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RESUMO

Este texto se propbe a relatar as experiéncias do autor com a pintura de aquarela, fazer uma relagao
entre a técnica e a arte contemporanea, por meio da apresentacao do trabalho de alguns artistas que
fazem uso dessa técnica, como linguagem autdbnoma. Pretende ainda analisar as relagbes entre a
pratica artistica e pratica de ensino, no contexto da arte contemporanea, por meio do sujeito que é o
professor-artista.
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INTRODUGAO

A origem desta pesquisa ou sobre como eu vim parar aqui

Este trabalho se desenvolvera através de dois eixo-temas principais: primeiro,
a pintura da aquarela dentro do contexto da arte contemporénea e depois tentarei
relacionar esses elementos com a arte-educagao, numa tentativa de fundir o artista-
aquarelista com o educador. Isto é, discorrei sobre a contemporaneidade da
aquarela (enquanto técnica e forma de expressao artistica) e o lugar dela na sala de

aula através do “artista-professor-pesquisador”.

Quando eu tinha seis anos de idade, meu pai me deu meus primeiros
materiais artisticos para brincar. Eram lapis de cor, canetas, lapis e papéis. Foi
paixdao a primeira vista, nunca mais deixei de desenhar e “rabiscar” sobre papéis.
Adorava fazer isso, especialmente junto dele. Mas, com os anos, a pratica se
transformou em apenas uma brincadeira. Nao via com seriedade qualquer rascunho,
esboco ou garatujas que eu fizesse. Era apenas para passar o tempo. E sumiu.
Entretanto, com a chegada da vida adulta, a correria do dia-a-dia e o estresse de um
trabalho mais burocratico, minha curiosidade e prazer em desenhar (ou pintar)
ressurgiram. Desenhei sozinho por poucos anos, em casa, a partir da minha
imaginagdo. Nao desenhava de observagdo ou com modelos. E desconhecia

“técnicas” de desenho ou pintura, pois era tudo muito informal.

Certa vez, um amigo artista veio me visitar e viu meus desenhos sobre uma
escrivaninha (ninguém os vira antes). Ele deu uma volta em torno deles e parou:
perguntou se eu mesmo fizera, no que eu respondi afirmativamente. Desde quando,
quis saber ele, mas eu nédo soube |he responder. Ele me disse que eram bons e
pegou um em especial, com pessoas nuas de mascaras deitadas sobre uma cama e
me disse que “isso sim € sinistro”. Eu disse que concordava e rimos bastante. No dia
seguinte, meu amigo voltou com um estojo de bisnagas de aquarela, para colorir
com aguadas meus desenhos de caneta nanquim. Foi uma experiéncia maravilhosa.
Naquela mesma semana, colori praticamente tudo que eu tinha guardado e me vi
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produzindo mais e mais, para ter o que colorir, onde usar minhas novas aquarelas.
Me dirigi a Casa das Artes, da asa norte, e comprei mais materiais, papel especial,
pincéis, novas aquarelas. Em poucos meses, percebi que nada sabia da técnica e fui
atras de um curso livre de pintura de aquarela, onde fiquei por mais de um ano. Meu
interesse e meu comprometimento aumentaram tanto que, em determinado
momento desse percurso artistico, me vi frequentando workshops, oficinas e tendo
aulas com alguns dos melhores aquarelistas: Javier Zorrilla, Cesc Farré, Idoia
Lasagabaster, Eudes Correia, Renato Alarcao, Marcos Beccari, Helena Jansen,
Maria Pacca, Renato Palmuti, etc... Cada encontro, cada aula, era uma novidade e

um prazer indescritivel.

Figura 1: Cachoeira Macaquinhos em Alto Paraiso de Goias, 2018. Vagner Cezar.
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Embora as aulas fossem as melhores possiveis, sempre senti falta de algo de
contemporaneo naquele conteudo todo. O método de ensino de aquarela € sempre
0 mesmo € as premissas/regras da técnica estdo inexoraveis, engessadas. O que se
via de contemporaneo em um ou outro aquarelista, era na poética, nas escolhas de
estilo de trabalho e nos detalhes — detalhes estes que podem se passar por

imperceptiveis aos olhos de alguém que ndo compreende o basico da técnica.

Dai, desse incOmodo, dessa insatisfacdo com uma situacdo que se reproduz
ordinariamente no ensino de aquarela, pelo menos em alguns poucos cursos livres
que frequentei em Brasilia. Visto que ndo ha um ensino especifico de pintura de
aquarela dentro do Instituto de Artes da Universidade de Brasilia, direcionei uma
pesquisa que voltasse para esses anseios, primeiramente. Digo “incémodo” no
sentido de uma insatisfacdo minha quanto a auséncia de uma produc¢ao artistica de
aquarela que converse mais com o contemporaneo, e que, consequentemente, n&o
apenas simule ilustragdes vazias de valores artisticos atuais, oriundas de técnicas
seculares que, embora funcione perfeitamente para a proposta na qual é procurada,
deixa de conversar com questdes de seu tempo (que ndo sao somente as questdes
da arte contemporanea, mas do contemporéneo como um todo). Dito isto, pergunto:
quando uma pratica pedagdgica sobre pintura de aquarela conversa com o
contemporaneo? Isso certamente se dara através de um professor-artista que esteja

sintonizado com a arte contemporanea.

Porque das estratégicas da arte contemporanea no ensino

Importante falar inicialmente sobre alguns elementos envolvidos na minha
pesquisa, que sao, principalmente, a pintura de aquarela e o contexto artistico
contemporaneo. Apds, discorrerei sobre temas correlatos, experiéncias, até chegar
numa breve analise sobre o papel do professor-artista. No capitulo um eu farei um
histérico da técnica de aquarela, passando pelo surgimento da técnica no oriente e o
surgimento dela no ocidente, quase um milénio depois. No capitulo dois, farei
relagdes entre a técnica de pintura de aquarela e a arte contemporanea. Em
seguida, exemplificarei o que afirmei através da citagdo de aquarelistas
contemporaneos que estejam produzindo sob essas premissas. No capitulo quatro,
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farei a sintese dessa pesquisa sobre producdo de aquarelas no contexto da arte
contemporanea. No capitulo cinco, falarei mais sobre arte-educagdo e sobre a
importancia da experiéncia estética do professor-artista para as estratégicas de

ensino de arte.

Essa pesquisa foi originalmente iniciada na disciplina Projeto Interdisciplinar,
do Instituto de Artes da Universidade de Brasilia, sob orientacdo do professor Luiz
Carlos Pinheiro Ferreira, em 2018, na disciplina conhecida como “Projeto
Interdisciplinar”. O que me motivou continuar nela e dar uma outra direcédo agora
para um TCC, foi um ponto de encontro entre minha pratica artistica (a pintura de
aquarela) e pratica do docente de um professor-artista, que, como bem me disse a
professora Denise Camargo, orientadora deste trabalho, o histérico de vida e a
producao artistica de um docente nao se desvincula de quem ele é, mas o torna algo
mais rico e poderoso, um professor-artista. Que € o que pretendo ser, trazer minha

experiéncia artistica para dentro da pratica pedagdgica.

Tive como bases tedricas na pesquisa autores como E. H. Gombrich (2013),
G. C. Argan (2010), Terry Barrett (2014), Glynis Barnes-Mellish (2010), Shitao
(2010), e Vera Regina Vilela Bonnemasou (1995). Acessei alguns acervos digitais,
bem como tive acesso as producdes de pintura em aquarela em acervos de
professores e colegas aquarelistas, com que tive oportunidade de observar
pessoalmente. Com isso, poderei encontrar tracos do contemporaneo que serao
aqui estudados e comentados no capitulo 4. O foco esta localizado num contexto de
arte contemporanea, o tempo todo, porque hoje eu acredito que a minha pratica
artistica era uma ferramenta de ilustragdo, mecanica, e hoje eu acredito que o curso
de artes visuais abriu meus caminhos no sentido de enriquecer minha visao de
mundo e me trazer para dentro de um espaco onde a arte é critica, viva e ativa e fala
de questdes de seu tempo, engajada com questdes delicadas da atualidade. Isso é
uma possibilidade imperdivel para a aquarela ir além, enquanto é s6 técnica de
pintura (ou ferramenta de ilustragdo), com o objetivo de dialogar com a produgéo em

arte contemporanea.

Eu ja sabia que o passado da aquarela no oriente chinés era milenar e que as
pinturas de aguadas (nanquins, guaches e aquarelas) possuem filosofia prépria no

budismo chinés e no zen, muito semelhante a categoria de caligrafia. Entretanto,
14



7

enquanto minha principal fonte de producio artistica, a aquarela é, ao mesmo
tempo, um prazer na liberdade de criar e um compromisso de lealdade com a

técnica.

Depois de tantas aulas sobre arte, hoje eu me sinto mais apto do que antes,
em trazer a técnica para uma pintura interdisciplinar, critica e atenta ao seu tempo.
Conheci aquarelistas, desconhecidos e de renome, que também questionam a
posicao da aquarela dentro das artes plasticas, especialmente quanto a pintura, bem

como sua relacdo com as teorias da arte contemporanea.

Arte contemporanea me agrada muito e, partindo da maxima de Gombrich
(2013), de que “a arte ndo existe, o que existe € o artista”, ndo creio em artistas que
nao refletem em seus trabalhos questdes de seu préprio tempo, pois eles deveriam

ser a vanguarda.

Com este trabalho procuro encontrar um eixo para unir a pintura de aquarela
a arte contemporanea para incrementar, ou inovar, as estratégias de ensino desta
técnica de pintura, que ajude a migrar o ensino e técnica para a atualidade. E
traduzir essa pratica artistica para a pratica pedagdgica: que o professor-artista traga
sua experiéncia para a aula, que a pratica docente seja una e concisa com o

discurso desse professor.

Assim, vejo a necessidade de incrementar os programas de ensino basico da
técnica com novas propostas, tanto nos cursos livres quanto no ensino artistico
formal, com o objetivo de trazer a pratica da pintura de aquarela para o contexto da

arte contemporanea.

1 - AQUARELA DO ORIENTE AO OCIDENTE

A aquarela é um tipo de pintura onde a tinta (os pigmentos de cor) estédo
suspensos em uma base hidrossoluvel (a agua), que, quando aplicados sobre um
papel de gramatura adequada (elevada, para evitar deformidade do papel em

contato com a agua — recomendados os papéis de 300g/m?, proprios para aguadas,
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tanto os de superficie rugosa, intermediaria ou lisa), produzem uma pintura do tipo
conhecido como aguada. Na pintura de aquarela, ou aguarela (esse termo € mais
utilizado em Portugal e em paises de lingua espanhola), ha o protagonismo da agua,
0 que obriga controle, sutileza e cuidado na execugéo. As principais caracteristicas
deste tipo de pintura sdo: a imensa possibilidade cromatica, a fluidez aquatica e a
transparéncia das camadas de tinta.

A histéria da aquarela rastreia seu passado ha mais dois mil atras na China,
juntamente com o surgimento dos pincéis de pelo de coelho. No ocidente, a
presenca da aquarela na histéria data da Idade Média, com estudos aquarelados
sobre pergaminho, de Tadeo Gaddi, em 1366, por exemplo. Eram comuns as
iluminuras medievais de aquarela para ilustracdo de livros e codices. Albert Dlrer é
considerado o pai da aquarela no ocidente, por ter popularizado a técnica durante o
periodo da Europa medieval. Em 1550, John White faz obras belissimas em
aquarela, retratando a vida e os costumes do Novo Mundo, dando, assim,

notoriedade para a técnica.

Somente no século XVIII a aquarela é considerada método auténomo e
independente de pintura (tipo de pintura muito conhecida na Europa como “Arte
Inglesa”), por meio das obras de Alexander Cozens, William Blake, John Cotman e
John Constable. Apos estes, William Turner transformou a aquarela em
grandiosidade com sua exploragdo da luz e adentra com ela na arte moderna.
Turner, com cerca de 19.000 aquarelas produzidas em vida ficou conhecido, por

isso, como o maior aquarelista de todos os tempos.

No Brasil, a técnica de pintura de aquarela ganha espaco no periodo colonial,
como podemos ver nas ricas imagens brasileiras retratadas nas aquarelas de John
White (1585) que ganham for¢ca durante o periodo da Missao Artistica Francesa (Rio
de Janeiro, 1816).
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Figura 2: Holy Island, Northumberland, 1830. William Turner.

No oriente de hoje, ha um tratamento continuado da pintura de aguada, com
respeito e reveréncia, como faziam ha milhares de anos, uma espécie de retomada
do passado sagrado da técnica de pintura. Para os orientais, especialmente
chineses e japoneses, a técnica da aquarela esta atrelada a bases filosoficas e ao
desenvolvimento espiritual que procuram reforgcar a relagdo do homem com a

natureza.

A pintura de aquarela se baseia na transparéncia e fluidez da agua, enquanto
principal caracteristica, dando ao processo todo um carater mais espontaneo. E uma
virtude da agua, a espontaneidade. A agua ndo ataca objetos inconquistaveis pela
forgca, mas sempre acha um jeito de contorna-los. Para os orientais, esse tipo de
pintura aguada recebe o nome de sumi-e (do japonés, que significa pintura com

tinta).

Para Vera Bonnemasou (1995), que tragou uma poética da aquarela em sua
dissertagcado de mestrado, a agua constitui o ponto comum entre a pintura sumi-e e a
aquarela. Ela (a agua) os relaciona com o Tao (que em chinés, significa “caminho”),
que, no budismo e taoismo, se refere ao conhecimento da vida que em sua
totalidade nunca podera ser alcangcado na teoria, mas apenas vivenciado através

das experiéncias diarias da vida real.
17



E preciso observar, assim, que o taoismo chinés prega a integracdo do
homem com a natureza primordial, que precisa fluir, e, este primeiro, junto com ela.
O primeiro principio taoista é o Wu-wei, em “Expansdo e Recolhimento”, de Al
Chung-liang Huang (1979, p. 16):

Literalmente poderiamos traduzir como ndo agdo, porém mais apropriado
seria agir sem constringir. mover-se de acordo com o fluxo da natureza,
imagem esta que corresponde a palavra Tao, e que pode ser melhor
compreendido observando-se a agua e sua dinamica. (...) O espirito do Wu-
Wei consiste em fazer curvas, em vez de angulos, e, por esta razao todo o
mundo bioldgico & curvilineo, organico, sendo que a agua € o seu principal
componente. (...) Embora a agua seja macia e fraca ela invariavelmente faz
ceder o duro e o forte.

Pintar com tinta a base d’agua e fazer caligrafia, sdo praticas artisticas
chinesas desde a dinastia Han (260 a.C. — 220 d. C.), senda esta regido do planeta
o provavel bergo das pinturas aguadas. Na China, a pintura nunca foi tratada como
mero oficio manual, mas mais do que isso: era um oficio voltado a erudicao e a
cultura, juntamente com a caligrafia e a poesia. A pintura chinesa sofre profundas
intervengcdes da arte budista no século VI, especialmente nos estilos de
representacdo do homem e da natureza. O Zen Budismo japonés, enfim, traz a
pintura oriental o carater sagrado final atrelado ao taoismo, em que o unico caminho
para atingir a verdade é pela contemplacdo da natureza. E um tipo de pintura
aguada em monocroma, usando basicamente de pincéis de pelo de coelho ou

cavalo, aliado com tintas irmas do nanquim sobre papel.

Um pintor paisagista, poeta e monge budista, chamado de Wang Wei, funda a
“escola do sul” no século VIII. Cabe dizer que este periodo artistico do oriente é
comparavel com a primavera renascentista ocidental do século XV. Essa pintura fica
conhecida como a pintura moderna chinesa. Este pintor descobriu os principios que
regem o desvanecimento das cores e das formas na distancia (tal qual ocorreu no
ocidente gragas aos estudos de Leonardo da Vinci) e passa a pintar a paisagem por
si mesma. Este estilo de pintura, desenvolvido pela “escola do sul” passara a
constituir o que é conhecido até hoje como pintura sumi-e, que é considerada a

principal corrente de arte oriental até hoje, pelo menos na pintura.
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Figura 3: pintura sSumi-e de autor desconhecido.
Fonte: https://coisasdojapao.com/wp-content/uploads/2020/06/2-1.jpg, vista em 2020.

Durante a dinastia chinesa de Yuang (séc. Xlll ao XIV) s&o percebidas e
datadas as primeiras pinturas feitas sem um desenho prévio, a que os chineses
chamam de bokkotsu (ou mokkotsu), que significa “sem 0sso”, ou seja, sem tragos
de desenho ou contorno, sem a estrutura basilar da pintura, que é o desenho-

esboco.

Com Shi Tao (1642-1707), o Monge Abdbara Amarga (um de seus muitos
nomes), grande mestre pintor de aguadas, havera o pilar espiritual da pintura
chinesa espontadnea para os proximos séculos, que tentardo retomar, através de
sucessivos movimentos, uma pintura mais realista e naturalista, mas sempre
retornando ao velho mestre. Essas tentativas chinesas de fazer uma pintura realista
tenta privar a arte oriental do conteudo espiritual, mas sem sucesso. A Shi Tao é
atribuida a criagdo do método da “pincelada unica”, propaganda ao espontaneo na
arte, pelos principios do Tao. O conceito de pincelada unica baseia-se em um fato: a

unidade abarca o universal.

Em “As Anotagdes de Pintura do Monge Abdbora Amarga” (traducédo de
2010), conjunto de textos atribuidos ao proprio Shi Tao, entendi que, pela
receptividade, o artista ndo imita as coisas da natureza mas o processo mesmo da
criacdo universal que se da a partir do Uno, gerador do Dois (Yin, Yang) que, por

sua vez, gera o Trés (Céu, Terra, Homem), do que surge a infinidade de seres. O

19



mito da génesis universal é recontado por Shitao, em suas anotagdes, titulado de O
Unico Traco de Pincel, em suas palavras:

Na mais remota Antiguidade, nao havia regras; a Suprema Simplicidade ainda ndo se havia
dividido. Assim que a Suprema Simplicidade se divide, a regra se estabelece. Sobre o que
se baseia a regra? A regra baseia-se sobre o Unico Trago de Pincel.

O Unico Traco de Pincel é a origem de todas as coisas, a raiz de todos os fendmenos; sua
fungéo é manifesta para o espirito, e oculta no homem, mas a maioria ignora.

E por si proprio que se deve estabelecer a regra do Unico Trago de Pincel.

O fundamento da regra do Unico Trago de Pincel reside na auséncia de regras que produz a
Regra: a Regra assim obtida abarca a multiplicidade das regras.

A pintura emana do intelecto: quer se trate da beleza dos montes, rios, personagens e
coisas, ou da esséncia ou carater dos passaros, animais, ervas ou arvores, ou ainda das
medidas e proporgbes dos viveiros, pavilhdes, edificios e esplanadas, ndo se poderao
penetrar as suas razbes nem esgotar os seus variados aspectos, se afinal de contas ndo se
possuir a medida imensa do Unico Trago de Pincel.

Por mais longe que se va, por mais alto que se suba, é preciso comegar por um simples
passo.

Assim, o Unico Trago de Pincel abarca tudo, até o longinquo mais inacessivel e em 10
bilhdes de pinceladas ndo ha sequer uma cujo inicio e fim nao residam finalmente nesse
Unico Trago de Pincel, cujo controle pertence apenas ao homem.

Por meio do Unico Trago de Pincel, o home pode restituir em miniatura uma entidade maior
sem dela nada perder: a partir do momento em que o espirito conceber uma visao clara
dessa entidade, o pincel ira até a raiz das coisas.

Se nao se pinta com o punho livre, o resultado sera uma pintura com falhas; e essas falhas,
por sua vez, fardo o punho perder a sua inspirada naturalidade. As curvas do pincel devem
ser animadas por um movimento, e a suavidade deve nascer dos movimentos circulares,
reservando ao mesmo tempo uma margem para o espaco. Os finais do pincel devem ser
estancados e os arranques, incisivos. E preciso ser igualmente habil com as formas
circulares ou angulares, retas e curvas, ascendentes e descendentes. O pincel corre a
esquerda, a direita, em relevo, em profundidade, brusco e resoluto, interrompe-se
abruptamente, alonga-se obliquamente, ora como a agua, tombando para as profundezas,

ora para o alto, como a chama, e tudo isso com naturalidade e sem o0 minimo esforgo.

Que o espirito esteja presente em toda a parte, e a regra informara tudo; que a razéo
penetre em todo lugar, e os aspectos mais variados poderdo ser expressos. Ao deixar-se
levar pelos livres movimentos da m&o, com um s6 gesto se podera captar tanto a aparéncia
formal como o impulso interior das montanhas e dos rios, dos personagens e dos objetos
inanimados, dos passaros e dos animais, das ervas e das arvores, dos viveiros e dos
pavilhdes, dos edificios e das esplanadas. Pode-se pinta-los ao vivo ou sondar o seu
significado, expressar o seu carater ou reproduzir a sua atmosfera, desvela-los em sua
totalidade ou, elipticamente, sugeri-los.

Mesmo que alguém ndo compreendesse como se deu tal realizagcdo, essa pintura ainda
respondera as exigéncias do espirito.

Pois dissociou-se a Suprema Simplicidade, entdo a Regra do Unico Traco de Pincel se
estabeleceu. Uma vez estabelecida essa Regra do Unico Traco de Pincel, a infinidade das
criaturas manifestou-se. E por isso que foi dito: “Meu caminho é aquele da Unidade que
abarca o Universal”.
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Segundo Bonnemasou (1995), a pintura sumi-e esta ligada a postura zen
budista, que ja se propagou para tantos outros setores artisticos do ocidente. A
pintura sumi-e € um caminho que conduz ao satori (“iluminagao”), assim como a arte
da espada, a cerimbnia do cha e tantas outras artes orientais que vao além de si

mesmas ao aprimoramento do caminho espiritual.

E preciso falar do histdrico das pinturas de aguadas no oriente, onde elas tém
raizes pre-cristds (provaveis e aproximados 2000 anos de idade), porque,
aparentemente, s6 podemos analisar sua presencga na Europa ocidental a partir da
idade média (1366 d.C.), com a descoberta de trabalhos de Tadeo Gaddi, discipulo
de Giotto (entretanto, as aguadas de Gaddi ndo eram exatamente aquarelas, mas
guaches). A aquarela, propriamente dita e como a conhecemos hoje, s6 aparece no
ocidente medieval nos estudos de artistas flamengos e com os trabalhos de Albrecht
Diirer (século XV). E ignorada por nds, ocidentais, toda uma histéria ancestral da

técnica de aquarela.
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Figura 4: Pequena Coruja, 1506. Albrecht Durer.

Ja no ocidente europeu, da época do Renascimento, varios artistas fizeram
estudos em aguadas, que, na verdade, eram desenhos coloridos com tintas de
aquarela (que chamamos hoje de desenhos aquarelados). Destaco aqui o pintor
Albrecht Durer (1471-1528), de Nuremberg, um precursor da aquarela como técnica
independente de pintura. Mas, um século antes de Ddrer, ja se falava informalmente
de aquarelas entre os artistas italianos, de onde provavelmente ele aprendeu a
técnica. Diz Cenini (1390), em O Livro da Arte (1400): “[...] E depois de fixar e

acentuar o desenho, sombrearas as formas com lavados de tinta”.

Essas primeiras “aquarelas” (coloco entre aspas, porque, para o artista
medieval italiano, o conceito de aquarela é diferente do que conhecemos hoje), eram
basicamente monocromaticas, como as chinesas, geralmente em cores sépia, para
que pudessem valorizar a transparéncia das camadas e o estudo dos valores tonais.
A aguada monocromatica pode ser considerada a precursora da aquarela no

ocidente. Artistas, como Constable, Lorrain e Poussin fizeram aquarelas
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monocromas em plein air (“ao ar livre”), que € um costume artistico originario do

Renascimento.

Figura 5: Hampstead, 1833. John Constable.

As aguas fortes vendidas pelos italianos eram frequentemente aquareladas e
isso levou o artista inglés Paul Sandby (1725-1809) a estudar métodos e férmulas
para pintar a aquarela. Sua técnica influenciou varios artistas ingleses que passaram
a pintar paisagens de seu proprio pais nesta técnica. Sandby, que ja foi considerado
0 pai da aquarela, ao lado de Durer, foram seguidos durante trinta ou quarenta anos
adiante dele pelos aquarelistas ingleses. Entre seus seguidores, destaca-se William
Pars (1742-1782), que pintava aquarelas sem desenhar os contornos estruturais.
John Robert Cozens (1752-1797), foi considerado por William Turner (1775-1851), o
maior aquarelista de todos os tempos, como o “paisagista genial, todo poesia” e que
tinha capacidade de pintar com uma gama limitada de grises (cinzas sujos), sienas
(terras), verdes e azuis, lembrando os estilos chineses ja mencionados

anteriormente. Cozens estudava téo intensamente a composi¢ao, que, por isso, foi
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considerado o precursor do Movimento Roméntico na Inglaterra e inspirador para os
artistas da geragao seguinte, entre os quais estdo Girtin e Turner.

Em 1804 foi fundada a primeira Sociedade de Aquarelistas. Em 1805, esses
aquarelistas se reunem para a primeira exposicao independente, somente de
aquarelas. Esse evento foi uma reagdo a condi¢cao secundaria em que as aquarelas
eram recebidas nos saldes da Real Academia de Londres em detrimento das
pinturas a 6leo. A situacgao ja tinha aborrecido os aquarelistas, que organizaram seu

proprio salao de artes.

Assim, temos aqui a presenca dos descontentamentos e das insatisfagbes
com os paradigmas da arte tradicional, sentimentos estes que dao inicio ao
movimento modernista da arte. A arte moderna, em seus muitos movimentos, esteve
o tempo inteiro sendo motivada por um sentimento de insatisfacdo com varias
caracteristicas, que se sucedem ininterruptamente até o periodo contemporéaneo.
Todo esse investimento pessoal e dedicacdo artistica dos aquarelistas fez que a

aquarela passasse a ser conhecida, a partir deles, como a “Arte Nacional Inglesa”.

No séc. XVIII e XIX, em Londres, o médico Monro, que aquarelava por hobby,
reuniu um grupo de entusiastas dessa arte e montaram juntos uma academia para
jovens que desejavam ingressar e aprofundar na técnica. Entre os membros do
grupo do Dr. Monro, destacam-se Turner, Girtin, Cotman, Cox e De Vint, tornando-

se, estes, os maiores artistas ingleses desse periodo.

Nesse periodo, a aquarela ganha relevancia nacional na Inglaterra, tendo sua
primeira academia exclusiva para o ensino da técnica. Seria a primeira de muitas
outras que virdo no futuro, pela iniciativa de aquarelistas de outros paises. Outro
pais que deu um tratamento de seriedade para a aquarela, desde o periodo
modernista, foi a Espanha com varios centros de estudos da técnica. Atualmente, a
Espanha, por exemplo, quando da modernizagdo e popularizacdo de materiais de
arte, € um dos paises com maiores recursos para aquarelistas, tanto em termos de
material quanto de ensino. Ha um movimento de valorizagao da técnica € o numero
de aquarelistas naquele pais cresce cada vez mais. Alguns de meus professores de

aquarela, inclusive, sdo espanhais.
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William Turner (1775-1851), o maior aquarelista de todos os tempos, segundo
opinido de outros aquarelistas e pintores, tanto em termos de qualidade das obras,
quanto em numero de produgdes (aproximadamente 19.000 aquarelas), explorou
todos os recursos da técnica multiplicando-os e chegando a “perfeicdo” em
determinadas obras. Ele influenciou os impressionistas franceses e até hoje é atual,
atemporal, pois adquiriu a forma caracteristica da aquarela moderna, que perdura
até os dias de hoje. Na poética, a pessoa de Turner se reflete na maioria dos estilos
de composicdo, que valorizam as impressdes de luz e sugestdo de figuras. Na
técnica, sua influéncia é presente até hoje, principalmente quanto ao uso de
reservas e diluicbes de tinta, assim como de raspagens (para abrir luz, produzir

brancos — frottage), que comegaram a ser utilizadas pelos aquarelistas a partir dele.

Pintando a natureza, com atencdo a atmosfera, Turner produz aquarelas
principalmente do ponto de vista estético, que, como seus sucessores
impressionistas, percebiam na arte uma insatisfacdo quanto a codificacdo do “real”,
que é percebido, mas ndo idéntico a realidade. Nao se trata mais de representar,
mas de uma comunicagao estimulante, o que altera profundamente o conceito de
experiéncia estética, ja por parte dos impressionistas. E uma nova interpretacéo

estética da paisagem.

Kandinsky (1866-1944) pintou em 1910 uma aquarela abstrata, na Russia.
Nos primeiros anos do século XX, ele desenvolveu seus primeiros estudos nao
figurativos. Suas pinturas levavam em consideragdo muitos fatores inovadores,
como os estudos de cor e a musica moderna do compositor Anrold Schoenberg,
com quem o pintor se correspondeu de 1911 até 1914, e foi influéncia para a
composi¢cao de seas pinturas. Em Kandinsky a aquarela enfrenta o paradigma do
figurativo através da abstracdo pela cor. Ao longo do periodo artistico modernista
ocidental, a pintura (ndo s6 a de aquarelas), vera uma sucessao de anulacdes e

transformacdes.
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No fim da historia...

Diante de todo esse historico, porém, a aquarela continua sendo vista apenas
como recurso escolar, ilustracdo naturalista, ou posta em segundo plano em
detrimento de outras técnicas, como pintura a 6leo ou acrilica, nos cursos de
formacgao de artista no Brasil, onde ainda é técnica da “arte inglesa” e seu ensino
esta secularmente atrelado aos métodos de ensino da Missdo Artistica Francesa,

sem alteragdes.

Por outro lado, em muito menor numero, € uma preocupagédo de alguns
aquarelistas contemporaneos o desejo de explorar as caracteristicas da propria
técnica, num processo metalinguistico que possa ser assumido como arte
contemporanea. Para poder desmistificar a técnica de aquarela, por exemplo, é
preciso saber quais sao as principais caracteristicas da técnica e como explora-las
até seus limites ndo aguentarem mais. Essas caracteristicas podem ser fluidez e

transparéncia, por exemplo.

Esse costume de tratar a aquarela como recurso escolar, recurso de
ilustracao naturalista, € uma heranca da Missao Artistica Francesa e pouco mudou
daquele século para ca. Ao se transformar em cursos livres, do género pintura de
aquarela, se torna mera técnica, hobby para se ocupar ou passar o tempo, muitas
vezes, como estive observando os colegas e alunos de aquarela que tive ao longo

desses ultimos quatro anos.

A aquarela é um género especifico de pintura hoje porque sempre foi tratado
de maneira diferenciada no passado, sempre um passo atras das outras técnicas de
pintura, como o Oleo, por exemplo, deixada num lugar de auxilio para ilustragéo e
para outras atividades escolares. Comeca-se ensinando flores e plantas, passamos
para animais ou paisagens na sequéncia e muitos conseguem ficar sé nisso a vida
toda. Mas, para mim nao € suficiente! Nao € mais suficiente, depois de ter passado
por um curso de arte por cinco anos e visto tantas coisas que colocaram em xeque a
minha fé na técnica (a multidisciplinaridade da técnica de aquarela com outras
técnicas para mim é a caracteristica que mais convive com a producido de arte

contemporanea no momento).
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Quando alguém se diz aquarelista, diz que pinta aquarelas. Pode-se dizer
pintor, mas, em geral, ndo usa essa nomenclatura porque um pintor pode n&o querer
se prender a uma técnica unica ou ao um tipo de pintura em especifico. Chama-se
aquarelista porque aprende aquarela a inglesa, exatamente nos mesmos moldes de
dois séculos atras. Aqui, eu entendo que o aquarelista esta preso a técnica, porque
€ justamente por causa dela que o aquarelista assim se afirma. Porém, ha uma
espécie de lealdade e dedicacao a técnica, especialmente por parte dos aprendizes,
uma vez que no comeco do aprendizado a técnica pode se revelar muito
desafiadora. Entretanto, passado o periodo inicial de dificuldades de aprendizado, as
aquarelas produzidas sdo estimulos e desafios para as futuras que virdo. E um
processo continuo, o de aprendizado e produgao. O que senti falta nas aulas que
tive (e nas que dei — porém, no ultimo ano fiz um esforgo para ensinar de forma

diferente) foi algo mais artistico e menos técnico.

A aquarela tem sido atrelada a concepgé&o roméntica da arte, cujo objetivo
ainda é a expressao do belo, mais racionalista e que busca uma espécie de “lei” no
interior de todas as coisas. Entendo que a aquarela, embora o aprendizado da
técnica exija essa racionalidade, também precisa equilibrar com o sensivel e o

espontaneo, e expandir suas praticas para além da mera técnica de ilustragao.

2 - A AQUARELA E O CONTEMPORANEO

Gostaria de estabelecer uma relacédo entre a pintura de aguadas sumi-e,
enquanto técnica oriental, em contraponto com as caracteristicas das nossas
aguadas, especialmente da aquarela, enquanto técnica ocidental, para alavancar e
identificar elementos, caracteristicas e qualidades que sejam proprias e peculiares a
aquarela no ocidente, cujo embasamento daria suporte para questionar os dialogos
dessa técnica com o contemporaneo. Mas, eu acredito que, nesse momento, nao
seja tao importante aprofundar nesse patamar de pesquisa. Passarei entdo a fazer

uma breve comparacao entre esses elementos de uma e outra, mas apenas em
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nivel de curiosidade, baseado na pesquisa de Vera Bonnemasou em sua

dissertacao de mestrado A Poética da Aquarela (Unicamp, 1995).

As aguadas sumi-e tém base no Zen budismo, que prega a impossibilidade de
se chegar ao verdadeiro conhecimento por meio das palavras, mas tdo somente na
observacao da natureza, em uma tentativa de encontro entre a alma do individuo e a
esséncia das coisas. Alguns elementos da pintura sumi-e sao claramente oriundos
do Zen: o simples (a energia espontanea), a natureza (o modelo) e o simbdlico (o
convencional). Esse tipo de pintura oriental ndo pretende representar as coisas, mas
interpretar a realidade e, como o pintor Paul Gauguin pensou, reportar-se ao
simbolismo, uma vez que a busca da esséncia universal ndo esta nos olhos nem no

olhar, mas no mistério do pensamento.

Existe uma grande afinidade técnica entre a sumi-e e a aquarela, dadas suas
raizes maternas orientais. O elemento comum principal é o proprio veiculo das
tintas: a agua. Aqui, podemos entrar no universo simbolista da agua, que pode ser
depurado em parte por Bachelard (1942), em A agua e os Sonhos. Para o autor, a
agua constitui uma realidade poética completa, que pode significar o feminino, a
dogura, a pureza, a transitoriedade do existente. Assim, & pela matéria e ndo pela
forma que unimos a imagem ao coragéo e, talvez, ai resida a origem verdadeira

desta identidade entre a sumi-e e a aquarela.

Na arte ocidental, durante o periodo modernista, houve tentativas de fuga ao
mimetismo ilusionista que levaram aos “ismos”, as sucessdes de anulagdes e
negativas quanto ao tradicionalismo na arte, a deformagédo, a abstracdo e ao
surrealismo, todas tentativas de revolucionar o projeto realista que se arrastava por
séculos de um ensino artistico engessado. Acontece que o processo de negativas e
quebra da tradicdo ainda nao findou e a propria arte contemporanea nada mais € do
que a continuidade da arte moderna, sem ter precisamente um divisor de aguas. Os

artistas continuam questionando e abstraindo “leis”.

Enxergo a aquarela com uma énfase no sentido espiritual da vida, mas
entendo que isso ndo a resuma, tampouco encerre seu entendimento total ou sua
relagdo com o contemporaneo. A aquarela se caracteriza virtuosamente por seu

poder de adaptacédo e constancia. Do macio e do fraco, da leveza e da suavidade,
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obtém-se éxito sobre o duro, o forte e o pesado. E imperativo que se transmita com
a aquarela a esséncia da proépria técnica! Entretanto, ndo creio ser possivel fazé-la
conversar com o contemporaneo sem levantar certos questionamentos pertinentes
ao ambito da proépria técnica, num processo metalinguistico, que seria usar da
técnica para criticar a propria técnica. Se uma das caracteristicas da técnica de
pintura de aquarela € a pureza de suas tintas em contraste com o branco do papel,
entdo, ao criticarmos metalinguisticamente esse paradigma, para transpor seus
limites precisariamos romper com essa pureza de tintas, levando a pintura para um
espaco multitécnicas, talvez, e ignorar a regra do branco do papel, trazendo tintas
brancas do guache para dentro da aquarela, como branco de titanio ou branco da
china. Para a ilustragéo cientifica (que € o apice da tradicdo na aquarela), isso que
acabei de falar seria totalmente inconcebivel e uma aquarela fora das leis
tradicionais que avaliam uma ilustragao cientifica, ja que é a aquarela a técnica-base
para avaliacdo de concursos, por exemplo. Entretanto, o que eu sugeri de diferente
para usar a técnica é totalmente aceitavel na arte contemporanea, onde
multidisciplinaridade é espago-comum. Claro, os modernistas levaram mais de um
século para anular, abstrair e combater tradicbes. Eu ndo teria a pretensdo de
resolver as questdes tradicionais da aquarela em poucos anos, mas, como outros,

me propus a falar francamente sobre o assunto. E um projeto para o devir.

O dialogo da aquarela com o contemporaneo nao € nulo. Ele ja existe na
propria producao de arte contemporanea, embora ainda muito timido, como, por
exemplo, as ilustracbes do alemao Felix Scheinberger, que ndo faz uso da
tradicional folha branca de algod&o de 330g/m?, mas de sketchbooks comerciais ou
manufaturados, preenchendo-os com imagens do cotidiano com aquarelas e
nanquins, tudo sob formas distorcidas, na maioria das vezes sem uma ordem
aparente. Outro artista interessante € Walmor Correia, que faz um trabalho de
pintura que parece criticar a tradicional ilustragdo cientifica, pintando recortes
cirargicos, com toda a precisdo da técnica, ndo de orquideas ou de monsteras

deliciosas, mas de iaras e curupiras.

Em minha pesquisa, n&o consegui encontrar pessoas ou escolas que
ensinem uma aquarela que se autoquestione, que questione 0 meio ou o sistema

das artes. O que percebi de novidades na area, durante os ultimos cinco anos, foram
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artistas visuais que usam de recursos da aquarela para sair do formato engessado
em que ela se encontra e aquarelistas que propdem novas poéticas, conforme

exemplificarei no proximo capitulo.

Ao falar de arte, entende-se que nao existe um consenso sobre o que seja
exatamente arte contemporanea. Mas, pode-se dizer que é o conjunto de
movimentos, estilos, escolas, obras e artistas que tenham surgido no periodo da
pds-modernidade, ou seja, apos a segunda metade do século XX, no pds-guerra,
gue se evidencia cada vez mais a partir da década de 50 até os dias de hoje. A arte
contemporanea nédo € uma ruptura com a arte moderna, mas sua continuidade. A
arte moderna, que veio de sucessivas investidas contra os canones da tradigéo,
atinge seu auge e “fim” nos anos cinquenta e sessenta, quando as forgas sociais
daquela década comegam a se misturar, apagando também as fronteiras estéticas —
que seria culpa dos pos-modernistas, conforme diz Terry Barrett (2014, pg. 32),

critico de arte norte-americano:

Contudo, a medida que as forcas sociais da década de 1960 se empenham
em anular as fronteiras sociais, os movimentos da arte também apagaram
suas fronteiras estéticas. (...) De acordo, com Danto, a histéria do
Modernismo desde 1990 € “uma histéria de desmonte de um conceito de arte
que vinha evoluindo ha mais de 500 anos. A arte n&o precisa ser bela; ela
nao tem de se esforcar para encher os olhos com uma variedade de
sensagbes equivalentes aquelas com o que o mundo real Ihe conferiria; ela
nao requer um tema; ndo precisa distribuir suas formas no espacgo pictorico;
nao precisa ser o produto magico do toque do artista.

Gombrich (2013) diz que “a arte nao existe, o que existe é o artista”. Nao
havendo arte, propriamente dita, restam os artistas. Mas, quando Gombrich afirma
isso, ele se debruga sobre o resultado das sucessivas aniquilagdes da arte, que
foram promovidas pelos modernistas pelas décadas do século XX. Os modernistas,
que destruiram as fundagdes de tudo aquilo que era considerado arte até entao, ja
haviam abandonado o ideal de beleza, num processo de eliminacdo estética que
culminara na “desesteticizacdo”, uma das caracteristicas da arte contemporanea. A
arte conceitual elimina a necessidade de ter um objeto artistico, pois a ideia é mais
importante que a obra finalizada, que, por sua vez, ndo passara de um diagrama, de
um cédigo de representagdo, para a ideia. Esse histérico de rompimentos e
eliminagdes, ocorridas na arte moderna, “matou a arte”. Ou melhor, libertou-a.

Segundo Danto (apud BARRETT, 2014, p. 37), tendo a arte chegado ao seu fim, era
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possivel ser um abstracionista, um realista, um alegorista, um surrealista, um
paisagista, um construtivista, um pintor de naturezas-mortas ou de nus, ou tudo isso
junto. E possivel ser artista de qualquer tipo, pois tudo é permitido, dada a intencéo
artistica, uma vez que nada era historicamente exigido. E arte o que o artista disser
que é arte, nas palavras de Duchamp (na verdade, a frase correta é: “é arte o que eu

disser que é arte”).

Em Argan (2010), a histéria da arte que finda e se renova nos anos sessenta,
com o movimento conhecido como pop art, que pressupde uma arte contemporanea
cuja operagao artistica ndo tenha mais como fim a produgéo de objetos ou modelos
de valor que servem ao mercado ou aos interesses de camadas privilegiadas da
sociedade, mas tdo somente uma operagao artistica que sirva de exemplo e modelo
de comportamento estético. Na arte contemporanea, o proprio artista € esse modelo
de comportamento, em recusa a qualquer tipo de expressao que nao seu proprio
gesto. Essa atitude do artista contemporaneo desencadeia duas caracteristicas
irmas da arte contemporanea, que é a ostentagao publica da operacao artistica e a

improvisagao de acontecimentos espetaculares (o happening).

Quanto a esta ultima caracteristica (0o espetaculo), em minhas observacdes
notei aquarelistas que ja estdo perfeitamente em conformidade a elas, artistas que
transformam seus atos de pintura em verdadeiros espetaculos, cujas naturezas vao
desde as demos em plein air (pequenas e curtas apresentagdes de pintura, ao vivo e
ao ar livre), passando pelas master class (aulas magnas, completas, sobre pintura
de aquarela, que, seguidas do proprio ato de pintar, em estudio ou ao ar livre, segue
uma conversagdo com o artista na sequencia), até as proprias apresentagdes (0s
proprios happenings de aquarela), cujas performances podem beirar niveis
dramaticos, espetaculares e teatrais, todas ao vivo, presencialmente ou transmitidas
on line por meio de perfis digitais dos préprios aquarelistas. Alids, a transmissao on
line e a visibilidade artistica por meio das midias digitais sdo caracteristicas proprias
da arte contemporanea! Eu mesmo tive oportunidade de fazer uma mostra digital de
aquarelas produzidas durante os primeiros meses de pandemia, que pude transmitir
ao vivo, com 0O recurso Reels, que € a TV da rede social Instagram (perfil

@vagcezart, onde o arquivo de video da mostra esta salvo). Esta live esta salva na
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internet, através de meu perfi, e pode ser acessada no link:

https://www.instagram.com/tv/CDpUiBVFFsD/?utm medium=copy link

A arte contemporanea, além de ser a arte de nosso tempo, a “atual”, € aquela
que valoriza o conceito, a atitude e a ideia da obra, e nao necessariamente o objeto
final. E mais importante o processo subjetivo de construgéo da obra, do que a peca
em si mesma. O que perdura na arte contemporanea, como heranga da arte
moderna, € um desejo pelas invengdes, pelas experimentagbes artisticas e um
interesse no questionamento de tudo, sendo, por isso, fortemente politizada. E,
partindo dessas premissas, como colocar o processo da aquarela em dialogo com o
contemporaneo? Por meio de questionamentos de seu sistema de arte, da técnica e
da poética, tornando-a critica, politizada e experimental, liberta de qualquer

engessamento e de qualquer indiferenga para questdes de seu tempo.

3 — AQUARELISTAS DO CONTEMPORANEO

Dito isto, reuni alguns artistas que estao trabalhando a aquarela sob esses
aspectos, para exemplificar o que trouxe até aqui. Entretanto, o carater
interdisciplinar da arte contemporanea faz que a propria aquarela transite entre mais
de uma técnica, entre mais de uma abordagem, num processo multidisciplinar e
metalinguistico de questionamento da prépria linguagem da técnica e da poética
daqueles artistas. E mais facil para eles “estarem” aquarelistas uma vez ou outra, do
que o tempo todo, embora esses artistas ainda sejam uma minoria no mundo da
aquarela. Ja, para outros (a maioria, no caso desta pesquisa), convictos do que s&o
e do que fazem, de corpo e alma, o vocativo de “aquarelista” € determinante, bem-

vindo e regularmente invocado.

Os artistas que pesquisei sdo: Nestor Junior (brasileiro, vivendo em
Floriandpolis — www.flickr.com/photos/nestorir e @nestorjrarts), Marcos Beccari

(brasileiro, vivendo em Curitiba — www.marcosbeccari.com e @marcosbeccari), Kara

Walker (norte-americana, vivendo em Nova York — www.karawalkerstudio.com e

@kara_walker_official), John MacConnell (norte-americano, vivendo em Nova York —
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www.johnmacconnell.com e @johnmacconnell), Javier Zorrilla Salcedo (espanhol,

vivendo em Madrid — www.acuarelasjavierzorrilla.blogspot.com e

@)javier.zorrilla.salcedo), Helen Strom (francesa, vivendo em Paris -

www.helenstrom.blogspot.com e @helenstrom.art), Felix Scheinberger (alemao,

vivendo em Frankfurt — www.felixscheinberger.de e @felixscheinberger), Eudes

Correia (brasileiro, vivendo em Portugal — www.eudescorreia.blogspot.com -

@eudes_watercolor), Hisao Domoto (1928-2013, Japao.

www.artnet.com/artists/hisao-domoto), Charles Reid (norte-americano, vivendo em

Greens Farms, Connecticut — www.charlesreidart.com e @charlesreidart), Cesc

Farré (cataldo, vivendo em Barcelona — www.cesfarre.es e @cescfarre), Alvaro

Castagnet (uruguaio, vivendo em Montevidéu - www.alvarocastagnet.net e

@alvaro_castagnet) e Walmor Correa (brasileiro, vivendo em S&o Paulo -

www.walmorcorrea.com.br/pt e @walmorcorrea). Cita apds seus nomes, pagina na

internet e perfil na rede social Instagram, para os que assim o tém. Falarei um

pouco, individualmente, sobre cada um deles, na sequéncia desse trabalho.

Apods eles, citarei um pouco da minha propria producdo de aquarela, que
estdo diretamente relacionadas a estes artistas, seja por inspiragdo ou mesmo por
ter sido aluno de alguns deles.

Nestor Junior

As aquarelas de Nestor Junior possuem uma poética obsessiva com o
universo aquatico, o que envolve um dialogo com o contemporéneo no nivel da
poética. O simbolismo da agua e do mundo aquatico se fixa em feminilidade (mesmo
que impressa em figuras masculinas) e em uma transitoriedade do existente, dentro

de um mundo de fantasias litoraneas.

Nestor Junior produz aquarelas sob a arte inglesa, ou seja, com rigor de
técnica e minucia, nos mesmos moldes da ilustracdo cientifica. As caracteristicas
materiais mais predominantes em seu trabalho sao figuras muitas coloridas, papel

de alta gramatura (préprio para aquarela), manipulagédo da pintura com pincéis de
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pelos naturais, em tamanhos menores, (também préprios da ilustragéo cientifica),

tudo sobre papel em formato quadrilatero.

A técnica se da do claro para o escuro, um tom por vez, dando énfase na
transparéncia das camadas. Quanto a composi¢cdo, temos uma abordagem
naturalista das figuras, mesmo com um tratamento fantasioso. O que se contesta da
aquarela tradicional aqui € a abordagem fantasiosa na poética. Ao mesmo tempo, as
aquarelas sdo de um rigor técnico quase cientifico, com avancada destreza no
desenho, e seus temas e figuras sao oriundos de um universo onirico e aquatico.
Neste sentido, desta poética, é possivel afirmar que a abordagem é quase obsessiva
em relagdo a agua e ao universo aquatico, algo que transita entre a “arte pela arte”
renascentista e uma devogao quase mistica, simbolista e transcendental (elementos

das aguadas do oriente), com o tema escolhido: a agua.

Figura 6: aquarela de Nestor Junior.
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Figura 7: aquarela de Nestor Junior.

Marcos Beccari

As aquarelas de Marcos Beccari também transitam pelo universo aquatico,
mas bem diferente das do Nestor Junior, que € um mundo onirico. Em Beccari, a
técnica ja n&do é a da ilustragédo cientifica, mas a da hiperrealidade, aquela que se
aproxima de uma representagdo mais naturalista, através da exploragdo do

contraste.

O ensino de aquarela para ele € o mesmo de todos, ou seja, passa pelo
basico da ilustragdo cientifica, mas n&o termina ai. Ndo ha ridigez de desenho ou
traco, mas as pinceladas livres, que se assemelham a sumi-e, embora os resultados

sejam assustadoramente naturalistas.

O artista usa uma paleta grande de cores, pincéis de varios formatos, mas o
suporte € o mesmo: papel de algodao de alta gramatura em formato retangular. A
captura da impressdao do objeto submerso é imperativa, uma herangca dos

impressionistas, que se atinham em representar mais as sensacdes visuais, 0s
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efeitos atmosféricos, com recursos de luz e sombra e contraste. A beleza, quanto a
representacdo de figuras, na maioria das vezes femininas (outro simbolismo da
agua, para aqueles que se atém com ela como tema principal de suas poéticas),

submersas, é inegavel nas imagens onde se notam os efeitos da refracdo aquatica.

Figura 8: aquarela de Marcos Beccari.
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Figura 9: aquarela de Marcos Beccari.

Kara Walker

Walker ndo é exatamente uma aquarelista, mas uma artista multidisciplinar.
Pinta com varias técnicas, esculpe e faz intervengdes artisticas. Suas técnicas se
misturam e sdao da ordem da critica social, especialmente quanto as questbes da
negritude contempordnea e o papel das pessoas afro-americanos em uma
sociedade que as marginaliza. A aquarela, que € mero instrumento, condutor

invisivel, esta presente em apenas alguns dos seus trabalhos.

Kara Walker ndo respeita o suporte tradicional (papel de algodao de alta
gramatura) tampouco a rigidez técnica. Sdo pinceladas livres, soltas e grandes,
sobre paredes, papeis de varias naturezas e objetos diversos. A aquarela nem

sempre é pura, a tinta, que € mero recurso de uma mensagem, se mistura com

acrilica, guache, nanquim e outras. Nao pretende representar uma figura de
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maneira naturalista, como pede a técnica, mas trabalhar silhuetas sobre papéis
cortados em tamanhos diversos, expostas dentro de um espago panoramico (neste
ponto, também rompe com a tradigdo de representar figuras em um quadro). Suas
figuras vao além do esmero técnico, pois pretendem confrontar realidades da
historia, esteredtipos da era da escraviddo com preocupagdes atuais, levantando
questdes de identidade e género dentro da cultura afro-americana. Aqui temos um
tipo de pintura extremamente desapegada da precisdo técnica e completamente

politizada na poética.

Figura 10: pintura de Kara Walker, 2015.

38



Figura 11: pintura de Kara Walker, 2014.

John MacConnell

Os happenings de MacConnell sdo famosos em Nova York. Sua técnica de
ilustracdo esta intimamente ligada ao desenho de figura humana masculina, com
recursos que vao do desenho tradicional em lapis, ou canetas, a pintura de aquarela.
Acontece que sua obra ndo é o produto finalizado, o quadro que se fez pintado. E
sua apresentagao artistica, compartilhada, sempre com modelo vivo, que me
interessa. Ele busca modelos masculinos atléticos e marca encontros para pintar ao
vivo, em grupo ou individualmente, com transmissdes on-line. As pessoas podem ir
ao seu ateli€ em Nova York e participar do evento, assistindo ou pintando, ou entdo

observa-lo em streaming (servigos de transmissao de video on-line e ao vivo).

Os resultados sao aquarelas pequenas ou grandes, cuja superficie do papel
nunca € preenchida completamente ou mesmo o desenho se faz naturalista. Ha uma
preocupagao especial com o desenho, mas pouca quanto a rigidez técnica. A beleza
esta na poética, no homoerotismo evocado e no poder da apresentagdo do artista,

que faz seu gesto se tornar publico.
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Figura 12: Watercolor of Franco & Joe. John MacConnell.
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Figura 13: Watercolor of Tate. John MacConnell.

Javier Zorrilla Salcedo

Javier € um dos maiores aquarelistas do mundo. Seu conhecimento de
técnica € um dos melhores e mais bonitos, com uma capacidade de sintese que
somente seus anos de experiéncia podem falar por is mesmos. Ele é muito

considerado entre outros aquarelistas, por ser um grande mestre da técnica.

Temos aqui aquarelas longe da técnica de ilustragdo cientifica ou da arte
inglesa. E um trabalho mais préximo dos impressionistas, j4 que aborda as
representacbes somente através de sugestdes e silhuetas, trabalhando somente

sobre as impressdes atmosféricas. Sim, isso ndo é aquarela tradicional. Mas néo é
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contemporanea, € moderna. O que Javier traz de contemporaneo, além das
pinceladas livres e a paleta de cores muito reduzida, € a apresentagcado. Ele faz
muitas demos, master class e servigos de imersado, que ele propde pelo mundo, e

sendo, por isso, muito procurado.

Seu trabalho com sugestdes de figuras ao invés de representagdes fidedignas
sai do 6bvio e exige mais do subjetivo e da sensibilidade de quem passa por uma
experiéncia estética diante de suas telas. Javier trabalha diretamente com o conceito
de pregnancia da Gestalt, que € uma possivel redugado fenomenolégica. Esse tipo de
recrurso nas artes visuais € algo que vém ocorrendo desde Courbert, ganha forga
durante o periodo da arte moderna e nao saira dela nunca mais, persistindo até o
contemporaneo. Nao se trata de uma imitagdo conceituada da natureza, mas téao
somente uma abordagem direta da realidade, eliminando elementos acessorios,

para sintetizar uma imagem mais pura e verdadeira, em termos de valor artistico.

Figura 14: aquarela de Javier Zorrilla Salcedo.

42



Figura 15: aquarela de Javier Zorrilla Salcedo.

Helen Strém

A francesa Helen Strém possui varias aquarelas que transitam entre a
representacdo do nu feminino e a ilustragcdo de objetos domésticos, naturezas
mortas e frutos da natureza. Sao figuras que dao sensagdo de movimento
justamente pelas pinceladas velozes, livres e gestuais, como se pintasse, ndo com
pressa, mas com curto tempo. Uma capacidade de sintese formidavel! Talvez seja
algo do tempo entre uma pose e outra, por parte das modelos, mas a beleza toda
reside justamente ai, na espontaneidade, caracteristica que ndo é tradicionalmente

pertencente a aquarela ocidental.
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E um processo parecido com o da ilustracdo cientifica, quando se trata da
representacdo de objetos domésticos e naturezas mortas, mas quando muda de
campo, quando vai para o nu feminino, sua técnica se resume a matizes em

manchas, passa para uma poética de silhuetas, que evoca a esséncia da mulher.

Suas figuras se tornam silhuetas, incompletas em desenho, mas ricas em
conteudo. Nao pretende preencher todo o espacgo pictorico com tinta, tampouco
zelar pela minucia dos tragos e camadas transparentes: ha apenas uma
manipulacdo de tons e meios tons, quase que intuitiva. E espontanea, como a

pintura sumi-e.

Figura 16: aquarela de Helen Strom.
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Figura 17: aquarela de Helen Strom.

Felix Scheinberger

Scheinberger é um ilustrador alemao que caminha no campo dos esbogos,
sem finalizar trabalhos de desenho ou pintura. Ele € o mestre dos sketchbooks, que
€ um caderno de desenhos, pinturas e anotacgdes visuais que se expressam através
de sketchs, ou seja, de esbogos e ilustragbes incompletas ou nao finalizadas. Mas

nao acaba ai.

O advento dos sketchbooks, que se assemelha em muito com os livros de
artistas, é algo contemporaneo e recente. Um sketchbook nao exige de seu
ilustrador um conhecimento artistico ou uma destreza manual sobre qualquer técnica

de desenho ou pintura. Ele até pode ser grande e pesado como um livro ou um
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caderno, mas a versao mais comum é a portatil e a de bolso, justamente pela
praticidade e descontracdo que o habito impde, ja que as pessoas andam com 0s
seus dentro da bolsa ou nas mochilas, coisa do cotidiano acelerado de nossos dias

atuais.

O sketchbook é instrumento de trabalho, registro de pensamentos e de
sentimentos, de visdes e de lembrancgas, superficie para reflexdes, espaco para
criacdo e expressao. Sdo comuns as ilustracdes de cenas urbanas e descontraidas,
realizadas em momentos de o6cio, intervalos no acelerado do dia a dia. O sketchbook
em si ndo possui, por regra, nenhum vinculo exclusivo com a aquarela, mas é
comum estar acompanhado de um pequeno estojo de desenho (com lapis, borracha
e caneta nanquim) ou um estojo portatii de aquarela (aqueles com pastilhas
coloridas de aquarela e um pequeno pincel embutido). A Unica “regra” da pratica de
Sketchbook é que as ilustracbes estejam caracterizadas como esbogos, ou seja,
incompletas ou esquematicas, e que registrem temas aleatorios, mas proprios do

cotidiano de seu ilustrador.

As ilustragdes de Scheinberger fogem de todas as “regras” da aquarela, mas
esta atrelado a ela nesse sentido, mesmo porque, desde a Idade Média, ja se dizia
“aquarela” dos desenhos aquarelados, desde Diirer. E a composicdo em si que
desejo analisar. Ora, ndo ha uma exigéncia de representacao naturalista de uma
realidade, podendo mesmo chegar a abstragdo. Nao se preenche todo o espacgo
pictérico, mas apenas o essencial e sempre incompletamente. Nao exige maestria
em desenho, o suporte ndo é convencional (¢ um caderno de esbogos, que pode,
inclusive, ser de materiais diversos, que nao aqueles papéis recomendados para as
aguadas), e nao se propde trabalhos para exibigdo publica, embora o ilustrador o
faca através de midias digitais, outro advento do contemporaneo, que ja caracteriza

o dialogo deste artista com questdes de seu tempo.
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Figura 18: sketch de Felix Scheinberger.
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Figura 19: sketch de Felix Scheinberger.

Eudes Correia

Eudes é do Goias e domina a aquarela ha cerca de 20 anos. Da area de
design gréfico e ilustragdo, ele deixou para tras o Brasil para viver em Lisboa, onde
vive atualmente apenas de aquarela, tanto com producdo artistica quanto com

cursos e workshops.

Seu trabalho possui um tema muito especifico: personagens. Personagens
reais, do cotidiano, desconhecidas, que tenham alguma historia para contar, dai sua
veracidade artistica, que € um comprometimento moral com a arte. Suas aquarelas
sdo de uma maestria de desenho que é impar e com cores vibrantes. Sdo todos
registros de pessoas do cotidiano, desconhecidos que passam pelas ruas de Lisboa,

onde vive, ou pelas ruas dos lugares que visita.
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E um artista peregrino, que vai para a rua a caca dessas personagens e
sorrateiramente as captura em momentos fugazes. Nas aquarelas de Eudes ha um
foco na figura humana na mesma medida que ha um apagamento do espago que a
envolve, o que se reflete no nao preenchimento total do espacgo pictérico, a

semelhanca do trabalho de Nestor Junior, Helen Strom ou Scheinberger.

Embora suas figuras exprimam uma aparéncia quase naturalista em relagéo a
pessoa representada, o espaco pictérico sempre € finalizado com uma mancha, que
serve de recurso e apoio para a propria figura. Nunca preenche totalmente o espaco
pictérico, mas apenas o sugere com algumas pinceladas. Ele também é adepto dos
happenings, como Javier Zorrilla, John MacConnell, Alvaro Castagnet e Cesc Farré,

onde suas aulas e apresentacdes viram espetaculos.
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Figura 20: aquarela de Eudes Correia.
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Figura 21: aquarela de Eudes Correia.

Hisao Domoto

Parecia ser dificil discorrer sobre aquarela, que tem raiz oriental e é irma da
sumi-e, sem citar algum artista do extremo oriente. O japonés Domoto, falecido em
2013, trouxe a sumi-e para a abstragao e a fez conversar com o ocidente na “arte

pela arte” e da multidisciplinaridade técnica.

As aquarelas que nos interessam aqui sdo as produg¢des dos anos cinquenta
aos setenta, que sdo claramente influenciadas pelos movimentos modernistas do
expressionismo abstrato. A primeira pintura de Kandinsky, entre 1911 e 1915, é
justamente a marca de transicdo do “figurativo” para o “abstrato”, sendo uma
aquarela sua a primeira obra de arte ocidental considerada abstracionista. A arte
enquanto representagédo € propria de culturas mediterraneas, ou seja, de um povo
que vivem em ambiente natural ameno, favoravel, que ndo € agreste ou hostil. No

oriente, a arte é feita mais de signos do que de formas.
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Em Domoto n&o ha intengado de representar ou figurar alguma coisa, mas tao
somente um retorno as raizes orientais de maos dadas com a arte ocidental, pois as
pinceladas séo livres, violentas e as cores se assemelham as nao tradicionais, por
ser uma paleta de cores reduzida e parente da paleta da sumi-e, que eu chega, as
vezes, ao monocromatismo. E € mista, isto é, ndo € somente aquarela: ha uma
riqueza e variedade de materiais usados para fazer as aguadas. Sdo aguadas
“informalistas” (o informalismo € uma caracteristica modernista da arte que perdura
no contemporaneo): parece que transpunham as ultimas fronteiras da arte, ao nao
levantar qualquer questao técnica quanto as formas, como faziam os pioneiros

construtivistas do pos-guerra no final dos anos 1940.

Figura 22: pintura de Hisao Domoto.
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Figura 23: pintura de Hisao Domoto.

Charles Reid

O norte-americano Charles Reid também trabalha com esbocos e esquemas
que lembram os registros de sketchbook de Scheinberger, embora haja uma
destreza de desenho e seja ele um colorista. Sua paleta é reduzida, mas seu

conhecimento sobre manipulagéo de cores nédo deixa a desejar: € um colorimetrista.

Seu desenho é sucinto e preciso e ndo se esconde. Ele mantém o esqueleto
do desenho, sua estrutura, sem ser apagada, agregando valor ao proprio trabalho.
Ora, a caracteristica principal da aquarela é a transparéncia, que nao esconde
camadas. Mas, a aquarela também esta atrelada ao desenho. Entdo, por que
esconder o desenho, se ndo conseguimos sequer esconder uma camada anterior de
tinta? A questdo de apagar o desenho, ou dissimular a sua feitura, € imperativa no
ensino da aquarela e precisa ser quebrada. Charles Reid faz isso muito bem, como

outros aquarelistas ja o vém fazendo. Ha manipulagdo do pincel sobre a superficie,
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mas também ha um momento de descontrole, onde vemos respingos e manchas
aparentemente sem sentido. Cenarios incompletos, espacos brancos e néao
preenchidos, matizagao, sugestdo de formas e silhuetas bem construidas, sao todas
caracteristicas de obras que estdo em contato com o contemporaneo. Seu dialogo é
de ordem técnica. Suas pinceladas ndo podem ser rastreadas com exatiddao, como
acontece na aquarela tradicional, deixando duvidas, mesmo se o pincel chegou a

tocar o papel.

Figura 24: aquarela de Charles Reid.
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Figura 25: aquarela de Charles Reid.

Cesc Farré

Francesco Farré é catalao e vive no sul da Espanha, em Barcelona, onde se
dedica obsessivamente a pintar aquarelas sobre aguas e marinas. Seu tema, a
agua, se torna um processo metalinguistico de produgao artistica, onde se usa da

agua para falar de agua, em meio as aguas.

Com uma paleta de cores muito reduzida (assim como Javier Zorrilla e outros
aquarelistas das escolas espanholas) ele ndo usa verdes sintéticos, mas apenas
aqueles produzidos na mistura de matizes de sua paleta (qQue € basicamente uma
‘lama” produzida da mistura de azul ultramar com terra de siena queimada). Cesc

Farré também sugere espacos e figuras, nada naturalistas ou realistas, mas ainda
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assim com uma honestidade artistica que beira os impressionistas, tanto pela
qualidade técnica quanto pela poética das aguas. Sdo aguas em movimento, onde
podemos sentir a atmosfera ao seu redor, que € um poder de sintese somente

alcangado por artistas devotos ao que fazem.

Cesc Farré também é adepto dos happenings, com apresentag¢des publicas
ou intimistas, onde pode ou ndo haver uma aula sobre aquarela. Nao ha regras de
desenho, as pinceladas sao livres, mas bem direcionadas, deixando claro que a
intencdo nao é representar um espago naturalista em comparacgao a realidade, mas
o estudo de luz e cores, nos moldes impressionistas, uma vez que temos uma
preocupagao com o registro das impressdes atmosféricas, ao invés de simplesmente

imitacdo de um cenario real.

Figura 26: Underwater. Aquarela de Cesc Farré.

55



Figura 27: Underwater. Aquarela de Cesc Farré.

Alvaro Castagnet

O uruguaio Castagnet é considerado o melhor aquarelista vivo, pelos préprios
aquarelistas, junto de Javier Zorrilla. Ele dialoga com o contemporaneo porque nao
pretende representar a realidade, mas capturar a atmosfera de um espago, num
engenhoso trabalho de contraste entre luz e sombras, com uma paleta muito
reduzida, que se reduz a matizes violaceos e grises, em meio aos vermelhdes e tinta
neutra. Sao silhuetas de figuras humanas e nao retratos. Sao paisagens urbanas
que vagam em diferentes perspectivas, sem nunca se ater a realidade objetiva, mas
somente a subjetiva, ou seja, a atmosfera do local que se faz pintado. Castagnet
também é adepto dos happenings.
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Figura 28: Winter Aproaching. Aquarela de Alvaro Castagnet.

Figura 29: Bourla Cafe. Aquarela de Alvaro Castagnet.
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Walmor Correa

Walmor Correa € artista visual e ndo exatamente ilustrador cientifico ou
aquarelista. Mas seu trabalho esta ligado a aquarela e a ilustracdo cientifica na
poética. Desde a antiguidade egipcia, a pesquisa anatdbmica e seu registro se fazem
presentes na historia da ciéncia e da arte. Sua poética usa dos recursos da
ilustracao cientifica para abordar o fantasioso e a especulacdo. Seus desenhos
anatdmicos conciliam o talento artistico e as técnicas de pesquisa cientifica, que se

dedica a analisar e dissecar o mundo.

Desde Leonardo Da Vinci, a arte-ciéncia é expresséo de cultura que trabalha
a verossimilhanga naturalista e é nesse campo que Correa se move. Suas
ilustracdes, especialmente o “Atlas de Anatomia”, sdo enigmas que provocam e

questionam o status quo da ilustracao cientifica, que € essencialmente naturalista.

SPIDER MAN

Figura 30: Atlas de Anatomia: Super Herdis, 2005. Pintura de Walmor Correa.
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Figura 31: Cirurgia da Ondina, 2013. Pintura de Walmor Correa.

Autoproducéo artisticas de aquarelas

Aqui eu apresento algumas imagens digitalizadas de aquarelas proprias, onde minha
base de estudo esteve relacionada a estes artistas acima, seja por inspiragao, seja

por ter sido aluno de alguns deles.
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Figura 32: Aquarela sem nome, 2020. Vagner Cezar. Esta aquarela foi feita quase que gestualmente em grande velocidade, se
apropriando também de uma técnica artistica medieval conhecida como non-finito e retomada com forga em muitas aquarelas
contemporaneas, como € o caso das pinturas de Eudes Correia. A técnica consiste basicamente em deixar uma imagem
pintada inacabada, sem preencher totalmente o papel.
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Figura 33: Cérrego do Urubu, aquarela, 2015. Pintura de Vagner Cezar. Esta é uma pintura de paisagem, dentro da categoria
“aguas”. Escolher e se especializar em determinadas categorias de pintura € uma das caracteristicas mais comuns do
contemporaneo na arte, assim como seu oposto a proliferagdo de temas diferentes em um mesmo aquarelista. Aqui também o
conjunto de manchas organizadas sugere aguas correntes, rochas e musgos: a sugestdo de imagens através de machas
acompanha a aquarela desde o impressionismo.

61



chmmpa B BERG  iEMlboch. P EOTAO 8 A e

Figura 34: Aquarela sem nome, 2015. Pintura de Vagner Cezar. Aqui novamente se trabalha com sugestdes de imagens.
Porém, ndo é somente. Durante a construgéo dessa pintura usei de elementos exteriores a técnica tradicional de pintura, como
o uso de cartdes de crédito para fazer frottage (raspagem do papel com uma superficie cortante ou ndo — pode servir para criar

novas imagens, mais geomeétricas, as vezes, ou para abrir espagos de luz, brancos, através do papel abaixo da aquarela.

Outro elemento moderno utilizado aqui € branco da china, ou guache, pigmento incomum na aquarela, especialmente dentro
das rigidas regras de ilustragéo cientifica, onde nao se admite uso de branco (branco somente o do papel — pinta-se somente
em negativo). Usar branco em detalhes passou a ser comum entre muitos aquarelistas contemporaneos e abrir essas
excegdes enriquecem mais ainda a técnica.
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Figura 35: Monstera Deliciosa, 2016. Pintura de Vagner Cezar. Pintura executada da maneira tradicional, ou seja, iniciando
sempre do claro para o escuro, usando de misturas popularmente chamadas de “cha” (muita agua, pouco pigmento, logo muita
transparéncia), “leite” (dgua e pigmento proporcionais, pouca transparéncia e mais saturagéo) e “mel” (muito pigmento, pouca
agua, com nenhuma transparéncia e alguma densidade), nessa ordem. Porém, usei essa imagem para dar outro exemplo de
como a escolha de temas de pintura também pode refletir a presenga do contemporaneo na aquarela. Por muitos séculos, a
pintura de plantas era limitada pela ilustragédo botanica de uma maneira bem rigorosa quanto a exposigéo da planta a ser
representada e seus cortes para estudos. Aqui, no caso, € apenas uma representagao de uma “costela-de-adao”, em seu
natural, sem necessidade de recortes cientificos.
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4 — PINTAR AQUARELAS NO CONTEXTO DA ARTE CONTEMPORANEA: UMA
SINTESE

A maior parte dos artistas aqui pesquisados ja esta imersa em algum tipo de
pratica pedagogica. Dao cursos de pintura, fazem demo, happenings e master class.
Marcos Beccari, Javier Zorrilla, Eudes Correia e Cesc Farre, foram, inclusive, meus
professores e tive, de perto, a oportunidade de observar formas diferentes de se
fazer aquarelas e também de ensinar a técnica. Com esses artistas-professores é
possivel aprender todo o basico da técnica e sair disso para o subjetivo, para uma
poética que converse com o contemporaneo, para novos questionamentos sobre o
ambiente de aprendizagem. O aprendizado de pintura é sempre continuado e

aparenta nao ter um fim. Creio nisso firmemente.

Entretanto, todo o comego € igual. Todo programa de ensino de pintura de
aquarela passa pelo mesmo basico: como misturar a agua com tintas para obter
diferentes valores tonais, como misturar tintas diferentes para obter matizacéao,
estudo de camadas, no¢des de material adequado para a pratica, como produzir os
brancos em um trabalho de aquarela, controle de agua, etc. Todas essas premissas

sao necessarias no processo de aprendizado.

O que se questiona aqui € o caminho que o aquarelista tomara apds esse
aprendizado. Nesse ponto, creio ser necessario manter todo o programa basico de
ensino da pintura de aquarela. Passar por todo o passo a passo, todas aquelas
primeiras horas e dias de aula, em que o aluno se coloca diante da técnica e cria

intimidade com o material e com a pratica.

Pintar aquarela é um ritual. E dispor um papel adequado sobre uma base de
apoio e umedecé-lo até que a goma no papel, que vém de fabrica, se solte. E dispor
pinceis adequados para aquele tipo de pintura que se pretende e arranjar os matizes
de tinta que se utilizara. E organizar no godé (a paleta com cavidades, onde se
depositam as tintas misturadas em agua para imediata utilizagdo) e acessorios ao
trabalho ao seu redor. E se posicionar em observagao sobre o objeto a se pintar. E
todo o processo é feito com um tempo acelerado, uma vez que a aquarela seca

rapidamente.
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E preciso aprender e passar por esse ritual até o costume, até que a técnica
esteja automatizada. Quando ele tiver aprendido, creio nas possibilidades de
levantar questdes, por parte do aluno, do aquarelista, sobre o que aprendeu € como
aquilo é feito. Seja em um nivel objetivamente técnico, seja num nivel

subjetivamente poético.

Como eu disse anteriormente, ndo creio em artistas que nao trabalhem com
questdes de seu tempo. E preciso criar didlogos com o contemporaneo. Os artistas
apresentados nesse trabalho estdo em contato artistico direto com seu tempo,
dominam sumariamente toda a técnica, com muita destreza e sabedoria, e as
quebram. Adicionam aquarelas artesanais com pigmentos inovadores. Misturam
suas tintas com sal, cola, acrilica, terra, purpurina, glitter, secrecbes humanas, em
tentativas de obter o diferenciado, em experimentacdes, caracteristica propria do
contemporaneo. Utilizam formatos diferentes do papel de algoddo, como papel de
arroz, de bambu, celulose, sketchbooks, paredes. Rompem a forma de exibicdo de
suas obras, ignoram quadros e passe-partout, deixam a deriva sobre mesas,
paredes, pendurados com barbantes e prendedores em ambientes que nao se

assemelham em nada com museus ou galerias.

Artistas que enriquecem o atributo da transparéncia ao valoriza-la em seus
trabalhos, seja ignorando as regras basicas, que ensinaram a pintar o molhado
sobre seco, numa tentativa de racionalizar o processo, ou seja simplesmente
ignorando a regra de que aquarela nao se faz com desenho prévio. Se faz sim, se
faz também. E se desenha com lapis, com canetas, com o préprio pincel. Nao ha
necessidade de esconder isso, de esconder seu esqueleto e estrutura. Se aquarela
€ transparéncia, por que a obra deve esconder seus “0ssos”? Os orientais nunca
esconderam isso em seus trabalhos e sabiam que isso era parte da pintura: o

esboco, o traco, o desenho, a estrutura.

Os aquarelistas contemporaneos politizam seus trabalhos e questionam suas
realidades socioculturais. Eles ainda desmitificam regras de composi¢do, como ir do
claro para o escuro, ou preencher todo o espago pictérico com tintas. E possivel
fazer trabalhos de aquarela com apenas uma figura pintada em um espago singular

do papel e também com o seu preenchimento total. E possivel, inclusive, ndo
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finalizar um trabalho de aquarela, mas trabalhar justamente no incompleto, no

esbogo, na sugestado, na silhueta, na subjetividade.

E importante considerar aqui que, em arte contemporanea, o processo de
producéo é também considerado arte e ndo somente o objeto final daquele ato. E
possivel ainda, tornar o processo publico ou compartilhado, em diferentes tipos de
happenings, que podem ir de uma aula diferenciada a um verdadeiro espetaculo de
master class. E exp6-lo além dos museus: midias digitais, redes sociais, espagos

informais.

5 — A EXPERIENCIA ESTETICA DO PROFESSOR-ARTISTA

Talvez seja mais facil para o professor-artista atravessar as “barreiras” entre a
arte e a educacao. E, quando falo professor-artista, me refiro a um tipo de professor
que é ao mesmo tempo um docente e um artista, cuja arte ndo se desvencilha de
quem ele é na vida. Ha uma articulacdo poderosa entre processo criador € docéncia,
pois a docéncia € uma forma de criagcdo. Entretanto, a vivéncia artistica do professor
de arte e da pessoa que ele é jamais se desvencilham uma da outra. A experiéncia
estética de um professor é totalmente importante no sentido de que ela amplia a
nocao de docéncia e traz o professor para uma zona mais contemporanea e critica

em relacdo ao ensino de arte em sala de aula.

Esse € o tipo de professor que langara a proposta, a primeira jogada. Um
professor-artista pensa ndo somente na formagao docente e na formacéo de artista,
mas € um profissional que planeja uma educagao mais criativa, atuando e fazendo-
se presente em todas as propostas, que celebra a liberdade de inventar praticas.
Falo “praticas” de uma maneira totalmente ampla, desde as producdes artisticas da
turma, as estratégias de ensino adotadas em sala, os estudos propostos, etc.

Podemos propor ainda um acréscimo na teoria do professor-artista, que seria

o professor-artista-etc.: esse etfc. seria uma ampliacdo do espectro de atuacao desse
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professor que, além das artes, poderia ser um cartografo, um escritor, critico,
curador, dangarino... A jungcédo desses termos, como professor, artista e outros, € um
processo curioso e criativo que pretende transpor espacos e percorrer varios
caminhos diferentes até a sala de aula e da sala de aula para fazer, unindo esses
trajetos na pessoa do docente que ali se faz presente em sala, como um “delta”, que
reune rios para desaguar sobre a totalidade.

E preciso pensar num ensino de arte que ajude a percorrer esses caminhos
de uma maneira criativa e afetiva, alguém que consiga transitar da porta do museu
para rua, da rua para 0 museu, da rua para a escola, da escola para casa, da casa
para rua, da rua para casa, da escola para 0 museu e ainda tentar fazer a
convergéncia de uma possibilidade imensa de outros caminhos e janelas reais e
virtuais. Assim, esse professor contemporaneo, que é, na maioria das vezes,
multidisciplinar, pensara na transitoriedade da arte e da educagao nos tempos atuais
e, consequentemente, nos espagos da arte que podem também ser como espacgos
de educagao. O espaco da arte na era da estética tem sido o museu por séculos,
que é por onde o homem “de gosto” passeia, observa, julga e com ele se deleita.
Isso precisa ser mudado, porque ndo é democratico nem libertador, uma vez que as
fronteiras sociais sao enrijecidas. Menos encarcerado socialmente do que o museu é
o atelié de artista. Esse atelié talvez seja mais acessivel aos estudantes e publico
geral, do que um museu. Digo talvez porque, obviamente, depende do tipo de

museu e do tipo de atelié que se propde analisar.

E preciso ampliar a nogéo de studio e de atelié de artista e fundir com a sala
de aula do professor, num continuo processo de transculturacao entre studio e sala
de aula, aumentando a nocdo de estudio e trazendo mais de seus processos

criativos, segundo Joaquim Jesus, no artigo “O professor-artista como virus” (2016).

A expansdo da compreensdo sobre o que seria o dominio da Arte é
importante, segundo Dewey (2010), pois essa compreensdo findara com a
separagao entre as artes “eruditas” e a cultura “popular”. Isso significa trazer “arte
como experiéncia” para dentro do campo democratico, que é a sala de aula,
exercitando o pensamento, num espago onde imagens e obras de arte irdo auxiliar
nas relagcdes sociais de quem aprende, melhorando a compreensdo de mundo para

todos. Para uma arte como experiéncia € preciso entender que a arte ndo se separa
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da vida, das nossas vivéncias. E um tipo de conhecimento democratico e libertador,
pois qualquer pessoa que o aprenda, ira ressignificar o saber estético em suas
proprias experiéncias. Dai a necessidade de entender como uma pratica artistica

pode embasar a pratica docente em sala de aula.

Inicialmente, ha uma real necessidade de que esse professor-artista entenda
o contexto de vida dos seus educandos. E isso retira o processo artistico desse
educador do modo “automatico”, passando para um modo de investigacdo mais
fundamentada, baseada nas subjetividades. Esse educador (o professor de arte) é
um sujeito entre a pratica docente e a pratica artistica, ja que seus afazeres e
conhecimentos se articulam em diferentes momentos do pensamento e da agao
sobre a arte e seu ensino, trabalhando com mediacao do conhecimento e ndo como

“autoridade e fonte” dele.

Paulo Freire, que era um contrario pensador das concepg¢des pedagogicas
tradicionais, importadas de nagdes imperialistas, nao frutificam em um pais com
tantas distancias sociais, econdmicas e educacionais. Uma das mudancas que
Freire pensou para o sistema educacional brasileiro estava na propria figura do
educador, que deveria possuir um pensamento mais critico em relagdo a area social
e politica, cujo dialogo com as pessoas das camadas mais populares da nossa
sociedade era mais importante para a educagdo como um todo, do que receber e
apresentar aos educandos o conteudo e sistema de ensino imposto pelas elites.
Para Paulo Freire a democracia e a educacdo democratica estdo propensas a
creditar a qualquer homem a sua capacidade de resolver problemas com
criatividade, através de dialogo e discussdo como base. Isso tém tudo haver com

alternativas de ensino ndo linear.

Julia Rocha (2018) fez uma excelente analise sobre os elementos da arte
contemporanea que se relacionam com o ensino da arte, como a n&o linearidade, o
uso de materiais e suportes diversificados, transitoriedade e efemeridade,
virtualidade, participacao do outro na realizacdo da obra/acdo, multidisciplinaridade e
a presenca de um corpo hibrido. Caracteristicas da arte contemporanea que

merecem destaque quando se relacionam com o ensino de arte.
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Por exemplo, nas salas de aula, o conteudo de histéria da arte é nada
linearmente, como uma sucessao cronoldgica, com um comego-meio-fim tradicional
e, muitas vezes, o que vemos € um histdérico das imagens. Pensar numa abordagem
da histéria da arte, que n&o seja linear, ou seja, apresentada por fragmentos, pois ao
aprendermos a pensar linearmente nado estaremos preparados para futuramente
lidar com problemas que chegam organizados em rede e nos afetam de forma
multipla. Olhar de forma anacrénica para uma arte em relacao a outra nos permitira

qgue novos significados sejam construidos a partir do repertério do presente.

Outro elemento de destaque na relacdo da arte contemporanea e o ensino da
arte é justamente a exploragdo de materiais e suportes de origens variadas ao
mesmo tempo em que podem ser trabalhados com técnicas tradicionais da arte,
como a pintura de acrilica, a aquarela, a escultura, a fotografia. Para os artistas
contemporaneos a limitacao sobre o uso de suportes e materiais é inexistente, uma
vez que os limites sdo rompidos ao usarem O corpo como suporte, seja na
performance, no happening, na instalacdo ou no video. O uso de diferentes
materiais numa mesma obra/agdo € totalmente contemporaneo, pois mesclar
técnicas nos permite explorar novas linguagens. Quando eu falo de diferentes
materiais, ndo estou so6 falando de fazer esculturas de cimento para serem pintadas
com tintas experimentais oriundas da natureza, mas falo especialmente de se
experimentar novas técnicas e linguagens préprias do contemporaneo, como o
grafite, a colagem, a fotografia de celular, os stories das redes sociais, o sténcil, o
pixo, etc. A arte contemporanea é plural demais para ser apreendida em um unico

espectro.

A democratizacdo do uso de materiais e suportes diversificados amplia as
acdes dos estudantes, especialmente se fizer uso de artefatos do cotidiano desses
estudantes. Qualquer material pode ser ponto de partida para criatividade e
producado artistica. Dos recursos virtuais, a tecnologia é a fonte mais presente no
cotidiano dos estudantes do mundo contemporaneo e é totalmente presente nas
salas de aula hoje. E preciso pensar na insercdo das novas tecnologias, midias e
redes sociais digitais nas praticas educativas, pois ja ndo adiante mais proibir o
aluno de entrar em sala de aula com o celular. E preciso integrar e dar um uso

produtivo e criativo para os meios tecnoldgicos a disposicdo, de uma maneira
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emergencial, ja que o contato dos jovens com esses meios € cotidiano,

especialmente através de imagens e videos.

A efemeridade na arte contemporanea é real se observados os esgotamentos
de trabalhos em seu proprio meio, como caso das obras de /and art, construidas na
natureza com materiais dela mesma, que se desfardo com o tempo. Assim, os
processos educativos também sdo efémeros e se esvaziam conforme se realizam. A
questao do esgotamento, temporalidade e desaparecimento nos coloca no lugar do
contemporaneo, onde o tempo nao se materializa como eterno (e nem pretende sé-
lo), trazendo desafios novos, inclusive para o arquivamento e musealizagdo, como é
o caso da efemeridade presente nos corpos que findam a performance e o
happening.

A educacdo é construida sobre esse mecanismo do efémero, pois a
aprendizagem so se realiza na medida em que ha mediagédo entre os sujeitos. Os
moldes tradicionais que acreditam na perpetuagdo da aprendizagem através de
acdes de avaliagdo para medir conteudo assimilado ndo condizem mais com as
questdes do contemporaneo, ja que nao foca na apropriacdo de experiéncias. A
proposta aqui sera trazer dos processos artisticos essa nogcédo de efemeridade para
a educacao da arte, onde o percurso educativo € uma pratica efémera, que nao se
repete, sendo sempre uma experiéncia diferente entre os sujeitos envolvidos e

tempo presente em que eles coexistem.

A pratica dialégica e mediada que merece substituir o sistema de ensino
unilateral e conteudista € uma possibilidade real. Professor e conteudo devem
perder o protagonismo em prol de um exercicio compartilhado por todos, onde o

professor-artista é o sujeito mediador desses conhecimentos.

A arte contemporanea esta o tempo todo tentando interdisciplinarizar, isto &,
colocando pessoas com competéncias especificas interagirem com outras pessoas
de diferentes competéncias para criar e atravessar os seus proprios limites através
de didlogos. Esse carater interdisciplinar contribui para o professor-artista pois
possibilidade a criagcdo de projetos com parceria de professores de outras
disciplinas. E esses projetos aproximam o fazer artistico que € articulado com outros

campos do conhecimento.
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Essa articulagao reflete sobre os objetivos de ambas as propostas formativas,
a docente e a artistica que, segundo Amaral (2008), é: aprender com a experiéncia,
o que significa “aprender a aprender” ou aprender a pensar, o Unico habito capaz de
permitir ao ser humano traduzir forgas, capacidades, aptiddes em realizacdes
socialmente valorizadas. E sobre ndo criar limites e rétulos e estar num constante

estado de espirito de aprendiz na pratica docente e artistica.

E ensinar é também criar significacbes sobre o proprio percurso estético do
educador, uma vez que este também aprende ao ver o seu educando criar. Dai, a
importancia de se colocar exercicios de pratica e de reflexdo em sala de aula,

independente da qualidade de resultados.

Segundo Almeida (2009), o ensino € uma experiéncia intelectual criativa.
Assim, se permite uma educagao que fagam com que as pessoas experimentem o

conhecimento de forma criadora.
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CONSIDERAGOES FINAIS

A livre-expressao foi o emblema da modernidade da arte do final do século
XIX e comego do século XX. De Argan a Kandinsky (apud IAVELBERG, 2018, p.
1804), acreditava-se que a educagao por meio da arte seria capaz de sensibilizar os
jovens educandos, transformando-os em criaturas sensiveis ao seu mundo e aos
dos demais. E ha um consenso entre os dois autores de que o desprezo pela
sociedade de consumo € necessario, uma vez que esta roubava das criancas a
autonomia criativa. E importante desenvolver uma imaginacao forte e rica nessas
criangas, pois essa fungéo psicolégica superior ira se distanciar cada vez mais das

simples reproducdes.

Uma formacgéo artistica visa a preparagdo das novas geragdes para a
construcdo de um mundo melhor para todos, em um ponto de vista mais inclusivo e

mais sensivel.

O que antes eu meio que sabia intuitivamente, agora sei pela luz da razao,
que a pessoa do artista ndo se separa da pessoa do docente, que os dois sdo uma
mesma vivéncia multidisciplinar. Sei que transmitirei mais do que conteudo em sala

de hoje, me sinto no dever de provocar e ir além.

Minha experiéncia de estagio em sala de aula nao foi boa, mas foi importante.
Foi decepcionante, no sentido de que a sala de aula era uma bagunga, um misto de
farra e desrespeito por parte dos alunos, com o um excesso de “conteudismo” (e
cansago) da docente que era minha referéncia na ocasido. Mas, foi importante para
mim, pois ali vi que ha esperanca e que ha necessidade de mudanga daquele

cenario!

Embora aquelas aulas fossem chatas e enfadonhas para eles, eu pude
perceber, também, que eles tinham, na realidade, outros gostos. Durante as aulas
de arte, enquanto a professora escrevia no quadro e falava sobre algum artista
famoso do modernismo, aqueles jovens se reuniram no fundo da sala de aula e
colocavam um celular com musica alta para tocar (sim, eles fizeram isso durante a
aula, embora ela continuasse dando a aula normalmente para os que estavam na
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frente e queriam ouvi-la). A musica colocada era um funk e algumas meninas
dancavam até o chdo. Nesse meio tempo, muitas fotos, selfies. A aula era de arte.

Eles estavam errados?

Sinceramente, ndo sei julgar. Sai daquela aula, que eu estava como ouvinte,
com uma sensagao estranha de ndo saber se aquilo tudo era certo ou errado. Essa
duvida é obviamente sobre questdes morais minhas e sobre questbes de arte
educacdo mesmo. Quem estava certo e quem estava errado naquela aula? A
professora ou os alunos? E se ninguém estivesse certo ou errado e aquela situagao
em si fosse o que fosse, uma realidade que independe de julgamentos morais? A
professora estava cansada, obrigada a dar aquele conteudo vago dado pelo MEC,
para o qual os alunos nao tinham um real interesse ou sequer curiosidade. Mas a
aula era de artes, eles escutavam musica, dangavam e tiravam fotos. Musica, danca
e fotografia também ¢é arte e é uma arte muito mais préxima da realidade daqueles

alunos, mais contemporanea do que Munch ou Picasso.

Embora eu acredite que o conteudo obrigatério do MEC tenha que ser
ofertado (creio que ser professor da rede publica € estar atrelado a essas obrigagdes
todas) e que sua relevancia para a formagao escolar seja de suma importancia, ele
nao é tdo proximo da realidade daqueles jovens. Poderiamos estar falando sobre
musica popular e sobre funk carioca naquela aula, sobre composicao de funk e rap,
sobre mixagem de musicas com instrumentos musicais improvisados, com recursos
de voz (como beat Box) e até com aplicativos de celular, poderiamos fazer dancga,
talvez formar um corpo de baile, poderiamos ter uma aula sobre fotografia e

fariamos muitas selffies, e isso tudo poderia abranger aquela aula.

Talvez naquela escola os alunos tivessem motivos para suas
“‘desmotivagdes”, mas no ano passado vimos bem como a ocupagao (por alunos)
das escolas de ensino médio, em todo o Distrito Federal, como protesto contra as
propostas de reformas escolares que vinham ocorrendo, foram importantes para que
notassemos que aqueles jovens tinham vozes ativas e vontade de aprender! Isso me

inflou novamente um alento e vontade de continuar nesse caminho.

Esse professor que quero me tornar € um artista e aprendiz. Esse professor

7

precisara entender que ele ndo € a unica fonte de conhecimento de seus
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educandos, mas sim um instrumento de mediagao entre o conhecimento construido
e aquele se ira construir. Ele deve propor esses espacos de construgcdo de
conhecimento e de reflexado a partir das experiéncias. Em Cocchiarale (2006, p. 72)

temos:

O Mundo contemporéneo nao mais valorize a pureza, inclusive estilistica,
buscada obsessivamente pelos artistas modernos em nome da interface, da
multidisciplinaridade e logo a contaminagao, hibridizacdo e o ecletismo. O
mundo contemporaneo € absolutamente impuro e isto é para ele um valor.
Porque se impureza é conviver com a diversidade — seja ela étnica, politica,
sexual, etc. — ela tornou-se um valor positive da contemporaneidade. Prefiro
mil vezes a impureza que me pde convivendo com o diferente, a pureza que
o exclui. O mundo contemporaneo é cheio dessas possibilidades.

Falo sobre como a arte contemporanea pode afetar diretamente o ensino de
arte ao trazer, na da figura do docente, esse pensamento critico e multidisciplinar
para a sala de aula. Porém, trazer arte contemporanea para o ensino escolar ndo é
tarefa facil. Existe um abismo que ainda separa o acesso do sistema escolar da
produgdo contemporanea de artes. O professor precisara trazer sua experiéncia
estética para a sala de aula, seja ela da sua propria pesquisa/produgao artistica,
seja ela da producéo geral de arte contemporanea. E preciso pensar melhor sobre
como isso pode ser feito: sera na escolha dos referenciais imagéticos que seréo
adotados em sala de aula? Sera na perspectiva metodolégica adotada para seus

estudantes? Creio que ambas as oportunidades s&o reais e necessarias.

Eu, como professor-artista que pretendo ser, trarei minha experiéncia como
aquarelista, como ilustrador, como consumidor de arte, para meus educandos, tanto
pelo compartilhamento de experiéncias, como no ensino da técnica, para que eles
realmente tenham uma maneira nao ortodoxa de se expressar e se apropriarem de

uma cultura visual que esta disponivel.

Esse abismo que ainda separa o espaco escolar da producdo artistica
contemporanea se da por varios motivos que precisariam ser analisados e

trabalhados.

Ha um receio por parte dos professores em se aproximar de um espectro da

arte que ainda esta em construgdo, constantemente reelaborado. Os préprios temas
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abordados por artistas contemporaneos podem ser considerados delicados para a
comunidade escolar. A producdo de artistas contemporaneos aborda
constantemente questbes de politica, discussdes de género, diversidade sexual,
racismo, conflitos territoriais e outros tépicos controversos que atravessam as
discussdes cotidianas da sociedade. O que torna delicada a abordagem desses
temas em sala de aula por parte de professores talvez seja mera resisténcia ou
medo de adentrar em determinadas discussdes. Porém, chegamos ao ponto de
enfrentar o problema e a discussao € inevitavel. Temos que ter a coragem e
delicadeza de saber o momento de ensinar esses temas controversos com

sabedoria e imparcialidade.

A educacgao € que é alterada pelas transformagdes da sociedade (Favaretto,
2010) e ndo o mundo que se adapta aos seus sistemas educacionais. Essa
percepcao de transformagao precisa ser trabalhada dentro da légica pedagdgica,
sobrepujando, talvez, modelos anteriores de pratica que hoje ndo sejam mais téo

eficientes para um ensino libertador.

Hernandez (2010) vai além da teoria da criatividade defendida por Ana Mae
Barbosa (1990), expondo que se trata muito mais de possibilidades e oportunidades,
quando se fala de educagdo para uma cultura visual, para se construir e avancar
sobre como nos relacionamos e aprendemos a ser, com aquilo que vemos.
Hernandez fala de uma cultura visual que nao foca tanto na leitura de imagens, mas
nas posigdes subjetivas que produzem as imagens, pois elas sao portadoras e
mediadoras de significados e posi¢gdes discursivas, contribuindo para pensar o
mundo e para pensarmos a nds mesmos como sujeitos. Para isso € necessaria uma

educacao, uma construcio cultural do olhar e de sua identidade.

Esse tipo de cultura visual precisa ser aprendida e ai entrara como
fundamental na fungdo da educacido para as artes das escolas, uma vez que
permitira aos jovens indagar o mundo sobre as maneiras culturais de se olhar e seus
efeitos sobre cada um de nés. Por isso, para além da teoria da criatividade exposta
por Ana Mae, Hernandez enfatiza o tempo todo que as artes visuais devem
favorecer o desenvolvimento de um pensamento critico, procurando superar a
finalidade expressionista, até entdo dominante nas escolas, que muitas vezes se

apresenta travestida de uma visdo particular de arte, que é ocidental, branca e
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heteronormativa. E necessario descentralizar o sujeito que se encontra no nucleo

dessa cultura imperialista.

Para C.M. Charles (1975), ao professor Piaget considera como tarefa principal

0 assegurar que as criangas atuem fisica e mentalmente, ao detrimento da

transmissao bilateral de conhecimentos. Pois as interagbes sociais sdo mais

importantes para um ser humano em formacéo, do que acumulo de conteudos, pois

as relagdes enfatizam linguagens e manipulagdo de objetos para resolugcado de

problemas do dia a dia. Isso exigira do professor uma maior compreensao de seus

alunos, como suas origens e seus modos de vida, para assim poder captar as
habilidades que podem ser melhoradas. Ainda em Charles (1975, p. 2):

Piaget acreditava que o desenvolvimento intelectual ocorre por meio de dois atributos

inatos aos quais chama de Organizacdo e Adaptag¢do. Organizagédo é a construgao

de processos simples — como ver, tocar, nomear — em estruturas mentais de ordem

mais elevada. Um individuo compde assim seus sistemas de considerar o mundo.

Adaptagcédo é a mudanga continua que ocorre no individuo como resultado de sua

interacdo com o meio. Isto ocorre a medida em que ele assimila experiéncias — as

adapta as suas estruturas mentais ja existentes — acomoda (modifica) estruturas

mentais de modo a permitir a inclusdo de experiéncias que nao se ajustam as
estruturas existentes.

Ao tragarmos uma relagao entre arte contemporanea e ensino, encontramos
muitos pontos em comum que precisam ser trabalhados. Em Ronaldo de Oliveira
(2008), percebemos alguns desafios da relagdo entre arte contemporanea e ensino
de arte na escola:

Muitas sdo as questdes postas pela arte contemporanea que dialogam ou
coincidem com os paradigmas postos para se pensar e praticar educac¢ao na
atualidade. Destacamos aqui a nao linearidade, a utilizacdo de materiais e
suportes de origens diversas, a transitoriedade, o efémero, a virtualidade, a
participacdo do outro na e para a realizagdo da obra; as interfaces da arte
com outras areas, para que possamos apreender este corpo hibrido que se
apresenta com outras dimensdes e tantas possibilidades de apreenséo
humanamente multissensoriais, seja da Arte ou da Educacéao.

A distancia notada entre o que € ensinado e que € aprendido é notavel
conforme continuamos esse debate sobre processos construtivos na educagao

quando o ensino € bilateral e autoritario. A urgéncia é sobre um ensino onde o
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professor ndo € a unica fonte de informacéo, mas o mediador do conhecimento em
debate.

E o ensino da arte ainda é timido nos caminhos encontrados para aproximar a
escola das producgdes artisticas contemporaneas e, mais profundamente, timido em
abordar temas vivos e polémicos da vivéncia do mundo contemporaneo. Cabe a
esse professor-artista apropriar-se, com maior aprofundamento e propriedade,
destas questdes e fazer-se contemporaneo com suas metodologias utilizadas em
sala. A arte contemporanea deve encontrar seu espaco dentro do dmbito escolar,
como uma necessidade imperativa, e ndo somente no conteudo trabalhado dentro

dos planos de ensino, mas principalmente nas metodologias de ensino escolhidas.

Por fim, gostei de me dedicar a esta pesquisa, pois sempre aprendo mais e
mais sobre minha area, a aquarela, e nunca termina meu aprendizado em arte.
Descobrir como nds, aquarelistas ocidentais, chegamos até aqui, hoje, foi crucial
para poder questionar como o processo de pintura € feito da forma que é feito

atualmente.

A histéria da aquarela me ensinou a possibilidade de mudancga no significado
desse termo. Ja foi chamada de aguada de nanquim, guache e lavados de tinta,
desenhos aquarelados também, e era feita de forma bem diferente de como se

aquarela hoje.

Ou seja, o processo esta sempre mudando e creio ainda que ja esta ha
muitos séculos sem mudancas. E preciso encontrar os limites e fronteiras que
possam levar a aquarela a dar passos no presente e no futuro. E, mais ainda, no
contemporaneo, € preciso entender que ja ndo existe mais uma técnica unificada
sob uma suposta arte, mas formas diferentes de ser aquarelista, o que varia de

artista para artista.

N&o se trata apenas de inovar os programas pedagdgicos para 0 ensino
dessa pintura, ou muda-lo radicalmente. Mas ser um professor-artista capaz de

trazer o novo e experimentagdes as praticas artisticas ja consolidadas pela tradigéo.
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