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Aviso aos leitores 

Este e-book está dividido em duas partes:

A primeira parte é a apresentação dos diálogos 

trocados, via WhatsApp, por mim com um 

grupo de amig@s. Neste segmento, se 

preservou a escritura usual do WhatsApp, ou 

seja, há dezenas de erros de digitação, de 

acentuação e concordância. Não teria sentido 

corrigir tudo, pois perderia a espontaneidade, 

que é uma das características deste meio 

contemporâneo de comunicação.

A segunda parte contém textos escritos por 

todos os membros do grupo: Blanca Brites, 

Eduardo Veras, Icléia Cattani, Joana Bosak, 

Katia Pozzer, Marilice Corona, Marize Malta, 

Nara Amélia, Paula Ramos, Paulo Gomes e 

Tadeu Chiarelli . Solicitei para eles um 

depo imento ,  to ta lmente  l i v re ,  onde 

escreveriam sobre o grupo, os trabalhos, a 

situação de isolamento etc... O que quisessem. 

O s  r e s u l t a d o s  s ã o  p o n t o s  d e  v i s t a 

extremamente diferentes.

Espero que gostem.

Alfredo Nicolaiewsky

Porto Alegre, outubro de 2020.



ALFREDO em processo;
NICOLAIEWSKY em quarentena

Alfredo Nicolaiewsky

O título,  um pouco pomposo, reflete 

exatamente este projeto, pois ele me apresenta 

no processo de criação de um conjunto de 

obras. Naturalmente, a criação das pinturas se 

mostra com suas muitas dúvidas e, enquanto a 

produção das obras segue seu andamento, o 

projeto – Alfredo em processo –  também está 

acontecendo. Para falar disso, cito o trecho 

inicial da música Sonhos, do Peninha, na qual 

ele canta:

Tudo era apenas uma brincadeira 

E foi crescendo, crescendo, me absorvendo... 

Pois foi meio assim que aconteceu...

Desde o final de 2019, estava com vontade de 

r e c o m e ç a r  a  p i n t a r .  N ã o  p i n t a v a 

absolutamente nada desde 1999 (20 anos), 

quando iniciei o doutorado e comecei a 

trabalhar com apropriação de imagens de 

cinema através de vídeos, posteriormente 

passando para DVDs, YouTube e, mais 

recentemente, fotografias de minha autoria. A 

ideia desse retorno foi sendo empurrada, pois 

sempre havia compromissos prioritários. No 

início de março de 2020, aconteceu o 



isolamento social em função da pandemia da 

Covid-19. Estando totalmente inserido no 

grupo de risco dos mais vividos, somente me 

restava ficar em casa, sem nenhuma desculpa 

para não recomeçar a pintar.

Não tinha a menor ideia do que sairia, sabendo 

apenas que queria pintar sobre sucata de 

pape lão  ( ca i xas  usadas  de  pape lão , 

desmontadas), material que já tinha utilizado 

como suporte no final dos anos 1980 e cujos 

resultados tinha gostado. Comecei e, dois ou 

três dias depois de iniciados os trabalhos, 

estava curtindo o resultado, apesar de não ter 

concluído nada. Aí surge a ideia (para mim, 

muito exótica) de compartilhar a experiência 

com um grupo de amigos. Naquele momento, 

também estava exper imentando uma 

“novidade” tecnológica. Tinha adquirido 

recentemente um smartphone (meu celular 

anterior nem fotos fazia) e estava descobrindo 

o WhatsApp e tirando fotos com ótima 

qualidade. Fazia parte de um grupo do Whats 

(formado por amig@s/coleg@s do Instituto de 

Artes da UFRGS) e decidi propor para eles se 

gostariam que eu mandasse uma foto por dia, 

mostrando o estágio que a pintura estava, para 

comentarem, podendo dizer o que quisessem. 

A ideia foi aceita, e logo convidei mais duas 

pessoas para participar. Como diz então a 

música: “Tudo era apenas uma brincadeira, que 

foi crescendo, crescendo, me absorvendo”. 

Passados mais alguns dias, já bastante 

animado, percebi que poderia criar um grupo 

exclusivamente para essa proposta. Convidei, 



então, mais três amigas: duas colegas do IA e 

uma da UFRJ. É um grupo bastante variado, 

alguns com muito pouco contato com arte 

contemporânea, outros trabalhando com 

ênfase nessa área, mas a maioria ligada à 

história, teoria e crítica de arte, além de outras 

artistas como eu. São eles (em ordem 

alfabética, para não dar briga): Blanca Brites, 

Eduardo Veras, Icléia Cattani, Joana Bosak, 

Katia Pozzer, Marilice Corona, Marize Malta, 

Nara Amélia, Paula Ramos, Paulo Gomes e 

Tadeu Chiarelli.

O que se apresenta neste e-book são esses 

diá logos,  essas obras se fazendo,  as 

interferências de todos no processo, as 

discussões – poucas e eventualmente 

acaloradas –, as muitas demonstrações de 

carinho e os resultados plásticos obtidos até 

agora.

Este livro não mostra o final do grupo, nem o 

final do trabalho. Ele vai até um determinado 

momento e registra essa história, esse processo 

até aqui.

E como diz a música, ao final:

Tenho um sonho em minhas mãos

Amanhã será um novo dia

Certamente eu vou ser mais feliz.
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FALTOU ALGO AQUI
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Série Quarentena; nº1 - Oh!!!
60,5 x 69 cm; pintura sobre sucata de papel



Série Quarentena; nº2 - Oh!!! 2
60 x 69 cm; pintura sobre sucata de papel



Série Quarentena nº 3 - Nossa!
56,5 x 76,5 cm; pintura sobre sucata de papel



Série Quarentena nº4 - Cobogós?
56,5 x 77 cm; pintura sobre sucata de papel



Série Quarentena nº 5 - Incrível
49 x 109 cm; pintura sobre sucata de papel



Série Quarentena nº6 - Tri!!!
42 x 66 cm; pintura sobre sucata de papel



Série Quarentena nº 7 - Micênico?
45,5 x 58,5 cm; pintura sobre sucata de papel



Série Quarentena nº8 - Uau!
58,5 x 110 cm; pintura sobre sucata de papel



Série Quarentena nº 9 - Ueba!!
42, 5 x 63 cm; pintura sobre sucata de papel



Série Quarentena nº 10 - Bah!
46 X 64 cm; pintura sobre sucata de papel



Série Quarentena nº 11 (inacabado)
37 x 81 cm; pintura sobre sucata de papel



Série Quarentena nº 12 - Opa!!
47,5 x 75 cm; pintura sobre sucata de papel



Série Quarentena nº 13 - A espera
51,5 x 63 cm; pintura sobre sucata de papel



Série Quarentena nº 14 - Amo!!!
50 x 48,5 cm; pintura sobre sucata de papel



Série Quarentena nº 15 - Uau !! 2 ou Meio cool
49,5 x 50 cm; pintura sobre sucata de papel



Série Quarentena nº 16 - Boa!!! Ou Adjorei!! 
Ou Orra ou Do meigo ao bravio

122 x 91 cm; pintura sobre sucata de papel



Série Quarentena nº 17 - Putz
71 x 83 cm; pintura sobre sucata de papel



Série Quarentena nº 18 - Lindona ou Ingrato
84,5 x 68 cm; pintura sobre sucata de papel



Série Quarentena nº 19 - Trilegal, 
Nossa!! ou Anjo

84,5 x 67,5 cm



Textos



Uma experiência dentro do casulo

Blanca Brites

De repente as portas se fecharam, as pessoas 

passaram a se esconder e todo contato físico 

foi condenado. O tempo parou. De chofre, o 

COVID19 nos colocou em isolamento social, 

uma situação surreal. Vive-se, desde então, no 

moto-contínuo de que “os próximos 15 dias 

serão os definidores do nosso destino”. Mas se 

trata de um calendário ilusório, incerto, que vai 

sempre sendo adiado, já que se passaram 180 

dias e não se consegue ultrapassar os benditos 

15 dias... E ainda assim, tudo parece normal.

Para quem mora em Porto Alegre, sabe como 

foi passar esse retiro obrigatório acompanhado 

do inverno que, embora com sol, se fez mais 

sombrio pelo descaso e estupidez política de 

como foi tratada, nacionalmente, a pandemia. 

Entristece mais ainda sentir que o país perde 

s u a  c a p a c i d a d e  d e  i n d i g n a ç ã o ,  s u a 

humanidade, seu sentimento de empatia.

Mesmo seguindo todos os protocolos e se 

mantendo cuidadoso, aos poucos, se vai 

relaxando em algumas recomendações, como 

a de lavar as bananas com esponja e 

detergente. Estamos prestes a jogar a toalha, 



nesse ringue em que a luta parece perdida até 

que venha uma vacina salvadora. Por instinto 

de sobrevivência, se criam outras maneiras de 

driblar as ausências, superar o medo, as 

carências, e uma é acreditar no mundo para 

além de nossa janela.

Estávamos, ao menos eu, nesse caldo de 

desesperança quando o artista e amigo Alfredo 

Nicolaiewsky mexeu no ar viciado dos que, 

permanecendo em quarentena, aos poucos 

perdiam seu v iço.  Sobretudo os que 

necessitam do olho no olho, do riso, do abraço, 

do cheiro de gente. Se a saudade e a distância 

deixam de existir pelas maravilhas da 

tecnologia atual, a tela e o virtual não 

compensam as emoções que dão brilho à vida, 

pelo menos para os que estão no grupo de 

risco e são obrigados ao confinamento, 

inclusive o Alfredo e metade de nosso grupo.

Também ele sentia a mesma apatia provocada 

pela contingência do momento, e na intenção 

de vencer essas amarras, inventou para si uma 

forma de se soltar e foi se socorrer na pintura 

que estava adormecida por 20 anos. Com esse 

projeto, veio também o convite para que 

algumas pessoas privi legiadas, nós, o 

acompanhássemos a cada etapa de seu 

processo de trabalho. O propósito era de que 

cada um desse seu palpite, bem assim, à sua 

m a n e i r a ,  n a  m a i o r  l i b e r d a d e ,  s e m 

obrigatoriedade de nenhuma ordem, sem 

compromisso de elaboração crítica ou 

acadêmica.



Comumente, os artistas consideram seu ateliê 

como área restrita e têm dificuldade em 

mostrar onde trabalham e, mais difícil ainda, é 

vê-los na feitura de suas obras. O mesmo 

ocorre com muitos escritores que não gostam 

de mostrar um texto em sua primeira redação. 

Mas também é necessário dizer que não vimos 

Alfredo trabalhando, à exceção de um vídeo de 

poucos segundos, gravado por indiscrição de 

Paulo Gomes, mas que ele concordou em 

postar.

Alfredo trabalha na sala central de sua casa, 

local que chama de “sala multiuso”, pois 

necessita apenas do computador, já que 

ultimamente esteve vinculado às imagens 

digitais e fotografia. Agora, esse mesmo 

espaço passou a ser usado como seu ateliê de 

pintura.

É nessa sala que a vida acontece. Há uma 

grande mesa central que serve para as 

refeições diárias e na qual ele executou as 

recentes pinturas. Assim, os potes de tintas 

podem se confundir com os potes de queijo e 

marmelada, os pinceis se misturarem com 

talheres. Tudo ocorreu no improviso, não por 

falta de espaço na casa, mas por sua decisão 

repentina de voltar à pintura. Segundo o artista, 

desde a reforma de seu apartamento, já havia a 

intenção de que a sala multiuso servisse como 

ateliê de pintura e desenho, no entanto, acabou 

não sendo adaptada para tal. Também nela se 

encontra o cavalete no qual o artista coloca a 

produção do dia para ser fotografada e 



encaminhada ao grupo. Costumeiramente, 

este mesmo cavalete está em destaque na sala, 

pois é nele que fica à mostra a última obra 

adquirida pelo artista. Vale saber que Alfredo, é 

um forte colecionador e, como tal, assíduo nos 

leilões — e tem sorte em seus lances.

Logo no início, Alfredo se valeu de pinceis e 

tintas disponíveis em seu estoque e de 

embalagens de papelão encontradas no 

supermercado. Essas eram abertas deixando 

aparentes todas as marcas, inclusive a 

identificação do produto, que depois 

desapareciam. Para ele, o papelão, como 

suporte, era um antigo companheiro, pois já 

havia sido usado nos anos 1980 e agora torna-

se, outra vez, a base para novas vibrações de 

cor, sempre presentes em sua pintura.

A formação do grupo veio em boa hora, em 

parte, para equilibrar a clausura imposta, na 

qual o saudosismo e a nostalgia entram sem 

bater e se tornam companhias frequentes. 

Acredito que cada um, e eu particularmente, 

naquele momento, se esforçava para que o 

cafezinho e o chope solitário, lembrassem o 

sabor de quando eram partilhados entre 

amigos, no bar onde se tinha mesa cativa 

sempre com mais uma cadeira para quem 

chegasse.

As afinidades que nos unem são de várias 

ordens, a começar pelo interesse na obra do 

referido artista. Outro elo é o envolvimento 

acadêmico, por sermos todos professores da 



área de arte e artistas, e há ainda os laços 

afetivos em torno do próprio Alfredo e para 

além dele, pode parecer prosaico, mas tem 

relevância.

Todo fim de tarde, a partir das 18 horas, começa 

a espera pelo que será mostrado como o seu 

trabalho dia. Primeiro, domina a expectativa 

toda vez que Alfredo anuncia o início de uma 

pintura; depois, chegam as imagens e surgem 

dúvidas pontuais do tipo: Como havia 

desenhado os círculos no papelão? Onde 

buscou aquela forma? O cobogó que existe na 

sua área de serviço, está presente? E as cores 

como foram misturadas? Por que domina a 

forma circular?

Por vezes, todos postavam observações juntos, 

e a cacofonia se instalava e se prolongava, pois 

sempre havia alguém com mais folego para 

seguir em suas análises. Os comentários 

vinham de todos os modos, inclusive com 

s i l ê n c i o s .  E n t r e  n ó s ,  d o m i n o u  u m a 

camaradagem,  e  era  quase  como se 

estivéssemos numa mesa de bar onde as 

verdades são ditas abertamente. Muitas vezes, 

quando eu dava meus palpites, estava 

acompanhada por uma taça de vinho e sei que 

outros companheiros também faziam o 

mesmo, era um momento de celebração.

Como seria de se esperar, a cada dia havia 

alteração da etapa anterior, fosse na cor, nos 

recortes, nas colagens que eram adicionadas 

ou eliminadas e isso gerava reações que se 



assemelhavam a um Grenal, (para os não 

familiarizados com à cultura gaúcha, é a torcida 

dos dois times de futebol rivais, Grêmio e 

Internacional). As manifestações podiam ir no 

m e s m o  s e n t i d o  o u  s e r e m  d í s p a r e s , 

c o n t r a d i t ó r i a s  e  v i n h a m  v a r i a d a s 

recomendações como: deixa como está; muda 

a cor; a cor está ótima; a cor tem que ser mais 

forte; tem que ser mais suave; não mexe em 

nada; e se virasse?; está perfeito; tira a parte de 

cima; está maravilhoso; e se cortar ao meio?; 

está pronto; esse já é meu, e outro replicava, eu 

também quero; então vai ter leilão; a colagem 

da lateral está muito baixa, e vinha a defesa 

para deixar como estava, pois, completava o 

todo, na direção do que Alfredo estava 

propondo. Alguns faziam suas colocações 

muito bem embasadas, com argumentações 

que valeriam um artigo de categoria Qualis1.

Todos aguardavam para ver como Alfredo, 

motor de tanta agitação, reagiria aos 

comentários. As vezes concordava ou refutava 

na hora, outras era ele que pedia explicações 

para o que estava sendo colocado, mas fazia 

isso com o mesmo entusiasmo do grupo. No 

entanto, não se pode saber se as mudanças 

apresentadas nos dias seguintes estavam de 

alguma maneira vinculadas às sugestões. 

Houve casos em que o trabalho, por nós, dado 

como “acabado” aparecia alterado, e não havia 

mais o que fazer, ele é árbitro de sua arte. E 

quando ele deixava de apresentar o resultado 

do dia, recebia a provocação: hoje não tem 

trabalho?



Passadas algumas semanas e empolgado com 

a participação do grupo, Alfredo anunciou a 

ideia de publicar um livro com os 19 trabalhos 

executados nesse período, junto com todos os 

comentários, tal qual haviam sidos postados. 

Inclusive com erros de digitação provocados, 

na maioria das vezes, pelo auxílio do 

intrometido e desastroso corretor automático 

somado à ansiedade de quem escreve sem 

reler — meu caso. Inicialmente, foi Alfredo que 

se dispôs a abrir seu processo de trabalho sem 

filtros, para que acompanhássemos seus 

momentos de hesitação, de avanços e retornos 

e constantes mudanças na busca de soluções. 

Agora, com esse livro, estávamos   mostrando 

nossa participação espontânea, afetiva e crítica, 

pois foi assim que aceitamos entrar no jogo.

Existem perguntas que não cabem ser feitas a 

um artista e esta é uma delas: por que voltar à 

pintura agora? Ele poderá dizer que foi por 

vontade, pela contingência do momento. 

Talvez sim, talvez não, o desfecho ficará para 

outra ocasião.

Para mim, e acredito para a maioria do grupo 

“Alfredo em processo”, a experiência de 

acompanhar a elaboração dessa série de 

pinturas, além do aprendizado sobre seu 

trabalho, cumpriu uma função que não lhe 

competia, a de minimizar inquietações, pois, 

quando mobilizados por suas pinturas, era 

como sair do casulo sem abrir a porta.  



A excepcionalidade do momento nos fez sentir, 

ainda mais intensamente, como a arte, em toda 

sua gama e por todos os meios, propicia que a 

vida vibre mais intensamente. O imperceptível 

gesto da vontade do artista e as aguçadas 

vibrações que explodem aos olhos, se somam 

para a constituição de uma obra. 

Somos privilegiados.

Mas a pandemia não acabou... ainda vai 

demorar para abraçar os amigos... e Alfredo 

retomou a pintura... ponto a ser comemorado... 

desde agora...

Porto Alegre, na pandemia de 

setembro de 2020



Do inútil do fazer

Eduardo Veras

A pergunta já foi feita e refeita um sem-número 

de vezes: para que serve a arte? Há algo de 

verdadeiramente proveitoso naquilo que os 

artistas nos oferecem? Para além do mais óbvio 

e do mais mundano (do mercado, da 

sobrevivência ou da distinção), a arte nos 

proporciona algo que, de fato, seja útil?

Ocorre que o presente mais recente, com a 

pandemia e a necessidade da quarentena, nos 

levou a uma atualização dessas questões. Em 

tempos de enclausuramento doméstico, 

muitos se viram obrigados a reconhecer que os 

objetos artísticos nos concedem, quando não 

encantamento, alguma consolação. Diante da 

fragilidade das políticas públicas no combate à 

doença e diante, ainda pior, do projeto 

genocida que se espraiou pelo Brasil, a arte tem 

representado, mais do que um alento, uma 

espécie de trégua. 



Alfredo Nicolaiewsky se propôs, nesses dias de 

isolamento, a uma retomada da pintura, 

linguagem da qual se afastara havia anos, em 

proveito da fotografia e da apropriação de 

imagens do cinema. O projeto inicial talvez não 

fosse outro que ocupar essas horas estranhas 

nas quais tudo parece, a um só tempo, moroso 

e veloz: quase nada acontece, e, no entanto, o 

dia logo se esvai. A exemplo do artista 

inconfessável de João Cabral, entre o inútil do 

fazer e o inútil do não fazer, Alfredo preferiu o 

inútil do fazer.

Tomou como suporte o que havia de mais 

precário. O movimento se assemelha ao de 

certa escolha de Truman Capote. Ao justificar 

porque optara pelo ator Marlon Brando para 

um texto que se tornar ia  referência , 

inaugurando um novo gênero de não-ficção, o 

escritor dizia ter selecionado o tipo mais reles 

de escrita – a entrevista com celebridades – 

para dar a ele o tratamento mais sofisticado, o 

da literatura. Essa breve definição sempre me 

pareceu coerente com as estratégias de alguns 

mestres da Pop Art, em especial meu favorito, 

Roy Lichtenstein, e a transposição de figuras 

que ele ensaiava, das páginas dos quadrinhos à 

esfera da pintura. Talvez sirva também para a 

eleição feita por Alfredo: em sua retomada de 

experiências do passado, nesses dias de 

suspensão da ordem ordinária dos dias, ele 

escolhe o papelão. E o papelão mais sem 

importância, o das embalagens para transporte 

de mercadorias, refugado como inútil pelos 

armazéns e pelos supermercados. Era isso, mais 



algumas réguas, curvas-francesas e poucas 

tintas.

Por que o artista busca testemunhas para esse 

gesto? Dia a dia, em diferentes grupos de 

amigos no aplicativo do celular, e depois em 

um único grupo, criado especialmente para 

e s s e  fi m ,  A l f r e d o  c o m p a r t i l h a  o 

desenvolvimento de cada imagem: da colagem 

in ic ia l  e  das  pr imeiras  tentat ivas  de 

composição, até o final, e, por vezes, além 

disso, com as repinturas e as recolagens de 

cada exemplar, acomodando e reacomodando 

as bases de papelão, anunciando suas dúvidas 

e hesitações, suas insatisfações e descobertas. 

Suponho que, ao dividir, diariamente, semana 

após semana, mês após mês, essas realizações 

(e os diferentes estados de espírito que as 

acompanhavam), Alfredo não buscava 

conselhos ou parâmetros, muito menos 

orientação. Nenhuma necessidade. Trata-se de 

um artista com vasta experiência e consciente 

dos vaivéns caros à criação. As inseguranças 

que apareciam vez ou outra eram aquelas 

próprias do fazer; portanto, incontornáveis.

Gosto de pensar que, nesse desejo de partilha 

por parte do artista, havia, talvez, alguma 

curiosidade, algum interesse nas impressões 

dos outros, alguma vontade de medir o 

impacto de seu reencontro com a pintura, mas, 

antes de tudo, a percepção de que, naquele 

inútil , pulsava alguma consolação. Me 

acostumei (nos acostumamos, imagino) a 



esperar, a cada manhã, a promessa do dia, que 

mais ou menos se cumpria até o fim da tarde, 

ou que avançava, com sorte, pelo dia seguinte. 

Valia, aqui, mais do que o resultado, ou até 

mesmo mais do que o próprio processo, a 

alegria de, em plena quarentena, nessas horas 

de imobilidade, oferecer alguma coisa de 

quase nada. Uma trégua. 



E o título?

Icleia Cattani

O procedimento de Alfredo Nicolaiewsky na 

realização da atual série de trabalhos é inédito. 

Reunir, por afinidade pessoal, um grupo de 

críticos e artistas e provocá-los a se manifestar 

durante a elaboração das obras. As etapas do 

processo foram, assim, acompanhadas em 

cada pintura, evidenciando suas constâncias, 

mas, também, as mudanças provocadas pela 

própria dinâmica da interação e pela evolução 

natural da reflexão do artista.

As considerações a seguir dizem respeito aos 

trabalhos finalizados e a algumas das 

estratégias processuais que os constituíram. É 

importante notar que essa série assinalou a 

volta à pintura, depois de 20 anos durante os 

qua i s  o  a r t i s ta  ded icou-se  a  out ras 

modalidades de constituição das obras.

O primeiro passo foi escolher o suporte; como 

em um momento anterior, foi eleito o papelão, 

não aquele liso, comprado a metro, mas o de 

embalagens, com suas dobras, fendas e 

recortes permitindo formar caixas. Material, em 

grande parte, recolhido no supermercado, um 

dos poucos lugares frequentados durante a 

pandemia. O suporte, portanto, veio conotado, 

nesse momento totalmente atípico pelas 



questões da reclusão forçada. De certo modo, o 

cotidiano restrito causado pela quarentena 

uniu-se ao trabalho singular de pintura, que, 

talvez, não pudesse ocorrer fora dessa pausa, 

nas atividades normais de docência e pesquisa: 

a pintura demanda muito tempo, não só de 

execução, como de maturação. O artista deixou 

claro ao desvendar seu processo, como quando 

dizia: “Isso não está como eu quero, vou deixar 

para amanhã” ou “Não estou gostando, vou 

abandonar por algum tempo”.  Como em todas 

as etapas do trabalho, a eleição do suporte foi 

provocando mudanças: primeiro, eram caixas 

desdobradas e cortadas ao meio; depois, 

passaram a ser caixas inteiras, com suas dobras 

e fendas. Num terceiro momento, o artista 

interviu nos suportes, acrescentando outros 

cortes. Por fim, antes de interromper 

temporariamente a série para atender a um 

compromisso inadiável na Universidade, os 

trabalhos assimilaram outra mudança: o artista 

começou a introduzir elementos do próprio 

suporte nas obras. Para isso, pintou algumas 

partes do fundo com uma camada de tinta 

muito tênue, quase transparente; as inscrições 

já existentes no papelão ficaram, assim, visíveis, 

sendo assimiladas às figuras geométricas 

sobrepostas, as alterando e introduzindo, na 

repetição dos signos, uma significativa 

diferença.

A presente reflexão considera os trabalhos até 

essa etapa. Impossível saber o que poderá 

ocorrer a seguir.



Esses trabalhos de Alfredo alinham-se aos de 

outros artistas, como Carlos Pasquetti, Carlos 

Asp, Ione Saldanha e Flávio Gonçalves, 

mencionados nos d iá logos mant idos 

regularmente com o grupo pelo WhatsApp: a 

p lanar idade das  cores ,  a  c r iação de 

padronagens, a utilização de formas como 

círculos e arabescos, em que as linhas de 

contorno permanecem visíveis; mas, também e 

sobretudo, pelo emprego de suportes não 

convencionais como as caixas de papelão 

rendidas, novamente, ao seu formato plano e 

guardando as marcas da tridimensionalidade 

anterior.

Olhando os trabalhos, tem-se a impressão que 

esse suporte pobre, comum no cotidiano, só 

poderia acolher as formas e as cores com as 

quais o artista trabalha. Cores pertencentes, 

simultaneamente, ao universo POP e à cultura 

popular brasileira, similar aos tecidos de chita e 

às toalhas de plástico de tons muito fortes e 

contrastantes, com flores enormes ou grandes 

listras e poás. Sempre nos limites do excesso, 

mas sem ultrapassar um equilíbrio instável do 

qual não abre mão e que dá às pinturas uma 

força particular.

As formas são, primeiramente, desenhadas 

sobre o fundo. Tendo iniciado com aros 

concêntricos que se transformaram em 

círculos ,  o art ista foi ,  com o tempo, 

acrescentando outros elementos, como 

arabescos e listras, todas contrastando entre si. 

Semelhante aos patchworks, às paredes de 



mosaicos estampados, aleatoriamente 

distribuídos, à pattern art, eles evocam 

também e, talvez, sobretudo, os singelos 

remendos das roupas penduradas nos varais da 

população pobre brasileira. O acréscimo de 

pequenos pedaços de papel pintado sobre a 

superfície do suporte ou para fora, reforça o 

efeito de justaposição de elementos.

Ao artista interessa essa especulação formal, o 

acúmulo de formas e cores, além da divisão do 

suporte em diferentes zonas contrastantes.

Contrariamente ao que se possa imaginar, 

todas  as  p in turas  são  fe i tas  à  mão , 

trabalhosamente, consumindo muito tempo. E 

nisso se revela o trabalho do artista, 

respeitando os limites, retocando as formas, 

ajustando as tonalidades das cores ou mesmo 

trocando-as para obter o resultado desejado.

A tinta acrílica sobre o papelão cria um efeito 

levemente acetinado e, às vezes, opaco, 

contrastando com a intensidade das cores, 

produzindo um novo sentido distante do kitsch 

que um brilho excessivo não deixaria de evocar. 

Essa dualidade faz parte, há muito tempo, da 

t r a j e t ó r i a  d e s s a s  o b r a s ;  e l a  g e r a , 

constantemente, um ou mais “pontos de 

desequilíbrio” que afastam impressões óbvias, 

produzindo sentidos mais profundos e 

trazendo-a a uma história matérica da arte.

É interessante notar uma curiosa metamorfose 

que ocorre na elaboração dos trabalhos. 



Algumas vezes, quando eles estão na fase 

inicial de definição das formas a lápis, tem-se a 

impressão de uma obra moderna. Em certas 

ocasiões, foi possível perceber nos esboços 

formas que lembravam às obras de Duchamp 

(Trois stoppages étalons ou fragmentos do 

Grand Verre). Em outras, surgiam silhuetas 

próximas às de Matisse em seus papiers collés. 

Mas, com o avanço das pinturas, a inserção das 

padronagens internas às formas silhuetadas, os 

contrastes de cores entre essas e o fundo 

compartimentado, tudo contribui para 

camuflar a estrutura subjacente, embora ela 

não desapareça totalmente. Talvez seja ela a 

impedir a entropia das formas repetidas, das 

cores violentas, das dobras e fendas que 

coabitam no suporte. O próprio artista também 

interfere, eliminando os elementos que lhe 

parecem excessivos. Todos estes elementos 

que permeiam a obra de Alfredo desde os anos 

1980, reúnem-se aqui de um modo novo e, 

simultaneamente, fundamentado pelas séries 

anteriores em desenho, pintura e fotografia: 

a ca s o s ,  ap ro p r i a çõ e s ,  s u po r te s  n ão 

convencionais, planaridade,compartimentação 

do fundo, signos não figurativos e diferentes 

entre si; efeitos de padronagens, uso de cores 

fortes e contrastantes, mestiçagens, adição de 

elementos alheios ao suporte; justaposições, 

cortes, dobras e fendas, ambiguidades e 

subversões do já visto e conhecido.

O acompanhamento do processo, no próprio 

tempo da realização, permitiu ressignificar as 

pinturas atuais, colocá-las em perspectiva à luz 



dos trabalhos pregressos do artista e 

e s tabe lece r  r e l ações  que ,  sem es se 

acompanhamento passariam despercebidas.

Agora, só falta o título das obras.

9-9-2020



Os inutensílios indispensáveis 
de Alfredo

Joana Bosak

De Saint-Exupèry a Paulo Leminsky, as coisas 

inúteis ocuparam um bom espaço no tempo de 

quem se permite imaginar e deixa o 

pensamento apenas ir. Para quê? Por quê? Isso 

serve? A quem? A inutilidade dos dias sem 

sentido precisa de ocupação.

Cenas da vida privada, neste tempo de 

recolhimento e múltiplas dimensões do passar 

os dias e horas são tudo o que temos. O que 

chega a quem está privilegiadamente no 

conforto de sua casa com comida e internet 

torna-se matéria da existência.

O olhar do artista, já sensível pelo treino e pela 

técnica, é aguçado pela permanência no 

mesmo lugar, na fluência de uma vida prosaica, 

rodeada por apenas objetos cotidianos, 

desafiando a necessidade do extraordinário. 

Do ordinário nosso de cada dia extrai-se a 

matéria brilhante de que deverão ser feitos 

novos sonhos.



O apartamento que divide a coleção de livros e 

de arte com toalhas de mesa de plástico kitsch 

reflete uma tomada de posição que prima pelo 

ecletismo e pela abertura do olho. Com seus 

azulejos coloridos na cozinha e flores sempre à 

mesa, Alfredo foi recolher nas caixas que 

encontrou, ou que chegaram portando o 

mundo que vinha de fora, o suporte para 

manifestar seu universo condensado, saturado 

de agoras, já diriam Benjamin e Saramago.

Pérolas aos poucos foram ofertadas a um 

grupo de amigos, que, entre emojis, receitas e 

gatos ocupando teclados de computador, 

recebiam, diariamente, a evolução de um 

processo de reinvenção da arte, agora 

totalmente doméstica. Alfredo fazia caracóis de 

massa folhada enquanto desenrolava 

arabescos nas embalagens descartadas pela 

máquina de produzir coisas e restos em que 

vivemos.

Da utilidade perdida do guardar o que já foi 

entregue, as caixas abertas à mão segura do 

pintor foram nos brindando, diariamente, com 

cores vibrantes, grafismos, releituras de si e 

conversas com outras obras, outros textos, 

outros tempos. Uma história em revista, 

quando menos provável.

E entre os ladrilhos pelotenses da área de 

serviço de minha mãe e os desenhos livres e 

infantis de minha filha menor, fui vendo, no 

trabalho em processo de Alfredo, um esforço 

permanente no afã de continuar aqui, em meio 



ao caos. O artista significando cada momento 

vivido quando nada mais parece ter sentido.

Juntos, ouvimos as releituras de Cais e Não 

existe amor em SP, com Amaro Freitas, Criolo e 

Milton Nascimento. Os espaços e os respiros 

permitidos aos músicos nos fizeram refletir 

sobre os tempos de cada um. Amaro criou 

espaços para Criolo colocar sua poesia em 

meio à plenitude da voz atemporal de Milton. 

Como Alfredo, que emprestou seu tempo 

seguro e bem vivido aos materiais descartáveis, 

já inúteis.

Filmes de Godard e doces "diet" permearam 

essa busca do tempo, que reencontrado na 

suspensão de todo o processo que vivemos, já 

que não dava para se perder mais.

A chegada de colegas graúdos deixou a 

conversa mais séria e fiquei acompanhando de 

longe, sempre maravilhada pela invenção de 

quem já fez tanto com aparentemente tão 

pouco. E foi aí que me dei conta de que tão 

pouco não existe quando o artista trabalha.

Se a maravilha é a impossibilidade de desviar o 

olhar, como faz ver Le Goff, Alfredo manteve o 

nosso atento e ansioso, sempre à espera de 

novas postagens, com sua mão trabalhando, 

firme e precisa.

O registro de pequenos filmes com olhar 

amoroso, nos apresentava um artista com o 

indefectível cigarro entre os dedos — tal como 



Chanel, que dividia o pito com as agulhas, 

linhas e moldes, nos contando uma história 

percebida assim por Roland Barthes — e o 

comentário sobre a paleta, muitas vezes 

escolhida com o grupo, o que dava uma 

dimensão de responsabilidade e de coautoria. 

Work in progress. O Coletivo Alfredo em 

processo.

Nosso tempo suspenso como professores 

finda. Daremos aulas através de um ecrã. 

Alfredo pausa o pincel e apre(e)nde a 

plataforma, uma outra tela.

Seus inutensílios povoaram os dias e foram 

combustível para seguir avidamente até aqui, 

crendo na potência da arte que arde em casa e 

em cada, e do fundamental que uma vez mais 

ela tem em nossa vida. Inútil. Indispensável. 

Infinda.



O Círculo e o Belo

Katia M. P. Pozzer

Alfredo Nicolaiewsky é um artista que trabalha 

com múltiplas linguagens, como o desenho, a 

pintura, a fotografia, o filme, a colagem, 

criando assemblages e utilizando-se de 

softwares para compor suas obras mais 

recentes. Mas, me parece, que sempre há o 

predomínio de uma busca pela composição 

(des)equilibrada e a inserção de humor e uma 

ironia fina, que são características fortes do 

Alfredo.

Felizmente, esta quarentena compulsória 

causada pela pandemia do novo coronavírus, 

proporcionou a disponibilidade necessária 

para que o Alfredo retomasse a pintura (sim, 

confesso minha predileção pela obra pictórica 

dele!) e nos possibilitou acompanhá-lo, ainda 

que distantes, em seu processo criativo. Um 

privilégio. Uma delícia.

E eu, que tenho olhos... não diria treinados, 

mas... (quase) obcecados pelas referências da 

arte antiga e oriental, saí enxergando essas 

coisas nesta série de pinturas-objeto que o 

Alfredo vem construindo nestes últimos 

tempos.

Estas pinturas partem da ressignificação dada 

pelo "nosso" artista a uma matéria-prima 

comum – caixas de papelão, ao transformá-las 



em pinturas-objeto ou assemblages. Como 

pude, pela primeira vez, observar as diferentes 

etapas da criação, vi quanta geometria, quanta 

precisão do desenho, que o Alfredo dispensou 

nestas lindas pinturas.

No início eram as formas circulares repetidas 

que davam o tom. Em seguida, elas foram 

acrescidas de formas mais orgânicas, criando 

verdadeiros arabescos, no sentido daqueles 

presentes na arte islâmica. Arte essa que tem 

raízes culturais no cristianismo e no judaísmo.

Segundo Ringgenberg (2009), dentro do 

universo simbólico da arte islâmica existem três 

formas que representam a Criação e o Criador. 

A primeira é o ponto, que simboliza a unidade 

ou o intelecto divino. Ele é o símbolo da origem, 

do Uno, daquilo que é incomensurável, 

fundamental. A segunda é o círculo, único ou 

concêntrico, que representa a criação 

irradiando do ponto e a terceira é retratada 

pelos raios. Na arte islâmica o resultado 

estético de uma obra é precedido por uma 

concepção filosófica e religiosa, onde a beleza 

é divina. E a arte é o meio mais eficaz de se 

conceber coisas belas. Mas para isto, o artista 

deve ter muito rigor técnico e uma capacidade 

de abstração que supere o do matemático.

Mas voltemos ao Alfredo. Ele começou 

pintando círculos concêntricos e jogando com 

cores vibrantes para criar planos de fundo. 

Depois apareceram formas vegetais, linhas 

ent re laçadas ,  para le las .  In ic ia lmente 



equidistantes, depois sobrepostas. O trabalho 

foi se complexificando, com o uso de colagens, 

em composições desconcertantes.

A cada dia o Alfredo nos surpreendia, 

ficávamos ansiosos aguardando a última 

versão. E com uma atitude de grande 

generosidade e bastante coragem, Alfredo nos 

permitiu acompanhar seu processo, suas 

hesitações, os detalhes do desenho que 

antecediam a pintura. E isso foi extremamente 

prazeroso!

E ali pude encontrar um intenso exercício de 

abstração, de geometrização, com uso de 

régua e compasso, à moda dos artistas e 

intelectuais da Casa da Sabedoria de Bagdá do 

século IX.

Para mim, estes trabalhos recentes, concebidos 

em uma situação histórica excepcional são uma 

mostra do processo de transmissão de uma 

memória cultural que é coletiva, apropriada e 

ressignificada pela genialidade artística do 

Alfredo Nicolaiewsky.

E dizer que tudo começou com os cobogós...

RINGGENBERG, P. L'Univers symbolique des 

arts islamiques. Paris: L'Harmattan, 2009.



Uma experiência e tanto!

Marilice Corona

Era 16 de abril de 2020, quinta-feira. Nesse dia 

fechava um mês em que estávamos em 

isolamento, em casa, devido ao estouro da 

pandemia de Covid-19 no Brasil. As aulas no 

Instituto de Artes da UFRGS recém haviam 

iniciado e logo as atividades foram canceladas. 

E s t á v a m o s  a s s u s t a d o s .  T u d o  m u i t o 

desconhecido. As instruções eram as mais 

variadas e o medo de colocar o pé na rua 

aumentou conforme éramos informados pela 

TV sobre o número crescente de infectados e o 

número de mortos aumentando a cada dia. 

Uma situação nunca antes vivida. Fomos 

afastados dos amigos e dos parentes queridos. 

De repente fomos privados de visitar nossos 

pais de idade avançada por colocá-los em risco. 

Acredito que todos nós começamos a nos 

perguntar como enfrentar essa espécie de 

suspensão de tempo; esse intervalo de vida em 

comum. Cada um de nós, com certeza, vêm 

tentando encontrar uma saída ou muitas. As 

novas tecnologias com seus aplicativos e 

plataformas têm auxiliado a amenizar as 

distâncias e descobrimos alternativas para 

reinventar o cotidiano.

Pois, foi nesse dia 16 que recebi, pelo Whats 

App, uma mensagem do amigo e colega 

Alfredo Nicolaiewsky. Tratava-se de um convite 

inusitado para integrar um grupo de pessoas 

amigas, teóricos, críticos e artistas, com o 



objetivo de conversar, via Whats, sobre o seu 

processo de trabalho. Segundo Alfredo, ele 

estaria retomando a pintura depois de alguns 

anos e queria conversar sobre isso. Tinha 

planos em mente. 

A princípio pensei, o que o Alfredo, com toda 

sua experiência artística, com toda sua 

maturidade, deseja de nós? Afastado das 

atividades docentes, devido à pandemia, o 

artista achou uma saída estimulante para 

enfrentar o período de distanciamento social e 

voltar ao seu trabalho. Por certo poderia fazê-lo 

sozinho, em seu atelier. Mas, como sempre, 

encontrou um modo criativo de, não apenas 

utilizar um novo canal de comunicação, mas 

também uma nova forma de produzir o registro 

desse percurso. A meu ver, esses dois aspectos 

irão, inelutavelmente, tornar-se a expressão do 

momento h i s tór i co  em que es tamos 

envolvidos. Alfredo não foi criativo apenas em 

sua nova série de pinturas, como veremos, mas 

no modo como agenciou todo esse processo.

Por fim, aceitei o desafio! Pensei, vamos lá! Uma 

ótima chance para exercitar a sensibilidade e o 

raciocínio, enfim, falar sobre arte. Mas, ao 

mesmo tempo, como artista me perguntava até 

onde poderia falar, dar “pitaco” sem interferir 

demais? Sabe-se o quão delicado é mostrar 

para alguém um trabalho inacabado, em 

processo. E sabia também que seria uma 

experiência um pouco distinta da que tenho no 

atelier de pintura com os alunos. Quando nos 

profissionalizamos já quase não praticamos 



isso, a não ser com algum curador ou pessoa 

mais próxima. Mas, dificilmente, em grupo. O 

artista que trabalha com pintura e desenho em 

seu atelier experimenta, normalmente, um 

espaço de isolamento. Talvez por isso não nos 

custe tanto ficar em casa. A rotina, nesse 

aspecto, não muda muito. 

Junto ao convite, Alfredo enviou-me seis 

imagens. Cinco imagens de trabalhos recém 

feitos e em andamento e uma foto de seu 

apartamento que enviou por engano. Será? Um 

ato falho? Pois imediatamente relaciono a 

padronagem do parquet de seu corredor com 

as padronagens configuradas em suas novas 

pinturas. Alfredo formou-se em arquitetura, em 

1976, e me parece que sempre trouxe desse 

universo variados elementos. Sejam esses 

estruturais, compositivos ou ornamentais. Há 

alguns anos atrás havia visitado o apartamento 

do artista depois de uma reforma. Cobogós, 

charmosos parquets anos 50/60, ladrilhos 

hidráulicos, toalhas de plástico com estampas 

retrô e bibelôs de época, fazem parte da 

“mistura fina” ao dividirem espaço com sua 

coleção de obras de arte. Então não, Alfredo, a 

foto não veio por engano! É por esse corredor 

que pretendo entrar na tua casa. Ou seria 

melhor dizer “caixa”? Não seria uma caixa 

aberta senão uma planta, uma vista de topo de 

um espaço projetado, desenhado, designado, 

desejado? 

Alfredo, de certa forma, retoma seus trabalhos 

em papelão dos anos de 1980. E, com todo 



desprendimento, parece empurrar a velha 

pedra de Sísifo que todo artista carrega 

consigo. Sempre retornamos a velhas 

questões, mas empreendemos subidas 

diferentes. O que me parece fascinante no 

percurso de Alfredo é a capacidade de se jogar 

como um jovem aprendiz, mantendo o frescor 

característico do que é experimental. Não há ali 

nenhum material nobre. O suporte/estrutura 

trata-se de caixas de papelão que o artista 

encontra pela rua sendo que o uso da tinta 

acrílica lhe proporciona trabalhar a cor de 

forma rápida, construindo camadas e criando 

texturas pelas marcas de pequenas pinceladas. 

Aparentemente tudo muito simples. Não há 

nenhum malabarismo técnico. Será?

Nas suas pinturas da década de 80 não havia 

preocupação em obedecer ao formato das 

dobras e cortes do papel. A meu ver, a 

intensidade do gesto parecia ter primazia ao 

delinear com fortes pinceladas os padrões e as 

formas sobre o suporte. No entanto, o suporte 

não se mostrava completamente passivo como 

uma tela em branco que deve desaparecer 

dando lugar a tinta. O papelão se manifestava 

em suas ranhuras, cortes e textura corrugada. O 

aspecto precário unia-se a materialidade da 

mancha cremosa, do escorrido e dos gestos 

gráficos. A matéria parecia ter mais relevância. 

Naquela época havia, de modo geral, no país e 

no âmbito internacional, um interesse 

crescente pelo aspecto experimental na 

pintura. Materiais reciclados e alternativos, 

considerados lixo ou resíduos da sociedade de 



consumo, passaram a ser cada vez mais 

incorporados à pintura, principalmente a partir 

dos anos de 1960. Pintava-se com todo tipo de 

tinta; agregava-se terra e outras tantas coisas 

que com o tempo foram se deteriorando 

causando, aliás, muitos problemas aos 

restauradores. Quero dizer com isso que a 

atenção estava mais voltada para a experiência, 

para a busca de novas motivações que 

poderiam advir da experimentação de 

materiais distintos daqueles da tradição.

Observando essas pinturas dos anos 80 já 

podemos detectar certos procedimentos que 

são recorrentes no processo do artista como a 

montagem, a colagem, a justaposição, a 

repetição, as divisões de planos, o uso da 

volumetria em contraposição a planos 

chapados de cor, papel em branco ou 

superfícies de padrões. Padrões esses feitos a 

mão livre, ora mais gestuais, ora mais 

mecânicos ao modo das máquinas de 

reprodução de imagem. Ou por meio de outras 

estratégias de repetição. Nessa época os 

padrões eram mais florais, lembravam tecidos 

de chita, estampas de vestidos, cortinas, enfim 

uma padronagem muito popular. Essas 

estampas proporcionam pinceladas mais soltas 

e são resolvidas através de largas manchas.

Nas pinturas atuais, talvez por estar fechado 

em casa devido ao distanciamento social – ou 

na “caixa” (isso é pura especulação minha), os 

padrões parecem vir muito mais de elementos 

arquitetônicos. Seria possível dizer que as 



frestas, as sobreposições de paredes, aberturas 

de área de serviço, esquadrias, portas e janelas, 

cobogós, ladrilhos, pisos quadrangulares, os 

desenhos do parquet e outros elementos 

saltaram para a caixa que agora se abre sobre a 

mesa ou apoia-se no cavalete. Já é peculiar esse 

duplo movimento do fazer: da horizontal para a 

vertical, da mesa para o cavalete (ou ainda do 

olhar dirigido ao chão e também à parede?) A 

Série Quarentena nº 4 é um bom exemplo.

Boa parte das pinturas dos anos 80 eram 

circundadas por margens, por bordas. Os 

padrões obedeciam aos limites. Mesmo 

aquelas em que as molduras também eram 

pintadas, tudo parecia acomodar-se no centro. 

O formato quadrangular e a repetição das 

bordas não pareciam ser ultrapassados.

Em suas pinturas atuais, em contrapartida, 

parece haver uma intenção de romper o 

confinamento. Os padrões salientam ainda 

mais os planos demarcados pelo rastro das 

dobras do papelão e tem-se a impressão que as 

pinturas crescem para os lados e para cima. 

Poderiam ser infinitas; expandir, crescer nas 

paredes.  Muitas partes poderiam ser 

acopladas. Não há moldura, não há limite. O 

supor te  de ixa  de  ser  espaço para  a 

representação, vira objeto cuja estrutura se 

impõe. No Série Quarentena nº 13, A espera, o 

suporte sai dos bastidores e vira protagonista.  

As cores e formas serpenteiam a grande zona 

quadrangular de papelão cru. Pequenas formas 

coloridas, acopladas à borda, habitam agora na 



periferia. O jogo agora se dá na área externa da 

casa, ao redor. No quintal, no pátio, no jardim, 

na rua! Que saudades da rua! (projeção minha!) 

Dessa forma, Alfredo também propõe um 

movimento inverso. Normalmente se começa 

de dentro para fora do papel ou da tela. Aqui a 

proposição é diversa. De fora para dentro 

chega-se ao suporte vazio. O vazio que traz 

consigo uma interessante ambivalência: 

podemos encará-lo como um disparador da 

angústia ou como potência. O título nos leva a 

muitas possibilidades.

O aspecto construtivo acentua-se cada vez 

mais. Tanto do ponto de vista da forma como 

da cor. Alfredo emprega cores diferentes nas 

pinturas atuais. O colorido é mais baixo, a 

palheta mais trabalhada. Tons terrosos, 

alaranjados ao lado de azuis e turquesas de 

muitas tonalidades. Talvez sejam cores 

advindas das palhetas prediais e não mais dos 

tecidos. Cores dos tijolos, lajotas, ladrilhos, 

paredes azuis, etc. Percebe-se mudanças sutis 

de tonalidades em um mesmo plano. Há uma 

forte arquitetura não apenas de formas, mas de 

cor. E como não falar no requinte das cores frias 

de Lindona ou Ingrato, nº 18? E esses recortes 

marrons, mais orgânicos sobre o fundo gélido.

O artista nos presenteia com sínteses incríveis! 

Apaixonei-me por Amo!!! Com tão poucos 

elementos, tão econômico e tão indizível. Não 

há como falar. Qualquer coisa a ser dita soa 

como um excesso. São trabalhos para serem 

sentidos. Oferecidos à percepção. Casamento 



indissolúvel  entre forma e conteúdo, 

materialidade e ideia, sensível e inteligível. Há 

coisas que não podem ser transcritas em 

palavras, pois, vivem na pintura.

Obrigada Alfredo por partilhares conosco esse 

processo tão íntimo. Foi bonito ver teu 

desdobramento. O modo como fostes 

limpando as ideias e a pintura. Admiro muito 

essa postura humilde diante da retomada do 

trabalho, essa consciência de que durante uma 

vida toda, por mais experientes que venhamos 

a nos tornar, sabemos que todo início de uma 

série é desafiador. E talvez seja isso que nos 

faça continuar empurrando a pedrinha morro a 

cima. Não importa se ela chega no topo ou que 

caia lomba abaixo. O que importa é o desafio e 

a vontade de empurrá-la. Importante é o 

percurso que nunca é o mesmo, sendo.

Nossas conversas no whats me ajudaram muito 

a passar por esse momento tão triste e 

devastador para tantas pessoas. Havia uma 

alegria no grupo, creio que todos se sentiam 

motivados e sempre à espera das tuas 

novidades. Pra mim foi um grande prazer ouvir 

os diferentes comentários e percepções sobre 

o processo. A riqueza de um grupo está na 

diversidade das colocações e no respeito por 

essa mesma diversidade. Uma experiência e 

tanto! Agradeço a todos os companheiros e a ti, 

especialmente! Bora trabalhar!  



Minha casa é minha caixa, minha caixa 
é minha arte: uma história de um 
artista dentro da caixa durante a 

quarentena

Marize Malta

Diante de um isolamento obrigatório por causa 

das ameaças do Coronavírus desde março de 

2020, Alfredo Nicolaiewsky se viu trancafiado 

em casa, privado dos seus hábitos mundanos 

de rua, seja por trabalho, seja por prazer. 

Clausura obrigatória, encaixotado em si 

mesmo, como acontece com tantos conteúdos 

embalados em caixas, presos e contidos, até 

q u e  s e j a m  a b e r t o s  e  s e  l i v r e m  d o 

aprisionamento. Nessa pandemia, todos nos 

sentimos assim, ainda que embalados no 

conforto de nossas  casas ,  mas ,  pe la 

permanência longa e obrigatória, começou a 

mostrar seus desconfortos de encarceramento, 

m e s m o  p o r q u e  m u i t a s  p e s s o a s  s e 

encontravam em situação de caixas vazias para 

sobreviverem – caixas impotentes. 

Como um bom artista inquieto, lá foi Alfredo 

desencaixotar aflições de isolamento. Resolveu 

fazer do encaixotamento sua redenção, 

v o l t a n d o  a  p i n t a r  a  p a r t i r  d o 

desempacotamento de caixas dentro da caixa 

de casa, as quais trouxeram vidas da rua para 

dentro da casa-caixa. Não satisfeito com a 

distração poética e a recuperação de uma 

prática há algum tempo esquecida, envolveu 

amigos, cada qual na sua caixa, para 



compartilharem seu processo, cada qual na sua 

faixa, a palpitar nas suas escolhas, promovendo 

um encontro para acompanhar seu diário 

artístico, com comentários (des)pretensiosos, 

divertidos, inquiridores e amistosos em rede 

remota pelo grupo do WhatsApp “Alfredo em 

processo”, criado pelo próprio artista.

Fez das caixas uma libertação e tirou da cartola 

do seu ofício algo que surpreendeu e 

arrebatou. Da embalagem trivial, serial, banal 

saiu outra coisa. Os volumes das caixas de 

papelão foram libertos, abrindo-se em planos, 

promovendo outro espaço, o potente espaço 

pictórico planar. Lado de dentro, lado de fora, 

qual o lado escolher? Abas, marcas, impressos, 

rasgos, perfurações, o que deixar da vida da 

caixa, o que transformá-la? Cobrindo com 

estampas de forte colorido com listras, círculos 

e ramicelos, o fundo do papelão da caixa sumiu. 

Do precário chegou-se ao extraordinário.  A 

imagem-colagem com tintas foi um artifício 

para uma pintura de colisões e harmonizações. 

Aos poucos, o fundo cáqui do papelão se 

deixou transparecer, na sua cor atuante e nas 

suas imperfeições. Algumas caixas se juntaram, 

outras foram desmembradas, alguns pedaços 

foram acrescentados para criar um sutil relevo, 

enquanto as grafias se modificavam e variavam 

em tonalidades e texturas conforme cada 

superfície sugeria ao artista.

Nas caixas, normalmente, é somente do lado de 

fora que as cores, estampas e marcas são 

impressas, ficando o lado de dentro na 



aparência da matéria prima original, lisa e 

muda. Mesmo que Alfredo possa ter escolhido 

o lado que iria atuar (e as caixas não tinham 

estamparias impressas), trata-se, no caso, de 

imaginar a caixa pelo lado de dentro – o dentro 

da forma, o dentro da memória, o dentro da 

imaginação –  fazendo com que cada obra 

fosse uma caixa de surpresas. Ao abri-la e 

planifica-las novas relações de composição, 

c o r e s  e  e l e m e n t o s  g r á fi c o s  f o r a m 

apresentados, fazendo emergir um universo 

plástico único, transformando a maneira de ver 

caixas e pinturas.

Nesse processo de abrir caixas, recolhidas já 

como lixo a ser reciclado, Alfredo promoveu 

um movimento de dentro (dentro de caixa), 

permitindo tirar o artista de sua inércia e de 

fazer vê-lo por dentro e por fora das caixas e a 

pensar em um universo particular de fazer delas 

sua experimentação durante uma longa 

quarentena .  E s ta r  em ca i xa  é  es ta r , 

inevitavelmente, com o seu lado de dentro, 

com a coragem de abri-la e querer ver suas 

possibilidades e surpresas. Alfredo se abriu a 

partir da caixa e buscou encaixar formas em 

repetição diante de estampas que trazem 

memórias de caixas, ladrilhos, tecidos, papeis 

de parede, todas reinventadas pelo ímpeto de 

estar liberto da caixa.

O artista em quarentena se voltou para dentro 

de sua própria caixa interior para emergir a arte 

que estava pulsando dentro de si e do seu 

percurso artístico. A interioridade é capaz de 



lembrar dos trabalhos realizados, outrora em 

papelão, e das visualidades que provocam 

certas formas virem à superfície e se 

transmutarem em imagens pictóricas tanto 

nostálgicas quanto atuais, nas saudades das 

experiências vividas que estiveram suspensas 

de continuar por causa do isolamento. É nesse 

momento preciso que a caixa se desencaixa 

para vir a ser obra plástica. Por vezes, é 

necessário um incomum para desfazer hábitos 

e incitar outros pensamentos fora do comum 

da vida do artista.

As caixas de Alfredo viraram caixas de 

lembranças de um processo coletivo, mas cujos 

pincéis, tintas e vontade foram sempre 

comandados pelo artista, sem abrir mão de 

opiniões do grupo sobre suas dúvidas e 

inquietações. Todos deram seu “pitaco” nas 

caixas de Alfredo que, agora, não são mais 

caixas, mas pura poética ultrapassando as 

caixas. 

Caixas-encaixas-de-encaixes, cada signo 

ornamental pintado foi criando diálogos com 

seus parceiros formais e o todo configurava 

tensões de diversidades de formas que 

r e u n i a m  í m p e t o s  e  p e r s o n a l i d a d e s 

diferenciadas – um mosaico parcial de um todo 

sugerido que lidava com justaposições e 

sobreposições. Era como se cada amigo  e 

amiga do grupo que compartilhava o “Alfredo 

em processo” estivesse ali representado: no 

aspecto crítico formal, na sensação emotiva, no 

humor plástico, na despretensão perceptiva, no 



o lhar  poét i co ,  no  pa ladar  do  gos to 

experimentado. Cada um se encaixou nesse 

processo num movimento único de se 

concentrar no processo artístico, de modo 

viciante, diga-se de passagem, de acompanhar 

o artista no seu desencaixotar plástico.

Dos pequenos painéis iniciais, potentes em 

intensidade de cor e formas contrastantes, num 

pop reinventado, desenvolveram-se outros 

com suavidades e carícias cromáticas; 

chegando a superf íc ies  maiores com 

diversidade contundente, em acúmulos 

estonteantes de signos diversificados; depois 

apaziguados em outros trabalhos de formas 

mais s intéticas geométricas e que se 

desenvolveram em outras linguagens. Num 

contínuo de experimentações. Nessas idas e 

vindas, Alfredo reencontrou o processo da 

pintura e mostrou o mesmo vigor de lidar com 

pinceladas precisas, sabendo manejar o pincel 

para criar um outro mundo menos catastrófico 

do que aquele do lado de fora da caixa, mas em 

uma tensão que tornava possível perceber a 

possibilidade da proximidade das diversidades 

e do respeito pelas diferenças (de caixas, de 

padrões, de cores e de pinceladas).

Alfredo apaziguou o desconforto interior em 

quarentena de todos os amigos partícipes de 

seu processo ao permitir compartilhar seu 

trabalho, ao mesmo tempo que convulsionou 

as formas recônditas da memória para trazer 

estímulos e prazer aos olhos e instigá-los a 

imaginar outras realidades, superando a caixa-



lixo, menosprezada e esquecida como tantos 

que se encontram à revelia num país em 

pandemônio, encaixotado na mesquinhez de 

governantes que só querem saber de suas 

próprias caixas.

As caixas de Alfredo se abriram e, livres dos 

seus ancestrais conteúdos, escancararam a 

liberdade de formas de atuação e de ação de 

formas. Precisamos, como Alfredo, abrir muitas 

caixas. É hora de deixar a arte entrar e sair num 

movimento de caixa que não se contenta numa 

única coisa-caixa. Alfredo em processo e 

Nicolaiewsky em quarentena nos mostraram 

que as caixas sempre podem ser abertas e delas 

chegar à libertação.



Acabou a espera

Nara Amelia

No dia 26/07 Alfredo postou uma imagem de 

um novo processo e avisou: “Pra não acharem 
que parei. Começando a pensar no novo. 

Começando…”. No dia seguinte, postou um 

registro do andamento do processo e o 

descreveu: “Estudando possibilidades”. Nesta 

nova composição, havia um recorte de papelão 

no qual li a inscrição feita à mão: “acabou a 

espera :)”. Este registro me fez reler o conto “A 

espera”, de Jorge Luis Borges. Anotei alguns 

trechos que hoje retomo para escrever este 

depoimento:

“O homem pensou que aquelas coisas 

(agora arbitrárias e casuais e em qualquer 

ordem, como as que se vêem nos sonhos) 

seriam com o tempo, se Deus quisesse, 

invariáveis, necessárias e familiares”.

“Julgou intuir, obscuramente, que o passado 

é a substância de que é feito o tempo; por 

i s so  é  que  es te  se  torna  passado 

imediatamente”.



Estes fragmentos trazem algumas ideias para 

orientar a minha leitura (consciente do caráter 

especular da leitura de imagens) de alguns 

aspectos do processo e do trabalho do Alfredo. 

O pr imei ro  f ragmento  parece  a lud i r 

metaforicamente ao processo criativo no que 

ele tem de projeção, desejo ou desígnio do 

artista de propor sentidos através de uma 

determinada ordem, da organização de 

materiais, ideias, recursos significantes que ele 

percebe no seu entorno, no mundo material e 

no dos sonhos. O artista se apropria desses 

recursos (em sua aparente arbitrariedade) e os 

reordena em uma composição formal e 

s imból i ca ,  to rnando-os  par t i cu la res , 

necessários, familiares. 

Uma caixa de papelão traz uma mensagem 

sorridente: “acabou a espera! :)” - uma 

promessa de felicidade está encerrada nesse 

objeto tão ordinário e onipresente. O papelão 

tem sido, se não me engano desde a pop art, 

um objeto/suporte de expressivo valor 

simbólico, uma espécie de relíquia da cultura 

do consumo, da obsolescência programada, da 

superficialidade e fragilidade das ideias de 

felicidade e satisfação, da nossa efemeridade, 

do lixo no qual estamos transformando nosso 

mundo, etc.

No entanto, há um desígnio de esperança na 

apropriação dessa sucata (um termo usado 

pelo artista) como suporte para uma pintura 

e l a b o r a d a  a  p a r t i r  d e  u m  d e s e n h o 

cuidadosamente projetado, sofisticado em 



seus meios técnicos e formais e muito 

expressivo em suas cores. Um desenho que se 

manifesta desde o suporte que não se submete 

facilmente ao apagamento das suas marcas e 

da sua natureza e que, no entanto, está em 

harmonia com as linhas do desenho e com a 

pintura. A tinta é adicionada em camadas 

diluídas dentro dos limites do desenho 

geométrico — um pensamento gráfico. 

Por outro lado, há algo de melancólico na 

apropriação, quando se trata de um material ou 

processo que não cessa de trazer à tona sua 

origem, seus usos e sentidos subordinados à 

ordem do descarte, o seu passado. Por que o 

artista escolheria um material tão barato (um 

bom motivo), modesto, de simbologia tão 

reconhecida? Não me parece ser sua intenção 

elevar o objeto banal a um outro patamar da 

hierarquia dos objetos culturais, ao patamar de 

objeto de “alta cultura”. Parece-me, antes, que 

o trabalho quer reafirmar a possibilidade de nos 

encantarmos com o potencial de sensibilização 

das coisas da vida comum transformadas pelo 

trabalho manual e estetizante (como também 

numa poética do artesanato), e com a 

complexidade do processo criativo, de pensar 

no novo. 

Também não deixa de ser irônico um 

pensamento sobre o novo a partir do habitual 

— além da ironia característica das referências 

à pop art, da justaposição do popular e erudito, 

do conflito entre os pressupostos de 

durabilidade e permanência tradicionais da 



pintura e a fragilidade e impermanência 

material e simbólica do papelão. Há uma 

tensão coerente que se estabelece entre o 

material industrial e rudimentar e as formas e 

cores cuidadosamente pensadas e feitas à mão, 

e que adicionam camadas de sensações e de 

beleza — os próprios padrões de estampas 

evocam a reprodução, o decorativo, a beleza 

que pode ser consumida, a toalha de mesa 

floral do atelier do artista, as pequenas 

felicidades do dia-a-dia. 

O conto de Borges é sobre um homem em 

isolamento para sobreviver. Em função do 

passado ele assume uma nova identidade e 

passa a perceber o cotidiano a partir de um 

espaço e tempo limitados, sonhando um 

“sonho de fundo igual e pormenores variáveis”, 

sustentando uma “vaga esperança”. Alfredo 

compartilha conosco um processo que se 

desenvolve no espaço/tempo do isolamento. O 

artista retoma meios e símbolos que já 

conhece; em processos passados já havia 

ressignificado esse material de função discreta 

e aparência monótona, sobrepondo a ele um 

universo variável e luminoso.

Por isso, reitero o sentido da espera, da 

esperança ,  des te  processo .  O l i xo  é 

transformado em espaço de exploração do 

sensível pelo artista, movido (talvez) por um 

desígnio de metamorfosear o banal em algo 

precioso, de olhar para o cotidiano e compor 

com e le  a lgum sen t ido ,  de  e s t u d a r 

possibilidades de futuros para um mundo de 



coisas que se tornam passado imediatamente. 

Neste sentido, o trabalho parece falar sobre 

querer perdurar, não ter fim. Sobre esperança, 

ironia, utopia. Voltamos os olhos para o sonho, 

para não ver o real, mas não podemos esquecer 

do que já vimos, a fragilidade estrutural sob a 

aparência das coisas mais belas. 

Porto Alegre, setembro de 2020 



Alfredos em jogo

Paula Ramos

O ano astrológico de 2020 começou dez dias 

após a OMS caracterizar a COVID-19 como 

uma pandemia. Astrólogos do mundo inteiro 

aguardavam, ansiosos, pelo ano da tríplice 

conjunção entre Júpiter, Saturno e Plutão em 

Capricórnio. Uma conjunção entre planetas 

lentos que não acontecia há séculos e que 

indicava, aos entendidos, o fim de uma era, a 

grande mutação.

Naquele 21 de março, sábado, o Sol entrou em 

Áries rasgando. Os 28ºC em Porto Alegre 

estavam na normalidade para o princípio de 

outono, desafiando as pessoas a lagartear nos 

parques; todavia, os perigos e a letalidade de 

um ser invisível indicavam que o melhor 

caminho, mesmo, era o do aconchego ou 

paranóia do lar. Por aqueles dias, início de tudo 

em terras brasílicas, a novidade do isolamento 

social até tinha um certo charme, e não foram 

poucos a encontrar sentidos transcedentais na 

necessidade de recolhimento – eu, inclusive.



Pelo WhatsApp, o grupo “Os convivas”¹ 

começou a função às 9h20, com Blanche du 

Bois postando o desabafo de um médico do 

S.U.S. sobre a “didática” do novo coronavírus; 

às 12h24, Paulo César repassava o apelo das 

operadoras de telefonia móvel para que os 

clientes evitassem o envio de vídeos, pois a 

rede estava próxima a colapsar; 15 minutos 

depois, foi a vez da Joana, compartilhando 

sugestões de seis treinos físicos e lembrando 

que o brownie nosso de cada dia em breve ia 

pedir a conta, ao que o Edu confessou já estar 

matriculado em programas online de yoga e de 

ginástica; às 17h31, Paulo enviava uma 

s impática foto dele e do Alfredinho, 

d i r e t a m e n t e  d a  á r e a  d e  s e r v i ç o  d o 

apartamento 132 do Edifício Viena, coração do 

Bom Fim, com a legenda: “Cafezinho de fim de 

tarde”;  Katia ,  quatro minutos depois , 

compartilhava o resumo de um artigo que 

havia finalizado, propondo uma reflexão sobre 

imagens de corpos nus de 4.000 anos, ao 

mesmo tempo em que anunciava, emoji do 

olho piscante e língua de fora: “E vai ter uma 

porção de figurinhas”. Tudo estava indo mais 

ou menos dentro da normalidade quando, de 

repente, Marte, regente de Áries e com toda a 

coragem e assertividade que lhe caracterizam, 

¹O grupo foi constituído pela Katia Pozzer, em algum 

momento de 2017, a partir de um simpático convite 

para almoço em Canela, oferecido pela Katia e pelo 

Álvaro Merlo. Os “convivas” são: Alfredinho, Blanche du 

Bois, Edu Veras, Joana Bosak, Paulo César e eu, além da 

Katia, é claro. Só gente bacana e do bem!



irrompeu em uma mensagem das 20h46, 

enviada pelo Alfredinho, também ele novo nas 

redes e recentemente aparelhado com um 

smartphone:

Caros amigos. Estou iniciando uma nova 

experiência. Há algum tempo pensei em 

voltar a pintar, depois de 20 anos. Com a 

quarentena, comecei. Decidi tb compartilhar 

com vocês este trabalho. Está em processo. 

O 1 (o claro) tem 2 dias de trabalho. O 2 

(cinza) comecei hoje. Vou postando o 

andamento. Não sei o que vai acontecer. 

Talvez dentro de uma semana taque fogo. 

Veremos...

O texto vinha acompanhado de duas imagens 

caracterizadas pela repetição de formas 

circulares, estruturadas a partir de uma malha 

ortogonal; imagens que, de largada, me 

hipnotizaram e para as quais escrevi AMEI – 

assim mesmo, em caixa alta. De pronto chamei 

a atenção para o fato de que os círculos 

remetiam às aberturas dos cobogós da mesma 

área de serviço do “cafezinho de fim de tarde”, 

percepção que teve acolhida por parte do 

Paulo – “Acho que faz sentido em tempos de 

quarentena” – e, enviesada, também por parte 

do Alfredinho: “Sem comentários”. Mas, no dia 

seguinte, diante da nova postagem registrando 

o andamento do trabalho, a Joana apontou: 

“Olha os cobogós! ”. E eles estavam ali, 

explícitos, evocados na obediente seriação 

globular. Como, a cada dia, despontava uma 

inquietante variação sobre o mesmo tema e 



como eu estava brejeira para cutucar nosso 

compenetrado artista em processo, lá pelas 

tantas, 3 de abril, provoquei: “Alfredinho, já 

temos o título da exposição: Cobogós”. Mas 

ele, definitivamente, não curtiu: “Cobogós com 

arame farpado” – Bullying pouco é bobagem!

O fato é que a coisa foi tomando corpo. No dia 

15 de abril, às 16h46, novo registro do 

cafezinho com cobogós e a esfíngica 

mensagem do Paulo: “Gente, está pegando 

fogo na caixa d'água”. Provavelmente foi 

durante essa tertúlia amiga e efervescente que 

eles amadureceram o projeto, compartilhado 

às 19h06:

Ontem o Paulo teve uma ideia: quando a 

série estiver bem mais adiantada, fazer uma 

publicação com todas as etapas e com todos 

os comentários de vocês, inclusive com os 

corações e outras coisas mais.

Balbúrdia geral. 

Edu: Então a gente vai ter q caprichar bem mais 

nos comentários.

Joana: Aiaiaiaiaiaiaiai. Adjorei vai ter que 

acabar, bem como    .

Blanche du Bois: Mas agora perdeu a 

espontaneidade e o descompromisso! Agora é 

sério!

Alfredinho: Professora Blanca, então as coisas 

que dizias não eram a sério??????? Tá todo 

mundo achando uma merda, mas ficam me 

enrolando?

Joana:  Não,  Al f redo quer ido.  Apenas 



informalidade-excessiva-sem-compromisso-

de-bancar-crítico-de-arte-na-quarentena!

Edu: De minha parte, admiração profunda. Mas 

devo confessar :  inveja  também. Pela 

capacidade de se renovar e se inventar sempre. 

Essa inquietude q faz de ti alguém mais jovem 

do que eu. Hehehe. Eu só penso: como 

consegue? E invejo...

Passada a DR, as vozes pacificantes:

Paulo: O que o Alfredo está fazendo é desvelar, 

pela primeira vez, o seu modo de trabalhar. 

Olha, conheço esse cara faz um tempão e ele 

nunca abriu isso. Mérito do grupo de amigos!

Katia: Pois é justamente esse desvelamento do 

processo que eu tô achando incrível! É uma 

baita generosidade do Alfredo! E é verdade: tá 

bonito mesmo!

Pragmático, direto e insuportavelmente 

realista, Alfredinho resolveu não dar bobeira 

para a quarentena; e mais: resolveu que faria 

isso em bando. No dia seguinte, 16 de abril, era 

formado o grupo “Alfredo em processo”, 

constituído pelos “convivas” + Icleia Cattani, 

Marilice Corona, Marize Malta, Nara Amélia 

Melo, Tadeu Chiarelli e, à medida que o projeto 

da publicação se aproximava, Sandro Ka. E 

então começou a efusiva troca de mensagens, 

comentários, observações e “quero mais”. Sim: 

um dia sem postagem e a turba vinha abaixo.

A série Quarentena eclodiu como um jorro, 

mais ou menos como o filme Só (Clipão da 

Quarentena), da Adriana-diva-Calcanhotto. 

Enquanto a maioria das pessoas enfrentou a 



carestia generalizada com mau-humor e 

fadiga, nosso artista estava a mil, revisitando 

muitos “Alfredos”: [1] o pintor, que não se 

manifestava há pelo menos vinte anos; [2] o 

desenhista, presente em sala de aula, mas 

longe do ateliê; [3] o pseudo-designer gráfico, 

apaixonado por padrões geométricos e 

decorativos, arabescos e desenhos de 

superfície; [4] o colorista, livre-leve-solto, 

derramando-se nos contrastes e superando-se 

nas delicadezas; [5] o libertário, adotando a 

precária e descartável sucata de papelão como 

suporte; [6] o paciencioso e controlado, 

obedecendo aos desenhos, limites, tons e 

ritmos autoimpostos; [7] o brincalhão e 

angustiado, permitindo-se desconstruir e 

anarquizar esses mesmos desenhos, limites, 

tons e ritmos. Ah, sim, e [8] o arquiteto, é claro... 

não vamos esquecer que Alfredo Nicolaiewsky 

é arquiteto de formação, educado na melhor 

tradição modernista e que adora um... CO-BO-

GÓ!!!

Na verdade, creio que essa lista de “Alfredos” 

em jogo poderia ser ainda maior. Elenquei os 

mais evidentes, aqueles que pululam a partir 

dos próprios trabalhos. E que trabalhos 

d e l i c i o s o s ,  v a m o s  c o m b i n a r !  F i c o 

particularmente encantada diante do modo 

como o Alfredo vai dialogando com as dobras, 

emendas e ranhuras do papelão, como ele vai 

justapondo fragmentos, lidando com a 

continuidade das formas, encadeando os 

desenhos mais geométricos aos orgânicos, 

passando de um tom a outro, pontuando as 



composições pelos contrastes. Gosto de 

observar o enleio entre uma rigidez aparente e 

os rastros da mão, palpáveis no próprio 

tratamento das camadas de cor, que não são 

chapadas, mas texturizadas, enfatizando a 

geometria imperfeita; gosto, igualmente, de 

ver os rasgos, grampos, eventuais escritos e 

marcas de pressão na superfície do papelão, 

em diálogo com os desenhos e as cores; gosto 

de fantasiar os vários Alfredos em conciliação 

ou crise.

Gosto: não substantivo, mas conjugação do 

verbo gostar .  A palavra pode parecer 

despropositada, mas é isso mesmo: gosto de 

imaginar isso tudo, inclusive porque, em 

grande medida, encontro eco na própria forma 

como o Alfredo lida com as coisas às quais 

dedica um de seus bens mais preciosos: tempo. 

Parece-me que a força motriz desse admirável 

artista não está em outro ponto a não ser, 

absolutamente, no que lhe dá prazer, no que 

lhe convida à contemplação, no que lhe atiça os 

sentidos. Filosofias e sutilezas fazem parte de 

um mundo que não é propriamente o dele e, 

também por isso, a absoluta liberdade com que 

se lançou a essa despretensiosa e fascinante 

série é um sopro de vigor, de sensualidade e de 

afirmação dos processos e das belezuras que 

realmente lhe comovem. Coisa de taurino.



Algumas considerações sobre 
uma série em processo

Paulo Gomes

Aco m pan h o  a  t r a j e tó r i a  de  A l f r e do 

Nicolaiewsky há muitas décadas, três, para ser 

bem exato. Nesses mais de trinta anos pude ver 

muitas séries surgirem, se desenvolverem, 

algumas serem abandonadas e outras serem 

difundidas. Um fluxo contínuo de produção, 

atendendo às demandas mais variadas: 

eventos, exposições, encomendas, mestrado, 

doutorado, pós-doutorado. Na série atual, 

guardadas suas características programáticas 

devidas às contingências, ele retorna à pintura. 

E aqui vem o primeiro fato notável disso tudo. 

Ele não pintava há muitos anos. Fui revisar 

desde quando, e chegamos à conclusão que 

são mais de 20 anos, desde as obras da série 

Mistura Fina (entre 1995 e 1996), quando a 

pintura ainda tinha, ao lado dos desenhos e das 

apropriações de imagens,  um espaço 

considerável. Isso não é relevante em si, visto 

que ele transita confortavelmente entre 

técnicas desde a década de 1980. O relevante é 

que eu fui testemunha de um fato notável: ele 

voltou a pintar como se nunca tivesse parado! 



Temos o hábito de considerar que o exercício 

de uma atividade artística demanda prática 

continuada, como os músicos, por exemplo. 

Não imaginamos que um pianista, ou violinista, 

ou mesmo um cantor, simplesmente deixe de 

exercer sua atividade e retorne, 20 anos depois, 

com um alto nível de performance! Nas artes 

v i sua i s ,  e spec i a lmente  a s  p l á s t i c a s , 

continuadamente ensinamos aos alunos que 

só o exercício diário leva à excelência. Talvez 

seja uma espécie de lugar comum de 

professores, isso de exigir treino diário como 

exigiríamos de um atleta. Falo por mim mesmo, 

sem me comparar, que fique claro: sempre 

aspiro um retorno ao desenho, mas a cada vez 

que tomo um lápis ou pincel, e um suporte 

qualquer, a mão não obedece ao cérebro. 

Simplesmente há um descompasso entre a 

intenção e a ação. Aí vem a velha regra: tem que 

treinar, tem que desenferrujar, tem que 

exercitar. Isso tudo observado do ponto de 

vista mecânico, pois as ideias são contínuas e 

fluem generosamente, mesmo que eu não 

esteja habilitado para dar-lhes a feição material 

que elas demandam. Mas não é bem assim que 

acontece, pelo menos com alguns artistas.

Voltemos ao testemunho do fato notável: 

Alfredo voltou a pintar como se nunca 

houvesse parado! Lógico que a constatação 

demandou algumas considerações: pensei que 

ele tinha claramente elaborado o que pretendia 

fazer, e isso facilita a retomada. Pensei que a 

sua inegável maestria com os pincéis 

demandaria um período de ajuste, visto o 



tempo considerável de inatividade. Mas não foi 

assim que aconteceu. Já o primeiro trabalho 

veio à luz de modo preciso e completo. Pensei 

que talvez fosse acaso, mas não era acaso: 

vieram outros tantos e, a cada vez, mais 

precisos e mais justos na difícil equação entre 

intenção e realização. 

Tenho o privilégio de morar no mesmo prédio 

que ele, e isso permitiu mantermos a 

convivência em tempos de isolamento e 

conversamos sobre os trabalhos. Nessas 

conversas, estabelecida a evidência do retorno 

à pintura, especulei sobre os termos desse 

retorno: em que ponto ele retomaria a pintura? 

De imediato, o suporte nos reenviou para os 

Papelões, trabalhos dos anos 1987, 1988 e 

1989. A ideia de superfícies decoradas (na falta 

de palavra melhor) lembrou os Patterns de 

1984. As superfícies moduladas (quadrados, 

listras, círculos, ondas etc.) trouxeram à 

lembrança as Cartas Enigmáticas, de 1986. O 

tratamento requintado e minucioso da 

superfície pictórica remete diretamente à série 

de 1985, fortemente influenciada pelo pintor 

inglês Howard Hodgkin. Isso tudo do ponto de 

vista dos procedimentos e técnicas. Não citei 

ainda outros aspectos, como a apropriação 

como ponto de partida, o desenho rigoroso (e 

quase técnico) como base para a livre expansão 

das formas, a falsa rapidez das pinceladas em 

oposição à sua eficiência, a contradição entre o 

requinte da densa fatura e a simplicidade do 

suporte sem base. De inquietação em 

inquietação, fui me acostumando com o fluxo e 



passei a achá-lo natural. Um dia, decidi filmar. 

Pois foi então que observei atentamente o 

absurdo da destreza: ele, atento e concentrado, 

fazia o pincel deslizar com precisão cirúrgica 

sobre o papelão, traçando formas curvas e 

justas. Como assim? Como isso é possível? Não 

tenho resposta, só especulações. Certamente 

que a destreza é intrínseca àquele que exerceu, 

durante anos a fio, uma atividade manual. 

Existe, evidentemente, uma memória da mão e 

ela vem à tona assim que solicitada. É certo que 

a precisa relação entre o desejado e o realizado 

ocorre sempre que o desejado passou, mesmo 

que só menta lmente ,  pe las  fases  de 

planificação e projeção. Mas nada disso 

respondia à minha inquietação. Repito, não 

tenho respostas: continuo impactado com o 

que vi e com o que vejo. 

Quero ainda comentar outro aspecto relevante 

dessa série e de suas estratégias. Se a série em 

si é notável, pela rapidez com que foi feita, pela 

excelência dos resultados e pela destreza (já 

comentada) da execução, a estratégia de 

c o m p a r t i l h a r  o  p r o c e s s o  é  n o v o  e 

surpreendente. Digo isso baseado na nossa 

longa convivência. Apesar de acompanhar de 

perto o surgimento e o desenvolvimento de 

muitos de seus trabalhos nestes anos todos, 

nunca tive acesso franqueado ao seu ateliê. O 

fazer sempre foi algo privado, não secreto, mas 

recolhido, discreto como o Alfredo é. Trabalhar 

nunca foi, para ele, um espetáculo a ser 

assistido. Vi séries inteiras acontecendo, e 

comentávamos muitos seus passos, mas nunca 



o vi desenhando, pintando ou mesmo fazendo 

seus trabalhos com imagens fotográficas e de 

filmes. O compartilhamento era sempre a 

posteriori da ação em si. Quando ele me disse 

que iria compartilhar o passo a passo da série 

no WhatsApp, com um grupo de amigos e 

colegas, fiquei surpreso. Isso é realmente novo 

e representa mais do que uma simples iniciativa 

de, ao compartilhar seu trabalho, minimizar os 

efeitos do isolamento social a que estamos 

submetidos. Porque não é compartilhar 

trabalhos prontos, mas compartilhá-los em 

processo, em andamento. Desde a primeira 

marcação do suporte com os desenhos, as 

primeiras camadas de tinta, as supressões, os 

arrependimentos, os ajustes, as mudanças. Se 

isso já era notável, o compartilhamento foi 

aberto no sentido de que os privilegiados do 

grupo pudessem se manifestar a cada passo. 

Opiniões, palpites, críticas, observações 

técnicas,  arroubos eruditos,  i ronias e 

comentários profundos —  tudo acontecendo 

em tempo real: cada novo trabalho suscitava 

manifestações, que foram sendo incorporadas, 

em um diálogo prolífico e estimulante, no 

processo. Digo prolífico pois os trabalhos eram 

acompanhados atentamente e os novos eram 

esperados ansiosamente. Digo estimulante 

pois, mais do que um processo em aberto, foi 

um acontecimento frutífero para quem o 

acompanhou. Um privilégio baseado no 

respeito, na confiança e na admiração com que 

Alfredo nos contemplou. 



A série está em aberto. O grupo continua ativo 

e a publicação do processo, em formato e-

book, é outra ousadia do artista. Seremos todos 

expostos: os bastidores da criação exibidos 

desavergonhadamente para os o lhos 

estrangeiros. Mas, repito, como amigo e como 

profissional da área, é um privilégio. Não será 

preciso, para essa série, correr atrás do 

famigerado processo de instauração. Ela está 

inteira aqui, passo a passo, com todas as 

marchas e contramarchas, com as dúvidas, as 

certezas, as opiniões e os palpites, as 

considerações técnicas, os desacordos, os 

acordos, com o humor e com a alegria de um 

acontecimento único. O testemunho e o 

registro de um feito.



A produção recente de 
Alfredo Nicolaiewsky ou 

A Arte que dá nos nervos¹

Tadeu Chiarelli

Estar frente a uma verdadeira obra de arte 

acabada ou acompanhar sua constituição, são 

experiências com pontos em comum? A partir 

de sua participação em um grupo de 

WhatsApp, nesses meses de pandemia, o autor 

tenta demonstrar que sim!

“A Arte verdadeira tem a capacidade de 
nos deixar nervosos”.

S. Sontag

A frase que serve de epígrafe para este texto foi 

retirada do ensaio Contra a interpretação, 

publicado no livro homônimo da pensadora 

norte-americana Susan Sontag. Desde que, em 

meados dos anos 1980, a li pela primeira vez, 

dela me apropriei porque traduzia bem uma 

sensação que já havia vivenciado algumas 

vezes e que, no futuro, voltaria a experimentar. 

Em certa medida, para a autora e para mim, não 

interessa — pelo menos não em um primeiro 

momento — o que a obra de arte de verdade 

“quer dizer”; não interessa o que ela “significa”; 

não interessa seu “conteúdo”. O que na 

¹Este texto foi originalmente publicado na coluna 

CONVERSA DE BAR(R) no site da revista ARTE!Brasileiros. 

https://artebrasileiros.com.br/opiniao/a-producao-

recente-de-alfredo-nicolaiewsky-ou-a-arte-que-da-nos-

nervos/



verdade importa é como ela é capaz de mexer 

com nossa consciência e nossas sensações, 

transformando a mente em nosso sexto 

sentido. Quando isso ocorre, também não 

interessa quem é ou quem foi o artista, onde 

nasceu, onde viveu, seu “contexto” etc.

***

A primeira obra que me deixou nervoso desse 

jeito foi uma pintura de Leonello Berti, um 

artista italiano que morou em Ribeirão Preto, 

onde nasci. Eu era um adolescente e fui visitar 

uma exposição de artistas da cidade, antes que 

ela fosse enviada para exibição na Europa. Não 

me recordo qual o título da pintura e muito 

menos onde ela foi parar.² Sei apenas que, 

frente a ela, tive a certeza de que via uma obra 

de arte verdadeira. Pelos eriçados, uma 

extrema excitação e a mais absoluta certeza de 

que tinha valido a pena ter vivido a vida toda só 

para estar ali, a contemplá-la.

Depois de alguns anos, em 1977, já em São 

Paulo e estudante de artes na ECA USP, fui até a 

antiga Galeria Arte Global visitar uma 

instalação de Julio Plaza, As Meninas ou Os 
Meninos: no meio da instalação, me vi atingido 

por uma espécie de raio. Excitado/assustado no 

meio daquela instalação tão simples e, ao 

mesmo tempo, tão poderosa, repentinamente 

me dei conta de todo meu corpo e, sem saber 

² Ver nota 1.



direito o que fazer, sai apressado da sala, da 

Galeria, e só fui parar para pensar o que tinha 

ocorrido quando já estava do outro lado da rua 

(a Galeria ficava na Alameda Santos?). Lembro 

que, na sequência, respirei fundo e voltei para a 

Galeria. A partir daquela experiência, a arte 

nunca mais foi a mesma para mim, e eu nunca 

mais fui o mesmo para a arte.

***

Anos depois, em 1988, em um final de tarde, 

passando pela rua Estados Unidos, entrei na 

Galeria São Paulo. Ao me aproximar de uma das 

pinturas penduradas na parede, percebi que a 

tela prosseguia como desenho na parede! O 

que era aquilo, meu Deus do céu? Então eu 

tinha vivido também todos aqueles anos para 

me deparar com aquela espécie de revelação 

que me transformava à medida que observava 

cada uma das obras ali expostas (na verdade, a 

mostra era uma grande instalação)?

Quando consegui me recuperar, resolvi que 

tinha que saber a autoria daquelas peças. 

Finalmente, alguém da Galeria apareceu, e me 

disse que aqueles trabalhos eram de Carmela 

Gross. A artista abriria a mostra dali a alguns 

dias e só faltavam as etiquetas para terminarem 

a montagem.

***

(Não creio que um fato que me ocorre agora 

tenha influenciado essas três experiências tão 

  Ver nota 1.
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poderosas: embora tenha sido aluno apenas de 

Carmela Gross no Departamento de Artes 

Plásticas da ECA USP, Julio Plaza e Leonello 

Berti também tiveram alguma ligação com a 

minha formação: Julio, na época, ensinava no 

mesmo Departamento em que eu era aluno, e 

Berti tinha sido professor da Escola de Artes 

Plásticas de Ribeirão Preto, quando fui aluno do 

curso infantil daquela escola.

Por outro lado, e para aplacar qualquer 

possibilidade de endogenia, se essas foram 

minhas primeiras três experiências com a arte 

verdadeira, elas não foram as únicas. Obras de 

Vuillard, Giambologna, Mike Kelly, Andy 

Warhol, Caravaggio, Sophie Taeuber-Arp, Iran 

do Espírito Santo e Mira Schendel, entre 

poucos outros, também já me deixaram 

nervoso.)

***

Acredito que muitos tiveram experiências 

semelhantes a essas que descrevi; muitos, com 

certeza, já sentiram corpos e mentes 

mobilizados em um tipo de experiência 

impossível de ser descrita em palavras — 

lembrando do próprio Julio Plaza, no catálogo 

da mostra de 1977: “A arte é importante demais 

para deixá-la na mão do... verbo”. Mas o que 

gostaria de acrescentar aqui é que experiências 

assim tão fortes não se dão, ou não se dão 

apenas, quando você, de chofre, se depara com 

uma obra de arte já finalizada. Outra 

experiência que também pode nos deixar 



nervosos — e, por períodos, renovados — é 

quando acompanhamos a produção de uma 

obra que, desde seu início, dá sinais de sua 

potência transformadora.

Há anos sigo o percurso profissional de Alfredo 

Nicolaiewsky, artista de Porto Alegre, que, além 

de suas atividades docentes junto ao Instituto 

de Artes da UFRGS, desenvolve pinturas, 

desenhos e apropriação de imagens. O que 

sempre me interessou em seus trabalhos é seu 

domínio técnico/formal, aliado a um humor 

peculiar que dá o tom de grande parte de sua 

produção. Esse humor, no entanto, não quer 

dizer que suas produções sejam engraçadas. O 

humor em sua produção se demonstra em como 

o artista consegue introduzir, nas articulações 

dos campos cromáticos que inventa, certas 

anotações ou conjunções inesperadas, repletas 

de ironia, que tiram nosso olhar da mesmice, 

embora o artista lide justamente com ela.

Pois bem: nesses meses de pandemia, Alfredo 

convidou alguns amigos (eu, entre eles) a 

acompanhar a produção de algumas de suas 

pinturas. Promoveu encontros em seu ateliê de 

Porto Alegre? Claro que não. Mesmo que alguns 

dos convidados residam naquela cidade, a 

maioria (como Alfredo) pertence ao grupo de 

risco e, assim sendo, respeitam o “novo normal”, 

que é o distanciamento social. Por isso, o 

acompanhamento do seu processo de 

produção tem se dado via WhatsApp, no grupo 

“Alfredo em processo”.



Somos de Porto Alegre, Rio de Janeiro e São 

Paulo e nos dividimos entre críticos, artistas e 

historiadores que se encontram virtualmente 

nesse grupo, desde abril. Alfredo apresenta a 

fotografia de uma pintura apenas iniciada, fala 

o que pretende ou o que não pretende fazer 

dali para a frente, e os amigos vão emitindo 

suas opiniões ou meros palpites, não importa. 

(Às vezes me pergunto quando, em uma 

situação “normal”, e sem o auxílio da 

tecnologia, seria possível desenvolver um 

trabalho de encontros quase diários, reunindo 

profissionais de várias cidades).

Um dos interesses dessa sala é que nem 

s e m p r e  ( o u  q u a s e  n u n c a )  t o d o s  o s 

participantes estão online ao mesmo tempo. Às 

vezes ocorre que, além de Alfredo, estejam ali 

apenas mais um ou dois amigos entretidos em 

uma conversa que tende a ser rápida, com as 

observações sempre respondidas com 

presteza por Alfredo. (Nessas ocasiões é que se 

percebe que o humor não é um elemento 

presente apenas em sua produção e sim um 

dado estrutural de sua personalidade, 

demonstrando o quanto é difícil, muitas vezes, 

separar o criador da criatura). Porém, essas 

opiniões emitidas e discutidas no calor da hora 

não se perdem ao término das discussões mais 

ou menos acaloradas. Pelo contrário, elas ficam 

ali registradas e passíveis, portanto, de serem 

respondidas/desenvolvidas mais tarde por 

outros participantes, suscitando outra etapa de 

discussão.



Se formos reler os registros daquelas 

mensagens — sempre ao lado das imagens que 

as suscitaram —, veremos que as opiniões dos 

diversos membros sobre a produção de 

Nicolaiewsky (ao lado das respostas do artista) 

vão sendo depositadas e, em alguns casos, 

devidamente soterradas pela falta de interesse 

ou importância; em outros casos, no entanto, 

elas são retiradas do interior dos registros, 

recuperadas e retrabalhadas a partir de novos 

significados que lhes são conferidos. 

***

Desde o início, tenho sido um entusiasmado 

participante de “Alfredo em processo”. Fico 

mobilizado para discutir as idas e vindas da 

produção dessas pinturas de Alfredo porque 

renovadamente me surpreendo com sua 

capacidade em articular os campos visuais que 

cria e estrutura para além, tanto do sentido 

tradicional da pintura como “composição” 

como “preenchimento de campo”. Alfredo, 

pelo menos em parte dessa sua produção mais 

recente, parece reinventar a dimensão modular 

da pintura e é exatamente essa sua capacidade 

que me excita, que me faz querer acompanhar 

seu processo para poder entendê-lo melhor e 

melhor me entender frente às suas várias 

etapas de realização.

***

Saio desses encontros sempre com um sorriso 

nos lábios (porque a turma se diverte muito 



durante as trocas de mensagens!). E fico 

pensando como esse horror que estamos 

vivendo com a pandemia — agravado por esse 

governo que é uma vergonha —, tem 

proporcionado situações gratificantes que 

jamais teriam ocorrido se estivéssemos 

vivendo na antiga “normalidade”. Ou alguém 

acredita que antes da pandemia teríamos 

tempo de nos reunir tantas vezes para discutir a 

produção de um artista, trocar impressões 

sobre arte, pensar não o “ato de criação” — 

uma ficção romântica, diga-se —, mas o 

processo de criação?

Essa experiência com Alfredo Nicolaiewsky e os 

outros colegas gaúchos e cariocas me fez 

atentar para algumas questões. A começar, me 

ensinou que o nervosismo que a arte de 

verdade provoca pode ser experimentado 

também enquanto ela se processa (isso 

quando ela for boa de verdade, quando diz a 

que veio desde os primeiros elementos que 

irão constituí-la). Por outro lado, como no caso 

de Berti, Julio e Carmela, a produção artística é 

boa quando, acima e antes de tudo, diz respeito 

a si mesma. O resto é literatura — questão 

fundamental a não se esquecer nesses tempos 

em que a retórica impera sobre a forma. 
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