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exposições gnr 2015 / gnr exhibitions 2015

fabio miguez -- horizonte, deserto, tecido, cimento --  fevereiro > março/february > march -- são paulo

https://youtu.be/1tZHaPlYKXQ


fabio miguez -- coleção figueiredo ferraz -- fevereiro > março/february > march -- são paulo



daniel buren -- cores, luz, projeção, sombras, transparência: obras in situ e situadas -- março > maio/march > may -- rio de janeiro

https://youtu.be/WUdj7rV5kT4


athos bulção -- abril > maio/april > may -- são paulo

https://youtu.be/unGHcHnsCz0


cao guimarães -- depois -- abril > junho/april > june -- são paulo

https://youtu.be/fMlfTBrF_nU


eduardo coimbra -- fatos arquitetônicos -- maio > junho/may > june -- rio de janeiro

https://youtu.be/9mKEiwFJ1Gs


rodolpho parigi -- levitação -- maio > julho/may > july -- são paulo

https://youtu.be/QJBWX6H_R3g


artur lescher -- afluentes -- junho > agosto/june > august -- rio de janeiro

https://youtu.be/Ek4ELuseLQI


o grivo  -- junho > agosto/june > august -- são paulo

https://youtu.be/SOMJxEwy1uM


abraham palatnik  -- junho > agosto/june > august -- são paulo

https://youtu.be/UIpl4U3WGWs


antonio dias -- papéis do nepal 1977-1986 -- agosto > setembro/august > september -- rio de janeiro

https://youtu.be/v2SrqA4ps-w


xavier veilhan -- horizonte verde -- agosto > outubro/august > october -- são paulo

https://youtu.be/o1UtBSNZKnk


josé patrício -- avulsos -- outubro > novembro/october > november -- rio de janeiro

https://youtu.be/U_64gX7DM6Y


sérgio sister -- ordem desunida -- outubro > dezembro/october > december -- são paulo

https://youtu.be/qoAeqbRwOTs


marco maggi -- uma frase com três cantos -- novembro > fevereiro/november > february -- são paulo

https://youtu.be/vuCIRiTUv4Y%20


bruno dunley -- ruído -- novembro > fevereiro/november > february -- rio de janeiro

https://youtu.be/qJ9jfDvwMm4


not vital -- esculturas&desenhos -- novembro > fevereiro/november > february -- são paulo



galeria nara roesler, new york
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paulo bruscky -- poesia viva; antonio dias -- antonio dias; marcos chaves -- paisagens não vistas; alexandre arrechea -- the inevitable space; 

cao guimarães -- cao; virginia de medeiros -- studio butterfly; vik muniz -- everything so far: catálogo raisonné;  marco maggi -- veneza



feiras / artfairs

ARMORY, NEW YORK

ART BASEL HONG KONG

SP - ARTE, SÃO PAULO

FRIEZE SPOTLIGHT, NEW YORK

ARTRIO, RIO DE JANEIRO

ARTBO, BOGOTÁ

FRIEZE MASTERS, LONDON

ART BASEL MIAMI BEACH





prêmios / awards

VIRGINIA DE MEDEIROS

PRÊMIO PIPA  2015

PIPA VOTO POPULAR 2015

5 PRÊMIO MARCANTONIO VILAÇA 

RESIDENCY AWARD:

MANCHESTER UNIVERSITY 

BERNA REALE

5 PRÊMIO MARCANTONIO VILAÇA  



ALICE MICELI

CIFO GRANTS AND COMMISSIONS

ALEXANDRE ARRECHEA

CUBAN ARTIST OF THE YEAR:

FUNDACIÓN FARBER  



ALBERTO BARAYA

VII PREMIO NACIONAL DE ARTES 

PLÁSTICAS LUIS CABALLERO

ISAAC JULIEN

KAINO AWARD:

ARTISTIC EXCELLENCE 



BERNA REALEALEXANDRE ARRECHEA

XAVIER VEILHAN RENÉ FRANCISCO

inícios / beginnings



despedidas / farewell

TOMIE OHTAKE. 1913 - 2015



aquisições institucionais / institutional acquisitions

fábio miguez, valise dominó, 2013
ella fontanals-cifo collection

lucia koch, shimokawa dental clinic, 2010
ella fontanals-cifo collection

daniel buren, triptyque électrique — bleu ciel, 2014
ella fontanals-cifo collection

eduardo coimbra, fato geométrico 9, 2015
ella fontanals-cifo collection

eduardo coimbra, fato geométrico 7, 2015
ella fontanals-cifo collection

eduardo coimbra, fato geométrico 2, 2015
ella fontanals-cifo collection



alberto baraya, expedição machu picchu: 
orquídea parasita verde, 2013, essex collection of art

artur lescher, rio máquina, 2015
tanya brillembourg capriles collection

artur lescher, da série/from the series afluentes, 2015   
tanya brillembourg capriles collection

marco maggi, black complot (white), 2015
ella fontanals-cifo collection

cao guimarães, da janela do meu quarto, 2004
pinacoteca do estado de são paulo

alberto baraya, “arbol de caucho - arbol historico”, 2006
boris hirmas collection



virginia de medeiros, studio butterfly, 2003-2006 
instituto de arte contemporânea inhotim

virginia de medeiros, sérgio simone 2, 2006, 2007-2014
instituto de arte contemporânea inhotim

artur lescher, da série/from the series afluentes, 2015   
tanya brillembourg capriles collection

artur lescher, da série/from the series afluentes, 2015   
tanya brillembourg capriles collection

brígida baltar, a coleta da neblina, 2001
sesc são paulo

brígida baltar, a coleta da neblina, 2001
sesc são paulo



marcos chaves, nós, 2008   
coleção itaú cultural

marcos chaves, da série/from the series sugar loafer, 2014   
coleção itaú cultural

lucia koch, 2001, 2013   
los angeles county museum collection

marcos chaves, nós / horizontais, 2008   
coleção itaú cultural

marcos chaves, da série/from the series sugar loafer, 2014   
coleção itaú cultural

karin lambrecht, encontro, 2013-2014
coleção instituto ling



paulo bruscky, ação postal - postação, 1975 
museu de arte moderna de são paulo

sérgio sister, terceiro fundo # 16 e 21 (díptico), 2013-2014
sesc são paulo

fabio miguez, 2 x 2, 2009   
coleção figueiredo ferraz

brígida baltar, coleta da neblina, 1999   
fundação vera chaves barcellos

marco maggi, paper drawing - north mosaic, 2014   
21c museum hotels

marco maggi, paper drawing - east mosaic, 2014   
21c museum hotels



alice miceli, chernobyl project (2007-2010), 2007
bemis center for contemporary art

virginia de medeiros, sérgio simone 2, 2006, 2007-2014
coleção ip capital partners

alice miceli, chernobyl project (2007-2010), 2007
museu de arte moderna do rio de janeiro (mam-rj)

alice miceli, in depth (cambodia), 2014   
coleção ip capital partners

virginia de medeiros, manilas bar (casa marinalva), 2014   
museu de arte do rio (mar)

virginia de medeiros, manilas bar (casa marinalva), 2014   
museu de arte do rio (mar)



adventures of the black square: abstract art and society 1915–2015
helio oiticica, melanie smith
whitechapel art gallery, london (coletiva/group show)

highlights

asas e raízes josé patrício
caixa cultural, rio de janeiro (coletiva/group show)

paulo bruscky: artist books and films, 1970-2013
paulo bruscky, the mistake room, los angeles (individual/solo show)

mot collection
oscar oiwa, mot tokyo, tokyo (coletiva/group show)



paisagens não vistas marcos chaves, 
museu de arte do rio (mar), rio de janeiro (individual/solo show)

riot
isaac julien, de pont museum, tilburg (individual/solo show)

waterweavers alberto baraya
centro cultural conde duque, madrid (coletiva/group show)

cabeça milton machado
ccbb, belo horizonte (individual/solo show)



pintura e desenho, karin lambrecht
instituto ling, porto alegre (individual/solo show)

ten thousand waves, isaac julien
mobile m+, west kowloon, hong kong (individual/solo show)

31a bienal de são paulo, obras selecionadas
virginia de medeiros, itinerância várias cidades/iteration various cities (coletiva/group show)

naturaleza nominal, alberto baraya
centro de arte dos de mayo, buenos aires (coletiva/group show)



possibilities of the object, antonio dias, hélio oiticica
fruitmarket gallery, edinburgh (coletiva/group show)

made in brasil, antonio dias, milton machado, vik muniz
casa daros, rio de janeiro (coletiva/group show)

el cubo, daniel buren 
centre pompidou, málaga (individual/solo show)

100-101, tomie ohtake 
instituto tomie ohtake, são paulo (individual/solo show)

do objeto para o mundo, melanie smith
itaú cultural, são paulo (coletiva/group show)



zwischen den velten, cristina canale
kunstforum market, hamburg (coletiva/group show)

international pop
antonio dias, walker art center, minneapolis (coletiva/group show)

heaven and hell: from magic carpets to drones
alexandre arrechea, villa empain, brussels (coletiva/group show)

uma escultura na sala
eduardo coimbra, casa de cultura laura alvim, 
rio de janeiro (individual/solo show)



simple forms: contemplating beauty, oscar oiwa, xavier veilhan
mori art museum, tokyo (coletiva/group show)

stones against diamonds
isaac julien, palazzo malipiero-barnabò, venice (individual/solo show)

as margens dos mares
o grivo, sesc pinheiros, são paulo (coletiva/group show)

le baron de triqueti
xavier veilhan, abbaye de cluny, burgundy (individual/solo show)



é tanta coisa que não cabe aqui, berna reale
pavilhão do brasil, 56th venice biennale, venice (coletivo/group show)

das kapital oratorio, isaac julien
all the worlds futures, 56th venice biennale, venice (individual/solo show)

lampedusa, vik muniz
at sea in venice/boiando nas águas de veneza (individual/solo show)

global myopia ii, marco maggi
uruguay pavillion, 56th venice biennale, venice (individual/solo show)



cosmic dialogues, abraham palatnik, julio le parc
mfa houston, houston (coletiva/group show)

paulo bruscky: artist books and films, 1970-2013
paulo bruscky, another space, new york (individual/solo show) reverta, brígida baltar

oca, são paulo (coletiva/group show)

12 bienal de havana, daniel buren
havana (coletiva/group show)



vik muniz
vik muniz, muntreff, buenos aires (individual/solo show)

a room of one’s own, melanie smith
laboratorio arte alameda, mexico city (coletiva/group show)

the map of silence, alexandre arrechea
museo nacional de bellas artes, havana (individual/solo show)

space between, sérgio sister 
flag art foundation, new york (coletiva/group show)



casa 7, carlito carvalhosa, fabio miguez, pivô, são paulo (coletiva/group show)

stones against diamonds, isaac julien 
kirche elisabethen, basel (individual/solo show)

arbolabor, marcos chaves 
centro de arte caja de burgos, burgos (individual/solo show)

a mão negativa, fancy violence, eav parque lage, rio de janeiro (coletiva/group show)

sem título, tomie ohtake, av paulista, são paulo (obra pública/public work)



imaterialidade
carlito carvalhosa, brígida baltar, laura vinci, marcos chaves, 

sesc belenzinho, são paulo (coletiva/group show)

a reinvenção da pintura, abraham palatnik 
fundação iberê camargo, porto alegre (individual/solo show)

objects in the mirror are closer than they appear, 
julio le parc, lexus hybrid art, moscow 
(individual/solo show)



invento, o grivo
oca, são paulo (coletiva/group show)

5 prêmio marcantonio vilaça, berna reale, virginia de medeiros, 
mac-usp, são paulo (coletiva/group show)

fordlandia, melanie smith
lulu, mexico city (individual/solo show)

intersections (after lautréamont)
alice miceli, cifo art space, miami (coletiva/group show)

trio bienal, marcelo silveira, paul ramirez jonas, vik muniz, marcos 
chaves, rodolpho parigi, xavier veilhan, raul mourão, artur lescher, dan-
iel buren, rio de janeiro, brasil, são paulo (coletiva/group show)



visualismo: arte, tecnologia e cidade, alice miceli, vik muniz, 
virginia de medeiros, rio de janeiro (coletiva/group show)

cuba ficción y fantasía, rené francisco
casa daros, rio de janeiro (coletiva/group show)

oir: outras ideias para o rio, daniel buren 
penhasco dois irmãos, rio de janeiro (individual/solo show)

luz do mundo, julio le parc 
bienal de curitiba, paraná (individual/solo show)

precisa-se do presente, berna reale
rumos itaú cultural, são paulo (coletiva/group show)



a história da imagem, bruno dunley
sim galeria, curitiba (coletiva/group show)

le parc lumière, julio le parc
bildmuseet, umea (individual/solo show)

the world is our home: a poem on abstraction, tomie ohtake
parasite, hong kong (coletiva/group show)

sculpture in the city, xavier veilhan
fenchurch avenue, london (individual/solo show)



resistance performed
antonio dias, paulo bruscky
migros museum, zurich (coletiva/group show)

bruscky invent’s, paulo bruscky
dan gunn gallery, berlin (individual/solo show)

mensagem de uma nova américa: 10a bienal do mercosul
abraham palatnik, antonio dias, alberto baraya, brígida baltar, hélio oiticica, karin lambrecht, marcelo silveira, milton machado, 
paulo bruscky, paul ramirez jonas, rené francisco, porto alegre (coletiva/group show)

al fresco, daniel buren, bozar centre for the arts, brussels (individual/solo show)



la temperatura del aire, lucia koch 
centro de arte caja de burgos, burgos (individual/solo show)

transmissions: art in eastern europe and latin america,
antonio dias, julio le parc, paulo bruscky 
moma, new york (coletiva/group show)

34 panorama da arte brasileira
berna reale, cao guimarães, mam-sp, são paulo (coletiva/group show)

nós entre os extremos, artur lescher, milton machado 
instituto tomie ohtake, são paulo (coletiva/group show)



entropia, rené francisco
factoria habana, havana (individual/solo show)

so called utopia, melanie smith
logan center for the arts, chicago (coletiva/group show)

the world goes pop, antonio dias
tate modern, london (coletiva/group show)

vik muniz, vik muniz
museu vale, vila velha (individual/solo show)



imagine brazil, cao guimarães, milton machado
dhc art foundation for contemporary art, montreal (coletiva/group show)

ornitología bolivariana
alberto baraya, museo quinta de bolivar, bogotá (individual/solo show)

arte é a última esperança, paulo bruscky
centro cultural dos correios, são paulo (individual/solo show)

displaced images:4th poly/graphic san juan triennial, vik muniz, lucia 
koch, san juan (coletiva/group show)

pyeta segundo ato, fancy violence
19o festival videobrasil, sesc pompeia, são paulo (coletiva/group show)
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AntonioGonçalves Filho

Representante uruguaio na 56.ª
Bienal de Veneza, em cartaz até
o dia 22, Marco Maggi traz para
São Paulo um pouco do que ele
exibe na mostra italiana, desde
ontem,14,naGaleriaNaraRoes-
ler. E esse pouco é um mundo
liliputiano, delicado, que con-
trastacomogigantismogullive-
riano da arte contemporânea.
Na exposição Uma Frase com
Três Cantos, como indica o títu-
lo, está embutido o conceito de
uma retórica impossível, algo
surrealista, em que padrões li-
neares sugerem circuitos de
computador,vistasaéreasdeci-
dades, diagramas do sistema
nervoso ou fragmentos de um
mapeamento genético. Tudo
menos a retórica verbal, o que
seria natural em se tratando do
filhodedoisconceituadosescri-
tores uruguaios, María Inés Sil-
va Vila (1926-1991) e Carlos
Maggi (1922-2015).
Criadoemambiente literário

– por sua casa circulavamauto-
res como Felisberto Hernán-
dez–,MarcoMaggi parecia, en-
fim, destinado à literatura. E,
de certo modo, as pequenas fi-
guras que formam esse mundo
intimista do artista evocam
umanarrativaverbal,umvíncu-
lo com a linguagem literária,
ainda que sem o compromisso
da lógica.Nãohámensagensci-
fradas nessa “frase com três
cantos” de Maggi. Há, sim, a
exemplo de sua instalação ‘site
specific’ da Bienal de Veneza,
umalinguagemabstrataquede-
safia o espectador a fazer asso-
ciações de caráter subjetivo,
nãonecessariamentesintoniza-
das com a sintaxe do autor.
Escanearessestrabalhosétra-

balho para ummíope, disposto
a penetrar nessa dimensão mi-
croscópicaparaveromacrocos-
mo. Tanto que a instalação na
mostra italiana, feita com pe-
quenos pedaços de papel, lápis
evaretas,chama-se,apropriada-
mente, Global Myopia (Miopia
Global). Não se trata de uma
crítica à incapacidade de ver

mais adiante, como se supõe,
mas o contrário.Maggi convida
aolharoqueestápróximo.“Em
Veneza, as pessoas entram na
sala e, aparentemente, sentem-
se logradas por estar num am-
biente branco, achando que se
tratadeumabrincadeiraconcei-
tual”, diz o artista, referindo-se
àdiscretapresençamaterialda-
queles desenhos singelos, fei-
tos de fragmentos de papel, na
exposição –mostra que caberia
toda numamala demão.
OscircuitosdeMaggi evocam

osdaartistavenezuelana(deori-
gem alemã) Gego (1912-1994) –
emparticular sua sérieReticulá-

rea, sua obramais popular, rede
de peças modulares de aço que
se expande pelo ambiente. Nu-
ma das paredes da Galeria Nara
Roesler, Maggi lida com ames-
ma questão de Gego, a da obra
que revela o espaço circundan-
te, convidando o observador a
acompanharodesenhodascor-
das tensionadas por um con-
junto de lápis fixado perpendi-
cularmente à parede.
Maggiconfirmaesse interes-

sepelotrabalhodeGego,acres-
centando que, a exemplo dela,
o que pretende, ao intervir no
espaço expositivo, é criar uma
outra realidade espacial. Não
um espaço negativo carregado
demetáforas e alegorias, como
se vê nas instalações contem-
porâneas, mas um espaço que
convideoespectadoràcontem-
plação, aoexercíciode seadap-
tar a um desenho de dimensão
diminuta para ver melhor.

“Não sou pessimista nemacho
queestejamosàbeiradoapoca-
lipse”, admite, o que justifica
sua aproximação com a van-
guarda suprematista do come-
çodo século passado –notada-
menteMalevitch–comprome-
tida com a construção de um
mundo novo pela arte.
Quandousaacor,Maggio faz

com parcimônia, como na “es-
cada” cromática de cinco me-
trosdealturafeitadepapelFan-
fold branco. Contra a parede
branca, ela desaparece, como
nas melhores obras do supre-
matismo malevitchiano, dei-
xandoapenasosdegrauspinta-
dos (com cores primárias ou
preto) à vista, provocando um
efeito intrigante ao tornar obs-
curaaestruturadaescada.Esse
sensodehumor refinadodialo-
ga comode seu amigo brasilei-
ro, o escultor Waltercio Cal-
das, que está com uma mostra

noInstitutodeArteContempo-
rânea e mantém forte vínculo
com a tradição, adensando sua
relação com a história da arte.
Maggidizqueaspequenases-

truturas geométricas recorta-
dasnopapelnãosãosignosinde-
cifráveis.“Querotentaraaltain-
definição”, sintetiza. “Oqueme
interessa é o espaço entre as pa-
lavras,muitomaisqueasemânti-
ca.” Isso significa que os recor-
tesdepapel, ao formarumdese-
nhodiminuto,conduzemàfron-
teira do visível para que o olho
transcenda. Como na Reticulá-
rea de Gego, o uso da repetição
leva o espectador a perceber as
peças como obras sem fim. É
umavisãoepifânicaquecontras-
ta com a visão ordinária das
obrascaracterizadaspelamonu-
mentalidade presentes em bie-
nais. Maggi esteve nas maiores
(aBienaldeSãoPaulo,em2002)
eentrounosmuseusmaisimpor-
tantes(MoMA,Whitney,Gugge-
nheim)semprecisaraumentara
escala. “O que me interessa é
uma intimidade objetiva, criar
um espaço que permita o diálo-
go, que é difícil numa escala em
que alguémse sinta pequeno.”

Lilliput em
SãoPaulo

Visuais

Representante do
Uruguai na 56ª
Bienal de Veneza,
Marco Maggi
monta mundo
micro na cidade

l Paralelo
Na exposição
paulistana,
Maggi exibe
algumas obras
que também
estão na bienal
italiana, em
que sua sala,
toda branca,
deixa perplexos
os visitantes,
que imaginam
se tratar de um
jogo conceitual
do artista

FOTOS DIVULGAÇÃO

UMA FRASE COM TRÊS
CANTOS
Galeria Nara Roesler. Av. Euro-
pa, 655, tel. 3063-2344. 2ª a 6ª,
10h/19h; sáb., 11h/15h. Até 13/2

DENISE ANDRADE/ESTADÃO

Ambíguo.
No trabalho
‘Horizontal
Complot’, a
trama que
tanto pode
sugerir uma
cidade vista
do alto
como um
circuito
eletrônico

Direto.
Acima e à
esquerda,
‘Drawing
Machine’,
peça com
12 lápis
de cor
soviéticos
entre 12
cordas; à
direita, Marco
Maggi

Ascensão. ‘Escada Fanfold’,
água-forte sobre papel

reviews
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A criminalidade é o tema
das obras de Berna Reale
no 34º Panorama doMAM

Tempode
violência

OUTROSMOMENTOSDAEXPOSIÇÃO

CamilaMolina

“Voudar uma festa e o tema vai
seraviolência”,disseBernaRea-
le para a filha, Carla, enquanto
concebia umade suas obras pa-
rao34.ºPanoramadaArteBrasi-
leira, inaugurado recentemen-
te no Museu de Arte Moderna
de São Paulo. A artista criou
uma boate dentro do MAM,
uma instalação com sirenes,
pratos de suspiros, paredes de
papelão perfurado por balas de
revólvereseembaladapormúsi-
caeáudiosreaiscaptadosdevia-
turas de polícia. Mais ainda, ao
ladodesse trabalho, BernaRea-
le fecha a exposição com o ví-
deo Habitus, uma performance
filmada em uma sala de ne-
cropsia. “Quis representar o
presente”, afirma a paraense.
DaTerra, Da Pedra, Daqui, tí-

tulo do 34.º Panorama, é uma
provocação, como expressou a
curadoraAracyAmaral, que or-
ganizouaediçãocomocurador
adjunto PauloMiyada. Alémde
convidarapenasseisartistaspa-
ra a mostra – participam tam-
bémCildoMeireles,MiguelRio
Branco, Cao Guimarães, Erika
Verzutti e Pitágoras Lopes –,

Aracy selecionou, com consul-
toria de André Prous, da
UFMG, 60 zoólitos de cerca de
2a7milanosatrás,descobertos
emsambaquis (montes de con-
chas) da região do Sul do Brasil
epreservadosemmuseusnacio-
nais e doUruguai. “Dos partici-
pantes, acho que sou a queme-
nosfazrelaçãodiretacomaque-
le objeto”, define Berna Reale
sobre apresençadas esculturas
de pedra polida na exposição.
Comoumcriadorcontempo-

râneo sente-se confrontado
com aquelas peças ancestrais?
Tomando o caso da artista pa-
raense, a resposta foi “um soco
noestômago”.“Quandofuicon-
vidada, disse que não sou uma
artista dememória”, contaBer-
naReale. “MasaAracydisseque
não se tratava de memória em
si,mas da questão do objeto es-
tético,doqueelesfaziamnaépo-
ca para representar o seu mun-
do,paraexpressaroseucotidia-
no, o seu entorno”. “Não posso
pensar no mundo de hoje, na
geografia,naecologia, sempen-
sar na violência”, completa.
Sua instalaçãoOTema da Fes-

ta – a boate –, ela explica, foi a
maneiraque encontroude colo-

caroespectadoremumambien-
te que se refere à criminalidade.
“Poucos já se sentiram dentro
de uma viatura”, diz a artista,
também perita criminal desde
abril de 2010. Os áudios verídi-
cos, como o do momento em
queumamulheracabadeencon-
trar o marido morto, formam
uma sonoridade “mórbida” e
são usados como “a mídia” ex-
plora o tema, diz. “Quantomais
horrível for,mais visado, e pare-
cequeomundoestáotempoto-
do se alimentandodessa violên-
cia”. “Queria que as pessoas en-
trassemnaobraesetocassemde
queelas fazempartedessa festa,
contribuempara isso”, afirma.
JáHabitus, tambéminédito, é

o trabalho mais forte de Berna
Reale. Criadora no campo da
performance, ela fez a obra em
dois tempos. Primeiro, ela apa-
receemumafábricadereabilita-

çãodepresoscosturandoplásti-
cospretosque, depois, usapara
ensacar corpos no IML – como
ela já explicou, tratam-se dos
mesmos utilizados para prote-
ger ternos de políticos. “No dia
da filmagem,morreram28pes-
soasenãotinhacomocontrolar
a entrada dos corpos na sala”,
lembra Berna. Sobre o temaDa
Terra, Da Pedra, Daqui, a artista
acredita que esteja relacionada
à última palavra da sentença.
“Acho que a única relação que
tenhocomaquela terra (do títu-
lo da mostra) é pelo corpo, pela
matéria que para ela volta, pela
violência com aquelas pessoas,
comessejovensquesãoenterra-
dos, não têm tempo de viver.”
Para Berna Reale, que reali-

zou no último domingo, 11, a
performance Promessa, sobre
igreja e sexualidade – ela cami-
nhoupelaprocissãodoCíriode
Nazaré, em Belém, sua cidade
natal, vestida com recriação do
uniformedaGuardaSuíçaPon-
tifíciaecarregandoumabandei-
ra da causa LGBT –, se daqui a
muitos anos suas obras fossem
encontradas comoas peçasdos
sambaquis, elas seriam, afinal,
um retrato de seumundo.

Beleza e
infelicidade
FotógrafoMiles
Aldridge retrata falsas
aparências namoda
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‘Cemitérios’. Vista das obras da artista paulistana Erika
Verzutti: o acúmulo, inclusive das peças que deram errado

NAWEB

Comtodoo respeitoquemerecem
osseis artistas participantesda
34.ª ediçãodoPanoramadaArte

BrasileiradoMuseudeArteModerna,
chamadoDaTerra,DaPedra,Daqui, o
quehádemais contemporâneonaexposi-
çãoorganizadapela curadoraAracyAma-
ral sãopedraspolidas commaisdemil
anos –algumas com4mil anos –encon-
tradas emsambaquis.Nessasmontanhas
deconchasespalhadasentrea costameri-
dionaldoBrasil e oUruguai, foramcata-
logadasmaisde 300peças, dasquais 60
delas estãonoPanorama.É, portanto,
umaoportunidadeúnicadever juntas
essasobrasqueprovocamquestõesper-
turbadoras sobreoque significa, afinal,
arte contemporânea.
Asmais antigas obras de arte são de

35mil anos atrás. Seu propósito não
seria tanto o desejo de recriar omundo
à imagem do homem,mas dar a ele
uma forma ideal, que poderia ser suge-
rida pela própria natureza – a forma de
uma concha ou de uma pedra –, o que
certamente se aplica aos povos que ha-
bitaram o Brasil hámilênios.
Oescultormoderno italianoMarino

Marini, cujasobras sãomarcadasporum
acentuadoarcaísmo, éumexemplode
apropriaçãobem-sucedidadessa arte an-
cestral. A escultura etrusca, noque ela
temdemais abstrata, foi basilarna for-
maçãodeMarini, assimcomoaarte afri-
cananocasodeBrancusi. Esperava-se
diálogo semelhantenessePanoramade
ArteBrasileira, quepropõeumaponte
entre aarte dos sambaquieiros eos con-
temporâneos.Noentanto, a pontevirou
abismo.Oconflito entre as formashar-
mônicasdenossos ancestrais e a ruidosa
desarmoniacontemporânea é evidente.
Nummomentodaarte contemporâ-

nea emque tudovira discurso sociológi-
co, antropológicoou comentáriopolíti-
co, contemplar a arte (silenciosa)dos
sambaquieiros éumadádiva. Enfim, o
que fascinanesse conjuntodepedras ra-
ras, que representambichos (peixes,
aves,mamíferos) ehomens, é a forma
absoluta, emseuestadopuro, pré-lin-
guístico, que se livra da retóricaparaex-
por suaessencialidade.
Nãosequerdizer comissoqueos seis

artistasdoPanoramadevamfidelidade
formal aos sambaquieiros,masquerer
“interpretar”o ambiente contemporâ-
neopartindodessa formaabsoluta, que
exclui amediaçãonaturalista,meparece
umequívoco – tãooumais grandioso à
medidaquea analogia comocrescendo
daviolênciada sociedadebrasileira privi-
legiao realismo(comonabarulhenta ins-
talaçãodeBernaReale).
É impossível afirmar que essa falta de

disposição para refletir sobre a unidade
formal absoluta (das peças dos samba-
quieiros) derive de uma visão pós-cubis-
ta, fragmentada, que não se sensibiliza
com a integridade da barbárie. Brancu-
si entendeu que o excesso de intelectua-
lismo do cubismo analítico era um ar-
madilha, capaz de afastar o artista con-
temporâneo do ethos original africano
do qual Picasso se apropriou sem saber
como lidar com a cultura ancestral. Pa-
rece-me que algo semelhante acontece
comos artistas do Panorama. Sobrou
retórica. Faltou forma.

Viatura.
A artista Berna
Reale em sua
instalação

Arqueologia.Detalhe da instalação ‘Wishful thinking’,
de Miguel Rio Branco, criada para a ocasião

Dos sambaquis. Peça lítica datada demais de 1mil anos e
encontrada entre a costa meridional do Brasil e o Uruguai

Galeria. Veja fotos
do 34º Panorama
do MAM-SP

estadao.com.br/e/34panorama

34º PANORA-
MA DA ARTE
BRASILEIRA
MAM. Parque
do Ibirapuera
(Av. Pedro Álva-
res Cabral ,
s/nº, portão 3),
tel. 5085-1300.
3ª a dom.,
10 h/18h.
R$ 6 (grátis
aos domingos).
Até 18/12
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Excessode retórica
namostra emqueo
arcaico é omoderno

]

CRÍTICA: Antonio Gonçalves Filho

Ligado em arquitetura, o artista
francês abre mostra em São Paulo

Veilhan, ou
a arte que
ousamudar
o espaço

Antonio Gonçalves Filho

Os lugares visitados pelo artis-
ta francêsXavierVeilhan,52, ja-
mais são os mesmos após sua
passagem. Em 2009, instalou
umagigantescacarruagempúr-
pura em frente do palácio de
Versalhes, fazendo a festa dos
turistasestrangeiros.SãoPaulo
o conhece por sua instalação
Raios, fios finos que imitavam
os raios solares atravessando as
folhagens,que integrouacoleti-
va Made By... Brasileiros, em
2014, no extintoHospitalMata-
razzo.AgorachegouavezdaGa-
leria Nara Roesler, que passa a
representar o artista no Brasil e
abre nesta segunda, 24, sua pri-
meira exposição individual na
AméricaLatina,HorizonteVerde.
A mostra é composta por 17

obras do artista, que une em
suas peças alta tecnologia e ar-
quitetura – ele recorre a scan-
ners3Dparafazeresculturas la-
pidadas com os mais variados
tipos de figuras, de homens a
bestas, inseridas no espaço ar-
quitetônico.Porserestasuaex-

posiçãoinauguralnoBrasil,Vei-
lhan achou conveniente resu-
mirsuatrajetória,exibindodes-
de esses homens toscos, que
contrastam comos do escultor
inglês Anthony Gormley – “ele
é intimista, eu sou extroverti-
do” – até seus móbiles, que de-
vemalgoàtradiçãodeCalder.A
diferença é que eles não têm
existência autônoma – mudam
conformeo ambiente, comona
sala da galeria em que as pare-
des são forradas por litografias
monocromáticas.
Numa segunda sala, elemos-

tra seu trabalho mais popular,
as esculturas – Veilhan é capaz
de produzir tanto representa-
ções naturalistas de personali-
dades (já esculpiu os corpos
dos arquitetos Jean Nouvel e
RenzoPiano)comoseusparen-
tes mais próximos. Seu mate-
rial favorito é a fibra de carbo-
no. Ele agora deu para usar pe-
destais de madeira, como nos
antigos monumentos, eviden-
ciando seu lado artesanal, um
pouco esquecido no início da
década, quando deu preferên-

cia ao aço inox e resina.
Veilhan não é um neófito no

circuito. Começou sua carreira
nos anos 1990. Fez interven-
ções ‘in situ’ em várias capitais
europeias e americanas, sem-
pre investindonoespaçopúbli-
co (ele prepara agora um novo
projetoparaoPompidou, opri-
meiroparaacidadedeParis,on-
de se formou). Paralelamente,
escreveeproduzosprópriosfil-
mes experimentais, em geral
mudos e curtos.
Homem culto e eclético, que

gosta tanto de Antonioni como
Michael Mann, passando por
Alain Guiraudie, Veilhan não
nutre preconceitos estéticos.
“Pensando como usar o espaço
do palácio de Versalhes, a prin-
cípio não queria usar a escala
gigantesca de Jeff Koons, mas
ela acabou se impondo, porque
minhageraçãosofreugrandein-
fluência dele”, diz Veilhan,
acrescentandoqueacorpúrpu-
ra, que representa as roupas
doscardeaisetambémadosan-
tigosmagistrados romanos,era
aidealparaseraplicadaàcarrua-
gemde Versalhes, quemais pa-
rece uma versão cubista da car-
roça fantasmado clássico filme
sueco de Victor Sjöström.
Para ele, qualquer referên-

cia vale, especialmente se ela
tiverachanceladamodernida-
de.Jáocompararamaofuturis-
ta Boccioni, por causa das es-
culturasquesugeremvelocida-
de, mas ele insiste que Jeff
Koonsésuareferência. “Elese-
guiu os passos de Duchamp e
Andy Warhol, no sentido de
desmistificar a obra de arte,
emboraeu,pessoalmente, con-
siderequeoartistadevasecur-
var à história para entender o
que significa a modernidade.”

SophieMarceau e a guerra
dos sexos emcomédia divertida
Atriz divide a cena com
Patrick Bruel em
‘Sexo, Amor e Terapia’,
feito com graça pela
diretora Tonie Marshall

Luiz CarlosMerten

Poderiater sidopartedaestraté-
giade lançamentodeSexo, Amor
e Terapia – se o filme de Tonie
Marshall já não tivesse esgota-
doseuciclonoscinemasfrance-
ses. No longa, na verdade bem
curto – menos de uma hora e
meia –, Sophie Marceau faz
uma viciada em sexo que usa
vestidosprovocantesparaque-
brar a guarda de Patrick Bruel
(que resiste a suas investidas).
Em maio, Sophie integrava o

júri internacionalqueentregoua
PalmadeOuroaDheepan,deJac-
ques Audiard. Fazia a montée
desmarches comGuillermoDel
Toroquando,nomeiodaescada-
ria, e empleno tapete vermelho,
umgolpedeventoabriuseuvesti-
doeomundointeiroviuascalci-
nhasdeSophie.MarilynMonroe
jáera(emOPecadoMoraaoLado,
deBillyWilder).SophieMarceau
na cabeça.Oumelhor, ‘en culot-
tes’, comodizemos franceses.
Há muito o que dizer sobre

Sophie Marceau. Como Andie
McDowell, outra garota-propa-
ganda da L’Oréal, ela é a prova
vivadequea linhadebeleza fun-
ciona.Sophieestábeirandoos50
e continua deslumbrante. Sexy,
brejeira. O oposto de Nem Vem
QueNãoTem, ohitdeWilsonSi-
monalqueteveversãonaFrança
eéamúsicadefundonocomeço
do filme de Tonie Marshall.
Nemvemquenão temé oman-
tra do personagem de Patrick
Bruel. Viciado em sexo – priápi-
co –, ele faz tratamento e está
prestes a completar um ano de
abstinência quando ganha nova
colega,Sophie.Elaéninfomanía-
ca, mas os puritanos podem fi-
car tranquilos. Tonie Marshall

aborda o tema de forma muito
mais comedida que Lars Von
Trier.Sophiequer,Patrickresis-
te. Ela fazde tudoparaprovocá-
lo, e a resistência é tanto mais
árdua porque ambos são tera-
peutassexuaiseprestamatendi-
mentoacasaisemcrise.Eomoti-
vodosdesentendimentoséqua-
se sempreo sexo – oua falta de.
Eles ouvem histórias, muitas

histórias.ESophieinsinua-se.Fi-
lha de uma atrizmítica,Micheli-
ne Presle – de Adúltera/Le Diable
auCorps,deClaudeAutant-Lara,
comGérardPhilippe,de1947–,a
diretoraTonieMarshallfezhistó-
ria comoa primeiramulher a re-
ceber o César, o Oscar francês,
de melhor filme e direção. O fil-
me, Instituto de Beleza Vênus/Ve-
nus Beauté, de 2000. Há 15 anos.
Mulheresnum institutodebele-
za, mulheres que se embelezam
para seus homens, que se enre-
damcomdiferenteshomens.
Mesmonãosendoexplícita,Se-

xo, Amor eTerapianãoéumaco-
média romântica como as ou-
tras,deHollywood,pelosimples
fatodeque temumaabordagem
maislivredasatividadesdaspes-
soas–doscasais–nacama.Tudo
passa,outudodependedaquími-
ca entre Sophie e Patrick. Ele é
um astro na França. Cantor,
showman, ator. Tem uma cena
engraçadacomatambémcanto-
ra Sylvie Vartan. Falam de idade

e... suco de tomate. O curioso é
que, num filme como esse, o pú-
blico tem uma expectativa para
o final. É interessante ver como
TonieMarshall brinca comessa
expectativa.Oqueesperarquan-
do você está esperando. Não,
não se trata de reproduzir a co-
média norte-americana (com
Rodrigo Santoro) sobre casais
grávidos.Aquestãoécomosegu-
rar o interesse do público até
quecaiam,biblicamente,asmu-
ralhas de Jericó. Tem gente di-
zendo que o filme é previsível,
mas isso é sómeia-verdade.
Em1999,SophieMarceausur-

touaoentregaraPalmadeOuro
– para Rosetta, dos irmãos Dar-
denne. Disse tanta caca no mi-
crofone do maior festival do
mundoquevocêeracapazdeju-
rarqueacabara.Quenada!Rein-
ventou-se naquele mesmo ano
como vilã de James Bond em
007 – OMundo Não É o Bastante
e, agora, como ninfomaníaca.
Palmas que elamerece.

Cinema Emcartaz

Criador.
Xavier
Veilhan
(acima),
uma de suas
esculturas e
a sala com
seus novos
móbiles
(à esquerda)

Visuais

HORIZONTE VERDE
Galeria Nara Roesler. Avenida
Europa, 655; tel. 3063-2344.
2ª a 6ª, 10h/19h; sáb., 11h/15h.
Abre hoje, 24. Até 26/9
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Química. Sophie, Bruel e
Wilson Simonal na trilha
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D izemqueumadas causasdo
divórcio é o ronco. Quando
ocasal ronca,comtimbrese

emtemposdiferentes, amútuaper-
turbaçãonoturnasoacomoumpac-
tosecreto.Éumcasorarodecumpli-
cidade,emqueosamantessãocúm-
plices até no sufocamento. Mas
quando só um dos parceiros ronca,
o desamor do outro cresce.
Antes do desamor, do ódio e da

separação, hávárias tentativas vãs.
Exemplos: dormir em quartos se-
parados; protestar contra a falta
desensibilidadedoroncador(seja-
mos cavalheiros nesta terra de
muitos machos brutos: só os mar-
manjos roncam); pedidos reitera-

dos da vítima ao roncador para que
este consulte ummédico, etc.
Percebi a gravidade do distúrbio

do sono num hotel de Caracas, há
mais de duas décadas. Meu compa-
nheiro de quarto – um gigante de
dois metros de altura e cento e vinte
quilos – roncoudurante toda anoite.
Parecia que oMonte Ávila estava es-
tremecendo, ou que um touro resfo-
legava na cama ao lado. Foram três
noites insones numa Caracas que
mal conheci, pois durante o dia eu
era um zumbi de feições sombrias.
Comopassar do tempo, eu também

metorneiumtouroresfoleganteduran-
teanoite eumser sonolentoduranteo
dia. Cheguei ao cúmulo de cochilar no

meiodeumalmoçocomamigoseemi-
tir sonscavernososqueassustaramaté
osmaiscorajosos.Desdeentão,fuiproi-
bido de dirigir qualquer veículo.

Uma dentista sugeriu que eu usas-
se um aparelho bucal para melhorar
a respiração. Mas alguma coisa não
deu certo com o diabo do aparelho,
cujas pontas de aço feriam minha
gengiva. Além disso, acordava com o
maxilar inferior projetadopara fren-
te: verdadeira experiência diurna de

prognatismo involuntário.
Deixei de lado o aparelho e passei

uma noite no hospital, monitorado
por equipamentos eletrônicos que
medem as interrupções do sono.
Quando fui ver o resultado dos exa-
mes, a médica mostrou o gráfico do
meusonoperturbado,quemaispare-
cia o gráfico de um vivo-morto ou de
ummorto-vivo, tantas eram as para-
das respiratórias. Ela me deu uma
explicação complicada sobre a ap-
neia obstrutiva, o ronco e seus ris-
cos;no fimdaconsulta,medissegen-
tilmente que eu devia escolher entre
o divórcio iminente, a morte por pa-
rada cardíaca ou a maquininha.
Maquininha?
Umaespéciede“respiradouro”,elariu.
Essa engenhoca caríssima – que ne-

nhumplano reembolsa e o SUS ignora
– foi eficaz. Mas para dormir sem dis-
túrbios,vocêtemqueusarumamásca-

ra conectada a um tubo por onde
passa uma corrente de ar frio. Essa
respiração induzida–euteriaprefe-
ridoboca aboca – transformao ros-
to do roncador no de um piloto de
caçaque rompeabarreiradosom.E
som é o que não falta a essas noites
de livre respiração: o ronromagudo
da maquininha e o sopro grave do
fluxodearnotuboligadoàmáscara.
Sãodezenasdedecibéis ininterrup-
tos, pois não sedebela a apneia obs-
trutiva em silêncio absoluto.
De vez em quando sou tomado

porum inconsciente impulsode re-
beldia: arrancoamáscara eo tubo, e
desligoa engenhoca.Eporumama-
gia – ou por algo que desconheço –
despertocomamesmamáscaraliga-
daaotubo,eescutoorisinhovingati-
vo da amante que passou 1.001 noi-
tes emclaro,maldizendo a roncaria
e ameaçando a vida amorosa.

Com o passar do tempo, eu
também me tornei um touro
resfolegante durante a noite

NAWEB
HORIZONTE DESERTO
TECIDO CIMENTO
GaleriaNaraRoesler. Av. Europa,
655, tel. 3063-2344. 2ª a 6ª, 10
h/19 h; sáb., 10 h/ 15 h. Até 28/3.
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Pintura
erudita

Palavra.
Miguez, um
intérprete
visual de
Beckett
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FábioMiguez, expoente da geração
neoexpressionista, abre amanhã
mostra que é um tributo aos mestres

JOSÉ PATRÍCIO/ESTADÃO

●Piero della
Francesca
O pintor do
Quattrocento
italiano é
evocado na
forma abstrata
com que
Miguez trata o
conjunto de
afrescos vistos
durante uma
viagem à Itália
com o colega
Rodrigo
Andrade

●Alfredo
Volpi
Referência da
moderna
pintura
brasileira, o
pintor é
lembrado
numa tela
que combina
fragmentos de
afrescos
renascentistas
com suas
“fachadas”
geométricas

Pintores da
Renascença
estão
presentes
nessas
telas
como um
contraponto
à pintura
planar
americana”

●Richard
Diebenkorn
Grande nome
da pintura
americana e
integrante do
movimento
figurativo Bay
Area (anos
1950/60),
Diebenkorn foi
marcado pelas
“janelas” de
Matisse, que
Miguez usa
igualmente

●Henri
Matisse
Releitura da
tela ‘Notre
Dame’, que o
pintor francês
realizou em
1902, que
teve outras
versões, uma
delas, mais
geométrica,
produzida em
1914, no
acervo do
MoMa de NY

●Ellsworth
Kelly
Associado à
abstração e ao
minimalismo,
o americano é
referência
nessa tela que
contrapõe
campo
cromático e
estrutura
modular

Antonio Gonçalves Filho

Há pouco mais de 20 anos, en-
tre 1993 e 1994, o pintor Fábio
Miguez, expoente da geração
neoexpressionista e integrante
do histórico grupo Casa 7, pa-
rou de pintar e começou a foto-
grafar. Por pouco tempo. Logo
voltouàpintura, ensaiandoem
pequenas telas temas que de-
senvolveriaemtrabalhosdedi-
mensões maiores. Esse costu-
me se manteve – e com ele um
ceticismo em relação ao ofício
que, segundo o crítico Alberto
Tassinari, guarda semelhança
com o de Cézanne, no sentido
de que também o mestre fran-
cês duvidava da potência de
suas pinceladas. Miguez, um
pintor de formação erudita,
acabou encontrando na tradi-
çãodaprópriapinturaummoti-
vo que o fez seguir em frente,
apesar da dúvida, conquistan-
do uma poética singular ao re-
correr à ajuda de renascentis-
tas como Piero della Frances-
ca,modernos–DeChirico,Ma-
tisse, Volpi – e contemporâ-
neos – Richard Diebenkorn e
AgnesMartin, entre outros.
Sua exposição Horizonte De-

serto Tecido Cimento, que será
aberta amanhã, 28, na Galeria
NaraRoesler, é umacelebração
de todas essas (boas) influên-
cias.Otítulodamostra,quereú-
ne40pinturas recentese traba-
lhosmaisantigos,pertencentes
aoacervodoInstitutoFigueire-
doFerraz, evoca umacombina-
çãodouniversopoéticodeJoão
CabraldeMeloNetocomadra-
maturgia de Samuel Beckett.
São quatro substantivos liga-

dosàideiadeconstruçãoedeso-
lação, todos extraídos da obra
dos dois autores, assim como
imagens criadas pelos pintores
anteriormente citados.
Não se trata, porém, de uma

apropriação paródica. A eco-
nomia compacta, minimalis-
ta, com que Beckett definia a
experiência existencial é leva-
da a sério, a ponto de uma das
telas, Pó (II), produzida no
anopassado, reproduzira tum-
ba da ressurreição de Cristo
pintada no afresco de Fra An-
gelicoque estáno conventode
SanMarco, em Florença.
Na pintura de Fra Angelico, a

frustração dasmulheres diante
da tumba vazia é compensada
pelavisãodoCristo subindoao
céu (que sóos espectadoresdo
afresco conseguemver). A tela
de Miguez é um aggiornamen-
to desse jogo beckettiano en-
tre ver e não ver, ser e não ser,
estarpresenteeaomesmotem-
po ausente do mundo. Daí seu
apego ao conceito cunhado
por Piero della Francesca, de
que pintura e perspectiva são
sinônimos, oqueconduznatu-
ralmenteaospintoresmetafísi-
cos – e De Chirico é citado no-
minalmentenumatelada série
Shortcuts (Atalhos), de 2013.
Miguez conta que esse amor

pelos mestres antigos vem do
tempo da Casa 7, quando ele e

Rodrigo Andrade fizeram, nos
anos1980,umaviagempelaItá-
lia. “Vemdaí essa paixão, e vale
lembrar que Volpi passou por
umprocessoassemelhado”,ob-
serva, referindo-se à passagem
do pintor moderno brasileiro
pela Itália nos anos 1950, quan-
do, seduzido pelos pré-renas-
centistas, acabouenveredando
pela trilha da abstração. Volpi
usou fragmentos (e cores) dos
mestres do gótico tardio e dos
pré-renascentistas para criar
seus “mastros”, “fachadas” e
“bandeirinhas”. Por sua vez,
Miguez presta tributo a Volpi
em algumas telas (óleo e cera)
da série Shortcuts, de pequenas
dimensões (33 x 40 cm), mais
intimistas e semo jogodepala-
vras intercambiáveisquedomi-
na as pinturasmaiores.
Outrahomenageadanasérie

Shortcuts é a pintora norte-
americana Agnes Martin
(1912-2004), quase sempre as-
sociadaaosminimalistas–em-
bora ela se definisse como ex-
pressionista abstrata. Agnes
Martin prezava Rothko por ter
atingidoo“grauzero”dapintu-
ra. Seguindo seus passos,Mar-
tin reduziu sua pintura a pou-
cos elementos, para forçar a
percepção do transcendental.
É mais ou menos o que faz

Miguez quando coloca a pala-
vra “pó” ao lado da “tumba” de
FraAngelico, forçandoumem-
bate entre a planaridade hierá-
tica do gótico, a alvorada da
perspectiva renascentista e a
“pintura plana” defendida pe-
locríticonorte-americanoCle-
ment Greenberg (1909-1994),
que expurgaria da tela a ilusão

do tridimensional.
“Essa contraposição entre

perspectiva e planaridade está
presente em todas as pinturas
da exposição”, diz Miguez,
diante de uma tela da série Ja-
nelas, realizadaentreoanopas-
sado e este. É evidente nessas
pinturas a referência às janelas
do pintor moderno francês
Henri Matisse, que resumiam
sua tentativa de representar o
mundo lá fora demaneira har-
moniosa, semruído eagitação.
O cenário despojado da tela

matissiana levaria opintornor-
te-americano Richard Dieben-
korn(1922-1993)acriarumasé-
rie de paisagens geometrizadas
da Califórnia conhecida como
Ocean Park, baseada na vista da
catedral de Notre Dame pinta-
da várias vezes porMatisse.
HánaexposiçãodeMiguezte-

lasquereinterpretamessames-
ma pintura de Matisse, os me-
lhores trabalhos de uma mos-
tra exemplar que combina ta-
lento e erudição, reverência à
históriaeaomesmotempodes-
confiançadela.Àalegriadasco-
resdeMatisse opintorpaulista
contrapõeoceticismodaspala-
vras de Samuel Beckett e João
Cabral de Melo Neto, tirando
força desse confronto para se-
guir adiante, criando catedrais
transitórias na tela.

MILTON
HATOUM
●✽ milton.hatoum@estadao.com
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D izemqueumadas causasdo
divórcio é o ronco. Quando
ocasal ronca,comtimbrese

emtemposdiferentes, amútuaper-
turbaçãonoturnasoacomoumpac-
tosecreto.Éumcasorarodecumpli-
cidade,emqueosamantessãocúm-
plices até no sufocamento. Mas
quando só um dos parceiros ronca,
o desamor do outro cresce.
Antes do desamor, do ódio e da

separação, hávárias tentativas vãs.
Exemplos: dormir em quartos se-
parados; protestar contra a falta
desensibilidadedoroncador(seja-
mos cavalheiros nesta terra de
muitos machos brutos: só os mar-
manjos roncam); pedidos reitera-

dos da vítima ao roncador para que
este consulte ummédico, etc.
Percebi a gravidade do distúrbio

do sono num hotel de Caracas, há
mais de duas décadas. Meu compa-
nheiro de quarto – um gigante de
dois metros de altura e cento e vinte
quilos – roncoudurante toda anoite.
Parecia que oMonte Ávila estava es-
tremecendo, ou que um touro resfo-
legava na cama ao lado. Foram três
noites insones numa Caracas que
mal conheci, pois durante o dia eu
era um zumbi de feições sombrias.
Comopassar do tempo, eu também

metorneiumtouroresfoleganteduran-
teanoite eumser sonolentoduranteo
dia. Cheguei ao cúmulo de cochilar no

meiodeumalmoçocomamigoseemi-
tir sonscavernososqueassustaramaté
osmaiscorajosos.Desdeentão,fuiproi-
bido de dirigir qualquer veículo.

Uma dentista sugeriu que eu usas-
se um aparelho bucal para melhorar
a respiração. Mas alguma coisa não
deu certo com o diabo do aparelho,
cujas pontas de aço feriam minha
gengiva. Além disso, acordava com o
maxilar inferior projetadopara fren-
te: verdadeira experiência diurna de

prognatismo involuntário.
Deixei de lado o aparelho e passei

uma noite no hospital, monitorado
por equipamentos eletrônicos que
medem as interrupções do sono.
Quando fui ver o resultado dos exa-
mes, a médica mostrou o gráfico do
meusonoperturbado,quemaispare-
cia o gráfico de um vivo-morto ou de
ummorto-vivo, tantas eram as para-
das respiratórias. Ela me deu uma
explicação complicada sobre a ap-
neia obstrutiva, o ronco e seus ris-
cos;no fimdaconsulta,medissegen-
tilmente que eu devia escolher entre
o divórcio iminente, a morte por pa-
rada cardíaca ou a maquininha.
Maquininha?
Umaespéciede“respiradouro”,elariu.
Essa engenhoca caríssima – que ne-

nhumplano reembolsa e o SUS ignora
– foi eficaz. Mas para dormir sem dis-
túrbios,vocêtemqueusarumamásca-

ra conectada a um tubo por onde
passa uma corrente de ar frio. Essa
respiração induzida–euteriaprefe-
ridoboca aboca – transformao ros-
to do roncador no de um piloto de
caçaque rompeabarreiradosom.E
som é o que não falta a essas noites
de livre respiração: o ronromagudo
da maquininha e o sopro grave do
fluxodearnotuboligadoàmáscara.
Sãodezenasdedecibéis ininterrup-
tos, pois não sedebela a apneia obs-
trutiva em silêncio absoluto.
De vez em quando sou tomado

porum inconsciente impulsode re-
beldia: arrancoamáscara eo tubo, e
desligoa engenhoca.Eporumama-
gia – ou por algo que desconheço –
despertocomamesmamáscaraliga-
daaotubo,eescutoorisinhovingati-
vo da amante que passou 1.001 noi-
tes emclaro,maldizendo a roncaria
e ameaçando a vida amorosa.

Com o passar do tempo, eu
também me tornei um touro
resfolegante durante a noite
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FábioMiguez, expoente da geração
neoexpressionista, abre amanhã
mostra que é um tributo aos mestres

JOSÉ PATRÍCIO/ESTADÃO

●Piero della
Francesca
O pintor do
Quattrocento
italiano é
evocado na
forma abstrata
com que
Miguez trata o
conjunto de
afrescos vistos
durante uma
viagem à Itália
com o colega
Rodrigo
Andrade

●Alfredo
Volpi
Referência da
moderna
pintura
brasileira, o
pintor é
lembrado
numa tela
que combina
fragmentos de
afrescos
renascentistas
com suas
“fachadas”
geométricas

Pintores da
Renascença
estão
presentes
nessas
telas
como um
contraponto
à pintura
planar
americana”

●Richard
Diebenkorn
Grande nome
da pintura
americana e
integrante do
movimento
figurativo Bay
Area (anos
1950/60),
Diebenkorn foi
marcado pelas
“janelas” de
Matisse, que
Miguez usa
igualmente

●Henri
Matisse
Releitura da
tela ‘Notre
Dame’, que o
pintor francês
realizou em
1902, que
teve outras
versões, uma
delas, mais
geométrica,
produzida em
1914, no
acervo do
MoMa de NY

●Ellsworth
Kelly
Associado à
abstração e ao
minimalismo,
o americano é
referência
nessa tela que
contrapõe
campo
cromático e
estrutura
modular

Antonio Gonçalves Filho

Há pouco mais de 20 anos, en-
tre 1993 e 1994, o pintor Fábio
Miguez, expoente da geração
neoexpressionista e integrante
do histórico grupo Casa 7, pa-
rou de pintar e começou a foto-
grafar. Por pouco tempo. Logo
voltouàpintura, ensaiandoem
pequenas telas temas que de-
senvolveriaemtrabalhosdedi-
mensões maiores. Esse costu-
me se manteve – e com ele um
ceticismo em relação ao ofício
que, segundo o crítico Alberto
Tassinari, guarda semelhança
com o de Cézanne, no sentido
de que também o mestre fran-
cês duvidava da potência de
suas pinceladas. Miguez, um
pintor de formação erudita,
acabou encontrando na tradi-
çãodaprópriapinturaummoti-
vo que o fez seguir em frente,
apesar da dúvida, conquistan-
do uma poética singular ao re-
correr à ajuda de renascentis-
tas como Piero della Frances-
ca,modernos–DeChirico,Ma-
tisse, Volpi – e contemporâ-
neos – Richard Diebenkorn e
AgnesMartin, entre outros.
Sua exposição Horizonte De-

serto Tecido Cimento, que será
aberta amanhã, 28, na Galeria
NaraRoesler, é umacelebração
de todas essas (boas) influên-
cias.Otítulodamostra,quereú-
ne40pinturas recentese traba-
lhosmaisantigos,pertencentes
aoacervodoInstitutoFigueire-
doFerraz, evoca umacombina-
çãodouniversopoéticodeJoão
CabraldeMeloNetocomadra-
maturgia de Samuel Beckett.
São quatro substantivos liga-

dosàideiadeconstruçãoedeso-
lação, todos extraídos da obra
dos dois autores, assim como
imagens criadas pelos pintores
anteriormente citados.
Não se trata, porém, de uma

apropriação paródica. A eco-
nomia compacta, minimalis-
ta, com que Beckett definia a
experiência existencial é leva-
da a sério, a ponto de uma das
telas, Pó (II), produzida no
anopassado, reproduzira tum-
ba da ressurreição de Cristo
pintada no afresco de Fra An-
gelicoque estáno conventode
SanMarco, em Florença.
Na pintura de Fra Angelico, a

frustração dasmulheres diante
da tumba vazia é compensada
pelavisãodoCristo subindoao
céu (que sóos espectadoresdo
afresco conseguemver). A tela
de Miguez é um aggiornamen-
to desse jogo beckettiano en-
tre ver e não ver, ser e não ser,
estarpresenteeaomesmotem-
po ausente do mundo. Daí seu
apego ao conceito cunhado
por Piero della Francesca, de
que pintura e perspectiva são
sinônimos, oqueconduznatu-
ralmenteaospintoresmetafísi-
cos – e De Chirico é citado no-
minalmentenumatelada série
Shortcuts (Atalhos), de 2013.
Miguez conta que esse amor

pelos mestres antigos vem do
tempo da Casa 7, quando ele e

Rodrigo Andrade fizeram, nos
anos1980,umaviagempelaItá-
lia. “Vemdaí essa paixão, e vale
lembrar que Volpi passou por
umprocessoassemelhado”,ob-
serva, referindo-se à passagem
do pintor moderno brasileiro
pela Itália nos anos 1950, quan-
do, seduzido pelos pré-renas-
centistas, acabouenveredando
pela trilha da abstração. Volpi
usou fragmentos (e cores) dos
mestres do gótico tardio e dos
pré-renascentistas para criar
seus “mastros”, “fachadas” e
“bandeirinhas”. Por sua vez,
Miguez presta tributo a Volpi
em algumas telas (óleo e cera)
da série Shortcuts, de pequenas
dimensões (33 x 40 cm), mais
intimistas e semo jogodepala-
vras intercambiáveisquedomi-
na as pinturasmaiores.
Outrahomenageadanasérie

Shortcuts é a pintora norte-
americana Agnes Martin
(1912-2004), quase sempre as-
sociadaaosminimalistas–em-
bora ela se definisse como ex-
pressionista abstrata. Agnes
Martin prezava Rothko por ter
atingidoo“grauzero”dapintu-
ra. Seguindo seus passos,Mar-
tin reduziu sua pintura a pou-
cos elementos, para forçar a
percepção do transcendental.
É mais ou menos o que faz

Miguez quando coloca a pala-
vra “pó” ao lado da “tumba” de
FraAngelico, forçandoumem-
bate entre a planaridade hierá-
tica do gótico, a alvorada da
perspectiva renascentista e a
“pintura plana” defendida pe-
locríticonorte-americanoCle-
ment Greenberg (1909-1994),
que expurgaria da tela a ilusão

do tridimensional.
“Essa contraposição entre

perspectiva e planaridade está
presente em todas as pinturas
da exposição”, diz Miguez,
diante de uma tela da série Ja-
nelas, realizadaentreoanopas-
sado e este. É evidente nessas
pinturas a referência às janelas
do pintor moderno francês
Henri Matisse, que resumiam
sua tentativa de representar o
mundo lá fora demaneira har-
moniosa, semruído eagitação.
O cenário despojado da tela

matissiana levaria opintornor-
te-americano Richard Dieben-
korn(1922-1993)acriarumasé-
rie de paisagens geometrizadas
da Califórnia conhecida como
Ocean Park, baseada na vista da
catedral de Notre Dame pinta-
da várias vezes porMatisse.
HánaexposiçãodeMiguezte-

lasquereinterpretamessames-
ma pintura de Matisse, os me-
lhores trabalhos de uma mos-
tra exemplar que combina ta-
lento e erudição, reverência à
históriaeaomesmotempodes-
confiançadela.Àalegriadasco-
resdeMatisse opintorpaulista
contrapõeoceticismodaspala-
vras de Samuel Beckett e João
Cabral de Melo Neto, tirando
força desse confronto para se-
guir adiante, criando catedrais
transitórias na tela.

MILTON
HATOUM
●✽ milton.hatoum@estadao.com
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  Com mais de 
c inquenta anos de 

produção e uma 
obra plural que 

transita entre
diversas mídias, 

uma caracter ística 
destaca-se no 

trabalho de 
Antonio Dias:  

a resistência da 
dimensão estética
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The Illustration of Art/ Art & Society/ Model, 1975 
óxido de ferro e vinil sobre madeira 

200 x 700 cm
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COM UMA DAS PRODUÇÕES mais importantes e com-
plexas da arte brasileira, Antonio Dias é um exemplo desafia-
dor para os que pretendem, como no caso deste texto, traçar 
uma linha que percorra a trajetória do artista. Nesse desafio, 
porém, reside uma chave importante para compreendermos o 
trabalho de Dias: sua obra e percurso constituem-se em exem-
plos vívidos do que podemos chamar de contemporâneo. Sem 
nenhuma amarra com programas estéticos, a constante expe-
rimentação faz com que as mudanças em seu trajeto pareçam 
imperceptíveis, ou talvez até mesmo irrelevantes. A sobreposi-
ção de fragmentos para constituição de um todo poético, que 
aparece claramente em suas pinturas, pode ser uma metáfo-
ra para toda a sua produção. Suas experimentações energéti-
cas o levaram do ateliê de gravura de Oswaldo Goeldi, nos 
anos 1950, à chamada Nova Figuração brasileira, uma abor-
dagem marcada pela influência da pop art internacional, mas 
com características muito particulares, pois serviam de plata-
forma crítica para questões ligadas ao contexto político-social 
em plena ditadura militar. Nesse período seu trabalho era re-
lacionado ao de outros grandes nomes como Nelson Leirner, 
Rubens Gerchman e Wesley Duke Lee.

 Dias esteve presente ativamente no contexto da vanguarda 
do país, participando das exposições Opinião 65 e Nova Ob-
jetividade Brasileira, também assinando, ao lado de Hélio Oi-
ticica, Lygia Pape, e outros, a Declaração de princípios básicos da 
vanguarda, em que defendia-se a liberdade de criação e a cons-
trução de uma nova linguagem artística. Naquele momento 
havia uma forte tendência na arte nacional que buscava inse-
rir o público como agente participante nas obras, entendidas 
como proposições abertas ao outro, e não mais como objetos 
fechados, com finalidade em si mesmas. Dentro deste contexto 
o artista produz uma de suas obras icônicas, intitulada Faça você 
mesmo: território de liberdade.

Em 1965 participa da IV Bienal de Paris, não retornando 
mais em definitivo ao Brasil, tendo instalado-se em Milão em 
seguida, além de passagens por Nova York e Colônia. Hoje, di-
vide seu tempo entre a Itália e o Brasil. É a partir de sua vivên-
cia na Europa que passa a desenvolver projetos mais concei-
tuais, aliando as dimensões da imagem e das palavras, e então 
concebendo uma de suas mais longas e importante séries, The 
illustration of art. Recentemente, o artista concretizou o desejo 
conjunto de tornar livro-objeto as centenas de textos autobio-
gráficos que o poeta Haroldo de Campos começou a escre-
ver nos anos 1970. galáxias é formado por uma composição de 
dez caixas com 32 objetos que quando abertas se transformam 
em uma obra complementar, uma espécie de constelação (de 
ideias), que reúne quarenta anos de parceria.

Para que não restem dúvidas sobre sua condição multi, dos 

anos 1960 até hoje, Dias já trabalhou com fotografia, instalação, 
desenho, arte sonora, livros de artista, pinturas, e é ainda con-
siderado o primeiro artista brasileiro a experimentar o vídeo 
como suporte de criação, nos anos 1970, porém no contex-
to de sua estadia em Milão. Por esses motivos talvez Anywhere 
is my land, nome de sua emblemática pintura de 1968 (também 
título da exposição de 2010 na Pinacoteca do Estado de São 
Paulo) seja uma obra tão representativa da poética de Dias, pois 
coloca-se como prelúdio de uma trajetória errante. 

Entretanto, mesmo diante de um percurso diverso e de fôle-
go, uma característica parece demonstrar constância: a perma-
nência da dimensão estética e a importância da matéria em suas 
obras. Nelas, política, poesia e estética sempre caminharam jun-
tas, mesmo na fase mais conceitual. O lugar simbólico em que 
isso se notabiliza é no seu trabalho em papel, desenvolvido a 
partir do fim  dos anos 1970, quando o artista embarca em uma 
viagem ao Nepal para estudar, durante cinco meses, técnicas de FO
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manufatura de papel artesanal. Essa experiência, em que viveu 
praticamente na selva com quatro diferentes tribos investigando 
materiais como pigmentos e elementos naturais, entre eles o chá 
e o barro, foi definitiva para o seu trabalho. Em especial no caso 
da pintura, meio em nenhum momento abandonado por Dias, 
apesar dos múltiplos caminhos que percorreu durante a carreira. 

Atualmente em cartaz na Galeria Nara Roesler do Rio de 
Janeiro, Papéis do Nepal 1977-1986 apresenta uma revisão 
dessa série, iniciada em 1977 e agora exposta pela primeira vez 
no país. Ao observarmos esses trabalhos, porém, notamos que 
aqui a matéria, em especial o papel, deixa de ser mero supor-
te para se tornar parte integrante da pintura, emancipando-se. 
Os materiais e suas manufaturas imprimem outras possibilida-
des de leitura às obras: as cores resultam da adição de elemen-
tos naturais como terra, cinzas, chás, incorporados ao processo 
como formas significantes. Essas obras, realizadas em conjun-
to com artesãos de uma fábrica de papel nepalesa, problema-

Imagem do livro galáxia

tizam a questão autoral. A evidência dessa colaboração reside 
nos títulos dos trabalhos, a exemplo de Niranjanirakhar, pala-
vra nepalesa que significa “nada”, atribuído por um artesão 
que trabalhou junto ao artista. 

Enquanto palavra, “nada”, significa “aquilo que falta” e é 
isso que não nos deixa acomodar em um único ponto de vis-
ta: no trabalho de Dias as narrativas não estão explicitamente 
ditas ou entregues. Assim são, por exemplo, as pinturas de The 
illustration of art, que sempre carregam o vazio daquele frag-
mento 1/6 inexistente, que pode simbolizar aquilo que não 
se pode ver, o que não se pode tocar, algo que nunca tivemos. 
Não há uma completude porque nada na obra de Antonio 
Dias é dado, as imagens dependem da reflexão daquele que 
as observa, como num exercício de alteridade. A obra é aber-
ta, portanto a completude só existe se nos colocamos a pensar.

LUISE MALMACEDA é editora da Bazaar Art
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ERRÓ, BIG TEARS FOR TWO 1963, OIL ON CANVAS, 1300 X 2000 MM, COLLECTION OF THE ARTIST

ix years ago, Tate Modern staged a major exhibition exploring the legacy of
Pop Art. Called Pop Life: Art in a Material World, it took as its mantra Andy

Warhol’s notorious pronouncement that “Good business is the best art”, and
argued that the soul of the Sixties movement was, in essence, a cold, hard dollar
sign. Many of the featured artists working in Pop’s shadow – Damien Hirst, Jeff
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Review: The World Goes Pop, Tate Modern 'Brash, Bold
and Exciting'

Like all good Pop art exhibitions, The World Goes Pop is loud, brash and full of colour. But this new show at the Tate Modern is not your
typical collection of Warhols and Lichtensteins. Not at all. Instead the Tate is throwing out conventional perceptions of Pop art as an Anglo-
American phenomenon and is instead bringing into focus Pop art work from around the world - from Latin America to Asia, from Europe to
the Middle East.

How did these artists respond to an art movement that seemed so focused on Western consumerism? And given that many of these countries
were not even capitalist in the 1960s, how did they use Pop art to reflect on their own cultures? These are exciting questions and ones the
Tate addresses with a wide variety of work displayed in a bold and punchy exhibition.

When you first enter, it's a little overwhelming. There's the noise - many of the exhibits incorporate media. And there are the colours - each
wall has been repainted in a bright hue of red, green or blue. And then there's the space. These aren't sedate paintings hung quietly on a wall
but art works that invade your space and take over the room.

It takes more than a moment to adjust - but once you do you will discover there are powerful messages wrapped up in these pieces.
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HuffPost's signature lineup of contributors
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HOT ON THE BLOG

24 September 2015

iOS app Android app More Log in Create Account

The era of Pop art was also a time for women's liberation and the Tate has included many pieces from female artists who explored the
politics and representation of the female form.

Jana Zelibska's immersive work Kandarya­Mahadeva, 1969, takes over one of the galleries. Around the room are large and small outlines of
the naked female form. Yet the gaze of voyeurs is challenged by placing mirrors strategically around the female body, on those parts where
the gaze may linger a little longer.

Another of her pieces, Breasts, 1967, looks at the eroticism of the female body by taking two representations of breasts and placing one of
them behind a net curtain. By this simple act alone, the female body becomes tempting and tantalising despite the fact that the object itself
has not changed.

Gender identity itself is looked at in Renate Bertlmann's Exhibitionism, 1973, where the outlines and contours of a female form are
juxtaposed with egg-shaped objects, representing male genitals.

What really intrigues though is not just how these artists used Pop art to interrogate their own cultures, but how they also responded to the
Pop art headliners from the US and the UK.

The stand-out piece in that regard has to be Cuba's Raul Martinez's Oye America! (Listen America!), 1967. Warhol has his endless repeated
images of Marilyn. Here Raul uses the same trick - only this time with a state-approved image of Fidel Castro.

Another series of pictures that impressed were Erro's American Interiors, 1968. The desirability of the American home was a subject
addressed by many American Pop artists. Here, Erro has the peaceful, idealised American home being invaded by Viet Cong and Maoist
troops.

The Tate Modern has brought together an impressive range of art for this exhibition, and amount too. 160 works in total fill these galleries,
and many have never been seen in the UK before. One particular piece, Henri Cueco's Large Protest, 1969, has not been seen anywhere since
1970.

Large Protest was part of a body of work Henri made in response to the May 1968 protests in France, Vietnam and the Cold War. In many
ways this one piece sums up the spirit of this whole exhibition - life-size cut-out figures drawn in comic book-style jut out into the room.
Many of these figures are suspended just above the floor, making them slightly surreal. Yet in the centre of the group, one of these dream-
like figures is punching her fist directly into the air. That spirit of revolution and resistance never far from the surface.

Tate Modern, London to January 24, 2016

Image Credits:
1.Doll Festival 1966 Fluorescent paint, oil, plastic board on plywood. Hyogo Prefectural Museum of Art (Yamamura Collection) © Ushio and
Noriko Shinohara
2.Joan Rabascall Atomic Kiss 1968 Acrylic on canvas 1620 x 970 mm. MACBA Collection. Barcelona City Council Fund. Photo: Tony Coll ©
ADAGP, Paris and DACS, London 2015
3.Evelyne Axell Valentine 1966 Collection of Philippe Axell. Photo: Paul Louis © Evelyne Axell/DACS 2015
4.Kiki Kogelnik Bombs in Love 1962 Kevin Ryan/Kiki Kogelnik Foundation Vienna/New York.

Obra máxima do poeta concreto Haroldo de Campos
vira um múltiplo com 32 obras referenciais do artista

Antonio Gonçalves Filho

A viagem foimais que um tema
na carreira do pintor paraibano
Antonio Dias, um dos expoen-
tes da geração formada nos
anos1960,hojeumnomeglobal-
menteconhecido.Foi graçasao
constante deslocamento de
Dias de um país para outro que
oartistadescobriumateriaisno-
vos, como os papéis do Nepal,
em 1977. Foi também em virtu-
dede ser umpintor cosmopoli-
ta que o poeta concreto Harol-
do de Campos (1929-2003) in-
tuiu serDias o intérprete visual
perfeitopara seu livroGaláxias.
Agora, passados 30 anos da pu-
blicação da obra, o pintor final-
mente concluiu suamissão: es-
táprontoomúltiploquereinter-
preta a viagempoética deCam-
pos, que ele chamou, na época,
“audiovideotexto” ou “video-
textogame”, antecipando o hi-
pertexto e a contaminação mi-
diática cyber.
OmúltiploGaláxias, comtex-

tosdeHaroldodeCamposepe-
çascriadasporAntonioDias,se-
rá lançadodia 16, às 17horas, na
CasadasRosas.Antes,nodia13,
Dias abre uma exposição na fi-
lial carioca da Galeria Nara
Roesler, em que mostra as
obras feitas com papéis artesa-

naisdoNepal,entre1977e1986,
sériequemarcaumarupturana
trajetóriadoartista, inicialmen-
te vinculada à linguagem pop.
Realizadosemconjuntocomar-
tesãos nepaleses, os papéis dei-
xam de ser simples suportes
coma intervençãodesses assis-
tentes, incorporando o proces-
so de produção como compo-
nente das peças.
Também esse período é evo-

cadonomúltiploGaláxias, uma
caixade50cmx70cm,pesando
novequilos,quecontémdezcai-
xas menores. Quando abertas,
elas revelam objetos que se
completam,abrigando32peças
nototal.Omúltiplo,comoolon-
go poema emprosa deHaroldo
– ou a Odisseia de Homero – é

uma jornada épica através das
galáxiasque,aexemplodaaven-
tura de Ulisses, mais parece
uma viagem interior em busca
do autoconhecimento, como a
do astronauta de 2001, Uma
Odisseia no Espaço.
Dias conta que esse projeto

nasceu bem antes da publica-
çãodo livroGaláxiasporHarol-
do. “Em 1972, ele publicara al-
guns esparsos quememostrou
e, desde aquela época, planejá-
vamos fazer uma interpretação
visualdessetextos.”Oconceito
básico era um livro-caixa que,
aberto, formaria uma exposi-
ção galáctica. No livro experi-
mental do poeta, escrito entre
1963 e 1976, mas só publicado
em1984,essa“viagem”nãotem

vírgula nem ponto final. Aliás,
não tempontuação. É um texto
de fluxo aloprado, como o mo-
nólogo interiordeMollyBloom
noromanceUlysses, do irlandês
James Joyce. Outra referência
deCamposéobrasileiroGuima-
rães Rosa, que, em Grande Ser-
tão: Veredas, empreende uma
viagememquegeografia,anato-
mia e linguagem se cruzam nu-
ma narrativa repleta de neolo-
gismos.
Esse conglomerado de pala-

vras, que Haroldo de Campos
erguecomoummonumentode
matriz barroca, se traduz na
obra de Antonio Dias em cita-
ções autobiográficas que reme-
temaobrasmarcantesna traje-
tória do artista, como as curvas

que sugerem tanto nuvens co-
mo a região glútea na sua obra
Poeta/Pornógrafo (1973)ouo jo-
goderevelareesconderdoPro-
jetoparaoCorpo(1970), aquire-
visitado como camadas de pa-
pel celofane sobre um objeto
emqueestá impressootextode
Campos.Namais autobiográfi-
ca dessas caixas, uma pequena
instalação com placas de esta-
ções ferroviárias e bilhetes de
trens, esses sinais gráficos re-
metem a uma época em que
Dias viajava constantemente
deMilão para outras cidades.
Numaoutracaixa,de inspira-

ção lewiscarrolliana, a viagem
de Alice chega a um livro espe-
lhadoemque as palavras ‘Glass
words’ da página esquerda apa-
recemrefletidasnapáginadadi-
reita.E,numacaixaquetraz im-
pressa a marca registrada de
Dias, um livro, desdobrado em
dois, abre-se um para o outro,
tendonacapaabandeiraverme-

lha (1976) da qual foi retirado
umfragmentoquadrado.Opro-
jeto, conta a editora Lúcia Ber-
tazzo, da UQ/Aprazível Edi-
ções, demorou quatro anos pa-
ra ser concluído manualmente
–são93exemplaresemtiragem
numerada, nenhum deles igual
ao outro. O preço é compatível
com a edição de luxo (R$ 45
mil), jácompradaporcoleciona-
dores como Gilberto Chateau-
briand e incorporada a acervos
como o do Museu de Arte Mo-
derna (MoMA) deNova York.
AssimcomoHaroldodeCam-

postevedeiralémdoconcretis-
mopara criarGaláxias, Antonio
Diasfoi levadoaencarnaronar-
rador viajante imaginado pela
poética aberta do escritor, ren-
dendo-seà fusãohíbridadasin-
taxe barroca com a moderna.
“Sou umpoucomenos barroco
que o Haroldo, mas, como ele,
acreditoqueolharetocarsejam
sinônimos”, conclui.

‘Galáxias’ ganha
versão criativa
deAntonioDias

Visuais

Signo.Bandeira em
que falta quadrado,
marca registrada do
pintor, foi impressa
num livro da caixa
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magical-religious context. Who’s afraid of Foreigner? It 
certainly frightens the correct figure in contemporary 
art, unprepared to face the hardship of the river. But it 
also frightens the well-adjusted formula which adapts 
itself, well-behavedly, in order to capture the concept. Its 
expressivity is false, an appearance, a construct which 
is only the figurehead of a larger vessel, ready to sail 
the various shores of contemporary art. The work of 
Antonio Dias is both craft and river.

When surveying the work of Antonio Dias - its true-
to-method diversity, its variations in space and time, 
which extend from works where the dramatic dimension 
prevails over the constructive to those dedicated to 
calculated operations based on rigorously economic 
means - one finds something of the mountain and the 
plain, of flooding and drought. This dynamic riverbed, 
variable and incessant, of abysses, falls and slumbers, is 
the form taken by his language, which allows navigation 
by the works, his vessels, his ships. It is upon this 
long and tortuous road that the three major problems 
simultaneously dealt with in Antonio’s work are to be 
formulated and elaborated: the maladjustment between 
art and society; the subject and his body, buffeted by a 
process which fragments and lacerates it; and, lastly, 
the critical investigation of knowledge in art, and its 
capacity to bring out such problems. Great dams were 
built to discipline and extract more resources from 
rivers, mainly energy. It is in this manner that we should 
understand the period of extreme formalization, where 
Antonio imposes an ascetic reduction in order to leave 
bare only the vertebrae, the significant grid, which 
organizes and makes meaning possible.

Art as a critical model of art
The challenge for Antonio consisted, from the 

beginning, of expanding the limits of art. The rudeness 
of matter was to be disciplined, organized, subjected 
to the overriding architecture of the concept, even 
if disguised under the exuberance of images. The 
idea of loss, of an original split (TN: i.e. between art 
and society), was expressed through a schematic 
construction. In order to reveal, the field of signifiers 
has to be reduced to minimal signs, capable of defining, 
with extreme economy of language, the matrix of an 
entire series, later to unfold in many directions. Today, 
it culminates in the generous visuality which, however, 
continues to question the contemporary gaze. This 
gaze, which appears to have consumed everything, in 
art and outside it, can still be surprised. But, to better 
understand the longevity of a certain order, we must 
revisit its formative matrix.

The exposition of the origin of Antonio’s work is an 
antispectacle, and this is consistent with the negation 
of the world with which it must grapple and construct 
its critique. Biografia Alfaômega (1968, 75 x 150 in.), 

It is not difficult to make things; what is
difficult is to put ourselves in the proper
condition to make them.
Brancusi

The river and the craft
Ausländer (Foreigner, 10 x 11 in., 1993) by Antonio 

Dias is a carranca. Carrancas are wooden sculptures 
on the bows of boats which sail the São Francisco, a 
river which is born in the Canastra mountains, heads 
north, crosses the Gerais region of Minas, and journeys 
through the hinterlands of Bahia. Suddenly, it changes 
direction and heads east. After separating Bahia from 
Pernambuco, and Sergipe from Alagoas, it flows into the 
Atlantic. Along this journey, “Old Chico,” as it is called 
by the riverine people, travels nearly 2,000 miles from 
source to ocean, and several large rivers flow into it, 
such as the Velhas, the Verde Grande, the Paracatú, and 
the Grande. The adventure along the São Francisco is 
grandiose; there are immense rushes and falls from the 
Canastra’s 3,280 feet of height to sea-level. And many are 
the climates which it visits, from the humid, with heavy 
rainfall, to the semi-arid conditions of the drylands and 
hinterlands and, once again, the humidity of the forests 
near the coast. These changes take place not only in 
space but in time, with the volume of water varying from 
one to one thousand, depending on the season. Summer 
is a time of rain, and winter of drought, a perverse 
inversion which makes understanding harder for people 
from places where harmony and consistency govern the 
seasons. But so long and abundant is the São Francisco 
that long stretches remain navigable all year round. This 
liquid road plays an important role in all its regions. 
Besides fertilizing its margins when it floods, resulting 
in intense agri-pastoral activity, it is the waterbed of 
the gaiolas (TN: cages), motorboats for passengers and 
cargo. Before the gaiolas came the barges. A specialist in 
Brazilian naval architecture describes the latter as rustic 
and robust, of mixed propulsion - rod, oars, or sail - to 
better face the various seasons and river conditions. He 
concludes: “the most notable aspect of the São Francisco 
barcas was their figureheads - the carrancas.”1 The 
carrancas perpetuated a river tradition, kept away 
evil spirits, kept the ship from straying, helped it face 
storms and avoid shoals, protected the barca from 
the evil eye, all so it could cross the São Francisco safe 
and sound. Foreigner is a carranca. But Foreigner is 
flat, a pure surface, and one sails above its strange and 
disfigured gaze, its green malachite stains, mineral upon 
mineral, its golden background, open-mouthed, cut-out 
in the shape of a bone. Foreigner is picture, painting, 
and in the emptiness of the mouth, its absence devours 
the gaze, which penetrates to the wall. Foreigner is 
secular and free; a work of art, it does not tolerate any 

O rio e a nave
*Paulo Sérgio Duarte
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When the World Went Pop
By RANDY KENNEDY APRIL 8, 2015

MINNEAPOLIS — For art lovers, and certainly for the collectors now paying
tens of millions of dollars per painting at auction, Pop art and its trademark
images — Marilyns, Ben-Day dots, Coca-Cola bottles, lipsticked lips — have
become 20th century classicism, as canonical as Cubism and as appealing as
candy.

But for many artists working outside the United States during Pop’s birth in
the early 1960s, the movement presented itself with all the charm of a
steamroller. “In those years,” said Thomas Bayrle, a German painter who was
making Mao’s portrait years before Andy Warhol did, “it was like a football
match in which one side was always winning and the other side couldn’t even
score a single goal.”

Art history moved with unprecedented speed in defining Pop — the great
curator Henry Geldzahler said it towed “instant art history” in its wake — and
the narrative that unfolded in museums and books has been predominantly
American, with a pioneering British adjunct. But a half-century into the
movement’s existence, its map is being redrawn with a vengeance. An exhibition
opening here at the Walker Art Center on Saturday, “International Pop,” one of
the museum’s most ambitious historical shows in years, makes the case not only
that Pop was sprouting in countless homegrown versions around the world but
also that the term itself has become too narrow to encompass the revolution in
thinking it represented for a generation of artists.

In September, the Tate Modern in London will plow into much of the same
underexplored territory with “The World Goes Pop.” Taken together, the
exhibitions are likely to bring the reputations of dozens of overlooked artists —
from Japan, South America, Eastern Europe and even the Middle East — into a
new kind of spotlight, while showing that many well-known artists who came of
age in the early 1960s were Poppier than they might have thought, or appeared.

25/08/2015 Da Paraíba ao Nepal, o papel de Antonio Dias é apresentado na Galeria Nara Roesler ­ Jornal O Globo
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Da Paraíba ao Nepal, o papel de
Antonio Dias é apresentado na

Galeria Nara Roesler
Artista exibe a partir desta quinta, em Ipanema, obras feitas em material do país asiático

POR NANI RUBIM
13/08/2015 6:00

O artista plástico Antonio Dias ­ Camilla Maia / Agência O Globo

PUBLICIDADERIO ­ No fim dos anos 1970, quando morava em Milão,
na Itália, o artista paraibano Antonio Dias foi apresentado a um
papel artesanal que lhe chamou a atenção. Era produzido no
Nepal, e ele não hesitou em seguir para o país asiático, pensando
em fazer uma edição de gravuras com o produto. Mas não se
configurava algo tão simples assim. Não havia nenhum local
onde pudesse comprar quantidade, e ele, vindo de uma fase de
sua trajetória fortemente conceitual, foi seduzido pela técnica
artesanal, acabando por se envolver na produção junto aos
artesãos locais. O que seria uma viagem curta se estendeu por
cinco meses. A quantidade razoável para uma edição de gravuras

CULTURA COMPARTILHAR BUSCAR
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Cotter, Holland
“Review: ‘Empty House Casa Vazia’ Highlights Brazilian Artists” 
The New York Times.
August 21, 2015. p. C20.
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Cuban sculptor wins Artist of the Year prize from
U.S.-based Farber Foundation

28  May  2015

Cuban  sculptor  Alexandre  Arrechea  in  Havana,  Cuba,  Wednesday,  May  20,  2015.  Image  courtesy
of  Foxnews

A Cuban artist known for whimsical public sculptures received a new award from a

U.S. foundation Wednesday in a reflection of warmer relations between the

countries.

Alexandre Arrechea was named Cuban Artist of the Year by the U.S.-based Farber

Foundation at a ceremony in Old Havana. The award comes with a $10,000 prize.

Also honored Wednesday were Celia Gonzalez Alvarez and Yunior Aguiar Perdomo

for work that combines video and performance art. They received the Young Artist

of the Year award and $3,000. The recipients were chosen by curators, critics and

scholars in Cuba and abroad.

Visuais

● A artista Berna Reale, que ven-
ceu, na sexta-feira, o Prêmio Mar-
cantonio Vilaça, vive ummomen-
to tão prolífico de sua carreira
que teve de tirar licença de seis
meses da perícia criminal. “Já
estou com saudade da minha via-
tura”, diz a paraense, também
funcionária do Centro de Perícias
Científicas do Estado do Pará.
Além da representação oficial

no Pavilhão Brasil da 56ª Bienal
de Veneza e da realização de Ec-
coci! na cidade italiana, ela ainda
terá participações importantes,
este ano, em edição especial do
Rumos, do Itaú Cultural – dedica-
da aos Brics (Brasil, Rússia, Ín-
dia, China e África do Sul) – e no
Panorama da Arte Brasileira do
Museu de Arte Moderna de São
Paulo, em outubro.
Para o Rumos, cuja exposição

será aberta em 27 de agosto,
Berna está realizando perfor-
mances em cada um dos países
destacados pelo projeto. “Na
Rússia, fiz uma ação em um rio
congelado. É curta, mas, politica-
mente forte porque fala sobre o
Putin”, diz a artista, que vai ain-
da viajar para a China – “onde
tudo é proibido” – e para a Índia
para finalizar suas obras.
Já para o Panorama doMAM,

com curadoria de Aracy Amaral
e Paulo Miyada, ela criará dois
trabalhos inéditos – um deles, a
relacionar capas de paletós e de
cadáveres, e outro, a partir da
realização de uma boate popular
com luzes de sirenes. / C.M.

Decertamaneira, é escassa, em
termosdenúmeros,aparticipa-
ção do Brasil na 56.ª Bienal de
Veneza, que será apresentada
paraopúblicoentre9demaioe
22 de novembro na Itália. Sob o
título All the World’s Futures, a
edição, com inauguração para
convidados no dia 6, tem cura-
doriadonigerianoOkwuiEnwe-
zor. O poeta, crítico e curador,
quefoidiretordaDocumenta11
de Kassel (1998-2002) e acaba
de conceder o Leão deOuro da
edição para o africano El Anat-
sui, nascido em Gana, selecio-
nouapenasaartistamineiraSô-

niaGomesparaamostraprinci-
pal da Biennale. Entretanto,
criações de outros brasileiros
também poderão ser vistas no
evento,omaistradicionaldoca-
lendário das artes visuais, ou
emmostras paralelas.
Além da exposição É Tanta

Coisa que Não Cabe Aqui, que
marca a representação oficial
do País no Pavilhão Brasil dos
Giardini com obras seleciona-
das de Antonio Manuel, André
KomatsueBernaReale, umdos
destaques da programação de
Veneza será a individual do es-
cultor sergipano Cícero Alves
dosSantos, oVéio (1947), a par-
tir do dia 8 na Abadia de São
Gregório (Calle Due Mori,
30123). Sua exposição, com
curadoria de Stefano Rabolli
Pansera, responsável pelo Pavi-
lhão de Angola na Bienal italia-
na, contará com 104 esculturas

(em grandes e pequenos forma-
tos) do brasileiro.
Véio, que participou da mos-

tra comemorativa dos 30 anos
da Fundação Cartier de Paris,

vai exibir suas peças criadas
com pedaços e galhos de madei-
ra e nas quais ele faz interven-
ções pictóricas. “Na obra de Cí-
cero, as consequências nefastas

da dominação sobre a natureza
se fazem notar na própria escala
dos objetos: quanto maior a in-
tervenção humana, menor a for-
ça e potência dos seres que re-
sultam dela; ainda que esse as-
pecto acentue sua grandeza esté-
tica”, já afirmou o crítico Rodri-
go Naves sobre o artista, repre-

sentado pela Galeria Estação.
Já a carioca Rosana Palazyan

vai integrar a exposição Artis-
tas Contemporâneos da Diáspo-
ra Armênia, que representará o
pavilhão armeno na 56.ª Bienal
de Veneza. Com curadoria de
Adelina Cüberyan Von Fürs-
tenberg, a coletiva marcará
simbolicamente o centenário
do Genocídio Armênio.
“Brasileira de ascendência

armênia de ambos os lados,
tendo iniciado minha carreira
no final dos anos 80 e cercada
por episódios de violência,
traumas sociais, econômicos e
políticos em meu país, não me
sentia a vontade para tratar do
tema ‘Armênia’. Minha urgên-
cia era aproximar as pessoas
adormecidas pela banalização
do cotidiano a estas ques-
tões”, afirma a artista, que vai
exibir a videoinstalação ...
Uma história que nunca mais es-
queci..., criada a partir de sua
participação na 4.ª Bienal de
Thessaloniki de 2013. / C.M.

Outros brasileiros presentes na edição

“

Prêmioeobras
inéditasparao
PanoramadoMAM

Além da participação de
Sônia Gomes na mostra
principal, a carioca
Rosana Palazyan estará
no Pavilhão da Armênia

CamilaMolina

Desde que foi convidada a ser
umadasrepresentantesdoBra-
sil na 56.ª Bienal de Veneza, a
ser inaugurada em 9 demaio, a
artista Berna Reale não se con-
tentou com a escolha de ape-
nasumdeseusvídeos,America-
no (2013), para o evento. “Para
você ver como sou prepotente,
até tentei convencer o Camillo
(o curador Luiz Camillo Osorio)
a mudar o projeto do Pavi-
lhão”,brincaaparaensereferin-
do-se ao título da exposição
que o País vai apresentar em
seuespaçonosGiardini–ÉTan-
ta Coisa que Não Cabe Aqui.
Com“jeitinho brasileiro”, Ber-
na“sevirounos30”, comocon-
ta,para,afinal, fazerseustraba-
lhos ganharem tambémoutros
muros da cidade italiana.
Nos dias 7, 8 e 9, a partir das

21 horas, as casas dos morado-
res doGiardino di Vito Bon, no
bairro de Cannaregio, vão se
tornar telas para a projeção de
contundentes vídeos de Berna
Reale, como Ordinário (2013),
registro de uma performance
naqualaartista–eperitacrimi-
nal – transporta um carrinho
de mão carregado de crânios e
fragmentos de esqueletos por
ruasde terradeBelém,ondevi-
ve e trabalha.
Ou ainda, os venezianos do

distrito terão a oportunidade
de conhecer o “debochado”
Imunidade (2014), obra que do-
cumenta a paraense comouma
gondoleira vestida de verde e
amarelo a navegar por canais
de esgoto em uma canoa cheia
depequenosratosbrancos–nu-
ma referência direta aos políti-
cos brasileiros, ela diz.
“Penseiquepoderia fazerum

projeto independente que fos-
separalugaresdistantesdacida-
de,ondeosvenezianosmaisan-
tigos,quenãofrequentamaBie-
nal, realmentemoram”,explica
BernaRealesobreEccoci!–Esta-
mos Aqui!, maneira que encon-
trou de expandir sua participa-
ção nomaior emais tradicional
evento de arte domundo.
“AcasadoVito, deondepro-

jetarei os vídeos, fica na frente
de uma grande praça com pré-
dios pequenos e aquelas rou-
pas penduradas”, comenta.
“Vou inserir minhas imagens
na cidade e as pessoas vão po-
derassistir de suaspróprias ja-
nelas”, continua a artista, que
foi selecionada pelos curado-
res Luiz Camillo Osorio e
Cauê Alves para representar o
País no Pavilhão Brasil da 56.ª
Biennale ao lado de Antonio
Manuel, que exibirá o filme Se-
mi-Ótica (1975), as instalações
Nave(2013)eOcupações/Desco-
brimentos (1998) e Até que a
Imagem Desapareça (2013), e
de André Komatsu, presente
com os trabalhos Status Quo
(2015) eOEstado das Coisas 2 –
Três Poderes (2011).
Primeiramente, a ideia era

tornar Eccoci! parte da exposi-
çãoÉ Tanta Coisa que Não Cabe
Aqui (produzida no evento ita-
liano pela Fundação Bienal de
São Paulo), mas, por falta de
tempo e por questões burocrá-
ticas, o projeto teve de ser des-
vinculado damostra oficial.
Como conta a criadora, os

curadoresdopavilhãobrasilei-
ro desta edição não se opuse-
ramà realização de suas proje-
ções ao ar livre – e Cauê Alves
atémesmoacolocouemconta-
tocomumaprodutoravenezia-
na para ajudá-la. Berna, entre-
tanto, teve de ir atrás de recur-
sos por conta própria – conse-
guiu fechar um patrocínio de
R$ 180mil pormeio doGover-
no do Estado do Pará, de suas
galeriasNaraRoesler(SãoPau-
lo) e Frameless Gallery (Lon-
dres), e instituições.

Igreja. Eccoci!, com curadoria
da brasileira Caroline Carrion
e do alemão Rudolf Schmitz,
contará também com uma se-

gunda rodada de apresenta-
ções de trabalhos sobre ques-
tões políticas e sociais da pa-
raense – como Cantando na
Chuva (2014), Palomo (2012),
Soledade (2013) e Rosa Púrpura
(2014)– nos dias 19, 20 e 22 de
novembro, das 18 h às 19 h, na
Scuola Grande San Giovanni
Evangelista, no bairro de San
Polo. Da antiga fundação, do
ano 1261, as obras da brasileira
serão projetadas para a parede
de uma igreja desativada.
“As coisas em Veneza são

bem complicadas e caras. Para
você ter ideia, uma permissão
para projetar na rua é de € 20
mil por dia”, afirmaBernaRea-
le. “A prefeitura está sabendo
doprojetoepagamososelopa-
ra colar os cartazes na cidade,
mas, como vamos projetar os
vídeos de propriedades priva-
das, vamos pagar, na verdade,
os donos das casa”, conta.
“Nos informamos que, por

mais que as pessoas da rua ve-
jam,aprefeituranãopodeproi-

bir a realização. Foi o jeitinho
brasileiro que a gente achou.
Passamos mais de um mês e
meio batalhando por encon-
trar esses lugares.”

Evidência. Com Eccoci!, os ve-
nezianos – e mesmo o público
queestaránacidadeparaainau-
guraçãoda 56.ª Bienal italiana –
poderãoverumaseleçãodecria-
çõesdeumadasartistasbrasilei-
ras demaior evidênciano cená-
rio atual (leia mais ao lado), co-
mo tambémuma cópia deAme-
ricano, o trabalho gravado em
complexo penitenciário em
Santa Izabel do Pará que a pa-
raense apresentará noPavilhão
Brasil nosGiardini.
“Nuncahaviasonhadoemes-

tar em Veneza, não tinha a di-
mensão”, considera. “E como
sou elétrica e nãome contento,
perguntei para o Camillo se po-
deria exibir umanova edição de
Americanonamostra.Estouedi-
tando para ver se ele e o Cauê
aprovam.” Berna não para.

É um projeto para
aquele pessoal
mais antigo da cidade,
que não frequenta
a Bienal e poderá assistir
às obras de suas próprias
janelas, como projeções
antigas de filmes”

“Esperava que a
56.ª Bienal tivesse mais
artistas brasileiros,
mas acho que a
escolha de um curador
da África foi um
grande avanço.
Chega de Europa.
Queria também deixar
registrado que o Pavilhão
do Brasil deveria ter
curadores brasileiros”
Berna Reale
ARTISTA

Representante
do Brasil na 56.ª
Bienal de Veneza,
Berna Reale leva
obras para as ruas

Imagens
na cidade

Véio.
Escultor terá
individual
com 140
peças

Pavilhão
Brasil.
Curadores
escolheram
‘Americano’
para mostra
da Bienal

‘Cantando
na Chuva’.
Vídeo da

artista será
projetado de
uma casa do
Cannaregio
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Violência.
‘Rosa
Púrpura’,
performance
de 2014
sobre as
mulheres

‘Ordinário’.
Cena de
um dos
trabalhos
da artista
paraense,
de 2013
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VENICE BIENNALE 56TH EDITION

ANDRÉ KOMATSU, BERNA REALE AND ANTONIO 
MANUEL were the three artists selected by curator 
Luiz Camillo Osorio and assistant curator Cauê 
Alves to represent Brazil at the Brazilian Pavilion 
at this 56th Venice Biennale. Commissioned by the 
current President of the São Paulo Bienal, Luis 
Terepins, and co-ordinated by Emilio Kalil, the space 
responded well to the challenging invitation of 
Okwui Enwezor, whose aim was to present different 
contemporary realities, plus reinterpretations of the 
past, to produce reflections on the future.
In a political exhibition entitled So Much Stuff That It 
Doesn’t Fit Here, the three artists have constructed 
a place of imprisonment in order to criticize the 
false freedom of contemporary individual lives. It 
is as if the trio were saying, in an excellent dialog 
constructed by the curation, that in order to be free, 
we need to be incarcerated in a surgically clean space, 
fictitiously complete, generated by our imagination, 
with a “condominium” aesthetic, in an allusion 
to the concepts used by psychoanalyst and USP 
College Professor Christian Dunker in his recently 
published book Malaise, Suffering and Symptoms – a 
Psychopathology of Brazil Between Walls.
It is not enough to create an ideological, social 
and political safeguard for this confinement. It is 
necessary to imprison the other, in discrimination, 
poverty, in physical, social and cultural violence. 
Only thus do we guarantee our own pitiful survival. A 
paradise of eternal happiness, without conflict, ever 
bright. In an invisible prison. And hell is other people.

A FALSE FREEDOM
WITH ITS POLITICAL THEME, THE BRAZILIAN 
PAVILION CRITICIZES THE CONTEMPORARY 
INDIVIDUAL’S IMPRISONMENT

TEXT AND PHOTOS PATRICIA ROUSSEAUX

STATUS QUO, 2015, ANDRÉ KOMATSU, GALVANIZED STEEL TUBE CAGE, BRACES, STEEL WIRE AND FENCE

54 55

VENICE BIENNALE 56TH EDITION

VIDEO BY BERNA REALE, AMERICANO, 2013, IN WHICH 
THE ARTIST PENETRATES THE UNDERWORLD OF 
BRAZILIAN PRISONS, FILMED INSIDE THE SANTA IZABEL 
PENITENTIARY COMPLEX IN PARÁ. THE PERFORMER 
FROM AMAZONAS DEFENDS THE FUNDAMENTAL RIGHTS 
OF MAN WITH THE FLAME OF LIBERTY
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Julio Le Parc’s Kinetic Energy
By DANA THOMAS
JUNE 9, 2015

The 86-year-old Op Art legend brings his kaleidoscopic vision to a collection of
one-of-a-kind silk scarves for Hermès.

In 1974, the Argentine artist Julio Le Parc created an Op Art masterpiece: a series
of white canvases, each painted with a rainbow stripe that swerved and looped.
When the 10 works that made up the series were placed together, they seemed to
vibrate and come alive, like a dancing ribbon. Le Parc, a prominent social activist,

SUBSCRIBE LOG INT Magazine |

1

The artist Julio Le Parc in his studio in France, in front of 60 one-of-a-kind scarves he designed for Hermès based
on his Op Art paintings. The scarves will be shown at the Museum der Kulturen in Basel on June 15, and will be
sold exclusively online.
BENOÎT PEVERELLI
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Julio Le Parc's 'Unstable Floor with Pulsating Light' (1964)
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Julio Le Parc, Serpentine Gallery, London — interview - FT.com http://www.ft.com/cms/s/0/b7cfc890-9503-11e4-b32c-00144feabdc0.htm...
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Vik Muniz mede peso do tempo em
catálogo completo de sua obra
NINA RAHE
ENVIADA ESPECIAL AO RIO

13/12/2015  02h19

Em seu ateliê na Gávea, no Rio, Vik Muniz, 53, retira
o relógio da parede e sugere a foto. "Que tal assim,
carregando o peso do tempo?", diz, fingindo esforço
ao segurar o objeto que cobre parte do seu corpo.

A brincadeira é porque ele acaba de lançar "Tudo Até
Agora", livro com sua produção entre 1987 e 2015.
Este, sim, difícil de carregar. Reunidos em uma caixa,
os dois volumes somam mais de 900 páginas e pesam 7,41 kg –são 29 anos de
carreira, 1.400 obras, entre desenhos, esculturas e fotos.

O novo catálogo raisonné (compilação de todos os trabalhos de um artista)
atualiza um anterior, de 2009, com a produção dos últimos seis anos. A
vontade de organizar a trajetória veio ao perceber que algumas das criações se
perderam na memória.
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Compartilhar 134 Mais opções A giant paper boat? Art’s response to migrant drownings
should be way more aggressive
Vik Muniz’s floating installation Lampedusa – made of newspaper articles about migrant deaths – will
float equivocally beside the superyachts at this year’s Venice Biennale. With the death toll mounting,
that’s simply not enough

Jonathan Jones

Tuesday 21 April 2015 18.00 BST

The death of perhaps as many as 900 people in the Mediterranean this week – murdered by
the prevailing European, including British, attitude towards migrants as surely as they were
killed by human traffickers – comes a few weeks before one of the Mediterranean world’s
most flamboyant displays of wealth and luxury starts.

Venice is on the Adriatic, but it has long been one of the great Mediterranean empires, ruling
islands such as Crete and Cyprus and trading between the sea’s African, Asian and European
shores. Today, the cruise ships loom over Renaissance palaces. Every two years, art
collectors’ superyachts moor for the Venice Biennale.

The drowned victims of modern barbarity will not be forgotten at this summer’s event.
Artist Vik Muniz is to unveil a floating installation called Lampedusa, a giant paper boat. A
seaworthy wooden substructure constructed by Venetian craftsmen will be covered with a
scaled-up newspaper article about the deaths of migrants off the Italian island Lampedusa.

Will it be a powerful or in any way adequate artistic response to this vile betrayal of common
humanity? An interview with Muniz online suggests not. This may be the fault of the
interviewer, who uses the kind of inane artspeak that gets contemporary art a bad name.
The article blandly describes migration as “a very hot topic”.

But unless Muniz made some severe criticisms of the art journalist’s tone that are not
published in the piece, his own words are equally lacking in the kind of fury this subject
might seem to demand. Here he is, waffling on: “The project is a metaphor for a vessel,
something that saves you, takes you from one place to another. It’s not a criticism; it’s a
platform. Once you’ve seen it and you’ve thought about it, you might have the need to
discuss it … ”

In truth, it sounds as if this art project has been overtaken by real-life horror. Perhaps, in
theory, it seemed reasonable to make a vaguely thought-provoking, “playful” (as the
interviewer puts it) piece about migration. But now the scale of our cruelty, the true
consequences of all the rhetoric that dehumanises migrants, have become so lethally clear,
surely art on such a theme should be less equivocal, more angry.

Britain is in no position to look down on Italy in regard to this. At least this artwork is being
permitted on the waters of Venice. When Banksy painted a scathing mural in Clacton-on-Sea
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From Brazil’s plantations to its early  
modern cities, Japanese-Brazilian artists 

articulated a modernism of their own.

By Inti Guerrero

NIPO -
TROPICÁLIA

I. Coffee Culture

In 1933, Tarsila do Amaral (1886–1973), one of the foundational 
figures of Brazilian modernism, painted Operários (“Workers”), a 
social-realist portrayal of a multiracial proletariat in the already 
industrialized city of São Paulo. With smokestacks and factory 
buildings in the background, rows of faces fill the composition, 
depicting men and women of Italian, Lebanese, Syrian, German and 
Japanese backgrounds as equals to the group’s majority hailing from 
Brazil’s diverse biracial populations. 

Amaral’s portrait of São Paulo was created just four years after 
the Wall Street Crash devastated the coffee-export-based economy 
of the gigantic South American country. The artist herself had a 
personal connection with the coffee business. She was the daughter 
of a prominent coffee-plantation land-magnate, whose astronomical 
wealth had allowed her to study fine art in Paris under Fernand 
Léger. In the 1920s, before her shift into the social-realist genre, 
Amaral’s first paintings upon her arrival home from Paris were 
Léger-esque landscapes of her family’s coffee plantations, executed 
in a tropical palette of rich greens, blues and yellows. 

It was to those same plantations, across millions of hectares, 
owned by the Brazilian elite, primarily of European descent, that 
almost all of the Japanese immigrants to Brazil were sent to work 
after 1908. Whereas in the 19th century, the nation encouraged 
primarily European immigration because of its elites’ preference 
for creating a European society. Following the Italian government’s 
elimination of subsidies for émigrés to the country due to complaints 
of mistreatment and precarious living conditions, Brazil was forced 
to look elsewhere for new citizens. A diplomatic agreement with the 
Empire of Japan, via the Tokyo-based Kokoku Shokumin Kaisha 
(“Empire Emigration Company”) made possible the transportation of 
15,000 Japanese to Brazil. The majority of those families transferred 
to South America on a two-month boat journey were members of 
a disenfranchised rural Japanese population that sooner or later 
would have created poverty problems for newly industrialized Japan 
and its ideals of progress. By the turn of the 20th century, Japan 
had diplomatic credentials to make such an emigration agreement, 
having defeated the Russian Empire, a European power, in the 

Russo-Japanese War (1904–05). As a result of this now-century-old, 
bilateral enterprise of migrant labor, which lured approximately 
240,000 émigrés through the 1990s, Brazil has become the home of 
the largest Japanese community outside of Japan, today estimated at 
more than 1.5 million.

In the country’s art history, painters and sculptors of first 
and second generations of Nipo-Brazilians were instrumental 
in constructing “the modern” that Amaral and her entourage of 
cosmopolitan, bohemian Brazilians claimed to have inaugurated. 
Together with her first husband Oswald de Andrade (1890–1954), 
Amaral became an iconic figure in the avant-garde movement 
known as Antropófagia (“anthropophagy” is the scientific term for 
cannibalism) whose manifesto, penned by Andrade, proposed that 
“cultural cannibalism” was central to Brazilian identity, and was 
itself inspired by one of Amaral’s paintings. Andrade’s text is still the 
canonical—almost epistemological—lens through which modernity 
in Brazilian culture is understood. 

Only much later would Nipo-Brazilian artists be recognized as the 
main voices of “informal abstraction” in Brazil. Having developed a 
more gestural and organic form of abstract art, their work lay outside 
of a certain triumphalist history of constructivist Brazilian art of  
the 1950s, which carried more weight among critics of the time who, 
with a bias toward European culture in general, were more interested 
in genealogies of Bauhaus-inspired geometrical abstraction 
rather than the calligraphic gestures, introspective abstraction 
and spirituality found in the Nipo-Brazilian circles. Had not some 
of the leading Nipo-Brazilian artists received crucial patronage 
from industrialists and become favorites of the governmental 
establishment, many of the latter works might have bypassed the 
intellectual interests of generations.

The world financial crisis of the 1930s severely affected 
demographics in Brazil, especially in the coffee state of São Paulo. 
Numerous impoverished peasants, including many of the newly 
arrived Japanese immigrant families, were forced to move to big 
cities where new industries were reanimating the economy. From 
the 1930s all the way to the repressive dictatorship era (1964–86), 
Brazil underwent a vast modernization campaign that garnered 
praise internationally, a prominent example being the inauguration 

(Opposite page)
TOMIE OHTAKE, Untitled, 1979, oil on 
canvas, 100.8 x 100.8 x 4 cm. Courtesy 
Instituto Tomie Ohtake, São Paulo, and Galeria 
Nara Roesler, São Paulo/Rio de Janeiro. 
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TARSILA DO AMARAL, Operários, 1933,  
oil on canvas, 150 x 205 cm.  Courtesy 
Acervo Artístico-Cultural dos Palácios 
do Estado de São Paulo, São Paulo. 
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Instalação da escultura de 7 toneladas e 8,5 metros de altura realiza o sonho da artista de ter peça exposta na
principal via de SP

SÃO PAULO - A Avenida Paulista ganha nesta terça-feira, 15, a última obra pública da artista plástica Tomie Ohtake, morta em fevereiro,
aos 101 anos. A instalação da escultura de 7 toneladas e 8,5 metros de altura realiza o sonho da artista de ter uma peça sua exposta na
principal avenida de São Paulo. 

Resultado de um projeto desenvolvido por Tomie em parceria com a Associação Paulista Viva, a obra teve patrocínio do Banco Citi, que
comemora 100 anos no País - suas formas poderão ser vistas na frente do número 1.111 da via, sede do banco.

Presidente do Instituto Tomie Ohtake e um dos filhos da artista, Ricardo Ohtake afirma que a mãe certamente diria que a escultura é uma
homenagem à cidade. “A Tomie gostava muito de fazer obras públicas. Ela considerava que essa era uma maneira de as pessoas tomarem
gosto pela arte sem precisar visitar um museu ou ir a uma exposição”, conta.

Ao longo da carreira, Tomie fez aproximadamente 50 intervenções urbanas em cidades do Brasil e do exterior. Na capital, as obras mais
conhecidas são o Monumento aos 80 anos da Imigração Japonesa, na Avenida 23 de Maio, os painéis da Estação Consolação do metrô, a
cobertura do Auditório do Ibirapuera e a tapeçaria do Auditório do Memorial da América Latina, destruída em um incêndio e atualmente
em processo de restauração.

“A escultura da Paulista tem a cara, os traços da obra da minha mãe. Quem olhar certamente vai reconhecer seu trabalho”, acredita
Ricardo, que classifica a peça como uma “obra reversa”, sem forma definida. 

Tomie costumava dizer que a “linha reta não é da natureza humana”, ao justificar seu apreço pelas curvas, traduzidas em peças que dão a
sensação de movimento. A obra que será inaugurada amanhã é mais um exemplo desse portfólio inovador e colorido.

Produzida em aço, a partir de um modelo de 40 centímetros desenhado por Tomie, a escultura foi pintada com tinta contra pichação nas
cores vermelha, na face externa, e prata, na face interna. Nesta segunda, quem circulou pela Paulista já pôde apreciar a obra, que recebia
os últimos retoques para a inauguração. Sua instalação, segundo a Paulista Viva, leva arte e cultura de qualidade à avenida.

Avenida Paulista ganha última obra
pública de Tomie Ohtake

A artista Tomie Ohtake em seu ateliê, em 2013

TOMIE OHTAKE

<<<< >>>>
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Exposição resgata o ateliê de Nuno Ramos, Rodrigo Andrade, Fábio Miguez, Paulo Monteiro e Carlito Carvalhosa
nos anos 1980

Até hoje, 30 anos depois, Carlito Carvalhosa, Nuno Ramos, Fábio Miguez, Paulo Monteiro e Rodrigo Andrade identificam certo “espírito”
da Casa 7 em suas obras. No ateliê coletivo compartilhado por eles entre 1982 e 1985 – a casa de número 7 alugada da família de Andrade
na Vila Judith da Rua Cristiano Viana, no bairro de Pinheiros, em São Paulo –, os artistas experimentaram a intensidade e a velocidade
da pintura, mas, principalmente, deram de encontro com os paradoxos, como pontua Carvalhosa. Nem todos continuaram estritamente
pintores, mas desde lá ficou bem claro para eles que o embate com a superfície de uma criação – uma tela, o papel kraft ou qualquer outro
material – já seria a constatação de um “lugar de conflito”.

A exposição Casa 7 no Pivô, que será inaugurada neste sábado, 13, traz de volta, assim, a discussão sobre uma experiência já considerada
histórica na arte brasileira. Ao destacar dois anos decisivos, 1984 e 1985, para aqueles então jovens artistas, amigos do Colégio Equipe
influenciados pela transvanguarda e pelo pintor Philip Guston (1913-1980), a mostra, com curadoria de Eduardo Ortega, resgata o debate
de forma pontual e, principalmente, possibilita que o público veja obras raramente expostas. “Quem tem menos de 40 anos não viu Casa
7”, diz o curador. “A ideia era justamente pegar essa coisa juvenil que tem nos trabalhos e mostrá-los no seu ápice.”

Os anos de 1984 e 1985 foram importantes para os integrantes da Casa 7 porque referem-se, respectivamente, às exposições que fizeram
no Museu de Arte Contemporânea da USP e no Museu de Arte Moderna do Rio e à participação na polêmica Grande Tela da 18.ª Bienal
de São Paulo, com curadoria de Sheila Leirner.

Na mostra, cada um dos cinco artistas está representado por um painel – como eram chamadas suas pinturas realizadas com esmalte
sintético (“tinta para porta comprada em loja de material de construção”, explica Monteiro) sobre papel kraft – e por um óleo sobre tela
criado para aquela Bienal. “Depois, em 86, a gente já se abriu pra caramba, começamos a ver outras referências, mudou completamente o
quadro”, conta Fábio Miguez. A Casa 7, que também foi o ateliê de Antonio Malta até 1983, teve, assim, um “fim natural”, lembra Rodrigo
Andrade – até a casa de vila chegar a ser, de fato, vendida.

Os anos 1980, afirma Carlito Carvalhosa, não se encaixam numa linha narrativa que coloca uma “matriz neoconcreta” na arte brasileira.
“Começamos como pintores, mas a própria pintura daquela época continha um paradoxo muito claro pois ela vinha depois de um período
de arte mais conceitual. Então, aquela volta era para uma pintura que era meio abstrata, mas não era, meio figurativa, mas não era, feita
com uma tinta vagabunda.” Naquele momento, importante destacar, o Brasil, ainda em ditadura, iniciava sua abertura política.

“A gente queria pintar grande”, diz Monteiro, contando que foi ideia de Rodrigo Andrade usar kraft comprado em papelaria. “A grande
experiência da Casa 7 foi com os painéis, porque isso deu uma velocidade enorme para o nosso processo”, completa Miguez.

Mostra lembra a histórica experiência
dos artistas da Casa 7

 

Daniel Buren poses by his ''Monumenta'' temporary installation at the Nave of the Grand Palais on May 9, 2012 in Paris, France.

((Photo by Patrick Aventurier/Getty Images))

At 77 years old, (/artists/31705-daniel-buren) (/artists/31705-daniel-buren)Daniel Buren (/artists/31705-daniel-buren) has lost none of his
disruptive streak and continues to talk frankly. The celebrated French conceptual artist is in Singapore for Cabanons, a performance project that
blends circus acts with contemporary art in simultaneous performances in three pod-like colourful tents erected close to each other. As is often
the case with his works, Cabanons is spatially audacious, with the performers at times partly hidden by suspended striped door frames, white
mosquito nets, or large mirrored planes.

“With this show, you have to open your imagination to what is happening elsewhere. The set up plays with what is happening under your eyes,
but also what you hear and what you imagine is happening elsewhere. And maybe what you hear will never happen in your tent because as the
performers turn around the performance is never quite the same. This will give to spectators in each tent totally different experiences,” he
explains.

Throughout his
career, Buren
has challenged
the viewer’s
concept of space
with his in-situ
works. In 1971,
in the

Daniel Buren on his Career, Luxury
Collaborations, And Why he “Hated” the
Venice Biennale
BY SONIA KOLESNIKOV-JESSOP | SEPTEMBER 03, 2015
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View Slideshow
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works)
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Melanie Smith was born in England, moved to Mexico City 
in 1989 and has lived and worked there ever since. During that 

time, the city has been an important source of inspiration 
for her artwork, which often chases the legacies of Modernism 

and Postmodernism in Latin America and the themes of 
spectacle, entropy, destruction and reconstruction. In 2011 

she represented Mexico at the Venice Biennale

The Edge of Elsewhere
Interview by Chris Sharp



2016

gnr 2016

rené francisco (sp)

karin lambrecht (rj)

cao guimarães (ny)

angelo venosa (sp)

milton machado (rj)

antonio dias (sp)

provisório permanente (sp)

paulo bruscky (rj)

marcelo silveira (sp)

alice miceli (rj)

abraham palatnik (ny)

dan graham (sp)

vik muniz (sp)

brígida baltar (rj)

artur lescher (sp)

marcos chaves (sp)

feiras/fairs

armory show

art basel hong kong

sp arte

frieze new york

artrio

frieze london

artbo

art basel miami beach


