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O conjunto de obras de Daniel Senise reunido  

em Verônica articula-se em torno de três corpos 

diferentes de imagens: aquele dos grandes 

formatos feitos a partir de monotipias de superfície 

– transferências de paredes desbotadas, rastros da 

ação do tempo sobre elas – em que são mostrados 

os espaços emblemáticos de grandes museus, 

frequentemente com suas obras apagadas;  

um conjunto de obras feitas em técnica semelhante, 

onde são reproduzidas também como ruínas murais 

várias imagens de sudários, a Vera Icona; por fim,  

a ampliação fotográfica de reproduções de obras-

primas infectadas, corroídas pelo tempo e elementos, 

extraídas de dispositivos que acompanhavam 

antigas publicações de história da arte.

Trata-se, então, de uma reflexão ambiciosa sobre  

o lugar da imagem – também sobre o lugar da 

pintura – que condiz com o trabalho que Senise  

tem realizado nos últimos anos. 

Muitos são os lugares da imagem – ou foram.  

Por exemplo, acredita-se que, hoje, o lugar é virtual, 

digital, a selva de aplicativos, a world wide web com 

as suas redes sociais e, portanto, pode-se pensar, 

também, que o lugar da imagem continua a ser, 

talvez mais do que nunca, uma coordenada – se capa  Verônica (Hans Memling), 2022 [detalhe]

diferente, mais brutal – de desaparecimentos:  

o apagamento pela multiplicação, a morte  

por saturação.

Outros lugares para a imagem são aqueles das 

antigas musas: O Museum, o museu e os velhos 

livros de história da arte que continham, como 

bônus, dispositivos com as imagens comentadas 

nos textos. Esses livros traziam a imagem  

portável, portátil e projetável.

Pensemos no Museu tal como Senise (mal)  

nos deixa ver: esses quadros são, com certeza 

cerimonial, representações de espaços quase 

sagrados. Neles Daniel Senise nos mostra seu 

repertório de Museus, parecem tocados por  

uma certa nostalgia. As obras de Daniel Senise 

podem sugerir que talvez tenha chegado  

a hora de empreender a recapitulação do que  

tem sido o museu, a arte, o lugar das imagens.

Junto a esses impressionantes frisos onde se 

apagam suavemente, liricamente, como a música  

na qual as imagens se afastam de seu lugar – a 

imagem do museu – Senise produziu outra série  

de frisos-pinturas, de paredes em cuja epiderme 

ferida revela-se a imagem desaparecida, a ilustre 



mancha branca da famosa Verônica, a Vera Icona. 

Contudo, nos quadros de Senise, assim como  

as obras se ausentam do museu e reduzindo-se  

a ser branco sobre branco, nestas Verônicas  

só resta o manto, também branco, onde estava  

o rosto de Cristo, agora desaparecido.

Pode-se argumentar que a primeira imagem,  

a imagem guia, ou matriz de todas as imagens,  

é o sudário na qual se observa a mancha do rosto 

de Cristo, venerado durante séculos por multidões, 

incessantemente reproduzido e invejado por reis  

e sacerdotes. Trata-se de uma imagem feita sem 

intervenção da mão humana, de uma relíquia 

potente, taumatúrgica, milagrosa, curativa, 

apotropaica, ao menos no contexto da iconologia 

cristã. Seus efeitos, como guia ou matriz, chegam  

a Malevich, cujo quadrado negro evoca o lugar 

cultural desta imagem.

Prodigiosamente, Senise representou suas 

Verônicas como muros descascados, como paredes 

em ruínas, como frisos desbotados. Assim, a 

pintura ativa sua potência emergente e oferece 

sobrevivência à temporalidade mais antiga  

– e esquecida – de onde advém essa imagem 

arquetípica. Pois a imagem feita sem intervenção  

da mão humana, foi também, em seu mais antigo 

culto, em sua origem lendária, uma imagem na 

parede, uma mancha em um friso. Conta-se que, 

enviada pelo próprio Cristo, para curar o rei Agdar, 

ela foi conservada como um tesouro, enterrada  

na parede, cuja espessura foi atravessada,  

ficando impressa em sua epiderme mural.  

Da mesma forma, Daniel Senise a representa  

em seus quadros recentes.

Pode-se pensar que unem-se, nesta mostra,  

os dois lugares da imagem – o recinto das musas, 

 o museu, e o arquétipo de uma imagem absoluta, 

entre o visível e o invisível. Talvez, o que esse 

conjunto de obras extraordinárias venha a sugerir,  

e que se faz confirmar pelas reproduções 

ampliadas de dispositivos de obras devoradas  

pelo tempo naquela outra coordenada portátil, 

portadora da imagem – o livro de sua história  

–, é que o lugar da imagem nada mais é do  

que o abismo desbotado de sua perda, a ruína  

branca na qual ela resiste pela duração de  

seu desaparecimento.

—Luis Pérez-Oramas
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daniel senise 
n. 1955, rio de janeiro, brasil, onde vive e trabalha

 

Daniel Senise é um dos representantes da chamada Geração 80, marcada 

pelo processo de retomada da pintura no Brasil. Desde o final da década  

de 1990, sua prática artística consiste no que pode ser descrito como 

“construção de imagens”. O processo começa com a impressão de superfícies 

– como pisos de madeira ou paredes de concreto – sobre tecidos, à maneira 

de monotipias. Esse material serve de base para suas obras, seja como área  

a ser trabalhada ou como fragmento a ser colado sobre outra imagem, 

frequentemente, fotográfica.

 

Sua produção tem forte relação com o espaço, cujos restos são incorporados 

aos trabalhos, de modo que ele passa a ser apresentado não só como 

figuração, mas também como matéria exposta. Cerâmicas quebradas,  

barras de metal, pedaços de madeira, poeira, entre outros elementos 

encontrados, são fixados sobre as imagens, servindo como anteparos que 

dificultam com que ela seja vista e, ao mesmo tempo, ressaltam seu caráter 

de rastro. Cria-se um jogo entre a realidade da matéria e sua representação. 

Por outro lado, o tempo também se faz fundamental, sobrepondo cronologias, 

gestos e vivências, a partir das complexas relações entre permanência  

e desaparecimento.
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