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RESUMO. 

 

Esse memorial é um resumo de minha vida acadêmica e artística – duas atividades que se misturam e se confundem – na 

Faculdade de Artes Visuais da Universidade Federal de Goiás. Descrevo minha formação, meu percurso artístico, minhas concepções de 

gravura e de pesquisa em arte, minha experiência administrativa, assim como minha produção artística e bibliográfica. Faço um 

apanhado e uma reflexão sobre todo esse processo ao longo de trinta e cinco anos de trabalho.  

 

Palavras-chaves: 

Ensino, pesquisa, produção artística, gravura, experimentação. 
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MEMORIAL 

JOSÉ CÉSAR TEATINI DE SOUZA CLÍMACO 

 

Quando, na minha juventude, li a autobiografia de Pablo Neruda, ‘Confesso que vivi’, admirado com sua experiência de vida, 

pensei comigo mesmo que, se um dia fosse me atrever a escrever minhas memórias, eu não poderia dar a ela um título que sequer se 

assemelhasse. Hoje, embora ainda pense da mesma maneira, fazendo esse memorial - de cunho acadêmico-profissional -, creio que já 

posso dizer que afinal eu tenho alguma história para contar. Uma história de vida mais simples, construída dia a dia, história de trabalho, 

na Universidade e no ateliê, no ensino e no fazer artístico, e na aprendizagem que o fazer e o ensino nos proporcionam. 

Porque na realidade a gente aprende muito ensinando. Tanto quanto fazendo. São duas formas de aprender. No meu caso, 

principalmente, porque sou artista e professor, eu não consigo separar as duas atividades, ainda que eu só seja professor de arte, porque 

sou artista – se não fosse artista não seria professor. Bem dizia Riobaldo, o personagem de Guimarães Rosa: “Mestre não é quem sempre 

ensina, mas quem de repente aprende.” (Grande Sertão Veredas, p. 235). 

Eu tenho comigo uma máxima: ‘o que eu aprendo ou descubro um dia no meu ateliê, eu ensino no dia seguinte aos alunos’. Não 

tenho nada a perder, porque o aluno não vai me copiar, ele vai fazer o que lhe foi ensinado da sua forma, da forma que ele captou o que 

eu o ensinei, e vai aplicar conforme seu interesse. E também porque eu acho que o conhecimento é universal, isto é, a gente tem que 

repassar para que ele possa crescer ainda mais.  
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1. Uma pré-história. 

Ingressei como professor no então Instituto de Artes, hoje Faculdade de Artes Visuais da Universidade Federal de Goiás, no ano 

de 1980. Completei, no dia três de março último, trinta e cinco anos de UFG. Mas, eu poderia dizer que meu envolvimento com a 

Universidade é ainda anterior, teria, em realidade, dez anos mais. Em 1970, ingressei como aluno do curso de Ciências Sociais, que 

concluí no final de 1973. Em 1974, como eu trabalhava só meio período por dia, eu dediquei o outro período à leitura da obra ficcional 

brasileira: Jorge Amado, José Lins do Rego, Guimarães Rosa, Carmo Bernardes, Bernardo Élis, Graciliano Ramos, Antônio Calado e vários 

outros – quando compreendi que se pode conhecer a realidade através da literatura de ficção, não somente através da ciência. No ano 

seguinte, 1975, iniciei o curso de Artes Plásticas, habilitação Gravura, que conclui em 1978. Continuei, no ano seguinte, mesmo formado, 

frequentando o ateliê de gravura da Unidade e trabalhei como substituto em duas disciplinas (Perspectiva de observação e sombras e 

Análise e exercício de materiais expressivos). Em 1980 fui contratado como professor colaborador e já no ano seguinte fui efetivado. 

Minha formação profissional – tanto de artista como de professor – se confunde com pessoas e oportunidades. Minha formação 

em sociologia – profissão que eu exerci (como técnico em pesquisas sociais) somente enquanto estudava artes – me serviu para tentar 

compreender-me como artista e aprofundar-me em estudos que o curso de Artes não me proporcionara e do qual me ressentia. Busquei, 

aleatoriamente, (quase anarquicamente) segundo minhas intuições e as necessidades daquele momento, leituras diversificadas como, 

entre muitas outras, A necessidade da Arte
i
, O ponto e a linha sobre o plano

ii
, Vanguarda e Subdesenvolvimento

iii
, O 

significado da Arte
iv
, Fayga Ostrower

v
, etc., e catálogos e revistas que me caíam nas mãos. E, também, livros relativos às 

técnicas de gravura, como os editados pela Editora Hermann Blumevi. 
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E tive a sorte de ter tido como professor o artista Cléber Gouvêa (mineiro radicado em Goiânia, modernista, discípulo de 

Guignard), quem me iniciou nos processos de gravura, e, mais do que isso, me influenciou por sua forma de ver a Arte – seu mundo e seu 

ofício – e quem me despertou para as possibilidades de experimentações. Tive também a sorte de, dentre outros, ter sido colega e dividir 

o ateliê com a artista Selma Parreira, hoje também professora nessa Instituição, pelas trocas de experiência (e experimentos) no ateliê de 

gravura. Trabalhávamos quase sempre juntos, então discutíamos os nossos trabalhos, as técnicas, os resultados, e trocávamos opiniões 

sobre tudo. 

 

2. Primeiras gravuras – ainda estudante 

 

Minhas primeiras gravuras foram desenvolvidas no ateliê de gravura do Instituto de Artes sob a orientação do professor Cléber 

Gouvêa, a partir de meados do ano de 1977, quando me matriculei na sua disciplina. Desenvolvi, nos anos que se seguiram, até o 

entorno de 1980, já formado, cerca de umas quarenta gravuras em metal com o tema de capoeira (a maioria, em chapas de ferro). Nessa 

época eu praticava Capoeira, mais do que praticar eu a considerava (ainda considero) como uma arte, uma filosofia, uma história de luta 

e de revolta (vivíamos ainda no período de ditadura militar), de consciência de raça e negritude, parte fundamental da formação cultural 

brasileira. 

Encantava-me (ainda me encanta) a beleza dos movimentos, que eu procurava traduzir plasticamente na gravura. Meu desenho 

se compunha de linhas, grandes diagonais, curvas, movimento.  
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Gravura em metal, Capoeira XVIII, 30 x 20 cm., 1979                                                                  Monotipia, Capoeira, 35 x 25 cm, 1977 
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Gravura em metal, Capoeira VIII, 30 x 40 cm, 1978 
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Gravura em metal, Capoeira IXI, 30 x 40 cm, 1978 
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Gravura em metal, Capoeira XVI, 40 x 30 cm, 1979 

Ao mesmo tempo eu descobria e procurava 

dominar os procedimentos técnicos da gravura em 

metal, a água forte, a água tinta, o processo do 

açúcar, a maneira negra, o buril, as texturas, os 

relevos, etc. Na verdade, principalmente a água 

forte, a água tinta e o processo do açúcar, que eu 

utilizava tanto como desenho, como buscando um 

resultado mais pictórico ou aguada de nanquim, ou 

texturas. Meu desenho tinha certa influência dos 

artistas Caribé e Henfil (por seus traços livres e 

precisos, as linhas puras e a simplificação das 

formas – ambos, com uma única linha definiam 

toda uma figura ou um movimento) e admirava as 

delicadas e preciosas águas tintas de Goya. Ao 

mesmo tempo estava sempre buscando novas 

informações, lendo catálogos e frequentando 

exposições, e conhecendo os históricos e grandes 

gravadores brasileiros, tais como Goeldi, Lívio 

Abramo, Marcelo Grassmann, Rubens Gerchman, 

Renina Katz, Fayga Ostrower e outros. 



11 

 

3. Complementação de formação 

 

Como complemento à minha formação em gravura não perdia oportunidades de frequentar cursos ou oficinas – estive duas vezes 

no Festival de Inverno de Ouro Preto, ainda estudante, onde fiz curso de Desenho (1976) e Gravura em metal (1979). Além disso, em 

1978, intermediado por Cléber Gouvêa, fiz um estágio intensivo de quinze dias no ateliê do artista D. J. Oliveira, em Luziânia, um dos 

pioneiros da gravura em Goiânia, junto com Cléber e Luís Curado. Foi para mim uma experiência importante trabalhar lado a lado com 

Oliveira que, além de pintor, era um gravador profissional com vários álbuns de gravura produzidos. E foi uma convivência interessante 

por que, como vivia em um sítio distante da cidade, passávamos todo o dia juntos, havia mais dois rapazes que o ajudavam no ateliê, na 

casa e na cozinha. Então podíamos conversar muito e pude ouvi-lo falar de gravura, de arte, de sua experiência de vida.  

Participei ainda de diversas oficinas, algumas ofertadas nos festivais de arte promovidas pelo então Instituto de Artes, como 

colagravura com o artista paulista Alcindo Moreira Filho (1982); serigrafia com Frederico (cujo sobrenome não tenho registro, assim 

como a data, entre 1981 e 83), um artista porto-riquenho que passou por Goiânia na década de oitenta; gravura em metal com Ana 

Maria Pacheco, artista goiana que vive em Londres (1977); xilogravura com José de Lima (1978).   

Com Cléber e Oliveira trabalhei com gravura em ferro, com Ana Maria, em cobre. Foi bom para perceber as diferenças e as 

possibilidades (vantagens e desvantagens) que cada metal proporciona. Por outro lado, tomei algumas aulas de pintura com o pintor 

goiano Juca de Lima (1980), com o intuito de desenvolver melhor o manejo de pincéis e o uso da cor (que nunca foi o meu forte). 
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4. Série de gravuras ‘Homem e Instrumentos’. 

Comecei, por volta de 1979/80, um novo tema em gravura, que intitulei Homem e instrumentos, figuras humanas portando nas 

mãos instrumentos musicais, ferramentas de trabalho ou armas, indistintamente. Estes instrumentos ou ferramentas muitas vezes se 

fundiam ou se confundiam. Tinham, claramente, uma preocupação social, mas guardavam as mesmas características das capoeiras, as 

linhas diagonais e curvas, proporcionando muito movimento à gravura, as texturas ásperas e fortes, a força de expressão nas figuras. 

Desenvolvi doze gravuras nessa série, com tamanho médio de trinta por quarenta centímetros.  

Com elas realizei o que eu considero como a minha primeira exposição ‘profissional’ – antes havia participado já de alguns salões 

e concursos, a maioria no próprio Instituto de Artes. Foi uma coletiva, juntamente com Selma Parreira e Moema Roriz, que apelidamos 

de ‘individual de três’, na Galeria de Artes do Jaó, em outubro de 1980. O convite dessa exposição incluía um texto crítico do Prof. Ático 

Villas Boas Mota, sobre cada um de nós. 

 Com essa exposição foi que eu cheguei à conclusão que Cléber Gouvêa era um bom professor, porque éramos, os três, seus 

alunos, trabalhávamos intensamente no ateliê com ele e cada um tinha uma técnica, tinha sua linguagem própria e nenhum de nós 

tínhamos qualquer influência de seu trabalho, isto é, nenhuma semelhança com o seu trabalho ou suas técnicas. 
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Gravura em metal, Homem e instrumento (I), 30 x 40 cm, 1979 
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Gravura em metal, Homem e instrumento (III), 30 x 40 cm, 1979 
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Gravura em metal, Homem e instrumento (VIII), 40 x 30 cm, 1980                                                                          Gravura em Metal, Homem e Instrumento IX, 40 x 30 cm, 1980 
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Gravura em metal, Homem e instrumento (sn), 40 x 50 cm, 1980 
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5. Março, 1980. Início da carreira de professor. 

 

Nessa época – fins dos anos 70 e início dos 80 – os concursos para professores nas universidades federais brasileiras estavam 

suspensos; assim, as necessidades de contratação se faziam, em geral, por convite ou indicação, com contratos provisórios, à época 

chamados professores colaboradores. Na UFG havia inúmeros professores nessa condição, em todas as Unidades. Um dia o Prof. Cléber 

me comunicou que o professor de pintura, Prof. Peclat, iria se aposentar e que ele tinha intenção de assumir sua cadeira e me convidou, 

então, para substituí-lo na disciplina de gravura. Como uma espécie de estágio probatório, substituindo uma professora em licença 

maternidade, ministrei disciplinas como ‘desenho artístico’, ‘desenho de perspectiva’ e ‘análise e exercício de materiais expressivos’, até 

conseguir o contrato como colaborador, em três de março de 1980. Nesse mesmo ano, em outubro, houve uma greve geral nas 

universidades federais brasileiras, iniciada na UFG. Como uma das consequências dessa greve, os professores colaboradores foram 

absorvidos como efetivos, e em 1981 fui efetivado como Professor Assistente nível I, quarenta horas, sem dedicação exclusiva. 

Como professor, procurei seguir, mais ou menos, os procedimentos didáticos e metodológicos do Prof. Cléber, que não 

alimentava muitas preocupações com relação a um preciosismo técnico na gravura, permitia alguma experimentação ou improvisação de 

materiais, até por que eram mais escassos àquela época, e trabalhava também com chapas de ferro como uma alternativa ao cobre. Eu 

procurava, como até hoje, incentivar os alunos a trabalharem com bastante liberdade, sem, contudo, descuidar da produção de uma 

gravura de qualidade. 

A disciplina gravura era dividida em Gravura I, II e III para os alunos do curso de Artes Visuais, Habilitação Gravura. A Gravura I era 

obrigatória, como parte do currículo de todos os alunos de Artes Plásticas e de Licenciatura, as demais somente para aqueles que se 
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dedicariam à Habilitação Gravura. Os alunos do curso de Licenciatura em Artes frequentavam somente a Gravura I, mas alguns alunos se 

estendiam mais no ateliê, como disciplina eletiva ou, mesmo, informalmente.  

Na Gravura I trabalhava-se uma introdução teórica às técnicas de gravura, uma apresentação dos principais gravadores, 

particularmente os brasileiros. Na parte prática, se trabalhava a xilogravura, precedida de exercícios do processo da monotipia, e, 

posteriormente, uns exercícios de ponta seca sobre acetato de radiografia como uma introdução à gravura em metal. Esse era o mesmo 

conteúdo dado ao curso de Licenciatura, com algumas referências às possibilidades de se trabalhar o conteúdo com crianças em escolas. 

As Gravuras II e III eram dedicadas à gravura em metal, tinha-se, portanto, dois anos para se aprender e desenvolver seus 

processos com razoável proveito. Em 1981, introduzimos a serigrafia, no final do curso, no segundo semestre da disciplina Gravura III.  

Não eram muitos os alunos que optavam pela gravura, dez pessoas, quando muito, a cada ano. A maioria optava pelas outras 

duas Habilitações oferecidas, Pintura ou Escultura. Isso de fato se constituía em uma vantagem, pois permitia melhores condições de 

trabalho no ateliê, tanto para o professor quanto para o aluno, mais tempo para se dedicar e se aprofundar nas lides da gravura, além da 

possibilidade de ter um acompanhamento mais de perto por parte do professor. Os alunos, com esses dois anos e meio dedicados à 

gravura, quase diariamente, poderiam sair dominando bastante bem esses processos. 

A litografia não era ministrada até então, não fazia parte do currículo; embora tivéssemos uma prensa e pedras litográficas, esta 

disciplina só seria introduzida mais tarde. 
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6. 1980/81 – Série ‘Humilhados e Ofendidos’. 
 

Ainda em 1980 até finais do ano de 81, produzi uma série de gravuras intitulada ‘Humilhados e ofendidos’. Nessa época, havia me 

caído nas mãos uma coleção de livros do escritor Dostoiewski, que li sofregamente, quase inteira. O título foi inspirado em um dos livros 

desse autor com o mesmo nome, mas não fazia referência direta ao conteúdo do livro, de cunho, como de fato toda a obra do autor, 

mais psicológico. A série tinha claramente uma preocupação mais social. Eram figuras humanas, algumas ainda portando instrumentos, 

como na série anterior ‘Homens e instrumentos’, mas com expressões de angústia ou desespero, com ênfase nos rostos ou nas mãos. 

Não foram mais que dez gravuras.  

Tive uma delas recusada num salão em Goiânia. Senti, então, como se estivesse fazendo um trabalho meio anacrônico, 

produzindo uma gravura com um cunho muito político, lembrando a gravura brasileira das décadas de 40/50. Não me lembro porque, 

mas eu deduzi que não fui aceito por que meu trabalho pode ter sido visto como panfletário, ainda que eu não o visse assim, e não 

tivesse essa intenção. Nunca pensei em produzir deliberadamente um trabalho com objetivos ideológicos ou políticos, colocar a arte a 

seu serviço, apesar de que eu acredito que de alguma forma a arte reflete as concepções de mundo de seu autor. 
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Gravura em metal, da série Humilhados e ofendidos (I), 40 x 30 cm, 1981                                                                Gravura em metal, da série Humilhados e ofendidos (II), 30 x 20 cm, 1981 
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Gravura em metal, da série Humilhados e ofendidos (IV), 40 x 30 cm, 1981                                                            Gravura em metal, da série Humilhados e ofendidos (V), 40 x 30 cm, 1981 
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Gravura em metal, da série Humilhados e ofendidos, 30 x 40 cm, 1981 
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7. 1983/ 87 – Pássaros, arraias, jaburus  

 

 

Gravura em metal, Arraia miúda, 30 x 40 cm, 1983 
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                                                 Gravura em metal, Araravisrara, 20 x 15 cm, 1983 

Decidi, a partir dessa data, mudar 

radicalmente minha temática. Produzi, 

então, no ano de 1983, gravuras em 

formato médio (aproximadamente 30 x 

40 cm), enfocando pássaros e arraias. 

Não deixavam de ter, porém, de alguma 

forma, algum conteúdo político, 

contendo uma espécie de alusão à 

destruição da fauna do cerrado, 

algumas recebiam o título de ‘arraia 
miúda’. Tinham, ainda, em comum com 
todo o meu trabalho anterior, a 

exploração de linhas curvas e diagonais, 

o movimento. Esses temas, iniciados em 

1983, foram explorados até 1987, 

incluindo o período em que me mudei 

para São Paulo. 
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Gravura em metal, Jaburu, 15 x 20 cm, 1985 
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Gravura em metal, Jaburu, 15 x 20 cm, 1985 
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Gravura em metal, Arraia miúda, 30 x 40 cm, 1983 
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Gravura em metal, Papagaio,, 15 x 20 cm, 1983 
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8. 1984/85 – Período de aperfeiçoamento em São Paulo  

 

Não havia no Curso de Artes Plásticas o ensino da litografia, porque também não havia um professor que a pudesse ensinar. No 

ateliê havia mais de trinta pedras litográficas e uma prensa para litografia desativada, fora do âmbito do prédio do IA, abandonada em 

algum lugar da UFG. Procurei localizá-la e a trouxe para o ateliê. Apresentei, então, um projeto à Direção do Instituto de Artes, para 

realizar um curso de especialização ou aperfeiçoamento em São Paulo, onde busquei contatos, para aprender litografia e introduzir seu 

ensino no ateliê. 

Nos anos de 1984 e 85, com licença da UFG, residi em São Paulo, onde trabalhei em três lugares distintos – de tal modo que me 

tomava toda a semana trabalhando – sob a orientação de Odair Magalhães (que era professor na FAAP e em Santo André) no ateliê de 

Litografia da FAAP (Fundação Armando Álvares Penteado); sob a orientação da artista Regina Silveira no ateliê da ECA-USP (Escola de 

Comunicação e Artes da Universidade de São Paulo) e de Hélio Vinci no ateliê do SESC-Pompéia (sede do Serviço Social do Comércio, no 

Bairro da Pompéia).  

No ano de 1985, a profa. Regina Silveira propiciou a vinda ao Brasil do artista e professor Garo Anthreasian do ateliê de litografia 

Tamarind Institute dos Estados Unidos, um dos autores do livro ‘Tamarind book of lithography; art and techniques’vii (considerado como 

uma ‘bíblia’ da litografia), para ministrar dois cursos em nível de aperfeiçoamento em São Paulo – um na ECA/USP e outro na FAAP. 

Convidou professores-artistas-gravadores de distintos estados do Brasil e eu participei pelo Estado de Goiás – UFG, do curso ministrado 

na ECA. Foi um ateliê intensivo, de três semanas, uma experiência única para meu aprendizado de litografia e, além disso, me propiciou, 

também, contato com artistas de Estados com maior tradição gráfica, como Paraná (Uiara Bartira), Rio Grande do Sul (Luiz Barth), Minas 
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Gerais e Pernambuco (José Carlos Viana/Oficina Guaianazes e João Câmara, que visitou algumas vezes o ateliê). Os cursos culminaram 

com uma exposição coletiva dos integrantes na Fundação Armando Álvares Penteado/São Paulo (Nov/1985). 

Esses dois anos em São Paulo foram importantíssimos para minha formação acadêmica e artística. Além do aprendizado da 

litografia – considero que saí com uma boa base, capaz de poder trabalhar e ensinar a disciplina –, tive oportunidade de conhecer 

inúmeros artistas e professores paulistas – dos quais destaco Regina Silveira – e de outras partes do Brasil. Tive contato com galerias, 

pude visitar com assiduidade os diversos museus de arte de São Paulo e as exposições e galerias mais importantes da cidade, participei 

de algumas exposições coletivas (entre elas a dos ‘Artistas pelas Diretas Já!’ promovida pela Folha de São Paulo). E realizei, ainda em 

1985, uma individual em Goiânia, na Félix Galeria de Arte, com trabalhos produzidos em São Paulo. 

        

Litografia, da série Pássaros (X), 30 x 40 cm, 1984                                                                                        Litografia, da série Pássaros, 30 x 40 cm, 1984 
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Litografia, da série Arraia Miuda, 30 x 40 cm, 1984 
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Litografia, Arraia Miuda, 40 x 50 cm, 1984 
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Litografia, da série Pássaros (X), 40 x 50 cm, 1984 
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9. 1986 – Volta a Goiânia, período imediato à volta de São Paulo.  

Introdução da litografia no IA. Álbum Jaburus. 

 

Na minha volta a Goiânia no início de 1986, introduzi de imediato o ensino da litografia no currículo. Na Gravura II continuamos 

trabalhando com a gravura em metal, já na Gravura III, trabalhávamos no primeiro semestre com litografia e no segundo com serigrafia. 

Publiquei na Revista Goiana de Artes, editada pelo Instituto de Artes da UFG, um texto intitulado ‘O que é gravura?’ viii, em que buscava 

explicitar, de forma didática, pensando em um público não iniciado, o que é uma gravura de arte e a descrição e a distinção entre os 

processos – xilogravura, gravura em metal, litografia, serigrafia e alguns novos suportes ou métodos.  

Nesse ano, produzi um álbum de gravuras em pequeno formato (15 x 20 cm), intitulado ‘Jaburu’.  Foram doze gravuras, duas 

litografias e dez gravuras em metal. Montei, junto com os artistas Selma Parreira e Leonan Fleury – artistas que já tinham certo renome 

no circuito artístico em Goiânia e também fora do Estado –, um ateliê de gravura no antigo Bairro Popular, região central de Goiânia. 

Fizemos um lançamento, inaugurando o ateliê, de gravuras da Selma e esse álbum. 
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Gravura em metal, O Jaburu, 15 x 20 cm, 1986 
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Gravura em metal, O Jaburu, 15 x 20 cm, 1986                                                                                                                 Gravura em metal, Jaburu, 20 x 15 cm, 1986 
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Gravura em metal, O Jaburu, 15 x 20 cm, 1986 
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Gravura em metal, O Jaburu, 15 x 20 cm, 1986 
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10. 1988 – Curso de especialização  

 

Em 1988, foi feito um convênio entre o IA e a USP para a realização de um Curso de Especialização em Arte-Educação em Goiânia. 

Participei do curso, junto com outros professores do IA e de escolas públicas municipais. Foi importante para mim, para ter maior 

contato com a educação, sua prática e postulados teóricos, posto que minha formação em artes foi em bacharelado, apesar de ter feito 

algumas disciplinas de licenciatura quando fiz bacharelado em Ciências Sociais. Meu trabalho de conclusão foi um apanhado histórico 

sobre a Arte Educação em Goiânia.  

 

11. 1987/1990 – Paisagens imaginárias e serigrafias  

 

Nos anos de 1987 a 89 produzi uma série de gravuras, entre litografias e gravura em metal, uma série intitulada ‘paisagens 

imaginárias’. Eram trabalhos que remetiam às paisagens vistas e fotografadas em uma estadia nas margens do Rio Araguaia (perto da 

cidade de Aruanã-Go). Não se baseavam nas fotografias, eram criadas com total liberdade, sem compromisso com a realidade ou com 

realismo, algumas se aproximavam da abstração. Algumas das gravuras foram realizadas em chapas de circuito impresso, material 

constituído de um plástico recoberto por uma das faces por uma mui fina camada de cobre. Pode ter sido uma das primeiras experiências 

realizadas em materiais alternativos para matrizes de gravura. Essas gravuras foram expostas em duas individuais, uma em Goiânia e 

outra em São Paulo.  Na Sala de Exposições do Palácio da Cultura, Praça Universitária, de 4 a 18 de outubro de 1988. No TBC – Espaço 

Arte, Bela Vista, de 19 de outubro a 30 de novembro de 1988.  
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Gravura em metal, da série Paisagens imaginárias, 15 x 20 cm, 1988 
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Litografia, da série Paisagens imaginárias, 30 x 40 cm, 1988 



42 

 

 

Gravura em metal, da serie Paisagens Imaginarias, 15 x 20 cm, 1988 
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Gravura em metal, da serie Paisagens Imaginarias, 15 x 10 cm, 1987 

 Dando sequência a essa série produzi várias serigrafias. Meu intuito, 

na verdade, era, além de trabalhar mais com serigrafia, desenvolver mais 

minha experiência com o uso de cores, que eu nunca considerei ‘meu forte’. 

A serigrafia propicia melhor o uso de cores, pelo menos para mim, pela 

rapidez de secagem e reimpressão. Trabalhei com muita liberdade, 

experimentando muito, inclusive durante o momento da impressão. Usei 

pouco a mesa de luz. Trabalhei muitas vezes diretamente sobre a matriz, 

aplicando a emulsão com pincel sobre a tela, vedando e deixando em aberto 

a área da imagem a ser impressa. Continuava vedando mais e imprimindo 

com outra cor por cima, como uma matriz perdida. Consegui um resultado 

bem pictórico. Sempre deixava “sobras de impressão” (uma prova de estado) 

para imprimir outra gravura sobre ela, produzindo uma imagem única. Essas 

experimentações faziam com que as tiragens fossem muito pequenas (entre 

sete e doze impressões). 

 Essas serigrafias propiciaram uma exposição individual na Félix 

Galeria de Arte, de 9 a 15 de novembro de 1990. No folder/convite consta 

um texto de minha autoria sobre a série. 
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Serigrafia, s/t, 30 x 40 cm, 1989 
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Serigrafia, Manhã, 30 x 45 cm, 1990 
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Serigrafia, 30 x 45 cm, 1990 
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Serigrafia, 40 cm diâmetro, 1989 
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Serigrafia, Paisagem variação, 30 x 45 cm, 1990 
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12. Minha participação política  

 

No ano que entrei na Universidade teve a primeira greve. Participei ativamente, embora não fosse ainda efetivado, frequentando 

as assembleias, confeccionando cartazes, participando de manifestações públicas, e promovi uma ou duas exposições de arte de 

professores do IA, como parte do evento. E participei mais ou menos ativamente de todas as greves, com exceção apenas daquelas em 

que eu estava fora de Goiânia, em São Paulo e em Madri. 

Entre 1981 e 1990, antes de sair para fazer o doutorado na Espanha, fui representante ou vice-representante, alternadamente 

com professores da Música, do Instituto de Artes na Adufg – Associação dos Docentes da Universidade Federal de Goiás. Achava muito 

importante essa função, que era a de manter acesas as discussões sobre os problemas e os rumos da Universidade Brasileira. Era 

fundamental trazer para as Unidades as discussões propostas pelo sindicato e levar para o sindicato as posições da Unidade e manter a 

representatividade do IA na Adufg e vice-versa. 

As greves sempre tiveram como tema ‘a defesa da universidade pública, gratuita e de qualidade’, o que eu acredito e sempre 

defendi, em greves ou fora delas. Acredito também que, com todos os problemas que tenham podido acarretar, com todos os insucessos 

ou sucessos parciais, as greves foram muito importantes na manutenção da Universidade Brasileira. Houve Governos que não 

reconheciam a sua importância como uma Instituição que deve estar na vanguarda do conhecimento, onde é realizada a quase 

totalidade da pesquisa feita no Brasil e que constitui um dos pilares do desenvolvimento do País. As greves, com todos os seus 

problemas, não deixaram que a Universidade ficasse em segundo plano, que fosse sucateada ou privatizada, que não perdesse seu papel 

fundamental para o país.  
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Após minha volta da Espanha, mesmo como Diretor ou Vice-Diretor da FAV, não deixei de participar das greves nacionais das 

quais a UFG participou, e, sempre que possível, quando o tempo e o cargo me permitiam, assisti a assembleias e reuniões de greve. 

Sempre tive uma preocupação política, isto é, uma participação política. Não de política partidária, não sou filiado a nenhum 

partido, embora sempre tenha votado em candidatos do Partido dos Trabalhadores. Sonho com um país (um mundo) sem essa imensa 

desigualdade social, mais igualitário, mais humanitário, mais humano. Sempre deixei claras minhas posições políticas em todas as 

instâncias, dentro e fora da Universidade, entre meus colegas professores e inclusive entre os alunos. Como o ateliê é um espaço que 

permite estabelecer conversas sobre assuntos os mais diversos, quando surgiam discussões políticas, nunca tive dúvidas em expressar 

claramente minhas opiniões – sem, contudo, tentar ‘doutrinar’ ou ‘fazer a cabeça’ de ninguém, de nenhum aluno. (Nem politicamente, 

nem artisticamente!). Nunca fui um ‘radical’, sempre soube aceitar, respeitar e conviver com opiniões divergentes, sempre acho que 

existe espaço para o diálogo, mas também para levantar questionamentos. 

 

 

13. 1991/1995 – Doutorado em Madrid – Espanha. 

 

 

Nos finais de 1990 fiz um projeto para pleitear um curso de doutorado em Madri, Espanha. Nessa época eram poucos os cursos 

de pós-graduação em artes no Brasil e os cursos, pelo menos essa era a impressão que eu tinha, eram mais voltados para história, teoria 

ou crítica de arte, que eu não me interessava, absolutamente, em me aprofundar. Não que eu propriamente não me interessasse, mas 
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não era prioridade para mim no momento. Achava que estava ainda em processo de amadurecimento artístico e temia não poder me 

dedicar à gravura com toda intensidade, como era meu interesse. Não tinha conhecimento de que pudesse haver, na época, uma linha 

de pesquisa voltada para as poéticas visuais em qualquer pós-graduação no Brasil.  

Tive informações sobre o programa de doutorado da Facultad de Bellas Artes da Universidad Complutense de Madrid, onde 

constavam disciplinas dedicadas a novos procedimentos em gravura, que aguçaram minha vontade. Fiz um projeto para a CAPES e para o 

CNPq e fui selecionado, por este último. Em 22 de setembro de 1991 embarquei-me para Espanha, com toda a família, para iniciar o 

curso de Doutorado em Bellas Artes, no início de 1992. 

Enquanto esperava o início do ano letivo – havia um processo de inscrição, triagem e efetivação da matrícula, que acontecia no 

final do ano, e o curso efetivamente se iniciava no princípio do ano seguinte – participei de um curso livre sobre Picasso, uma série de 15 

palestras ministrada por um estudioso conceituado sobre a obra do pintor espanhol. E, na falta de um ateliê de gravura, desenvolvi em 

casa uma série de exercícios com pastel a óleo e seco, até que começassem as aulas. 

No doutorado, frequentei as mais diversas disciplinas, como desenho de movimento, desenho voltado para a educação, 

fotografia, vídeo, ‘poesia e paisagem’, artistas contemporâneos, arte geométrica, etc. Não percebia um vínculo muito estreito entre as 

diversas disciplinas e abordagens. Mas, apesar disso, considerei o curso muito proveitoso para mim. Pude ler teses doutorais de alunos 

do curso, voltadas para a gravura, tive contatos estreitos com diversos professores de gravura, um dos quais viria a ser meu orientador. 

Em conversas com meu orientador – Prof. Álvaro Parício Latasa – optei por realizar uma investigação com plásticos como matriz 

para gravura. Desenvolvi um longo processo de pesquisa em sete tipos diferentes de plástico – PVC, PVC expandido, acrílico, poliestireno, 

polietileno, polipropileno e policarbonato – buscando as diferentes possibilidades de gravar sobre essas superfícies, as diferenças de 
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procedimentos de gravação e de resultados em cada tipo de plástico, as possibilidades de impressão e as possibilidades expressivas que 

cada um poderia proporcionar.  

 A principal preocupação do meu trabalho de tese era com a técnica, isto é, investigar as possibilidades técnicas de gravação, sem 

nenhuma preocupação poética ou estética. Não foi – intencionalmente – uma pesquisa em poéticas, o que me proporcionou total 

liberdade de experimentação. Realizei mais de uma centena de gravuras, de tamanhos diversos (a maioria em pequenas dimensões, em 

torno de 15 por 20 ou 20 x 30 cm, algumas poucas maiores e algumas ainda menores). Algumas obedeciam a um desenho mais 

elaborado, outras eram apenas manchas, riscos, texturas, feitas aleatoriamente sobre um plástico. O objetivo era ver que resultado 

determinada técnica ou ferramenta me poderia dar, a possibilidade de repetir a experiência, e se possibilitaria a impressão ou a 

realização de uma tiragem uniforme.  

A investigação se ateve às ‘formas de se gravar os plásticos’ através de incisões, de diluição, de calor, com furadeiras elétricas e de 

impressões de texturas. As ferramentas para as incisões utilizadas foram ponta seca, buril, goivas e formões de xilogravura, raspadores, 

brunidores, roletas, lâminas, lixas, etc. A diluição se fazia através da aplicação de solventes, para obtenção de tonalidades – semelhante à 

água tinta, ou ao làvis – ou para arranque de matéria, ou para a impressão de texturas, colagem e solda, e o carborundo. E o uso de 

calor, através de desenho com um pirógrafo ou um soldador à eletricidade, ou para impressão de texturas, queima de solventes e colas, 

uso de soldador a gás. E a impressão de texturas a frio. 

 Apesar de que os experimentos tenham sido realizados com uma preocupação eminentemente técnica, sem qualquer definição 

temática, isso não impediu que, além dos ‘rabiscos’ feitos com diversas diferentes ferramentas, lado a lado, apenas para perceber as 

diferenças e semelhanças, e manchas completamente aleatórias feitas com solventes ou calor, acontecessem desenhos figurativos, 

acadêmicos, impressionistas ou expressionistas, figuras humanas, capoeiras, danças, violeiros, guitarristas, paisagens, objetos, casarios, 
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casarios mediterrâneos, touros e touradas e formas abstratas...  Esse descompromisso todo permitiu que passeasse livremente por 

trabalhos de toda a minha trajetória artística até então, e produziu também trabalhos com que eu me identifiquei muito.  

Para a defesa fiz um álbum com uma seleção de gravuras, que acompanharam a tese escrita. Poderia ter realizado 

posteriormente uma exposição no Brasil com esses trabalhos, o que infelizmente não aconteceu. 

O trabalho de tese apresentado teve como título ‘Las matrices de plástico para grabado y su estampacion’ e a defesa aconteceu 

tranquilamente, sem grandes questionamentos, e foi aprovada ‘cum laude’.  

Resumindo, eu diria que o propósito da tese não era buscar nos plásticos um substituto para a gravura em metal ou para a 

xilogravura, nem para os demais processos de gravura, mas, sim, investigar as possibilidades que os plásticos (ou que cada plástico) 

poderiam trazer à gravura. E, creio, o propósito se cumpriu, na medida em que, embora em muitos momentos os resultados se pareçam 

ou se confundam com uma gravura em metal, ou xilogravura, ou linóleo, outros resultados são bem distintos e não se podem obter por 

esses processos citados. Os plásticos se manifestaram suportes muito suscetíveis de serem utilizados com riqueza como matrizes de 

gravuras nas mãos de um gravador criativo. 
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Gravura em Plástico –Polipropileno, 15 x 20 cm, 1994,  
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Gravura em Plástico – Acrílico, 15 x 20 cm, 1994 
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Gravura em Plástico – Poliestireno, 05 x 20 cm, 1995.                                                               Gravura em Plástico – Polipropileno, 20 x 15 cm, 1995 
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Gravura em Plástico – Polietileno, 20 x 15 cm, 1995.                                                                                   Gravura em Plástico – Acrílico, 20 x 15 cm, 1995 
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Em Madri realizei uma exposição individual, na Casa do Brasil, em 1993, da série de gravuras produzidas ainda em Goiânia, 

‘paisagens imaginárias’. Participei também de duas coletivas de gravura na Galeria Tórculo, respectivamente nos anos de 1994 e 95, com 

os experimentos feitos para o doutorado. Doei cinco gravuras, selecionadas entre esses mesmos experimentos, para o acervo da 

Biblioteca Nacional de Madrid, que assim solicitava aos artistas residentes, exemplares de gravuras e livros publicados na Espanha. 

Além da realização do Doutorado e do título recebido, considero de primordial importância a experiência que pude ter, residindo 

no país. A oportunidade de viver num país estrangeiro, de vivenciar uma cultura distinta – espanhola e europeia – de conhecer outros 

países europeus, de poder conhecer inúmeros museus, em Madri, Barcelona e várias outras cidades espanholas, França, Holanda, 

Bélgica, Portugal, Inglaterra e Itália. Tive oportunidade de ver obras e artistas que só conhecia de reprodução e muitas outras que não 

conhecia, de frequentar as melhores galerias espanholas, acompanhar todas as quatro edições da ARCO – Feira de Arte Contemporânea, 

feira internacional de galerias de arte que acontecia anualmente em Madri – e uma edição da Bienal de Veneza. Conheci, também, obras 

de inúmeros artistas contemporâneos espanhóis, europeus e, mesmo, norte-americanos e paradoxalmente, pude aproximar-me de 

artistas e estudantes latino-americanos. 

O domínio da língua espanhola que adquiri, viria me permitir, também, posteriormente, o intercâmbio com países latinos 

americanos como Peru e México, participando de eventos – ministrei, a convite da Pontifícia Universidad Católica do Peru – PUC-Peru, 

uma oficina de gravuras em plástico, em 2007 – e conhecendo museus e instituições, assim como, artistas e ateliês. 
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14. 1996... – De volta ao Brasil, Direção da FAV e vivência administrativa. 

De volta ao Brasil, no final de novembro de 1995, reassumi minhas atividades como professor. E reiniciei meus trabalhos com 

gravura, com o objetivo da realização de uma série de gravuras para uma exposição, trabalhando com plásticos, procurando dar 

continuidade e aprofundamento às minhas investigações do trabalho de tese. 

Mas, assim que cheguei, com o fim do mandato da Chefia do Departamento de Artes Figurativas, ao qual eu pertencia, fui 

convidado pelos colegas a assumi-la, em março de 1996. E, em meados desse mesmo ano, com a aposentadoria da Vice-Diretora da 

Unidade, Profa. Evany Katenas, fui convidado para assumir seu lugar e, como candidato único, fui eleito para ser Vice-Diretor do Instituto 

de Artes.  

Em 1996, a Universidade Federal de Goiás, sob a Reitoria do Prof. Ari Monteiro do Espírito Santo, procedeu a uma mudança de 

seus estatutos e promoveu a divisão ou junção de algumas unidades segundo suas conveniências ou necessidades. O então Instituto de 

Artes era composto de duas áreas – Música e Artes – com cerca de sessenta professores de música e trinta de artes divididos em três 

departamentos cada área. Optamos pela separação, pensando numa autonomia da área de artes, e passamos a nos chamar Faculdade de 

Artes Visuais, sem divisões em departamentos.  

Tínhamos nessa época somente dois professores com o título de doutor, exigência para assumir um cargo de direção de unidade 

– a Profa. Maria Elízia e eu. Eu não tinha nenhuma vontade ou intenção de assumir um cargo administrativo, por não gostar, não ter 

nenhuma experiência, e não me julgar capaz. Mas, como a Profa. Maria Elízia havia acabado de entrar na UFG, no final de 1995, fui então 

instado a assumir a Direção interina da Faculdade de Artes Visuais (04/dez/1996 a julho/1997), com a Profa. Dra. Maria Elízia Borges, 
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como Vice-Diretora, até a realização de uma eleição. Quando isso aconteceu, apesar da candidatura única, optamos pela realização de 

uma eleição, para termos maior legitimidade, e fomos eleitos para um mandato de quatro anos: 15/julho/1997 – 15/julho/2001. 

Fui então Diretor da FAV (como titular e interino) por quatro anos e meio. Com a mudança de Reitoria, no ano de 1998, se 

elegeria a Profa. Milca Severino, a Profa. Maria Elízia foi convidada para assumir a parte cultural da Pró-Reitoria de Extensão e Cultura, 

assumindo em seu lugar na Vice-Direção da FAV, a Profa. Leda Guimarães e posteriormente a Profa. Miriam Costa Manso.  

Tive duas preocupações políticas iniciais pelas quais me pautei durante todo meu período como Diretor – e, em realidade, até 

hoje. A primeira foi trabalhar cuidadosamente para que não houvesse divisões internas dentro da Unidade – evitar que as naturais 

diferenças teóricas, metodológicas, de áreas do conhecimento, profissionais ou pessoais pudessem gerar conflitos incontornáveis –, com 

o intuito de que tivéssemos um melhor ambiente de trabalho que nos permitisse desenvolver nossas atividades com qualidade e prazer e 

nos pudéssemos afirmar verdadeiramente como uma Unidade.  

A segunda preocupação – ou meta – foi dar visibilidade à produção acadêmica dos professores da FAV, fossem elas bibliográficas, 

artísticas, ou de extensão, para mostrar para nós mesmos e para a Universidade, que éramos uma Unidade produtiva, apesar de que essa 

produção era, até então, desconhecida ou não valorizada pela comunidade universitária, inclusive até por nós mesmos. Procuramos fazer 

com que nossos professores cadastrassem suas atividades como projetos de pesquisa ou de extensão, institucionalizassem muitas 

atividades que existiam informalmente, registrassem, de alguma forma, sua produção. 

Particularmente pude sentir, com muita satisfação, que a FAV começou a se descobrir e descobrir sua força e, ainda, ganhar 

respeito, junto às outras Unidades dentro da Universidade. Não foi difícil contar com o apoio dos professores – pois, claro, eu não era o 

único a ter essa preocupação e a consciência de sua importância –; muitos se empenharam na tarefa de poder registrar sua produção e a 
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dos colegas nos Relatórios de Atividades Docentes (RADOCs) exigidos pela UFG, com a consciência de que isso influiria para uma maior 

aquisição de verbas e de contratações para a Unidade. 

Também pus pessoalmente muito empenho na defesa do reconhecimento do trabalho artístico como um trabalho acadêmico, 

dentro da Universidade, similar aos trabalhos de pesquisa das outras áreas de conhecimento. Participei em várias ocasiões de discussões, 

dando sugestões, defendendo as atividades específicas das áreas de arte e de design, e, posteriormente, arquitetura, junto à Pró-Reitoria 

de Pesquisa e Pós-Graduação e junto à Pró-Reitoria de Desenvolvimento de Recursos Humanos, órgãos responsáveis pela elaboração das 

resoluções relativas às avaliações e pontuações da produção das unidades e dos professores, assim como em outras instâncias, como 

Funape, Capes ou CNPq. Creio ter dado uma contribuição significativa nesse sentido, embora reconheça que essa é uma tarefa não 

terminada, que é o reconhecimento das ciências humanas, em particular das Artes, ou mais particularmente das Artes Visuais ou 

Plásticas, frente às ciências exatas, biológicas e, mais recentemente, as tecnológicas.  

No ano de 1999, já tínhamos na FAV quatro professores doutores – além de mim e da Profa. Maria Elízia, os professores 

Raimundo Martins e a Profa. Irene Tourinho. Começamos a pensar na criação de um programa de pós-graduação na FAV, como uma 

forma de implementar o crescimento da Unidade, de consolidar a pesquisa e incentivar e criar mais espaço para os nossos professores 

pesquisadores. Como Diretor da Unidade, lutei junto e dei todo apoio a esse grupo que trabalhou arduamente para a consolidação da 

pós-graduação – preocupamo-nos, nas raras oportunidades que tínhamos à época, de abrir concursos para professores com titulação de 

doutorado, empenhei-me pessoalmente o quanto pude nessa tarefa.  

Posteriormente somaram-se outros professores doutores, como Rosa Berardo, Dulcimira Capisani, Luis Edegar e outros, e em 

2003, já no mandato do Prof. Raimundo Martins, seria aprovado e criado o Programa de Pós-Graduação em Cultura Visual da FAV/UFG, 
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nível de Mestrado, hoje Programa de Pós-Graduação em Artes e Cultura Visual, abarcando Mestrado e Doutorado, a partir de janeiro de 

2011. 

Mesmo na qualidade de Diretor, não deixei, em nenhum momento, de ministrar minhas aulas de gravura, nem minha produção 

de ateliê. Estabeleci horários – mais ou menos – rígidos para poder conseguir conciliar essas tão diversas tarefas. Considero que esse 

período de Direção, foi um longo tempo de aprendizado, para quem nunca teve pretensões de exercer cargos administrativos.  

Foi, aliás, uma oportunidade de ter uma forma distinta de convivência profissional e humana com os colegas de trabalho (nunca 

deixei de me considerar um colega, não enxergava no meu cargo uma posição hierárquica). Uma rica experiência de administração 

pública, uma oportunidade de conhecer o funcionamento interno da Universidade, de conhecer o funcionamento das outras Unidades 

Acadêmicas, da diversidade das especialidades que compõem a Universidade, da rica produção das mais diferentes áreas – em geral 

desconhecida tanto pela sociedade quanto pela própria Universidade, isto é, pelas demais áreas – de conhecer profissionais e pessoas 

humanas as mais diversas. 

Em julho de 2001 deixei a Direção da FAV, não me predispunha a um segundo mandato. Mas não deixei a administração. Dispus-

me a auxiliar o professor Raimundo Martins na Direção da FAV, como Vice-Diretor, pelo período de julho de 2001 a julho de 2005. 

Novamente, em 2008 eu voltaria a ser vice do Prof. Raimundo Martins até 2012, e, agora, num segundo mandato, provavelmente até 

2016. 

Tive outros cargos administrativos, sem contar as inúmeras comissões das quais tomei parte. Fui membro e depois presidente da 

Comissão de Avaliação Docente da FAV (2002/2006 e 2008/2013), fui Sub-Coordenador do Programa de Pós-Graduação em Cultura 

Visual (12/2005 a 06/2007), fui Integrante do Conselho Editorial da Editora da UFG, como representante da área de Artes em 2010, do 
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Programa de Incentivo à Pesquisa – PIBIC, e, atualmente, sou membro-conselheiro da Comissão de Programa de Pessoal Docente da UFG 

– CPPD.  

 

15. Mudanças nos currículos e cargas horárias de gravura. 

No ano de 1992 – um período em que eu estava afastado da UFG para realização do curso de Doutorado em Madri – o curso de 

Artes Plásticas – Bacharelado sofreu modificações, acabando com as habilitações pintura, escultura e gravura, reunindo-as todas na 

Habilitação Artes Plásticas e criando duas novas habilitações: Comunicação Visual (que mais tarde se converteria em Design Gráfico) e 

Decoração (que se converteria em Design de Interiores e recentemente em Curso de Design de Ambientes). Nesse momento, houve uma 

redução da carga horária dedicada à gravura.  

Na habilitação Artes Plásticas haveria somente duas disciplinas dedicada à gravura: Processos técnicos de gravura (4 horas 

semanais em um semestre) e Ateliê de gravura, igualmente com a mesma carga horária, durante um semestre. Ou seja, uma redução 

drástica para somente 128 horas aulas no total, um ano com quatro horas por semana. Na primeira, após uma introdução teórica aos 

diversos processos de gravura e suas possibilidades, se dedicava à prática da xilogravura, monotipia e exercícios de ponta seca. Na 

segunda trabalhávamos os processos indiretos (com uso de ácido) de gravura metal e uma única experiência com litografia ou serigrafia. 

Essas duas modalidades se ressentiam de falta de tempo para seu aprofundamento. Praticávamos em horários extra aula – o ateliê livre – 

com aqueles alunos que, particularmente, se interessavam. 

Paralelamente se oferecia um semestre (4 horas/aula) de ‘Processos de Impressão’ para o curso de Licenciatura em Artes Visuais 

e um semestre para a Comunicação Visual. Essa última era dividida em duas turmas pelo excessivo número de alunos. Nessas duas 
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disciplinas se trabalhava com uma introdução à gravura, uma visão geral dos processos e exercícios de xilogravura, monotipia e ponta 

seca. Naturalmente trabalhávamos com enfoque teórico distinto para os diferentes cursos, no primeiro caso voltado para o ensino e 

questões pedagógicas e no segundo, relacionando com os processos mecânicos e industriais de impressão. 

No total seriam quatro disciplinas de gravura e cinco turmas por ano. Dividíamos essas turmas com a professora Edna Goya, que 

normalmente assumia a licenciatura, embora eu também muitas vezes a tenha assumido. 

Em 1997 houve nova mudança de currículo, em que se ampliaria ligeiramente a carga horária destinada à gravura: Oficina 

Bidimensional – em que se desenvolvia uma introdução, com monotipia e xilogravura; Práticas operacionais I, gravura em metal; e 

Práticas operacionais II – litografia. O total da carga horária destinada à gravura chegava a 192 horas aula durante todo o curso. 

Concomitantemente seguiam as disciplinas de gravura para o curso de Licenciatura e de Design Gráfico. 

Nessa época eu já me encontrava na Direção da FAV e dividia essas disciplinas com a Profa. Edna Goya e/ou, algumas vezes, com 

um professor substituto, principalmente no período em que a professora esteve afastada para realização de doutorado. 

A partir de 2013 passaram a vigorar novos currículos, com um aumento de oferta de disciplinas de gravura e consequente carga 

horária. 

Para o curso de Bacharelado em Artes Visuais: ‘Gravura: processos em relevo’, no terceiro semestre; ‘Gravura: processos em 

côncavo’, no quarto semestre; mas podem ser oferecidas as disciplinas ‘Litografia’ e ‘Serigrafia’ como disciplinas optativas, uma em cada 

semestre. No curso de Licenciatura a gravura persiste, como ‘Oficina bidimensional: gravura’. No curso Design Gráfico, como disciplinas 

optativas, são oferecidas Oficina de gravura e Oficina de serigrafia, uma em cada semestre, com a mesma carga horária. 
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Além disso, no Curso de Bacharelado em Artes Visuais, estão previstas as disciplinas Laboratório de produção artística 1, 2, 3 e 4 – 

uma em cada semestre, sempre com quatro horas semanais, em que os alunos desenvolverão um projeto artístico próprio, podendo 

envolver procedimentos de gravura. 

 

16. 1996/97 – Série Peixes e primeira publicação de livro 

  

Gravura em matriz de plástico, da série Peixes (VIII), 

40 X 50 CM, 1996 
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Gravura em matriz de plástico, da série Peixes (VIII), 40 X 50 CM, 1996 
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Gravura em matriz de plástico, da série Peixes (impressão a seco), 30 X 50 CM, 1996 

Mesmo na condição de Diretor, não abandonei 

minha produção artística e, embora, com menos 

tempo disponível, consegui produzir uma série 

de gravuras que denominei ‘Peixes’, trabalhando 

como matriz somente com os plásticos que fui 

capaz de encontrar em Goiânia, PVC, 

poliestireno e acrílico. Realizei em torno de 20 

gravuras em dimensões relativamente grandes 

(entre cinquenta e sessenta centímetros). 

Realizei três individuais com gravuras 

dessa série, uma em Brasília na sala da FUNARTE 

– Projeto Prima-Obra, através de seleção por 

edital (1997); outra na Fundação Jaime Câmara, 

Galeria Casa Grande, em Goiânia (1998); a 

terceira no Museu de Arte Contemporânea de 

Jataí (1998). E publiquei um artigo sobre o 

processo de trabalho dessas gravuras na Revista 

Visualidades do PPGCV da FAV 1. 
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Gravura em matriz de plástico, da série Peixes (VII), 40 X 50 CM, 1996 
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No ano seguinte, a Editora da UFG criou uma nova coleção de livros que denominou ‘Quíron’ – que se destinava a pequenas 

publicações, até oitenta páginas. Eu tinha elaborado em anos anteriores uma apostila sobre litografia, para os alunos, um pequeno 

trabalho didático, em que reuni dados de uma apostila da Profa. Regina Silveira, com as anotações realizadas no curso com Garo 

Antreazian em São Paulo, com minhas experiências particulares desenvolvidas em meu trabalho de ateliê de litografia. Reelaborei o 

material e o submeti à Editora. A publicação saiu no ano de 2000 com o título de “Litografia sobre pedra” ix – teve esse título porque se 

resumia à litografia em pedra, não incluía a lito sobre a chapa de zinco ou alumínio granitada, porque eu não tinha experiência suficiente 

com esses materiais, minha produção tinha sido sempre em pedra litográfica.  

 

17. Associação na ANPAP. 

Em 1996 me inscrevi na Associação Nacional de Pesquisadores em Artes Plásticas – ANPAP e participei do II Encontro Nacional em 

São Paulo onde apresentei uma comunicação e publicação de artigo nos Anais do Encontro, um resumo de meu trabalho de Tese de 

Doutorado (1997). Desde então, participei de quase todos os Encontros anuais da ANPAP, algumas vezes com publicações e comunicação 

oral e outras só como ouvinte.  

Em 2004/2006 a Direção da ANPAP foi assumida pela região Centro-oeste – Goiás, Brasília e Bahia – e no período 2005/2006 

assumi o cargo de tesoureiro da Associação juntamente com o Prof. Raimundo Martins. No ano de 2005 o Encontro foi realizado em 

Goiânia. 
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18. As minhas pesquisas registradas na universidade. 

Em 1999 cadastrei na Pró-Reitoria de Pesquisa e Pós-Graduação da UFG, o projeto de pesquisa ‘Produção artística – 

experimentação de materiais’, cujo objetivo seria a experimentação com materiais alternativos, na gravura e em outras linguagens. 

Propositalmente era um projeto muito aberto, isto é, que pudesse abarcar uma gama ampla de possibilidades. Renovava-o 

periodicamente até 2012. Em 2013, cadastrei novo projeto, que não seria senão a continuidade desse mesmo projeto, sob o nome de 

‘Investigação em materiais artísticos e poéticas visuais’. Seu objetivo seria a investigação em produção artística em gravura, com ênfase 

em técnicas e materiais tradicionais e alternativos. Desenvolvi gravuras tanto em xilogravura, gravura em metal, litografia e serigrafia, 

quanto em suportes/matrizes não convencionais, como gesso, tecido, plásticos diversos, chapas de circuito impresso e chapas de ofsete 

usadas, técnicas de adição, colagravura, carborundo, papéis (papelografia), e materiais encontrados ocasionalmente, além de 

experimentações no próprio processo de impressão. Incluem-se aqui os experimentos feitos em gravura digital. E, claro, os trabalhos 

realizados em papelões de caixa de embalagem, que já haviam deixado de ser matrizes de gravuras para serem trabalhos autônomos. 

Esses trabalhos geraram inúmeras exposições, que eram lançadas nos RADOCs – Relatórios de atividades docentes da UFG – 

como vinculadas a esses dois projetos. Geraram também alguns artigos e comunicações em anais em congressos e seminários e os três 

livros citados – ‘Metrópolis’, ‘De gravuras e cidades’ e ‘Capoeira é luta nossa’.  

É também um subproduto desses projetos o blog que criei em 2010, e mantenho até hoje, para divulgação: 

www.zecesargravuras.blogspot.com.  Periodicamente posto, nessa página, imagens e textos resultados de meus experimentos, tanto em 

gravura, quanto os trabalhos em papelão, assim como as fotografias que tenho feito e trabalhado. 

http://www.zecesargravuras.blogspot.com/
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Registrei, ainda, em 2010 e durou até 2011, o projeto de pesquisa ‘Investigação em litografia’ que pretendeu reunir um grupo de 

artistas - professores, alunos e ex-alunos, para um trabalho experimental conjunto em litografia no ateliê da FAV. Esse projeto teve vida 

curta, gerou apenas algumas gravuras, nenhuma exposição, como era pensado inicialmente. 

Ainda tenho registrado em meu nome o projeto, ‘Ateliê Livre: pesquisas e procedimentos experimentais em gravura e 

estamparia’, que se encontra em pleno funcionamento. Cadastrado em 2013, embora já funcionasse antes, envolve alunos de graduação 

e de pós, ex-alunos e pessoas da comunidade. Voltarei posteriormente a esse assunto mais detalhadamente.  

 

 

 

19. Publicação do trabalho de tese de doutorado. 

No ano de 2002 traduzi minha tese de doutorado, originalmente em espanhol, para o português, fiz uma adaptação para um 

formato de livro e submeti ao Conselho Editorial da Editora da UFG para publicação. No ano de 2004 saiu o livro com o título de ‘Gravura 

em Matrizes de Plástico’x. 

 

 

 



72 

 

20. 1999/2000 – Os últimos peixes  

Na série anterior de gravuras ‘os peixes’, introduzi elementos de colagem sobre os plásticos, como areia, carborundo, papéis, etc. 

com o intuito de obter além de texturas, relevos mais acentuados, para impressões a seco – impressões sem tinta, com o papel 

umedecido para deixar apenas o relevo em branco impresso sobre o papel. Esses procedimentos se desenvolveram e geraram umas 

experiências de colagem e pintura, executadas sobre papel pinho ou paraná. Produzi um total aproximado de vinte painéis, pinturas com 

muito relevo e textura. A pintura era realizada com verniz acrílico transparente e pigmentos, muitas vezes aplicadas com rolinhos de 

espuma, muitas quase monocromáticas. Os relevos e texturas, com colagem de papéis, papel pinho ou papelões, areia e, em algumas, 

clipes ou pregos e parafusos. Chamei a série de “Os últimos peixes” – alguns se assemelhavam mais a fósseis de peixes –, sugerindo que 

esses seriam os últimos trabalhos com essa temática, mas, ao mesmo tempo, uma alusão ao perigo de extinção de nossa fauna aquática 

fluvial. Esses trabalhos foram expostos, no ano 2000, no Museu de Arte Contemporânea do Estado de Goiás, em Goiânia. 
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Pintura, colagem e incisões em papel pinho, da série Os últimos peixes, 80 x 100 cm, 1999 
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Pintura, colagem e incisões em papel pinho, da série Os últimos peixes, 80 x 100 cm, 1999 
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Pintura, colagem e incisões em papel pinho, da série Os últimos peixes, 80 x 100 cm, 1999 
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Pintura, colagem e incisões em papel pinho, da série Os últimos peixes, 80 x 100 cm, 1999 
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Pintura, colagem e incisões em papel pinho, da série Os últimos peixes, 80 x 100 cm, 1999 
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21. 2000-2009 – Trabalhos em papelões e 1994-95/2000 – Gravuras digitais  

Esses trabalhos anteriores, as pinturas/colagens, representaram também o início da exploração de uma nova técnica: trabalhos 

de incisão, cortes, recortes e colagem sobre papelões de caixa de embalagens. Inicialmente, buscando a realização de gravuras com 

maiores relevos, comecei a utilizar papelões, mas logo percebi que esse material teria sua própria expressividade, poderia me aprofundar 

em sua utilização. Aconteceu também nesse momento uma mudança de tema. 

Antes, porém, o que explica a temática utilizada nos papelões foi a retomada de uma série de trabalhos em ‘paint brush’ 

realizados na Espanha que nunca haviam sido impressos. Em Madri, em 1991, comprei meu primeiro computador e uma impressora de 

agulha, que só imprimia em preto e branco. Descobri o paint brush que é um programa do Windows para criação de imagens, 

aparentemente sem muitos recursos, se supõe que criado para crianças. No intervalo de meus trabalhos de dissertação eu costumava 

‘brincar’ com ele criando imagens de edifícios, talvez inspirado pela visão que tinha através da janela de meu apartamento. De fato, 

passei a brincar com muito afinco explorando as possibilidades que o programa oferece, que afinal não são poucas. Aprendi a reduzir, 

ampliar e multiplicar imagens, sobrepô-las usando a transparência, modificar sua estrutura, alongando, alargando, estreitando, 

recortando, ou invertendo-as. Trabalhei com as cores, explorando muito a ferramenta de inversão de cores, e outras, modificando sua 

intensidade, substituindo-as com facilidade e rapidez, por que o programa assim o permite, assim como possibilita salvar a imagem num 

determinado estado e continuar trabalhando-a como outra imagem e depois fazer uma escolha entre elas, ou manter as duas ou mais 

possibilidades conseguidas. 

Produzi no paint brush mais de cem imagens que ficaram guardas em disquetes por vários anos. Até que, ao adquirir uma 

impressora a cores (HP Deskjet 240C), resolvi imprimi-las e observar os resultados. Impressas em tamanho A4, me pareceram 

interessantes e pensei em fazer uma tiragem, como se fosse uma gravura. Convidado por um professor da Faculdade de Educação da 
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UFG (André Barcelos) realizamos nessa Unidade, em 2002, uma exposição com algumas das imagens impressas (em torno de vinte) e um 

computador disponível para visualização de todas as imagens. Foi uma exposição itinerante, levada posteriormente à FAV/UFG, ao 

CEPAE/UFG, e à Escola Técnica, hoje IFG. 

 

Gravura digital em paint brush, CIUDAD14, 15 x 20 cm, 1995 
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Gravura digital em paint brush, CIUDAD31, 15 x 20 cm, 1995 
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Gravura digital em paint brush, CIUDAD16, 15 x 20 cm, 1995 
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Gravura digital em paint brush, CASAZUL6, 15 x 20 cm, 1995                                      Gravura digital em paint brush, CASAZUL4, 15 x 20 cm, 1995 
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A maioria absoluta desses trabalhos eram imagens de cidades imaginárias, talvez inspiradas pela visão que tinha da minha janela, 

junto à qual eu trabalhava. Algumas evocavam outros temas, sem compromisso também, mas a maioria eram cidades, tema que eu não 

pensava que um dia iria retomar. De fato, só fui retomá-lo muitos anos depois, nesse intervalo eu produzi em gravura as séries ‘peixes’ e 

em pintura, ‘os últimos peixes’. 

Iniciei – ou reiniciei – então, a partir do ano 2000, uma nova temática que eu intitulei ‘Metropolis’ – simultaneamente, na gravura, 

na gravura digital (em paint brush), mas, principalmente, isto é, com maior ênfase, no papelão. 

 No papelão produzi mais de uma centena de trabalhos em tamanhos diversos, desde trabalhos pequenos (como trinta por trinta 

centímetros) a trabalhos grandes (em torno de dois metros de comprimento ou altura), trabalhos tridimensionais e ‘trabalhos de 

parede’, mas com relevos muito acentuados, até intervenção urbana. Esses trabalhos que alguns chamaram ‘assemblagens’, eu defini 

como “incisões, cortes, recortes e colagens em papelão”.  

 Consistem, basicamente, o que chamei de incisões, em “desenhar” com o estilete diretamente sobre o papelão, cortando a 

primeira camada de papel, arrancando os ‘filetes’ feitos com o estilete, deixando a descoberto a camada ondulada do papelão, que se 

assemelham a uma linha pontilhada, mais ou menos definida, conforme a largura usada. Por outro lado, pedaços de papelões são 

cortados e colados sobre outra folha de papelão, ambos trabalhados com incisões, formando ‘prédios, edifícios’ em relevo. Algumas 

vezes são sobrepostas muitas camadas de recortes, outras vezes, em formatos de pequenas caixas, o que resulta em relevos acentuados, 

chegando às vezes, um ‘trabalho de parede’ a ter uns vinte ou vinte e cinco centímetros de espessura. Trabalhei em algumas caixas – de 

profundidade de dez a vinte centímetros – recheando-as com pequenos pedaços trabalhados (ou não) com incisões, caixas de diversos 

tamanhos ou formatos. 



84 

 

 O uso do papelão tem uma alegoria – ou uma ironia – que é a utilização de um material descartado em abundância pela 

sociedade que se converte em uma representação da própria cidade. A primeira exposição realizada foi na Galeria de Arte 

Contemporânea Marina Potrich, em 2004.  

A exposição foi praticamente uma instalação. Entre mais ou menos cada dois trabalhos na parede, expus também um texto 

tamanho A4 que tratava sobre a cidade – um verso de alguma música brasileira, ou um trecho de um recorte de jornal, uma citação 

qualquer ou um texto de minha autoria. Distribuídas pela galeria foram postos uns vasos de bonsais, para fazer um contraponto à cidade.  

Havia também uns trabalhos tridimensionais, expostos no centro da galeria: uma ‘maquete’ do centro de Goiânia, como se fosse uma 

vista aérea; uns papelões encaixados uns aos outros de tal forma que ficavam em pé; uma caixa de violão onde haviam janelas 

remetendo a um edifício... A receptividade por parte do público – artistas, professores, alunos e demais pessoas que acorreram à 

exposição, foi uma grata surpresa. Alguém chegou a me perguntar como eu me sentia, depois de tantos anos fazendo gravuras, fazer 

mais sucesso com outro tipo de trabalho. 

Realizei exposições individuais com trabalhos em papelão, além de Goiânia, em Brasília, Belo Horizonte, Anápolis (todas através 

de processos de seleção) e várias coletivas em Goiânia e uma no Rio de Janeiro (esta junto com dois artistas brasileiros e três cubanos). 

Participei de uma intervenção urbana, a convite, em Brasília, produzindo uma ‘casa’ de papelão de 2 x 3 metros. Recebi, por esses 

trabalhos, muitos elogios de artistas e professores considerando-o como ousado, inovador, contemporâneo. E, recentemente, em janeiro 

desse ano – 2015 – expus em Matanzas e Havana em Cuba, trabalhos em papelões e gravuras. 

 Em determinado momento introduzi ‘cores’ nos papelões. Descrevo-os como ‘pintura, incisões e recortes em papelões’. Com o 

uso de fita crepe ‘desenho’ sobre o papelão, em seguida trabalho com pincéis e rolinhos de espuma, tintas e pigmentos, para depois 
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retirar as fitas e recortar as formas, deixando as linhas onduladas a descoberto, definindo as imagens. Com esses trabalhos realizei uma 

exposição individual intitulada ‘Viagens’ entre janeiro e fevereiro de 2013, em Goiânia. 

 

Incisões e colagem em papelão, Metrópolis 27, 60 x 80 cm, 2004 
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Incisões e colagem em papelão, Metrópolis 21, 50 x 60 cm, 2004                                Incisões e colagem em papelão, Metrópolis 30, 50 x 60 cm, 2004 
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Incisões e colagem em papelão , Instalação Ocupaçãp, 200 x 100 cm., 2009 
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Incisões e colagem em papelão, Metrópolis (47), Prêmio II Concurso Itamaraty de Arte Contemporânea, 100 x 250 cm, 2005 
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Pinturas e incisões em papelão série 1 (2), 2011/2012 
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Pinturas e incisões em papelão série 2 (1), 2011/12 
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Pinturas e incisões em papelão série 3 (1), 2011/12 
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Pinturas e incisões em papelão série 4 (9), 2011/12 
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Pinturas e incisões em papelão série 4 (6), 2011/12 
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Meus trabalhos com papelões me renderam um livro de artista, publicado pela Editora da UFG – Metrópolisxi – composto por 

fotografias dos trabalhos, texto de minha autoria, e trechos recolhidos de jornais e de letras de músicas brasileiras que mencionavam a 

cidade. Foi vendido e também doado como brinde pela Reitoria da UFG para as autoridades que visitavam a Universidade. Foi 

selecionado, junto com alguns outros livros, para representar a Editora da UFG na Feira do livro de Frankfurt. Esgotada a primeira edição, 

acaba de ser publicada uma segunda, junto com uma versão em inglês.  

 Renderam-me também o mais importante e o maior prêmio em dinheiro que recebi, o II Concurso Itamaraty de Arte 

Contemporânea, com 20 outros artistas de diversas partes do Brasil, em 2012. 

 Não abandonei, contudo, a gravura. Continuei gravando, com menos intensidade, talvez, mas realizando várias experiências com 

materiais alternativos, com matrizes de papel, de plástico, chapa de circuito impresso, materiais encontrados (arranhados ou quebrados), 

como acrílicos, chapa de offset usada e forros de gesso. Além do suporte de gravação – matrizes – também fiz experimentos com o 

próprio processo de impressão, fazendo justaposições ou sobreposições, isto é, imprimindo uma mesma gravura duas ou mais vezes, 

lado a lado, ou uma sobre a outra, imprimindo sobre outra gravura ou sobre jornais, etc. Essas experiências deram origem a um livro 

intitulado “De gravuras e cidades”xii, publicado em 2010 pela Editora UFG. Em 2004 participei da coletiva ‘Impresiones contemporâneas 

muestra internacional’ – "5 Grabadores Brasileños"; em Lima-Peru, o que me renderia um convite para ministrar uma oficina na PUC-

Peru no ano de 2007 (Seminário Internacional de Grabado. El Grabado como medio de aprendizaje y fuente de conocimiento). Nesse 

mesmo ano, fiz uma exposição individual desses trabalhos de gravura, na cidade de Brisbane, na Austrália e, em 2008, no Museu de Arte 

de Goiânia. Entre outras...  
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Serigrafia com sobre impressão, Metrópolis LXIII, 50 x 70 cm, 2011 
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Gravura em tecido (lona), Metrópolis LXI, 30 x 40 cm, 2011 
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Colagravura em acetato, Metrópolis LIII, 40 x 40 cm, 2011                             Serigrafia sobre jornal e papel Super Alfa, Metrópolis (XXXIV), 40 x 50 cm, 2006 
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Colagravura com sobreimpressão, da série Metrópolis, 30 x 45 cm, 2011 
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 Continuei, também, com as gravuras digitais, trabalhando no paint. Mas introduzi novas experiências, para mim, como algumas 

fotos de trabalhos realizados no papelão, ou escaneando algum desenho de meus cadernos, retrabalhando-os no próprio paint. Fiz 

edições em tamanho A4, mas fiz também algumas experiências de impressão em lona plástica, tela e papel fotográfico, em dimensões 

maiores (80 x 100 cm.). Essa é uma experiência que ainda quero levar adiante, buscando um suporte de impressão que mais me agrade, 

que eu ache que tenha a ver com gravura e com minha poética. 

 

 

 

 

Gravura digital em paint brush, Metrópolis XI, 2004 
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Gravura digital em paint (a partir de um desenho escaneado), sem título, 2011 
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Gravura digital em paint (a partir de uma serigrafia, Metrópole 21, 2006 
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Gravura digital em paint (a partir de um desenho escaneado), Metrópole 6, 2006 
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Gravura digital em paint (a partir de um desenho escaneado), Metrópole 2, 2006 
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22. Desenho, fotografia, livros de artista. 

a. Desenho 

Além da gravura e dos papelões, nos quais me concentrei durantes todos esses anos, dediquei-me também, com menor afinco, 

com menores preocupações profissionais, ao desenho, à fotografia e, por último, ao livro de artista. 

Acho que posso dizer que desenho compulsivamente, ainda que, quase sempre seja, na falta de uma palavra melhor, um desenho 

‘descompromissado’, sem um propósito de realização de um trabalho para ser exposto, isto é, funciona mais como um exercício. Um 

exercício diário. Desenho em reuniões, desenho durante palestras que estou ouvindo (servem inclusive para me concentrar melhor na 

audição), desenho nos intervalos de algum trabalho, ou enquanto às vezes estou simplesmente conversando. Carrego sempre comigo um 

pequeno bloco comum de anotações (que eu chamo caderno de rabiscos) e uma esferográfica. Tenho inúmeros blocos cheios, 

guardados. Esses desenhos não têm nenhum compromisso, nenhuma preocupação maior, são realmente “rabiscos”, assim como não 

têm nenhuma temática específica, ainda que, atualmente, estejam quase invariavelmente girando em torno de paisagens urbanas. Não 

são pensados como projetos, nem esboços. Em geral não os assino nem dato. Não os aproveito para realizar uma gravura ou um trabalho 

de papelão, apesar de que, tenho certeza, eles me servem, inconscientemente, para tal.  

Talvez nem seja tão inconscientemente. Ficam, com certeza, na memória, as texturas, algumas formas, composições, alguns 

movimentos e jogos de linhas, os claros/escuros, no momento de gravar uma matriz e mesmo de iniciar um corte nos papelões. Assim 

mesmo, não gosto de recorrer a eles ao iniciar um novo trabalho. Penso que, talvez, quem sabe um dia (‘por descuido ou poesia’), 

poderia realizar uma exposição desses cadernos de ‘rabiscos’. 
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Esferográfica sobre papel, 15 x 20 cm, s/d. 
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Esferográfica sobre papel, 15 x 20 cm, s/d. 
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Esferográfica sobre papel, 15 x 20 cm, s/d. 
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Esferográfica sobre papel, 15 x 20 cm, s/d. 
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Esferográfica sobre papel, 15 x 20 cm, s/d. 
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Esferográfica sobre papel, 15 x 20 cm, s/d. 
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b. Fotografia. 

 

 

 

A fotografia foi até hoje para mim um hobby. Não 

costumo viajar ou mesmo ir para um sítio ou chácara sem 

levar uma câmara. Tive uma Nikon analógica, de 

qualidade, com recursos técnicos que nunca cheguei a 

dominar totalmente e tirar melhor proveito dela, mas a 

utilizei intensamente. Hoje tenho uma Cannon digital não 

profissional, mas de ótima qualidade de resolução. 

 

 

 

 

Fotografia (retrabalhada), câmera digital Cannon Ixus 960 Is, fd 

são paulo 1 2009 
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Fotografia (retrabalhada), câmera digital Cannon Ixus 960 Is, “fd 14 BH” 2009 068 
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Fotografia (retrabalhada), câmera digital Cannon Ixus 960 Is  

“fd 7c  016”, 2011 

Fotografia (retrabalhada), câmera digital Cannon Ixus 960 Is, 

“fd 23 são paulo (1)”, 2013 
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Apesar disso eu devo dizer que fotografo esporadicamente, não carrego comigo 

diariamente uma câmara, embora muitas vezes sinta que deveria carregá-la, o que vem 

acontecendo com mais frequência. Vejo e observo mais que fotografo, e quando o faço, 

estudo com cuidado o ângulo, a posição, a composição. Entre minhas fotos estão vistas 

urbanas, edifícios ou conjuntos de edifícios, e paisagens emolduradas por edifícios. Não 

tenho, porém, uma preocupação documental; no momento da foto, me preocupo mais 

com o encanto da fotografia, o enquadramento, a expressividade. Também não fotografo 

para aproveitar posteriormente em gravura ou em papelões, jamais recorro às fotos feitas 

na elaboração de um novo trabalho, nunca senti vontade ou necessidade de fazer 

fotogravura. Funciona mais como um registro, um elemento a mais de minhas 

observações. Às vezes penso que deveria encarar a fotografia como uma linguagem 

artística a mais, entre os meus processos de trabalho, embora eu careça de mais 

informações sobre suas técnicas. Tenho ultimamente retrabalhado minhas fotos também 

no computador, com as ferramentas primárias do Microsoft Office e/ou do Windows Live 

galeria de fotos, pois não tenho conhecimento de corel ou de fotoshop. Nesse momento 

fico entre “corrigir” a foto (ou seja, somente acentuar ou atenuar brilhos e sombras, cortar 

e reenquadrar a imagem) e alterar muito ou profundamente a fotografia, “criando” sobre 

ela ou com ela, produzindo uma nova imagem sem compromisso com a original. Tenho 

feito isso, ultimamente, e penso muito em ainda aprofundar-me nessas experiências.  
Fotografia (retrabalhada), câmera digital Cannon 

Ixus 960 Is, “fd 23 Brasília 2011 (12)” 
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c. Livros de Artista. 

 

 

 

 

 

Não tenho muito claro o que se 

definiria como livro de artista, mas tenho 

feito alguma coisa nesse sentido, 

acreditando que seria composto 

basicamente de imagens e textos com uma 

poética mais voltada para o visual e em que 

inclusive o texto teria essa conotação de 

visualidade. 
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Em 2010 publiquei o livro, já citado anteriormente, 

‘Metrópolis’. Apresentei uma proposta definida à Editora da UFG 

que prontamente (para surpresa minha) a acatou. Meu projeto 

inicial sofreu várias modificações – de ponto de vista gráfico e de 

composição, respeitando, porém, as imagens e os textos – por parte 

dos editores (leia-se André Barcelos, professor da UFG e designer 

gráfico, na época chefe de editoração da Editora). Acatei e aprovei e 

as mudanças e o livro saiu publicado com grande qualidade gráfica. 
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No mesmo ano (2010) publiquei através 

da Lei de Incentivo à Cultura do 

Município de Goiânia o livro ‘Capoeira é 

luta nossa’xiii. Foi um livro todo realizado 

no computador no programa ‘paint 

brush’, imagens e textos. A maioria 

absoluta eram imagens, mas os poucos 

textos também tinham um tratamento 

gráfico realizado no ‘paint’. Foi 

publicado pela Editora América, mas 

houve um longo lapso de tempo entre a 

criação do livro e sua publicação, em 

função de trâmites legais e burocráticos 

– sua criação se deu em 2006 e 

publicação em 2010. 
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Gravura digital em paint brush, 2005 
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Gravuras digitais executadas em Paint Brush 2005 
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23. Participação na Pós-Graduação 

 

 No Programa de Pós-Graduação em Arte e Cultura Visual pertenço à Linha de Pesquisa em Poéticas Visuais e ministro a disciplina 

‘Tópicos especiais em poéticas visuais: gravura’. É uma disciplina teórico-prática e se propõe à leitura/discussão de textos sobre gravura e 

seus conceitos contemporâneos, e sobre pesquisa em arte, além da prática de experimentações dentro das técnicas ou conceitos de 

gravura. Ao final da disciplina o aluno deve apresentar um diário de ateliê, onde comenta, discute ou faz uma reflexão sobre a disciplina, 

as gravuras realizadas durante seu desenvolvimento e seu processo de trabalho.  

Minha concepção de ‘pesquisa em arte’, dito de uma forma bem sintética, pressupõe duas coisas básicas, a saber, uma produção 

artística e uma reflexão escrita sobre essa produção. Uma produção artística em andamento, o que quer dizer que produção e reflexão 

acontecem simultânea ou paralelamente. Isso significa que sem uma produção artística não há pesquisa em arte. Não podemos falar de 

pesquisa em arte, ou de pesquisa em poéticas visuais, se não existe, ao mesmo tempo, um trabalho de produção de arte do 

artista/pesquisador.  

 A pesquisa se constrói conforme o tema, o assunto, o problema, ou o motivo, a técnica, a proposta sobre o qual trabalhar, 

investigar, produzir. A investigação teórica ou bibliográfica pode incluir leituras sobre depoimentos de artistas, processos de trabalho ou 

de criação, assim como em áreas muito específicas como, por exemplo, a filosofia, ou a antropologia, ou a psicologia, ou a física, ou 

qualquer outra área de conhecimento, conforme o tema do trabalho, como também pode abarcar, simultaneamente, mais de uma 

dessas áreas ou mesmo um leque grande de abordagens. Entendo que, necessariamente, não precisa se prender a uma determinada 

especificidade e as leituras devem caminhar segundo o trabalho artístico em realização. Muitas vezes o trabalho se faz, mais do que é 

feito. Nem sempre o artista domina o trabalho, em geral tem uma visão que, por vezes, pode ser muito vaga do que quer ou pretende, e 
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essa pretensão vai se formando, devagar, à medida que vai trabalhando – e estudando –, até chegar a um termo. A pesquisa teórica, as 

leituras, as reflexões, influenciam o trabalho artístico, mas, da mesma forma, o trabalho influencia a pesquisa.  

Tenho muito cuidado para que o texto teórico/escrito da dissertação não deixe o trabalho artístico em segundo plano ou que o 

trabalho artístico seja apenas uma ilustração do trabalho teórico. A imagem é parte fundamental do trabalho final, ela deve ser 

contemplada na dissertação da mesma forma que o texto. Além, claro, da montagem de uma exposição dos trabalhos por ocasião da 

defesa. 

 Tive, durante esses anos do programa, doze orientandos que defenderam e tiveram aprovadas suas dissertações de Mestrado; 

quase todos eles trabalharam especificamente com gravura. 

Dois desses orientandos tiveram seus trabalhos de dissertação posteriormente publicados como livros. Manoela, pela Editora da 

UFG através de processo seleção e Gomes, através da Lei Municipal de Incentivo à Cultura. Naturalmente, participei de várias bancas de 

qualificação e de defesa de dissertação. 

Atualmente tenho quatro orientandos de Mestrado, que devem terminar e defender no início de 2015, e de 2016, e dois de 

Doutorado, (2016 e 2017). 

Também sou, atualmente, líder do Grupo de Pesquisa ‘Poéticas Visuais’, cadastrado no Diretório de Grupo de Pesquisa no Brasil – 

Lattes – CNPq. 
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24. Orientações de PIBIC e PIVIC 

Tive também quatro orientandos de Iniciação Científica – PIBIC e uma orientanda de Pró-Licenciatura, cuja pesquisa foi 

aproveitada posteriormente para a publicação de um livro para o Curso de Ensino à Distância da FAV. A orientanda Maria de Fátima 

Rosa, a profa. Leda Guimarães e eu organizamos o livro ‘Módulo 15: Atelier de Artes visuais 3.’xiv, em convênio com o Programa da UnB 

em 2010. 

Tive também vários orientandos de trabalho de conclusão de curso de graduação – TCC, assim como participei de diversas bancas 

de avaliação. 

 

25. O ateliê livre de gravura da FAV 

Sempre dediquei um tempo para atendimento de alunos no ateliê de gravura da FAV, uma tarde ou uma manhã para aqueles 

alunos que quisessem trabalhar fora de seus horários de aula. Esse espaço/tempo acabou ficando – mais ou menos – institucionalizado, 

ficou aberto para alunos e ex-alunos que por falta de um ateliê equipado disponível quisessem continuar produzindo. Eu próprio trabalho 

em minhas gravuras junto com os alunos (parto do princípio de que lhes serve de estímulo), sem deixar de lhes dar as orientações que 

eles precisarem. 

Outros artistas/pessoas da comunidade sem vínculo com a Universidade começaram a nos procurar solicitando participar do 

ateliê, que acabamos batizando de ‘ateliê livre’ e, finalmente, de ‘Ateliê Livre de Gravura da FAV’. Sempre funcionou, sem ser 
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institucionalizado, com maior ou menor flutuação de participantes, alguns anos mais ativamente, outros menos, não sei precisar desde 

quando, mas há mais de vinte anos... Tentamos formalizá-lo, transformá-lo em um projeto de extensão, mas não chegou a funcionar.  

Finalmente, em 2013, criamos um projeto de pesquisa que o abarcasse intitulado “Ateliê Livre: pesquisa e procedimentos 

experimentais em gravura e estamparia”. Cadastramos o projeto na UFG e no Programa de Pós-graduação em Artes e Cultura Visual. O 

projeto consiste em investigação de processos contemporâneos de produção de imagens impressas, como também promover eventos e 

inciativas organizadas pelo grupo de artistas pesquisadores vinculados ao projeto. Criamos inclusive, numa iniciativa dos próprios 

participantes, um blog para divulgação das ações do grupo ou eventos e informações relacionados à gravura – 

www.atelielivredegravuradafav.blogspot.com. 

Participam do projeto, atualmente, além de mim como responsável, uma professora, um técnico administrativo, dois ex-

orientandos de Mestrado, cinco alunos de Mestrado, e duas pessoas da comunidade. 

  Realizamos com esse grupo uma exposição coletiva na Potrick Galeria de Arte Contemporânea, em Goiânia, em janeiro de 2014 

e outra, atualmente em exposição (junho/julho de 2015) no Museu de Arte de Goiânia. Outras pessoas já se incorporaram mais 

recentemente ao grupo e o ateliê tem funcionado em dois ou três períodos, atualmente. 

 

26. Oficinas e conferências 

Ministrei, a convite, algumas oficinas de gravura: Xilogravura em Palmas/Tocantins; gravura em metal e gravura em plásticos no 

Rio Branco/Acre; gravura em metal e em plásticos, em São Luiz/Maranhão; gravura em metal no Museu de Artes de Goiânia – MAG – em 

http://www.atelielivredegravuradafav.blogspot.com/
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Goiânia; xilogravura em Rio Verde-GO; gravura em plástico em Lima-Peru. Igualmente realizei algumas conferências ou ‘conversas com 

alunos’ sobre gravura ou sobre meu processo de produção em várias escolas municipais em Goiânia. 

 

27. Período México. 

Em 2014 fiz um pedido de três meses de licença prêmio – uma das duas licenças que eu tinha direito, por tempo de serviço – e fui 

passar uma temporada na cidade do México (de 01.04.14 a 15.07.14), que eu havia conhecido dois anos antes, a passeio, em visita 

familiar. Meu objetivo real seria descansar, me afastar um pouco da Universidade, dos compromissos diários com a Instituição, arejar a 

cabeça, respirar outros ares. Visitar museus e galerias de arte, ruínas históricas, aprender um pouco sobre a história tão rica do País, ler... 

ter um tempo disponível para ler. 

Mas busquei, também, estabelecer contatos com alguns ateliês de gravura, pois existe uma tradição gráfica forte no país. Conheci 

o Maestro Raul Cabello, professor aposentado da Facultad de Artes y Diseño da Universidad Nacional Autónoma de México – 

FAD/UNAM, principal pesquisador do processo da litografia a seco no México. É um procedimento em que não utiliza nem água, nem 

soluções de goma e ácido, usa-se silicone em uma chapa de ofsete e se obtém resultados muito similares à litografia tradicional.  Pude 

conversar longamente sobre suas investigações e conhecer suas gravuras, assim como mostrar-lhe minhas gravuras e pesquisas.  

Visitei ainda alguns ateliês particulares (Racasa, Taller de Gráfica Atual, entre outros), conheci alguns artistas-gravadores, assim 

como os ateliês de gravura da Faculdade de Artes Visuais da cidade de Cuernavaca. 

Acabei conhecendo um grupo de estudantes que têm um ateliê coletivo na vizinha cidade de Toluca – ‘Taller El Nido’ –, distante uma 

hora da capital. Lá trabalham principalmente com xilogravura e com o processo de ‘litografia a seco’. Frequentei esse ateliê 
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semanalmente por cinco semanas para aprender o processo e produzi quatro litografias. Frequentei também por uns dias o ateliê de 

litografia da FAD/UNAM, com o Prof. Costantino Cabello, quando fiz mais duas gravuras.  

Foi uma experiência interessante, aliás, uma troca de experiência. Pude mostrar ao grupo minhas gravuras, minhas pesquisas, 

explicar-lhes algumas técnicas, dar-lhes informações sobre o ‘estado da arte e do ensino de arte’ no Brasil. No ateliê de Toluca, pude dar-

lhes uma oficina sobre gravura em 

metal, processo sobre o qual eles não 

tinham um conhecimento mais 

aprofundado. 

Fiz, no total, cinco litografias a 

seco, pude dominar o básico do 

procedimento, o que me permite 

agora desenvolver e aprofundar o 

processo, juntamente com os alunos 

no ateliê livre.  

E já poderemos introduzi-lo no 

currículo junto com a litografia 

tradicional. 

 Litografia a seco, 35 x 45 cm, 2014 
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Litografia a seco, 35 x 45 cm, 2014 



128 

 

Conclusão. 

 

Se é que se pode chamar de conclusão o que não está ainda concluído. Mas, revendo esses textos, (ou seria relendo..., lembrando 

que escreveu Gabriel Garcia Marques, que ‘a vida não é a que a gente viveu, mas como a gente se lembra e como a gente conta’) – um 

pouco de todo o meu percurso artístico e de professor, relendo minha introdução a este texto, continuo convicto de que não posso 

repetir o título das memórias de Neruda.  

Mas, recordo-me de que costumo comentar brincando muitas vezes na abertura de minhas exposições individuais: “podem falar 

o que quiserem de meus trabalhos, só não podem falar que eu não trabalho”. Revendo agora tudo o que aqui escrevi eu poderia dizer: 

Confesso que trabalhei! Pelo menos isso. 

 

Goiânia, março de 2015. 
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