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### TEXTO EM INGLÊS.

The Rhinoceros: Five Centuries of Printmaking from the Albertina Museum presents, for the first time 
in Brazil, a wide selection of prints from the famous ALBERTINA  Museum in Vienna. Dedicated to the 
visual arts, with an outstanding graphic collection, the institution has over 50,000 drawings and roughly 
a million prints, covering a time span that stretches from the late Middle Ages to the present day and 
including names such as Albrecht Dürer, Pieter Bruegel, Francisco de Goya, Käthe Kollwitz, Henri de 
Toulouse-Lautrec and Pablo Picasso.  

The origins of the ALBERTINA  Museum date back to the 18th century: at that time, Austria was the seat 
of one of the most powerful European monarchies, the Habsburgs, and one of the customs fostered by 
the court was the collection of works of art. It was from this courtly collectionism that important present 
museums emerged, including the Musée du Louvre and the Museo del Prado. In the case of the ALBERTINA, 
the museum originated from Duke Albert von Sachsen-Teschen’s collection, donated to him by the Italian 
ambassador Giacomo Durazzo in 1776. The collection initially consisted of roughly a thousand works, a 
set that was expanded over the years by his descendants and successors, who incorporated both classical 
pieces and works by modern and contemporary artists.  

This exhibition presents 154 works by 41 masters. The selection, organized by the chief curator of the 
Austrian museum, Christof Metzger, in dialogue with Paulo Miyada, curator of the Instituto Tomie 
Ohtake, covers the same time frame of the ALBERTINA: from the first great German   printmaking artists 
(Martin Schongauer and Albrecht Dürer), through the Renaissance and Baroque (Andrea Mantegna 
and Rembrandt) and modern era (Henri Matisse, Marc Chagall and Joan Miró), with a prominent 
expressionist set that includes works by Edvard Munch, Ernst Ludwig Kirchner and Karl Schmidt-Rottluff. 
From post-modernism to the contemporary, we feature representative figures such as Andy Warhol and 
Kiki Smith. Coming from one of the world’s most expressive graphic art collections, the exhibition brings 
a comprehensive overview of printmaking, its techniques, uses and transformations over more than 500 
years of Western art history.  

We at the Instituto Tomie Ohtake thank the ALBERTINA  Museum for its close cooperation, which has 
allowed the Brazilian public this opportunity to appreciate famous prints created through the most varied 
methods. We extend our special thanks to CNP Seguros Holding Brasil, for supporting the exhibition, as 
well as to Aché Laboratórios, AB Concessões and BMA Advogados, and also highlight the fundamental 
use of the federal law for cultural incentive and the support of Fronius do Brasil and Villares Metals, which 
helps us to reinvigorate the efforts to present works of seminal names in visual arts.  

INSTITUTO TOMIE OHTAKE 

### TEXTO EM PORTUGUÊS.

 O Rinoceronte: Cinco Séculos de Gravuras do Museu Albertina apresenta, pela primeira vez no país, uma 
vasta seleção de trabalhos em gravura oriundos do célebre Museu ALBERTINA, de Viena. Dedicada às 
artes visuais, com destacado acervo gráfico, a instituição tem mais de 50 mil desenhos e em torno de 
um milhão de gravuras, abrangendo um recorte temporal que se estende do final da Idade Média até 
a atualidade e inclui nomes como Albrecht Dürer, Pieter Bruegel, Francisco de Goya, Käthe Kollwitz, 
Henri de Toulouse-Lautrec e Pablo Picasso. 

O Museu ALBERTINA tem sua origem no século XVIII: naquele tempo, a Áustria era sede de uma das 
mais poderosas monarquias europeias, a dos Habsburgos, e um dos hábitos cultivados pela corte era 
o colecionismo de obras de arte. Foi desse colecionismo cortesão que surgiram importantes museus
atuais, dentre os quais se destacam o Musée du Louvre e o Museo del Prado. No caso do ALBERTINA, o 
museu se originou com a coleção do Duque Albert von Sachsen-Teschen, doada a ele pelo embaixador 
italiano Giacomo Durazzo, em 1776. Inicialmente, a coleção era composta de cerca de mil obras,
conjunto ampliado ao longo dos anos por seus descendentes e sucessores, que incorporaram tanto
peças clássicas quanto produções de artistas modernos e contemporâneos. 

Esta exposição apresenta 154 obras de 41 mestres. A seleção, organizada pelo curador-chefe do museu 
austríaco, Christof Metzger, em diálogo com Paulo Miyada, curador do Instituto Tomie Ohtake, abarca 
o mesmo recorte cronológico do ALBERTINA: desde os primeiros grandes artistas gravadores alemães 
(Martin Schongauer e Albrecht Dürer), passando por renascentistas e barrocos (Andrea Mantegna e
Rembrandt) e por modernos (Henri Matisse, Marc Chagall e Joan Miró), com destaque para o conjunto 
expressionista que inclui obras de Edvard Munch, Ernst Ludwig Kirchner e Karl Schmidt-Rottluff. Do 
pós-modernismo ao contemporâneo contamos com figuras representativas como Andy Warhol e 
Kiki Smith. Vindo de um dos mais expressivos acervos de artes gráficas do mundo, a mostra traz um 
abrangente panorama da gravura, suas técnicas, usos e transformações ao longo de mais de 500 anos 
da história da arte ocidental. 

Pela possibilidade de trazer ao público brasileiro célebres produções realizadas nas mais variadas 
técnicas da gravura, o Instituto Tomie Ohtake agradece a estreita colaboração do Museu ALBERTINA. 
Estendemos o agradecimento especialmente à Caixa Seguradora, pela viabilização da exposição, 
bem como ao Aché Laboratórios, AB Concessões e ao BMA Advogados, destacando também o uso 
fundamental da lei federal de incentivo e o apoio da Fronius do Brasil e Villares Metals, que nos 
auxiliam a renovar o potencial de conhecer obras de nomes seminais para as artes visuais. 

INSTITUTO TOMIE OHTAKE 



### TEXTO EM INGLÊS.

The development of printmaking techniques is one of the greatest artistic achievements of the late 
Middle Ages. For with the advent of the woodcut in the early 15th century, the copperplate engraving 
towards the middle and finally the etching at the end of the century, printmaking had gradually become 
an independent art genre. Initially conceived perhaps only as a quick and inexpensive reproduction 
technique – for devotional pictures, leaflets or objects of everyday use, for instance – graphic art was 
gradually to become the equal of painting in the competition between the arts, and with artists such as 
Martin Schongauer or Albrecht Dürer attain an even higher status. But with the advent of printmaking, art 
inevitably transformed itself into a true mass medium. For the first time in history, pictures thus became 
widely dispersed commodities. Thus, by means of printmaking’s mobilisation of art, it was finally possible 
to see at any time what was being done elsewhere, and the fruitful exchange between distant art centres 
was kept in constant flux: pictures learned to move, became in a certain sense timeless and wordless, and 
at last it had become possible for a large number of people to access works of art.  

The technical and aesthetic possibilities of the matrices for woodcut and copperplate engraving, which 
were produced using a purely mechanical process, were soon exhausted. Etching, on the other hand, 
which demanded not only manual skill and imagination but also insights into physics and chemistry, 
offered great scope for artistic experimentation and technical progress in the following centuries. Due 
to the often spontaneous flow of the line image, etching is closer to drawing than other high – and low – 
pressure techniques. Artists have been fascinated and inspired by the free movement of the etching needle 
from the very beginning. Line etching, drypoint work, surface etching and also working directly with the 
brush dipped in the etching water enabled graphic differentiation and painterly tonality, culminating in 
Rembrandt’s work. The 17th and 18th centuries brought sfumato-like effects with mezzotint art, which 
was particularly prized in England, and the aquatint developed in the 1760s made it possible to print 
larger areas in various shades of grey. Francisco de Goya, Claude Lorrain and Giovanni Domenico Tiepolo 
are considered the great masters of this technique.  

In the early 19th century, etching and copperplate engraving initially passed on their significance to 
the newly discovered lithography, cliché and autotype, which finally made it possible to print long and 
maximum print runs without printing plate wear and the associated loss of quality. This offered artists of 

### TEXTO EM PORTUGUÊS.

O desenvolvimento de técnicas de gravura é uma das maiores realizações artísticas do final da Idade 
Média. Pois, com o advento da xilogravura no início do século XV, da calcogravura, em meados do 
mesmo século, e da água-forte no fim desse período, a gravura foi se tornando aos poucos um gênero 
artístico independente. De início compreendida talvez apenas como uma técnica de reprodução rápida 
e de baixo custo – para criar, entre outros, folhetos devocionais, panfletos ou objetos de uso cotidiano 
–, ela viria, aos poucos, a adquirir pé de igualdade com a pintura na competição entre as artes, 
tornando-se até mais importante por meio do trabalho de artistas como Martin Schongauer e Albrecht 
Dürer. Entretanto, com o surgimento da gravura, a arte também se transformou inevitavelmente em 
um verdadeiro meio de massa. As imagens tornaram-se – pela primeira vez na história – mercadoria 
amplamente disseminada. Por meio da gravura, que mobilizou a arte, passou a ser possível, enfim, 
visualizar a qualquer momento aquilo que era feito em outros lugares, mantendo em fluxo contínuo o 
frutífero intercâmbio entre a tradição local e centros de arte distantes: as imagens ganharam pernas 
e tornaram-se, de certa forma, independentes do tempo e do lugar. Finalmente, um número maior de 
pessoas passou a ter acesso a obras de arte. 

No caso das matrizes para xilogravura e calcogravura, produzidas por meio de um procedimento 
meramente mecânico, as possibilidades técnicas e estéticas logo se esgotaram. Já a água-forte, que 
exigia do artista conhecimentos de física e química, além de habilidade manual e imaginação fértil, 
viria a oferecer nos séculos subsequentes um amplo espaço para a experimentação artística e o 
progresso técnico. Em função do traçado frequentemente espontâneo, a água-forte está mais próxima 
do desenho que outros procedimentos de gravura em relevo ou de encavo. Desde seus primórdios, os 
artistas sentiram-se fascinados e inspirados pela maleabilidade da agulha no desenho. A corrosão das 
linhas, a gravura com ponta-seca, a corrosão das superfícies, e também o trabalho direto com o pincel 
mergulhado na substância corrosiva, possibilitavam distinções no desenho e a tonalização da pintura, 
que atingiram seu ápice na obra de Rembrandt. Os séculos XVII e XVIII trouxeram com a meia-tinta, 
especialmente apreciada na Inglaterra, efeitos de sfumato, e, com a água-tinta, desenvolvida nos anos 
1760, a possibilidade de imprimir diversos tons de cinza sobre superfícies maiores. Francisco de Goya, 
Claude Lorrain e Giovanni Domenico Tiepolo foram os grandes mestres dessa técnica. 

No início do século XIX, a água-forte e a calcogravura transferiram sua importância à recém-descoberta 
litografia, ao clichê e à autotipia, o que finalmente possibilitou a impressão de tiragens grandes sem o 
desgaste das chapas de impressão e a consequente perda de qualidade associada ao processo. Dessa 
forma, artistas do século XX tiveram a seu dispor um amplo espectro de técnicas artísticas e meios de 



### TEXTO EM INGLÊS.

the 20th century a broad spectrum of artistic techniques and means of expression, which were eventually 
supplemented in the 1960s by screen printing as a new process favoured above all by Pop Art artists.  

Like scarcely any other collection in the world, the ALBERTINA is able to present the history of the graphic 
arts, which is only roughly sketched out here, with the most outstanding exemplars of its evolution over 
six centuries. In addition to the collecting of graphic works, the systematic documentation of high-quality 
prints is also part of the statutes of the ALBERTINA. Since its founding by Albert von Sachsen-Teschen 
in 1776, however, the Museum has not only sought to complete and round out its historical holdings, 
but also to expand them with works of contemporary art. Even in the early years of the ALBERTINA, its 
founder gave instructions to take due account of the maîtres modernes in all art acquisitions.  

This acquisition policy continued after the nationalisation of our institution in 1919 and was particularly 
intensified after 1945, so that the ALBERTINA’s collections have always been of great importance in the 
field of contemporary art. The collection now concentrates on Expressionism in Germany and Austria, 
American and German art of the second half of the 20th century and Austrian post-war art. Today, the 
acquisition policy also focuses on individual artist personalities such as Andy Warhol, Jim Dine, Georg 
Baselitz and Kiki Smith, whose works in ALBERTINA ownership provide a retrospective overview.  

Although the decision was made in connection with the ALBERTINA’s repositioning after 2003 to exhibit 
drawings and prints in the context of paintings and sculptures, the collection policy only pursues 
acquisitions of works that correspond to the expanded concept of “works on paper”. In the area of the 
historical collections, only a few significant acquisitions could be made due to the high-quality standards. 
We therefore accept individual gaps in the holdings, which naturally exist in this part of the collection 
despite its overwhelming abundance, as a result of the more than two hundred years of the collection’s 
history, and regard its current structure and composition as the individual, distinctive collection profile 
of the ALBERTINA.  

PROF. DR. KLAUS ALBRECHT SCHRÖDER 
Director General, The ALBERTINA Museum Vienna 

### TEXTO EM PORTUGUÊS.

expressão, completados ainda, nos anos 1960, pela serigrafia, um novo processo adotado sobretudo 
pelos artistas da arte Pop. 

Como praticamente nenhum outro acervo no mundo, o ALBERTINA está apto a apresentar a história 
das artes gráficas, aqui apenas esboçada de modo rudimentar, com as peças mais marcantes de sua 
evolução ao longo de mais de seis séculos. Além de colecionar desenhos, reunir sistematicamente 
gravuras de alta qualidade também faz parte de nossos estatutos. Desde sua fundação em 1776, 
por Albert von Sachsen-Teschen, os objetivos da casa não vêm sendo, porém, apenas completar e 
complementar os acervos históricos, mas também ampliá-los com obras de arte contemporânea: já 
nos primeiros anos de existência do ALBERTINA, seu fundador instruía a levar-se em consideração os 
maîtres modernes nas novas aquisições de obras de arte. 

Essa política de aquisição foi perpetuada depois da estatização de nossa instituição no ano de 1919 
e especialmente intensificada após 1945, de forma que as coleções do ALBERTINA no campo da arte 
contemporânea vêm ocupando desde sempre um lugar de extrema importância. Entre os destaques 
da coleção estão o Expressionismo na Alemanha e na Áustria, a arte estadunidense e alemã da segunda 
metade do século XX e a arte austríaca do pós-Segunda Guerra Mundial. A atual política de aquisições 
tem seu foco principal em diferentes personalidades do mundo da arte, como Andy Warhol, Jim Dine, 
Georg Baselitz e Kiki Smith, cujas obras de propriedade do ALBERTINA possibilitam amplas mostras 
retrospectivas. 

Embora no âmbito do reposicionamento do ALBERTINA depois de 2003 tenha sido decidido que 
desenhos e gravuras seriam expostos no contexto de pinturas e esculturas, a política de coleções da 
casa só admite compras de obras que sejam condizentes com o conceito ampliado de “trabalhos em 
papel”. No setor de coleções históricas, foi possível registrar apenas alguns acréscimos significativos, 
em função das altas exigências em termos de qualidade. Aceitamos como parte da história de mais 
de 200 anos de coleção as lacunas específicas naturalmente existentes nesta parte do acervo, apesar 
de sua abundância avassaladora, e entendemos sua atual estrutura e constituição como o perfil 
individual e inconfundível do ALBERTINA. 

PROF. DR. KLAUS ALBRECHT SCHRÖDER 
Diretor-geral, The ALBERTINA Museum Vienna 
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