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Encontro com o artista: Paulo Sérgio Duarte e Lucia Laguna 
 
 
Centro Cultural Candido Mendes  
Série “Encontro com o Artista”  
Galeria de Arte de Ipanema  
 
Encontro de Paulo Sergio Duarte com a artista plástica Lucia 
Laguna por ocasião de sua exposição no Centro Cultural 
Candido Mendes em 17 de julho de 2007  
 
 
Paulo Sergio Duarte: Eu não via o trabalho de Lucia Laguna há algum tempo; sempre respeitei sua qualidade pictórica. 
Acompanhei um pouco as exposições da Lucia neste período. O trabalho vocês têm aí, bem diante dos olhos. É 
sempre incômodo o trabalho do crítico. Falar da experiência ótica é sempre uma coisa estranha porque é uma 
experiência que se faz por si só. Se entrega plenamente aos sentidos e mobiliza o corpo inteiro com uma integridade 
muito grande quando se trata de uma experiência artística. Mas nós, seres humanos, seríamos sempre incompletos se 
não reivindicássemos o lugar que nós habitamos. Um grande filósofo do século passado (Heidegger) disse que “a 
linguagem é a morada do Ser”. Uma linguagem sem a palavra não vai ser nada. Olhar ou ver, uma série de animais tem 
essa experiência. O que eles não têm é o dom de devolver o olhar sob a forma de palavra. Então eu sinto que existe 
essa necessidade de repor e não dizer que complementa a experiência, mas tentar retraçar essa experiência do olhar 
recolocando-a neste lugar que é a morada do ser.  
 
No caso da Lucia, me surpreende primeiro um traço que acho característico de toda grande arte contemporânea 
brasileira. Tenho reiterado isso: uma das questões básicas da grande arte contemporânea brasileira é não manter uma 
relação edipiana com o passado moderno. Ela não tem nenhum pai super poderoso para ser assassinado, que 
atravessa o seu caminho, que passa com a roda do seu carro em cima de seu pé. Ao contrário de outras situações 
culturais onde houve uma modernidade muito densa, muito bem instituída e ganhando visibilidade pública, nas quais 
a arte contemporânea foi obrigada a criar cisões muito fortes em relação ao passado moderno, e se inaugura, com 
sinais de ruptura, de revolta mesmo, em relação este passado.  
 
No caso da transição da modernidade para a contemporaneidade na arte brasileira, ela se faz, ao contrário, com 
relações e interações muito poderosas. Em todo grande artista contemporâneo brasileiro há relações e interações 
intensas com o passado moderno.  
 
A modernidade se faz presente na contemporaneidade através de um diálogo produtivo, e não através de signos de 
ruptura de revolta. Então isto é um diferencial próprio à nossa história.  
 
Nós reclamamos muitas vezes da nossa modernidade mal acabada, de uma modernidade que não se instituiu, que 
primou até por instituições que foram criadas por não instituírem nada, quando o dever das instituições é instituir as  
coisas. São instituições que não instituem nada, deixam tudo flutuando no ar, em uma atmosfera de precariedade. 
Mas em compensação, devido a alguns pontos de ancoragem muito fortes desse passado moderno, ele se faz 
presente, e os artistas contemporâneos podem estabelecer esse diálogo, de uma relação mais paternal com seus pais 
modernos. É uma relação menos de filho para pai e mais de irmão para irmão, apenas como se o artista moderno fosse 
o irmão mais velho.  
 
Isto se faz muito presente na pintura de Lucia Laguna. É uma pintura que não abandona a experiência moderna da 
questão planar. Reinsiste na questão do plano que é uma tradição que, inaugurada por Cézanne, é absolutamente 
consumada pela revolução cubista, e explorada por grande parte da vertente pictórica do século XX. E acho que essa 
questão da planaridade da pintura é muito importante no caso da Lucia e está diante dos nossos olhos com muita 
clareza.  
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Outro elemento quando a gente vai dialogar com a Lucia, com as duas experiências que tive dentro do atelier dela. 
Uma há alguns anos atrás, e outra mais recentemente em torno desta preparação da seleção de trabalhos. (Para a 
exposição, na verdade, não houve seleção nenhuma. O olho da Lucia e as mãos da Lucia foram o que selecionaram 
através do seu próprio fazer as coisas. A exposição estava praticamente pronta diante dos meus olhos no atelier 
dela.) É que a gente vê, entre a grande variedade e a grande multiplicidade de manifestações da arte contemporânea, 
manifestações que às vezes, na obra de um mesmo artista, diverge de tal ponto que se olharmos a exposição sem 
uma etiqueta que nos ajude, a gente pensa que são dois artistas inteiramente diferentes que fizeram aquela obra. E 
nos surpreende que, às vezes, é o mesmo artista que fez a mesma coisa. Lucia guarda esta integridade de linguagem 
relacionando os trabalhos uns com os outros por meio de uma estrutura de parentesco que não é bem característico 
do mundo contemporâneo. Isto também é uma forma de trazer a modernidade para o presente.  
 
Um filósofo jovem, que não me ocorre o nome agora, fala na questão da persistência da modernidade como um fator 
produtivo da contemporaneidade. Ele fala isso com um contexto filosófico, teórico, muito especifico ao quadro 
estético da literatura. Mas eu veria isso também no caso da pintura, em certas manifestações do presente, e, no 
Brasil, no caso da Lucia Laguna é muito claro.  
 
Outra questão que eu queria sublinhar, então, falando dessa multiplicidade da contemporaneidade: é que examinando 
essa multiplicidade, tenho pensado muito sobre duas estratégias muito claras dentro da arte contemporânea.  
 
Uma dessas estratégias é aquela que explora de forma muito inteligente, às vezes de forma menos inteligente, mais 
prosaica, uma das dimensões do mundo atual, que é a questão do espetáculo.  
 
Guy Debord já chamou a sociedade que nós vivemos de “Sociedade do Espetáculo.” Até para falar da mercantilização 
generalizada de todas as relações sociais, e à medida que todas as relações sociais se mercantilizam, a dimensão 
espetacular da coisa é o que fica e não fica mais nada. Mas estou falando do espetáculo numa dimensão positiva, não 
negativa. Para concorrer com as forças que estão em ação no nosso cotidiano, sobretudo na proliferação de imagens 
que o universo da sociedade de consumo nos apresenta, na riqueza, inteligência e beleza de seus outdoors e de seus 
anúncios luminosos, a arte se reserva de uma forma também espetacular para o momento de concorrer com este 
universo cotidiano.  
 
Mas existe uma outra estratégia, que não é a estratégia do espetáculo, que também se manifesta de modo forte, com 
poéticas densas, no mundo contemporâneo, que é a estratégia da delicadeza. Grande parte da pintura de Lucia 
Laguna se inscreve mais no universo da estratégia da delicadeza do que na estratégia do espetáculo. A 
monumentalidade da pintura de Lucia Laguna nos indica um traço moderno muito elevado no qual a modernidade 
brasileira não soube responder à altura. É a sua dimensão pública, ou seja, a sua escala chama e pede um observador 
anônimo e não aquele observador doméstico. Não é uma pintura feita para parede da casa grande. É uma pintura que, 
mesmo na sua menor escala - e por isso eu fiz questão de trazer os estudos de natureza morta -, se quer anônima e 
pública, de uma autoria poética individualizada, mas que não se dirige ao universo familiar. Se dirige a uma sociedade 
anônima, a uma coletividade, a alguém que possa fruir independentemente de saber a origem dessa pintura, como ela 
foi feita.  
 
Sabe-se que boa parte da modernidade brasileira não foi feita nessa direção. Boa parte da pintura moderna brasileira 
trabalhou para dentro de um espaço íntimo, não o intimismo dos seus temas, mas no espaço íntimo no sentido da 
privatização da sua fruição para sala de visitas dos poucos eleitos que poderiam ter uma pintura em casa. Daí sua 
escala menor, daí os grandes formatos serem uma novidade relativamente recente na história da arte moderna 
brasileira (salvo alguns painéis de Portinari dos anos quarenta, no edifício Palácio Capanema). Grande parte da pintura 
moderna brasileira obedecia a um regime de consumo privado, mas mais do que privado, a um regime de consumo 
doméstico, era uma pintura que já nascia domesticada. Um grande exemplo que temos disso, (é) quando Rodrigo 
Naves lembra as experiências de Tarsila do Amaral. Em um estudo que publiquei em 1998, fiz questão de sublinhar 
esta diferença. Apesar da verve e da virulência do nosso Manifesto Antropófago, um manifesto muito virulento, uma 
teoria da cultura muito radical, mas não temos a prática artística condizente àquele manifesto. Quando nós olhamos 
quadros, e vou citar, com outras palavras, o Rodrigo Naves, quando vemos os bichinhos da pintura antropofágica da 
Tarsila do Amaral, (e como) bem diz o Rodrigo Naves, temos vontade de fazer carinho neles, acariciar suas cabeças. A 
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gente não está diante de nenhuma violência antropofágica. Os pintores que teorizaram essa antropofagia, que foram 
solidários com essa antropofagia, não souberam praticá-la efetivamente. A pintura ainda é para um consumo muito 
íntimo e muito pouco público.  
 
Essa pintura de Lucia Laguna aspira a essa dimensão pública que já faz parte de uma arte brasileira pelo menos nos 
últimos trinta anos e manifesta claramente essa dimensão que a diferencia da tradição moderna brasileira. Essa 
escala, não apenas na questão da escala física, mas pela escala do regime de apresentação das suas superfícies 
pictóricas, do seu anonimato, que dá uma dimensão absolutamente moderna a pintura de Lucia Laguna, coisa que 
uma modernidade brasileira ainda não tinha alcançado.  
 
Coube à contemporaneidade brasileira, a partir de Volpi, talvez, seguramente, a partir de Eduardo Sued, no caso da 
pintura, para não falar das experiências escultóricas mais radicais de Weissmann e de Amílcar de Castro, e das 
investigações da fronteira da contemporaneidade e inaugurais da própria contemporaneidade em nosso país, de Lygia 
Clark e Helio Oiticica anunciar uma dimensão pública. Para ficar somente na esfera da pintura, a partir de Volpi uma 
dimensão pública se anuncia que não é a dimensão física da tela, mas a dimensão poética que se dirige para o olhar 
urbano e anônimo, e não para uma família numa sala de visita. Isso a pintura de Lucia Laguna tem claramente, no meu 
ponto de vista.  
 
Mas, mais do que isso, dentro desta estratégia da delicadeza, ela está falando do espaço urbano contemporâneo. 
Essa pintura é uma pintura de observação. Não é pintura abstrata, no sentido de um olhar introspectivo, para um 
imaginário que se configuraria na subjetividade de Lucia Laguna. Isso é uma reelaboração de uma observação da 
cidade do Rio de Janeiro e, mais propriamente, da paisagem que ela observa a partir da janela de seu atelier, numa 
pacata rua sem saída no bairro de São Francisco Xavier. Lá ela pode observar, desde ao longe, um pedaço da Linha 
Vermelha até a favela da Mangueira e, passando mais perto, o casario dessa rua calma. E o universo interior também 
do atelier; há uma passagem de interior para exterior onde nós não sabemos discernir direito se nós estamos dentro 
ou fora. Ela traz para a superfície da tela algo que faz parte da radicalidade da escultura moderna a partir de Tatlin e de 
toda experiência construtiva. E particularmente, também, de algumas esculturas cubistas de Picasso, ou seja, não 
existe mais dentro nem fora. Nós não sabemos discernir o que é dentro e o que é fora numa escultura de Tatlin E a 
partir de Tatlin e de toda uma experiência construtiva. Não existe o dentro e o fora numa escultura do Weissmann ou 
num bicho da Ligia Clark ou numa escultura de Amílcar.  
 
Nessa pintura também, que é uma pintura de observação, que se entrega na radicalidade planar de uma conquista 
moderna, ela também interrompe a segmentação entre interior (atelier) e exterior (paisagem).  
 
Nós sabemos que há passagem, nós sabemos a partir de um diálogo que vamos ter aqui, que existe essa experiência 
da observação da cidade, das suas empenas, do seu casario, do espaço vazio do atelier e dos espaços vazios que se 
anunciam entre os edifícios. Mas esses vazios, que são preenchidos por superfícies cromáticas, não nos são 
entregues de forma literal.  
 
Ali, de repente, eu vejo uma rampa, ou as costas de uma escada que desce, parece um Escher. A gente não sabe se 
desce ou sobe. Ela me apresentou essa descoberta, ali não sei se vejo uma rampa que desce ou uma rampa que sobe. 
Há um truque do tipo do Escher. O corrimão sobe e desce ao mesmo tempo. Tanto sobe, quanto desce. A partir desses 
elementos, eu posso simular uma figuração e dizer que existe ali, a imagem de um corrimão e de uma rampa. Mas 
nada está tão evidente assim. Pode ser somente um traço na tela.  
 
Ali eu posso ver a configuração de uma vegetação, só com o atributo afetivo do verde. Mas necessariamente não é 
isso.  
 
Já quero logo começar a falar com a Lucia e gostaria de salientar: vejam a força poética, a potência poética pode estar 
tão presente na estratégia da delicadeza, quanto na estratégia do espetáculo.  
 
Existem evidentemente, certas pinturas e instalações que se impõem pela sua dimensão espetacular. Não quero 
absolutamente desvalorizar o elemento espetacular em obras de arte contemporânea. Pelo contrario, não estou 
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associando diretamente a todas elas, andarem a favor da corrente contemporânea da sociedade do espetáculo. E quis 
salientar que nessa dimensão espetacular, das imagens que nos são oferecidas cotidianamente, muitos artistas 
encontram como saída e como manobra estética para sua necessidade de produzir, concorrer com esse universo e 
responder de maneira altiva e demonstrando que a inteligência de um outdoor não é uma obra de arte, porque existem 
obras de arte que demonstram que aquilo que estamos vendo, anunciando o macarrão, a manteiga ou a lâmina de 
barbear, não tem a estatura poética dessa outra obra que também sabe se manifestar espetacularmente, na cultura da 
imagem.  
 
Mas no caso da delicadeza, cabe a gente, ter um esforço reflexivo maior, porque a tendência da poética da delicadeza 
é ser eclipsada por esse universo, onde predomina esse culto a civilização da imagem, onde predomina esse culto à 
dimensão do espetáculo!  
 
Aqui estão muitos amigos de Lucia e muitas perguntas que vou fazer, vão parecer redundantes, para eles que já estão 
cansados de saber.  
 
Mas trata-se também de uma memória, de gerar um documento, que está sendo gravado, onde vamos preservar este 
momento aqui, num registro para que no futuro pesquisadores possam utilizar.  
 
Então Lucia, minha primeira pergunta. Quando é que você, começou a pintar?  
 
Lucia Laguna: Fui professora a vida inteira, de Língua Portuguesa. Primeiro em escolas particulares depois na 
Prefeitura do Rio de Janeiro e me aposentei. Uma vez aposentada, pensei: o que vou fazer agora para me ocupar 
intelectualmente?  
 
Preciso de uma atividade que seja pelo menos compatível, com a que tinha antes. Já ouvira falar do Parque Laje 
muitas vezes, e fui até lá para escolher qualquer coisa ali que pudesse me interessar, a que pudesse me dedicar. 
Encontrei por acaso o professor Luis Ernesto que me disse que aceitava iniciantes. Não conhecia a tinta a óleo, nunca 
tinha trabalhado com tinta a óleo, conhecia a pintura em alguns museus até então, mas isso nem me interessava 
muito na verdade.  
 
Não tinha nenhuma prática de pintura, a não ser pintar brinquedos. Meu marido e eu fazíamos brinquedos educativos 
em madeira, uma pequena empresa familiar.  
 
Então pintava gatinhos, coisas assim. . . brinquedos. Essa era realmente a minha experiência de pincel e tinta.  
Comecei no curso de Luis Ernesto e a partir daí, foi uma surpresa total para mim. Descobri o universo da arte que, não 
sabia, poderia ser tão vasto e sedutor. Também não sabia que a medida que fosse conhecendo tudo aquilo, aquela 
escolha não teria mais volta. Dediquei-me inteiramente.  
 
Uma preocupação muito grande, na época, era a minha idade. Comecei com 54 anos.  E com 54 anos, você não tem o 
lastro de vida que tem um rapaz (como o Daniel Lanes) que está começando a carreira dele.  Isso me preocupou 
muito. Vi que precisava me apressar. E desde então a pressa foi uma característica do meu trabalho.  
 
Queria correr, queria me inteirar de tudo que já tinha acontecido. Uma coisa impossível, não é? E nesse afã de 
descobrir maneiras de colocar em pratica o que queria fazer, encontrei o professor Charles Watson. Ele já havia sido 
meu professor e realizava umas viagens para fora do país. Para conhecer museus,  galerias, ateliês de artistas muito 
conhecidos.  Comecei a fazer essas viagens. Economizava para poder participar de tudo.  Isso foi uma descoberta 
fantástica!  
 
A primeira vez que pisei na National Gallery, fiquei muito emocionada.  Eram aqueles trabalhos maravilhosos que eu 
conhecia de reprodução.  Uma coisa é você ver uma reprodução e outra é você ver o trabalho ao vivo, por inteiro, de 
perto.  Acredito que isso tenha sido a parte fundamental da minha formação. O conhecimento dos processos dos 
pintores contemporâneos... visitas aos ateliês desses artistas. Podíamos conversar com eles e saber como 
desenvolviam seus trabalhos e quais eram suas estratégias. Tudo isto para mim, era novo.  
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Comecei em 93 e fiz quase todas essas viagens que pude, até agora. Até o ano passado (N. York). Foi uma escola, eu 
não tinha escola nenhuma. Nunca tinha estudado arte e precisava aprender pintura por minha conta.  
 
Um jeito de me tornar um pouco mais hábil na pintura, foi copiar artistas. Copiava trechos de Picasso, Diebenkorn, 
para saber como é que eles chegavam àqueles resultados.  Depois disso, foi muito trabalho. Eu nunca pintei (pelo 
menos nos primeiros quatro anos) com a intenção de fazer exposições. Sempre pintei, porque precisava pintar. Todos 
os dias e sempre. Para adquirir uma bagagem que eu não tinha. 
  
Paulo Sergio: Na decisão pela pintura, não houve discussão se ia ser escultura ou gravura?  
 
Lucia Laguna: Não, trabalhando com Charles Watson aproximei-me de outras mídias. Ele lida com arte conceitual, 
vídeo, desenho, fotografia. Participei de grupos de estudo onde havia pessoas que lidavam com meios diversos.  
Cheguei a pensar: quem sabe posso fazer outra coisa? Mas a resposta era sempre a mesma. Nada mais me 
interessava. Nada mais me fazia ficar cinco, seis horas dentro de um atelier trabalhando, além da pintura.  Então acho 
que não tive dúvidas de que fosse a pintura mesmo.  
 
Paulo Sergio: E essa fisionomia atual do seu trabalho, dessa questão da observação da paisagem urbana, vem de 
quanto tempo?  
 
Lucia Laguna: Vem de algum tempo. Você se lembra que tivemos umas aulas bem importantes lá no Parque Laje, não 
é? Ao mesmo tempo, que fazia as aulas práticas de pintura e fazia cursos teóricos (Paulo Sérgio, Fernando 
Cochiaralle, Annabella, Marco Veloso) essas informações foram muito importantes. Porque tinha me decidido a 
encontrar alguma coisa, que fosse pintável hoje.  
 
Porque é muito difícil, por exemplo, falar de velocidade através da pintura. Há outras maneiras, mais eficazes de falar 
de velocidade. Mas a paisagem é pintável ainda hoje e eu havia feito desde o início a escolha pela paisagem.  A ilusão 
da janela que perpassa toda a história da arte e sobrevive. Achei que poderia fazer uma releitura desta janela.  O que 
me interessava na verdade, não era o assunto, o tema em si. Era a tinta, a pintura, era o fazer. Eu queria fazer, usar a 
tinta. E usar de maneira semelhante a Pollock , ou a Piero della Francesca, a Morandi, e tantos outros...  Até hoje, 
quando eu trabalho meus livros ficam abertos em diversas páginas, porque eles me impregnam de coisas que eu não 
tenho aqui dentro, e que quero botar dentro, para depois botar de novo para fora. Esta alimentação ou 
retroalimentação é constante.  Mas pode-se ver, a janela também pelo lado de dentro. A janela é um limite. Do lado de 
dentro é meu atelier. No atelier estão os meus livros, tintas, eu estou ali.  E também posso estar olhando para fora.  
Observo as duas coisas ao mesmo tempo.  Observo a geladeira por dentro, os potes, vejo a fiação, as luminárias, as 
tomadas, cadeiras, caixas. Tudo me interessa.  A melhor paisagem que eu poderia escolher, era a minha própria 
paisagem!  O subúrbio do Rio, onde eu moro há trinta anos, que observo há trinta anos.  
 
Um belo dia, depois de todas as aulas e conversas, com Paulo Sergio, Fernando, etc, me deu um estalo. . . Porque não 
estou pintando a minha paisagem?  Comecei a olhar para fora da janela.  Aí surgiu esta série entre a Linha Vermelha e 
a Linha Amarela.  A Linha Vermelha faz parte visualmente da minha paisagem!  A favela e o morro da Mangueira 
também. E edifícios com enormes empenas brancas... Telhados, canos, caixas d’água. Tudo isso formou o meu 
vocabulário.  
 
Eu queria, uma linguagem que fosse minha. Passei a usar mais a espátula, do que o pincel.  E essas chapadas que 
faço com a espátula me ajudam com a frontalidade do trabalho, com os planos. Tem um certo parentesco com a 
espátula do pedreiro, da construção.  
 
Paulo Sergio: Só abrir um parênteses aqui. . . . Essa questão de expressividade do gesto.  O que você diz, é que você 
não teve, a identidade com a expressividade do gesto. Como se apresentava para você?  
 
Lucia Laguna: Naquele momento exatamente?  
 
Paulo Sergio: Para você, foi melhor disciplinado, mas ele não está aprisionado?  



 

Textos selecionados | Pg. 6/6 

   
   
  
Título Encontro com o artista: Paulo Sérgio Duarte e Lucia Laguna Autor Paulo Sérgio Duarte 
Data 2007 Artista Lucia Laguna 
Publicação DUARTE, Paulo Sérgio. Encontro com o artista: Paulo Sérgio Duarte e Lucia Laguna. 

Rio de Janeiro: Centro Cultural Candido Mendes, 2007 (entrevista – texto não 
publicado) 

 

 
 
 

	
  
Lucia Laguna: Não, ele não está.  
 
Paulo Sergio: Ele está disciplinado. Mas talvez, a disciplina seja um rigor exigido da fisionomia da cidade. O caos é das 
relações sociais, não da apresentação física da imagem da cidade. Quem é caótica, são as relações sociais. Mas, não 
a fisionomia da cidade.  
 
Lucia Laguna: Voltando ao trabalho, vou me referir à paleta. É uma paleta sóbria. Existem acontecimentos cromáticos. 
Estou me acostumando a lidar com cores mais fortes. Então, eu vou devagar. Estou pisando num terreno que ainda 
vou desvendar.  
 
Outra coisa: eu tenho um trabalho de processo que independe de modelo prévio. No momento eu tenho uma 
assistente. Ela pinta o que quer para começar as telas, depois me entrega e começo a trabalhar em cima daquilo, 
isolando partes que me interessam daquela pintura.  
 
Há uma complexidade de escolhas. Eu me crio problemas e isso me faz trabalhar mais. Cubro com fita adesiva 
algumas partes, pinto outras, depois retiro as fitas e tenho que tomar decisões a respeito daquilo que está lá. Um 
quadro passa por vários estágios e às vezes eu retomo o mesmo trabalho depois de anos.  
 
COMENTÁRIO: Estes seus trabalhos aqui, a exceção do tríptico, eles têm uma coisa super contemporânea. Parece que 
você esta sempre vendo de cima, um espaço a cima. Essa sensação, que tenho em contraste com o tríptico. O tríptico 
remete a um espaço interior. {como você falou}. Mas nos dois eu percebo, uma briga muito grande entre essas linhas. 
Que querem submeter, conter determinados espaços dentro do quadro. E partes do quadro, querem se rebelar em 
relação a isso. Não aceitam essa conceituação e ai fica essa tensão. Acho curioso vendo daqui, aquele quadro me 
lembra muito o Francis Bacon, que desenhava aquelas figuras dentro de um palco.  
 
Lucia Laguna: Obrigada. Quero agradecer a presença de todos. A gentileza do Paulo Sergio, da Madalena e de toda 
turma da galeria.  
 
Paulo Sergio: Eu queria agradecer muito, especialmente a presença da Lucia Laguna aqui. Sobretudo, atendendo ao 
nosso convite, intempestivo para fazer a exposição. Quero agradecer a toda equipe do Centro Cultural; a Graça, sr 
Alberto, a Marta, a Madalena. E espero que a gente se reencontre, brevemente! 


