


















Jorge Guinle

Dez anos de solidão, 1983
Óleo sobre tela, 160 x 180 cm
Coleção João Sattamini,
Comodante Museu de Arte Contemporânea de Niterói, RJ
 

Henri Matisse
L’atelier rouge, 1911

O título “Dez anos de solidão” poderia referir-se a própria trajetória de Guinle. O artista, identificado 

com o expressionismo abstrato, nadou na contracorrente dos movimentos de arte dominantes no 

Brasil, da década de 60 e 70, a Pop Art e a Minimal Art. Em entrevistas da época, o artista mostra seu 

entusiasmo por George Baselitz, Sandro Chia e Francesco Clemente, todos seguidores do neo-expres-

sionismo, movimento internacional de “volta à pintura”, dos anos 80. No Brasil, a época (o encerra-

mento das ditaduras, da anistia, das Diretas Já!) era propícia ao espírito de renovação que a pintura de 

Guinle trouxe com intensidade, tornando-se o porta-voz de uma geração graças a sua erudição visual 

- viveu entre Nova York e Paris - e sua inteligência pictórica.

Suas telas revelam uma total liberdade em articular relações visuais (entre cores, formas, movimentos 

artísticos), um jeito selvagem onde o que importa é o íntimo diálogo (entre artista e obra) que se esta-

belece na ação de pintar, de colocar “as coisas para fora” através do gesto e da cor, uma espontanei-

dade no processo criativo, onde todo o corpo se joga, imerso na pintura. O quadro torna-se vida, no 

acúmulo de matéria, nas pinceladas livres, no jogo prazeroso e não menos conflituoso que se trava.

“As formas e os gestos se acomodam ao que têm do lado. São formas soltas, sem uma amarração 

muito clara. Assim, por vezes insinuam figuras ou aparecem como um gesto quase caligráfico. As figu-

ras não se submetem a um desígnio específico, que determina um lugar para cada coisa, de acordo 

com um plano estabelecido”. (MESQUITA, 2008, p.30)

Guinle por Guinle
No meu caso, por motivos emocionais, estéticos, encontra-se uma mescla do 
abstrato-expressionismo gestual, do de Kooning e do Matisse, até um surrealismo 
automatista. Mas cada apropriação de um estilo, de um pensamento inicial da 
escola , escolhida justamente pela inclusão de uma outra escola que seria sua 
negação. Por exemplo, o lado decorativo, ‘joie de vivre’, matissiano das cores seria 
negado pela construção ritmicamente exacerbada do abstrato-expressionismo. 
Por outro lado, a tragédia desta mesma pincelada abstracionista é negada pelo 
otimismo da cor e pela ambigüidade cômica da  operação. A possibilidade e o 
prazer de sempre alargar e nutrir essas contradições formam a base da minha 
práxis artística. (GUINLE, 1985, p.87)

Para pensar

1. Na pintura de Guinle, é a cor ou o gesto que determina um caminho 

para o olhar?

2. “Quem quer se expressar precisa de referências” (Paulo Sérgio Duarte). 

De que modo as experiências fora do Brasil foram determinantes na formação do olhar e 

da linguagem pictórica de Jorge Guinle?

Foto: Jorge Guinle diante do auto-retrato de Van Gogh, no Museu Metropolitan, 
Nova York, 1980 (Marco Rodrigues)





Jorge Guinle

Copacabana não me engana, 1983
Óleo sobre tela, 190 x 340 cm
Coleção Hecilda e Sérgio Fadel, Rio de Janeiro

“Por vezes, o artista opera com elementos arraigados na cultura brasileira, como em ‘Macunaíma’ e 

‘Copacabana não me engana’, mas esses símbolos surgem com a mesma pressa com que desapare-

cem. São figuras que se desfazem em manchas, e manchas que dão a impressão de ganharem feitio 

de figuras. Não se trata de um discurso sobre essas referências, mas uma ordem visual que passa por 

elas. Nessa ordem, nenhuma figura, forma, cor ou mesmo estrutura pictórica tem significado fixo. Os 

elementos se relacionam de forma solta e maleável. Na conversa entre eles, são diluídos os significa-

dos uns dos outros. Aqueles pintores alemães (os neo-expressionistas) muitas vezes procuravam uma 

subversão crítica dos elementos da pintura, que lhes atribuísse significados que aqueles símbolos, por 

vezes, escondiam. Jorge Guinle procura uma relação em que as figuras e formas não têm mais signifi-

cado permanente, ora são vistos como uma coisa ora como outra.(...) Nesta tela, se pode encontrar 

o perfil de um homem em uma massa de tinta verde-escuro. Esse perfil, por vezes, parece um novelo 

de verde que se desfez de uma forma mais acidentada, algo como um verde amarelado, raspado, 

semelhante a uma máscara frontal. Essa outra face é muito diferente daquela silhueta massuda: tem 

dois buracos no lugar dos olhos e uma coloração mais ambígua, amarelada, acinzentada. (...) Juntas, 

as duas figuras se fundem. Isso é reforçado pelo modo como as cores no resto do quadro se compor-

tam. Relacionadas com esses fenômenos físicos da pintura, as duas formas voltam a ser vistas como 

um amontoado de tinta, que não sugere nada além da expansão do verde da esquerda para a direita. 

As cores, no final, são elementos indefinidos, que não se submetem a papéis e nem têm características 

prévias, mas fazem de si mesmas personagens, assumem papéis diferentes” (MESQUITA, 2008, p.30 e 38)

Guinle por Guinle
Tem o lado da agressividade nas telas, meu lado bem ameri-
cano, elegância do lado francês, e o lado jovial, espontâneo, bem 
brasileiro, todo o “cozido” num caldeirão muito próprio.
Esta mescla de cultura sempre me fascinou muito. (GUINLE, 1985, p.4)

Jorge Guinle
Macunaíma, 1987
Óleo sobre tela, 200 x 100 cm
Coleção Ricard Akagawa, São Paulo 

Foto: Jorge Guinle Filho, 1985 (Marco Rodrigues)                                                        

Para pensar

1. “No ato criador, sou arrastado por impulsos que se 

desencadeiam como vendavais vindos não sei de onde. Vislumbro e persigo 

miragens interiores, que jamais consigo reconhecer na face da obra criada” 

(Iberê Camargo). Estes impulsos de que nos fala Iberê Camargo, seriam da 

mesma natureza daqueles que levaram Guinle a pintar?

2. Na obra de Guinle, como podemos perceber a relação entre 

a expressão emotiva individual do artista e o contexto cultural do entorno?

3. Em relação à sua obra, podemos falar de “agressividade 

americana”, “elegância francesa” ou “espontaneidade brasileira” 

seriamente, ou são estereótipos criados numa tentativa de classificar a 

produção do artista?





Jorge Guinle

A grande festa, 1986
Óleo sobre tela, 150 x 260 cm
Coleção Hildegard Angel, Rio de Janeiro

James Ensor
Masques devant la mort, 1888

Foto: Jorge Guinle em pé, cercado por Adriano de Aquino e Célia, seu pai e duas amigas. 
Granja Comary, Teresópolis. Final da década de 1960.

“Talvez o caos formal de Guinle tenha algo de uma festa: lugares repletos de gente, onde muita coisa 

acontece ao mesmo tempo, com pessoas indo de um lado para outro. São elementos soltos, cores 

desinibidas, que não estão lá para cumprir nenhuma função, mas para ser o que quiserem. Não por 

acaso, em 1986 o artista pintou uma tela chamada ‘A grande festa’. A pintura é feita de cores vivas e 

formas vibrantes. O espaço é congestionado e sem ponto de fuga definido. As pinceladas aparecem 

em todas as direções. A superfície é tramada, não se trata de planos de cor estáveis e delimitados. A 

cor vai para onde quer, invade o espaço das outras cores e se dilui.

É difícil ter uma idéia do que acontece por lá, tudo ocorre ao mesmo tempo. Como em um baile de 

carnaval, ou uma festa de mascarados, cada pincelada segue as mais variadas direções, joga serpenti-

nas para outro lado e ainda faz voar os confetes. As marcas assumem fantasias variadas. As pinceladas 

não são mais vistas só como pinceladas, mas como pinceladas relacionadas a algo, o que nos faz 

entendê-las como personagens de si mesmas. Em um momento, linhas brancas e finas sugerem um 

desenho infantil de um sol sobre o rosa, em outro, são apenas respingos de cores mais claras que 

aparecem em outras partes da tela.” (MESQUITA, 2008, p.38)

“(...) sua pintura é ela mesma signo, o tempo todo signo. Seu pincel arrasta a história da pintura, mas 

também pedaços imediatos de coisas e do mundo.” (RAMOS, 2008, p.20)

Guinle por Guinle
Eu quero inundar a cidade com meus quadros. Aliás,as 
minhas telas são um pouco glamourosas, são festivas, são 
quase que pequenos cenários das alegrias de viver,
herança dos meus pais. (GUINLE, 1985, p.4)

Para pensar

1. As pinturas de Guinle nos remetem a experiências sensoriais, mas 

também a uma leitura de signos visuais que estão espalhados por toda a história da arte. 

De que modo nossa formação visual contribui para a apreciação destas telas e  da arte 

contemporânea?

2. “O olhar educado é aquele que desenvolveu a atenção para o mundo”.

Esta frase de Paulo Sérgio Duarte nos dá uma dimensão da importância da arte no 

cotidiano e na escola. Como levar nosso aluno a uma educação do olhar,  a um olhar ao 

mesmo tempo desacomodado e investigativo?

3. A discussão das obras de arte em classe geralmente serve para refinar a 

apreciação da arte. Como se pode utilizar a obra de arte para acentuar a capacidade crítica 

do aluno?





Jorge Guinle

Summer interlude, 1986
Óleo sobre tela, 155 x 275 cm
Coleção Eduardo Guinle, Rio de Janeiro

Willem de Kooning
Composition, 1955

Fotos: Jorge Guinle pintando, em sua residência no Leblon, os trabalhos que irá expor na 
Galeria Anna Maria Niemeyer meses mais tarde.
Rio de Janeiro, década de 1980 (Antonio Guerrero)

“É justamente esta cisão entre parte e todo que a fase seguinte, a sobreposição algo alucinada de 

(entre outros) “Listen to the blues”, 1986, “Sambaíba”, 1987 ou “Summer Interlude”, 1986; virá 

incorporar como achado. O quadro agora vai para o fundo e não para o lado, caindo para dentro de si 

mesmo (um pouco como fizeram os quadros de Milton da Costa). Esta é a grande conquista da pintura 

de Jorginho – superar a contigüidade entre os elementos, sobrepondo-os, espremendo-os para dentro. 

Tudo então parece poder durar muito mais, ensaiar muito mais, gozar infindavelmente a sua pergunta 

infindável. Nada termina, pois a matéria morta da camada de baixo ainda pulsa na de cima – como um 

Bonnard mas sem espaço, nem luz, nem gente.

O quadro acaba dividindo-se literalmente em micro-quadros que, como bonecas russas, recebem por 

sua vez o mesmo acúmulo de tinta, paródia e memória. O resultado é curiosamente calmo e sem mo-

mento, como de Koonings moídos e macerados, espalhados pela tela novamente. Qualquer angústia 

do todo parece ausente aqui e a pintura, mais modesta em seus impulsos, já se sabe mais lenta e fra-

cionada. Pode assistir à própria duração, sem querer resolver nada. Um pouco como os “Ensaios”, de 

Montaigne, este livro de uma vida inteira – que assiste, dentro de seu espanto, à passagem do tempo 

pelo eu –, estes quadros de Jorginho alcançam um dos mais altos momentos de reflexão da cultura 

brasileira, como máquinas de suspensão e de dúvida. Seu grande achado é saber durar, na abstração 

preservada de seus conflitos”. (RAMOS, 2008, p.19)

Guinle por Guinle
O próprio hábito de exposições freqüentes 
me obriga um ritmo cada vez mais febril, me 
levando a um certo domínio técnico, o que 
me permite uma liberdade cada vez maior, 
utilizando recursos diferentes com diversas telas. 
(GUINLE, 1985, p.4)

Para pensar

1. Algumas vezes Guinle pinta sobre o suporte colocado no chão, outras 

vezes na parede, variando a relação gesto/olho. Esta liberdade no ato criativo, fruto de 

inúmeras experiências com a pintura, acontece em que período na história da arte? 

2. Muitos artistas giram a tela durante a sua feitura ou acabam por expô-la 

numa posição diferente da original. Este é um artifício válido? Que critérios o artista utiliza 

para fazê-lo?





Jorge Guinle

Adão e Eva, 1987
Óleo sobre tela, 200 x 140 cm
Coleção Ricard Akagawa, São Paulo

“Em Adão e Eva, por exemplo, as marcas azuis da pincelada dão um 

aspecto mais sólido à superfície diluída. (...) São gestos fortes sobre 

um plano que parece se desfazer, como em um fade de cinema, que 

faz a imagem ir embora lentamente. As marcas azuis até parecem 

dar lastro às manchas marrons mais regulares da tela. Dando-lhes 

aspecto de corpo, mas isso só é sugerido. (...) As manchas marrons 

verticais têm uma cor mais escura e vivaz do que as outras manchas 

que aparecem no fundo da tela. O marrom se dilui nas outras cores, 

parece desgastado, mas seu corpo ainda sugere alguma solidez. 

As pinceladas azuis aparecem como se encostadas nessas manchas 

verticais. Essas formas gestuais, não parecem estruturar nada, asso-

ciadas nos deixam ver um cenário reconhecível. São completamente 

diferentes do descampado dissoluto que forma o fundo da tela.

São corpos insinuados pelos golpes delicados e descontínuos de 

tinta azul. Uma linha azul e a outra desenham perfis. Esses perfis são 

perceptíveis quando associamos uma pincelada solta de um lado e de 

outro. A associação entre a coluna e as pinceladas não deixa dúvidas 

de que aquelas marcas formam o corpo de um homem e o corpo de 

uma mulher. Mais do que isso, seriam os corpos de Adão e Eva, em 

um cenário desolado, que se desfaz, como um paraíso perdido (...)”. 

(MESQUITA, 2008, p.32)

Guinle por Guinle
Cada vez mais a pintura toma conta da minha vida,
dos meus hábitos. Sou regrado pelas minhas noitadas, pela 
paixão pela pintura. Até minhas roupas e meus sapatos são 
manchados de tinta (...) (GUINLE, 1985, p.4)

Para pensar

1. Na pintura de Guinle sabemos que a cor e o gesto predomi-

nam sobre as formas. Ao dar um título para as suas pinturas, 

quer o artista direcionar nossa percepção ou provocar a 

necessidade cognitiva que temos de procurar significados e 

formas familiares naquilo que nos é dado no olhar?

2. De que modo a escala agigantada das telas provoca nossos 

sentidos? Seria diferente se fossem menores?

Material de pintura no ateliê de Jorge Guinle.

Foto: Jorge Guinle desenhando em seu ateliê de Copacabana.
Final da década de 1970 (Marco Rodrigues)
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