públicas 
Coleção Gilberto Chateaubriand, Museu de Arte Moderna, Rio de Janeiro / RJ. 
Museu de Arte Contemporânea, Arequipa, Peru. 
Museu de Arte Contemporânea, Goiânia / GO. 
Museu de Arte Contemporânea, Curitiba / PR. 
Museu de Arte Contemporânea, Campo Grande / MS. 
Casa das Onze Janelas, Belém / PA. 
Faculdade de Artes Visuais / UFG, Goiânia / GO. 
Universidade da Amazônia, Belém / PA. 
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Baixar livros de Administração
Baixar livros de Agronomia
Baixar livros de Arquitetura
Baixar livros de Artes
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Baixar livros de Biologia Geral
Baixar livros de Ciência da Computação
Baixar livros de Ciência da Informação
Baixar livros de Ciência Política
Baixar livros de Ciências da Saúde
Baixar livros de Comunicação
Baixar livros do Conselho Nacional de Educação - CNE
Baixar livros de Defesa civil
Baixar livros de Direito
Baixar livros de Direitos humanos
Baixar livros de Economia
Baixar livros de Economia Doméstica
Baixar livros de Educação
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