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lhe sugeriu. Se você não fala Inglês nem tinha tido o prazer de ter sido apresentado ao Lover Man 

parkeriano, concordará que o lirismo da música é o mesmo que inunda a cena de Crépax, que, em 

suma, à atmosfera musicalmente sugerida corresponde a atmosfera visualmente sugerida. Platéias 

submetidas a este divertido teste tem sido unânimes em concordar, deleitadas, que sim, este é o 

tipo de música que combina com a cena, foi isso mesmo que suas mentes imaginaram, isso 

mesmo que foi sugestionado à sua memória auditiva quando viram as imagens. Um marco na 

HQ, a incorporação do som, a criação de uma trilha sonora jazzística perfeitamente sugestionável. 

Que viva Crépax!  

  

A balada do mar salgado, de Hugo Pratt – Um fuzilamento tornado audível 

pelas imagens 

 

Outro quadrinista que sugere o som é o também italiano Hugo Pratt, numa cena muito mais brutal 

que a anterior. Trata-se do fuzilamento do capitão Christian Slütter, na sua obra-prima A balada 

do mar salgado, ambientada numa hipotética ilha do Pacífico Sul durante a Primeira Guerra 

Mundial.  A cena se inicia com o capitão, diante do pelotão de fuzilamento britânico que deve 

executá- lo por pirataria, vestindo a japona que pedira a um marujo seu compatriota que lhe 

cedesse, para que pudesse morrer como um oficial da sua marinha. O comandante do pelotão dá a 

ordem de fogo e, imediatamente, no quadrinho seguinte, vemos a jovem estadunidense que o 

amava ser confortada por um militar e, então, o olhar de revolta impotente do seu amigo (o 

célebre Corto Maltese, máxima criação prattiana), para num sexto quadrinho, também mudo, 

flagrarmos o olhar melancólico do jovem lorde inglês e seu amigo maori, que foram 

companheiros do executado, até chegarmos, num sétimo, ao oficial que o condenou quebrando o 

silencio ao dizer Acabou, Grovesnoore (Pratt, 1981: 155) e, a partir daí, enveredar num diálogo 

relevante para a estória mas irrelevante para as nossas análises de sugestão de som numa HQ. 

 

Um momento! Eu disse que ele quebra o silencio? Que silêncio? Então não é possível ouvir os 

disparos ecoando pela ilha tropical? Não é a eles que reagem os personagens ligados ao 

condenado? Claro que sim! O som da execução foi muito mais bem representado pelas imagens 

do que qualquer onomatopéia faria. E não é só isto. Ao mostrar a maneira pela qual os 

personagens reagem a eles, Pratt traduziu com grande eloqüência a brutalidade explícita do ato.  

 

                                                                                                                                                              
17 Cat, no jargão do jazz, significa simplesmente músico. 
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O ENQUADRAMENTO USADO COMO RECURSO 

PARA EXPOR O ESTADO EMOCIONAL DOS PERSONAGENS 

 

Novamente A balada... – O lado cinematográfico da HQ 

 

O historiador espanhol Ángel Luis Hueso18, entre muitos pontos interessantes que ressaltou num 

memorável ciclo de palestras que proferiu na UFBA, lembrou que “O cinema é um código”. E 

também a HQ é um código. Um código que, inclusive, tem muito a ver com o do cinema, posto 

que se baseia nos mesmos planos e ângulos. Pra dar uma colher de chá ao chato do Blasco, depois 

de tê-lo usado tanto como modelo a não seguir, vou deixá-lo nos oferecer exemplos deles. Sou 

gente boa ou não sou? 

 

                                                 
18 HUESO, Ángel Luis. O cinema como mídia reveladora. Ciclo de conferências proferidas em julho de 2001, no 
auditório da FACED / UFBA, como parte do curso de pós-graduação Potenciais da Imagem, promoção conjunta do 
mestrado em História da FFCH / UFBA e da Oficina Cinema-História. 
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O célebre quadrinista estadunidense Alex Raymond, na citação que se segue, compara o fazer do 

quadrinista ao de um cineasta bi-dimensional solitário, que acumula todas as funções dos 

membros de uma equipe envolvida na realização de um filme 

 

Cheguei, honestamente, à conclusão de que a história em quadrinhos, em si é uma forma 
de arte. Reflete a vida e o tempo com mais precisão e é mais artística do que a ilustração 
de revista, pois é inteiramente criativa. Um ilustrador trabalha com máquina fotográfica 
e modelos; um desenhista de historias em quadrinhos começa com uma folha em branco 
e ‘sonha’ inteiramente sua obra – ele, ao mesmo tempo é roteirista de cinema, diretor, 
montador e ator19. 

 

Já a psicanalista baiana Míriam Gorender, que não cito aqui porque é minha prima querida, mas 

porque se debruça sobre os quadrinhos para melhor entender o subconsciente humano, vai mais 

além, insistindo sempre em sintetizar o cinema como uma HQ que se movimenta. O que nos 

outorga o direito de dizer, em contrapartida, que HQ é um cinema estático – e silencioso – muito 

embora tanto a movimentação quanto o som possam ser sugestionados de maneira eficientíssima. 

Mas é preciso lembrar que, embora a HQ use recursos cinematográficos, não é cinema; embora 

use recursos literários, não é literatura; embora use recursos das assim-chamadas Belas-Artes, não 

é meramente uma arte visual. HQ é HQ. O que se pretende, durante o desenvolvimento deste 

projeto de mestrado é, mais do que tudo, se enfatizar o lado PLÁSTICO desta Arte híbrida. 

  

Depois dessa breve e superficial digressão sobre a especificidade estética da HQ, voltemos a Pratt 

e a cena final de “A balada...”, em que ele usa a “câmera” para evidenciar o estado de espirito 

interior dos personagens. Nesta cena, vemos a jovem estadunidense Pandora Grovesnoore se 

despedir do pirata Corto Maltese, em quem, aliás, ela havia incrustado um bom pedaço de 

chumbo, projétil que teve, sobre ele, muito menos impacto que a flecha do Cupido.  

 

Durante toda a estória, Maltese sublimou pela bela ninfeta uma atração que só explicita aqui. O 

curto diálogo composto por apenas quatro falas, mas pleno de rara poesia, se inicia com ele 

dizendo, de maneira extremamente galante, o quanto a julga especial, e se concluí com um close 

antológico no olhar do pirata. Com este olhar, mais explícito que qualquer palavra, ele se declara, 

demonstra saber que o faz e endereça uma súplica de cuja inutilidade está plenamente consciente. 

Há um intervalo de reflexão em Pandora em que ela parece, ao mesmo tempo, se resignar com a 

perda do amor que poderia vir a ser, suspirar por essa perda, e se permitir que um lampejo fugaz 

e superficial de dúvida perpasse sua mente. A heroína cumpre seu destino, dissociando-o daquele 

do aventureiro com uma sintética – mas não fria – frase: Não irei com o senhor, Corto Maltese. 
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(Pratt, 1981:164). Ele responde que sabe disto, tira seu colar de flores, enlaça-a ternamente com 

ele e diz-lhe adeus. A “câmera” se afasta para enquadrar os dois navios de onde eles conversaram 

e Pandora diz um Até logo, Corto Maltese. (Pratt, 1981:164) que deixa a situação em aberto, com 

a leve sugestão de que os encontros não vão parar por aí. Uma clássica cena final numa das mais 

grandiosas HQs jamais realizadas, que demonstra a que nível de requinte o quadrinista pode 

chegar se íntimo do código específico da sua arte. 

 

Quero crer que os exemplos de requintes quadrinísticos apresentados aqui demonstraram com 

clareza que a HQ é, fundamentalmente, um discurso imagético, sendo que o emprego da palavra, 

embora universal e majoritariamente adotado, permanece uma opção. Uma opção da qual, ao 

realizar os trabalhos práticos deste projeto de mestrado e empreender uma carreira de quadrinista, 

pretendo não lançar mão ou fazê-lo só muito esporadicamente. 

                                                                                                                                                              
19 RAYMOND, Alex. Flash Gordon no Planeta Mongo. Rio de Janeiro: EBAL, 1974. 
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Terceira Parte  

A Nona-Arte e as Belas-Artes se encontram  
 

BILL SIENKIEWICZ, UM QUADRINISTA 

QUE ENFATIZA A PLASTICIDADE 

  

 

 

Nestas páginas vemos pranchas (que também podem ser entendidas como quadrinhos de página 

inteira) de Bill Sienkiewicz, inspiradas no célebre anti-herói O Sombra, pertencente à uma grande 

companhia. Um caso álbum-obra-personagem do gênero intermediário, portanto.  
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Na prancha desta página, note-se a habilidade de Sienkiewicz tanto em elaborar a composição a 

partir de esquemas geométricos como em empregar a cor como recurso expressivo. A figura com 

ares de mandarim em primeiro plano é uma maciça – e, portanto, expressiva e impactante – área 

de preto, criada a partir de uma sofisticadíssima combinação de quadriláteros e triângulos que se 

interpenetram e se sobrepõem, enquanto que o assento da sua poltrona é uma elipse texturizada 

pelas hastes de vime que se entrelaçam e o papel da parede ao fundo remete saborosamente a 

Klimt. Sobre toda a cena, derrama-se uma enigmática silhueta que qualquer fã de quadrinhos já 

reconheceu como a do justiceiro das pistolas USIS. Temos apenas quatro camadas de cor, mas 

elas se sobrepõem, formando um verdadeiro palimpsesto cromático. Temos o preto da roupa do 

ancião sobre o amarelo Nápoles da poltrona, um tom bem fraquinho, sobre uma multiplicidade de 

outros amarelos e também dourados que beira uma abstração pollockiana, e, por cima de tudo, o 

púrpura aquarelado da Sombra d’O Sombra. Num último requinte, a gravata da figura oriental é 

um toque de vermelho berrante no centro exato da cena.  

 

Ou seja, não há como negar a imensa sensibilidade artística, que é um dom abstrato, intuitivo, 

não-racional, de Sienkiewicz. Mas, a esta sensibilidade, ele acrescentou um profundo 

conhecimento teórico de cor, geometria e anatomia e um absoluto domínio da técnica que se 

dispôs a empregar. Ele pensou, não apenas sentiu, todo o trabalho, combinou a razão ao 

sentimento, fez o que quis e sabia o que estava fazendo. Ao fazê-lo, deu-me uma grande 

demonstração de como a ação do quadrinista pode transcender o banal / comercial e se 

converter numa ação ESSENCIALMENTE PLÁSTICA; de como a Nona pode, 

efetivamente, ser uma Bela-Arte.  
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Nesta outra prancha, há uma predominância de tons frios, sobretudo azuis com uma 

inteligentíssima inserção de quentes em pontos estratégicos. É uma cena de multidão e uma cena 

de multidão sempre é um desafio para qualquer artista, mas Sienkiewicvz o vence tão bem quanto 

Brueghel e Bosch o fariam, distribuindo pelo espaço composicional alguns personagens de corpo 

inteiro, outros nem tanto, outros só com o rosto aparecendo; alguns maiores, outros menores, 

destarte empregando a perspectiva com maestria, não na representação de um mundo real, mas no 

estabelecimento de uma atmosfera de devaneio, delírio ou sonho, quase surreal.  

 

O Sombra, hieraticamente plantado bem no eixo central, é quase um monolito negro que se 

destaca não só pelo tamanho e por corresponder à maior – na verdade, à única – área de cor 

totalmente chapada da cena, como pela localização da figura feminina em tons roxos, enquadrada 

em plano americano e colocada bem à frente da composição, que como que o ressalta e emoldura.  
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Há uma saudável malícia na divisão do espaço em formas geométricas, pois o artista divide a 

cena em dois grandes retângulos horizontais exatamente iguais, cada um dos quais subdivide em 

outros dois, os dois de cima iguais, os dois de baixo desiguais, e atravessa todos os quatro, bem 

ao centro, com um quinto, vertical, que toca tanto a margem inferior quanto a superior do suporte. 

Assim temos, de cima para baixo: um retângulo de um azul mais denso e um de um azul mais 

esmaecido, na verdade, do mesmo azul, só que mais aquarelado. Juntos, estes dois compõem a 

parte superior do suporte. Daí pra baixo, temos os outros dois, o primeiro é menor e está em 

vários tons de amarelo sugerindo as luzes de uma vitrine, que cruza a cena de uma margem 

vertical a outra e, diante da qual, dançam, de um lado d’O Sombra, provocantes e longilíneas 

prostitutas, e, do outro, brigam encarniçados marginais, sendo, assim, sugerido o submundo que o 

personagem habita. A escolha do amarelo não é gratuita, pois esta é a complementar do azul e 

este jogo cromático reforça – e embeleza – a divisão da composição em duas grandes áreas 

horizontais, cada uma das quais está – nunca é demais dizer – por seu turno, subdividida em dois 

retângulos menores, também horizontais. O primeiro e menor desses retângulos “de baixo”, já 

vimos, corresponde à luminosa vitrine, o segundo e maior é azul e é onde estão a maioria das 

figuras. Há semelhanças flagrantes entre esta divisão em duas áreas do trabalho de Sienkiewicz, 

uma povoada de gente real e outra ocupada exclusivamente por um fantasmagórico rosto de 

homem, (provavelmente um inimigo d’O Sombra, mas não vem ao caso), com a da célebre tela O 

enterro do Conde de Orgaz, de El Greco, em que a parte inferior corresponde ao sepultamento 

propriamente dito e a de cima à recepção da alma do morto pelas entidades celestiais, num 

fantástico encontro entre o real e o onírico, o material e o espiritual. En passant: quer me parecer 

que a mera possibilidade de comparação de um quadrinho com uma das mais clássicas pinturas 

de todos os tempos já bastaria para comprovar quão artística, plástica, pictórica, quão Bela a 

Nona-Arte pode ser. 

 

Quanto ao retângulo vertical, ele “contém” O Sombra, que, em si, já corresponde a um retângulo, 

e seu dedutível antagonista, além de outros personagens que ganham destaque por ocuparem este 

privilegiado trecho da composição.  

 

Mas há mais, há toques extremamente sutis que enriquecem ainda mais o trabalho. São tantos – e 

tão sofisticados – que vamos nos ater a apenas alguns deles. Só a respeito da área onde estão as 

pistolas já há muito o que dizer. As duas mangas do casaco d’O Sombra, ao se encontrarem, 

formam um triângulo cujo vértice superior toca exatamente o inferior de outro, invertido, criado 
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pelo encontro das linhas formadas pelos pentes das duas armas. Este vértice também compõe um 

“V”, que se repete no lenço vermelho maliciosamente jogado, assim como a gravata do 

personagem da prancha anterior, como um toque de cor quente no centro exato de uma 

composição, no mais, majoritariamente fria; na aba do chapéu e no queixo da cabeça que, 

desafiadora e enigmaticamente, paira sobre tudo. Talvez ainda mais notável que tudo seja que a 

linha do nariz d’O sombra fica exatamente na linha vertical imaginária que divide o suporte ao 

meio em dois retângulos verticais iguais e que fica ainda mais evidenciada pelo fato deste nariz 

apontar agudamente para baixo, num toque de elegante sarcasmo para com a fisionomia do 

personagem.  

 

Depois desta análise dos trabalhos de Tobocman, Sienkiewicz, Pratt, Crépax e Kobayashy 

apresentados aqui, verifiquei que há cinco procedimentos que posso adotar para atingir 

meu objetivo de criação de HQs com ênfase na plasticidade. 

 

1] Alegorizar o tema; 

 

2] realizar composições baseadas na geometria; 

 

3] explorar a cor como recurso expressivo; 

 

4] encontrar um cânon anatômico próprio e trabalhar dentro dele; 

 

5] propor atmosferas. 

 

Gostaria, agora, de inverter a equação e apresentar... 

 

UM EXEMPLO BAIANO: O REFINADO 

TRAÇO PLÁSTICO-QUADRINÍSTICO DE DÍLSON MIDLEJ 

  

Sem querer rasgar seda nem jogar confete, devo declarar que escrever ou, pura e simplesmente, 

falar a respeito tanto do artista quanto do ser humano Dílson Midlej é sempre, para mim, uma 

grande honra, pois se trata de um dos meus artistas preferidos, e um grande prazer, pois ele é um 

dos melhores e mais generosos amigos que a vida já me deu. 
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Baiano de Ilhéus, Dílson, ainda criança, se transferiu com a família para Salvador e desde cedo 

demonstrou grande habilidade para o desenho e grande interesse pela Nona-Arte. 

 

Formou-se na Escola de Belas-Artes e especializou-se em Crítica de Arte na mesma Instituição, 

onde, recentemente, também obteve o mesmo grau de mestre que ora pleiteio, dissertando sobre a 

produção abstrata do Professor Juarez Paraíso. Este tornou-se, assim, tema de pesquisa de um de 

seus discípulos mais próximos e orientador da pesquisa de outro, além de, acima de tudo, sempre 

ter sido e para sempre continuar sendo amigo e ídolo de ambos. 

 

Quando conheci Dílson, ele, que é um pouco mais velho que eu, já cursava a Escola de Belas-

Artes que eu apenas sonhava cursar, e publicava as tirinhas da Niquita, maior exemplo de 

personagem de histórias-em-quadrinhos na linha enfant terrible, ao meu ver, já criado na Bahia, 

que lhe valeu um prêmio como quadrinista. Niquita tinha o grande mérito de ser uma personagem 

eminentemente baiana, que falava com o linguajar baiano e vivia situações baianas. Uma 

personagem de HQ com um delicioso cheirinho de dendê, da qual eu era um fã particularmente 

entusiasmado. Conhecer pessoalmente seu criador, quando este passou a trabalhar regularmente, 

quer sozinho quer numa inesquecível parceria com Márcia Magno, nossa professora e esposa do 

nosso mestre Juarez, como cenógrafo, figurinista e programador visual dos espetáculos de teatro 

produzidos e dirigidos por meu pai, Manoel Lopes Pontes, foi mesmo uma agradável surpresa. A 

colaboração entre meu pai e meu novo amigo se estendeu por umas boas décadas. Meu velho 

freqüentemente afirma que se há algo de que se orgulha em sua longa careira é, justamente, o fato 

de sempre ter confiado a concepção de seus cenários, figurinos e peças de programação visual a 

artistas do quilate de um Ewald Hackler, um Juarez Paraíso, uma Márcia Magno, um Alecy 

Azevedo, um Henrique Passos, uma Edsoleda Santos, um Kau Mascarenhas, um... Dílson Mídlej! 

 

Depois, ingressei finalmente em Belas-Artes e Márcia Magno teve a iniciativa de reunir a mim, 

Dílson e outros jovens artistas num grupo que, a priori, deveria se chamar Geração 80, mas que 

acabou nunca tendo nem nome nem número fixo de participantes e que realizou várias exposições 

coletivas, dentro e fora da Bahia, entre 1985 e 1992. Dílson ocupa hoje, na Secretaria de Cultura 

do Estado da Bahia, importante cargo relacionado às Artes Visuais. O mais importante, na 

verdade. 

 

Seus bicos-de-pena e gravuras em metal, técnicas famosas por serem, digamos assim, xucras, 

bem como suas litogravuras, técnica não tão xucra quanto as outras, mas um tanto quanto 
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exigente, nas quais ele é mestre incontestável, sempre me encantaram por ser absolutamente 

impossível definir – mesmo quando ele envereda pela abstração – onde  começa o trabalho de 

artista plástico e termina o de quadrinista – e vice-versa! 

 

Dílson simplesmente despreza a clausura do rótulo e os riscos da generalização, das 

classificações preconceituosas e das regras limitativas, e, ao fazê-lo, tornou-se o primeiro artista 

com quem convivi a me demonstrar a viabilidade – e a beleza – de se esbater as fronteiras entre a 

Nona-Arte e as Belas-Artes, o que lhe confere um papel basilar na minha decisão de empreender 

este projeto de pesquisa. Para ele, não há porque um belo desenho, concebido para ser exibido 

como a obra-de-arte que é, não ter um sabor de quadrinho, bem como não há porque não conferir 

à HQ um saudável tratamento plástico. 

 

O São Francisco reproduzido na próxima página atesta muito bem o que acabo de dizer. Ao 

mesmo tempo em que a distribuição dos elementos, do peso, do volume, até mesmo das 

áreas de preto e branco, quer texturadas ou chapadas, deriva de sistemas composicionais 

clássicos, empregados de maneira pessoal, original e consciente, não há como negar que a 

todo o trabalho, e não só à figura principal, é dispensado um tratamento de caricatura – 

uma caricatura elegantíssima, mas ainda assim caricatura – resultando o produto final em 

algo que é difícil definir apenas como um quadrinho da mais alta qualidade plástica ou 

apenas como um quadro com um tremendo sotaque de quadrinho, posto que é as duas 

coisas. 

 

Outro aspecto muito importante deste trabalho, para as pretensões deste projeto de 

mestrado, é que ele, cheio de símbolos, atipicamente composto, prenhe de elementos 

procedentes das mais diversas escolas artísticas (como os dragões orientais), com a 

perspectiva trabalhada de maneira arbitrária (santo grande, igreja pequena) e a insólita 

representação do pobrezinho de Deus nu, está muito mais para uma ALEGORIZAÇÃO do 

tema São Francisco do que para uma leitura tradicional, ilustrativa dele.  

 

Pelo exposto nos dois parágrafos acima, quero crer que meu amigo Dílson confirma que 

SIM, é possível ALEGORIZAR um tema na linha da linguagem visual típica dos 

QUADRINHOS e obter um resultado final eminentemente PLÁSTICO. 

 

Valeu, Dilsinho, é por aí que eu quero ir! 
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Quarta Parte 

Um estudo de caso: George Grosz 

A máxima fusão entre cartoon e alta Arte 
 

 

Grosz: Crítico ácido de uma sociedade doentia 



 127

“Eu desenhei homens bêbados, homens vomitando, homens com punhos cerrados amaldiçoando 

a lua, homens jogando cartas sobre os caixões das mulheres que eles tinham assassinado. 

Desenhei bebedores de cerveja, bebedores de vinho, bebedores de schnaps e um homem frenético 

lavando o sangue de suas mãos. Eu desenhei cenas da vida no exército baseadas em esboços que 

eu fiz durante meu serviço militar. Eu desenhei homenzinhos solitários correndo insanamente 

através de ruas vazias. Eu desenhei um corte transversal em uma casa-de-cômodos: atrás de uma 

janela, um homem atacava sua mulher com uma vassoura; atrás de outra, duas pessoas faziam 

amor; numa terceira, um homem estava pendurado das grades, cercado por moscas que 

zumbiam.”  

 

 

Grosz: Traço veloz e extremamente agressivo 
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No parágrafo acima, o artista alemão George Grosz descreve e resume seu próprio trabalho com 

uma acurácia que ninguém além dele poderia fazer. Seus desenhos, suas gravuras, suas pinturas 

são verdadeiramente permeados pela violência, pela sordidez, pela decadência, pelo desespero, 

que vazam deste pequeno – e precioso! – trecho, que demonstra claramente o quanto seu talento 

como escritor é parelho com o de artista plástico.  Na verdade, não seria exagero dizer que ele usa 

as palavras com a mesma fluência e habilidade com que usa as cores e formas. Todas as 

diferentes situações grotescas a que ele se refere são mesmo temas freqüentes ao longo de toda a 

sua feérica produção.  

 

Em tempo: cabe uma comparação entre Grosz e o também alemão Günter Grass, vencedor do 

Prêmio Nobel de Literatura. Um, consagrado nas belas-artes, poderia ter se dedicado 

exclusivamente às belas-letras. O caso do outro é justamente o inverso. 

 

Múltiplo e determinado, Grosz era desenhista, pintor, co-fundador e advogado de novas escolas 

artísticas, professor, poeta, escritor e comentarista político. Mas, dentre todas essas atividades, é 

sobretudo, como soberbo desenhista que ele se afirma. Ocasionalmente, ainda se permitia ser 

pintor de nus “opulentos”, de retratos de amigos e de berlinenses famosos, de pacíficas paisagens, 

realizadas, especialmente, quando se encontrava em viagem. Todavia, o contraste entre esses 

trabalhos sazonais, abordando temas mais pueris numa linguagem mais pausterizada, e sua 

produção predominante, é tão grande que chega a chocar. 

 

A técnica magistral de George Grosz tem uma dupla origem. Ele havia ficado profundamente 

impressionado com a afirmação de Adolf Von Menzel de que perseverança importava mais do 

que talento e por ela pautou sua preparação técnica, aliando o estudo acadêmico do desenho à 

prática perseverante e inesgotável.  

 

Grosz passa em Stold, Pomerânia, uma infância feliz, mas no decorrer da qual também travou os 

primeiros contatos com a crueza da vida proletária urbana. Com a morte do pai, a mãe transfere a 

família para uma nova residência na zona norte de Berlim, em pleno “cinturão” operário e diante 

de uma empresa de carvão mineral cujo emblema – dois martelos negros cruzados – iria 

impressioná-lo vivamente. Aliás, é sumamente impressionante a semelhança desse símbolo com a 

suástica nazista e o fato dele ter marcado tão profundamente a sensibilidade do jovem Grósz não 

deixa de ter algo de premonitório. Incrível, também, é que o cineasta inglês Allan Parker, em seu 

genial Pink Floyd – The Wall tenha associado a suástica justamente a dois martelos cruzados.  
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De qualquer maneira, é por essa época que Grosz parece ter-se dado conta, pela primeira vez, de 

quão sombria e vazia de esperanças pode ser a vida proletária numa grande cidade, cuja 

desolação das ruas, acentuada pela pobreza da classe trabalhadora, produziram nele uma 

impressão negativa. 

 

Sua experiência colegial o levará à conclusão de que a humanidade é má. Uma agressão gratuita, 

narrada em sua autobiografia, marcá-lo-ia particularmente: empurrado por um colega, Grosz 

desabou sobre seu próprio rosto e sobre o sanduíche que comia. Foi como se ele descobrisse a 

existência de uma certa e profunda lei da brutalidade, assim como a necessidade humana de rir da 

desgraça alheia. Ao reagir a um professor que o golpeara na orelha, Grosz é expulso da escola, o 

que ocasiona um desmaio em sua mãe. 

 

Rebelde na escola, Grosz, todavia, foi obrigado a refrear seus instintos para aproveitar ao máximo 

a oportunidade de estudar na Academia. Com a ajuda de um professor de Arte que havia 

reconhecido seu talento, ele inicia seu treinamento na Academia de Belas Artes de Dresden, cujo 

objetivo básico era fazer com que seus alunos desenvolvessem um desenho meticuloso e exato. 

Embora se ressinta do currículo conservador da Academia, é esperto o bastante para permanecer 

nela até 1912. “Durante este tempo, os artistas do grupo expressionista Die Brücke estão 

pintando em Dresden. Embora Grosz nunca tenha se unido a eles, ficou muito excitado pelo seu 

novo e diferente uso da cor.” (Fischer: 1986, 34) 

 

Sua juventude, apesar de todos os percalços, será produtiva e saudável. Sua obra começará a se 

desenvolver, com o tema da urbanidade nela se incrustando mais e mais. Em 1912, Grosz divide 

com o pintor Erich Fiedler, de Leipzig, um pequeno apartamento no subúrbio berlinense de 

Südende, cujos arredores fornecem aos jovens artistas – que permanecerão amigos por toda a 

vida – uma infindável fonte de inspiração. Os dois esboçam, nessa cidade de crescimento rápido e 

constantes mudanças, bizarras paisagens urbanas que envolverão aspectos tão variados quanto 

depósitos de lixo, edifícios recém-erguidos, aglomerados de cabanas – “as mansões dos pobres” – 

caravanas coloridas, tendas de quiromantes e lonas de circo. Apaixonado por parques-de-diversão 

e circos, Grozs amava particularmente os palhaços, que ele via como desempenhando o mesmo 

papel tragicômico que o artista era forçado a exercer na sociedade burguesa. No Cafe des 

Westens, ponto-de-encontro do mundo artístico berlinense, Grosz costumava aparecer, em 1912, 

com a cara empoada de branco, baton vermelho, um despudorado paletó acolchoado e uma 

bengala preta com uma caveira de marfim como castão. Ninguém o reconhecia e ele sentava-se 
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na borda do terraço, enchendo cadernos com apontamentos. Grosz era assim mesmo: produzia 

MUITO, em qualquer hora, em qualquer lugar, em quaisquer condições. A realização dos 

trabalhos de conclusão deste projeto de mestrado teria sido muito comprometida se este método 

grosziano não tivesse sido assimilado. É preciso desenhar sempre, manter a mão ativa, ainda que 

esses “desenhos de fluxo” não venham a ser aproveitados.  

 

De certa forma uma “criança rebelde”, Grosz deixa transpirar, em seus trabalhos críticos, um 

romantismo que ele próprio se apressa em negar. Ataca com sua Arte a sociedade burguesa do II 

Reich, principalmente seus plutocratas. Antecipa a desilusão e o choque da Primeira Guerra 

Mundial, a mudança que o caos de 1918 operará na Arte e na sociedade de sua pátria.  Mas faz 

tudo isto de uma forma muito particular, “Grosz retrata a cidade da perspectiva de um moleque-

de-rua esperto.” (Fischer: 1986, 36) Ele expõe a hipocrisia humana e a sexualidade explícita de 

seus desenhos traduz o conhecimento pervertido de uma juventude precoce. Mas nem tudo é 

pessimismo nesta obra tão ácida. Nela, estão ainda evidentes matizes de humildade e a esperança 

por um mundo melhor. Por mais que ele desgostasse – e afirmasse desgostar – do que quer que 

fosse ou soasse romântico, a poética presença de luas e estrelas brilhando sobre as ruas sórdidas e 

solitárias que desenha parece infiltrar um quê desse tão desprezado romantismo ao mesmo tempo 

que contribui para reforçar uma certa melancolia, uma certa nostalgia, muito de acordo com o 

grito desesperado que era o trabalho de Grosz. Mas aí veio a guerra... E a guerra destrói uma 

amizade nascente, convulsiona o mundo e abala o corpo, o coração e a mente de Grosz. 

 

Em 1913, Grosz vive por nove meses em Paris. Sua amizade com o pintor Jules Pascin, cujos 

trabalhos o tinham impressionado vivamente, é interrompida pela eclosão do conflito. Grosz se 

alista, e, seis meses depois, é afastado devido a uma infecção. Em janeiro de 1917 é re-convocado 

e, em maio do mesmo ano, é definitivamente dispensado como inepto. Em sua autobiografia, 

afirma ter sido salvo de ser executado como desertor pela intervenção de seu patrono, o conde 

Harry Kesler. No entanto, não há registros oficiais nem da sua deserção nem da intervenção de 

tão ilustre amigo. O que teria realmente acontecido? Bem, convém lembrar que Grosz, artista 

múltiplo, era também escritor – e que escritor! –, assim sendo, era obviamente bastante 

fantasioso. Ademais, o alistamento foi uma contradição grotesca com sua convicta postura 

pacifista que, é claro, pegou mal. Como se não bastasse, Grosz podia não ser tão marketeiro em 

causa própria como Dali e Wahrol demonstrariam ser, mas sabia se auto-promover. Estes três 

dados nos levam a concluir, com relativa facilidade, que toda a estória da deserção e da suspensão 

da pena de morte era uma fantasia destinada a limpar a barra do artista e sugerir que ele era uma 


