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A minha ignorância e arrogância ficaram comprovadas quando, em dezembro
de 1971 saí da Inglaterra indo para Milão, na tentativa de ali conseguir meu visto
para os Estados Unidos.

Muito embora já tivesse um bom currículo que incluía a participação em duas Bi-
enais, eu não sabia absolutamente nada sobre a Itália, e o gradual conhecimento que
adquiri naquele primeiro mês foi o suficiente para criar o encantamento que me fez
permanecer naquele país por 14 anos.

Pudera, pois caminhando pela via Rafaello Sanzio, corso Caravaggio ou piazza
Leonardo da Vinci parecia sentir ao meu lado a presença dos grandes mestres for-
madores da cultura artística em que eu estava pretenciosamente querendo mergu-
lhar.

A quantidade, qualidade e variedade de linguagens artísticas com que me deparei
- tanto as clássicas quanto as contemporâneas - eram um estimulante desafio que
aceitei sem pestanejar, pesquisando o quanto podia na procura de um caminho que
pudesse seguir a contento.

Foi casualmente, na casa de um amigo, que vi, na incipiente televisão italiana,
um detalhado documentário sobre um artista totalmente desconhecido (para mim)
que me deixou profundamente impressionado. Tratava-se do pintor siciliano An-
tonello da Messina, responsável pela introdução da pintura a óleo na Itália. Artista
curioso e viajado cuja presença em Veneza foi determinante na carreira de outros im-
portantes pintores locais, notadamente Giovanni Bellini, autor da minha pintura
predileta, "São Francisco no Deserto", pertencente à Frick Collection em New York. São
Jerônimo, nascido no ano 347 DC, tradutor da Bíblia do hebreu para a vulgata,
aparece vestido como um cardeal, posição que nunca teve, mas que demonstra a sua
importância intelectual dentro da Igreja. 

um ótimo documentário como esse não podia deixar de se delongar naquela que
é sem dúvida a obra prima desse mestre renascentista: "São Gerônimo em seu Estúdio",
pequena pintura medindo 45,7 x 36,2 cm que retrata o responsável por aquela impor-
tante tradução da Bíblia imerso em seus estudos "dentro" de um móvel/escrivaninha
no interior de um templo Gótico,

Essa pintura me deixou boquiaberto devido à sua complexidade e interessante
composição, para não mencionar a fenomenal técnica do artista. Além de ter ele
mesmo providenciado suas tintas, pincéis e suporte, a precisão e meticulosidade dos de-
talhes eram surpreendentes, especialmente levando-se em conta a precariedade dos re-
cursos disponíveis naquela época e lugar. 

"São Gerônimo em seu Estúdio" ficou definitivamente gravado em meu subcons-
ciente e foi com grande surpresa e prazer que o "encontrei" na National Gallery em
Londres quando ali fui, em 2006, na procura da "Virgem das Rochas" de Leonardo da
Vinci.

Já venho me dedicando à releituras de obras dos grandes mestres a algum tempo
e comecei este ano de 2015 com muita disposição para dar continuidade à esse tipo de
pesquisa, escolhendo para dar início a essa nova série nada menos que essa pintura
que sempre me encantou. 

Durante os 29 anos em que residi no exterior ( Inglaterra, Itália e Estados
Unidos) fui sempre considerado um "artista brasileiro", não tanto pela minha na-
cionalidade como pelo uso que sempre fiz de um colorido exuberante que considero
particular da energia que se encontra nesse nosso país. 

Partindo dessa premissa decidi construir a releitura do meu São Gerônimo man-
tendo toda a arquitetura original criada pelo mestre Antonello interferindo apenas
na escolha dos objetos que compõem a cena utilizando para tanto parte de meu
próprio "vocabulário" visual adquirido durante os 55 anos em que tenho me dedicado
à pintura.

Para tanto optei por uma tela quase quatro vezes maior que a original pin-
tando inicialmente toda a cena arquitetônica apresentada por Antonello que, uma
vez pronta, serviu de "palco" para receber as 29 interferências que pretendia utilizar
na composição dessa minha ousada releitura.

Nenhum dos objetos que compõem a tela de Antonello está ali por acaso. Per-
sonagem importante na hierarquia imposta pela "Santa Sé", o Artista siciliano não



poderia deixar de incluir na composição desse importante cenário monástico elemen-
tos simbólicos que não só ajudam a construir a "persona” do santo tradutor segundo
uma ótica cristã renascentista como também, ou principalmente, nos mostra a perspec-
tiva do ambiente cultural em que Antonello foi formado.

Trazendo à tona a minha "brasilidade” fui substituindo os elementos da tela
original com imagens que a muito tempo venho incorporando no meu vocabulário
pictórico mantendo sempre, nessa releitura, o equilibrio espacial proposto por An-
tonello, já que esses dão sentido à profundidade e tridimensionalidade percebíveis no
reduzido espaço plano de uma tela daquele tamanho.

Assim que, ciente dos diferentes significados embutidos em cada um dos elementos
que Antonello usou para contar toda a História nessa tela (não podemos esquecer
que, fora discursos e sermões, telas e murais pintados eram a única forma de transmi-
tir conhecimento disponível ao homem medieval) pretenciosamente optei pela escolha
de objetos que construíssem um panorama do MEU perfil cultural, de MINHA história,
feita de tantas estórias.

Abrindo o pano desse deslumbrante palco, somos recebidos por duas aves e um
vaso de metal. A perdiz (que era vista como um ladrão que rouba os ovos de outras
aves) no lado esquerdo representa o diabo, que rouba as almas dos jovens. Oposta-
mente o pavão, bem centrado, era considerada a “ave do paraízo”, o Jardim do Édem
antes de Adão e Eva terem pecado, comunmente utilizada nas pinturas contem-
porâneas para simbolizar a vida eterna. O fato desse pavão estar com a cauda reco-
lhida demonstra a preocupação do pintor em evitar a presença de sinônimos de
vaidade, totalmente inapropriada para aquela cena. Troquei esse simbolismo católico
pesado e opressor pela presença alegre de uma arara tropical (1) substituido o pavão
por um pachorrento tamanduá mirim (2), personagem constante em nossas matas e ser-
rados. Permanecendo na floresta chamei em cena um cêsto dos indios Kamaiurá (3),
habitantes do Alto Xingú.

Já que o meu São Gerônimo não está mais folheando um livro, mas está, com a
“pequena ajudinha” de Monsieur Rodin, por sua vez um dos maiores mestres da História,
ponderando sobre algo (que no caso é uma versão do Rubicks Cube (17) com QUATRO,
e não TRÊS, fileiras de cubinhos, lateral de 16 cubos em vez dos 9 do cubo clássico), re-
solvi substituir a figura do santo pela do “pensador” (10), mantendo porém o manto
vermelho de cardeal em suas costas.

O chapéu aveludado de cardeal apoiado na pequena arca atrás do santo foi sub-
stituido pela famosa “escultura” da artista surrealista suíça Meret Oppenheim feita em
1936 simplesmente intitulada “Objeto” (11).

O gato, guadião constante em qualquer biblioteca ou escritório, deixou seu
lugar para a conhecida figura ambígua do coelho/pato (4) . Ao seu lado, no lugar do
vaso com flores coloquei um exótico bonsai (5) cujo tronco retorcido lembra uma
figura humana. Completando o trio apoidado nesse degrau comparece pela segunda
vez um objeto tribal primitivo, nesse caso um vaso pré-colombino (6) que era da coleção
de meu finado amigo Jú Corte Real com a figura do “lobinho do Jú” nele gravado. Ul-
terior homenagem a esse querido artista o vaso contem tres de seus pincéis.

O misterioso bilhetinho (9) preso ao móvel logo acima do vaso me reportou a
um antigo projeto que propus ainda em 1992 chamado “The Golden Wæll”. Alí está
preso com uma fita crepe relembrando o tempo que esse projeto está esperando por um
patrocínio.

Vendo que a toalha, que é um utensílio de limpeza geralmente associado à
pureza, está suja, pendurei em seu lugar um peculiaríssimo objeto presente en várias tri-
bos indígenas brasileiras (que serve para secar a mandioca apenas ralada), o “tipití”.
(13) Paradoxalmente quanto mais esse instrumento é usado mais novo ele fica pois o
líquido que sai da polpa da mandioca renova as fibras do tipiti ao passar entre elas.
Seria esse um caso único de “entropia reversa”?

O par de sapatos deixados ao pé da escadinha evocou uma importante gravura
de M. C. Escher chamada “Ascending and Descending”, aonde um grupo de monges sobe
incessantemente os degraus de uma escada impossível enquanto outro grupo de mon-
ges desce a mesma escada. O  conceito original dessa paradoxal escada (7) aos pés da es-
cadinha foi criado por Lionel Penrose e seu filho Roger em 1958.



A discreta presença de uma caveira (24) nos adverte sobre o perigo mortal de
deixarmo-nos iludir pela vaidade do discursso intelectual que permeia e constitui esse
quadro. Salientando a consciência da brevidade da existência humana ao seu lado
pendurei um arcaico compasso medidor da seção áurea (14). Tudo em sua própria e
sagrada medida.

Apoiado na escrivaninha logo atrás do cubo um livro aberto (15) mostra em
suas páginas a interatividade entre o consciente e o inconsciente (representados pelas
paisagens diurna e noturna) unidos pela energia das sete cores da fita divisória no
meio do volume. Logo atrás, no fundo da prateleira pendurei a reprodução de uma
antiga gravura retratando o próprio Antonello (16). Ao seu lado um antigo objeto
misterioso, um “puzzling jug” (18) (como beber de um vaso cheio de furos?) além de se
harmonizar visualmente nos alerta para a possibilidade de encararmos os mistérios
da vida por uma ótica diversa da que estamos habituados no nosso dia a dia. 

Passado e presente, como os grãos de areia de uma ampulheta (19), parecem se
misturar em um mundo aonde certas quantidades tem qualidades próprias.

Um dos pontos altos do quadro original é o ladrilhamento no chão criado por
Antonello, por isso coloquei de pé, mas apoiado contra o fundo da estante, um exem-
plar do ladrilho quadrado (20) que criei anos atras que possibilita infinitas possibi-
lidades de combinações com apenas um giro de 90 graus, como demonstrado no
pavimento desse espaço aonde a cena se desenrola. Colocando a  miniatura de minha
“Scala Cromatica” (21) em frente a um puzzle poliédrico (22) sublinho a importãncia
da intuição em frente ao conhecimento científico, sempre válido e acessível.

Sobre os livros na prateleira (28) logo acima tenho um texto à parte des-
crevendo cada um deles. Se essa releitura tem como um dos propósitos traçar um perfil
de MINHA estória, nada mais apropriado do que a presença de alguns dos tantos livros
responsáveis por boa parte de minha formação.

Interessante conjunto identificado pelas tres cores primarias ocupa a prateleira
à esquerda.

Azul é a cor do “mazzochio” (27), forma toróide muito em uso pelos pintores do
renascimento que o colocavam em diversas posições demonstrando as recém adquiri-
das noções de perspectiva.

Amarela é a cor da “garrafa de Klein” (26), estranho objeto que, análogo ao
“anel de Moebius”, tem um lado só. O seu interior é o seu exterior.

Vermelha é a cor da cerâmica zoomorfica precolombina (25) também oriunda
da coleção do saudoso amigo Jú Corte Real.

Foi enorme a minha surpresa e alegria ao ver o poster que reproduz a imagem de
minha escultura “Natura” (29) se tornar um “hit” internacional vendendo milhares
de cópias nos quatro cantos do planeta. Surpresa por jamais imaginar que a imagem
de uma escultura pudesse ter tamanha aceitação e alegria por ser essa escultura uma
espécie de minha “profissão de fé”, aonde me coloco, como vasos de luz, totalmente
disponível para ser usado pela providência. Por isso a trouxe em cena em um lugar
destacado nessa pretença releitura colocando-a em cima e acima de todos os meus “per-
sonagens” que participam dessa encenação.

As paisagens descortinadas das janelas mostrando na esquerda o aspecto mais
urbano da sociedade medieval e o mais rural na direita demonstra o contraste entre
o agito das cidades em contraponto com a tranquilidade da vida no campo ou no con-
vento. Deixando intocada a bucólica paisagem campestre da direira, substituí a cena
mais urbana com a imagem de uma das minhas telas mais conhecidas, “Rainbow Fields”,
(8) tecendo uma clara analogia entre a energia representada pelas cores dos rolos de
feno e as várias atividades demonstradas pelas pessoas e animais entrevistas pela
janela.

Não perdi a oportunidade apresentada pelas colunas no fundo da sala adap-
tando ali uma antiga demonstração da ambiguidade visual proporcionada por um sim-
ples espaço bidimensional aonde a confusão entre figura e fundo cria uma situação
impossível com as colunas que são simultaneamente quadradas e redondas (23).

A tradiçao diz que por ter retirado o espinho da pata de um leão (12), São Jerô-
nimo tinha a companhia constante desse importante animal, simbolo de realeza e
magestade.




