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O Museu de Arte da Pampulha (MAP) é o primeiro museu de arte de Belo Horizonte, criado em 1957. Portanto, sua história documenta a 
trajetória da arte na cidade, sendo atualmente o principal museu público de arte moderna e contemporânea do estado. Garantir a preservação 
e acesso de seu acervo é um ato de valorização da memória da arte de Minas Gerais.

Em 2014, por meio da Associação Cultural dos Amigos do Museu de Arte da Pampulha (AMAP), este museu foi contemplado pelo Prêmio 
Modernização de Museus: Microprojetos, ofertado pelo Instituto Brasileiro de Museus (Ibram), tendo sido premiado o seu Programa de 
Exposições. 

Como produto deste prêmio, está sendo lançado este terceiro volume da série de cartilhas educativas “Conhecer e Reconhecer: Patrimônio 
Cultural”. Esta série busca, por meio de publicações sintéticas e ilustrativas, apresentar para o público de maneira geral as minúcias do 
Patrimônio Cultural das instituições culturais e museológicas de Belo Horizonte, notadamente as que se encontram na orla da Lagoa da 
Pampulha, a saber: Museu de Arte da Pampulha, Museu Casa Kubitschek e Casa do Baile.

O primeiro volume da série, lançado em 2014, apresentou para o público os elementos de acabamentos usados para revestimentos 
arquitetônicos das obras de Oscar Niemeyer na Pampulha a partir do MAP e da Casa do Baile. No segundo volume, lançado em 2015, 
o acervo histórico do Museu de Arte da Pampulha (MAP), composto por itens remanescentes do antigo Cassino da Pampulha, ganhou 
visibilidade e foi pela primeira vez compilado e apresentado. Neste terceiro volume será tratado o acervo artístico do MAP, com quase 
2.000 obras. Esta publicação apresentará peças significativas de seu acervo com o objetivo de levar ao público um pouco da arte moderna e 
contemporânea, instigando-o a compreender a importância do Museu de Arte da Pampulha no cenário das artes brasileiras.

Ana Karina Bernardes
Técnica em Patrimônio Cultural



O objetivo desta cartilha é reiterar a importância do acervo do Museu de Arte da Pampulha. Mostrar ao público, em especial ao belo-
horizontino, o trabalho de preservação e construção da memória artística que o Museu vem fazendo há 60 anos.

Como dar conta de apresentar esta memória diversa, construída por muitos atores? Para esta publicação, a estratégia não poderia ser 
mostrar todas as obras, pois não se trata de um inventário. Mas como selecionar? É correto narrar esta memória a partir de tantos silêncios? 
Não há resposta certa para estas perguntas.

A tomada de posição foi apresentar o recorte de tempo que este acervo abarca, as temporalidades que encontramos ao olharmos o conjunto 
de uma ponta a outra. Ele remonta a tempos anteriores ao museu e da construção do prédio de Niemeyer, mas é a partir da década de 1940 
que encontramos número significativo de obras. Portanto, a cartilha apresentará obras datadas da década de 1940 à década atual.

O que surpreende ao fazer esta organização é que diversas tipologias e tendências de obras convivem em uma mesma temporalidade. Pelo 
acervo do MAP, é possível observar, diferente do que nos ensina a narrativa da história da arte (que organiza, em tempos específicos, obras 
e artistas), a convivência e justaposição de diferentes tipos de obra. Na década de 1960, por exemplo, temos a convivência da figuração 
modernista de Guignard e Di Cavalcante com o geométrico de Charoux e Maria Bonomi, com a abstração de Iberê Camargo e Sara Ávila e 
a com experimentação de Raymundo Colares e Jarbas Juarez, propondo obras que exigem a participação do público. Não se tratam apenas 
de passagens de fases a outras, mas a configuração de uma realidade complexa de inesgotáveis exercícios sensíveis.

Estas supostas incoerências nos fazem refletir sobre como categorizamos a arte em tempos que não dialogam, em materiais que não 
coexistem, em popular e erudito. A seleção para esta publicação demonstra a principal característica do acervo do MAP: a polissemia, a 
relação entre diferentes, a dinâmica de ideias. Por que separar e categorizar toda essa produção que nos parece indivisível?

Esta publicação é um convite ao público para que conheça o acervo do Museu de Arte da Pampulha. Que perceba o potencial latente em 
todas as obras que estão apresentadas e também aquelas que estão sendo preservadas em suas Reservas Técnicas. Um convite a desejar 
as novas memórias que construiremos a partir das sensibilidades aqui guardadas.

André Leandro Silva
Museólogo da UFMG
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Patrimônio cultural é um conceito em 
permanente reelaboração, alargando-
se sempre a novas áreas disciplinares e 
a novos significados. Atualmente, esse 
tema vem sendo cada vez mais discutido 
em nossa sociedade. Torna-se também 
uma prática em constante mutação 
e pressupõe a produção de novos 
patrimônios. Essa mudança de paradigma 
acontece após a Segunda Guerra Mundial 
e pode ser percebida com a criação 
da Organização das Nações Unidas 
para a Educação, a Ciência e a Cultura 
(UNESCO) para a qual o Patrimônio 
Cultural “é o legado que recebemos 
do passado, vivemos no presente e 
transmitimos às futuras gerações”.

Os bens patrimoniais referem-se a 
diversas manifestações culturais e objetos 

ressignificando o patrimônio cultural”.

No Brasil somente em 1937 é aberto o 
primeiro museu de arte do país, o Museu 
Nacional de Belas Artes. A partir da 
década de 1940, começam então a serem 
inaugurados os museus de arte moderna.

Neste contexto o patrimônio artístico 
torna-se também fundamentalmente um 
conceito dinâmico podendo ser composto 
de um cem número de objetos, de obras 
de arte e de artesanato, de instalações, 
de performances, de representações e de 
diversas manifestações sobre diferentes 
suportes ou recursos que os materialize 
de algum modo tornando-os, ainda que 
eventualmente de modo provisório ou 
precário, concretamente acessível ao 
público. Destarte, os museus surgem 
como importantes instituições a abrigar 
e difundir toda sorte de composições 
que possam constituir também nosso 
patrimônio artístico. Assim se formam 

portadores dos valores constitutivos 
da nossa formação, que devem estar 
integrados à dinâmica da sociedade, 
cuja participação é fundamental e 
determinante no processo de preservar, 
reabilitar e valorizar esses mesmos bens. 
Isso é uma questão de coletividade, sem sua 
participação, esse trabalho simplesmente 
não poderia ser concretizado. Somente 
com o envolvimento direto ou indireto 
dos protagonistas dessa história é 
possível projetar os valores da memória 
ativa da trajetória social e cultural.

Nessa perspectiva, sendo o museu 
um local de salvaguarda de parte 
integrante do patrimônio cultural, essa 
aproximação e apropriação pelo público 
também ocorre ao longo da trajetória 
dessas instituições. Para Marília 
Xavier Cury (2009), “na perspectiva da 
democratização dos museus, o público 
vem ganhando espaço participativo como 
agentes dos processos museológicos [...] 
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acervos e coleções significativos para 
uma comunidade específica ou para a 
sociedade como um todo. Trata-se não só 
de coleções compostas de recortes de seu 
tempo, mas de coleções em permanente 
estado de construção abrindo novo leque 
de possibilidades para a compreensão e 
construção do que é, do que pode ser e 
do que vem a ser o patrimônio artístico.

Os museus passam a ter então um 
importante papel para fomentar, preservar, 
difundir e democratizar a arte de um modo 
geral, abrangendo coleções mais ou menos 
significativas e representativas de cada 
tempo e lugar. São espaços possíveis de 
acesso e de produção, como “instituições 
formadoras do repertório visual das 
comunidades que o frequentam”, como 
afirma Moacir dos Anjos, repertório esse 
que servirá ao julgamento estético e à 
apropriação de crenças, valores e sentido 
de pertencimento. (In: Entre Salões, O 
lugar da tensão: Museu, Salão e Coleção. 

Museu de Arte da Pampulha, 2009).

Ainda que as coleções museológicas 
representem apenas recortes de um 
tempo e de um espaço determinados, 
podem ser consideradas como amostras 
significativas a nos passar o testemunho 
de uma tradição já estabelecida tanto 
quanto capazes de fomentar novas 
leituras, reflexões, debates e críticas. 
Nesse sentido, as coleções compõem 
boa parte do patrimônio artístico a 
contribuir para compreendermos o 
passado, o presente e a nos inspirar 
para construção de um futuro melhor.

O patrimônio artístico carrega em sua 
essência o potencial de manter aberto o 
diálogo com a comunidade que o produz 
ou que o produziu e que ao mesmo tempo 
o absorve e o consome levando o espírito 
humano a desenvolver uma observação 
crítica ampliando o universo de percepção 
e de conhecimento do mundo que criamos 

e que nos rodeia. O patrimônio artístico 
por meio dessas instituições viabiliza 
também a democratização dos saberes, a 
apropriação e o apoderamento da cultura, 
fortalecendo e solidificando ainda a 
noção de cidadania. Ao mesmo tempo, 
o patrimônio artístico carrega em si um 
potencial para promover e incentivar um 
permanente diálogo sempre aberto entre 
as diferentes culturas. Os objetos e obras 
de arte que podem compor um acervo 
ou conjuntos que constituirão partes 
do patrimônio artístico de uma ou mais 
comunidades podem oportunizar não só 
a contemplação da “arte pela arte”, mas, 
sobretudo, uma reflexão crítica para nos 
conhecer e nos reconhecer em meio às 
diversidades e testemunhos próprios de 
cada tempo e lugar.
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“Um mundo de singulares afinidades 
secretas: palmeira e espanador, 
ventilador e Vênus de Milo, garrafas 
de champanhe, próteses e epistolários 
(...) Binóculos e sementes de flores, 
parafusos e partituras, maquiagem e 
lontras espalhadas, peles e revólveres.”

Walter Benjamin

Guardar e preservar um objeto, por 
qualquer que seja o motivo que o atrai, 
é uma ação recorrente em diversas 
sociedades e em diversos tempos. Guarda-
se em prol de uma memória coletiva, 
de uma memória afetiva. Coleciona-se 
pelo valor intrínseco; coleciona-se pelo 
valor extrínseco. Por vezes, uma coleção 
torna-se uma disputa, saudável ou não, 

personificados nas figuras de reis e 
rainhas, princesas e príncipes, também 
desenvolveram coleções tendo como 
principal referência a alteridade que seus 
conquistados apresentavam. Era uma 
das formas essenciais de conhecimento 
do colonizado, uma vez que raramente 
o monarca ia até o território anexado. 
Nesse contexto, até mesmo espécimes 
humanos foram trasladados e 
apresentados ao Velho Mundo como um 
elemento extravagante de uma coleção. 
Posteriormente, com a formação dos 
Estados Nacionais e a consolidação 
dos países, essas coleções tornaram-se 
museus etnográficos nacionais, sendo 
popularizado seu acesso e ressignificado 
o seu objetivo – e retirados os espécimes 
humanos de sua grande maioria.

As coleções de arte, por sua vez, 
tiveram um início diverso. Ao longo do 
Renascimento, consolidou-se o patrocínio 

como no caso de grandes colecionadores 
norte-americanos que competiam entre 
si quem possuía o maior número de 
Ovos Fabergé pertencentes às czarinas 
russas. As coleções também são peças 
fundamentais em momentos de conflitos: 
sua permanência ou a sua destruição são 
sinais claros do tipo de poder que será 
exercido pelo vencedor. Isso acontece 
porque, além de carregarem seu valor 
em si, carregam sinais daqueles que as 
colecionavam, do seu valor social.

O ato de colecionar pressupõe também 
conhecer. O conhecimento do outro 
e de si mesmo. Nesse contexto, as 
primeiras coleções europeias que 
se tem notícia tratavam do exótico, 
daquilo que é diferente. Os gabinetes de 
curiosidades apresentavam a um seleto 
público toda a mirabilia do mundo, 
de esqueletos de sereias a pinturas do 
Novo Mundo. Os grandes impérios, 



reconhecer como arte aquela que é a fiel 
representação do real ou mesmo o que já 
está legitimado como tal, encontramos 
barreiras naturais ao nos depararmos, 
por exemplo, com um artista nu à nossa 
frente, por mais que já tenhamos visto 
representações acadêmicas de corpos 
despidos. A arte é em sua origem 
contestadora. Seu objetivo é quebrar 
paradigmas, causar alteração, instigar, 
gerar reflexão naqueles que a veem, 
sendo ela própria o resultado das diversas 
questões com as quais o artista se deparou 
para criá-la.

Um acervo dialoga de diversas formas com 
o público: através de sua representação, 
de sua técnica, seus materiais, seus 
executores, seus proprietários, sua forma 
de aquisição. Essas conversas se dão 
em diversos níveis de entendimento, 
de acordo com a vivência e os 
questionamentos que o visitante, seja ele 
único (somente o dono da coleção) ou 
não. Dessa forma, o apreciador encontra 
as respostas às suas dúvidas, que surgem 
a partir de suas experiências e vivências 
do tempo presente, confrontadas com os 
objetos de uma coleção. As leituras, as 
respostas encontradas a essas indagações, 
são subjetivas – especialmente quando se 
trata de um acervo de arte contemporânea, 
como é o presente caso.

Um acervo de arte moderna e 
contemporânea, como este, por vezes 
suscita mais questionamentos do que 
respostas. Acostumados muitas vezes a 

das artes através do Mecenato, política 
de proteção, em especial financeira, 
aplicada principalmente pela burguesia 
recém-formada após o período medieval. 
Isso propiciava ao artista a dedicação 
exclusiva ao trabalho e aos estudos, 
permitindo que expandisse ao máximo 
sua capacidade e sua técnica – o mesmo 
se aplicava aos literatos. Destacam-se 
as obras desenvolvidas principalmente 
pelos italianos. Com esse apoio, os 
artistas puderam ter o reconhecimento 
necessário por suas obras, e a arte 
adquiriu o status quo que hoje apresenta.

As coleções artísticas denotam desde 
então um conhecimento, um apreço, 
tanto pelo que é belo quanto por aquilo 
sobre o qual elas falam. Uma coleção 
de arte diz de seu proprietário, de seu 
tempo de produção e de aquisição. 
Concomitantemente, fala do tempo, do 
lugar e do sujeito que a expõe.
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Em dezembro de 1957 foi criado o Museu 
de Arte de Belo Horizonte, conhecido 
atualmente como Museu de Arte da 
Pampulha (MAP).

A criação deste Museu se dá a partir de 
uma demanda da classe artística da cidade 
que desde a década de 1930 passa a cobrar 
uma política de fomento e valorização 
das artes plásticas, assim como um local 
adequado para a realização de exposições. 
Vale ressaltar que a produção artística de 
Belo Horizontes era dominada até então 
pela arte acadêmica, tendo na figura de 
Aníbal Mattos o seu maior referencial.

Esse artista chega na capital mineira em 
1917 para lecionar na Escola Prática de 

em 1930), esse Salão buscou negar a 
hegemonia da arte acadêmica valorizando 
a arte moderna. Foi a primeira vez que 
a cidade teve simultaneamente duas 
exposições de arte, pois Aníbal Mattos 
inaugura uma exposição sua no Teatro 
Municipal.

A partir do Salão Bar Brasil, a Câmara 
Municipal de Belo Horizonte instituiu, por 
meio da Resolução nº 6, uma Exposição 
Anual de Arte da cidade. No ano seguinte, 
o prefeito de Belo Horizonte, Otacílio 
Negrão de Lima, assina o Decreto nº 130, 
que oficializa os Salões de Arte de Belo 
Horizonte. As obras premiadas nos Salões 
passavam então a pertencer à Prefeitura. 
Dessa maneira, dá-se início à formação 
de um acervo artístico municipal, sem, 
contudo, ter um local de guarda adequado.

Com a oficialização dos Salões em 1937, 
estes passam a ser realizados no saguão da 

Belas Artes, e em 1918 funda a Sociedade 
Mineira de Belas Artes, que passaria a 
ser a única responsável por patrocinar e 
realizar as exposições de artes plásticas 
até os anos de 1930. Essas exposições 
aconteciam no Teatro Municipal ou no 
salão lateral do Conselho Deliberativo. 
Apesar de respaldar o academicismo, 
Aníbal Mattos e a Sociedade Mineira de 
Belas Artes apoiaram e patrocinaram a 
primeira exposição de arte moderna da 
cidade, realizada em 1920 pela artista Zina 
Aita. Contudo, essa foi uma ação isolada 
que, apesar de promover uma polêmica 
entre as vertentes artísticas, não provocou 
novas exposições modernistas em Belo 
Horizonte.

No entanto, a crescente produção artística 
não academicista culmina no Salão Bar 
Brasil, em 1936. Realizado em um bar 
localizado no porão do Cine Brasil (um 
prédio no estilo Art Déco, inaugurado 

A criação do 
Museu de Arte de 
Belo Horizonte

12
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Prefeitura, onde ocorrem até 1939. Em 1940, 
Juscelino Kubitschek assume a prefeitura 
da cidade e suspende temporariamente os 
Salões de Arte, que voltam a ser realizados 
em 1943 em sua quarta edição. Para 
justificar a suspensão do recém-criado 
Salão de Arte, JK argumenta que sem uma 
escola de belas artes na cidade os Salões 
seriam apenas para amadores.

Dessa maneira, Juscelino dá início a um 
governo que buscou implantar políticas 
culturais de valoração do modernismo 
pungente da época, ao mesmo tempo em 
que procurou modernizar toda a cidade. 
Ainda em 1940 Kubitschek encomenda 
à Oscar Niemeyer a construção do 
Conjunto Arquitetônico da Pampulha, 
que deveria ser composto por um hotel, 
um campo de golfe, uma igreja, um clube, 
um cassino e uma casa de baile. No 
entanto os dois primeiros nunca foram 
concluídos. A arquitetura de Niemeyer vai 

ao encontro do que o prefeito pretendia 
para a cidade, um traçado arrojado que 
integra arquitetura, paisagismo e arte, 
produzindo monumentos que passaram 
a ser referência no mundo inteiro. São 
convidados a participar desse processo, 
artistas modernistas como Cândido 
Portinari, Burle Marx, Alfredo Ceschiatti, 
Paulo Werneck, entre outros, que 
corroboram para incrementar a cena 
artística local.

Ainda buscando incentivar a produção de 
arte moderna, Juscelino convida Alberto 
da Veiga Guignard para dirigir a Escola de 
Belas Artes em 1943. Com a chegada desse 
artista renomado, os Salões Municipais de 
Arte são retomados e em 1944 acontece 
a Exposição de Arte Moderna. Sendo a 
primeira coletiva de modernistas, esta 
exposição acontece no segundo andar 
do Edifício Mariana e conta com a 
participação de importantes artistas, tais 

como Tarsila do Amaral, Di Cavalcanti, 
Anita Malfati, Segall, Goeldi, Portinari, 
entre outros.

A valorização da arte moderna leva à 
criação, em 1948, do Museu de Arte 
Moderna de São Paulo e do Museu de Arte 
Moderna do Rio de Janeiro. Contudo, em 
Belo Horizonte, a criação de um museu de 
arte ocorre tardiamente em relação a essas 
cidades, pois apesar da crescente produção 
artística e do incentivo municipal com a 
realização dos Salões de Arte, apenas em 
meados da década de 1950 a Prefeitura se 
mobiliza para a criação desse museu.

Para abrigar o Museu de Arte de Belo 
Horizonte foi escolhido o edifício do 
antigo Cassino da Pampulha. Fechado em 
1946 devido à proibição dos jogos de azar 
no país, esse prédio recebe, em 1947, uma 
mostra de arte mineira organizada pelo 
arquiteto e artista Sylvio de Vasconcellos. 
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Contando com a colaboração de Niemeyer 
a mostra foi um grande sucesso, no 
entanto, não o suficiente para delinear, já 
aí, a nova função dessa edificação. Com 
isso, o prédio teve uso diversos ao longo 
dos anos. Em 1955, a partir da cobrança 
da classe artística e com apoio de alguns 
jornalistas, como por exemplo Celso 
Brant, a Prefeitura inicia um processo de 
reforma do prédio para que esse pudesse 
abrigar o Museu, contando para isso com 
o auxílio da iniciativa privada.

Em 12 de dezembro de 1957, o Museu de 
Arte de Belo Horizonte é inaugurado com 
a abertura do XII Salão Municipal de Arte, 
como parte da comemoração dos 60 anos 
da cidade. No entanto, só foi instituído 
legalmente no dia 23 desse mesmo mês, 
por meio da Lei nº 674, com o objetivo de 
criar e manter coleções de obras de arte 
e promover o debate sobre a produção 
artística. Desde então o Museu de Arte da 

Pampulha vem exercendo relevante papel 
no fomento e divulgação da produção 
artística moderna e contemporânea, tanto 
mineira quanto brasileira.



15

Abertura do XII Salão Municipal de Belas Artes da Prefeitura 
de Belo Horizonte, 1957, que inaugurou o Museu de Arte de Belo 
Hgorizonte. Fonte: Acervo do Arquivo Público da Cidade Belo 
Horizonte (APCBH).

Participantes do Salão Bar Brasil. Belo Horizonte, 1936. Da esquerda para a 
direita: Renato de Lima, Érico de Paula, Délio Del Pino, Genesco Murta, Jeanne 
Milde, Fernando Pierucetti, Jb Alvarenga e Del Pinio. Fonte: Catálogo da Exposição 
“O Modernismo em Minas – O Salão de 1936”, realizada no Museu de Arte de Belo 
Horizonte, Espaço Casa do Baile, 1986, curadoria de Luís Augusto Lima. Acervo 
documental Museu de Arte da Pampulha (MAP).
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A formação do acervo do Museu de Arte 
da Pampulha (MAP) ocorreu de forma 
diversa. Podemos identificar várias 
origens das obras que o compõem. Esse 
fato gerou uma diversidade de tipologias 
de obras, temas e períodos contidos no 
acervo do museu, onde cada método 
de aquisição deu um sentido para a 
sua formação. Aqui apresentaremos 
as principais formas de aquisição e as 
orientações que elas deram ao MAP.

Primeiras aquisições
As primeiras obras a integrarem o 
acervo do MAP foram as três esculturas 
que compõem os jardins no projeto da 
Pampulha na década de 1940.

Em 1958, Assis Chateaubriand interme-

SNA
Em 1969 o salão passou por uma 
reformulação que mudou o nome para 
Salão Nacional de Arte. As mudanças 
ocorreram principalmente para não 
categorizar as obras. A arte a partir da 
década de 1960 passa por mudanças 
conceituais importantes que irão, dentre 
outras coisas, ampliar os métodos de 
produção de obras, extrapolando as 
formas mais comuns: desenho, gravura, 
pintura e escultura. Sem restringir, o 
SNA permite a participação e premiação 
de fotografia, audiovisuais, objetos, 
instalações e performances. Ele trouxe 
ao acervo do museu uma diversidade 
de tipologia de obras. Sob esse formato, 
foram feitas 26 edições e adquiridas cerca 
de 490 obras.

Doações espontâneas
Doações espontâneas são aquelas em 
que uma pessoa procura a instituição 

diou um grupo de doações em prol da for-
mação do acervo. Foram doadas 10 pintu-
ras, inglesas em maioria. Chateaubriand, 
patrono da arte, indica nessa primeira 
doação a intensão de continuar formando 
no Brasil, acervos artísticos de caracterís-
tica internacional, apresentando uma arte 
universal.

SMBA
O Salão Municipal de Belas Artes de Belo 
Horizonte (SMBA) inaugurou o museu 
em 1957 em sua décima segunda edição. 
O SMBA ocorria por meio de edital 
no qual artistas enviavam obras para 
avaliação de um júri que selecionava as 
que participariam da exposição e aquelas 
que seriam premiadas. As obras eram 
enquadradas nas categorias: pintura, 
escultura, desenho e gravura. O museu 
sediou dez edições anuais do salão e 
possui em seu acervo cerca de 120 obras 
dele procedentes.



produção de suas obras. De 2002 a 2016 
foram realizadas seis edições do projeto. 
Em cada edição, artistas selecionados 
via edital e orientados por uma comissão 
de acompanhamento e um curador 
desenvolveram em Belo Horizonte um 
processo criativo e de pesquisa artística 
que se desdobrou em exposição de obras. 
Das obras apresentadas, cerca de 35 
entraram para o acervo do MAP ou estão 
em processo de doação.

Em quase 60 anos de existência vários 
conceitos e valores orientaram os 
processos de aquisição e eles explicam 
a diversidade de obras presentes neste 
acervo. A formação do acervo ajuda a 
entender não só a história de um museu, 
mas também as formas como a arte se 
manifesta e as escolhas na preservação do 
patrimônio artístico.

desse projeto privilegiava a produção 
de um site específic para o museu onde 
o artista convidado era financiado 
para a construção de sua obra, e em 
contrapartida destinava obras de sua 
autoria para compor o acervo do museu. 
O projeto funcionou com esse formato 
até o ano de 2012. Nesse período foram 
realizadas exposições de 30 artistas, 
gerando a aquisição de cerca de 50 
obras. O projeto incentivou a entrada 
sistemática e orientada de obras de arte 
contemporânea para o acervo do museu e 
por meio dele constituiu boa parte do seu 
acervo mais recente.

Bolsa Pampulha
A Bolsa Pampulha se insere no mesmo 
quadro de formulação curatorial do 
museu nos anos 2000. O projeto é a 
reformulação do Salão Nacional de Arte, 
que propõe o museu não apenas como 
mero receptor de obras prontas, mas como 
parte atuante na formação de artistas e na 

para doar uma obra ou conjunto de obras. 
Elas podem ser feitas por colecionadores, 
pessoa jurídica, os próprios artistas ou 
seus familiares. No caso da formação 
do acervo do MAP, muitas obras foram 
doadas por artistas após suas exposições 
no museu. Foi o caso da entrada das 
pinturas de Guignard. Outro caso de 
doação espontânea foi a pintura Os 
acrobatas de Portinari doada ao museu 
pelo Banco do Brasil. As motivações de 
cada doador são diversas, mas sempre há 
a intenção de contribuir com a formação 
do museu e com a sua função de tornar 
públicas as obras de arte.

Projeto Arte Contemporânea
O projeto Arte Contemporânea no MAP 
foi um projeto iniciado a partir dos anos 
2000 com a criação de uma proposta 
curatorial para o museu. O projeto visava 
construir duas linhas importantes de 
atuação: o fomento da arte contemporânea 
e a aquisição de novas obras. A orientação 

17
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GESTÃO DE 
ACERVOS
A gestão de acervos é uma das principais 
ações do museu que engloba diversas 
atividades que objetivam o controle e a 
preservação de cada objeto que o museu 
guarda. No MAP temos 3 tipos de acervo: 
museológico, arquivístico e bibliográfico. 
Aqui abordaremos a gestão do acervo 
museológico: grupo de obras de arte e 
objetos do cassino.

A gestão do acervo museológico é parte 
das três principais ações que definem 
o museu: preservação, pesquisa e 
comunicação. Ela permeia cada uma 
delas em um trabalho vigilante que 
permite que as demais ações ocorram de 
maneira adequada. A gestão de acervos 
é algo tão importante que seus preceitos 
aparecem em documentos internacionais 
como o Código de Ética para Museus 

no cotidiano do museu. Além disso, ela 
documenta processos pelos quais o acervo 
passa, permitindo o acompanhamento e o 
registro dos procedimentos.

Preservação
A gestão de acervo atua na preservação 
garantindo o controle das obras do 
museu. A maneira de guardar cada uma 
delas deve ser pensada considerando 
cada especificidade e garantindo a 
durabilidade dos materiais. A reserva 
técnica, local onde as obras são guardadas, 
é um espaço restrito, com monitoramento 
ambiental, que deve ser organizado 
de maneira a saber eficientemente a 
localização de cada obra.

O cuidado deve ser feito não apenas ao 
guardar. Os profissionais que ficarão 
responsáveis pela gestão devem 
desenvolver critérios e normas internas 
que garantam a segurança das obras. A 
segurança envolve o monitoramento por 

do ICOM (International Council of 
Museums); em legislações nacionais: 
Estatuto de Museus (Lei 11.904/2009) 
e na Regulamentação da profissão de 
Museólogo (Lei 7.287/1984).

Para deixar tudo mais claro, vamos 
separar o assunto em tópicos.

Documentação
É primordial conhecer aquilo que será 
gerido. A primeira relação da gestão 
com a documentação em museus é a 
identificação de cada objeto presente no 
acervo. O MAP publicou o seu inventário 
em 2010 com todas as obras que entraram 
em seu acervo até aquela data. Esse livro 
é um importante instrumento de gestão 
pois permite que o museu conheça todo 
seu acervo e suas características.

A documentação também organiza as 
informações do acervo, facilitando a 
recuperação de dados que são necessários 
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câmera, sensores de presença e incêndio 
e, principalmente, uma atitude vigilante, 
com normas para o manuseio, formas 
de agir em casos de sinistros, regras 
para saídas de obras e restrição dos 
profissionais que farão tais tarefas.

Comunicação e acesso
A comunicação em museus é um 
conjunto de atividades que têm o 
objetivo de alcançar os diversos públicos 
do museu. O público pode ser os 
visitantes das exposições dentro ou fora 
do museu, pesquisadores e leitores de 
livros e catálogos em que as obras são 
reproduzidas. Para cada um, a gestão deve 
se preocupar em desenvolver critérios 
que permitam a comunicação efetiva 
com informações corretas.

O procedimento de empréstimo de 
obras de arte é uma prática comum entre 
museus. A gestão deve primeiramente 

assegurar que as regras de preservação 
sejam seguidas e as informações sobre as 
obras exibidas corretamente. O controle 
das informações que serão divulgadas é 
importante pois a gestão deve garantir 
que o público não seja conduzido a erros. 
Essa mesma preocupação deve ocorrer 
na divulgação de imagens em forma 
impressa ou na web. Entretanto, a gestão 
de acervo não pode fazer de seu trabalho 
uma forma de censura. Os museus por 
princípio são instituições de interesse 
público e devem permitir que seus 
acervos sejam apropriados e significados.

Aquisições
A aquisição de novas obras para 
um acervo é uma tarefa que envolve 
responsabilidade e ética. A bibliografia 
atual da museologia vem recomendando 
que esse processo de decisão seja 
realizado sempre no âmbito de uma 
comissão que se dedique a pensar o 

acervo, suas características e como ele se 
desenvolverá. Essa ação despersonaliza a 
decisão tornando-a mais técnica e ética.

As modalidades mais comuns para 
aquisição de obras para um acervo são: 
compra, doação, transferência e permuta.

Cada um desses pontos levantados, 
quando tomados em conjunto e 
transformados em diretrizes escritas, 
tornam-se a Política de Acervos do museu. 
Esse documento é importante pois nele 
estarão expressas as condutas a serem 
tomadas para gerir o acervo do museu a 
partir de critérios bem estabelecidos. Esse 
documento dá impessoalidade às ações, 
que passarão a ter respaldo técnico. A 
política de acervo garante à instituição 
uma ação mais consciente e ordenada, 
dentro de preceitos éticos e técnicos.
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Apresentaremos um breve histórico das 
ações de preservação do acervo artístico 
do MAP1 , e de como atuou o setor de 
Conservação e Restauração, responsável 
por essas ações.

Ao final, faremos algumas considerações 
sobre a preservação desse acervo e sobre 
as diretrizes necessárias à sua permanên-
cia.

Breve histórico
Conceição Piló2 , em maio de 1979, 
encaminhou a George Norman Kutova, 
Secretário Municipal de Cultura, Turismo 
e Esportes da época, uma documentação 
relativa ao período de 1962 a 1979, 
na qual abordava a conservação das 

o Instituto Estadual do Patrimônio 
Histórico e Artístico de Minas Gerais 
(IEPHA/MG) em 1983, e o outro com 
o Centro de Conservação-Restauração 
de Bens Culturais da Escola de Belas 
Artes da Universidade Federal de Minas 
Gerais (CECOR/EBA/UFMG), em 1987. 
Antes desse período, não há registros 
no MAP que comprovem restauração ou 
intervenção de outra natureza.

Até o início dos anos 1990, o Museu 
não possuía um local adequado para 
guarda do acervo e não tinha em seu 
quadro de funcionários um profissional 
especializado em conservação-
restauração.

Medidas de conservação preventiva 
foram implantadas de forma mais 
efetiva a partir de 1993-1994 quando, 
por meio da consultoria do Grupo 
Oficina de Restauro, a primeira reserva 
técnica, com mobiliário específico para 

obras de arte pertencentes ao acervo 
do Museu: “A maioria das obras 
relacionadas necessitam de restauro e 
emolduramento, danos causados pelas 
infiltrações no prédio e pela ausência 
total de climatização e ambientação para 
a manutenção das obras.” (MUSEU DE 
ARTE DE BELO HORIZONTE, 1979). A 
mesma observação foi realizada, de forma 
mais ampla e contundente, por Fernando 
Paz, diretor do MAP em 1982: “(...) cerca 
de 90% das obras estão danificadas 
(craquelê, mofo, molduras quebradas, 
telas sujas, etc.). Tornar-se-ia ainda, 
imprescindível a transferência do acervo 
para outro local, a fim de possibilitar a 
restauração e conservação das obras de 
forma adequada.” (MUSEU DE ARTE DE 
BELO HORIZONTE, 1982)

Diante dessa situação, dois convênios 
foram firmados para a restauração 
de obras do acervo: o primeiro com 



o acondicionamento de pinturas e de 
obras sobre papel, foi organizada. Nessa 
mesma época, algumas pinturas foram 
restauradas pela mesma empresa.

Ainda em 1994, foi feito um convênio entre 
MAP e CECOR/UFMG, para atuação 
de estudantes - estagiários3 , sendo 
realizadas a higienização, a conferência e 
a organização do acervo.

As primeiras conservadoras-restaurado-
ras4  foram contratadas no ano seguinte 
para ocuparem o cargo que a então dire-
tora, Priscila Freire5, acabava de implan-
tar, criando o setor de Conservação e 
Restauração do MAP (CR/MAP). Junta-
mente com as historiadoras6  que inventa-
riavam o acervo, realizaram o manuseio, 
a higienização e a análise do estado de 
conservação de cada obra que foi identi-
ficada com um novo número de registro e 
nova documentação: “Ficha de Identifica-
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ção”, “Análise do Estado de Conservação” 
e “Histórico de Conservação”. Esse pro-
cesso foi continuado pela especialista em 
conservação-restauração, Soraya Lages7 . 
O trabalho executado fez parte do proces-
so de reestruturação do Museu, reinaugu-
rado em outubro de 1996.

Lages deu continuidade às ações 
de documentação e de conservação 
preventiva e curativa, preparando obras 
para as exposições, fazendo higienização, 
trocando passe-partout e molduras e 
restaurando algumas obras do acervo no 
período de 1996 a 2003. Nesse período, as 
atividades do CR estavam direcionadas 
para a conservação das exposições, não 
havendo um planejamento com metas 
a curto, médio ou longo prazo para 
a conservação das obras em reserva 
técnica. As demandas da conservação 
das exposições de terceiros (artistas 
contemporâneos) eram elevadas, 

dificultando uma atuação planejada junto 
ao acervo. As atividades do CR voltadas 
para as exposições prevaleceram até o ano 
de 2011, quando foram definidos novos 
rumos para a preservação, a partir da 
conclusão da vistoria do acervo realizada 
para o inventário publicado em 2010.

Desde 2011, as ações de preservação do 
acervo tem um planejamento definido 
anualmente por atividades de conservação 
preventiva (monitoramento ambiental 
das duas reservas técnicas; análise e 
documentação detalhada do estado de 
conservação das obras8; acompanhamento 
de montagem/desmontagem e 
conservação preventiva das exposições 
temporárias9; higienizações e trocas 
de acondicionamentos); conservação 
curativa e restauração de obras10; 
ações educativas (visitas orientadas, 
participação em seminários, publicação de 
artigos em periódicos especializados em 
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museologia e conservação e supervisão 
de estagiários) e demais atividades que 
demandem os trabalhos técnicos do 
setor, como a participação na Comissão 
Permanente de Política de Acervo (CPPA) 
contribuindo com pareceres sobre a 
aquisição de novas obras para o Museu.

As ações de conservação-restauração 
realizadas pelo CR/MAP são 
documentadas por meio de formulários 
padronizados, elaborados de acordo 
com a atividade executada. Desse modo, 
relatórios, pareceres, laudos, protocolos, 
históricos e memoriais registram 
aquisições, empréstimos, exposições, 
sinistros e restaurações, constituindo 
os Dossiês de conservação das obras 
do acervo, com metodologia e critérios 
readequados desde 2008.

Considerações
Ao relatarmos o histórico das atividades 
de conservação-restauração no MAP, 

observamos que em 20 anos (de 1990 a 
2010) as ações predominantes realizadas 
pelas conservadoras-restauradoras foram 
o registro da identificação do acervo 
junto às historiadoras e museólogos, 
e a execução de procedimentos de 
conservação, como higienização 
e acondicionamento. Ocorreram 
várias formas de registros, textuais e 
iconográficos, mas no momento em 
que se finalizava cada processo de 
documentação e que se fazia necessária 
a implantação de uma política para 
preservação, visando a constituição, a 
normatização e a permanência dessas 
informações e, principalmente, de ações 
de conservação preventiva, dava-se um 
novo direcionamento às atividades, 
encaminhado pelas trocas de gestão na 
instituição11, dificultando o trabalho de 
preservação do acervo.

A ausência de uma política de preservação 

e de difusão do acervo possibilita que as 
ações de conservação-restauração fiquem 
comprometidas, não sendo normatizadas 
ou mantidas. Documentos mostram 
intervenções esporádicas e pontuais de 
restauro sem um planejamento prévio, 
decorrendo sempre da urgência dada 
pelo empréstimo ou exposição de obras, 
e não pelo estabelecimento de um plano 
de preservação (conservação preventiva 
e conservação-restauração) discutido e 
avaliado previamente.

Outro fator que devemos considerar é a 
ausência de um planejamento voltado 
para a infraestrutura, o qual deveria prever 
condições para a adequação e ampliação 
dos espaços das reservas técnicas para um 
acervo em constante crescimento.

As atividades e questões aqui levantadas 
nos fazem compreender que o acervo 
artístico do MAP é um acervo vivo, com 
imenso potencial, mas que ainda necessita 
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de olhares mais atentos.

Lembramos que o Museu possui obras 
de arte que representam momentos 
importantes na história das artes visuais 
em Belo Horizonte e que precisam ser 
preservadas, pesquisadas, expostas e 
divulgadas.

Entendemos que um acervo só é 
preservado se é mostrado e vivenciado 
pelo público. Para isto é necessário que 
a missão12 do Museu seja mantida e 
reafirmada, sendo o eixo fundamental 
para a condução das atividades 
museológica13, desde a aquisição da obra 
de arte até a sua apresentação ao público.

Finalizamos ressaltando a importância 
da preservação do acervo artístico do 
MAP que se formou acompanhando o 
desenrolar da História da arte em Belo 
Horizonte, e que, além de único, é publico.

Notas

1 O MAP era denominado Museu de Arte de Belo 
Horizonte (MABH) desde a sua criação em dezembro 
de 1957 até 1995. Após passar por restauração do 
edifício que o abriga e por constituição do seu 
quadro de funcionários técnicos e administrativos, 
reabriu ao público com o nome de Museu de Arte 
da Pampulha (MAP). Esse nome foi sugerido e 
votado durante o seminário realizado pela Fundação 
Roberto Marinho e pela Secretaria Municipal de 
Cultura de Belo Horizonte em 1995 no auditório do 
Museu.

2 Maria da Conceição Piló Bittencourt, conhecida 
como Conceição Piló (1927-2011), participou de 
atividades museológicas no período de 1962 a 1970 
e foi diretora do MABH (atual MAP), entre os anos 
de 1971 e 1979.

3 Foram estagiárias as alunas do 10º Curso de 
especialização em conservação-restauração de 
bens culturais móveis da EBA/CECOR/UFMG: Ana 
Cláudia V. Magalhães, Gilca F. de Medeiros, Marilene 
C. Maia e Vera R. B. Willhelm sob a orientação de 
Anamaria R. A. Neves, professora do referido curso 
na época.

4 As primeiras conservadoras-restauradoras do 
MAP foram Gilca F. de Medeiros e Marilene C. Maia, 
especialistas em conservação-restauração de bens 
culturais móveis, que atuaram no CR em 1995 e 1996.

5  Priscila E. Freire foi diretora do MAP nos períodos 
de 1993-1999 e de 2001-2008.

6  Fizeram o inventário do acervo do MAP em 1995, 
as historiadoras Cristina Ávila e Kátia Miranda.

7  Soraya Lages atuou no CR de 1996 a 2003.

8 De 2011 a 2013 foi documentado o estado de 
conservação de todas as esculturas e objetos do 
acervo em um total de 233 peças. De 2014 até hoje, 
estão sendo analisadas e re-condicionadas as obras 
sobre papel.

9  Foram realizadas sete exposições com obras do 
acervo de 2010 a 2016.

10 Passaram por procedimentos de conservação 
curativa ou de restauração 104 obras de arte. 

11  A troca de gestores do Museu se dá de acordo 
com as mudanças de governo do município. Por ser 
um museu público, pertencente à Prefeitura de Belo 
Horizonte, o Chefe de Departamento do MAP é 
escolhido pelo Presidente da Fundação Municipal de 
Cultura de Belo Horizonte.

12  “O MAP tem como missão preservar, pesquisar, 
fomentar e difundir seu patrimônio histórico e artístico 
através de atividades culturais e educativas nas áreas 
de artes visuais, por meio de exposições temporárias 
de obras de seu acervo e demais artistas modernos e 
contemporâneos.” Artigo 3º do Regimento Interno do 
MAP que se encontra em construção.

13 Entendemos como atividades museológicas 
aquelas ligadas à preservação, pesquisa e difusão, 
as quais dentro do MAP são realizadas pelos setores 
de Museologia, Conservação e Restauração, Artes 
Visuais e Educativo, contando ainda com o CEDOC 
que guarda e preserva toda a documentação 
produzida pelos demais setores.
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José Pedrosa, 1943, bronze, 129 x 146 x 80 cm, nº 
0002
Escultor e desenhista  (1915–2002). Estudou na Escola 
Nacional de Belas Artes no RJ. Posteriormente, foi aluno de 
August Zamoyski, tornando-se seu ajudante. Originalmente 
desenhada para pertencer à Casa do Baile, esta obra sofreu 
atrasos na sua confecção e quando ficou pronta na década 
de 1960, foi levada para o Museu de Arte devido ao estado de 
deterioração que se encontrava a Casa do Baile.

PAMPULHA
August Zamoyski, 1943, bronze, 150,5 x 156 x 106 cm, nº 0001
Escultor e professor (1893–1970). Nascido na Polônia, estudou na França, Suíça e 
Alemanha. Durante a 2ª Guerra Mundial se mudou para o Brasil, onde permaneceu até 
1955. Na década de 1950 ofereceu cursos de escultura no Rio de Janeiro e em São Paulo, 
tendo como alunos de destaque Franz Weinsmann e José Pedrosa. Obra feita para compor 
o prédio e jardins do antigo Cassino da Pampulha.

nu
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Alfredo Cheschiatti, 1943, mármore, 160 x 65 x 77 cm, 
nº 0003
Escultor, desenhista e professor (1918–1989). Estudou na Escola 
Nacional de Belas Artes no RJ. A pedido de Oscar Niemeyer 
desenvolveu o baixo-relevo da Igreja da Pampulha, obra 
destinada originalmente a ficar na Ilha dos Amores. Tendo 
sido resgatada na década de 1960 dessa ilha, foi levada para o 
Museu de Arte, compondo desde então o seu acervo.

o abraço
Lívio Abramo, 1957, xilografia sobre papel, 22 x 26,5 cm, nº 0178
Gravador, ilustrador e desenhista (1903–1992). Foi influenciado por Oswaldo Goeldi e por 
gravadores expressionistas alemães. Deu aulas de xilogravura na Escola de Artesanato 
MAM/SP. Em 1962, integrou a Missão Cultural Brasil-Paraguai, mudando-se então para 
o Paraguai onde permaneceu até falecer. Na fase de produção dessa obra, Lívio valoriza 
o contraste de tons e texturas, tendo sido um artista que conciliou figuração e abstração.

sem título
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Marília Giannetti, s.d., tinta a óleo sobre 
tela, 72,5 x 59,5 cm, nº 0012
Pintora, desenhista, gravadora e professora (1925–
2010). Foi aluna de Guignard na década de 1940. 
Essa obra foi premiada no Salão de inauguração do 
Museu de Arte recebendo o 1º Prêmio de pintura no 
XII SMBA/PBH, 1957.

Construção (Composição nº 2) 

Mário Silésio, 1952, grafite sobre papel, 25,7 x 45,5 cm, nº 0006
Pintor, desenhista, muralista e vitralista (1913–1990). Foi aluno de Guignard e teve seus estudos 
complementados na França. Sofreu forte influência do cubismo. A partir dos anos 1950, sua pintura 
encontrou expansão nos grandes painéis que realizou para edifícios públicos em Belo Horizonte, 
integrando-se à paisagem. Essa obra participou do VII SMBA/PBH em 1952, ganhando o 1º Prêmio 
de Desenho.

estudo para painel
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Tomie Ohtake, 1958, tinta a óleo sobre tela, 
96 x 75,5 cm, nº 0160
Pintora, gravadora e escultora (1913–2015). Começa 
a pintar em 1952. Nos anos 1970 começa a trabalhar 
com gravuras e na década seguinte com esculturas. 
Recebeu o Prêmio Nacional de Artes Plásticas 
do Ministério da Cultura/Minc, 1995. Essa obra 
foi doada ao MAP e foi Prêmio Leiner de Pintura, 
Galeria Folhas de São Paulo.

Composição abstrata
Cândido Portinari, 1958, tinta óleo sobre tela, 60 x 72,6 cm, nº 0972
Pintor, gravador, ilustrador e professor (1903–1962). Estudou na Escola Nacional de Belas 
Artes ENBA/RJ  e obteve o prêmio de viagem ao exterior em 1928, indo então para a 
Europa e retornando em 1931. Desde o início da sua carreira Portinari buscou criar obras 
que apresentassem características nacionais. Sua arte retrata diversas questões sociais e o 
povo brasileiro. Esta obra passou a integrar o acervo do MAP por meio da Doação do Banco 
do Brasil, em 1987.

OS ACROBATAS

28



Oswaldo Goeldi, s.d., xilografia sobre 
papel, 29,8 x 23,5 cm, nº 0153
Gravador, desenhista, ilustrador, professor (1895–
1961). Mudou-se para a Europa com 10 anos e 
iniciou seus estudos artísticos na Suíça em 1917. 
Retornou ao Brasil em 1919. A partir de 1923 
se aproxima da xilogravura e passa a usar cor 
nas suas impressões a partir de 1932. Lecionou 
xilogravura para artistas como Gilvan Samico e 
Anna Letycia.

OS BICHOS
Jarbas Juarez, s.d., sucata de ferro, 2,73m2, nº 0612
Pintor, muralista, escultor, desenhista, gravador, designer gráfico, ilustrador, professor e jornalista 
(1936). Entre 1956 e 1959, estudou na Escola de Belas Artes onde foi aluno de Guignard, Maria 
Helena Andrés e Vicente Abreu, tendo completado sua formação com Misabel Pedrosa e Quaglia. 
Posteriormente foi professor da Escola de Belas Artes da UFMG. Essa obra ganhou o Prêmio 
Prefeitura de Belo Horizonte no I Salão Nacional de Arte Contemporânea, MABH, 1969.

máquina de ninar criança

29



Alberto da Veiga Guignard, 1961, tinta a óleo sobre madeira, 45,5 x 
54,5 cm, nº 0167
Pintor, professor, desenhista, ilustrador e gravador (1896–1962). Mudou-se para a 
Europa em 1907, onde posteriormente estudou na Real Academia de Belas Artes 
de Munique, e seguiu seus estudos em Florença e em Paris. Retornou para o Rio 
de Janeiro em 1929. Em 1941 integrou a Comissão Organizadora da Divisão de 
Arte Moderna do Salão Nacional de Belas Artes, com Oscar Niemeyer. Em 1944 é 
convidado por Juscelino Kubitschek para dirigir a Escola de Belas Artes de Belo 
Horizonte, tendo entre seus alunos Amilcar de Castro, Farnese de Andrade, Mary 
Vieira e Lygia Clark. Esta obra foi doada pelo autor.

sabará
Alfredo Volpi, 1966, tinta a óleo sobre tela, 
80 x 40 cm, nº 0675
Pintor (1896–1988). Na década de 1940 começou a 
trabalhar junto com a Osiarte. Em 1944 participou 
da Semana de Arte Moderna de Belo Horizonte a 
convite de Guignard. Passou a executar, a partir dos 
anos 1950, obras abstratas e construtivistas. Esta 
obra foi doada pelo autor.

sem título
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Di Cavalcanti, 1961, tinta a óleo sobre tela, 83,5 x 64 cm, nº 0176
Pintor, ilustrador, caricaturista, gravador, muralista, desenhista, jornalista, escritor e cenógrafo 
(1897–1976). Foi o idealizador e o principal organizador da Semana de Arte Moderna de 1922. 
Viajou para Paris em 1923 onde entrou em contato com artistas como Picasso e Matisse. 
Retornou ao Brasil em 1926 e iniciou uma nova fase artística valorizando as questões nacionais 
e sociais. Para esse artista a arte foi uma forma de participação social, por isso prezou temas 
que fortalecessem a identidade nacional.

TEMPOS MODERNOS
Bernardo Cid, 1966, tinta a óleo sobre tela, 127,5 x 
87,4 cm, nº 0330
Pintor, escultor, desenhista e gravador (1925–1982). 
Foi um artista autodidata que inicialmente recorria a 
aspectos gráficos, passando depois à abstração informal e 
posteriormente à figuração. Esta obra foi doada por Assis 
Chateaubriand e apresenta referência à arte pop e à poesia 
concreta.

Haikai de Xisto
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Maria Bonomi, 1967, xilografia sobre papel, 94,2 x 137,4 cm, nº 0303
Gravadora, figurinista, muralista, curadora, escultora, cenógrafa, professora e pintora (1935). 
Em 1954 iniciou seus estudos de gravura com Lívio Abramo. Em 1956 ganhou uma bolsa de 
estudo para o Pratt Institute Graphics Center, em Nova York, com o pintor Seong Moy. Ao 
mesmo tempo cursou gravura com Hans Müller. Para a artista o trabalho com xilogravura 
oferece ilimitadas possibilidades de criação artística. Esta obra foi doada pela autora após 
participação no XXIII SMBA/PBH, 1968.

A Águia
Sara Ávila, 1967, tinta a óleo sobre tela, tríptico, 96 
x 66 cm, nº 0277.1/3
Pintora, desenhista, ilustradora e professora (1932). Foi 
aluna da Escola de Belas Artes de Belo Horizonte, onde foi 
aluna de Guignard, Frans Weismann e Anna Letycia, entre 
outros. Esta obra ganhou o 1º Prêmio de Desenho, XXII, 
SMBA/PBH, 1967.

os visitantes
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Iberê Camargo, 1961, tinta a óleo sobre tela, 82 x 133,5 cm, nº 0261
Pintor, gravador, desenhista, escritor e professor (1914–1994). Iniciou seus estudos em Porto 
Alegre e em 1942 se muda para o Rio de Janeiro. Frequentou a Escola Nacional de Belas 
Artes (ENBA)/RJ, mas preferiu continuar estudando com Guignard, deixando assim essa 
escola. Em 1947 ganhou um prêmio-viagem e vai para a Europa, retornando em 1950. Passou 
a integrar a Comissão Nacional de Artes Plásticas em 1952. Esta obra participou da XXXI 
Biennale Internazionale d’Arte di Venezia em 1962 e da Bienal de São Paulo em 1963.

ESTRUTURA I
Raymundo Colares, s.d., papel, recorte e 
dobraduras, 44,4 x 44,8 cm (aberto), nº 0679
Desenhista e pintor (1944–1986). Iniciou seus estudos 
em 1966 na EBA/UFRJ. Em 1967 deixou essa escola e 
começou a frequentar o ateliê de Ivan Serpa no MAM/
RJ. No ano seguinte iniciou a produção dos gibis, livros-
objetos que devem ser manuseadas pelo público. Essa 
obra ganhou o Prêmio PBH no I Salão Nacional de Arte 
Contemporânea, MABH, 1969.

GIBI III
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Lothar Charoux, 1969, tinta guache sobre papel 
aderido a suporte tipo Eucatex, 59 x 59 cm, nº 
0396
Pintor, desenhista e professor (1912–1987). Mudou-se para 
o Brasil em 1928 e estudou no Liceu de Artes e Ofícios 
de São Paulo (LAOSP). A partir de 1948 começou a 
desenvolver trabalhos na linha construtivista. Esta obra 
ganhou o Prêmio Prefeitura de Belo Horizonte no I Salão 
Nacional de Arte Contemporânea, MABH, 1969.

EQUILÍBRIO RESTABELECIDO
Celso Renato, 1966, tinta a óleo e esmalte sobre tela, 137 x 189,7 cm, nº 0383
Pintor (1919–1992). Formado em direito, advogou ao longo da sua vida e teve sua formação 
artística de maneira autodidata. Iniciou sua carreira artística no início dos anos de 1960. Na 
década seguinte deu início às suas pinturas-assemblages, que foram de grande influência 
para a constituição de uma linguagem contemporânea nas artes em Minas Gerais. Essa 
obra foi doada pelo autor.

Sem título
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Chanina, s.d., tinta a óleo sobre tela 61 x 50 
cm, nº 0564
Pintor, desenhista, gravador, ilustrador e professor 
(1927–2012). Foi aluno, em Belo Horizonte, de Anna 
Letycia, Guignard e Franz Weissmann. Suas pinturas 
apresentam uma abordagem fantasiosa, com temas 
variados, tais como paisagens, figuras, palhaços, 
cavalos e retratos. Essa obra foi doada pelo autor.

figura

Teresinha Soares, s.d., técnica mista, instalação (12 partes) com 
dimensão total de 15 m², nº 1059.1/12 a 1059.12/12
Pintora, gravadora, desenhista e professora (1937). Estudou artes plásticas na 
Escola de Belas Artes da UFMG e na Escola Guignard, assim como no Museu de 
Arte Moderna do Rio de Janeiro (MAM-RJ). Foi a primeira artista a realizar uma 
performance em Belo Horizonte, em 1971, no Palácio das Artes.  Esta obra recebeu o 
Prêmio Jornal do Brasil, 8° SNA/PBH, 1976.

Ver-verde-verdade ou Altar do 
sacrifício
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Maria Helena Andrés, 1974, tinta a óleo sobre tela, 100 x 89,5 
cm, nº 0589
Pintora, desenhista, ilustradora, escritora e professora (1922). Foi aluna de 
Guignard e também estudou na Arts Students League of New York,. Foi 
precursora do movimento concretista em Belo Horizonte nos anos de 1950, 
e na década seguinte passa a trabalhar com Expressionismo abstrato. Esta 
obra ganhou o Prêmio Prefeitura de Belo Horizonte, VI SNA/PBH, 1974.

sol do meio dia
Ávaro Apocalypse, 1979, carvão sobre papel, 96,5 x 
66 cm nº 0894
Pintor, ilustrador, designer de bonecos, diretor teatral, 
cenógrafo, gravador e professor (1937–2003). Estudou 
litografia e gravura na Escola Guignard. Em 1970, juntamente 
com Terezinha Veloso e Madu, criou o grupo Giramundo. 
Participação no XI SNA/PBH:  Figuração Referencial, 1979.

viagem as terras brasileiras
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Franz Weismann, s.d., alumínio, 126 x 190 x 57 cm, nº 0643
Escultor, desenhista, pintor e professor (1911–2005). Mudou-se para o Brasil em 1921. 
Frequentou a Escola Nacional de Belas Artes (ENBA) no Rio de Janeiro. Foi aluno de August 
Zamoyski e posteriormente lecionou na Escola Guignard, tendo como alunos Amilcar de 
Castro, Farnese de Andrade e Mary Vieira. A partir da década de 1950 começou a trabalhar o 
construtivismo. Esta obra recebeu o Prêmio Prefeitura de Belo Horizonte, V SNA/PBH, 1973.

sem título
Maurino Araújo, s.d., madeira policromada, 
44 x 25 x 41 cm, nº 0651
Escultor e Pintor (1943). Artista autodidata, suas 
obras de madeira são inspiradas no estilo do barroco 
mineiro. Esta obra recebeu o Prêmio Prefeitura de 
Belo Horizonte, IX SNA/PBH, 1977.

cabeça
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Burle Marx, 1972, guache em cores sobre papel, 55,7 x 76,1 cm, nº 0699
Paisagista, arquiteto, desenhista, pintor, gravador, litógrafo, escultor, tapeceiro, 
ceramista, designer de joias e decorador (1909–1994). Fez curso de pintura e 
arquitetura na Escola Nacional de Belas Artes (ENBA)/RJ. Em 1932 realizou 
seu primeiro projeto de paisagismo a convite de Lúcio Costa. Posteriormente 
teve aulas com Portinari e Mário de Andrade. Paralelamente ao seu trabalho 
como paisagista, trabalhou como pintor. Em 1985 doou seu sítio de Guaratiba ao 
Instituto do Patrimônio Histórico e Artístico Nacional (IPHAN). 

Desenho iv
João Câmara, s.d., litografia sobre papel, 70 x 
60,6 cm, nº 0874
Pintor, gravador, desenhista, artista gráfico, professor 
e crítico (1944). Estudou pintura na UFPE e xilogravura 
na Escola de Belas Artes de Salvador. Posteriormente 
lecionou na UFPB. Participação no XI SNA/PBH: 
Figuração Referencial, 1979.

café da manhã
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Antônio Henrique Amaral, 1970, tinta a óleo sobre tela, 128 x 170 cm, nº 0597
Pintor, gravador e desenhista (1935–2015). Começou seus estudos no Museu de Arte de São 
Paulo Assis Chateaubriand (MASP), dando continuidade a eles no Museu de Arte Moderna 
de São Paulo (MAM/SP). Na década de 1960 trabalhou na Galeria Bonino onde conheceu 
artistas como Ivan Serpa, Portinari, Djanira e Goeldi. Esta obra recebeu o Prêmio Prefeitura 
de Belo Horizonte, II SNA/PBH, 1970.

br-mg-3
Mário Zavagli, 1979, grafite sobre papel, 68,2 
x 49,5 cm, nº 0895
Pintor, desenhista, aquarelista e professor (1956). 
Estudou na Escola de Belas Artes da UFMG. Recebeu 
diversos prêmios em Minas Gerais e no Brasil. 
Participação no XI SNA/PBH: Figuração Referencial, 
1979. 

sem título
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Nello Nuno, 1973, tinta a óleo sobre tela, 73 x 116 cm, nº 1106
Pintor, desenhista e professor (1939–1975). Autodidata, foi professor na Escola Guignard e 
na Fundação de Arte de Ouro Preto. Foi bolsista da Fundação Guggenheim em Nova York. 
Precursor da pintura neo-expressionista dos anos 1980. 

auto-retrato em verde
Luciano Lorenzato, s.d., cimento e tinta 
guache, 28 x 22 x 1,5 cm, nº 1087
Pintor e escultor (1900–1995). Estudou na Reale 
Accademia delle Arti, em Vicenza, Itália. Utilizava 
materiais diversos em suas obras e tem como temas 
paisagens, natureza morta e retratos. Esta obra 
passou a integrar o acervo do MAP por meio de 
doação de Priscila Freire, 2004.

sem título
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Mário Vale, 1973, nanquim e ecoline sobre papel, 38,7 x 59cm, nº 0523

Artista plástico, cartunista e ilustrador.  Possui trabalhos publicados em livros, jornais, 
revistas. Recebeu prêmios como o Prêmio Cartum no XIII Salão Internacional de Piracicaba, 
1995; Prêmio Cartum no I Salão Internacional da Bahia, 2001; Prêmio Cartum V Salão 
Internacional de Pernambuco, 2003; e Menção Honrosa no V Porto Cartoon - Portugal, 2003. 
Esta obra ganhou o Prêmio Prefeitura de Belo Horizonte (para a série), V SNA/PBH, 1973.

SEM TÍTULO (da série História em quadrinhos)

GTO, s.d., madeira e ferro, 53,5 (diâmetro) x 6 cm 
(profundidade), nº 0646
Escultor (1913–1990). Artista autodidata, começou a 
esculpir em meados da década de 1960, realizando sua 
primeira mostra individual na Galeria Guignard em 1967. 
Participou do II SNA/PBH, 1970.

roda
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Jorge dos Anjos, s.d., têmpera vinílica sobre 
tela, 151,5 x 120 cm, nº 1008
Pintor, escultor e desenhista (1957). Foi aluno de Nuno 
Mello, Ana Amélia e Amilcar de Castro na Fundação 
de Arte de Ouro Preto. Suas obras têm influência do 
imaginário africano. Esta obra recebeu o 2º Prêmio 
Secretaria Municipal de Cultura e Turismo, 17º SNA/
PBH, 1985.

corpo (da série Luz negra)
Sônia Labouriau, 1988/2006, impressão do peão com argila em pó sobre seda 
tratada, tríptico: 94 x 160 cm (parte 1), nº 1318.1
Artista plástica e professora (1956). Formada pela Escola Guignard e pós-graduada no San 
Francisco Art Institute, na Califórnia. Em 1997, venceu o Prêmio ICATU de Artes, que resultou 
em uma residência de seis meses na Citè des Arts, em Paris, Realizou diversas exposições no 
Brasil e no exterior. Esta obra participou da sua exposição individual no MAP, 1989.

da via láctea: gotas, seios, estrelas
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Mário Azevedo, 1988, pigmento sobre papel artesanal, 130,5 x 130 x 0,5 
cm, nº 1156
Pintor, desenhista e gravador (1957). Estudou litogravura na Escola Guignard com 
Lotus Lobo e formou-se em gravura e desenho pela Escola de Belas Artes da UFMG. 
Estudou gravura em metal e cerâmica no Rio de Janeiro. Posteriormente lecionou na 
Escola Guignard e na EBA/UFMG. Esta obra recebeu o Grande Prêmio Prefeitura de 
Belo Horizonte, XX SNA/PBH, 1988.

sem título
Jac Leiner, 1987, acrílico e plástico, 22 x 6 x 
8,5cm, nº 1283
Artista multimídia (1961). Estudou na Fundação 
Armando Álvares Penteado (FAAP). Em 1991 
foi artista residente no Walker Art Center, em 
Minneapolis. Suas obras partem da coleta de objetos 
comuns, em sua maioria ligados ao consumismo, 
explorando a variedade de cores, formas e materiais. 
Doação da autora.

pulmão
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Marcos Coelho Benjamim, 1980, madeira, 55,5 x 22,3 x 5,5 cm (parte II), nº 0932.2; 17 x 17 x 11 cm (parte III), nº 0932.3
Escultor, pintor, cartunista, designer gráfico, ilustrador, desenhista e cenógrafo (1952). Artista autodidata, iniciou sua produção artística com quadrinhos. 
No final de década de 1970 viajou para o Vale do Jequitinhonha e teve contato com diversos artesãos, o que passa a influenciar sua produção artística. 
Começou a produzir utilizando materiais usados como madeira, latas e metal. Esta obra recebeu o Prêmio Banco de Crédito Real, 14º SNA/PBH, 1982.

casa do fazer - projeto da capela
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Amilcar de Castro, s.d., aço corten, 224 x 226 x 144 cm, nº 0920
Escultor, gravador, desenhista, diagramador, cenógrafo e professor (1920–2002). Frequentou 
o curso livre de desenho e pintura com Guignard na Escola de Belas Artes de Minas Gerais, 
onde também estudou cultura figurativa com Franz Weissmann. Sua primeira escultura 
construtivista foi exposta na 2ª Bienal Internacional de São Paulo em 1953. Esta obra recebeu 
o Grande Prêmio Prefeitura de Belo Horizonte, XIII SNA/PBH: A casa, 1981.

a porta
Roberto Vieira, s.d., ferro, políptico (12 partes) 
com dimensão total variável, nº 1040.1/12 a 
1040.12/12
Artista plástico e músico (1939). Formado em arquitetura 
pela UFMG. Foi um dos fundadores do grupo Oficina 
de Arte. Desde 1965 participou de diversas exposições 
individuais e coletivas no Brasil e no Mundo. Esta obra 
recebeu o Prêmio Grupo Itaminas, 18° SNA/PBH, 1986.

fragmentos
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Farnese de Andrade, 1994, técnica mista, 93 x 
41,5 x 48 cm, nº 0985
Pintor, escultor, desenhista, gravador e ilustrador 
(1926–1996). Estudou desenho com Guignard na Escola 
do Parque. Mudou-se para o Rio de Janeiro e na década 
de 1960 começa a criar obras com materiais diversos 
incluindo resina de poliéster, para envolver materiais 
perecíveis. Doação.

sebastião e as prostitutas 
de Nova YorkArlindo Daibert, 1992, nanquim e colagem sobre papel, 26 x 4 x 20 cm

Desenhista, gravador, pintor e professor (1952–1993).  Frequentou o curso de técnicas de 
gravura no Atelier Calevaet-Brun, em Paris, entre 1975 e 1976, por meio de bolsa do governo 
francês. A sua produção artística é marcada por referências à literatura. Esta obra foi 
adquirida por meio do Prêmio Marcantonio Vilaça – Funarte/MinC, 2016.

as sete MORADAS
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Vik Muniz, 1999, cibacromo, 128 x 158,5 cm, nº 1105
Fotógrafo, desenhista, pintor e gravador (1961). Cursou publicidade na Fundação 
Armando Álvares Penteado (FAAP), em São Paulo. Em 1983 mudou-se para Nova York, 
dando início à sua produção artística em 1988, trabalhando com temas relacionados à 
percepção e representação nas artes e meios de comunicação. Cria fotografias a partir 
de obras elaboradas com materiais como açúcar, chocolate e lixo.

Jolly Good Fellows 
(da série Pictures of Chocolate) Jarbas Lopes, 1997, lona plástica trançada, 207 x 

213 x 14,5 cm, nº 1005

Pintor, muralista, escultor, desenhista, gravador, designer 
gráfico, ilustrador, professor e jornalista (1936). Foi aluno 
de Guignard e Maria Helena Andrés. Lecionou na Escola 
de Belas Artes da UFMG e leciona na Escola Guignard. 
Premiação, 25° SNA/PBH: Edição do Centenário, 1997.

RAP
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Rosângela Rennó, 1996, ampliação fotográfica em preto e branco em papel fotográfico fosco aderido a suporte de alumínio e PVC
111,6 x 70,6 cm, nº 1115, 1116 e 1117
Artista intermídia, fotógrafa (1962). Formada em Arquitetura pela UFMG e em Artes Plásticas pela Escola Guignard. Iniciou sua produção artística 
no final da década de 1980. Em 1997 doutorou-se em Artes pela Escola de Comunicações e Artes da Universidade de São Paulo (ECA/USP). Recebeu 
bolsas da Civitella Ranieri Foundation, de Umbertide, Itália, em 1995; da Fundação Vitae, em 1998; da John Simon Guggenheim Memorial Foundation, 
de Nova York, em 1999. Suas obras são compostas a partir de fotografias e textos anônimos. Esta série participou da exposição da autora no projeto Arte 
Contemporânea, MAP, 2002/2003, e foi elaborada a partir de imagens recolhidas do Museu Penitenciário Paulista.

sem título (da série Cicatriz)
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Niúra Bellavinha, s.d., tinta acrílica e água sobre tela, 306 x 458 cm, nº 1137
Artista multimídia (1962). Frequentou o curso livre de artes e a graduação da Escola 
Guignard, onde foi aluna de Lotus Lobo e conheceu Amilcar de Castro. Na década de 1980 
trabalhou sob orientação de Amilcar e posteriormente de Iberê Camargo. Em suas obras a 
cor é um elemento central. Esta obra foi doada pela autora.

sem título
Francisco Magalhães, 1995, tinta vinílica 
sobre papel, 470 x 200cm, nº 1239
Artista plástico (1962-2017). Lecionou na Escola 
Guignard. Recebeu diversos prêmios, entre eles o 
Prêmio Exposição Individual no 44° Salão de Arte 
Contemporânea do Paraná. Curitiba, PR; Prêmio Banco 
Econômico, no XXXVIII Salão de Arte de Pernambuco 
– Recife, PE. Doação do autor, 2001.

sem título
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Paulo Bruscky, 1997, Ed. 1/1, letra adesiva sobre tijolo de vidro, 
19 x 19 x 7,5 cm
Artista multimídia e poeta (1949). Nos anos 1960 pesquisou arte 
conceitual, sendo que na década seguinte começou a trabalhar com arte-
xerox e atua também com arte postal, sendo um dos artistas pioneiros 
a trabalhar com essa arte no Brasil. A partir dos anos 1980 passou a 
produzir filmes de artistas e videoarte, assim como videoinstalações. 
Tem uma vasta produção de livros de artista. Esta obra foi adquirida por 
meio do Prêmio Marcantonio Vilaça – Funarte/MinC, 2016.

Livro de Artista
Cildo Meirelles, 1998, madeira, EVA, pregos, fio de nylon, motor 
elétrico e plástico, 8 x  39 x 30cm
Artista multimídia (1948). Reconhecido mundialmente como um dos mais 
importantes artistas contemporâneos brasileiros. Estudou na Fundação 
Cultural do Distrito Federal e na Escola Nacional de Belas Artes (ENBA) 
do Rio de Janeiro. Esta obra foi adquirida por meio do Prêmio Marcantonio 
Vilaça – Funarte/MinC, 2016.

CAMELÔ

50



Cao Guimarães, 2008, arquivo Movpeg 2 e vídeo em fita Mini DVHDV 15 min, 
nº 1322
Videomaker e fotógrafo (1965). Formou-se em Filosofia pela UFMG e em Jornalismo pela 
PUC/MG. Titulou-se mestre em estudos fotográficos pela Westminster University, em 
Londres. No início de sua carreira artística dedicou-se à fotografia, mas a partir da década 
de 1990 passa a produzir videoinstalações, realizando no final dos anos 90 documentários 
experimentais. Participação na exposição do artista, projeto Arte Contemporânea, MAP, 
2008.

o sonho da casa própria
Marcia Xavier, 2005, madeira, fórmica, 
alumínio, impressão fotográfica colorida em 
vinil adesivado em vidro, 198 x 238,5 x 163 cm, 
nº 1263
Fotógrafa (1967). Seus trabalhos têm como foco a 
investigação sobre a paisagem, o horizonte e sua 
relação com a arquitetura. Participação na exposição 
da autora, projeto Arte Contemporânea, MAP, 2008.

lagoa
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Laura Lima, 1998/2002, nylon, tecido e espuma, dimensão 
variável, nº 1109.1/10 a 1109.10/10
Artista plástica (1971). Graduada em Filosofia e Artes Visuais. Recebeu 
Menção Honrosa no XXV Salão Nacional de Arte da Pampulha (1997) 
e o prêmio Bonnefanten Award (2014). Participou da 24ª Bienal de 
São Paulo (1998); 3ª Bienal do Mercosul (2001); 4ª Bienal do Mercosul 
(2003); 27ª Bienal de São Paulo (2006) e da 30ª Bienal de São Paulo 
(2013). Participação no projeto Arte Contemporânea, MAP, 2002.

puxador (ed. colunas - pampulha)

Cristiano Rennó, 2001, malha de algodão colorida, metal e 
madeira, políptico composto por 132 camisetas de dimensões 
variadas, nº 1112.1/132 a 1112.132/132
Artista visual (1963). Foi aluno de Amilcar de Castro nos anos 1980, sendo 
formado também em Desenho Industrial. Participou de três edições do 
Salão Nacional de Arte da Prefeitura de Belo Horizonte (1981, 1988, 1989), 
e do Salão Nacional de Artes Plásticas da Fundação Nacional de Arte 
(Funarte – MAM/RJ, 1981). Participação na exposição do autor, projeto Arte 
Contemporânea, MAP, 2003.

camisetas
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Valeska Soares, 2002, vídeo em fita Betacam, 8 min, nº 1122
Artista multimídia (1957). Especialista em História da Arte e Arquitetura pela PUC/
RJ, em 1990. Na mesma década mudou-se para Nova York, EUA, onde continuou seus 
estudos acadêmicos no Mestrado e Doutorado. Seu trabalho versa sobre escultura, 
instalação, desenho, fotografia e vídeo. Participação na exposição da autora, projeto 
Arte Contemporânea, MAP, 2002.

tonight
José Bento, 2002/2004, ferro e madeira, políptico 442 
partes (dimensão total de 36 x 110 x 110 cm), nº 1123.1/442 
a 1123.442/442
Escultor (1962). Autodidata, começou a produzir e expor nos 
anos 1980 utilizando madeira e objetos derivados dela. Recebeu o 
Prêmio Brasília de Artes Plásticas no 12° Salão Nacional de Artes 
Plásticas (RJ, 1991-1992). Doação do autor.

sem título
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Rivane Neuenschwander, 2002, recorte vinílico, 
dimensão variável, nº 1244
Artista visual (1967). Estudou na Escola de Belas Artes da UFMG 
nos anos 1990. Recebeu os prêmios Marc Ferrez de Fotografia (1993), 
Antarctica Artes com a Folha (1996), juntamente com Marepe 
e Cabelo) e ArtPace Foundation (2001). Fez residência no Royal 
College of Arte (Londres, Inglaterra, 1996-98) e no International 
Artists Studio Program (Estocolmo, Suécia, 1999). Participou de 
diversas exposições nacionais e internacionais. Participação na 
exposição da autora, projeto Arte Contemporânea, MAP, 2002.

sob medida
Laura Belém, 2001/2002, tule, cetim e luneta, dimensão 
variável, nº 1107.1/7 a 1107.7/7
Artista Plástica (1974). Formada em Artes, com mestrado na Master 
of Arts in Fine Arts, Central Saint Martins College of Art & Design 
(Londres, Inglaterra, 2000). Recebeu diversos prêmios, entre eles:  
1ª e 2ª edições do prêmio Mostras de Artistas no Exterior (2010-11); 
CIFO Grants and Commissions Program Artistas Emergentes (2011); 
Bolsa Funarte de Estímulo à produção em Artes Visuais (Funarte, 
2012). Participação na exposição da autora, Projeto Pampulha, MAP, 
2002, imagem parcial da obra.

as damas
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Regina Silveira, 2005 (edição 2/3), técnica mista, dimensão total de aproximadamente 
3 m², nº 1286.1/2 a 1286.2/2
Artista multimídia, gravadora, pintora e professora (1939). Bacharel em pintura pelo Instituto 
de Artes da UFGRS. No Ateliê Livre da Prefeitura Municipal de Porto Alegre foi aluna de Iberê 
Camargo e Marcelo Grassmann. Participou de diversas exposições nacionais e internacionais. 
Recebeu diversos prêmios pelo reconhecimento de sua obra. Participação na exposição da autora, 
projeto Arte Contemporânea, MAP, 2007.

Featherdust (da série Track)

Isaura Pena, 2005, nanquim e aguada de 
nanquim sobre papel, 100 x 70 cm, nº 1306
Artista plástica (1958). Formada em Belas Artes 
e professora de Desenho da Escola Guignard/
UEMG. Foi aluna de Lotus Lobo. Suas pesquisas 
trabalham com a técnica do desenho com 
nanquim e lápis. Participação na exposição da 
autora, projeto Arte Contemporânea, MAP, 2007.

sem título
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Roberto Bethônico, 2006, vinil, acrílico e vidro, dimensão 
variável, nº 1278.1/11 a 1278.11/11
Artista plástico (1964). Graduado em Desenho, com mestrado 
em Artes Visuais. Sua pesquisa é voltada para desenhos, objetos 
e instalações que relacionam as paisagens em contexto natural 
e artificial. Participação na exposição do autor, projeto Arte 
Contemporânea, MAP, 2006. Doação do autor.

Através
Ernesto Neto, s.d., lycra, gengibre e açafrão em pó, 
dimensão variável, nº 1126
Artista multimídia (1964). Estudou na Escola de Artes Visuais 
do Parque Lage - RJ. Realizou ainda cursos de intervenção 
urbana e escultura no MAM/RJ. Suas obras estão entre a 
escultura e a instalação. Participação na exposição do autor, 
projeto Arte Contemporânea, MAP, 2004.

o corpo clássico no tempo
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O Grivo, 2009, metal, madeira, borracha, papelão e fio metálico, trípitico 
com dimensão variável, nº 1326.1/3, 1326.2/3 e 1326.3/3
Coletivo criado no final dos anos 1990 por Nelson Soares (1967) e Marcos Moreira 
(1967). Se destacam pela pesquisa de diversas fontes sonoras, produzindo máquinas 
e mecanismos sonoros não-convencionais, em diálogo com outras mídias como o 
cinema, vídeo, teatro e dança. Participou da 28º Bienal Internacional de São Paulo 
(2008). Recebeu os prêmios Especial do Juri no 25º Salão de Arte de Belo Horizonte 
(1997) e o 4º Prêmio Cultural Sérgio Motta (2003). Participação na exposição do autor, 
no projeto Arte Contemporânea, MAP, 2009.

Trio de Radiolas
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Chelpa Ferro, 2008, cerâmica e áudio, dimensão variável, nº 1321
O coletivo Chelpa Ferro foi criado em 1995 pelo pintor Luiz Zerbini (1959), o escultor Barrão 
(1959) e o editor de cinema Sergio Mekler (1963). O grupo utiliza a integração de elementos 
sonoros e visuais baseados em objetos cotidianos, de modo a provocar no público uma relação 
espontânea com as obras. Participação na exposição do coletivo, projeto Arte Contemporânea, 
MAP, 2008.

Acusma
Guto Lacaz, 2004, livro e reprodução de mesa 
em metal, 21,5 x 16 x 14 cm
Artista multimídia, ilustrador, designer, desenhista 
e cenógrafo (1948). Formado em arquitetura, 
sua produção artística se apropria de objetos 
comuns, design gráfico e tecnologia. Esta obra foi 
adquirida por meio do Prêmio Marcantonio Vilaça – 
FUNARTE/MinC, 2016.

THE BOOK IS ON THE TABLE
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Solange Pessoa, 2008, bronze , instalação (5 partes) com dimensão total variável, nº 
1311.1/5 a 1311.5/5
Artista plástica (1961). Formada em Artes, professora da Escola Guignard/UEMG. Atua nas artes 
plásticas desde os anos 1980 com diversos materiais, sempre trabalhando na perspectiva da relação 
e da simbiose com a natureza. Recebeu prêmios no 20º e no 22º Salão Nacional de Arte de Belo 
Horizonte (1988 e 1990) e bolsa da Fundação Kresner Pollock, 1996-1997.

sono
Rodrigo Cass, 2011, Ed. 1/5, mídia DVD, 
projeção de vídeo, áudio, 2’ 30’’ 
Artista multimídia (1983). Formado em Artes 
Visuais pela Faculdade Santa Marcelina, 
São Paulo, em 2006. Em 2013 participou do 
Programa de Exposições do Centro Cultural São 
Paulo. Realizou diversas exposições nacionais e 
internacionais nos últimos anos. Participação 
no 30º SNA/PBH – Bolsa Pampulha, 2010-2011.

COPO AMERICANO
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João Castilho, 2006, ampliação fotográfica em cores em papel fotográfico 
fosco aderido a suporte de PVC, 99,6 x 150,4 cm,  nº 1273
Artista Visual (1978). Graduado em Comunicação e Artes, mestre em Artes Visuais. 
Trabalha com temas voltados para a atualidade, a memória individual e coletiva, bem 
como aspectos existenciais e paradoxais. Atua principalmente com fotografia, vídeo e 
instalação. Participação no 28º SNA/PBH – Bolsa Pampulha, 2005-2006.

Sem título (da série Redemunho)

Gabriela Machado, 2010, tinta acrílica sobre linho, 
200 x 188 x 3,5 cm, nº 1324
Desenhista, pintora e gravadora (1960). Frequentou diversos 
cursos na Escola de Artes Visuais do Parque Lage - RJ. A partir 
dos anos 2000 suas obras passam a ser abstratas, explorando 
a gestualidade. Doação da autora por meio do Prêmio 
Marcantonio Vilaça – Funarte/MinC.

Madureira
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Eduardo Coimbra, 2011, espelho e alumínio, 340 x 966 cm
Artista multimídia (1955). Iniciou sua carreira artística na década de 1990 com obras de pequeno 
porte. No entanto, ao longo dos anos sua produção passou a ser direcionada para obras de grande 
escala. A paisagem aparece como ponto central nas suas obras. Participação na exposição do artista, 
projeto Arte Contemporânea, MAP, 2011.

Planos de Passagem (parede)

Ricardo Basbaum, 2011, ferro pintado, tecido, 
espuma e áudio, 8m² e 7’12’’
Artista multimídia, professor, curador e crítico 
(1961). Inicia sua produção artística na década de 
1980, trabalhando desde então com uma produção 
diversificada, entre performances, objetos, instalações 
e intervenções. Participação na exposição do artista, 
projeto Arte Contemporânea, MAP, 2011.

Conj. (01/07)
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Rodrigro Freitas, 2010/2011, óleo sobre tela, políptíco 30 partes sendo 15 x 21 cm 
cada parte 
Artista plástico (1983). Doutor em Artes pela UFMG, formou-se em gravura e pintura pela 
mesma universidade. Realizou diversas exposições individuais e coletivas, tendo recebido 
diversos prêmios, entre eles Prêmio Aquisitivo 39º Salão de Arte Contemporânea de Santo 
André, Grande Prêmio Arte Pará e Jovens Gravadores do MERCOSUL em Montevidéu.
Participação no 30º SNA/PBH – Bolsa Pampulha, 2010-2011.

Vigilância
Nydia Negromonte, 2012, Impressão digital 
sobre papel Hahnemuhle 310g, 148 x 96,3 cm
Artista multimídia (1965). Formada em desenho pela 
Escola de Belas Artes da UFMG, com especialização pela 
Faculdade de Belas Artes de Barcelona. Fez residência 
no Atelier HANGAR, também em Barcelona. Em 2012 
participou da 30ª Bienal de São Paulo. Participação na 
exposição da artista, projeto Arte Contemporânea, MAP, 
2012.

Escalera
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Mônica Nador, 2012, audiovisual em arquivo digital formato MP4, 18’33”
Pintora, desenhista e gravadora (1955). Formada pela Faculdade de Artes Plásticas 
da Fundação Armando Álvares Penteado (FAAP), São Paulo, 1983. Posteriormente 
foi aluna de Regina Silveira no curso de gravura planográfica na ECA/USP. Em 
1999 recebeu a Bolsa Vitae de Artes, na área de artes visuais com o projeto Paredes 
Pinturas. Participação na exposição da artista, projeto Arte Contemporânea, MAP, 
2012.

Paredes Pinturas (Vila Aeroporto)

Ines Linke e Louise Ganz, 2012, impressão digital 
sobre papel Hahnemuhle 305g, 90 x 120 cm
Essas duas artistas formam o coletivo Thislandyourland que 
desenvolvem trabalhos em diversas suportes que relacionam 
arte, natureza e cidade. Ines Linke é artista visual, cenógrafa, 
professora da UFSJ e doutora pela EBA-UFMG. Louise Ganz 
é artista visual, arquiteta, professora na Escola Guignard e 
doutoranda na EBA-UFRJ. Participação na exposição da artista, 
projeto Arte Contemporânea, MAP, 2012.

Margens do cerrado 
(Série: Natureza Morta)



GLOSSÁRIO

Aníbal Mattos: Pintor, escritor e 
professor (1886-1969). Nascido na cidade 
de Vassouras, Rio de Janeiro. Teve 
papel fundamental no desenvolvimento 
artístico na cidade de Belo Horizonte a 
partir de 1917 quando chamado por Bias 
Fortes para lecionar na Escola Modelo. 
Fundador da Sociedade Mineira de Belas 
Artes (1918), Mattos engaja-se na criação 
da Escola de Arquitetura e da Escola 
de Belas Artes, ambas da Universidade 
Federal de Minas Gerais. Sua obra é 
marcada pela forte presença de paisagens 
que remetem à ruralidade mineira. 
Art Déco: Movimento artístico 
surgido na França com a Exposition 
Universelle des Arts Décoratifs em 
1925. A expressão refere-se às artes 
decorativas que abrangem a arquitetura, 
o design, a moda, as artes gráficas 

dentre outros, privilegiando uma 
estética com características culturais 
de grupos indígenas das Américas, 
egípcios, africanos, dentre outros, além 
de elementos geométricos. A art déco 
espalhou-se por vários países, dentre 
eles a Bélgica, Estados Unidos, Nova 
Zelândia, Holanda e Índia. No Brasil, 
podemos afirmar nomes como Antônio 
Gomide, Regina Gomide Graz, John 
Graz e Vicente do Rego Monteiro como 
importantes representantes desse estilo 
artístico.
Assis Chateaubriand: Advogado, 
professor de direito, escritor, membro da 
Academia Brasileira de Letras, jornalista, 
empresário, mecenas e político (1892-
1968). Francisco de Assis Chateaubriand 
Bandeira de Melo, mais conhecido por 
Assis Chateaubriand ou por Chatô, 
foi um dos homens mais influentes do 
Brasil nas décadas de 1940 e 50. Nasceu 

na Paraíba e formou-se em direito pela 
Faculdade de Direito do Recife. Começou 
a carreira jornalistica como escritor, e 
posteriormente se tornou um magnata 
das comunicações no Brasil entre o final 
dos anos 1930 e início dos anos 1960, 
dono dos Diários Associados. Grande 
incentivador as artes, fundou o Museu de 
Arte de São Paulo (MASP) em 1947, com 
uma coleção particular de pinturas de 
grandes mestres europeus. 
Czarinas russas: Czarina é um título 
dado às mulheres imperatrizes russas do 
regime czarista. O regime concentrava 
poder absoluto na figura do imperador, 
o czar. As czarinas tiveram importância 
durante o período, duas delas de grande 
destaque: Elizaveta Petrovna e Catarina 
II. Elizaveta foi imperatriz da Rússia 
entre 1741 a 1762 e foi responsável pela 
criação da Universidade de Moscou e 
pela Academia de Belas Artes de São 
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Petersburgo. Catarina II foi imperatriz 
entre 1762 a 1796, sucedendo seu marido 
Pedro III. Conhecida como déspota 
esclarecida, Catarina ampliou os poderes 
da nobreza durante seu mandato. A 
última czarina russa foi Alexandra 
Feodorovna, sendo executada com toda 
sua família em 1918 pelos bolcheviques.
Estados Nacionais: No período compre-
endido de Baixa Idade Média (entre os 
séculos XI a XIV), diferentes povos euro-
peus agruparam-se em torno de um man-
datário para que este assumisse o poder 
absoluto sobre tais territórios. O rei abso-
luto tomaria a partir de então as decisões 
políticas, econômicas e sociais de forma 
independente, sobretudo da Igreja. Essa 
nova configuração política deu-se após a 
tentativa não concretizada da Igreja Ro-
mana de agrupar para si o poder sobre 
esses Estados. Destaca-se o nome de um 
rei absolutista desse período, Luís XIV 

da França.
Modernismo: Movimento iniciado 
no século XX de forte cunho artístico,  
literário e arquitetônico marcado 
pela ruptura dos padrões estéticos 
clássicos. No Brasil, o modernismo 
apega-se às características consideradas 
genuinamente brasileiras por seus 
percussores e seu ponto inicial deu-se 
na Semana de Arte Moderna ocorrida em 
São Paulo em 1992. Nomes como Tarsila 
do Amaral, Anita Malfatti, Oswald 
de Andrade e Mário de Andrade são 
considerados muito importantes para o 
período no Brasil.
Museus Etnográficos: Os chamados 
museus etnográficos foram por muito 
tempo atrelados a culturas consideradas 
exóticas. Os objetos presentes nessas 
instituições são/foram objetos de 
desejo e fetiche, podendo demonstrar 
uma relação de poder entre os grupos 

envolvidos na relação daquele objeto. 
No Brasil, os museus etnográficos 
surgiram no século XIX com um caráter 
enciclopédico e recebiam pesquisadores 
de áreas científicas em formação. Era o 
caso da Antropologia, que muitas vezes 
fundia-se com Botânica, Zoologia e 
Paleontologia. Os estudos realizados 
pelos pesquisadores nesse período 
influenciaram diretamente na formação 
das coleções desses museus, uma vez que 
esses personagens coletavam objetos 
que representavam a cultura considerada 
exótica - a cultura do outro. São destaques 
brasileiros: Museu Paraense Emílio 
Goeldi e Museu do Homem do Nordeste.
Novo Mundo: Refere-se ao continente 
americado descoberto por Cristovão 
Colombo em 1492. 
Otacílio Negrão de Lima: Mineiro 
nascido em 1897 foi o primeiro prefeito 
eleito da cidade de Belo Horizonte. 
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Otacílio teve duas gestões na cidade: 
a primeira por um período de 1935 até 
1938 (nomeado pelo então governador do 
Estado, Benedito Valadares) e a segunda 
de 1947 até 1951 (mandato eleito). Os 
mandatos do prefeito foram marcados 
por ações como: financiamento da 
exposição artística realizada no Teatro 
Cine Brasil (1938), inauguração do 
viaduto da Floresta e as criações do 
Teatro Francisco Nunes e Viaduto da 
Lagoinha. Faleceu em 1960.
Ovos Fabergé: São ovos de páscoa 
realizados para a família imperial russa, 
e que os czares Alexandre III e Nicolau 
II. Esses ovos foram fabricados pelo 
joalheiro russo Peter Carl Fabergé e seus 
assistentes no período de 1885 a 1917 a 
partir de uma combinação de esmalte, 
metais e pedras preciosas.
Paulo Werneck: Foi um artista plástico 
brasileiro nascido no Rio de Janeiro em 

1907. Sua trajetória artística ficou marcada 
por suas obras em murais usando a 
técnica em mosaico, embora tenha sido 
ainda desenhista, pintor e ilustrador. O 
muralista produziu diversos mosaicos 
para edifícios cariocas, deixando 
também duas obras importantes em Belo 
Horizonte: os painéis laterais da Igreja 
São Francisco de Assis na Pampulha e 
um painel localizado no interior do atual 
Museu Casa Kubitschek. Faleceu em 
1987.
Renascimento: O período do 
Renascimento, compreendido entre os 
séculos XIV a XVI teve grande impacto, 
sobretudo na Europa. O Renascimento 
é comumente atrelado às maiores 
transformações da vida humana, no 
âmbito político, econômico, cultural e 
científico. Há nesse período uma busca 
pela valorização da figura humana, 
posição amplamente mostrada na 

produção artística da época (destacam-se 
as obras de Leonardo da Vinci), bem como 
na ciência (destaque para a Revolução 
Científica e seu principal personagem, 
Galileu Galilei). Foi ainda, uma época de 
grande estímulo às grandes navegações, 
a fim de descobertas pelo mundo.
Velho Mundo: Refere-se ao mundo 
conhecido pelos europeus até a 
descoberta da América no final do séc.XV, 
ou seja, os continentes europeu, africano, 
asiático e os quatro arquipélagos da 
Macaronésia (Azores/PT, Madeira/PT, 
Canárias/ES e Cabo Verde).
Zina  Aita: Pintora, ceramista  e desenhista 
(1900-1967). Nasceu em Belo Horizonte,  
estudou na Itália entre 1914 e 1918 e 
quando retorna ao Brasil desenvolve 
uma íntima amizade com modernistas 
como Anita Malfatti, Mário de Andrade, 
Ronald de Carvalho e Manuel Bandeira. 
A artista, que representou o estado 
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mineiro na Semana de Arte Moderna de 
1922 ocorrida em São Paulo, produziu 
obras influenciadas pela art nouveau e 
pelo pós impressionismo. Não menos 
importante, Aita desenvolve em sua obra 
características da arte decorativa, o que 
é evidenciado quando de sua mudança 
para Itália em 1924, passando a dirigir 
uma fábrica de cerâmica. Faleceu em 
Nápoles.
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Pampulha Art Museum (MAP) is Belo Horizonte’s 
first art museum, inaugurated in 1957. For this 
reason, its history also follows the dissemination 
of art in the city, as it is the main public museum 
of modern and contemporary art in the state. 
Guaranteeing the preservation and access to its 
collection is an act that values the memory of 
Minas Gerais’ art.

In 2014, through the Cultural Association of the 
Friends of Pampulha Art Museum (AMAP), this 
museum won the “Modernization of Museums: 
Microprojects” award, offered by the Brazilian 
Institute of Museums (Ibram) for the Museum’s 
Exhibition Program.

As a result of this award, this third volume of 
the “Know and Recognize: Cultural Heritage” 
educational booklet is being published. This series 
aims to, through objective and illustrative articles, 
present to the public in a general manner the 
minutiae of Cultural Heritage in museological and 
cultural institutions in Belo Horizonte, specifically 
those surrounding the Pampulha Lagoon: Pampulha 
Art Museum, Kubitschek House Museum and Ball 
House.

The first volume, published in 2014, discussed the 
workmanship elements used by Oscar Niemeyer 
in his architectural designs for Pampulha through 
MAP and the Ball House. In the second volume, 
published in 2015, the historical collection of the 
Pampulha Art Museum, consisting of the remaining 
items of the former Pampulha Casino, was first 
compiled and presented to the public. In this third 
volume, we are going to discuss MAP’s artistic 
collection, made up of almost 2000 artworks. This 

publication is going to talk about a few significative 
pieces of the collection, aiming to introduce a little 
of the modern and contemporary art, encouraging 
people to understand why Pampulha Art Museum 
is so important to Brazil’s artistic community.

Ana Karina Bernardes
Cultural Heritage Technician

This booklet aims to reinforce the importance of 
the collection belonging to Pampulha Art Museum. 
It aims to show the public, especially the people 
from Belo Horizonte, the work of preservation and 
construction of artistic memory that the Museum 
has been developing for the past 60 years.

How to present this diverse memory, built by 
so many characters? The best strategy is not be 
showcasing all of the artworks in this publication, 
as this is not an inventory. But then how would we 
select them? Is it correct to recount this memory 
when there are so many silences? There are no 
correct answers to these questions.

We decided to present the time frames 
encompassed by this collection, the temporalities 
we find when contemplating it as a whole. This 
collection goes back to a time before the museum 
and the construction of Niemeyer’s building, but 
it is after the 1940s that we can find an increased 
amount of artworks. Thus, this booklet is going to 
focus in those pieces from the 1940s until the ones 
from the present decade. 

The surprise while organizing this publication came 
at the realization that several art typologies and 

tendencies share the same temporality. It is possible 
to notice that, unlike the narrative taught by art 
history (where artworks and artists are categorized 
into specific time frames), the coexistence and 
juxtaposition of different types of work. In the 1960s, 
for example, we had Guignard and Di Cavalcante’s 
modernist figurations coexisting with Charoux and 
Maria Bonomi’s geometric, with Iberê Camargo 
and Sara Ávila’s abstraction, and with Raymundo 
Colares and Jarbas Juarez’ experimentation, 
proposing artworks that demanded the public’s 
interaction. These are not phases turning into 
others, but the configuration of a complex reality of 
inexhaustible sensitive exercises.

These seemingly incoherencies lead us to reflect 
about the manner we categorize art in time frames 
that do not interact, into materials that do not mix, 
into popular and erudite. The selection of pieces 
for this publication shows the main characteristic 
of MAP’s collection: the polysemy, the relationship 
between what is different, the dynamic of ideas. 
Why separate and categorize all this production 
that, to us, is indivisible?

This publication is an invitation to the public to 
get to know Pampulha Art Museum’s collection. 
To perceive the latent potential in all the artworks 
discussed here and those in its storage as well. An 
invitation to wish for new memories that we will 
build from the sensitivities currently kept safe in its 
interior.

André Leandro Silva
Museologist UFMG



Artistic heritage
Cultural heritage is a concept constantly 
reinvented, always expanding to new subject 
areas and new meanings. Currently, this theme 
is being increasingly discussed in our society. 
It also becomes a practice in constant mutation 
and entails the production of new heritage. 
This transformation in paradigm occurs after 
the World War II and it can be perceived 
through the creation of the United Nations 
Educational, Scientific and Cultural Organization 
(UNESCO), that defines Cultural Heritage as 
“(...) our legacy from the past, what we live with 
today and we pass on to future generations”.

Heritage assets refer to diverse cultural 
manifestations and objects bearing the constitutive 
values of our formation. They must be integrated 
to the dynamic of the society, as its participation 
is fundamental and decisive in the process of 
preserving, restoring and valuing these same 
assets. This is a question of collectivity; without it, 
this task simply would not be done. Only with the 
direct or indirect involvement of the protagonists 
of this history, it is possible to project the values of 
the active memory of a cultural and social trajectory.

In this perspective, where museums are a place 
to safeguard part of a cultural heritage, this 
proximity and appropriation by the public 
also occur through the trajectory of these 
institutions. Marília Xavier Cury (2009) said 
“from the point of view of the democratization 
of museums, the audience has been gaining a 
participative space as agents of the museological 

processes [...] resignifying the cultural heritage.”

Only in 1937 the National Museum of Fine Arts, 
Brazil’s first art museum, is inaugurated. From the 
1940s on, modern art museums begin to emerge.

In this context, “artistic heritage” also becomes 
fundamentally a dynamic concept, comprised of 
any number of objects, artworks, craftmanship, 
installations, performances, representations and 
several manifestations done in different supports 
or with different resources that materialize them 
somehow, making them, even if occasionally in 
a temporary or precarious manner, concretely 
accessible to the public. From the beginning, 
museums emerge as important institutions, 
protecting and disseminating all sorts of structures 
with the potential to become part of our artistic 
heritage. Significative collections for a specific 
society or for it as a whole are formed like this. Not 
only collections made up by artworks of specific 
times, but also collections that are permanently 
being added to, opening a new array of possibilities 
to comprehend and build what cultural 
heritage is, what it could be and what it will be.

Museums then take the important role of 
fomenting, preserving, disseminating and 
democratizing art in general, encompassing more 
or less significative and representative collections 
of each time and place. They are places where 
access and production are possible, “institutions 
responsible for the formation of the visual 
repertoire of the communities that attend them”, as 
said by Moacir dos Anjos; a repertoire that adds to 
their aesthetic judgment and their appropriation 

of faith, values and sense of belonging. (In: 
Entre Salıes, O lugar da tensão: Museu, Salão 
e Coleção. Museu de Arte da Pampulha, 2009).

Even if museological collections are 
representations of a specific time and space, 
they can be seen as significative glimpses of an 
established tradition, as well as encourage new 
readings, reflections, debates and criticisms. In this 
sense, collections make up a good amount of the 
artistic heritage that helps us understand the past, 
the present and inspires us to build a better future.

The artistic heritage carries in its essence the 
potential to keep an open dialogue with the 
community that creates or has created it, and 
that, at the same time, absorbs and consumes it, 
causing the human spirit to develop a critical eye, 
and expanding the universe of its perception and 
knowledge of the world we created around us. 
The artistic heritage, through these institutions, 
enables the democratization of knowledges, 
the appropriation and empowerment of 
culture, strengthening and solidifying a sense 
of citizenship. At the same time, the artistic 
heritage carries the potential to disseminate 
and encourage a permanent and open dialogue 
between cultures. The objects and artworks 
that can possibly become part of a collection or 
groups that will become part of an artistic heritage 
of one or more communities can oportunize 
not only the “art for art” contemplation, but, 
above everything, a critical reflection to know 
and recognize ourselves among the diversities 
and testimonies of each time and place.



COLLECTING
“World of particular secret affinities: palm tree 
and feather duster, hairdryer and Venus de Milo, 
champagne bottles, prostheses, and letter-writing 
manuals (...) Binoculars and flower seeds, wood screws 
and banknotes, makeup and stuffed otters, furs and 

revolvers”

Walter Benjamin

Safekeeping and preserving an object, for whatever 
reason it attracts us, is a recurring action in several 
societies and different time periods. It is kept safe 
for the sake of a collective, affective memory. We 
collect for its intrinsic value; we collect for its 
extrinsic value. Sometimes a collection becomes 
a—healthy or not—dispute, such as in the case of 
the big North American collectors who competed 
with each other over whom had the biggest 
amount of Fabergé Eggs, once property of Russian 
tsars. Collections are also fundamental parts of 
moments of conflicts: their survival or destruction 
is a clear sign of the type of power the winner is 
going to exercise. This happens because, as well 
as their own value, they carry signs of those who 
collected them and of their social value.

The act of collecting also presupposes knowledge. 
Knowledge of others and of oneself. In this 
context, the first known European collections dealt 
with the exotic, with what is different. Cabinets 
of curiosities showed to a select audience all the 
mirabilia of the world, from mermaid skeletons to 
paintings of the New World. The great empires, 
personified in the figures of kings and queens, 
princesses and princes, also developed collections 
as their main reference of the otherness of the ones 

they conquered. It was one of the essential forms 
of acquiring knowledge about those colonized, 
since the monarch rarely went to the land they had 
annexed. In this context, even human specimens 
were taken and presented to the Old World as an 
extravagant element of a collection. Afterwards, 
with the formation of the Nation States and the 
consolidation of countries, these collections 
became national ethnographic museums, 
popularizing their access and ressignifying their 
objective—and excluding the human specimens 
from most of them.

Art collections, in turn, had diverse beginnings. 
Throughout the Renaissance, the sponsorship of 
the arts was consolidated through Patronage, a 
type of protection policy—in particular financial—
applied mainly by the newly formed bourgeoisie 
after the medieval period. This permitted the 
artists to dedicate themselves exclusively to their 
work and studies, allowing them to increase their 
capacity and technique to the maximum extent – 
the same applies to the literati. Works developed 
mainly by Italians stood out. With this support, 
the artists got the necessary recognition for their 
works, and art acquired the status quo it has today.

Artistic collections denote, since then, a knowledge, 
an appreciation, both for what is beautiful and for 
what they speak about. An art collection speaks of 
its owner, of its time of production and acquisition. 
Concomitantly, it tells about the time, place and 
the person exhibiting it.

A collection interacts in various ways with the 
public: through its representation, its technique, 

its materials, its executors, its owners, and its 
acquisition. These talks happen in several levels 
of understanding, according to the visitor’s 
background and questions. This way, whoever 
is appreciating it is able to find the answers to 
the inquiries aroused from their experiences 
and present life when confronted by the 
objects of a collection. The interpretations and 
answers found for these queries are subjective—
especially when it comes to a contemporary art 
collection like this one.

A collection of modern and contemporary art 
like this one sometimes elicits more questions 
than answers. Since we are used to recognizing 
as art what is a perfect representation of the 
real thing or even what is already legitimized as 
art, we find natural obstacles when we see, for 
example, a naked artist in front us, even if we 
have seen academic representations of naked 
bodies. Art, in its origins, is confrontational. 
Its objective is to break paradigms, to cause 
alterations, to instigate, to force those who see 
it to reflect, since art in itself is the result of the 
various issues the artist went through to create 
it.

THE CREATION OF BELO 
HORIZONTE’S ART MUSEUM
Belo Horizonte’s Art Museum, currently known 
as Pampulha Art Museum (MAP), was created in 
December, 1957.

The creation of this Museum is the result of a 



demand of the city’s artistic class, which had been 
asking for a policy of promotion and valorization 
of plastic arts, as well as an adequate place for 
exhibitions, since the 1930s. It is worth mentioning 
that the artistic production of Belo Horizonte was 
then ruled by academic art, with Aníbal Mattos as 
their greatest reference.

The artist comes to the capital of Minas Gerais 
in 1917 to teach at the Practical School of Fine 
Arts, and in 1918 founds the Minas Gerais’ Fine 
Arts Society, which eventually becomes the sole 
responsible for sponsoring and executing plastic 
arts exhibitions until the 1930s. These exhibitions 
were shown at the Municipal Theater or in the 
side hall of the Deliberative Council. Despite their 
support of academicism, Aníbal Mattos and the 
Minas Gerais’ Fine Arts Society supported and 
sponsored the first modern art exhibition in the 
city in 1920, by the artist Zina Aita. However, this 
was an isolated action that, although it promoted 
a polemic amidst artistic perspectives, did not 
encourage new modern exhibitions in Belo 
Horizonte.

However, the increasing non-academic artistic 
production fulminates in the creation of the Bar 
Brasil Salon, in 1936. Taking place at a bar located 
in the basement of Cine Brasil (an Art Deco 
building inaugurated in 1930), this Salon tried to 
deny the hegemony of the academic art, valuing 
modern art instead. It was the first time that the 
city had two simultaneous art exhibitions, as 
Aníbal Mattos inaugurates an exhibition of his 
own in the Municipal Theater.

From Bar Brasil Salon, Belo Horizonte’s City 
Council established through Resolution n. 6 an 
Annual Art Exhibition in the city. The following 
year, Belo Horizonte’s then mayor, Otacílio 
Negrão de Lima, signs Decree n. 130, making the 
Art Salons in Belo Horizonte official. The works 
awarded in the Salons then became property of the 
City Hall. This is how the formation of a municipal 
art collection starts, without, however, an adequate 
place to keep it.

After the Salons became official in 1937, they took 
place in the main room of the City Hall until 1939. 
In 1940, Juscelino Kubitschek becomes mayor of 
Belo Horizonte and temporarily suspends the Art 
Salons and they only come back for their fourth 
edition in 1943. In order to justify the suspension 
of the newly created Art Salon, JK argues that 
without a School of Fine Arts in the city, the Salons 
would be only for amateurs.

Thus, Juscelino initiated a government that 
sought to implant cultural policies of valorization 
of the modernism pungent at the time, while, at 
the same time, he sought to modernize the city. 
Kubitschek also commissioned the construction 
of the Pampulha Modern Ensemble to Oscar 
Niemeyer, consisting of a hotel, a golf field, a 
church, a club, a casino and a ball house. However, 
the first two buildings were never completed. 
Niemeyer’s architecture went along with the 
changes the mayor wanted for the city, a bold 
design integrating architecture, landscape and 
art, creating monuments that became reference 
worldwide. Modernist artists like Cândido 
Portinari, Burle Marx, Alfredo Ceschiatti, Paulo 

Werneck, among others who incremented the 
local artistic scene, were invited to be a part of this 
process.

Still seeking to encourage the production of 
modern art, Juscelino invites Alberto da Veiga 
Guignard to direct the School of Fine Arts in 
1943. With this renowned artist, the Municipal 
Art Salons are resumed and in 1944 the Modern 
Art Exhibition takes place. The first collective 
exhibition by modernists happens on the second 
floor of the Mariana Building, with important 
artists like Tarsila do Amaral, Di Cavalcanti, Anita 
Malfatti, Segall, Goeldi, Portinari and  others 
taking part.

The valorization of modern art leads to the creation 
of São Paulo’s Modern Art Museum and Rio de 
Janeiro’s Modern Art Museum in 1948. However, 
in Belo Horizonte the creation of an art museum 
comes later, because even with the growing artistic 
production and the municipal encouragement 
through the execution of Art Salons, only in the 
mid-1950s the City Hall mobilizes to create this 
Museum.

Closed down in 1946 as a result of the prohibition 
of gambling in the country, the building of the 
former Pampulha Casino received, in 1947, the 
Minas Gerais’ Art Show, organized by artist-
architect Sylvio de Vasconcellos. With Niemeyer’s 
collaboration, the showing was a great success; 
however, it was not nearly enough to outline then 
the new function of the building. For this reason, 
the edifice had several uses as years went by. In 
1955, after demands from the artistic community 



and help from journalists like Celso Brant, the City 
Hall renovated the building with the help of private 
companies to properly become the Museum.

Em 12 de dezembro de 1957, o Museu de Arte 
de Belo Horizonte é inaugurado com a abertura 
do XII Salão Municipal de Arte, como parte da 
comemoração dos 60 anos da cidade. No entanto, 
só foi instituído legalmente no dia 23 desse mesmo 
mês, por meio da Lei nº 674, com o objetivo de criar 
e manter coleções de obras de arte e promover o 
debate sobre a produção artística. Desde então 
o Museu de Arte da Pampulha vem exercendo 
relevante papel no fomento e divulgação da 
produção artística moderna e contemporânea, 
tanto mineira quanto brasileira.

In December 12th 1957, the Pampulha Art Museum 
was inaugurated with the opening of the XII 
Municipal Art Salon, as part of the celebration of 
Belo Horizonte’s 60th anniversary. However, it was 
only legally created on the 23rd of the same month, 
through Law n. 674, with the objective to form and 
store art collections and to promote debates about 
the artistic production. Since then, the Pampulha 
Art Museum has an important role in fomenting 
and disseminating the modern and contemporary 
artistic production, both from Minas Gerais and 
Brazil.

THE 	F ORMATION OF COLLECTIONS
The Pampulha Art Museum (MAP)’s collection 
was formed in different manners. It is possible 
to identify several origins to its artworks. This 

resulted in diverse types of art, themes and time 
periods in the Museum’s collection, where each 
acquisition has given a sense to its formation. In 
this piece, we are going to discuss the main forms 
of acquisition and the direction they have given 
the Museum.

First acquisitions

The first artworks to become part of MAP’s 
collection were the three sculptures that are part 
of the gardens in Pampulha’s 1940s project.

In 1958, Assis Chateaubriand intermediates 
several donations intended to form the collection. 
Ten paintings, mostly of English origin, were 
donated. Chateaubriand, an art patron, indicates 
in this first contribution the intention to continue 
to form, in Brazil, art collections with international 
characteristics, showcasing a universal art.

SMBA

The twelfth edition of the Municipal Fine Arts 
Salon (SMBA) inaugurated the Museum in 1957. 
The SMBA occurred through a public notice, 
through which artists submitted their pieces to 
be evaluated by a panel that selected those who 
would take part in the exhibition and those that 
would be awarded. The works were grouped in one 
of the following categories: paintings, sculptures, 
drawings or engravings.  The Museum hosted ten 
annual editions of the Salon and has acquired over 
120 artworks through them.

SNA

In 1969, the Salon went through a reformulation 

that altered its name to National Art Salon 
(SNA). The changes were made mainly to 
avoid categorizing artworks. Throughout the 
1960s, art goes through important conceptual 
modifications that, among other things, 
expanded the methods of art production, 
extrapolating the most common ones: drawings, 
engravings, paintings and sculptures. Without 
this restriction, SNA allows photos, audio-visual 
medias, objects, installations and performances 
to be part of it and to be awarded. It brought 
diversity to the typology of works in the 
Museum’s collection. Under this format, twenty-
six editions were made and over 490 pieces were 
acquired.

Spontaneous donations

Spontaneous donations are those in which a 
person goes after the institution to donate a 
work of art or a group of them. It can be done by 
collectors, legal entities, the artists themselves 
or their family. In MAP’s case, many of the works 
were donated by artists after they exhibited in 
the Museum. That was how Guignard’s paintings 
were acquired. Portinari’s Os acrobatas was also 
a spontaneous donation by Banco do Brasil. 
Each donor has their own reasons, but they 
always intend to contribute with the formation 
of the Museum and with its role of making 
artworks public.

Contemporary Art project

The Contemporary Art in MAP project started 
in the 2000s with the creation of a curatorial 



proposal for the Museum. It aimed to institute 
two important action lines: the fomentation of 
contemporary art and the acquisition of new 
pieces. This project favored the production of 
a site specific for the Museum where the artist 
invited was financed to produce their artworks 
and, in turn, donated them to the Museum’s 
collection. The project followed this concept until 
2012. During this period, there were exhibitions 
by 30 artists, culminating in over 50 artworks. 
Contemporary Art encouraged the systematic 
insertion of contemporary pieces to the Museum 
and through it acquired most of its recent 
collection.

Bolsa Pampulha scholarship program

The Bolsa Pampulha scholarship program is 
also inserted in the same curatorial proposal 
for the Museum in the 2000s. The project is 
the reformulation of the National Art Salon 
and proposes that the Museum is not only a 
mere receptor of complete pieces, but also an 
active part in the formation of artists and the 
production of their works. In every edition, artists 
selected through public notice and oriented by a 
monitoring committee and a curator, developed, 
in Belo Horizonte, a creative process and artistic 
research that culminated in exhibitions. From 
the artworks presented, around 35 of them were 
acquired for MAP’s collection or are in process of 
being donated.

In almost 60 years of existence, several concepts 
and values guided the acquisition process and 
they explain the diversity of the artworks in this 

collection. Its formation helps to understand not 
only the history of a museum but also the forms 
in which art unfolds and the choices made to 
preserve the artistic heritage.

COLLECTION MANAGEMENT
Managing collections is one of the main actions 
developed by a museum, involving several 
activities that aim to control and preserve each 
object the museum stores. In Pampulha Art 
Museum (MAP), there are three kinds of collections: 
museological, archival and bibliographic. In this 
article, we are going to address the management 
of the museological collection, consisting of works 
of art and casino objects.

The management of the museological collection 
is part of the three main actions that define 
the Museum: preservation, research and 
communication. It permeates each one of them 
in a vigilant work that allows the other actions 
to occur in an adequate manner. Managing 
collections is so important that its principles 
appear in international documents like ICOM 
(International Council of Museums)’s Code of 
Ethics for Museums; in national legislations: 
Statute for Museums (Law 11.904/2009); and in 
the Regulation of the Museologist profession (Law 
7.287/1984).

In order to make things clear, we are going to 
address the subject in topics:

Documentation

It is fundamental to know what will be managed. 
The first contact with the documentation in 
museums when managing is the identification of 
each object in its collection. MAP has published 
its inventory in 2010, with all the works in its 
collection until then. This book is an important 
instrument of management, allowing the Museum 
to know its collection and its characteristics.

The documentation also organizes all information 
about the objects, simplifying the retrieval of 
data required on daily basis by the Museum. It 
also documents the processes the collection goes 
through, allowing the supervision and registering 
of the procedures. 

Preservation

The collection management acts on the 
preservation, ensuring the control of the works 
in the Museum. In order to find the best way to 
safeguard each one of them, we have to consider 
their specificities and guarantee the durability of 
their materials. The collection storage room is a 
restrict space with environmental monitoring, and 
it has to be organized in such a manner that each 
work of art can be easily located.

This caution is not only when safeguarding them. 
The professionals responsible for managing 
the collection have to come up with criteria 
and internal rules that are going to ensure the 
safety of the works. Security involves monitoring 
through camera, motion detectors and fire alarms, 
and especially a vigilant attitude, following 
safety requirements to handle the pieces, strict 
instructions in case of emergencies, guidelines for 



borrowing and lending, and restricting these tasks 
to specific professionals as well. 

Communication and access

Communication in museums is defined by a 
group of activities that aim to reach different types 
of audience. This audience includes the visitors of 
the exhibitions inside or outside of the building, 
researchers, and readers of books and catalogues 
in which the works of art appear. For each of them, 
the management has to develop criteria that 
allow an effective communication, with correct 
information.

The procedure of borrowing and lending works of 
art is common among museums. The management 
must first assure that the preservation guidelines 
are followed and the information about the 
work lend is exhibited correctly. The control of 
the information that is published is important 
to guarantee that the audience will not get 
incorrect data. The same concern should occur 
when disseminating images in print or on-line. 
However, the management of the collection cannot 
transform its work into a form of censorship. 
Museums are, in principle, institutions of public 
interest and must allow their collections to be 
appropriate and meaningful.

Acquisitions

The acquisition of new works for a collection is 
a task that involves responsibility and ethic. The 
current museology bibliography recommends 
that this decision process should be always 
made through a committee dedicated to study 

the collection, its characteristics and how it will 
develop. This action makes things less personal 
and, in turn, more technical and ethical.

The most common modalities of art work 
acquisition are: buying, donations, transfers and 
exchanges.

Each of these topics, when put together into written 
guidelines, become the museum’s Collection 
Management Policy. This document is important 
because in it are the practices taken to manage 
the museum’s collection through well-established 
criteria. This document will depersonalize these 
actions, giving them a technical support. The 
Collection Management Policy ensures that 
the actions taken by the institution are more 
conscientious and organized, with ethical and 
technical precepts.

A brief history of the 
preservation of MAP’s artistic 
collection
We are going to present here a brief history 
of the actions of preservation towards MAP’s1 
artistic collection and how the responsible sector, 
Conservation and Restoration, acted.

At the end, we are going to discuss the preservation 
of these collections and the necessary guidelines 
to ensure its conservation.

Brief history

Conceição Piló2, in May 1979, sent George Norman 

Kutova—Belo Horizonte’s Secretary of Culture, 
Tourism and Sports at the time—documents 
from 1962 to 1979 that spoke of the conservation 
of artworks belonging to the Museum’s 
collection: “Most of the listed artworks need 
restoration and framing, damaged because of the 
building’s infiltration and the complete absence 
of air-conditioning and an adequate space to 
handle the pieces” (BELO HORIZONTE’S ART 
MUSEUM, 1979). The same remark was made, 
in a broader and blunter manner, by Fernando 
Paz, MAP’s director in 1982: “(...) around 90% 
of the works are damaged (crackling, mold, 
broken frames, dirty canvases, etc.). It would 
become indispensable the relocation of the 
collection to enable their adequate restoration 
and conservation” (BELO HORIZONTE’S ART 
MUSEUM, 1982)

Faced with this situation, two agreements were 
signed to restore the works in the collection: the 
first one with Minas Gerais’ State Institute of 
Historical and Artistic Heritage (IEPHA/MG) 
in 1983 and the other with Minas Gerais’ Federal 
University’s School of Fine Arts’s Centre of 
Conservation and Restoration of Cultural Assets 
(CECOR/EBA/UFMG) in 1987. Before this, there 
are no records of restoration or intervention of 
any kind.

Until the beginning of the 1990s, the Museum 
did not have an adequate space to safeguard 
the collection or a professional specialized in 
conversation-restoration. 

Preventive conservation measures were 



implemented more effectively from 1993-1994, 
when, by consulting Grupo Oficina de Restauro, 
the first collection storage room, with specific 
furniture to stow paintings and works on paper, 
was organized. During this same time, a few 
paintings were restored by the same company.

Also in 1994, MAP and CECOR/UFMG signed 
an agreement to allow student-interns3 to clean, 
check and organize the collection.

The first Conservation and Restoration4 
professionals  were hired in the following year to 
fill a role that, Priscila Freire5, MAP’s director at 
the time, had just implanted along the creation of 
MAP’s Conservation and Restoration sector (CR/
MAP). Along the historians6 that were compiling 
MAP’s collection inventory, they handled, 
cleaned and identified the state of conservation 
of each piece, then gave them new registry 
numbers and new documentation: “Identification 
Form”, “Analysis of State of Conservation” and 
“Conservation History”. This process continued 
with Conservation and Restoration specialist 
Soraya Lages7. The executed work was part of the 
restructuring process the Museum went through 
before its re-inauguration in October of 1996.

Lages continued the actions of documentation and 
preventive and curative conservation, preparing 
artworks for exhibitions, cleaning, changing their 
passé-partout and frames, and restoring a few of 
the pieces in the collection from 1996 to 2003. 
During this period, the activities done by the CR 
sector were directed to preserve the exhibitions, 
with no short, medium and long-term planning 

to conserve the works in the collection storage 
rooms. The demands for the preservation of third-
party exhibitions (contemporary artists) were 
high, making it difficult to carry out a planned 
action for the collection. These activities were 
the main focus for the sector until 2011, when new 
conservation goals were set after an inspection of 
the collection for the inventory published in 2010.

Since 2011, the actions to preserve the collection 
have a planning defined annually, with activities 
in preventive conservation (environmental 
monitoring of the two collection storage rooms; 
detailed analysis and documentation of the 
artworks state of conservation8; monitoring 
the assembly/disassembly and preventive 
conservation of temporary exhibitions9; cleaning 
and changing of packaging); curative conservation 
and restoration of artworks10; educational 
activities (guided visits, participation in seminars, 
publication of articles in periodicals specialized in 
museology and conservation, and supervision of 
interns); and several other activities that demand 
the technical work of the sector, like taking part 
in the Permanent Commission for Collection 
Management Policy (CPPA) and contributing 
with feedback on the acquisition of new works for 
the Museum.

The actions of conservation and restoration 
made by CR/MAP are documented through 
standardized forms, developed according to 
the activity performed. In this manner, reports, 
feedback, protocols, historical records and 
memorandums register acquisitions, loans, 

exhibitions, losses and restorations, composing 
the Conservation Dossiers of the artworks in the 
collection, following the methodology and criteria 
readjusted since 2008. 

Considerations

When reporting the history of conservation-
restoration activities on MAP, it is possible 
to see that in 20 years (from 1990 to 2010) the 
main actions developed by the conservation and 
restoration specialists were the registration of 
the artwork identifications in partnership with 
historians and museologists, and the execution 
of conservation procedures, like cleaning and 
properly storing the pieces. Several different 
registration methods were used, textual and 
iconographic, but as soon as each documentation 
process ended and the implementation of a 
conservation policy became necessary, aiming 
to establish, regulate and retain this information 
and, especially, preventive conservation actions, 
the activities were diverted by the ever-changing 
management of the Museum11, making the work 
of preserving the collection difficult..

The absence of a preservation and collection 
dissemination policy compromises the 
conservation and restoration actions, since they 
are not regulated or constant. Documents show 
sporadic and specific interventions of restoration 
without a previous plan, being a result of an 
emergency loan or exhibition, and not because it 
was established in a preservation plan (preventive 
conservation and conservation or restoration) 
previously discussed and evaluated.



Another factor we should take into consideration 
is the absence of a plan for the infrastructure, 
one that would predict conditions to expand and 
adequate the spaces in the collection storage 
rooms for a collection that is constantly growing.

The activities and questions mentioned here 
make us understand that MAP’s artistic collection 
is alive and it has an immense potential, but it also 
needs to receive more care.

It is important to remember that the Museum has 
works of art that represent significant moments 
in the history of visual arts in Belo Horizonte and 
they should be preserved, researched, exhibited 
and disseminated.

We understand that a collection is only preserved 
if it is shown and experienced by an audience. 
The Museum’s mission12 needs to be kept and 
reaffirmed for this to happen, as it is a fundamental 
axis to conduct this institution’s museological13 
activities , from the acquisition of works of art to 
their exhibition to the public.

We conclude by emphasizing the importance 
of preserving MAP’s artistic collection, formed 
along the development of the History of Art in 
Belo Horizonte, and that is not only unique, but 
also public.

Notes
1  MAP’s name from its creation in 1957 to 1995 was Belo 
Horizonte’s Art Museum (MABH). After the building was 
renovated and technicians and administrative employees 
were allocated to it, it reopened to the public as Pampulha 
Art Museum (MAP). This name was suggested and voted 

during a seminary proposed by the Roberto Marinho 
Foundation and the Municipal Department of Culture in 
1995, in the Museum’s theater.

2    Maria da Conceição Piló Bittencourt, known as Conceição 
Piló (1927-2011), took part in museological activities 1962 to 
1970 and directed MABH (today referred as MAP) between 
1971 and 1979.

3 The student-interns from EBA/CECOR/UFMG’s 10th 
specialization course in Conservation and Restoration of 
Mobile Cultural Assets were: Ana Cláudia V. Magalhães, 
Gilca F. de Medeiros, Marilene C. Maia and Vera R. B. 
Willhelm, under the guidance of Anamaria R. A. Neves, 
then professor of the aforementioned course.

4  MAP’s first Conservation and Restoration professionals 
were Gilca F. de Medeiros and Marilene C. Maia, specialists 
in Conservation and Restoration of Mobile Cultural Assets 
that acted in MAP’s Conservation and Restoration sector in 
1995 and 1996.

5   Priscila E. Freire directed MAP from 1993 to 1999 and 
from 2001 to 2008.

6  MAP’s collection inventory was made in 1995 by 
historians Cristina Ávila and Kátia Miranda.

7  Soraya Lages acted on the CR sector from 1996 to 2003.

8  From 2011 to 2013 the state of conservation of all 
sculptures and objects in the collection were documentated, 
a total of 233 pieces. Since 2014, all works on paper are being 
analyzed and repackaged.

9  Seven exhibitions showcased artworks from the Museum’s 
collection from 2010 to 2016.nm

 10  One hundred and four artworks went through procedures 
of curative conservation or restoration.

11 The Museum’s management role depends on the 
municipal govern changes. Because it is a public museum, 
belonging to Belo Horizonte’s City Hall, MAP’s Head of 
Department is chosen by the President of Belo Horizonte’s 

Municipal Culture Foundation.

12 “MAP’s mission is to preserve, research, foment and 
disseminate its historical and artistic heritage through 
cultural and educational activities in the visual arts area 
through temporary exhibitions of its collection and other 
modern and contemporary artists.” Article III of MAP’s 
Internal Regulations, currently in the making.

13  We understand as museological activities those that are 
connected to preserving, researching and disseminating, 
executed, in MAP’s case, by the Museology, Conservation 
and Restoration, Visual Arts and Educational sectors, 
including CEDOC, where the documentation generated by 
all sectors is kept and preserved. 

ART WORK
NU, August Zamoyski, 1943, bronze, 150,5 x 156 x 
106 cm, nº 0001

Professor and sculptor (1893-1970). Born in Poland, 
he studied in France, Switzerland and Germany. 
During World War II, he immigrated to Brazil, 
where he lived until 1955. In the 1950s, he offered 
sculpting workshops in Rio de Janeiro and in São 
Paulo, teaching artists like Franz Weinsmann and 
José Pedrosa. This piece was made for the building 
and gardens of the former Pampulha Casino.

PAMPULHA, José Pedrosa, 1943, bronze, 129 x 146 
x 80 cm, nº 0002

Sculptor and illustrator (1915-2002). Studied at Rio 
de Janeiro’s National Fine Arts School. Afterwards, 
he studied under August Zamoyski and became 
his aid. This artwork was originally designed 
for the Ball House, however its confection took 



more time than expected and when it was finally 
ready, in the 1960s, it was taken to Pampulha Art 
Museum.

O ABRAÇO, Alfredo Cheschiatti, 1943, marble, 
160 x 65 x 77 cm, nº 0003

Sculptor, illustrator, professor (1928-1989). Studied 
at Rio de Janeiro’s National Fine Arts School. 
Oscar Niemeyer requested he created the bas-
relief in Pampulha Church and this artwork, 
originally meant for the Island of Loves. Rescued 
in the 1960s from this island, this piece was taken 
to the Pampulha Art Museum, becoming part of 
its collection since then.

SEM TÍTULO, Lívio Abramo, 1957, engraving on 
paper, 22 x 26,5 cm, nº 0178

Engraver, illustrator, designer (1903-1992). This 
artist’s works were influenced by Oswaldo Goeldi 
and expressionist German engravers. He taught 
classes on how to engrave in São Paulo’s Modern 
Art Museum’s School of Crafts. In 1962, he was 
part of the Cultural Mission Brazil/Paraguay, 
where he stayed until he passed away. While 
developing this piece, Lívio valued the contrast 
between colors and textures, as he was an artist 
that reconciled figuration and abstraction.

CONSTRUÇÃO (Composição Nº 2), Marília 
Giannetti, s.d., oil on canvas, 72,5 x 59,5 cm, nº 0012

Painter, illustrator, engraver and professor (1925). 
This artist studied under Guignard in the 1940s. 
This specific piece received an award at the 
National Art Salon that inaugurated Pampulha Art 
Museum, 1st Place in painting on the XII SMBA/

PBH, in 1957.

ESTUDO PARA PAINEL, Mário Silésio, 1952, 
graphite on paper, 25,7 x 45,5 cm, nº 0006

Painter, illustrator, muralist and stained glass 
designer (1913-1990). This artist studied with 
Guignard and complemented his studies in France. 
Strongly influenced by cubism. From the 1950s 
on, his paintings gained recognition through the 
huge panels he completed on public buildings in 
Belo Horizonte, integrating the landscape. This 
piece was part of the VII SMBA/PBH in 1952 and 
won the 1st Place in Illustration.

COMPOSIÇÃO ABSTRATA, Tomie Ohtake, 1958, 
oil on canvas, 96 x 75,5 cm, nº 0160

Painter, engraver, sculptor (1913-2015). Started 
painting in 1952. In the 1970s, she started working 
with engravings and, in the next decade, with 
sculptures. She received the National Plastic Arts 
Prize from the Culture Department – Minc in 1995. 
This piece was donated to MAP and received 
the Leiner Painting Award, Folhas de São Paulo 
Gallery.

OS ACROBATAS, Cândido Portinari, 1958, oil on 
canvas, 60 x 72,6 cm, nº 0972

Painter, engraver, illustrator and professor (1903-
1962). This artist studied at Rio de Janeiro’s 
School of Fine Arts (Enba/RJ) and received a 
trip abroad in 1928 as a prize, leaving for Europe 
and coming back in 1931. From the beginning of 
his career, Portinari tried to create pieces with 
Brazilian characteristics. His art addresses several 
social issues and Brazilian people. This specific 

piece became part of MAP’s collection through a 
donation by Banco do Brasil in 1987. 

MÁQUINA DE NINAR CRIANÇA, Jarbas Juarez, 
n.d., iron scrap, 2,73m2, nº 0612

Painter, muralist, sculptor, designer, engraver, 
graphic designer, illustrator, professor and 
journalist (1936). Between 1956 and 1959, he 
studied at Rio de Janeiro’s School of Fine Arts 
under Guignard, Maria Helena Andrés and 
Vicente Abreu, complementing his education 
with Misabel Pedrosa and Quaglia. Afterwards, 
he became a professor in UFMG’s School of Fine 
Arts. This piece received the Belo Horizonte’s City 
Hall Award at the I National Contemporary Art 
Salon, MABH, 1969.

OS BICHOS, Oswaldo Goeldi, n.d., engraving, 29,8 
x 23,5 cm, nº 0153

Engraver, designer, illustrator, professor (1895-
1961). Moved to Europe when he was 10 years old 
and started his artistic education in Switzerland 
in 1917. He moved back to Brazil in 1919. In 1923, 
he starts engraving, eventually adding color to his 
prints from 1932 on. He taught engraving to artists 
like Gilvan Samico and Anna Letycia.

SABARÁ, Alberto da Veiga Guignard, 1961, oil on 
canvas, 45,5 x 54,5 cm, nº 0167

Painter, professor, designer, illustrator, engraver 
(1896-1962). This artist moved to Europe in 1907, 
where he studied at Munich’s Royal School of Fine 
Arts, and then in Florence and Paris. He came back 
to Rio de Janeiro in 1929. In 1941, he became part 
of the Organization Committee of the Modern 



Art Division for the National Salon of Fine Arts 
with Oscar Niemeyer. In 1944, he was invited by 
Juscelino Kubitschek to direct Belo Horizonte’s 
School of Fine Arts, with students like Amilcar 
de Castro, Farnese de Andrade, Mary Vieira and 
Lygia Clark among them. This piece was donated 
by its author.

SEM TÍTULO, Alfredo Volpi, 1966, oil on canvas, 
80 x 40 cm, nº 0675

Painter (1896-1988). In the 1940s, this artist started 
working with Osiarte. In 1944, he was invited by 
Guignard to take part in Belo Horizonte’s Modern 
Art Week. From the 1950s on, he started executing 
abstract and constructivist artworks. This piece 
was donated by its author.

TEMPOS MODERNOS, Di Cavalcanti, 1961, oil on 
canvas, 83,5 x 64 cm, nº 0176

Painter, illustrator, caricaturist, engraver, muralist, 
designer, journalist, writer and set designer (1897-
1976). This artist was the one to come up with the 
idea and the main organizer of 1922’s Modern 
Art Week. He travelled to Paris in 1923, where 
he contacted artists like Picasso and Matisse. He 
came back to Brazil in 1926 and started a new 
artistic phase, valuing national and social issues. 
Art, to this artist, was a way of social participation, 
which is why he appreciated themes that would 
strengthen a national identity.

HAIKAI XISTO, Bernardo Cid, 1966, oil on canvas, 
127,5 x 87,4 cm, nº 0330

Painter, sculptor, designer and engraver (1925-
1982). He was a self-taught artist, initially resorting 

to graphic aspects, then to informal abstraction 
and finally to figuration. This piece was donated 
by Assist Chateaubriand and references pop art 
and concrete poetry.

A ÁGUA, Maria Bonomi, 1967, engraving on paper, 
94,2 x 137,4 cm, nº 0303

Engraver, costume designer, muralist, curator, 
sculptor, set designer, professor, painter (1935). In 
1954, she initiated her engraving studies with Lívio 
Abramo. In 1956, she received a scholarship for the 
Pratt Institute Graphics Center, in New York, to 
study with painter Seong Moy. At the same time, 
she studied engraving with Hans Muller. For the 
artist, engraving offers limitless possibilities of 
artistic creation. This piece was donated by its 
author after it took part in the XXIII SMBA/PBH 
in 1968.

OS VISITANTES, Sara Ávila, 1967, oil on canvas, 
triptych, 96 x 66 cm, nº 0277.1/3

Painter, designer, illustrator and professor (1932). 
This artist studied at Belo Horizonte’s School 
of Fine Arts, being taught by Guignard, Franz 
Weismann and Anna Letycia, among others. This 
piece received the 1st Place for Illustration, XXII, 
SMBA/PBH, 1967.

ESTRUTURA, Iberê Camargo, 1961, oil on canvas, 
82 x 133,5 cm, nº 0261

Painter, engraver, designer, writer and professor 
(1914-1994). This artist started his education in 
Porto Alegre, and in 1942 he moved to Rio de 
Janeiro. He attended Rio de Janeiro’s School 
of Fine Arts (Enba/RJ), but chose to leave it to 

follow through his studies with Guignard. In 
1947, he received a trip prize and went to Europe, 
returning in 1950. He became part of the National 
Committee of Plastic Arts in 1952. This piece was 
part of the XXXI Biennale Internazionale d’Arte di 
Venezia in 1962 and São Paulo’s Biennal in 1963.

GIBI III, Raymundo Colares, s.d., papel, recorte e 
dobradurRaymundo Colares, s.d., paper, cutouts 
and folding, 44,4 x 44,8 cm (while open), nº 0679

Designer and painter (1911-2005). This artist 
initiated his education in 1966 at EBA/UFRJ. 
He left it in 1967, when he started attending 
Ivan Serpa’s atelier in MAM/RJ. The following 
year marked the beginning of his comic books 
production, book-objects that should be handled 
by the public. This piece won the PBH Award at 
the I National Contemporary Art Salon, MABH, in 
1969.

EQUILÍBRIO RESTABELECIDO, Lothar Charoux, 
1969, gouache paint on paper adhered to Eucatex 
type support, 59 x 59 cm, nº 0396

Painter, designer, professor (1912-1987). This artist 
moved to Brazil in 1928, studied at São Paulo 
School of Arts and Crafts (Laosp). From 1948, he 
started developing works on the constructivist 
line. This piece won the PBH Award in the I 
National Contemporary Art Salon, MABH, 1969.

SEM TÍTULO, Celso Renato, 1966, oil and enamel 
paint on canvas, 137 x 189,7 cm, nº 0383

Painter (1919-1992). A law graduate, this artist was a 
lawyer for most of his life, being a self-taught artist. 
He started his artistic career at the beginning of 



the 1960s. In the following decade, he started his 
assemblage-paintings, which eventually became a 
great influence for the creation of a contemporary 
language in Minas Gerais’ art. This piece was 
donated by the author.

FIGURA, Chanina, n.d., oil on canvas, 61 x 50 cm, 
nº 0564

Painter, designer, engraver, illustrator and 
professor (1927-2012). In Belo Horizonte, this artist 
was a student of Anna Letycia, Guignard and 
Franz Weissmann. His paintings had a fanciful 
approach, with several different themes, like 
landscapes, figures, clowns, horses and portraits. 
This piece was donated by its author.

VER-VERDE-VERDADE EU ALTAR DO 
SACRFÍCIO, Teresinha Soares, n.d., mixed media, 
installation (12 parts) totaling 15 m², nº 1059

Painter, engraver, designer, professor (1937). This 
artist studied plastic arts at UFMG’s School of 
Fine Arts and at Guignard School, as well as at Rio 
de Janeiro’s Modern Art Museum (MAM-RJ). She 
was the first artist to perform in Belo Horizonte, in 
1971, at the Palace of Arts. This piece received the 
Jornal do Brasil Award, 8° SNA/PBH, 1976.

SOL DO MEIO DIA, Maria Helena Andrés, 1974, 
oil on canvas, 100 x 89,5 cm, nº 0589

Painter, designer, illustrator, writer and professor 
(1922). This artist studied with Guignard and also 
at the Arts Students League of New York. She was 
a precursor of the concrete movement in Belo 
Horizonte in the 1950s, and in the following decade 
she started working with abstract expressionism. 

This piece won the PBH Award, VI SNA/PBH, 
1974

VIAGEM AS TERRAS brasileiras, Álvaro 
Apocalypse, 1979, coal on paper, 96,5 x 66 cm nº 
0894

Painter, illustrator, doll designer, theatrical 
director, set designer, engraver and professor 
(1937-2003). This artist studied lithography and 
engraving at Guignard School. In 1970, along 
with Terezinha Veloso and Madu, she created the 
Giramundo group. This piece took part of the XI 
SNA/PBH: Referential Figuration, 1979.

SEM TÍTULO, Franz Weismann, n.d., aluminum, 
126 x 190 x 57 cm, nº 0643

Sculptor, designer, painter and professor (1911-
2005). This artist moved to Brazil in 1921. He 
attended Rio de Janeiro’s School of Fine Arts 
(Enba). He studied under August Zamoyski 
and eventually taught at Guignard School, with 
students such as Amilcar de Castro, Farnese de 
Andrade and Mary Vieira. From the 1950s, he 
started to work with constructivism. This piece 
received the PBH Award, V SNA/PBH, 1973.

CABEÇA, Maurino Araújo, n.d., polychrome wood, 
44 x 25 x 41 cm, nº 0651

Sculptor, painter (1943). A self-taught artist 
whose artworks are inspired by the Minas Gerais’ 
baroque style. This piece received the PBH Award, 
IX SNA/PBH, 1977.

DESENHO IV, Burle Marx, 1972, colored gouache 
paint on paper, 55,7 x 76,1 cm, nº 0699

Landscaper, architect, designer, painter, engraver, 
lithographer, sculptor, upholsterer, potter, jewelry 
designer, interior designer (1909-1994). He studied 
painting and architecture at the National School 
of Fine Arts (Enba/RJ). In 1932, he was invited 
by Lucio Costa to execute his first landscaping 
project. After that, he had classes with Portinari 
and Mário de Andrade. Parallel to his work as a 
landscaper, he worked as a painter. In 1985, he 
donated his farm in Guaratiba to the National 
Institute of Historical and Artistic Heritage 
(IPHAN). 

CAFÉ DA MANHÃ, João Câmara, n.d., lithography 
on paper, 70 x 60,6 cm, nº 0874

Painter, engraver, designer, graphic designer, 
professor and critic (1944). He studied painting at 
UFPE and engraving at Salvador’s School of Fine 
Arts. Later on, he taught at UFPB. This piece was 
part of the XI SNA/PBH: Referential Figuration, 
1979.

BR-MG-3, Antônio Henrique Amaral, 1970, oil on 
canvas, 128 x 170 cm, nº 0597

Painter, engraver and designer (1935-2015). This 
artist started his studies at the Assis Chateaubriand 
São Paulo Art Museum (Masp), and then went to 
São Paulo’s Modern Art Museum (MAM/SP). In 
the 1960s, he worked at Bonino Gallery, where he 
met artists like Ivan Serpa, Portinari, Djanira and 
Goeldi. This piece received the PBH Award, II 
SNA/PBH, 1970.

SEM TÍTULO, Mário Zavagli, 1979, graphite on 
paper, 68,2 x 49,5 cm, nº 0895



Painter, designer, watercolorist and professor 
(1956). This artist studied at UFMG’s School of 
Fine Arts. He received several awards in Minas 
Gerais and Brazil. Took part in the XI SNA/PBH: 
Referential Figuration, 1979. 

BRASÍLIA, Cildo Meireles, 1978, pastel on paper, 
69,7 x 50 cm, nº 0902

Multimedia artist (1948). Known worldwide as one 
of the most important Brazilian contemporary 
artists. He studied at Distrito Federal’s Cultural 
Foundation and at Rio de Janeiro’s School of Fine 
Arts (Enba). This piece took part in the XI SNA/
PBH: Referential Figuration, 1979.

AUTO-RETRATO EM VERDE, Nello Nuno, 1973, 
oil on canvas, 73 x 116 cm, nº 1106

Painter, designer and professor (1939-1975). A 
self-taught artist, he was a professor at Guignard 
School and Ouro Preto’s Art Foundation. He 
also received a scholarship at the Guggenheim 
Foundation in New York. A precursor of the neo-
expressionist painting in the 1980s.

SEM TÍTULO, Luciano Lorenzato, n.d., cement 
and gouache paint, 28 x 22 x 1,5 cm, nº 1087

Painter and sculptor (1900-1995). He studied at the 
Reale Accademia delle Arti, in Vicenza, Italy. He 
used diverse materials in his pieces and painted 
landscapes, dead nature and portraits. This 
specific artwork became part of MAP’s collection 
through a donation by Priscila Freire in 2004

SEM TÍTULO (DA SÉRIE HISTÓRIA EM 
QUADRINHOS), Mário Valle, 1973, ink and 

ecoline on paper, 38,7 x 59cm, nº 0523

Plastic artist, cartoonist and illustrator. His works 
were published on books, newspapers, magazines. 
Received awards like the Cartoon Award at 
the XIII Piracicaba’s International Salon, 1995; 
Cartoon Award at the I Bahia’s International 
Salon, 2001; Cartoon Award at the V Pernambuco’s 
International Salon, 2003; and Honorable Mention 
at the V Porto Cartoon - Portugal, 2003. This work 
received the Belo Horizonte’s City Hall Award (for 
the entire series), V SNA/PBH, 1973.

RODA, GTO, n.d., wood and iron, 53,5 (diameter) x 
6 cm (depth), nº 0646

Sculptor (1913-1990). Self-taught artist, started 
sculpting in the early 1960s, opening his first solo 
exhibition at the Guignard Gallery in 1967. Took 
part in the II SNA/PBH, 1970

DA VIA LÁCTEA: GOTAS, SEIOS, ESTRELAS, 
Sônia Labouriau, 1988/2006, print of a pawn 
covered in clay powder on treated silk, triptych: 94 
x 160 cm (part 1), nº 1318.1

Plastic artist and professor (1956). Received her 
undergraduate degree from the Guignard School 
and post-graduate from the San Francisco Art 
Institute,in California. In 1997, she received the 
ICATU Arts Award, which resulted in a six-month 
residency at the Citè des Arts, in Paris. She has 
had multiple exhibitions in Brazil and abroad. 
This artwork was part of her solo exhibition in 
MAP in 1989.

CORPO (DA SÉRIE LUZ NEGRA), Jorge dos 
Anjos, n.d., vynil tempera on canvas, 151,5 x 120 

cm, nº 1008

Painter, sculptor and designer (1957). He studied 
under Nuno Mello, Ana Amélia and Amilcar 
de Castro at Ouro Preto’s Art Foundation. His 
artworks are influenced by the African imaginary. 
This piece received the 2nd Municipal Department 
of Culture and Tourism Award, 17º SNA/PBH, 
1985.

SEM TÍTULO, Mário Azevedo, 1988, pigment on 
handmade paper, 130,5 x 130 x 0,5 cm, nº 1156

Painter, designer, engraver (1957). He studied 
lithography at Guignard School under Lotus 
Lobo, and engraving and design at UFMG’s 
School of Fine Arts. He studied metal and ceramic 
engraving in Rio de Janeiro. Later on, he taught 
at Guignard School and EBA/UFMG. This piece 
was awarded the Great Belo Horizonte’s City Hall 
Award, XX SNA/PBH, 1988

PULMÃO, Jac Leiner, 1987, acrylic and plastic, 22 
x 6 x 8,5cm, nº 1283

Multimedia artist (1961). Studied at the Armando 
Álvares Penteado Foundation (Faap). In 1991, 
she was a resident artist on Walker Art Center, 
in Minneapolis. Her pieces start with the 
collection of common objects, most connected 
to consumerism, exploring the variety of colors, 
shapes and materials. Donated by the author.

CASA DO FAZER - PROJETO DA CAPELA, 
Marcos Coelho Benjamim, 1980, wood, 55,5 x 22,3 
x 5,5 cm (part II), nº 0932.2

Sculptor, painter, cartoonist, graphic designer, 



illustrator, designer and set designer (1952). A self-
taught artist, he initiated his artistic production 
with comic books. By the end of the 1970s, he 
travelled to the Jequitinhonha Valley and met 
several artisans, which becomes an influence in 
his artistic production. He started to use second-
hand materials like, for example, wood, cans and 
metal. This piece received the Banco de Crédito 
Real Award, 14º SNA/PBH, 1982.

A PORTA, Amilcar de Castro, n.d., cast iron, 224 x 
226 x 144 cm, nº 0920

Sculptor, engraver, designer, graphic designer, 
set designer, professor (1920-2002). Attended the 
Liberal Design and Paint course with Guignard at 
Minas Gerais’ School of Fine Arts, where he also 
studied figurative culture with Franz Weissmann. 
His first constructivist sculpture was exhibited 
at São Paulo’s 2nd International Biennial in 1953. 
This piece received the Great Belo Horizonte’s 
City Hall Award, XIII SNA/PBH: The House, 1981.

FRAGMENTOS, Roberto Vieira, N.d., iron, 
polyptych (12 parts) with variable dimensions, nº 
1040.1/12 a 1040.12/12

Plastic artist and musician (1939). Studied 
architecture at UFMG. He was one of the founders 
of Oficina de Arte. Since 1965, he has had several 
individual and collective exhibitions in Brazil and 
abroad. This artwork received the Itaminas Group 
Award, 18th SNA/PBH, 1986.

AS SETE MORADAS, Arlindo Daibert, 1992, ink 
and glue on paper, 26 x 4 x 20 cm

Designer, engraver, painter and professor (1952-

1993). Attended the engraving techniques course 
at Atelier Calevaet-Brun, in Paris, between 1975 and 
1976, through a French government scholarship. 
His artistic production is filled with literature 
references. This piece was bought through the 
Marcantonio Vilaça Award - FUNARTE/MinC 
2016.

SEBASTIÃO E AS PROSTITUTAS DE NOVA 
YORK, Farnese de Andrade, 1994, mixed media, 

93 x 41,5 x 48 cm, nº 0985

Painter, sculptor, designer, engraver, illustrator 
(1926-1996). Studied design with Guignard on 
Escola do Parque. Moved to Rio de Janeiro and in 
the 1960s started creating artworks with different 
materials, including polyester resin to cover 
perishable materials. Donated to the Museum.

JOLLY GOOD FELLOWS (DA SÉRIE PICTURES 
OF CHOCOLATE), Vik Muniz, 1999, cibachrome, 
128 x 158,5 cm, nº 1105

Photographer, designer, painter and engraver 
(1961). Studied publicity and the Armando Álvares 
Penteado Foundation (Faap) in São Paulo. In 1983, 
he moved to New York, initiating his artistic 
production in 1988 while working with themes 
related to the perception and representation in 
art and the media. Creates photos from artworks 
made of materials such as sugar, chocolate and 
trash.

RAP, Jarbas Lopes, 1997, braided plastic canvas, 
207 x 213 x 14,5 cm, nº 1005

Painter, muralist, sculptor, designer, engraver, 

graphic designer, illustrator, professor and 
journalist (1936). Studied under Guignard and 
Maria Helena Andrés. Taught at UFMG’S School 
of Fine Arts and teaches at Guignard School. 
Awarded on the 25th SNA/PBH: Centenary 
Edition, 1997.

SEM TÍTULO (DA SÉRIE CICATRIZ), Rosângela 
Rennó, 1996, black and white photographic 
enlargement on matte photographic paper glued 
onto aluminum and PVC supports, 111,6 x 70,6 cm, 
nº 1115, 1116 e 1117

Intermedia artist, photographer (1962). Studied 
Architecture at UFMG and Plastic Arts at Guignard 
School. Started her artistic production by the end 
of the 1980s. In 1997, she became a doctor at São 
Paulo University’s School of Communication 
and Arts - ECA/USP. Received scholarships from 
Civitella Ranieri Foundation, in Umbertide, Italy, in 
1995; from the Vitae Foundation, in 1998; and from 
John Simon Guggenheim Memorial Foundation, 
in New York, in 1999. Her artworks are composed 
of photographs and anonymous texts. This series 
was part of the author’s exhibition, Contemporary 
Art, MAP, 2002/2003, and was created from 
images taken at São Paulo’s Penitentiary Museum.

SEM TÍTULO, Niúra Bellavinha, n.d., acrylic paint 
and water on canvas, 306 x 458 cm, nº 1137

Multimedia artist (1962). Attended the Liberal 
Arts course and graduated at Guignard School, 
where she studied under Lotus Lobo and met 
Amilcar de Castro. In the 1980s, she worked under 
Amilcar and, later, under Iberê Camargo. In her 
pieces, colors are the main element. This artwork 



was donated by the author.

SEM TÍTULO, Francisco Magalhães, 1995, vynil 
paint on paper, 470 x 200cm, nº 1239

Plastic artist (1962-2017). Taught at Guignard 
School. Received several awards, such as the 
Solo Exhibition Award at the 44th Paraná’s 
Contemporary Art Salon - Curitiba, PR; Banco 
Econômico Award, at the XXXVIII Art Salon in 
Pernambuco - Recife, PE. Donated by the author, 
2001.

LIVRO DE ARTISTA, Paulo Bruscky, 1997, Ed. 1/1, 
adhesive letters on glass brick, 19 x 19 x 7,5 cm.

Multimedia artist, poet (1949). In the 1960s, he 
researched conceptual art, and in the following 
decade started to work with Xerox-art and postal 
art, being one of the first artists to do so in 
Brazil. From the 1980s on, he started producing 
movies about artists and video art, as well as 
video installations. He has a vast production of 
artist books. This piece was acquired through the 
Marcantonio Vilaça Award - FUNARTE/MinC 
2016.

CAMELÔ, Cildo Meirelles, 1998, wood, EVA, nails, 
nylon threads, electric motor and plastic, 8 x  39 x 
30cm, 

Multimedia artist (1948). Known worldwide as one 
of the most important Brazilian contemporary 
artists. Studied at Distrito Federal’s Cultural 
Foundation and at Rio de Janeiro’s School of Fine 
Arts (Enba). This piece was acquired through the 
Marcantonio Vilaça Award - FUNARTE/MinC 
2016.

O SONHO DA CASA PRÓPRIA, Cao Guimarães, 
2008, Movpeg 2 file and mini video tape DVHDV 
15 min, nº 1322

Videomaker and photographer (1965). Graduated 
in Philosophy from UFMG and Journalism from 
PUC/MG. Received his masters on photographic 
studies from Westminster University in London. 
At the beginning of his artistic career, he focused 
on photography, but on the 1990s, he starts 
creating video installations and then experimental 
documentaries by the end of the decade. This 
piece was part of the artist’s exhibition on the 
Contemporary Art project, MAP, 2008.

LAGOA, Márcia Xavier, 2005, wood, formica, 
aluminum, colored photographic print on adhesive 
vynil, on glass, 198 x 238,5 x 163 cm, nº 1263

Photographer (1967). Her works focus on 
investigating landscapes, the horizon and their 
relationship with architecture. This piece was part 
of the artist’s exhibition on the Contemporary Art 
project, MAP, 2008.

PUXADOR (ED. COLUNAS - PAMPULHA), 
Laura Lima, 1998/2002, nylon, cloth e foam, 
variable dimensions, nº 1109

Plastic artist (1971). Studied Philosophy and 
Visual Arts. Received an Honorable Mention at 
the XXV Pampulha National Art Salon (1997) and 
the Bonnefanten Award (2014). Took part in São 
Paulo’s 24th Biennal (1998), 3rd Mercosul Biennal 
(2001), 4th Mercosul Biennal (2003), São Paulo’s 
27th Biennal (2006), 30th Bienal (2013). Part of the 
Contemporary Art project, MAP, 2002.

CAMISETAS, Cristiano Rennó, 2001, colored 
cotton knit, metal and wood, polyptic composed 
of 132 shirts of different dimensions, nº 1112

Visual artist (1963). Studied under Amilcar de 
Castro in the 1980s, also graduating in Industrial 
Design. Took part in three editions of Belo 
Horizonte’s City Hall National Art Salon (1981, 
1988, 1989), and in the National Art Foundation’s 
Plastic Arts National Salon (Funarte - MAM/RJ, 
1981). Exhibited on the author’s solo exhibition 
on the Art Contemporary project, MAP, 2003.

TONIGHT, Valeska Soares, 2002, video on 
Betacam tape, 8 min, nº 1122

Multimedia artist (1957). Especialized in Art 
History and Architecture from PUC/RJ in 
1990. In the same decade, she moved to New 
York, where she continued with her academic 
education with a Master’s Degree and a 
Doctorate. Her work is versatile, from sculptures, 
installations and drawings to photographs and 
video. Exhibited on the author’s solo exhibition 
on the Art Contemporary project, MAP, 2002.

SEM TÍTULO, José Bento, 2002/2004, iron and 
wood, polyptych in 442 parts (total dimension of 
36 x 110 x 110 cm), nº 1123

Sculptor (1962). Self-taught, he began to 
produce and exhibit his work in the 1980s, using 
wood and objects derived from it. He received 
the Brasília Award of Plastic Arts at the 12th 
National Plastic Arts Salon (RJ, 1991-1992). 
Donated by the author.

SOB MEDIDA, Rivane Neuenschwander, 2002, 



vynil cuts, variable dimensions, nº 1244

Visual artist (1967). Studied at UFMG’s School of 
Fine Arts in the 1990s. Received the Marc Ferrez 
Photography Award (1993), Antarctica Artes com 
a Folha Award (1996), together with Marepe and 
Cabelo, and ArtPace Foundation (2001). Finished 
a residency at the Royal College of Arts (London, 
England, 1996-98) and at the International Artists 
Studio Program (Stockholm, Sweden, 1999). 
Took part in several national and international 
exhibitions. Exhibited on the author’s solo 
exhibition on the Art Contemporary project, MAP, 
2002.

AS DAMAS, Laura Belém, 2001/2002, tulle, satin 
and lunette, variable dimensions, nº 1107

Plastic Artist (1974). Studied Arts and received a 
Master’s Degree as a Master of Arts in Fine Arts, 
Central Saint Martins College of Art and Design 
(London, England, 2000). Received several awards, 
among them: 1st and 2nd editions of the Artists 
Exhibitions Abroad award (2010-11), CIFO Grants 
and Commissions Program - Emerging Artists 
(2011), Funarte Scholarship to Encourage Visual 
Arts Production (Funarte, 2012). Exhibited on the 
author’s exhibition Pampulha Project, MAP, 2002, 
partial photograph of the piece.

FEATHERDUST (DA SÉRIE TRACK), Regina 
Silveira, 2005 (ed. 2/3), mixed media, total 
dimensions of about 3 m², nº 1286

Multimedia artist, engraver, painter, professor 
(1939). Graduated in painting from the UFGRS’s 
Art Institute. Studied under Iberê Camargo and 

Marcelo Grassmann at Porto Alegre’s City Hall 
Liberal Atelier. Took part in several national 
and international exhibitions. Received several 
awards recognizing her artworks. Exhibited on the 
author’s solo exhibition on the Art Contemporary 
project, MAP, 2007.

SEM TÍTULO, Isaura Pena, 2005, ink and watered-
down ink on paper, 100 x 70 cm, nº 1306

Plastic artist (1958). Studied Fine Arts and taught 
Drawing at Guignard School/UEMG. She was one 
of Lotus Lobo’s students. Her researches focus on 
the technique of drawing using ink and pencils. 
Exhibited on the author’s exhibition on the Art 
Contemporary project, MAP, 2007.

O CORPO CLÁSSICO NO TEMPO, Ernesto Neto, 
s.d., lycra, ginger and powder saffron, variable 
dimensions, nº 1126

Multimedia artist (1964). Studied at the Parque 
Lage’s School of Visual Arts/RJ. He also took 
courses of urban intervention and sculpture at 
MAM/RJ. His pieces are something in between 
sculptures and an installation. Exhibited on the 
author’s exhibition on the Art Contemporary 
project, MAP, 2004.

ATRAVÊS, Roberto Bethônico, 2006, vynil, acrylic 
and glass, variable dimensions, nº 1278

Plastic artist (1964). Studied Design and has a 
Master’s in Visual Arts. His research is focused 
on drawings, objects and installations that link 
landscapes in natural and artificial contexts. 
Exhibited on the author’s exhibition on the Art 
Contemporary project, MAP, 2006. Donated by 

the author.

TRIO DE RADIOLAS, O Grivo, 2009, metal, 
wood, rubber, card paper e metal thread, triptych 
with variable dimensions, nº 1326.1/3, 1326.2/3 e 
1326.3/3

Collective created at the end of the 1990s by 
Nelson Soares (1967) and Marcos Moreira (1967).
They were noticed because of their researches on 
different sound sources, creating machines and 
unconventional sound mechanisms, interacting 
with other media like movies, video, theater and 
dance. Took part in São Paulo’s 28th International 
Biennial (2008). Received the Special Jury Award 
in the 25th Belo Horizonte’s Art Salon (1997) 
and 4th Cultural Award Sérgio Motta (2003). 
Exhibited on the author’s exhibition on the Art 
Contemporary project, MAP, 2009. 

ACUSMA, Chelpa Ferro, 2008, ceramic and audio, 
variable dimensions, nº 1321

The Chelpa Ferro collective was created in 1995 by 
painter Luiz Zerbini (1959), sculptor Barrão (1959) 
and movie theater editor Sergio Mekler (1963). 
The group uses the integration of the sounds and 
visuals, based on daily used objects, to provoke 
a spontaneous relation from the public with the 
artworks. Exhibited on the author’s exhibition on 
the Art Contemporary project, MAP, 2008..

THE BOOK IS ON THE TABLE, Guto Lacaz, 2004, 
book and reproduction of a metal table, 21,5 x 16 
x 14 cm

Multimedia artist, illustrator, designer, graphic 
designer and set designer (1948). Studied 



Architecture and his artistic production 
uses common objects, graphic design and 
technology. This artwork was acquired through 
the Marcantonio Villaça Award - FUNARTE/
MinC2016.

SONO, Solange Pessoa, 2008, bronze, installation 
(5 parts) with a variable total dimension 

nº 1311

Plastic artist (1961). Studied Arts and taught at 
Guignard School/UEMG. Works with plastic arts 
since the 1990s with several materials, always 
working with the point of view of the relationship 
and symbiosis with nature. Received awards on 
Belo Horizonte’s 20th and 22nd National Art Salon 
(1988 and 1990) and a scholarship from Kresner 
Pollock Foundation, 1996-1997.

COPO AMERICANO, Rodrigo Cass, 2011, Ed. 1/5, 
DVD media, video projection, audio, 2’ 30’’ 

Multimidia artist (1983). Studied Visual Arts at 
São Paulo’s Saint Marcelina College in 2006. In 
2013, he took part of the Exhibition Program for 
São Paulo’s Cultural Center. Had several national 
and international exhibitions in the last few years. 
Took part in the 30th SNA/PBH - Bolsa Pampulha, 
2010/2011.

SEM TÍTULO (DA SÉRIE REDEMUNHO), João 
Castilho, 2006, colored photographic enlargement 
on matte photographic paper glued onto PVC 
support, 99,6 x 150,4 cm,  nº 1273

Visual Artist (1978). Studied Communication and 
Arts, has a Master’s in Visual Arts. Works with 

themes of the actuality, individual and collective 
memory, as well as existential and paradox 
aspects. He manly focuses on photography, video 
and installation. Part of the 28th SNA/PBH - Bolsa 
Pampulha, 2005-2006.

MADUREIRA, Gabriela Machado, 2010, acrylic 
paint on linen, 200 x 188 x 3,5 cm, nº 1324

Designer, painter and engraver (1960). Attended 
several courses at Parque Lage’s School of Fine 
Arts/RJ. After the 200s, his works become abstract, 
imploring gestuality. Donated by the author 
through the Marcantonio Vilaça - FUNART/
MinC.

PLANOS DE PASSAGEM (PAREDE), Eduardo 
Coimbra, 2011, mirror and aluminum, 340 x 966 
cm.

Artista multimídia (1955). Iniciou sua carreira 
artística na década de 1990 com obras de pequeno 
porte. No entanto ao logo dos anos sua produção 
passou a ser direcionada para obras de grande 
escala. A paisagem aparece como ponto central 
nas suas obras. Participação na exposição do 
artista, projeto Arte Contemporânea, MAP, 2011.

Multimedia artist (1955). Initiated his artistic 
career in the 1990s, with small artworks. However, 
as time went by, his production was directed to big 
panels. The landscape is usually the focal point of 
his works. Shown on the author’s exhibition on the 
Art Contemporary project, MAP, 2011.

CONJ. (01/07), Ricardo Basbaum, 2011, painted 
iron, cloth, foam and audio, 8m² e 7’12’’

Multimedia artist, professor, curator, critic 
(1961). He starts his artistic production at the 
end of the 1980s, working ever since with a 
diverse production, using objects, installations 
and interventions. Exhibited on the author’s 
exhibition on the Art Contemporary project, 
MAP, 2011.

VIGILÂNCIA, Rodrigro Freitas, 2010/2011, oil 
on canvas, polyptych in 30 parts of 15 x 21 cm 
each

Plastic artist (1983). Doctor in Arts by UFMG, 
graduated in engraving and painting at the same 
university. Had several individual and collective 
exhibitions, and received several awards, such as 
the Acquisitive Award from Saint André’s 39th 
Contemporary Art Salon; the Great Pará Art 
Award and MERCOSUL’s Young Engravers in 
Montevidéu. This piece was a part of the 30th 
SNA/PBH - Bolsa Pampulha, 2010/2011

ESCALERA, Nydia Negromonte, 2012, digital 
print on Hahnemuhle 310g paper, 148 x 96,3 cm

Multimedia artist (1965). Studied design at 
UFMG’s School of Fine Arts and then becoming 
a specialist through Barcelona’s Fine Arts 
College. She was in a residency program at 
Atelier HANGAR, also in Barcelona. In 2012 
he took part of the 30th São Paulo Biennial. 
Exhibited on the author’s exhibition on the Art 
Contemporary project, MAP, 2012.

PAREDES PINTURAS (VILA AEROPORTO), 
Mônica Nador, 2012, audiovisual in MP4 digital 
file, 18’33”



Painter, designer, engraver (1955). Graduated on 
the Fine Arts College, from Armando Álvares 
Penteado (Faap), In 1983, becoming Regina 
Silveira’s student at the planographic engraving 
at ECA/USP. In 1999, she received the Art Vitaes 
Scholarship for the visual arts area, with the 
Project Painting Walls. Exhibited on the author’s 
exhibition on the Art Contemporary project, MAP, 
2012

MARGENS DO CERRADO (SÉRIE: NATUREZA 
MORTA), Ines Linke and Louise Ganz, 2012, 
digital print on Hahnemuhle 305g paper, 90 x 120 
cm

These two artists created the collective 
Thislandyourland, developing works in different 
supports that relate art, nature and city. Ines Linke 
is a visual artist, set designer, professor at UFSJ 
and has a doctorate from EBA-UFMG. Louise Ganz 
is a visual artist, architect, professor at Guignard 
School and studying for her doctorate at EBA-
UFRJ. This piece was at the artists’ exhibition 
from the Contemporary Art project, MAP, 2012.

GLOSSARY
Aníbal Mattos: Painter, writer and teacher (1886-
1969). Born in the city of Vassouras, Rio de Janeiro. 
He played a fundamental role in the artistic 
development in the city of Belo Horizonte from 1917 
when called by Bias Fortes to teach in the Model 
School. Founder of the Minas Gerais Fine Arts 
Society (1918), Mattos was involved in the creation 
of the School of Architecture and the School of 

Fine Arts, both of the Federal University of Minas 
Gerais. Its work is marked by the strong presence of 
landscapes that refer to the rurality of Minas Gerais. 

Art Déco: Artistic movement that emerged in France 
with the Exposition Universelle des Arts Décoratifs 
in 1925. The expression refers to the decorative 
arts that cover architecture, design, fashion, the 
graphic arts among others, favoring an aesthetic 
with cultural characteristics of Indigenous groups 
of the Americas, Egyptians, Africans, among others, 
as well as geometric elements. Art Deco has spread 
to many countries, including Belgium, the United 
States, New Zealand, the Netherlands and India. 
In Brazil, we can say names like Antônio Gomide, 
Regina Gomide Graz, John Graz and Vicente do 
Rego Monteiro as important representatives of this 
artistic style.

Assis Chateaubriand: Lawyer, professor of law, 
writer, member of the Brazilian Academy of Letters, 
journalist, businessman, patron and politician 
(1892-1968). Francisco de Assis Chateaubriand Flag 
of Melo, better known by Assis Chateaubriand or by 
Chatô, was one of the most influential men in Brazil 
in the 1940s and 50s. He was born in Paraíba and 
graduated in law from the Faculty of Law of Recife. 
He began his journalistic career as a writer, and 
later became a communications magnate in Brazil 
between the late 1930s and early 1960s, owner of 
Associated Diaries. Great promoter of the arts, he 
founded the Museum of Art of São Paulo (MASP) in 
1947, with a private collection of paintings by great 
European masters.

Russian Czarinas: Czarina is a title given to Rus-
sian empress women of the Czarist regime. The re-
gime concentrated absolute power on the figure of 

the emperor, the tsar. The tsarinas had importance 
during the period, two of them of great prominen-
ce: Elizaveta Petrovna and Catarina II. Elizaveta 
was empress of Russia between 1741 and 1762 and 
was responsible for the creation of the University of 
Moscow and the Academy of Fine Arts of St. Peter-
sburg. Catherine II was Empress from 1762 to 1796, 
succeeding her husband Peter III. Known as an en-
lightened despot, Catherine expanded the powers 
of the nobility during her tenure. The last Russian 
czarina was Alexandra Feodorovna, being executed 
with all its family in 1918 by the Bolsheviks.

National States: In the period comprised of the 
Late Middle Ages (between the XI and XIV centu-
ries), different European peoples grouped themsel-
ves around an agent to assume absolute power over 
these territories. The absolute king would then take 
political, economic and social decisions indepen-
dently, especially of the Church. This new political 
configuration occurred after the unfulfilled attempt 
of the Roman Church to group for itself the power 
over these States. It stands out the name of an abso-
lutist king of this period, Louis XIV of France.

Modernism: Movement started in the XX century of 
strong artistic, literary and architectural character 
marked by the rupture of the classic aesthetic 
standards. In Brazil, modernism clings to the 
characteristics considered genuinely Brazilian by 
its precursors and its starting point was given at the 
Modern Art Week held in São Paulo in 1992. Names 
such as Tarsila do Amaral, Anita Malfatti, Oswald 
de Andrade and Mário de Andrade are considered 
very important for the period in Brazil.

Ethnographic Museums: The so-called 
ethnographic museums have long been linked to 



cultures considered exotic. The objects present 
in these institutions are / are objects of desire 
and fetish, being able to demonstrate a relation of 
power between the groups involved in the relation 
of that object. In Brazil, ethnographic museums 
emerged in the 19th century with an encyclopedic 
character and received researchers from scientific 
areas in formation. This was the case with 
Anthropology, which often merged with Botany, 
Zoology and Paleontology. The studies carried 
out by the researchers during this period directly 
influenced the formation of the collections of these 
museums, since these characters collected objects 
that represented the culture considered exotic - the 
culture of the other. Brazilian highlights are: Museu 
Paraense Emílio Goeldi and Museu do Homem do 
Nordeste.

New World: Refers to the American continent 
discovered by Christopher Columbus in 1492.

Otacílio Negrão de Lima: Born in Minas Gerais 
in 1897, he was the first elected mayor of the city of 
Belo Horizonte. Otacilio had two administrations 
in the city: the first for a period from 1935 to 1938 
(nominated by the then state governor, Benedito 
Valadares) and the second from 1947 to 1951 (elected 
term). The mandates of the mayor were marked by 
actions such as: financing the artistic exhibition 
held at the Cine Brasil Theater (1938), inauguration 
of the Floresta viaduct and the creations of the 
Teatro Francisco Nunes and Viaduto da Lagoinha. 
He died in 1960.

Fabergé Eggs: Easter eggs are made for the 
Russian imperial family, and the czars Alexander 
III and Nicholas II. These eggs were manufactured 
by the Russian jeweler Peter Carl Fabergé and his 

assistants in the period from 1885 to 1917 from a 
combination of enamel, metals and precious stones.

Paulo Werneck: He was a Brazilian plastic 
artist born in Rio de Janeiro in 1907. His artistic 
trajectory was marked by his works in murals 
using the mosaic technique, although he was still 
a draftsman, painter and illustrator. The muralist 
produced several mosaics for Carioca buildings, 
leaving two important works in Belo Horizonte: the 
side panels of the Church of St. Francis of Assisi in 
Pampulha and a panel located inside the current 
Casa Kubitschek Museum. He passed away in 1987.

Renaissance: The period of the Renaissance 
between the fourteenth and sixteenth centuries 
had a great impact, especially in Europe. The 
Renaissance is commonly linked to the greatest 
transformations of human life, in the political, 
economic, cultural and scientific spheres. In this 
period there is a search for the valorization of the 
human figure, a position widely shown in the artistic 
production of the time (Leonardo da Vinci works), 
as well as in science (emphasis on the Scientific 
Revolution and its main character, Galileo Galilei). 
It was also a time of great encouragement to great 
navigations, in order to discover the world.

Old World: Refers to the world known by Europeans 
until the discovery of America in the late fifteenth 
century, ie the European, African, Asian and the four 
Macaronesian archipelagos (Azores / PT, Madeira / 
PT, Canaries / ES and Cape Verde).

Zina  Aita: Painter, ceramist and draftsman (1900-
1967). Born in Belo Horizonte, he studied in Italy 
between 1914 and 1918 and when he returned to 
Brazil he developed an intimate friendship with 

modernists like Anita Malfatti, Mário de Andrade, 
Ronald de Carvalho and Manuel Bandeira. The 
artist, who represented Minas Gerais at the 1922 
Modern Art Week in São Paulo, produced works 
influenced by art nouveau and post impressionism. 
Not less important, Aita develops in his work 
characteristics of decorative art, which is evidenced 
when of its change to Italy in 1924, happening to 
direct a factory of ceramics. He died in Naples.
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As publicações desta linha editorial referem-se 

a temáticas relativas ao Patrimônio Cultural, ou 

seja, ao conjunto das diversas manifestações e 

práticas produzidas ao longo do tempo, seja no 

campo das artes, dos saberes, das celebrações, 

das formas de expressão e dos modos  de viver 

ou na paisagem da própria cidade, com seus 

atributos naturais, intangíveis e edificados bem 

como do patrimônio documental e museal. 

O objetivo é potencializar a salvaguarda 

do Patrimônio Cultural de Belo Horizonte, 

garantindo o direito à memória, contribuindo 

para o seu conhecimento e disseminação, 

bem como provocando a reflexão sobre a 

diversidade cultural e identitária na cidade.




