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I.
Apesar das notórias evidências discursivas de Gustavo Piqueira  
(falas, palestras, depoimentos, entrevistas, ensaios, textos disponíveis), 
já constituindo um acervo teórico paralelo como artista gráfico, 
reconhecido e não poucas vezes premiado além das fronteiras, a razão 
de uma poética visual, artística, sempre convida a receber a perspectiva 
de outro olhar. Ou melhor, uma mirada outra, em interlocução, que 
saiba mergulhar em um bosque de imagens para adivinhar seus 
claros. E aceitar acompanhar Gustavo Piqueira nessa aventura de 
pensar graficamente, na sua tarefa de mostrar e expor um itinerário 
estético, além do prazer instigante que entranha e sua conseguinte 
honra, exige reconhecer uma ideia fulcral: tudo pode ser entendido 
como escrita, amplificação do significante como sentido, e também 
duas circunstâncias prévias: a dispersão que é toda obra de criação, e a 
necessidade de intuir os caminhos submersos que há nela, suas raízes 
ou eixos mais ou menos à vista. De fato, são as conexões as que nos 
falam, as que constituem sempre nosso mapa (retrato, dizia Borges, 
como resultado inevitável).

Neste sentido, um livro autoral de alguém que vive fazendo obras 
gráficas, peças ímpares nesse universo milenar, tanto para os outros 
quanto para si, não deixa de abrigar um certo looping como trabalho: 
ser um objeto em si cativante e uma ação metalinguística junto. Uma 
declarada poética. Ainda mais, quando isso significa criação, interrogar 
e experimentar a natureza do que é chamado livro (“Artes do livro, 
não artes no livro” aponta Piqueira), mas também outros conexos 
formais de publicações e edições, suas artes visuais e características, 
assim como mergulhar nos mecanismos de leitura em pós de outras 
percepções e semânticas, pois aqui há toda uma fenomenologia 
perceptiva em jogo, uma experiência in loco, que também reconhece 
aquele sonho mallarmeano de tudo acabar sendo feito como promessa 
para o destino final ideal: o ser único e plural do que representa um livro, 
na medida em que ainda é suporte polifônico.

Uma Voz Gráfica  
(ou A bússola imagética 
de Gustavo Piqueira) 	
ADOLFO MONTEJO NAVAS                   

A melhor ordem, para os livros, só pode ser plural, 

pelo menos tanto quanto a pessoa que usa os livros.
Roberto Calasso

Talvez nenhuma arte verdadeira seja só arte.
José Luis Castillejo

É necessário que, na obra de arte, 

o significado não supere a própria criação.

Wlademir Dias-Pino

E tudo parece se justificar no âmbito da reunião (como conjunto 
articulado), esse desafio que pode tanto nortear como desnortear 
qualquer obra. Nisso, o presente livro de Gustavo Piqueira não é só 
sobre livros e também o é. Porque o que atravessa sua produção 
é um raio de ação maior, o que incluiria outras variáveis, aquelas 
que já respondem a uma posição multifacetada e não meramente 
unidimensional de como se contempla o exercício estético; no caso, 
o espaço gráfico, com seus abismos próprios: a arte impressa1 por 
extenso. O que equivale a reconhecer, em seguida, o artista visual, 
designer, ilustrador e pesquisador (pois o escritor, como outra área, fica 
fora deste registro e atenção). E, numerosas vezes, tais perfis estão 
acionados sem separação alguma, envolvidos nas diversas tentações 
juntas, simbióticas. Daí que esta edição da Edusp prometa e cumpra 
esse objetivo abrangente: redimensionar um corpus artístico, visualizar 
melhor suas coordenadas e suas potências. 

Na pauta, o desenho de diversificadas experiências gráficas  
que apontam a várias direções e pontos cardinais; preferentemente 
quatro: o design, o livro como objeto/obra, as peças gráficas  
e a escrita/grafia/ilustração2. Assim como este repertório infere 
imaginários próprios, específicos, deve-se dizer também, que,  
sub judice, há denominadores comuns mais amplos, que permitem 
vincular intrinsecamente umas coisas com outras, identidades 
estéticas, descobrir vasos comunicantes, e, logicamente, liberar  
as associações que o destino das artes aplicadas pode fazer.  
Aliás, no fundo, é particularmente importante contemplar aqui  
o bastidor livre da criação, antes de seu posterior destino e função;  
atingir certa autonomia de visão, em consequência, resulta fundamental 
na hora de enxergar trabalhos tão predominantemente estéticos,  
antes de serem dirigidos, utilizados ou instrumentalizados.   

De alguma forma, a disparidade inerente na formatação deste 
livro responde também a certa dispensa de referências, fora da 
servidão mais ou menos voluntária dos signos. Se trata, uma vez mais, 
da linguagem e de sua aposta, da liberação visual que produzem as 
imagens por si mesmas, antes, durante e depois – em seu transcurso 
e movimento. Convertendo-se este acervo livre e heterodoxo em 
seu maior capital simbólico, sem dependências estritas, contágios 
direcionais, pedágios. Reunir, portanto, as coisas “fora” de seus suportes 
últimos (de suas aplicações, contextos), pela matéria-prima em jogo  
(o cerne e as suas matrizes visuais), representa visualizar melhor ideias 
e conceitos estéticos, sendo assim o vetor que dimana desta edição  
de edições (e que abriga um evidente viés metalinguístico). E é como 
tal projeto de múltiplas faces e interfaces, que faz flutuar as categorias 
até desclassificá-las para outra geração.          

1	  
Javier Maderuelo, Arte Impreso, Heras 
(Cantábria), Ed. La Bahía, 2018. 
Nesta obra se alude às numerosas 
obras, ações, tipologias desta arte 
impressa como nova categoria, fruto 
e herança da “série de deslizamentos 
disciplinares no conjunto das artes 
que puseram em dúvida a própria 
ontologia da arte” a partir da segunda 
metade do século XX (p. 128).  
À coincidência da renovação 
tipográfica e o giro conceitual, 
se deve somar agora a revolução 
tecnológica da comunicação, dos 
meios, e o chamado “giro da imagem” 
(delatado por J. T. Mitchell). Além de 
livros de artista, livros-obra e edições 
especiais, publicações periódicas, 
arte postal, múltiplos, documentos 
de arte (cartas, diários, escritos, 
manifestos...).

2 
Não são tantos os artistas que são 
designers gráficos (Wlademir Dias Pino, 
Willys de Castro, Julio Plaza, Waltercio 
Caldas, Tunga, Luciano Figueiredo, Guto 
Lacaz, por exemplo), mas talvez seja 
ainda mais raro o contrário. 10 11



II.
Nessa tentativa se inscreve toda estratégia contra a literalidade, contra 
a imposição de significados e a mera fixação: a defesa de uma escritura 
aberta. Curiosamente, a necessidade de se criar outro alfabeto de  
sinais vive no âmago de qualquer obra poética, seja do signo que seja.  
Em parte porque, como coincidem Roland Barthes e Wlademir  
Dias-Pino, a linguagem pode respirar um instinto totalitário (“a língua 
é simplesmente fascista” segundo palavras do semiótico francês), 
reportando uma prisão semântica, dominância perceptiva, da qual há  
de se liberar ou sucumbir, sem termo intermeio. Na luta contra a  
servidão dos signos – outra servidão voluntária –, chega a frisar  
em aula histórica de 1977 que “em cada signo dorme este monstro:  
o estereótipo”3.  Não há, portanto, poiesis que não seja, em essência, 
contestatória, refutadora de dogmas, consensos, doxas, reificações.  
E a cultura, como sabemos, é ferramenta bifronte, pode ser tanto 
liberadora quanto disciplinar.  

O presente livro-edição de Gustavo Piqueira se ajusta nesse litígio, 
no front desse panorama de fricção arte-cultura-sociedade e da qual 
o elemento livro está no meio-fio da indústria cultural, contemplando 
suas variáveis. Toda a gama de aproximações contempladas nestas 
páginas versa sobre o livro como conceito cultural e metáfora de 
linguagem, e o que ele permite: trata, portanto, do valor da grafia,  
a escritura como experimentação ou contraescritura, assim como, 
de tabela, da poesia visual expandida que representa a comunicação 
intersignos (o diálogo de imagem-texto).

E a referência ao poeta brasileiro citado (falecido em 2018), diga-se 
de passagem, não é tão casual, na medida em que algumas afinidades 
falam suas convergências: além do citado sentimento de opressão do 
alfabeto monolítico na construção da linguagem, o questionamento na 
separação ortodoxa das linguagens, o valor dado às versões (diferenças, 
séries) como subversão, a valorização das imagens como recurso de 
escritura própria, icônica (contraescritura, inscrição mais que escrita), 
o estudo/pesquisa e exploração de iconografias múltiplas (históricas, 
comerciais, modernas, contemporâneas) e a reflexão da leitura como 
exercício obrigatório de renovação perceptiva4.     

Longe de compartimentos estanques, que vitimizariam as 
linguagens em nichos (ou, leia-se, categorias), a obra prolífica de 
Gustavo Piqueira ganha nesta edição uma ideia de arte que transborda, 
se multiplica ainda mais. E que se antena com os movimentos 
liberatórios das vanguardas do século XX (sua cultura visual) e, ao 
mesmo tempo, com a genealogia histórica de iconografias do passado 
(eruditas, populares, comerciais). Sem contraindicações, se pode 
assistir ao livro como espaço experimental (o livro de artista ou 
livro-obra como categoria maior), como território especulativo e de 
gênese de linguagem; do mesmo modo, à liberação da palavra como 

3 
Roland Barthes, A Aula, São Paulo,  
Cultrix, 2013, p. 15.

4 
Livros como A Ave, Solida ou 
Numéricos (1954-56, 1956 e 1960/61, 
respectivamente), o envelope do 
poema-processo Vírgula (1972) ou  
A Marca e o Logotipo Brasileiros (1974) 
são edições referenciais, sintonias. 

alfabeto que continua sendo uma demanda desde os tempos futuristas 
ítalo-soviéticos; se atende à escrita configurada ampliando-se à 
simbiose signo-imagem-letra como processo de pesquisa; ao design 
mais hermafrodita que abre as comportas para a simultaneidade de 
linguagens/meios/registros. 

  
III.
Historicamente, antes de começar a se esfumaçarem os primeiros 
limites ou fronteiras estéticas aludidas, algumas obras-cartazes como a 
de Toulouse-Lautrec ou Alfons Mucha já desenhavam outra visualidade 
social no mesmo século XIX. Posteriormente, na primeira época 
das vanguardas históricas, aquelas situadas na véspera da primeira 
hecatombe mundial, e, depois, no período das entreguerras, não havia 
tanta separação entre a arte e as chamadas artes aplicadas (com o 
notório desenvolvimento do parque gráfico e sua incidência), nas quais 
o design, a confecção de publicações mistas e livros de artista ou  
a ilustração/fotografia se misturavam em corpo único, ou melhor,  
em diversos corpos únicos. 

E é com a ambígua e ambivalente pós-modernidade finissecular, 
e com o século XXI andando, que se retoma o gosto, e até a devoção, 
pelos mesmos interesses, que se rebobina certo acervo visual e se 
revalorizam todas as experiências gráficas dos artistas como obras 
de arte em si, e não só derivadas ou complementares. Incluindo nessa 
interpretação um novo valor do passado, com menos impedimentos. 
Há nisso uma consideração crescente da arte documental e de 
uma ideia de arte que reformula seu fundo essencial com desenho 
gráfico, tipografia, livro de artista e escrita experimental, disciplinas 
consideradas menores ou secundárias atavicamente, exceto pelas 
afinidades estabelecidas tantas vezes por artistas sem receita de 
encomenda. Falamos de um material visual, que, muitas vezes, se 
articula na comunhão de vários territórios de criação (hibridação como 
ars combinatoria), pela transformação de sua materialidade imagética 
em variantes, mutações, ainda que inicialmente nas margens do cânone, 
pelo seu formato, identidade, circulação. 

A voz gráfica de Gustavo Piqueira não só atende a estas múltiplas 
coordenadas históricas, a sua memória incorporada, mas, ao mesmo 
tempo, ao campo mais contemporâneo da exploração visual, uma 
expansão imagética que religa vários de seus territórios, que não 
deixam de estar conectados pelo âmbito comum denominador da 
reprodutibilidade. Aquele campo divisado na troca da aura por Walter 
Benjamin, e que a nova tecnologia fez explodir. Em tese, o gesto 
manifesto da impressão, também expandida (seja a gráfica industrial, 
manual, mista), já esteja, em resumo, nos citados livros de artista, como 
seu trabalho de capista ou de ilustração digital, as peças gráficas que 
representam os cartazes, assim como algumas experiências diversas 12 13



de gráfica expandida que ganha outros espaços. E que, aqui, ganham 
destaque próprio em seu diapasão de autonomia. 

Porque, na estratégia deste livro, o que se põe de manifesto,  
em funcionamento, é a reflexão sobre a cultura da imagem.  

“Como a imagem é profundamente irreal, nisto reside sua força,  
em sua rebelião contra toda substancialização de seu conteúdo”  
aponta Marie-José Mondzain5. Há, portanto, uma condição inata  
na imagem de se escapar a seu destino pretensamente marcado.  
De fato, o catálogo de imagens que Gustavo Piqueira aporta relata  
uma distância indispensável para ver as coisas (até as reconhecidas). 
Volta a quebrar aquela visibilidade que podíamos reconhecer  
catalogada, “monologista”, ganhando alteridade nova, redescoberta.  
O continuum esperado já não é tal: a deriva do mercado, do corporativo, 
da institucionalidade com suas expectativas marcadas não importam, 
porque a sua possível mediatização imagética é contrapesada, liberada 
com outra mediação. Na criação de uma distância das visibilidades 
programáticas (de mensagem unívoca) está o lance (fora da denotação, 
dentro da alteridade).    

IV.
O livro, intitulado com o nome do autor, tem seis eixos principais, 
que, mesmo sendo modulares e articuláveis, obedecem a caminhos 
protagonistas de seu trabalho. A Gráfica Protagonista, Grafias Errantes, 
Outras Grafias, Subversões, Brasiliana e Gráfica Expandida, como 
vertentes em enlace e codificadas pela sua origem no mosaico final. 
Logicamente, os títulos territorializam o espaço de pesquisa,  
sua produção. 

O primeiro, como frontispício e declaração de princípios,  
A Gráfica Protagonista, é o mais abrangente. Aquele que marcaria  
a partitura visual, imagética, do trabalho de Gustavo Piqueira como  
um todo; com imagens que falam por elas mesmas, sem destino 
aplicado em alguns casos, e, em outros, trazido à tona em seu 
próprio valor independente (sempre um leitmotiv desta edição). 
São composições e séries que não devem nada a ninguém, com 
fotomontagens, colagens, desenhos, técnicas mistas, performances 
impressas, diagramas ilustrando sempre o lugar preponderante da ideia 
gráfica e o conceito espraiado em recursos para diferentes realizações 
(suportes, dinâmicas, estruturas). 

Nesta abertura, a coleção de imagens que se sucedem já inicia 
um caleidoscópio de mutações e permutações, conjuntos e unidades, 
de propriedades visuais sui generis. E os âmbitos se sucedem 
sinuosamente (futebol, filosofia, bestiário, teatro, marketing, poesia...), 
ou se esquecem – pois aqui, agora, é algo secundário (referência final 
remissiva, informação, rodapé). Como trailer do conteúdo da edição, 
representa um sumário de possibilidades, um leque que se abre.  

5 
Marie-José Mondzain, ¿Pueden Matar 
las Imágenes? El Império de lo Visible y 
la Educación de la Mirada Después del 
11-S, Buenos Aires, Capital Intelectual, 
2016, p. 32. 

E uma fisionomia, como a figura-mapa antropomórfica que designa no 
corpo humano a terminologia gráfica, humor mediante.   

Grafias Errantes, o segundo, já personaliza um campo muito mais 
específico e simbólico, como é a prática escritural, um grau zero da 
escrita como é a nova caligrafia dos signos, muitos associados aos 
modelos gráficos das letras, das possibilidades inaugurais de pensar  
a escritura como nascente. Como Italo Calvino assinalou, “a hesitação 
entre figuração e escrita acompanha a atividade gráfica por pelo menos 
dois mil anos”6, e é precisamente dessa ambiguidade que grande parte 
da arte vive (além dos registros de escrita de algumas culturas que não 
se separaram da visualidade, caso do Oriente e da cultura árabe). 

Talvez o maior exemplo esteja no começo, com as letras-bicho  
à maneira dos pictogramas antigos, como acontecia na era ptolomaica 
quando baixos-relevos de pássaros eram modelos gráficos de letras  
(U ou A). A síntese, esse objeto obscuro do desejo, prevalece neste eixo. 
Assim como o liberador sonho futurista das palavras em liberdade,  
de novo recuperado, ou das experiências letristas francesas, os 
trabalhos de Gustavo Piqueira se fecham neste bloco com os jogos 
assemânticos de alfabetos (em plural) por inaugurar, situações-limite 
como desconstruções semióticas que parafraseiam Barthes, outro 
namorado da caligrafia.   

De fato, a liberdade de inscrever sempre foi maior que a de 
escrever. O que faz conexão com o seguinte apartado de imagens, 
pois é interessante pensar nas Outras Grafias (ou Ilustragrafias) como 
continuação, sendo já desenho, implicando ao gesto da visualidade 
uma gestualidade hibrida, inscrição-desenho que as novas tecnologias 
permitem. Vale o destaque de Drácula, o Homem da Noite, com sua 
assombrada narrativa compositiva, tão fragmentada quanto intensa 
cromaticamente. Já o fato de que muitas imagens de ilustração tenham 
sido realizadas para libretos de diversas óperas (Theatro Municipal  
de São Paulo) só dilata, aumenta o componente visual. Uma figuração 
como escrita. Como não se deve esquecer o detalhe sinestésico de 
coincidir estas peças visuais de dança/ópera com a dança maior  
dos signos. Há um certo balé neste livro para acompanhar.  

Subversões atende à vocação dupla de subverter códigos 
e estruturas (do livro, da leitura) e de fazer versões (diferenças, 
aproximações), como já se manifestou no primeiro bloco deste 
livro, com os exemplos de A Pedra ou 42 Haicais e 7 Ilustrações (com 
pedra sobre carbono ou com stencil, respectivamente), mas também 
com muitos trabalhos construídos sobre o conceito das variações.                     
O sistema, como ordem prefigurada, pode ser contestado aqui pela 
noção de série. Além disso, a exploração da sequencialidade, da narrativa 
visual (tendo em Ar Condicionado, uma obra-prima incontestável)  
e de seus elementos verbivocovisuais (na terminologia concretista),  
a intervenção/releitura na documentação, nos códigos e o lugar ativo 

6 
Italo Calvino, “Antes do Alfabeto”, 
Coleção de Areia, São Paulo, 
Companhia das Letras, 2010, p. 50.14 15



concedido ao leitor fazem do conceito subversões um melting pot não 
só linguístico quanto culturalista (e que se enlaça com o eixo seguinte).      

Brasiliana nomeia à sua vez aquela área de livros/peças gráficas 
cuja matriz e horizonte é o Brasil, seu imaginário visto desde novos 
ângulos, leituras, interpretações, traduções, paráfrases. Obras de natureza 
enciclopédica, qual trabalhos culturais transistóricos (obras de Umberto 
Eco ou de Wlademir Dias-Pino), ou na estela imagética de Aby Warburg, 
pela mesma necessidade de que as imagens imbricadas produzam 
novos sentidos através da história versus presente. O ecleticismo visual 
já representa uma viagem em si mesma, com obras exultantes (o baile 
iconográfico de Clichês Brasileiros, por exemplo) ou os cartazes  
(de presidentes brasileiros) derivados de Oito Viagens ao Brasil.      

Gráfica Expandida está na saída da edição porque já fica nos limites, 
nas fronteiras do espaço gráfico tradicional, o que inclui objetualidade, 
performance, ação pública, o que incluiria visualidade de rua, registros 
diversos, impressões objetuais, novas configurações da gráfica, de 
uma arte impressa além dos limites. Atenção às doze capas possíveis 
mutantes de Impertinentes, outro deslumbramento visual (poema visual 
ativado, com cultura cúmplice de poemóbiles). A caixa de Lululux abriga 
um “livro” totalmente decodificado, uma narrativa em outros suportes 
de papel, assim como outros exemplos inclassificáveis, dentro e fora 
do que pode ser um livro canônico, onde se explicitam letras, páginas, 
capas, como territórios gráficos muito além do seu local de ação 
costumeiro, para atingir materialidades ou ambientes outros.    

V.
Não sem alguma melancolia, Millôr Fernandes falou certa vez 
que “a pessoa esquece a tecnologia maravilhosa que é o papel”7.  
Gustavo Piqueira não caiu nunca nesse erro temporal, tampouco as 
numerosas feiras gráficas Brasil afora, que vieram a acontecer na 
última década como parte de um sintoma cultural simbólico, de uma 
percepção em crise quando ela se absolutiza. Como um efeito pendular 
da história, até “o mundo do digital está descobrindo o papel” apontou 
por sua vez Umberto Eco8, intuindo, como profecia, a derrocada dos 
tigres de papel em plena época da instabilidade dos suportes, sempre 
mais propensos à informação do que à conservação, como diz o teórico, 
crítico e romancista italiano. Porque enquanto o universo digital se 
alia a princípios neogutenberguianos, o livro e suas artes polimórficas 
e sincréticas resistem cada vez mais como o que sempre foram: 
conteúdos em formato de exploração, modo de olhar as coisas. 

Nesse âmbito, a bibliofilia de Gustavo Piqueira , seu amor pelos  
livros – e, por extensão, por toda a arte impressa – se entende não como 
a mera paixão accessível aos endinheirados pelas edições princeps, mas 
como algo mais abrangente e generoso: o primado do fechado aberto –  
trocando do avesso um título instigante que respondia ao universo  

7 
Millôr Fernandes, Cadernos de 
Literatura, Instituto Moreira Salles,  
São Paulo, 2003, p. 34. 

8 
Umberto Eco, “Quem tem Medo dos 
Tigres de Papel?”, Pape Satàn Aleppe: 
Crônicas de uma Sociedade Líquida, 
Rio de Janeiro, Record, 2017, p. 338.

dos livros e das caixas na arte brasileira (Aberto Fechado, Pinacoteca SP, 
2012)9. Pois nunca funcionou tanto o oxímoro como em nossa época, 
tão fértil às contradições; ainda que, no caso, fechado e aberto joguem 
sua natureza entre o livro e a caixa sem uma definição exata, já que 
tanto um como o outro aspiram a abrir sua fechadura, continente. 

Aliás, quantas vezes, as artes do livro não foram uma caixa de 
pandora (ou seja, o fechado se abrindo)? Ou quantas vezes o livro 
deixou de ser uma superfície constante e virou outra coisa? Objeto, 
performance de leitura, instalação... Virou um condutor da percepção, 
utilizando um termo walterciano, um território sui generis de trabalho 
ampliado, como metáfora canibal do gráfico, das chamadas fases do 
gráfico, entendido “como mundo à parte, pois a visualidade da página 
impressa está ligada aos inúmeros fenômenos gráficos que ocorrem no 
ambiente cotidiano: jornal, embalagens, filmes, grafite, a imagem, e até 
mesmo pegadas e vestígios na natureza” (Guy Brett)10.  Espacialidade –  
seja dita ou contemplada em abismo –, sequência, criação de signos. 
Poética de porosidade feita linguagem. 

VI. CODA
Este livro profundamente gráfico de Gustavo Piqueira, em seu sentido 
mais artístico, vincula várias facetas e registros. Não só o perfil  
de designer de livros ou de criador de peças gráficas multivalentes e 
grafias mutantes, seu lado ilustrador ou então de intérprete de poesia 
visual, mas, com muita significação, contempla o criador de livros/obra 
autorais (texto-visuais) e de artista, assim como um grande número de 
trabalhos escolhidos de arte impressa de diferente natureza e destino. 

Contudo, não deve ser alheia a circunstância de como os territórios 
e categorias são lidos ainda pela academia, o mercado, ou como o 
sistema da arte e a produção da arte são, todavia, fronteiriços11, espaço 
de negociações. Tanto o livro de livros Impertinentes (2019)12 quanto 
este novo Gustavo Piqueira (2024) corroborariam outra leitura e 
interpretação de sua obra pangráfica multidirecional, em consequência, 
um espaço próprio: uma poética de características metagráficas e de 
grafias errantes que se deslocam; pois ela, como criação, está embutida 
sempre na reflexão cognitiva da linguagem intersemiótica, de seus 
recursos e mecanismos orientados no espaço gráfico e do livro  
(teoria e prática, reflexão e ação, escritura e edição juntas).    

“O livro é um instrumento vivo” – falou em uma ocasião seu autor.  
E essa consideração obriga a uma ativação, a uma política. Poética é 
isso. Daí que exista também uma biblioteca Gustavo Piqueira, outra 
diferente daquela que reconhece as artes do livro em sua preferida 
biblioteca exemplar (As Artes do Livro na Biblioteca de Gustavo 
Piqueira13), dedicada aos outros ao longo da história (como visando um 
outro gesto borgiano, inclusivo, até babélico), mas não tão longe desta, 
ainda sendo a sua própria, aquela que já vai inscrevendo-se no mundo.    

9 
Aberto Fechado: Caixa e Livro na Arte 
Brasileira, Pinacoteca SP, 2012.

10 
Guy Brett, “Guia Geral do Terreno”, 
Aberto Fechado: Caixa e Livro na Arte 
Brasileira, op. cit., p. 45.  

11 
Não deixa de ser sintomático que 
seu autor faça a capa de um valioso 
livro monográfico como O Livro de 
Artista e a Enciclopédia Visual (volume 
de tese de 655 páginas, Amir Bruto 
Cador, Belo Horizonte, UFMGS, 2016), 
incluso umas páginas de rosto com as 
letras em big bang, mas não figure em 
seu conteúdo interior com nenhum 
exemplo como criador de edições 
merecedoras de tal distinção,  
apesar de escopo ser tão abrangente 
e internacional.

12 
Gustavo Piqueira, Impertinentes - 14 
Livros de Gustavo Piqueira (2012-2018), 
São Paulo, WMF Martins Fontes, 2019.

13 
De obrigada referência, entre outras 
coisas, pela amplidão de horizontes 
que contempla, São Paulo, WMF 
Martins Fontes/Ateliê Editorial, 2023. 16 17



A Gráfica Protagonista
Como voz que fala mais de uma heteronímia, do desejo polifônico 
de considerar a gráfica de forma plural, nunca como identidade 
unidimensional. O que significa exploração, diferença, diversidade  
e inauguração de processos gráficos múltiplos, espraiando-se pelos 
diversos territórios visuais ampliados que lhe cabem, que constrói. 
Imagens, no fundo, que visam a independência de qualquer destino 
(objetivo ou função), privilegiando sua origem. Um looping criativo, 
porque as imagens, os resultados visuais não cessam num  
lugar predeterminado.

Se impronta em italiano significa “o rastro que fica de uma coisa”, 
a sua pegada, marca, os termos de imprensa e impresso derivam dele 
como sua sombra. Desse gesto de estampa, de inscrição vive este livro, 
seu devir autoral. Se trata de uma obra e um acervo que faz parte da 
arte impressa (do printed matter), da arte gráfico-visual (brasileira e 
internacional). À sua vez, traduz um anterior lema latino de “os livros 
têm seu destino” (habent sua fata libelli). Porque nada é mais merecedor 
que essa justiça poética seja real, posicionada. E esta edição de  
Gustavo Piqueira por ele mesmo, livro de livros e de imagens, aspira 
a chegar a seu próprio horizonte como impronta. Há um selo, uma 
identidade, até heteronímica. Uma obra-retrato em movimento:  
uma bússola imagética ativada.                 

							       [Agosto 2024]
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