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Ministério do Turismo, Governo do Estado de Sao Paulo, por meio da Secretaria de Cultura e Economia Criativa,
Fundagao Bienal de Sao Paulo e Ital apresentam
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Com a ideia de ensaio aberto como uma de
suas premissas curatoriais, a 342 Bienal de Sao
Paulo tem se construido publicamente, assu-
mindo o carater processual e mutavel intrin-
seco a realizacdo de uma mostra internacional
de tamanhas dimensdes. Quando fecharmos
as portas do Pavilhdo Ciccillo Matarazzo no dia
5 de dezembro de 2021, a programacao da 342
Bienal, iniciada em fevereiro de 2020, tera se
estendido por praticamente dois anos.

Com os desafios impostos pela pandemia,
a 342 Bienal — que ja tinha a proposta de se
alargar no tempo e no espa¢o — ganhou um ano
a mais. Assim, os locais em gue sua extensa
programacao se da também mudaram e se
disseminaram pelo mundo virtual. Se as agées
digitais ja se faziam presentes nas Bienais de
S&o Paulo desde 1996, elas inevitavelmente
tomaram outra proporc¢ao nesta edicao.

Essa dinamica torna a 342 Bienal Unica
ndo apenas em sua configuragao — que inclui
parcerias com instituicdes em toda a cidade
de S&ao Paulo —, mas também na relacdo que o
pUblico pode estabelecer com ela. Ao longo do
Ultimo ano, abrimos a todos a possibilidade de
acompanhar de perto os processos e as refle-
x0es artisticas, curatoriais e institucionais que
sempre emergem durante a preparagao de
uma Bienal, mas que, pelo préprio tempo do
projeto, acabam restritas agueles que dele se
ocupam.

Com a abertura da mostra faz escuro mas
eu canto no Pavilhao Ciccillo Matarazzo e das
exposicoes na rede de parceiros, chegamos
ao ponto alto de um processo que foi reali-
zado publica e colaborativamente, e cuja cons-
trucdo prossegue ao longo dos trés meses
de periodo expositivo. Isso porque o signifi-
cado das obras e da mostra nao esta dado de
antemao e nunca estara concluido. E a soma
das experiéncias e interpretacdes realizadas
por cada um de nossos visitantes, a partir de
seus repertérios Unicos e histérias de vida, que
vai configurar, em sua pluralidade, a 34@ Bienal
de S&o Paulo.

José Olympio da Veiga Pereira
Presidente — Fundagé&o Bienal de Sao Paulo

Desde sua primeira edicao, em 1951, a Bienal
de S&o Paulo atrai milhares de visitantes inte-
ressados em ter novas experiéncias e ampliar
seus conhecimentos a partir do contato com o
que ha de destague na arte contemporanea em
todo o mundo. Além disso, desde sua segunda
edicdo, em 1953, a mostra é acompanhada por
atividades que buscam aproximar a experiéncia
estética da educacao e da formacao multidisci-
plinar e cidada.

Quase tdo antigo quanto a propria expo-
sicdo, o programa educativo da Bienal de
S&o Paulo consolidou-se como um impor-
tante espaco de mediacao entre as obras
trazidas pela Bienal e seus diferentes publicos.
A medida em que a Bienal ganhou projecao
tanto como referéncia em arte quanto como
um evento de carater educacional, as ativi-
dades direcionadas ao publico somaram-se
acoes especificas para professores e estu-
dantes. Com o aprofundamento dessa frente,
desde 1998, cada Bienal é acompanhada por
uma publicagao educativa, distribuida gratui-
tamente para milhares de professores e estu-
dantes de todo o Brasil.

Seu alcance, sua longevidade e sua vocacao
educacional fazem da Bienal de Sdo Paulo um
marco para a cultura brasileira. Ao longo de
seus 70 anos — celebrados agora em 2021 —, ela
tem se devotado a missao de ampliar 0 acesso
a arte e de aproximar a producéo cultural
nacional e internacional. Também tem se empe-
nhado de forma consistente para que cada um
de seus milhdes de visitantes sejam munidos
de ferramentas para compreender as inter-
pretacdes candnicas das obras expostas, ao
mesmo tempo em que 0s estimula e capacita
para realizar suas proprias leituras.

Neste ano em que a Bienal comemora 70
anos e apresenta sua 342 edicdo, o Governo
Federal, por meio da Secretaria Especial de
Cultura e do Ministério do Turismo, orgulha-se
de estar ao lado dessa iniciativa que traduz
0s principais valores da politica pUblica para a
cultura: a promocao do contato gratuito com
a arte, a realizacao de atividades educacio-
nais e o estimulo a encontros entre diferentes
pessoas e grupos sociais. Por meio de acdes
como essas, a cultura é capaz de transformar
nossos cidadaos e enriquecer Nosso pais.

Mario Frias
Secretario Especial da Cultura
Ministério do Turismo — Governo Federal

Com uma trajetéria de mais de 30 anos, o Itau
Cultural (IC) consolida-se como uma das insti-
tuicdes mais atuantes no cenario cultural
brasileiro. Por meio da escuta e da interagao
com o outro, a organizagao reinventa processos
de realizacao e dialoga com a sociedade.

Esta caminhada intuitiva e intelec-
tual resulta em um pensamento sistema-
tico e em atividades continuas, entre as quais
se destacam eventos relacionados as artes
visuais, como exposicdes diversas, cursos,
debates e apoios a parceiros. Com a Fundacao
Bienal de S&o Paulo, por exemplo, a parceria ja
soma 12 anos.

Com a pandemia decretada em 2020, e
entendendo a importancia da arte e da cultura
em tempos de crise, o IC buscou se rein-
ventar e oferecer atividades e conteldos que
pudessem ser desfrutados de casa. Criou 0
Palco virtual, com espetaculos transmitidos
on-line e lancou a Escola IC, que oferece cursos
permanentes e temporarios, e a Itau Cultural
Play, plataforma de streaming gratuita dedi-
cada a producdes nacionais.

Reforcou também a producao de conteldos
digitais, com novas colunas no site, producao
intensa de reportagens, entrevistas e artigos
e lancamentos de podcasts. Em sua sede, em
S&o Paulo, seguiu com a programacao de expo-
sicdes, criando protocolos para adaptar as
mostras as necessidades do momento.

O Ital Cultural segue inovando e em busca de
gerar experiéncias transformadoras no mundo da
arte e da cultura brasileiras. Porque inspirar e ser
inspirado sdo matéria essencial a vida.

Itad Cultural



O trabalho em rede representa dimensao
fundamental da acao desenvolvida pelo Sesc
no estado de Sao Paulo. Espalhado entre a
capital, regido metropolitana, interior, litoral
e, também, no ambiente virtual, o conjunto de
centros de cultura e lazer mantido pela insti-
tuicao corresponde a uma malha gue, ao se
estender por diferentes regides e realidades,
busca potencializar cada um de seus nés,
entendidos como unidades de um complexo
mais amplo. Amalgamados aos territérios dos
quais fazem parte, esses “n6s” participam das
dinamicas locais com vistas a incrementa-las.

E préprio da nocdo de rede a perma-
nente abertura para novos enlaces. Nesse
sentido, o Sesc baliza sua capilaridade social
pela sistematica constituicao de parcerias
com diversos setores e organismos da socie-
dade, ampliando o alcance de suas acdes — ao
mesmo tempo que se beneficia, enquanto
organizacao pensante e propositiva, dos inter-
cambios ensejados por tais cooperacoes. A
assidua, e ja longeva, colaboracao entre o
Sesc e a Fundacédo Bienal reitera essa politica,
sugerindo que a conjugacao de forcas tende a
tornar as iniciativas culturais mais efetivas e
abrangentes.

Na presente edicdo da Bienal, dada a
proposta de distribuicao temporal e espacial
da mostra que propde sua presenca em outras
instituicdes culturais da capital, o Sesc acolhe
uma exibicao individual integrante da cura-
doria geral. Tal exposicdo conta com projeto

educativo especifico, a fim de potencializar sua

recepcao pelos publicos. Além dessa partici-
pacado na capital, o Sesc mobiliza sua rede de
unidades no interior do estado para a efeti-
vacao de varias acbes de formacéao para
educadores das redes publicas, privadas e do
terceiro setor. Com esse arranjo descentrali-

zado, Sesc e Bienal articulam suas expertises e
recursos para fazer da arte contemporanea um

campo tdo ampliado quanto acessivel.

Danilo Santos de Miranda
Diretor Regional do Sesc S&o Paulo

Patrocinar a 342 Bienal de Sao Paulo é uma
grande felicidade para nés. Desde 1951, a
mostra mantém o compromisso de divulgar
obras inovadoras, tanto no ambito nacional
guanto internacional, por meio de uma selecao
admiravel. Mais uma vez, o constante debate
de conceitos e ideias — que é inerente a
criacao artistica de qualidade — esta presente
nesta edicao.

No6s nos identificamos com este objetivo
e resultado. Inovar e saber escolher sédo parte
do nosso dia a dia. Debater claramente sobre
o que fazer e como fazer com exceléncia é
fundamental para atingirmos os objetivos de
nossos stakeholders.

Bahia Asset Management

O Instituto Cultural Vale acredita no papel
transformador da cultura, que amplia a visado
de mundo e cria novas perspectivas de futuro.
A Vale, com mais de duas décadas com inves-
timento no setor lanca, em 2020, o Instituto
Cultural Vale, com o propésito de ampliar o
apoio e valorizar a arte e a cultura brasileiras
nas suas multiplas manifestacdes e em toda a
sua diversidade.

Para o Instituto Cultural Vale, € um orgulho
patrocinar a 342 Bienal de Sao Paulo, que
multiplica as oportunidades de encontro
com a arte e com as diversas identidades e
expressoes artisticas que fazem de nés quem
somos. Sua programacao diversificada gera
novos saberes, inspira e promove a refiexao
sobre as manifestacdes artistico-culturais
entre os diversos pUblicos que as experien-
ciam. A Bienal traz para o cenario cultural do
pais a mescla dos elementos populares aos
mais sofisticados, mostrando que a arte é para
todos. E é este caminho que o Instituto Cultural
Vale busca, 0 acesso, a troca e o compartilha-
mento de saberes e fazeres com o amalgama
da economia criativa.

Pela cultura podemos expressar verdades,
refletir, conhecer e nos inspirar para trans-
formar o simples em extraordinario. A Bienal
de S&o0 Paulo reivindica a necessidade da
arte como um campo de encontro, resis-
téncia, ruptura e transformacao. Atua como
um espaco de conhecimento e de convivéncia,
projetando um futuro que queremos em acées
do presente.

Através da diversidade das manifesta-
¢bes culturais da sociedade, crescemos e
evoluimos juntos.

Instituto Cultural Vale
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O ponto de partida do projeto curatorial da 342 Bienal de Sao Paulo foi o desejo
de desdobrar a mostra, ativar cada momento de sua construgao e agucgar a vita-
lidade de uma exposicao desta escala. Buscando dialogar com os publicos, tdo
amplos e tao distintos, que visitam a Bienal ha décadas, propusemos expandir esta
edicdo no espacgo e no tempo. Inaugurada oficialmente com uma performance e
uma exposicao individual no dia 8 de fevereiro de 2020, a Bienal continuaria em
eventos realizados em parceria com diversas institui¢des culturais da cidade e se
encerraria ao final de sua grande mostra coletiva neste pavilhdao, em dezembro do
mesmo ano. No novo cenario imposto pela pandemia de Covid-19, varios aspectos
dessa coreografia foram redesenhados, exposicoes e performances previstas foram
canceladas e a mostra lento tomou corpo, perpassada pelas distancias e auséncias
que ainda nos assolam. Um longo ano mais tarde, seguimos acreditando no poten-
cial de uma mostra concebida para multiplicar as oportunidades de encontro entre
obras e pessoas, em que suas singularidades possam se cruzar e se transformar.
Certamente, esta Bienal ndo é a mesma que se veria um ano atras. Algumas obras
se verao mais claras, outras mais opacas; algumas mensagens soarao como gritos,
outras chegarao como ecos. Nao precisamos entender tudo, nem nos entender
todos; trata-se de falar nossa lingua sabendo que ha coisas que outros idiomas
nomeiam e nés nao sabemos expressar.

Na busca por uma linguagem para delinear os campos de forca criados
pelo encontro de obras produzidas em lugares e momentos distintos, propusemos
alguns objetos, e suas histdrias, como enunciados: um sino que soou em momentos
diversos de uma historia que se repete; as imagens do homem mais retratado num
tempo em que quase nao havia retratos; os bordados que outro homem nao teria
feito se nao fosse as escondidas; cartas que, para chegar a uma crianca, tiveram
que atravessar as grades da cadeia e os olhos da censura; um conjunto de objetos
que sobreviveram de maneiras diferentes ao mesmo incéndio... Esses enunciados
pontuam a exposicao, sugerem o tom no qual podem vibrar as obras ao seu redor,
aglutinando e tornando tangiveis as preocupagoes e as reflexdes da curadoria.
Funcionam, nesse sentido, como o diapasdo que ajuda a afinar um instrumento
musical, ou a comegar um canto. Na curadoria de uma exposi¢ao também é alme-
jado algo parecido com uma afinac¢do, um ajuste nao isento de erros, acidentes e
desvios, que o tempo expandido da 342 Bienal nos permitiu.

Funcionando como o primeiro desses enunciados, mais que como um
tema, o titulo da 342 Bienal, Faz escuro mas eu canto, é um verso do poeta amazo-
nense Thiago de Mello, publicado em 1965. Por meio desse verso, reconhecemos a
urgéncia dos problemas que desafiam a vida no mundo atual, enquanto reivindica-
mos a necessidade da arte como um campo de resisténcia, ruptura e transformacao.
Desde que encontramos esse verso, o breu que nos cerca foi se adensando: dos
incéndios na Amazonia que escureceram o dia aos lutos e reclusoes gerados pela
pandemia, além das crises politicas, sociais, ambientais e economicas que estavam
em curso e ora se aprofundam. Ao longo desses meses de trabalho, rodeados por
colapsos de toda ordem, nos perguntamos uma e outra vez quais formas de arte
e de presenca no mundo sdo agora possiveis e necessarias. Em tempos escuros,
quais sao os cantos que nao podemos seguir sem ouvir, e sem cantar?






Abel Rodriguez

Megatequiphu
Ahbel Redrigues M

Abel Rodriguez (1944, Cahuinari, Colombia),
ou don Abel, como é conhecido, é um sabedor
Nonuya, nascido na Amazonia colombiana e
treinado desde a infincia para ser um “nomea-
dor de plantas”, isto é, um depositario do
conhecimento da comunidade sobre as diver-
sas espécies botanicas da floresta, seus usos
praticos e sua importancia ritual. Apos passar
amaior parte da vida na floresta, don Abel
(cujo nome Nonuya é Mogaje Guihu, ou seja,
“pluma de gavido brilhante”) mudou-se para
Bogota no inicio dos anos 2000, e s6 entdo
comecou, sem nunca ter tido uma educagio
formal nesse sentido, a desenhar a floresta, de
memdria. Seus desenhos ndo podem ser con-
siderados apenas “obras de arte” no sentido

QTS
Mara de pingrana

corrente dessa defini¢io na cultura ocidental,
jé que operam antes de mais nada como uma
linguagem da qual don Abel se serve para
preservar e transmitir seu conhecimento.
Mais que representar, seus desenhos apre-
sentam: as arvores e as plantas sio paciente-
mente construidas no papel, folha por folha,
galho por galho, fruto por fruto. Além disso,
quase nunca as plantas sdo apresentadas sem
os animais que se nutrem de seus frutos e de
suas folhas, ou das plantas que nascem ao
redor delas. Dessa forma, a maioria das obras
de don Abel constitui um retrato fiel, preciso
e potencialmente interminavel da floresta,
isto é, de um ecossistema onde cada elemento
estd em relacdo inseparavel com tudo o que

TerrazaVala
oHoh 2020

Terraza Vajo, 2020
Tinta sobre papel. 50x70 cm. Colecdo particular.
Cortesia do artista

o rodeia. Grande parte de seus desenhos
integra ciclos mais ou menos extensos, que
retratam determinados ecossistemas em
momentos diferentes do ano e em estégios
distintos de crescimento.



Adrian Balseca

Mesmo tendo utilizado com certa frequéncia
afotografia e ainstalagéo, Adrian Balseca

(1989, Quito, Equador) privilegia aimagem em
movimento, por vezes associada & apresentacao
no espaco expositivo dos elementos que prota-
gonizam seus videos ou filmes. Em seu trabalho,
Balseca aborda questdes bastante especificas do
contexto equatoriano e da histéria recente do
pais, mas que de certa forma sdo também comuns
atodo o continente latino-americano. O foco
principal da sua pesquisa tem se dirigido, nos
ultimos anos, para as dindmicas extrativistas

e seus impactos ecolgicos, assuntos centrais

na politica de varios paises do continente nas
ultimas décadas, inclusive do Brasil, e cujos resul-
tados sdo visiveis e dramaticamente conhecidos.

Medio Camino [No meio do caminho], 2014
Still do video. 15’41, Colec&o do artista. Cortesia do artista. Participacdo na 342 Bienal apoiada por: PCAl —
Polyeco Contemporary Art Initiative

Com suas obras, Balseca vem pouco a
pouco construindo um indice, incompleto e
programaticamente aberto, de simbolos e
metaforas de ecossistemas especificos da
regido, tanto naturais (a Amazonia, a dspera
paisagem andina ou o contexto inico das ilhas
Galapagos, entre outros) quanto sociopoliticos,
a partir de episddios e objetos, principalmente
industriais, que sintetizam o fracasso das
tentativas de modernizagao do pais e, metoni-
micamente, do continente. Para Medio Camino
[No meio do caminho] (2014), Balseca pesqui-
sou a histéria do primeiro carro produzido
no Equador, o Andino, fruto da colaboragio
da companhia equatoriana Aymesa (Auto-
moéviles y Maquinas del Ecuador S.A.) com

a Bedford / Vauxhall e a General Motors, no
ambito do programa BTV (Basic Transporta-
tion Vehicle) para paises em desenvolvimento
nos anos 1970, época do vertiginoso aumento
do preco do petroleo. O video é um registro da
acao realizada pelo artista, que retirou o tan-
que de um Andino e percorreu com ele os 437
quilometros que separam as cidades de Quito
e Cuenca sem gasolina, contando apenas com
a ajuda espontanea das pessoas encontradas
no caminho.



Alfredo Jaar

A Hundred Times Nguyen [Cem Vezes Nguyen],1994
Vista da instalacdo. 24 impressées em pigmento,
impressdo matrix emoldurada, colagem, video.
Dimensdes variaveis . Cortesia do artista, Kamel
Mennour, Paris, e Galeria Luisa Strina, Sao Paulo.
Participacao na 342 Bienal apoiada por: Ministerio de
Relaciones Exteriores y Ministerio de las Culturas, las
Artes y el Patrimonio — Gobierno de Chile

Nascido em Santiago em 1956, Alfredo Jaar
cresceu na Martinica até os 16 anos, quando
seus pais decidiram voltar ao Chile para viver
de perto a experiéncia socialista de Salvador
Allende, que seria brutalmente interrompida
pelo golpe militar poucos meses mais tarde.
Até 1982, quando se mudaria para Nova York,
Jaar permaneceu em Santiago, onde estudou
cinema e arquitetura e iniciou sua producgao
artistica, com obras extremamente criticas ao
momento vivido pelo pais. Ao longo das ulti-
mas décadas, Jaar vem construindo um corpus
extremamente amplo e diversificado, no qual
um desejo utdépico “de mudar o mundo”, como
ele mesmo diz, perpassa e confere coeréncia

a obras que utilizam técnicas e meios muito

diferentes, frequentemente saindo do assép-
tico cubo branco para ocupar diretamente as
ruas. O artista busca ser testemunha direta
de episddios historicos e sociais marcantes,
registrando as condi¢des de quase escravidao
dos trabalhadores das minas da Serra Pelada,
os desastres humanitirios em Ruanda e em
Angola, ou ainda visitando campos de refugia-
dos na Asia.

Na tentativa de expandir e aprofundar
seu conhecimento de lugares que considera
emblemadticos, Jaar tem visitado recorrente-
mente alguns paises e regides, como Hong
Kong, para onde viajou pela primeira vez em
1991 para conhecer pessoalmente as condicoes
de vida dos refugiados vietnamitas ameacados

de repatriacao. Ao longo dos anos seguintes,
ele voltaria varias vezes, criando um conjunto
de obras coletivamente identificadas como
“The Hong Kong Project”, do qual A Hundred
Times Nguyen [Cem vezes Nguyen] (1994),
obra incluida na 342 Bienal, é provavelmente
a mais emblematica. Ao visitar o centro de
detencao de refugiados de Pillar Point, o
artista foi seguido por uma menina, chamada
Nguyen Thi Thuy, de quem tirou cinco fotos.
A repeticio massiva desse compacto conjunto
de imagens ao longo de uma instalaco enorme
torna-se uma elegia em homenagem a Nguyen
e a todos os refugiados e os condenados
daterra.



Alice Shintani

Tendo estudado e trabalhado na drea da enge-
nharia de computacao, Alice Shintani 1971,
Sao Paulo, Brasil) transladou sua pratica ao
campo artistico no inicio da década de 2000.
Ainda que muito de sua obra possa ser chamado
de pintura, evitou limitar sua producio aos luga-
res e aos suportes do circuito artistico estabele-
cido. A artista se alimenta de vivéncias diretas
do espaco urbano, dos acontecimentos sociais e
suas contradigoes historicas, a0 mesmo tempo
que experimenta modos de circular em contex-
tos variados, junto a publicos pouco familiariza-
dos com a liturgia dos espagos expositivos.
Menas (2015-2021) é uma instalagio que
muda de arranjo e composicao a cada espaco
e contexto que ocupa. Seus elementos foram

Guarana. Série Mata, 2019-2021
Guache sobre papel. 75x55 cm. Colegdo da artista. Cortesia da artista

concebidos em um periodo em que a artista
estava afastada dos contextos convencionais
da arte contemporanea, quando trabalhava
diretamente nas ruas, vendendo brigadeiros
e acompanhando as transformacoes graduais
da convivialidade em um pais em profundo
desmonte politico e social de suas estruturas.
A obra emprega uma materialidade leve e
decididamente artesanal, que pode ser com-
pactada e transportada com pouco esforco e
que se desdobra de modo analogo a montagem
da barraca de um feirante ou do tabuleiro de
um ambulante.

Mata (2019-2021) tem se desenvolvido gra-
dualmente, sem um projeto prévio estabelecido.
Trata-se de uma série de guaches produzidos a

partir de imagens da flora e da fauna brasileira,
principalmente amazonica. A escolha de um
sujeito pictdrico classico e aiconografia con-
vidativa e plana parecem sugerir um trabalho
autorreferente e pacificado, mas a maioria

dos elementos explicita ou implicitamente
retratados estd em risco de extingdo. O fundo
intensamente negro dos guaches, nesse sentido,
contribui para ressaltar a luminosidade das
cores empregadas pela artista para representar
avivacidade de algo, mas também pode ser lido
como uma metafora do estagio de incerteza e
opacidade que caracteriza os dias atuais, de um
ponto de vista ecoldgico, social e politico.
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Amie Siegel

Um modo de abordar a obra de Amie Siegel
(1974, Chicago, EUA) é considerar cada trabalho
como um estudo de caso. Siegel enfoca a maneira
como as coisas funcionam, ao observar além

de suas aparéncias e considerar camadas de
circulagéo, influxos econémicos, padrdes do
olhar e processos de construcao de valores. Tais
aspectos comumente inapreensiveis do mundo
sdo tornados visiveis por meio de um longo
processo de investigacao que permite a Siegel
descobrir e realgar conexdes entre elementos
aparentemente desconexos —para, em seguida,
gravar, inscrever e/ou até mesmo espelhar seu
movimento. A montagem e a refilmagem sao
também recursos constantes no universo de
Siegel, ndo apenas quando cria filmes ou utiliza

Asterisms [Asterismos], 2021
Videoinstalagcdo multicanal 4K, cor/som (still de video). Cortesia da artista e Thomas Dane Gallery

elementos da linguagem cinematografica, mas
também quando sublinha rela¢oes entre diferen-
tes trabalhos que, juntos, formam constelagdes
ou genealogias (para citar o titulo de um trabalho
seu de 2016), a0 mesmo tempo sutis e extrema-
mente precisas, acrescentando enredamentos e
complexidades as suas narrativas mais abran-
gentes da sociedade contemporanea.

Em Asterisms [Asterismos] (2021), uma insta-
lagao em video co-comissionada para a 342 Bienal,
Siegel explora processos de deslocamentos
geoldgicos e sociais em escala planetaria, nesse
caso abordando o contexto especifico dos Emira-
dos Arabes Unidos. Nessa instalacio, Siegel nos
conduz pelos campos de trabalho de imigrantes
que fornecem mao de obra para fabricas de ouro

erefinarias de petroleo; pela paisagem surreal de
um palacio onde cavalos arabes sdo criados para
serem expostos; pelo processo de construcio
de ilhas artificiais em Dubai; por um vilarejo
abandonado e quase completamente submerso
pela areia do deserto... Cada um desses segmen-
tos se apresenta em formato cinematografico
distinto e é projetado em uma forma que oscila
entre ser uma parede e uma escultura. Derivada
da sobreposi¢ao dos varios formatos de projecéo,
aformalembra a de uma estrela estilizada, ou um
asterismo —um conjunto informal de estrelas e
aslinhas usadas mentalmente para conecta-las,
cujo desenho podemos identificar & noite no céu
se olharmos com a devida atencao.
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Ana Adamovié

Ana Adamovié¢ (1974, Belgrado, Sérvia) per-
tence a uma geracao de artistas sérvios que
nasceu sob o governo do marechal Josip Bros
Tito e viveu, na infancia ou adolescéncia, a
dissolucdo da Republica Socialista Federativa
da Iugoslavia. Muitas de suas obras tematizam
os ultimos anos da republica que deixou de
existir: seus valores, seus habitos, seu ima-
ginario. Two Choirs [Dois coros] (2013-2014)
parte de uma fotografia encontrada no album
produzido em 1962, como presente para Tito,
pelo Instituto para a Educacéo de Criancas
Surdas de Zagreb, que inclui o registro de um
coro em que as criancas vocalizam cangoes que
elas mesmas nao podem ouvir. Ao contrario
do registrado na foto, o video de Adamovié¢

mostra criangas interpretando uma cangao
patridtica dos anos 1960 em lingua de sinais.
O que vemos é um grupo silencioso que move
os bracos e as maos simultaneamente, como
numa coreografia. Se num coro cada voz con-
tribui com seu timbre para criar uma massa
unica de som, nesse video podemos ver como o
mesmo gesto ganha caracteristicas unicas ao
habitar cada corpo.

My Country is the Most Beautiful of All
[Meu pais é o mais belo de todos] (2011-2013)
também parte de uma imagem de um coral
infantil, o Ko/ibri, fundado em 1963. O registro
é de um concerto em Belgrado, em 1987, em
que ex-membros do coro se uniram as criangas
para cantar a musica do titulo, que exalta

Two Choirs [Dois coros], 2013-2014
Still de video. Instalagédo de video HD em dois canais.
2'03". Cortesia da artista

a paisagem da primavera e do inverno, fala
de gléria e de herdis. Fazendo referéncia a
esse momento que uniu no palco diferentes
geracoes do Kolibri, Adamovié, 24 anos mais
tarde, retine algumas das criancgas de 1987
para cantar a mesma musica na mesma cidade.
Mas num pais diferente, onde uma guerra
recente deixara 130 mil mortos. A paisagem
talvez fosse a mesma, mas falar de gléria e
heréis evocava outras memdrias. Nas duas
obras de Adamovi¢ aqui presentes ha algo da
historia que se repete, mas que nesse retorno
revela também diferencgas.
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Andrea Fraser

Através de suas performances e instalagoes,
Andrea Fraser (1965, Billings, Montana, EUA)
busca estimular a consciéncia do publico em
relagdo & maneira como o sistema da arte
participa diretamente das estruturas de domi-
nacdo. Conectada a chamada critica institu-
cional e ao feminismo, Fraser tem dissecado e
analizado a globalizacao neoliberal, a plutocra-
cia, o mecenato e a dominacao identitaria no
mundo artistico na perspectiva de uma ampla
gama de agentes culturais, incluindo artistas,
colecionadores, galeristas, patrocinadores e o
proprio publico. Para ela, o mundo da arte nao
é apenas o espaco da institui¢do, mas o campo
das estruturas e relagdes sociais que se entre-
lagam, nas quais todos estamos implicados.

Museum Highlights: A Gallery Talk [Destaques do museu: uma conversa na galeria],1989
Registro da performance. Philadelphia Museum of Art. Foto: Kelly & Massa Photography. Cortesia da artista

Seja através de formatos discursivos, como
textos e livros, seja através da performance e
da instalacdo, Fraser cria situagoes frequen-
temente impregnadas de humor, nas quais
encena as diferentes posi¢oes sociais em que
ela prépria esta envolvida.

Reporting from Sao Paulo, I'm from the
United States [Informando de Sao Paulo, sou
dos Estados Unidos] (1998) é um video resul-
tante da performance desenvolvida por Fraser
para a 242 Bienal, em 1998. O projeto adotou o
formato de uma série de reportagens televisi-
vas nas quais a artista assumiu o papel de uma
das reporteres da TV Cultura, entrevistando
artistas, patronos e figuras politicas em torno
da Bienal. A ideia era que essas reportagens

pudessem ser veiculadas em ambito nacional
na TV Cultura, mas diante dos acontecimentos
ocorridos no periodo — as elei¢des tumultua-
das, as enchentes que assolaram o pais e a
crise econdmica global — nunca foram trans-
mitidas. A 242 Bienal, que teve curadoria do
critico brasileiro Paulo Herkenhoff, discutia o
conceito estendido de antropofagia e caniba-
lismo a partir de diferentes geografias e pontos
de vista; preceitos que Fraser subordinou a
prépria trama da Bienal, sua forma de financia-
mento e relacoes internacionais, frutos de uma
dependéncia neocolonial perpétua.
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Anna-Bella Papp

A pritica artistica de Anna-Bella Papp (1988,
Chisineu-Cris, Roménia) concentra-se em
blocos retangulares de argila de tamanho
médio, quase sempre mantidos sem cozimento
ou patina, deixando visiveis a variagao natural
de tons e a delicadeza caracteristica do mate-
rial. Embora sua producéo escultdrica possa
parecer limitada por esse formato tao rigido,
Papp, na verdade, consegue infundir intimi-
dade e veicular em seus trabalhos elementos
do ambiente externo. Cada vez que ela se muda
para uma nova cidade, adaptacoes sao sentidas
em sua pratica, que se torna uma espécie de
didrio. No periodo em que viveu em Roma, por
exemplo, seus trabalhos traziam referéncias
da escultura classica, da arte religiosa e da

opuléncia do Barroco, e gravitavam em torno
da ideia filosofica da beleza. Mais tarde, ao
mudar-se para Bruxelas, a artista passou a
interessar-se pela didspora romena, incorpo-
rando nas obras a imagem de trabalhadores
e passando a enfocar questdes identitarias,
culturais e de representacao social.

Pela maneira como os blocos de argila sao
expostos, sem qualquer prote¢ao, e também
pelo fato de que sua aparéncia vai mudando
lentamente com o tempo, os trabalhos de Papp
evocam uma necessidade de acolhimento e de
cuidado. A grande economia de meios torna
qualquer intervencao na argila, por minima
que seja, essencial ao equilibrio da composicao,
especialmente em suas obras abstratas. Suas

Sem titulo, 2015
Argila. 32,5x30x 3,5 cm. Cortesia da artista

linhas e formas geométricas, as vezes arqui-
teturais, podem evocar o estilo e a poética

da escultura modernista, mas sua intengéo,
por outro lado, pode estar associada ao uso
imemorial da argila, ou a memorias universais
e de infancia do primeiro contato com esse
material simples, maledvel e acessivel. Mais
recentemente, Papp expandiu o escopo de seu
trabalho ao incorporar fotografias e textos
em suas esculturas e ao produzir uma escrita
fortemente poética.
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Antonio Dias

THE IMAGE

Ainda muito jovem, o paraibano Antonio Dias
(1944, Campina Grande, PB, Brasil) destacou-
-se na cena artistica carioca da década de 1960.
Sua pintura construiu um repertorio de figura-
¢bes evocativas, que assimilavam criticamente
fundamentos da arte concreta e os carregavam
de formas voluptuosas pintadas de vermelho,
ossos e silhuetas em preto e branco, icones de
explosdes e armas. Chegando a extrapolar o
plano da pintura com os signos de suas narra-
tivas abertas, Dias foi reconhecido por Hélio
Oiticica como referéncia imprescindivel para

o movimento da Nova Objetividade Brasileira.
No fim de 1966, tendo recebido um prémio da
Bienal de Paris, Dias enfrentou dificuldades
para conseguir documentos de viagem e foi

para a Europa com um passaporte duvidoso.
Apos testemunhar os acontecimentos de maio
de 1968 na Franca, Dias mudou-se para a Itélia,
igualmente conturbada por agitagdes politicas.
Foi nesse periodo que os signos explicitos
que caracterizavam sua producio foram redu-
zidos e condensados, até que Dias chegasse a
uma obra radicalmente sintética: telas que par-
tiam de uma massa grafica, em muitos casos
um monocromo negro, sobre os quais um fino
requadro e algumas palavras pintadas em
branco evocavam cenas e ideias. Muitas vezes
percebidas como resultado da adesao de Dias
ao campo da arte conceitual — caracterizado
pela metalinguagem e pelo distanciamento da
representacio —, as pinturas textuais que ele

The Image [A imagem], 1972
Acrilica sobre tela. 120 x120 cm. Colegao particular

produziu a partir de 1968 podem também ser
lidas como um luto estético pelo acirramento
de politicas repressivas no Brasil ou, como

ele as definiu em uma anotacao, exercicios de
uma “arte negativa para um pais negativo”.
Nessas obras, cada conjunto de palavras forma
um enunciado aberto, associado a elementos
graficos que operam como diagramas a serem
traduzidos livremente pelo observador.
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Antonio Vega Macotela

Os projetos de Antonio Vega Macotela (1980,
Cidade do México, México) sao desenvolvidos
por meio de longos processos de pesquisa e
trabalho de campo, em didlogo com comu-
nidades especificas. A sua pratica artistica
esta intimamente relacionada com esses
contextos, em geral sistemas semifechados,
como a prisao ou a mina, onde os individuos
trabalham em estado clandestino ou precario.
O resultado dos processos, bem como das
trocas que se criam entre os grupos, depende
dos lagos de confianga e de troca que o artista
desenvolve. As relacoes convencionais de
exploracao e subordinacio entre os corpos e
o poder do capital sdo subvertidas no trabalho
de Macotela, que propde formas de producio

Projeto para The Q’aqchas Ballade: Ghost Blankets [A balada dos Q’agchas: cobertores fantasmas], 2021
Comissionada pela Fundacao Bienal de Sao Paulo para a 342 Bienal. Cortesia do artista

e interagdo mais humanas e equitativas, nao
baseadas no dinheiro.

Em 2016, Macotela comegou a viajar com
um grupo de hackers por diferentes geografias
do planeta, desenvolvendo com eles um vinculo
de compreensao e confianca. Dessa relagio
surge o trabalho apresentado na 342 Bienal,
em que o artista relaciona as atividades
do grupo de hackers com as dos Q’aqchas,
mineiros ilegais ativos no século 18 na regiao
de Potosi, na Bolivia. Mantendo as distincias
no tempo, Macotela estabelece paralelos entre
as estruturas de poder que circundaram os
dois contextos: de um lado, o sistema colonial
da Nova Espanha na Bolivia, e de outro, o
capitalismo da era atual. Para seu projeto,

Macotela concebeu uma série de biombos de
tecido com couro e pele impressos com “mapas
UV~ gerados por um programa projetado para
criar avatares racializados e personagens 3D.
Embora a primeira vista os painéis contenham
apenas pedacos de peles, para aqueles que
souberem desvenda-los eles carregam também
parte da histéria dos Q’aqchas e informagdes
atuais sobre as relacdes entre os sistemas
politicos de varios paises latino-americanos e
as grandes multinacionais, criptografadas na
textura das peles.
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Arjan Martins

Sem titulo, 2020
Acrilica sobre tela. 300x200 cm. Coleg&o do artista.
Foto: Wilton Montenegro. Cortesia do artista

Arjan Martins (1960, Rio de Janeiro, Brasil)
constroi cenas do passado e do presente
impregnadas de memorias pessoais e coletivas.
Seus anos de formagao artistica — cujo tempo
Martins compartilhou com diversos empregos
paralelos — foram marcados pela experimen-
tacdo de diversas linguagens, da instalacio

a performance. Foi o desenho, entretanto,

sua primeira ferramenta recorrente, com a
qual montava e desmontava elementos de um
manual de anatomia humana — primeiramente
sobre papel, e logo em seguida sobre paredes e
muros. As linhas de seus desenhos associaram-
-se a grafia de palavras e sinais, e a referéncia
ao interior do corpo deslocou-se para o estudo
de cartografias que mapeiam memdrias

atavicas. A partir de entdo, Martins aprofun-
dou sua relagdo com a prética pictdrica.
Vivendo no bairro carioca de Santa
Teresa, o artista traz a suas telas personagens
contemporaneos e histdricos, muitas vezes
posicionados diante de representacdes do
oceano Atlantico. Com a alternancia de areas
mais e menos detalhadas, chegando a deixar
aparente a superficie do tecido da tela, suas
cartografias e imagens maritimas remetem,
invariavelmente, aos fluxos e refluxos da
travessia iniciada com a perversa formacao
do “tridngulo do Atlantico” e que alimentou a
economia escravagista entre Europa, Africae
Américas. Martins coloca em cena, portanto,
a diaspora negra da qual ele préprio faz parte,

nfdo apenas por suas origens, mas também por
buscar, através de exposicoes e residéncias,
oportunidades para viajar aos continentes que
compdem essa historia. Em suas pinturas, o
artista recombina signos encontrados em lati-
tudes e longitudes diversas — como a silhueta
de uma montanha da baia de Guanabara, a
estrutura de uma embarcacao britinica do
século 19 e o rosto enigmatico de uma garota
fotografada em Nova York na década de 1960 —,
os quais podem com frequéncia coabitar o
mesmo espago pictdrico.
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Beatriz Santiago Muifioz

Em um de seus ensaios, Beatriz Santiago
Munoz (1972, San Juan, Porto Rico) propoe
pensar a pratica cinematografica de forma
andloga a realizagio de um ritual, na mesma
medida em que um ritual transforma as co
dicoes de atencido e percepcao de seus partici-
pantes, numa dindmica em que os papéis e as
posicoes se tornam fluidos e intercambidveis.
Propde também deslocar o foco do pensamento
cinematogrifico, da experiéncia do espectador
para os estados de consciéncia e a atuagao dos
envolvidos na realiza¢io de uma obra. Dai que,
embora sejam evidentes as aproximacdes dos
processos de Santiago Mufioz com o cinema
etnografico —incluindo o cuidado em pesqui-
sar contextos e buscar proximidade com os

participantes pelo convivio prolongado —, ela
esteja sempre disposta a subverter as conven-
¢oes desse modelo. Seus filmes e instalagoes
justapdem registros documentais, memarias
histéricas, descobertas ao acaso, investigacoes
materiais e exploracdes ficcionais.

Tendo Porto Rico como ponto de partida,
varios de seus filmes colaboram para a consti-
tui¢do de um imaginario de um Caribe autenti-
camente descolonizado, alicer¢ado em formas
alternativas de ver e viver as contradi¢oes da
regido, e é por isso que Santiago Mufoz tem
abordado, em sua obra, desde o choque entre
uma ideia de progresso “importada” e a riquis-
sima cultura local até exemplos de hibridacoes
de varios tipos, como a tradugao da Recherche

Binaural, 2019
Still do filme. seis proje¢des em 16mm loop. Cortesia
da artista

de Proust para o crioulo realizada pelo escritor
e diretor teatral haitiano Guy Régis Jr. Em
varios dos seus trabalhos recentes, os limi-

tes do que pode ser entendido como cinema
sdo cuidadosamente expandidos, do ponto

de vista fisico, em varias etapas do processo

de produgio e apresentacao do trabalho. Na
instalagdo, ela também incorpora objetos (em
alguns casos, objetos ja utilizados na filmagem)
que, colocados na frente da lente, distorcem e
alteram a projecéo.




Belkis Ayon

A producao de Belkis Ayon (1967-1999,
Havana, Cuba) orbita em torno da presenca
de um segredo velado por miltiplos signos de
siléncio e escuridao. Durante sua graduagio,
familiarizou-se com a colografia — técnica de
gravura em que a matriz de impresséo resulta
da colagem de materiais diversos sobre um
suporte rigido — e pesquisou a sociedade
secreta afro-cubana Abakud, cujos fundamen-
tos conformaram-se no periodo colonial e cuja
ritualidade possui diversos aspectos reserva-
dos exclusivamente a seus iniciados, dentre os
quais apenas homens sdo permitidos. Com o
tempo, Ayén néo apenas adotou a colografia
como sua principal linguagem, como a levou a
limites inesperados, trabalhando em grandes

Mokongo, 1991
Matriz para colografia. 200 x 1471 cm. Colecéo Estate de Belkis Ayon

escalas e desenvolvendo, inicialmente, elabo-
radas combinacdes de cores e texturas e, em
seguida, combinagdes de preto e branco reple-
tas de nuances de cinza. Ao mesmo tempo, ela
adotou elementos da cultura Abakua como
metéafora recorrente de suas obras, que davam
forma a entidades em geral descritas apenas
por palavras.

Em sua reelaboracgio dos mitos de uma cul-
tura que ela inicialmente conheceu por meio
de livros, Ayon destaca a entidade Sikan, uma
princesa que, ao buscar dgua no rio, inadver-
tidamente capturou Tanzé, o peixe encantado
que garantia a prosperidade de seu povo. Ha
multiplas versdes do que se sucedeu, mas o ele-
mento constante é que esse acaso resultou na

morte do peixe e na perda de seu som divino.
Sikén teria sido vista como alguém que absor-
veu seu poder, ou que contou seu segredo a um
amante de outra etnia (chamada Efor), sendo
entdo aprisionada e sacrificada por seu pré-
prio povo (a etnia Efik). H4, entretanto, uma
versdo ainda mais dramatica da jornada de
Sikén, a qual foi registrada pela antropdloga
e poeta Lydia Cabrera em um texto de 1969:
“averdadeira dona do Poder era uma mulher
que os homens mataram para apoderar-se de
seu Segredo”.
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Carmela Gross

O conjunto de obras que Carmela Gross (1946,
Sao Paulo, Brasil) apresentou na 102 Bienal,
em 1969, remetia a elementos urbanos reco-
bertos ou ocultos, usualmente despercebidos
pelos passantes. No contexto da escalada da
censura e da violéncia de Estado promovidas
pelo regime militar, uma grande lona cinza-
-esverdeada recobrindo uma estrutura meta-
lica avultada (A4 carga, 1968) aparecia nio
apenas como uma escultura misteriosa, mas
estava impregnada de sentidos de ameaca

e perigo. Presunto (1968) e Barril (1969), as
outras obras que integravam esse conjunto,
eram igualmente exercicios de anotacao da
paisagem urbana carregados de ambivaléncia
entre opacidade e morbidez.

Boca do Inferno, 2020

Monotipias sobre seda e papel. Dimensdes variaveis. Cole¢do da artista. Foto: Carolina Caliento. Cortesia

da artista

Na 342 Bienal, além de reapresentar as
obras expostas em 1969, Gross exibe uma obra
inédita. Composta por mais de 150 monotipias,
Boca do Inferno (2020) resulta, nas palavras
da artista, de um “exercicio cotidiano de fazer
e refazer massas escuras, borroes explosi-
vos, buracos lamacentos, fogo negro, nuvens
de fuligem...”. Ap6s formar uma cole¢io
de imagens de vulcoes, Gross as processou
digitalmente até gerar um grupo de signos de
alto contraste e contornos evidentes. Retra-
balhou em seguida essas imagens, esbogcando
centenas de pequenos desenhos a lapis e
nanquim sobre papel. Ingressou entdo em
um atelié de gravura, onde trabalhou com
a tinta aplicada diretamente sobre chapas

metalicas, criando massas escuras que seriam
em seguida prensadas sobre papel ou seda, em
um processo que envolve certa dose de acaso.
Assim, pelo acumulo de diferentes estagios de
sintese e transferéncia, a artista formou um
imenso painel de manchas convulsionadas, que
em suas repeticdes e diferencas metabolizam a
sua revolta ante o contexto brasileiro contem-
poraneo. E por esse sentido de desabafo e
desaforo que Gross nomeia seu trabalho com

a alcunha recebida no século 17 pelo poeta
baiano Gregdrio de Matos. O trabalho foi
realizado no Atelié de Gravura da Fundacao
Iberé Camargo.

20



Christoforos Savva

Christoforos Savva (1924, Marathovounos,
Chipre —1968, Sheffield, Reino Unido) foi
provavelmente o artista cipriota mais impor-
tante do século 20. Nascido em um vilarejo na
que hoje é a parte turca da ilha, Savva lutou na
Segunda Guerra Mundial pelo exército inglés
(numa companhia de soldados provenientes

de colonias britanicas, entre as quais estava
Chipre naquele momento), o que lhe permitiu
estudar em Londres e depois em Paris apds

o término da guerra. No final dos anos 1950,
regressou ao Chipre, radicando-se em Nicdsia.
L4, num periodo de tempo bastante curto, pro-
duziu um conjunto unico de pinturas, escultu-
ras, objetos de mobiliario, elementos arqui-
tetdnicos, experimentagbes muito livres com

Red Goat [Cabra vermelha], 1961
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Yfasmatografia [tecido]. 162x109 cm. Colecdo Yiannos Economou e Yioula Economou. Foto: Louca Studios,

Nicésia

arame e cimento, e uma série de patchworks
com sobras de tecido, por ele mesmo apelida-
dos de yfasmatografias (literalmente: escritas
ou desenhos em tecido). Com a mesma natu-
ralidade com que passava de uma técnica para
outra, Savva podia produzir no mesmo periodo
obras figurativas e abstratas, como se técnica e
questoes estilisticas ndo o preocupassem.
Em maio de 1960, recém-chegado a Nicésia,

Savva e o pintor galés Glyn Hughes fundaram
Apophasis, um centro cultural independente,
inédito na novissima Republica de Chipre,

que acabara de conquistar a independéncia.
Apophasis significa “decisdo”, e a diversidade
dos eventos 14 organizados demonstra o
quanto a decisdo de criar um espago era um

gesto extremamente consciente e necessario
de abertura e ruptura com o que, até entio,
entendia-se por arte: além de exposigdes dos
dois fundadores e de outros artistas da mesma
geracio, o espaco apresentou performances,
pecas teatrais, leituras de poesia, sessoes de
filmes, uma mostra de desenhos de criancas

e, principalmente, uma coletiva de artistas
cipriotas de lingua e cultura grega e turca,
uma declaracio de intengdes particularmente
corajosa, considerando que as fraturas étnicas
que levariam a sangrenta divisao da ilha, em
1974, j4 eram mais que evidentes.
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Clara Ianni

Em sua pratica, Clara Ianni (1987, Sao Paulo,
Brasil) explora a relacdo entre a materialidade
do espaco e praticas sociais. Seus trabalhos
tém como campo de referéncia a histdria do
Brasil, de sua formacao colonial aos recor-
rentes ciclos autoritarios, frequentemente
questionando o que se entende por moderniza-
¢ao. Muitas de suas obras tomam essa histéria
como um campo de disputa cujos documentos
e narrativas se encontram no tempo presente
para elaborar futuros possiveis. Atenta para os
modos como o poder regula o que é reconhe-
cido como fato e o que é relegado ao campo dos
boatos ou a margindlia das notas de rodapé,
trabalha com vozes e acontecimentos disso-
nantes, promovendo fric¢des entre discursos

Educacio pela noite, 2020

Seis retroprojetores e Material Dourado. Dimensdes variaveis. Comissionada pela Fundagéo Bienal de Séao
Paulo para a 342 Bienal. Registro da exposicdo Vento no Pavilhdo da Bienal. Foto: Levi Fanan / Fundac&o Bienal

de Sé&o Paulo

oficiais e possibilidades de outras enunciagoes.
Essa operacao constitui uma pratica interdisci-
plinar que resulta em agoes, instalagoes, videos,
objetos e conjuntos graficos, frequentemente
na forma de ensaios.

Em Educacao pela noite (2020), o mate-
rial pedagdgico de matematica, utilizado
para o aprendizado de cilculo, é empregado
para jogar com a percep¢ao, materialidade,
abstracao, proje¢ao e deturpacio. A insta-
lacdo compde-se de figuras feitas a partir de
pequenos blocos de madeira que, colocados
sobre a superficie de retroprojetores, pro-
jetam sombras e convertem a geometria —a
parte da matematica que estuda o espaco e as
figuras que o ocupam — em um instrumento

que produz distor¢oes. Ja na intervengao
Derrubada (2021), Ianni propoe a deposicao
dos mastros instalados na chamada Praca

das Bandeiras, que ladeia o Pavilhao Ciccillo
Matarazzo. O termo “derrubada”, comumente
associado ao corte de arvores, aparece aqui
como uma outra espécie de poda: original-
mente eretos como signos falicos de poder
nacional, os mastros caidos emparelham-se ao
nivel do chao em uma escultura temporaria
que questiona a preservacio desse espaco, hoje
uma reliquia ou uma laténcia que remete ao
modelo de “representacdes nacionais” que por
décadas deu forma as Bienais de Sao Paulo.
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Claude Cahun

Nascida numa familia da alta burguesia
francesa, L.ucy Schwob, cujo nome artistico é
Claude Cahun (1894, Nantes, Franca —1954,
Saint Helier, Jersey, EUA), recebeu uma edu-
cacdo ampla e profunda, que incluiu estudos
de filosofia e literatura na Universidade de
Paris, Sorbonne. Conhecida principalmente
por seu trabalho como fotégrafa, Cahun esta
entre os grandes nomes da fotografia sur-
realista, ao lado de Lee Miller e Dora Maar.
Ao mesmo tempo, Cahun se destacou como
poeta e ensaista, e ainda como autora teatral,
encarnando assim a figura de artista total, cuja
pratica é inseparavel da vida pessoal. Mem-
bro ativo da resisténcia francesa durante a
Segunda Guerra Mundial, Cahun foi presa em

Untitled (Hands and Table) [Sem titulo (M&os e mesa)],1936
Impressao sobre papel de gelatina e prata. Colecdo Jersey Heritage Museum. Cortesia: Jersey Heritage
Collections

1944 e condenada a4 morte, mas acabou se sal-

vando quando a ocupacido alema chegou ao fim.

A maioria de suas fotografias sdo “zableaux
fotograficos” encenados e cuidadosamente
construidos, que brincam com a nogéao de iden-
tidade ao passo que a questionam. Referéncia
visual fundamental no campo dos estudos de
género até hoje, as fotografias de Cahun foram
radicalmente originais em sua época. Em mui-
tos de seus autorretratos, a artista se disfarca,
usa mascaras, exibe ora uma feminilidade
ultrajante, ora, ao contrario, uma masculini-
dade assertiva, raspa o cabelo e encarna perso-
nagens diversos como o dandi ou o esportista.
Sua arte é uma arte da metamorfose, o retrato
de uma performance que é a0 mesmo tempo

intima e publica, uma demonstracao e defesa
da singularidade e uma recusa de sustentar o
status quo dominante e seus preceitos. Além da
multiplicidade de personagens e personalida-
des exibidas, a recorréncia de reflexos, sime-
trias e multiplicacGes das imagens confirma

o desejo de escapar do binario e do previsivel.
Muitas vezes feitas em casa, com a colabora-
¢do de seu parceiro romantico Marcel Moore
(nascido Suzanne Malherbe), essas fotografias
ainda nao haviam sido expostas publicamente
em 1954, quando Cahun morreu.
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Daiara Tukano

Daiara Tukano (1982, Sao Paulo, Brasil), cujo
nome tradicional é Duhigd, pertence ao cla
Uremiri Hausiro Parameri do povo Yepa Mahsa,
mais conhecido como Tukano, da regido amazé-
nica do Alto Rio Negro, na fronteira entre Brasil,
Colombia e Venezuela. Artista, professora, ati-
vista, comunicadora e pesquisadora em direitos
humanos, com énfase no direito 4 memoria e a
verdade dos povos indigenas, Daiara foi também
coordenadora da Radio Yandé, a primeira radio
web indigena do Brasil.Sua obra é indissociavel
da cultura ancestral do povo Tukano, que, como
outras etnias indigenas amazonicas, utiliza em
seus rituais a medicina nativa da ayahuasca.
Influenciada por essa pratica, cujas miragoes, ou
hori, permeiam toda a cultura visual tukano, ela

Noké4a tero po’ero [Enchente do colar de pedra, Constelacao das pléiades], 2018
Acrilica sobre tela. 100x100 cm. Cortesia da artista

produz imagens que evocam a possibilidade de
perceber aspectos da existéncia que usualmente
ndo se revelam ao olhar.
Daiara recusa a facil catalogagio do que

ela produz como “arte” no sentido atribuido ao
termo pelas culturas ocidentais e considera as
imagens, figurativas ou abstratas, que produz
“mensagens” com um valor que transcende a
fruigdo estética. Na 342 Bienal, Daiara apre-
senta Dabucuri no céu (2021), um conjunto de
quatro pinturas suspensas que apresentam os
passaros sagrados gavido-real, urubu-rei, garca-
-real e arara-vermelha, os mirid pora mahsa que
vivem na camada do céu que impede que o sol
queime a terra fértil. No verso de cada pintura,
um manto feito de penas entrelagcadas remete a

tradicdo dos grandes mantos plumarios que, nas
palavras da artista, “deixaram de ser confeccio-
nados com a invasdo dos territérios, o genocidio
dos povos indigenas e a extin¢do em curso das
aves sagradas. Esta obra fala muito do sagrado,
mas fala também do luto que tenho vivido e
compartilhado com os parentes pelas perdas de
tantos ancides guardides dessas histérias”. No
momento em que vivemos, depois da “queda

do céu”, a obra nos convida a contemplar esse
encontro, entre o céu e a terra, celebrando as
memorias e a possibilidade de apreciar a trans-
formacao do universo.
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Daniel de Paula

Um dos eixos centrais do trabalho de Daniel
de Paula (1987, Boston, EUA) é o constante
processo de releitura e confrontacio quase
fisica com as referéncias e os modelos que o
inspiram, e principalmente com os artistas
ligados as praticas conceituais, minimalistas e
da land art dos anos 1960 e 1970. Outro ponto
nevralgico da sua pratica é a negociacgio entre
as referéncias historicas e as exigéncias e as
peculiaridades de uma obra extremamente
focada no momento atual, principalmente se
considerarmos que a negociagio (com esferas
académicas, politicas, sociais, industriais

ou burocraticas, dependendo do contexto e
das especificidades de cada projeto) é chave
para a realizacdo do trabalho, a ponto de

Marissa Lee Benedict, David Rueter e Daniel de Paula

Projeto para deposition [deposicao], 2018-em curso

Colecéo Daniel de Paula, Marissa Lee Benedict, David Rueter. Apoio: Graham Foundation for Advanced Studies
in the Fine Arts, Resource Center (Chicago, IL), University of Oregon e Oregon Arts Commission

ser frequentemente incluida pelo artista na
descricdo da obra, entre os elementos que
a compoem.

Em 2018, De Paula, Marissa Benedict
e David Rueter conseguiram resgatar da
Chicago Board of Trade uma roda de negocia-
¢do [trading pit] utilizada ao longo de décadas
na negociacdo de graos. O dispositivo seria
descartado pela empresa como parte de sua
passagem definitiva as transagoes digitais.
deposi¢do (2018-em curso), o trabalho resul-
tante, apresentado pela primeira vez na 342

Bienal, é a0 mesmo tempo uma espécie de anti-
monumento e uma plataforma para encontros
publicos de varias naturezas, concebidos para

discutir e enfatizar a atmosfera de reuniio e

confronto que a prépria estrutura instaura.
Os artistas preveem para o “pit” um ciclo de
aparicoes em institui¢des culturais ao longo
dos préximos anos, com o intuito de instigar
discussoes balizadas pelas distintas visdes
politicas, sociais, artisticas e filosoficas que o
objeto pode simbolizar.
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Darcy Lange

Darcy Lange (1946, Urenui, Nova Zelan-

dia — 2005, Auckland, Nova Zelandia) foi um
videoartista cujo trabalho tem carater realista,
social e experimental. Participante da van-
guarda artistica internacional dos anos 1970,
Lange foi um inovador nos meios que utilizava
e tornou-se um dos pioneiros do videodocu-
mentério, enraizado na tradigao dos fotégrafos
estadunidenses Walker Evans e Dorothea
Lange. Seus conhecidos Work Studies [Estu-
dos sobre o trabalho] (1972-1978) consistem
em registros de individuos em seus oficios.
Lange registrou operarios ingleses na indus-
tria pesada e em pequenas oficinas, pessoas em
seus ambientes domésticos e alunos e profes-
sores em escolas. Ele também fez incursoes

Studies of Teaching in Four Oxfordshire Schools (Gerald Howatt, History Teacher, First Year Sixth,

Radley College) [Estudos de ensino em quatro escolas de Oxfordshire (Gerald Howatt, Professor de Historia,
primeiro ano, sexto periodo, Radley College)], 1977
Still fotogréafico. Cortesia Govett-Brewster Art Gallery e Darcy Lange Estate

no mundo rural espanhol, em propriedades
agricolas e pecudrias. Enquanto ainda vivia em
Londres, Lange viajou para a sua terra natal,
em 1974, para continuar seus estudos de tra-
balho em 4reas rurais, e novamente em 1977 e
1978, para documentar as lutas da comunidade
Maori por seu direito a terra.

Em suas filmagens, Lange utilizava longas
tomadas, documentando exaustivamente
histdrias do cotidiano, sem recorrer 4 monta-
gem. Muitos de seus registros foram com-
partilhados com os protagonistas das a¢oes,
documentando suas opinides e criticas sobre
as condigoes de trabalho e de moradia. Work
Studies in Schools [Estudos sobre o trabalho
nas escolas] (1976-1977) consiste em uma série

de gravacoes em video realizadas em diferen-
tes centros educacionais em Birmingham e
Oxfordshire, no Reino Unido. Lange gravou
aulas de diferentes disciplinas, bem como
entrevistas com alunos e professores sobre
as proprias sessoes. Lange interessava-se em
investigar a ideia do ensino como forma de
trabalho, ilustrando tanto as competéncias
dos professores como a resposta dos alunos as
metodologias de aprendizagem. Abandonando
qualquer tipo de maneirismo ou estratégia
visual, Lange tornou visiveis os detalhes do
sistema educacional, mostrando as marcantes
diferencas de classe no ambiente estudantil da
Inglaterra dos anos 1970.

26



Deana Lawson

O trabalho de Deana Lawson (1979, Nova

York, EUA) materializa o cruzamento entre as
experiéncias vividas, as narrativas imagina-
das e a propria fotografia como testemunho

dos encontros entre a artista e seus modelos,
que frequentemente trabalham em estreita
colaborac@o. Situacdes prosaicas e objetos do
cotidiano dos sujeitos fotografados, desconheci-
dos que Lawson encontra por acaso ou procura
ativamente, transfiguram-se em cenas magicas
e miticas, delineadas por memorias e pelas rizo-
maticas referéncias culturais da didspora afri-
cana nos Estados Unidos e ao redor do mundo.
Lawson parte do retrato historico, da fotografia
documental e do 4lbum de familia, mas seu
olhar singular e idiossincratico, extremamente

atento aos detalhes, faz com que suas imagens
transcendam os modelos legados pela tradicéo:
a presenca solene e quase tatil das pessoas, a
profusio de estampas e os objetos de decoracio,
culto e afeto, cuidadosamente posicionados e
carregados de significados e referéncias, criam
cenas que parecem evocar intimidade e comu-
nhao espiritual.

Paraa 342 Bienal, Lawson foi convidada a
acrescentar outra cidade 4 longa lista de lugares
que ela visitou e fotografou: Salvador, Bahia,
considerada a cidade mais negra do Brasil e onde
confluem de forma mais intensa os elementos
da cultura, da musica e dos rituais africanos.

De modo fortemente autoral, as fotografias de
Lawson, que com frequéncia se expandem para

Sem titulo (Titulo provisério), 2018
Still de video. Cortesia da artista

o teatral e utilizam elementos ritualisticos ou
objetos de cena, sintetizam um processo histérico
tragico, mas também fertilizador, de desloca-
mentos e criouliza¢io. Nesse sentido, as imagens
convergem elementos da estética e da conexao
intergeracional afrodiasporica, com elementos
dahibridizacao cultural e da sociabilidade local,
retratando e a0 mesmo tempo criando um indice
do que a artista chama de uma “extensa familia
mitoldgica em constante expansio”. No contexto
da 342 Bienal, essa reflexdo se torna particular-
mente significativa e presente, considerando que
esse episodio historico é discutido extensamente
nos escritos de Edouard Glissant, uma das princi-
pais referéncias literarias e filosoficas
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Dirk Braeckman

U.C.-T.C.I1 #5-21, 2021

Impressao em jato de tinta ultracromo montada

em aluminio sobre estrutura de ago inoxidavel.

180 %120 cm. © Dirk Braeckman, Cortesia Zeno X
Gallery, Antuérpia, Thomas Fischer Gallery, Berlim, e
Grimm Gallery, NYC

Dirk Braeckman (1958, Eeklo, Bélgica) se
considera mais um criador de imagens que um
contador de histérias. Quando estudante, na
Academia de Belas Artes de Gante, Bélgica,
Braeckman interessou-se pela pintura, e,
embora mais tarde tenha se direcionado para
a fotografia, pode-se dizer que esse inicio artis-
tico influenciou 0 modo como ele lidaria com o
processo de criacio de imagens. Muitas vezes
Braeckman dedica-se a refotografar imagens
existentes — feitas por ele mesmo ou disponi-
veis na midia — e investe grande parte de seu
trabalho artistico na sala escura, onde revela e
manipula os negativos, em um processo fisico
que deixa marcas visiveis no resultado final da
obra. Embora o artista possa usar o mesmo

negativo como tema ou ponto de partida para
diversas impressdes diferentes, cada impres-
sdo é tnica na medida em que carrega vestigios
de sua passagem pelo processo de revelacio e
ampliacdo, do gesto e da manipulacéo, refor-
cando assim a analogia do modus operandi de
Braeckman com o de um pintor.

Do ponto de vista iconografico, isto ¢, de
definir o que cada imagem retrata, as fotogra-
fias de Braeckman também podem ser consi-
deradas ambiguas. Os sujeitos com frequéncia
emergem do escuro, desfocados, dificilmente
reconheciveis. Sejam retratos, autorretratos,
nus ou interiores, ¢ dificil definir seus contor-
nos. Um detalhe arquiteténico e um retoque
por parte do artista se mesclam e se tornam

inseparaveis: tema e processo sao uma coisa
s6. O artista parece querer neutralizar tudo o
que retrata, de tal modo que ele néo estabelece
nenhuma narrativa deliberada: seu principal
objetivo é criar um documento que transmita
um estado de espirito. Por outro lado, essa
vagueza ontologica é também uma declaracéo
de liberdade: o espectador é também o autor,
aquele que cria a historia que as imagens,
talvez, estejam sugerindo.
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E.B. Itso

Carl August Lorentzen’s Escape [A Fuga de Carl
August Lorentzen], 2014

Stills de video. Instalagdo composta por monitor,
bancada, manta de 1a, lampada, video em HD, mudo.
10’38” loop, dimensdes variaveis. Cortesia do artista.
Participacdo na 342 Bienal apoiada por: Nordic
Culture Fund, Danish Arts Foundation e laspis — the
Swedish Arts Grants Committee’s International
Programme for Visual and Applied Artists

E.B. Itso (1977, Copenhague, Dinamarca)
interessa-se pelos entremeios, as frestas
ocultas e margens invisiveis que nos permi-
tem viver incégnitos. Ele procura por esses
pontos cegos no sistema onde é possivel
existir sem se tornar mais uma engrenagem
na maquinaria, sem contribuir para a cadeia
de movimentos involuntarios que continua a
conduzir o mundo a uma direcdo que, cada
vez mais, sabemos estar errada. O que vemos
sdo fotografias, filmes e, por vezes, recons-
trucoes parciais de espagos que nao pudemos
visitar. Vemos os registros de agdes que preci-
saram ser invisiveis para se fazerem possiveis,
acoes que so poderiam ocorrer nas raias da
lei, logo além dos espacgos que mapeamos para

habitar e do comportamento social com o qual Resist Therefore We Exist [Resistimos, logo,

concordamos tacitamente.

Carl August Lorentzen’s Escape [A fuga de
Carl August Lorentzen] (2014) é uma insta-
lagao que reconstroéi os principais elementos
de uma cela que foi ocupada pelo lendario
ladrao dinamarqués. Em um banco que
reproduz aquele em que Lorentzen dormia,
a0 lado de um cobertor como o que ele usava
para se aquecer, é reproduzido o video feito
pela policia na tentativa de reconstituir sua
quase impossivel fuga da Prisao Estadual
de Horsens na véspera do Natal de 1949. Se
Carl August Lorentzen’s Escape diz respeito
a procura e a construcao de uma saida que
nao deveria existir, a série fotografica e

existimos] (2015) registra a construgao de
barreiras que, ao fecharem os caminhos, nos
permitem permanecer em propriedades em
que ndo deveriamos entrar. As fotos foram
tiradas de dentro de um prédio ocupado,
registrando o escudo de madeira na medida
em que é construido pelos moradores, a fim
de manter a policia afastada. A escolha de nao
ver a luz do dia, a escolha de ficar confinado
é aqui um meio de estar protegido. Sao duas
formas de compreender o espaco e o transito
em relacdo as estruturas de poder, encon-
trando estratégias para navegar e habitar as
fissuras que sempre subsistem.
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Edurne Rubio

Edurne Rubio (1974, Burgos, Espanha) desen-
volve um trabalho em video, cinema e
performance que se baseia no universo do
documentario e da antropologia, utilizando
metodologias de pesquisa compartilhadas.
Grande parte de seus projetos toma como
referéncia personagens ou espacos arquitetoni-
cos que foram politica, cultural e socialmente
significativos para determinados grupos de
individuos ou localidades. A artista inves-

tiga situagoes e historias que sobrevivem na
memoria coletiva de forma difusa, sujeitas a
diferentes interpretacdes e pontos de vista e,
portanto, no limiar entre ficgio e realidade.
Em Ojo Guarefia (2018), por exemplo, Rubio
sobrepoe distintas temporalidades numa

Ojo Guareiia [Olho Guarefia], 2018
Still de filme. 52”. Colec&o da artista. Cortesia da artista. Participacdo na 342 Bienal apoiada por: AC/E —
Accion Cultural Espafiola

viagem cinematografica que tem como pano
de fundo um complexo de cavernas situado na
provincia de Burgos, na Espanha. O enredo é
inspirado na historia familiar da artista, e se
torna uma homenagem a seu pai e seus tios,
que, entusiastas dos romances de Julio Verne
e fartos de um contexto social e politicamente
opressor, no final dos anos 1960 comegaram

a visitar as grutas da regido, na busca de um
lugar onde se esconder da censura e desfrutar
de alguns momentos de liberdade.

Dagui (2020), comissionada pela 342 Bie-
nal, é uma obra sonora que reconstrdi um
espago e uma época decisivos para a arte
experimental e a liberdade de expressio no
Brasil, ao abordar o papel exercido pelo Museu

de Arte Contemporanea da Universidade de
Sao Paulo (MAC-USP) como lugar-chave para a
experimentacio artistica radical nos anos 1970,
durante a ditadura militar no pais. Na época,
0 MAC estava instalado no mesmo prédio onde
acontece a Bienal. O dudio é constituido por
uma série de entrevistas com artistas, cura-
dores, funcionarios da instituicéo e visitantes
assiduos do museu, que foram testemunhas
dos acontecimentos. Os relatos e os argumen-
tos se misturam no espaco do Pavilhdo da Bie-
nal, estabelecendo conexdes entre a memdoria
e olugar.
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Eleonora Fabiao

'\ OV ATAY
ﬁe*{}#v%{}é ‘

AVAY,

Desde 2008, as ruas tém sido o espago pri-
mordial para Eleonora Fabido (1968, Rio de
Janeiro, Brasil), pois é de onde nascem e para
onde convergem muitas de suas a¢oes. Na
maior parte das vezes, ela inicia essas a¢oes
ap6s definir um conjunto de notagdes — que
ela chama de programas — para um territdrio
determinado. Por exemplo, em A¢do Carioca
#1: converso sobre qualquer assunto (2008), rea-
lizou performances nas ruas do centro do Rio
de Janeiro orientadas pelas seguintes linhas:
“Sentar numa cadeira, pés descalcos, diante de
outra cadeira vazia (cadeiras da minha cozi-
nha). Escrever numa grande folha de papel:
‘converso sobre qualquer assunto’. Exibir o
chamado e esperar”.

se o titulo fosse um desenho, seria um quadrado em rotacéio —a¢io #1: cadeiras, 2018

Troca permanente de cadeiras entre quatro instituicdes publicas: cadeira do Colégio Estadual Tiradentes é
entregue no Teatro Guaira, cadeira do teatro é entregue no Hospital de Clinicas da Universidade Federal do
Parana, cadeira do hospital é entregue na Camara Municipal de Curitiba e cadeira da Camara é entregue no
colégio. Segunda-feira, 2 de abril de 2018. Festival de Teatro de Curitiba. Colaboragé&o: Vinicils Arneiro, Elilson,
Felipe Ribeiro e Mariah Valeiras. Curadoria: Marcio Abreu e Guilherme Weber. Fotos: Felipe Ribeiro e Humberto
Araujo. Cortesia da artista

Justamente por serem claros, precisos e
simples, seus programas podem ser cumpri-
dos fielmente, criando oportunidade para o
acontecimento intenso de tudo que a artista
nao pode e nem deseja predeterminar —a
infinita variabilidade da vida e dos encontros
no espaco publico. Nos tltimos anos, além da
unidade “artista” e da variavel “cidadéos”, as
acoes de Fabido tém contado com a cum-
plicidade de “colaboradores” previamente
convidados a partilhar algumas etapas.
Simultaneamente, suas proposicoes tém se
debrucado sobre possibilidades de mediacao
e atravessamento entre contextos publicos
diversos, como em nds aqui, entre o céu e a
terra, obra comissionada pela 342 Bienal, em

que cadeiras emprestadas de instituicdes
publicas do entorno do Parque Ibirapuera,
como escolas, teatros e hospitais, sdo os
objetos convidados por Fabido para compor o
trabalho, que oscila entre escultura, desenho,
instalacao e performance. Assim, as agdes de
Fabido sdo vividas como exercicios coletivos
que fazem vibrar propriedades visiveis e invi-
siveis dos lugares, dos objetos, das pessoas e
dos caminhos.
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Eleonore Koch

Eleonore Koch (1926, Berlim, Alemanha -
2018, Sao Paulo, Brasil) orientou sua obra e
vida pelo entendimento de que a arte é um
oficio singular, alimentado por uma dedicagao
continuada. Decidiu refutar as convengoes

de género e matrimonio em sua época e meio
social - mantendo assim certa autonomia para
o estudo e a prética artistica. Sua formacao
contou com visitas constantes a ateliés de
artistas mais experientes, dentre os quais

Yolanda Mohalyi, Bruno Giorgi e Alfredo Volpi.

As conversas com Volpi, atribuiu sua adogio da
pintura & base de témpera e a intensificagio de
suas reflexdes sobre o uso das cores.

A obra pictdrica que construiu a partir da
década de 1960 também ¢é um exercicio de

Tulipas sobre fundo rosa, 1985
Témpera sobre tela. 73x92 cm. Colegdo particular, Sdo Paulo

autonomia. Sem assimilar recursos do abs-
tracionismo informal ou dos concretismos do
pos-guerra, Koch produziu pinturas figurativas
silenciosas, compostas por formas e campos

de cor planificados e organizados pela linha do
horizonte. Suas naturezas-mortas e paisagens
muitas vezes eram construidas por sucessivos
estudos que partiam de fotografias ou cartdes-
-postais e buscavam a sintese dos elementos,
levada ao ponto em que o espaco entre as formas
se tornasse mais dominante que os proprios
objetos representados. Dedicava-se entdo a atri-
buir cores aos planos e formas, compondo cenas
evocativas de sensacdes, ainda que despidas

de figuras humanas, narrativas ou quaisquer
indicios da passagem do tempo.

Apesar de ter participado de exposi¢oes
importantes (entre elas, quatro edi¢des da
Bienal de Sdo Paulo), Koch ainda nao é univer-
salmente considerada, como mereceria, entre
as artistas brasileiras mais importantes da
segunda metade do século passado.
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Eric Baudelaire

A maioria das obras de Eric Baudelaire (1973,
Salt Lake City, Utah, EUA) surge da intersecio
de planos distintos e aparentemente distan-
tes: relatos de episddios histdricos ndo muito
conhecidos que se entrelagam com amplas
analises politicas ou socioldgicas; estudos

de iconografia cinematografica que revelam
visdes de mundo revolucionarias; correspon-
déncias imaginarias que antecipam ou ecoam
trocas reais; aprofundadas e meticulosas
pesquisas sociopoliticas que se transformam,
quase imperceptivelmente, em narrativas
fantasticas. Formado em ciéncias sociais,
Baudelaire recorre frequentemente a estraté-
gias de pesquisas de campo para constituir a
estrutura inicial da obra [framework], que é

Un Film dramatique [Um filme dramatico], 2019
Still de filme. 114", Colecdo do artista. Cortesia do artista, Poulet-Malassis Films. Participacdo na 342 Bienal
apoiada por: Institut francais a Paris

depois desconstruida e transformada, como
em FRAEMWROK FRMAWREOK FAMRE-
WROK... (2016), colecdao de mais de 400 dia-
gramas retirados de publica¢des académicas
que tentam explicar o fendmeno do terrorismo
a partir da perspectiva da sociologia, da teoria
dos jogos, da economia, da psicologia...

Na 342 Bienal, Baudelaire apresenta
Un Film dramatique [Um filme dramético]
(2019). Trata-se de um documentario que
acompanha o dia a dia de alunos de ensino
fundamental da escola Dora Maar, em
Saint-Denis, subtrbio de Paris onde residem
principalmente imigrantes de primeira e
segunda geracio, frequentemente margi-
nalizados e discriminados pela sociedade

francesa. Resultado de interagdes quase
semanais com um grupo de estudantes
voluntérios ao longo de quatro anos, o filme
revela seu amadurecimento como realizado-
res de filmes e a percepcéo das dificuldades

e desafios que os esperam. Extremamente
direto e a0 mesmo tempo poético, o filme é
um retrato magistral, desencantado e, apesar
de tudo alegre, do mundo em que vivemos, no
qual confluem e se fundem as ligdes do grande
cinema francés do século 20, do cinéma-vérité
de Jean Rouch a nouvelle vague leve e irdnica
de Francois Truffaut.
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Frida Orupabo

O trabalho da artista, socidloga e ex-assis-
tente social Frida Orupabo (1986, Sarpsborg,
Noruega) amplifica e torna evidentes os
violentos processos de objetifica¢io do corpo
da mulher negra, desde a época colonial até os
dias de hoje. Orupabo é essencialmente uma
artista digital, no sentido de que a sua pratica
se alimenta de imagens disponiveis na internet,
que ela assimila, elabora e transforma por
meio de descontextualizagdes e colagens.

No seu perfil de Instagram (@nemiepeba),
Orupabo vem construindo desde 2013 uma
espécie de interminavel colagem digital, consti-
tuida por imagens, textos e videos, originais

e apropriados, que registram e expoem o
legado duradouro do colonialismo em cenas e

Sem titulo, 2019
Colagem com alfinetes montada em aluminio. 118x108 cm. Cortesia da artista e Galerie Nordenhake

Stockholm. Participacdo na 342 Bienal apoiada por: Nordic Culture Fund e Office for Contemporary Art Norway
(OCA)

imagens que vao do racismo e do sexismo mais
explicitos a exemplos de violéncia familiar e
questoes envolvendo género e identidade.

Esse mesmo arquivo digital constitui
também o ponto de partida da maioria das
suas esculturas, colagens e fotomontagens
fisicas, nas quais Orupabo permanece sem
acesso ao nome dos seus sujeitos. A artista
opera enfatizando seu direito a olhar, e ndo
apenas a ser olhados: “Os meus trabalhos nao
sdo silenciosos”, diz ela , “eles falam para quem
olhar para eles. Como as minhas colagens, a
maioria das figuras olha diretamente para
vocé; te obriga a vé-las, mas elas também te
veem. Criar trabalhos que ‘olham de volta’,
para mim, é questionar uma ‘mirada branca’ e

sua percepgao do corpo negro”. Embora seu
processo de trabalho mantenha uma relagao
direta com a fluidez da internet, Orupabo
utiliza um método de composi¢ao quase arte-
sanal. O processo de corte e recomposicao das
imagens adquire, assim, uma dimensao intima,
pessoal e afetiva, que contrasta com a violéncia
exposta nos corpos fragmentados de mulheres
negras, seus membros e troncos reunidos em
estranhas e aflitivas marionetes articuladas,
encarando-nos com seu olhar imével.
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Gala Porras-Kim

Gala Porras-Kim (1984, Bogota, Coldmbia)
investiga os contextos politicos, sociais, econd-
micos e espirituais que determinam o valor dos
objetos na historia. Seu interesse centra-se em
restos humanos e bens materiais e imateriais

de culturas indigenas, convertidos em trunfos
culturais sob a salvaguarda da supremacia
politica e intelectual do Ocidente. A artista ana-
lisa desde os violentos processos de extragio e
circulagao desses objetos até as metodologias de
armazenamento e classificagio de colecionado-
res e institui¢oes culturais que os recebem, espe-
cialmente os museus de antropologia e histdria.
Porras-Kim busca expandir tanto a linguagem
quanto as operacdes de poder que impdem uma
forma unilateral de conhecimento e de escrita

27 offerings for the Rain at the Field Museum [27 oferendas para a chuva no Field Museum], 2021
Lapis de cor e Flashe sobre papel. 123x153 cm. Cortesia da artista

da historia. Ela explora, por exemplo, como os
métodos empregados pelos museus para definir
ovalor fisico e espiritual de certos artefatos
podem estar em conflito com seu verdadeiro
significado, suas intencdes e a identidade das
culturas que os produziram.

Essas questdes aparecem de maneira clara,
ironica e poética em Precipitation for an Arid
Landscape [Precipitacdo para uma paisagem
arida] (2021), trabalho comissionado pela 342
Bienal. Fascinada pelos cenotes mexicanos
(depressdes calcarias porosas que servem como
repositério de 4gua, comuns na peninsula do
Yucatan e consideradas pelos maias um portal
para a comunicacao com os deuses), Porras-

-Kim pesquisou a fundo o processo e as leis que

permitiram a transferéncia de objetos encon-
trados debaixo da agua do cenote sagrado de
Chichén Itz4, no inicio do século 20, até sua loca-
lizagdo atual, no Peabody Museum da Universi-
dade Harvard, em Boston (EUA). Na instalacdo,
aartista cria um paralelepipedo de copal (uma
resina fossilizada, parecida com ambar, que
para os maias possuia poderes sagrados) de
volume igual ao dos objetos subtraidos do cenote,
misturado com a poeira que caiu de alguns

dos artefatos em seu atual local de armazena-
mento, no Field Museum (Chicago, EUA). Em
seguida, a instituicio é convidada a descobrir
uma maneira de colocar a 4gua pluvial sobre o
paralelepipedo e reunir o material com
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Giorgio Griffa

Nurkoszop, 2019

Acrilica sobre tela. 278 x192 cm. Ciclo de trabalho:
Shaman. Colecao do artista. Foto: Giulio Caresio.
Cortesia: Archivio Giorgio Griffa

Do final dos anos 1960 em diante, Giorgio
Griffa (1936, Turim, Italia) comecou a se afas-
tar da figuracdo e se voltar para a abstracao,
participando assim de uma certa renovagao

da pintura, em didlogo constante, mas cada
vez mais rarefeito, com importantes movi-
mentos artisticos. Griffa trabalha com séries
longas, nas quais aparecem alguns parametros
comuns, 0 que aumenta a sensacao de continui-
dade que se tem diante do conjunto de obras
que ele vem desenvolvendo ha mais de cinco
décadas. Embora a presenca esparsa de sinais
graficos em um fundo neutro seja ontologi-
camente minimalista, Griffa se distancia dos
preceitos do movimento ao rejeitar uma abor-
dagem sistematica e a repeti¢io matematica,

mantendo uma rela¢io programaticamente
mais livre e mais lirica com o ato de pintar.
A modesta aspereza das telas que ele cos-
tuma usar sugere uma proximidade da arte
povera, mas a escolha de materiais foi se
transformando ao longo do tempo, ao passo
que o gesto aceita sua propria imperfeigao.
Apesar da impresséo inicial que se possa
ter, ndo ha concretamente nenhuma repeticiao
em sua linguagem pictdrica: cada pincelada é
Unica, sujeita a irregularidade que caracteriza
toda acdo humana. Griffa exibe um conjunto
de sinais, linhas, curvas, arabescos, niimeros
e letras que juntos nio compdem uma nar-
rativa, afastando-se da linearidade de obras
baseadas em conceitos preexistentes. Com

Griffa, a pintura se torna fisica: o movimento
do corpo no espago dita o encontro da tinta,
quase liquida, com a tela previamente esten-
dida no chiao. O resultado da ac¢éo do artista é
imprevisivel, pois ndo existe um projeto inicial,
e cada pincelada depende da anterior. Coeren-
temente com a abordagem aberta do artista,
as telas geralmente sao deixadas sem moldura
e sem chassis, em um gesto que poderia lhes
dar uma aparéncia inacabada, mas que deve
ser lido como desejo de conceder ao espec-
tador a liberdade de completar a a¢do que o
artista suspendeu.
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Giorgio Morandi

Giorgio Morandi (1890-1964, Bolonha, Italia)

é considerado por muitos o maior pintor
italiano e, de uma maneira mais geral, um dos
mais influentes artistas do século passado. A
sua pintura se limita a uma gama bastante
reduzida de temas, como as vistas do povoado
de Grizzana ou as célebres naturezas-mortas
de garrafas e potes, pintadas com minimas
variacdes ao longo de décadas. Morandi residiu
avida inteira, com suas trés irmas, no pequeno
apartamento de Bolonha onde nascera;
ensinou gravura por quase trinta anos na
Academia de Belas Artes local; passou todos

os veroes, desde 1913 até a morte, em Grizzana.
Sua biografia previsivel e metddica constitui,
de certa forma, o melhor contraponto das

pinturas, em que os objetos e os motivos se
repetem até o tédio, como diriam seus detra-
tores, ou até tornar tangiveis tanto os objetos
em si quanto tudo que se reflete neles: as sutis
mudancas na luz da tarde, a poeira que se
deposita nos objetos, a passagem do tempo que
se faz visivel na prépria matéria das garrafas
que reaparecem uma e outra vez, quadro apos
quadro, ano apds ano...

Na historia das artes visuais do século
20, Morandi ocupa um lugar especial como
expoente destacado de uma linhagem de
artistas (mas também escritores, mtisicos ou
diretores de cinema) cuja obra se impde, num
mundo cada vez mais cacofonico e ruidoso,
pela reiteracao silenciosa, a parcimonia, a

Natura Morta [Natureza morta], 1953
Oleo sobre tela. 23,5x45 cm. Colaboracao
Paulo Kuczynski Escritério de Arte

simplicidade. A pintura de Alfredo Volpi, o
cinema de Yasujiré Ozu ou a poesia de Joao
Cabral de Melo Neto sdo exemplos de produ-
¢oes afins & de Morandi, em que as coisas se
apresentam pelo que elas sdo, como se isso
fosse simples. Afinal, como o artista disse uma
vez a0 seu amigo, o escritor italiano Giuseppe
Raimondi, seus quadros sao feitos das “mes-
mas coisas de sempre. Vocé as conhece. Sao
sempre as mesmas. Por que deveria muda-las?
Funcionam bastante bem, vocé nao acha?”.
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Grace Passo

Referéncia para Fic¢oes Sonicas 1: TREMORES,
2021

Comissionada pela Fundacéo Bienal de S&o Paulo para
a 342 Bienal

A sobreposicio ou até colisao de planos narra-
tivos e registros distintos é frequente na escrita
da atriz, escritora e diretora de cinema e teatro
Grace Pass6 (1980, Belo Horizonte, Brasil).

Na peca Vaga carne (2016), por exemplo, a
personagem principal é uma voz que ocupa o
corpo de uma mulher. A ideia da existéncia de
um ambito auténomo da voz e da fala, poten-
cialmente independentes do corpo, é bastante
natural no universo de Passo, que tanto em sua
escrita quanto no momento da interpretagio
(ou, poderiamos dizer aqui, da performance),
recorre por vezes a registros outros da lingua-
gem, feitos de neologismos, sons, glossolalias

e arepeticio obsessiva de poucas palavras até
descola-las de seu significado convencional.

“Escrever o que vocé mesma vai falar é de uma
poténcia gigantesca. E ser pessoa negra torna
minha pratica autoral um modo de existir mais
proximo da liberdade”, ela afirmou. Em 2020,
a convite de Ana Kiffer (curadora do enun-
ciado da 342 Bienal que coloca em fricco as
obras de Antonin Artaud e Edouard Glissant),
Passo concebeu uma releitura da classica pega
radiofonica de Artaud, Pour en finir avec le
Jugement de dieu [Para acabar com o juizo de
deus] (1947), apoiada no conceito de ficgdes
sonicas desenvolvido pelo escritor britanico-
-ganense Kodwo Eshun, cuja obra mergulha na
nocéo de um panorama musical afrofuturista.

Para Ficgoes Sonicas 1: TREMORES (2021),
aimagem de um “radio-poste” da suporte a

um arquipélago sonoro que retine geopoéticas
do que se convenciona chamar de Brasil. Para
Glissant, os arquipélagos sdo lugares que se
encontram por meio de maltiplas territoriali-
dades, se interconectam por imaginarios que
atravessaram os oceanos, e essa multiplicidade
corresponde ao tremor imprevisivel do todo-
mundo. Em Fic¢oes Sonicas 1: TREMORES,
textos de Artaud colidem e se encontram com
falas de um Brasil em tremor.
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Guan Xiao

Things I Couldn’t Forget No. 6 [Coisas que eu nao
conseguia esquecer n° 6], 2019

Vista da exposicdo, Guan Xiao, Products Farming,
Bonner Kunstverein, 2019. Tubo de aco inoxidavel,
fibra de vidro, bracadeiras de aluminio, cinto de
transporte, chumbo de mergulho, peso, cabo.
Suporte: 280 cm; estatueta: 62 cm; tubo: 270 cm
(altura total ajustavel com cabo); elemento de
fibra de vidro: 100x127x25 cm. Cortesia da artista;
Kraupa-Tuskany Zeidler, Berlim; Antenna Space,
Xangai; Bonner Kunstverein, Bonn, 2019. Foto:
Mareika Tocha

O trabalho de Guan Xiao (1983, Chongqing,
China) parte de sua prépria experiéncia na
internet e da maneira pela qual nossas percep-
¢oes visuais e auditivas sdo redefinidas quando
navegamos neste mundo de informacoes e
imagens. Sua extensa cole¢io de imagens,
paradas e em movimento, constitui frequente-
mente o ponto de partida de esculturas, videos
e instalagbes nas quais a artista aproxima e
sobrepde fendmenos diversos seguindo uma
légica propria. Para ela, todos os elementos

do mundo - vivos ou néo vivos, imagéticos

ou reais, naturais ou artificiais, artesanais ou
industriais — sdo equivalentes em seu estado e
devir, e parte de seu trabalho consiste em evi-
denciar essa paridade. “O passado primordial

!
L

e o futuro que ainda esta por vir, ou pode
nunca vir, sao indistinguiveis”, diz a artista,
para quem a unica realidade que compartilha-
mos € o presente.

Em seus videos, Guan Xiao justapde ima-
gens encontradas na internet, aparentemente
desconexas, e investiga a distingdo entre elas e
os objetos da vida real, negociando a disjunc¢ao
entre o mundo fisico dos objetos e a experién-
cia virtual na tela. Suas expansivas instalacoes
e montagens esculturais combinam elementos
prontos e artesanais, muitas vezes assimilando
midias tradicionais ou técnicas manuais em
obras que sdo projetadas no computador e pro-
duzidas com a ajuda de modelos digitais e tec-
nologias como a impresséo 3D. Os estranhos

objetos escultdricos de Guan Xiao aludem a
formas de vida alienigena ou futuristicas, suge-
rindo uma espécie de animismo. Marcadas
pelo humor, pelo exagero e pelo absurdo, essas
obras parecem propor algumas alternativas
ficcionais sobre como habitar o planeta Terra
em um contexto de grande influxo de informa-
¢oes e de tecnologias. A artista ndo nos leva a
solidas conclus6es, mas abre a possibilidade de
davida sobre nossas perspectivas a respeito do
tempo, do espaco e das identidades.
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Gustavo Caboco

Kanau’kyba [Caminhos das pedras], 2020
Instalagdo e animag&o. Dimensdes variaveis. Cortesia

do artista. Comissionada pela Fundagé&o Bienal de S&o

Paulo para a 342 Bienal

Redes e raizes sdo elementos recorrentes nos
desenhos, bordados, animacdes e escritos de
Gustavo Caboco. Nascido em 1989 em Curitiba
(PR, Brasil), o artista vivenciou sua identidade
indigena nas palavras e gestos de sua mie,
Lucilene, que foi desterrada da comunidade
Wapichana da terra indigena Canauanim
(Roraima) aos dez anos de idade. Em 2001,
Caboco acompanhou a méae em seu primeiro
retorno, e entdo viu se multiplicarem os
vinculos com a cosmovisao e a histéria de luta
de seu povo. A obra pluriforme e processual de
Caboco se produz justamente nesses cami-
nhos de retorno a terra, no fortalecimento das
raizes com a terra e seus parentes, ecoando as
vozes do povo Wapichana e dos entes a quem

eles sabem dedicar escuta, como as plantas, as
pedras, as serras, 0s céus € 0s rios.

No livro Baaraz Kawau — “o campo ap6s
o fogo” em lingua wapichana —, escrito e
desenhado apds o incéndio ocorrido no Museu
Nacional do Rio de Janeiro em 2018, Caboco
cruza a histéria de uma borduna wapichana
que estava na cole¢ido do museu com as his-
térias de Casimiro Cadete, grande lideranca
de seu povo. Consumida pelo fogo, a borduna
tinha a mesma idade de Casimiro quando este
faleceu. Isso desencadeou em Caboco um fluxo
de associacoes e reminiscéncias sobre a vida
e as memdrias indigenas, sistematicamente
confrontadas pela exploragio predatéria que
caracteriza a cultura ocidental. Na 342 Bienal,

Caboco apresenta Kanau’kyba [Caminhos
das pedras] (2020), uma proposicao desen-
volvida em conjunto com sua mae, Lucilene
Wapichana, e seus primos Roseane Cadete,
Wanderson Wapixana e Emanuel Wapichana.
O trabalho se deriva de um atelié em desloca-
mento a partir de encontros com diferentes
paisagens que conectam as pedras do céu as
pedras da terra ancestral. Nessa jornada, a
familia Wapichana rememora os rastros das
bordunas antigas para que as visdes das bordu-
nas presentes também possam caminhar.
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Hanni Kamaly

Crutcher [Muleta], 2017-2019

Aco. 270x184 %136 cm. Cortesia da artista.

Foto: Santiago Mostyn. Participacdo na 34@ Bienal
apoiada por: Nordic Culture Fund, Office for
Contemporary Art Norway (OCA) e laspis — the
Swedish Arts Grants Committee’s International
Programme for Visual and Applied Artists

Hanni Kamaly (1988, Hamar, Noruega) desen-
volve filmes, performances e publicacdes nos
quais investiga como paradigmas coloniais — e
seus residuos — podem ser encontrados em
monumentos publicos, discursos cientificos e
colecdes de museus. A alienagao do sujeito e a
persisténcia de modelos coloniais convergem
em obras que examinam a exposi¢do museo-
légica dos restos humanos ou a interpretagao
artistica de mascaras ritualisticas. Os filmes
de Kamaly sdo viagens nas quais embarcamos
voluntariamente, levados pelo tom de voz que
conecta as imagens mostradas com as coisas
que ja conhecemos, e com outras que nos
surpreendem. As vezes, os vinculos so ini-
cialmente visuais, e a conexao feita por nossos

olhos é entdo explorada por um narrador
paciente; em outros momentos, é o discurso
légico que costura os fragmentos de imagens
apropriadas que continuam a fluir. Algumas
vezes, objetos bem conhecidos e fotografias
iconicas; outras, ainda, realidades imprevistas,
angulos desconhecidos, exemplos extremos de
uma histdria que ainda precisa ser contada.
Na 342 Bienal, Kamaly apresenta também
outro segmento da sua producao, que consiste
em esculturas que poderiam ser chamadas
de abstratas. Frequentemente intituladas em
homenagem a uma pessoa que foi vitima de
violéncia estatal, essas esculturas sio monu-
mentos silenciosos. Feitas de tubos de metal,
elas sdo pura estrutura: 0ssos, articulacoes,

ligamentos; nada poderia ser removido

delas. Parafusos e marcas de solda sdo todos
aparentes, revelando os mecanismos de
construgdo das esculturas. Como criaturas
alienigenas ou futuristas, elas se postam em
pernas finas, quase suspensas, como se ainda
estivessem incertas de querer pertencer a este
tempo e lugar. Elas parecem nos observar sob
tensdo, frageis e ferozes, enquanto olhamos
para as formas definidas de metal frio e nos
lembramos de outras historias silenciadas pela
violéncia institucionalizada.
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Haris Epaminonda

A obra de alguns artistas possui um tom
proprio, tinico, que os torna imediatamente
reconheciveis. No caso de Haris Epaminonda
(1980, Nicosia, Chipre), esse tom caracteriza
suas colagens, seus videos e filmes, os livros
de artista e ainda os elementos que confluem
em suas instalacoes, sempre cuidadosamente
organizadas. Nelas, aparecem com certa
frequéncia objetos simples e de beleza atem-
poral, como vasos e tigelas, e esculturas de
uma leveza que as torna quase etéreas. Esses
elementos sao dispostos sobre, perto ou atras
de bases, num equilibrio extremamente cons-
ciente de si mesmo, de onde nada poderia ser
retirado sem alterar profundamente o sentido
do todo.

Chronicles XV [Cronicas XV], 2012

Still do filme super-8 digitalizado, cor, mudo. Unique. 3'28". Cortesia da artista, Rodeo, London/Piraeus;
Casey Kaplan, NY; Maximo Minini Gallery, Brescia. Participacdo na 342 Bienal apoiada por: ifa (Institut fir

Auslandsbeziehungen)

Tudo é importante no trabalho de Epami-
nonda, inclusive ou principalmente os espa-
¢os, 0s vazios, os restos: “Considero o espaco
expositivo como parte do trabalho — néo s6
as areas ocupadas, mas também os espacos
vazios, o ritmo, as distancias”, ela diz. E nessa
capacidade de deslocar o olhar do observador,
de leva-lo a enxergar o que parecia, até entéo,
irrelevante, que pode ser identificada uma
qualidade distintiva do trabalho de Epami-
nonda. Os breves filmes que compdem a série
Chronicles [Cronicas], filmados em lugares
distintos ao longo de varios anos, podem ser
vistos como um indice, programaticamente
disperso e contudo coerente, de narrativas
possiveis, suspensas: os nimeros de pagina de

um livro, pequenas esculturas antigas contra
fundos coloridos, os galhos de uma arvore que
se movem ao vento, deixando passar por vezes
a luz do sol, uma palmeira solitaria contra o
céu azul... Para o trabalho comissionado para a
342 Bienal, Grids [Grades] (2021), Epaminonda
mergulhou no imenso arquivo de fotografias
em 35 milimetros que ela vem construindo
desde 1997. Guiada por sua intui¢io, Epami-
nonda coloca esses trabalhos em relagéo, iden-
tificando e tornando quase tangiveis as forgas
de atracgdo que, invisiveis, operam no mundo.




Hsu Che-Yu (1985, Taipei, Taiwan) elabora
modos de acessar memdrias individuais, fami-
liares e coletivas. Para isso, utiliza recursos
que vao desde depoimentos e reencenagoes
até a construcao de simulacros de documentos
para o que, de outra forma, existiria apenas
como reminiscéncia. Muitas vezes, ele conduz
o possuidor de uma lembranca de volta ao
lugar em que o acontecimento original teria
ocorrido, ou entao envolve essa pessoa em
alguma forma de simulag¢éo de uma situagao
passada. Frequentemente ele elabora — ou
pede que um colaborador escreva — um texto
ensaistico sobre apontamentos que o espec-
tador nunca sabera se sio ficcionais ou nio, e
em que medida. Recorre também a recursos

de animacao digital e renderizacéo tridimen-
sional, assim como combina procedimentos
forenses usados pela policia com recursos
jornalisticos de composi¢ao de imagens narra-
tivas para noticiar crimes. Em todos os casos,
Hsu Che-Yu evita disfarcar os artificios que
emprega, preferindo assumi-los como forma e
conteudo de cada obra.

Single Copy @& A [Copia tnica)] (2019) é um
video ensaistico que perscruta as memdrias de
Chang Chung-I, que nasceu imbricado ao seu
irmao siamés Chang Chung-Jen, em Taiwan,
em 1979, durante a vigéncia da lei marcial que
mantinha a regido sob rigido controle e numa
fragil e tensa autonomia em relacdo a Repu-
blica Popular da China. A separagao desses

Single Copy BIA A [Copia Unica], 2019
Instalagdo de video com escultura. 21"17". Cortesia
do artista

irmaos foi televisionada para toda Taiwan e
interpretada como uma metafora da separagéo
geopolitica de uma nagéo. Antes da cirurgia,
os médicos tentaram tirar um molde em sili-
cone de seus corpos unidos, mas foi impossivel
porque os bebés néo ficavam parados. Hsu
Che-Yu trabalhou com Chang Chung-I - que se
tornou ator e cresceu como uma celebridade

— procurando recontar sua vida, a0 mesmo
tempo que produzia um modelo tridimensional
por fotogrametria e um molde em fibra de
vidro de seu corpo. Essa obra é uma coope-
racdo com sua colaboradora de longa data, a
roteirista Chen Wan-Yin.
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Jacqueline Nova

Piano

ZEEM’M
A

mrseroe

, GQowpsy sveer  eyseDas

\\ Raspn e :.UEP

DAS QRAVES (ENT##:'#ADAS )

LN OBJETO DE MADERA
DAL

b
-

[Mavo” Agicera ) |
\ ‘—S_l:_

DDA Vv

¢ Mo

B cfep
MAvERA
LU/EPPag

te

Jacqueline Nova (1935, Gante, Bélgica —1975,
Bogota, Coldmbia) é pioneira da musica
eletroacustica na Colombia e uma das mais
importantes compositoras experimentais

da América Latina no século 20. Filha de

mae belga e pai colombiano, mudou-se para
Bucaramanga (Colombia) ainda na primeira
infancia, iniciou sua educagdo musical aos
sete anos e, aos vinte, mudou-se para Bogota,
onde ingressou no Conservatério da Universi-
dade Nacional em 1958. Nova contribuiu para
quebrar a tradi¢do que confinava a mulher aos
papéis de intérprete ou de musa, tornando-se
a primeira mulher formada em composi¢io
musical na Colémbia e iniciando uma profunda
pesquisa sobre o uso de novas tecnologias na
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Festival En Tiempo Real

musica. Entre 1967 e 1969, estudou no proemi-
nente Centro Latinoamericano de Altos Estu-
dios Musicales (CLAEM), do Instituto Torcuato
di Tella, em Buenos Aires (Argentina), onde
teve contato com importantes compositores
de vanguarda.

Ao retornar a Colombia, em 1969, Nova
militou pela musica de vanguarda em seu
pais e teve importante atua¢io como agente
cultural em um contexto repressivo, tornando-
-se uma referéncia para compositores inte-
ressados na escrita musical contemporanea.
Em algumas de suas producdes dessa época,
ela mesclou ruido eletronico, instrumentos
orquestrais e vozes indigenas, criando uma
musica hibrida e que revisa radicalmente as

normas musicais. E o caso de Creacidn de la
tierra [Criacdo da terra] (1972), provavelmente
sua obra mais conhecida, na qual a composi-
tora entrelacga o interesse pelas transformagoes
eletronicas da voz com a busca por uma ideia
quase mitica de ancestralidade. Nova incor-
pora na composic¢ao cantos da etnia indigena
colombiana U’wa sobre a criagio da terra e os
distorce e modifica eletronicamente, de certa
forma aludindo & impossibilidade de uma
traducéo ou apropriacgio linear de uma cultura
por outra.

A versao de Creacion de la tierra apre-
sentada na 342 Bienal foi concebida por Ana
Romano G.
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Jaider Esbell

Nascido na regido hoje demarcada como a
Terra Indigena Raposa Serra do Sol, Jaider
Esbell 1979, Normandia, RR, Brasil) é um
artista e escritor Macuxi. Desde 2013, quando
organizou o I Encontro de Todos os Povos,
Esbell assumiu um papel central no movi-
mento de consolidacdo da Arte Indigena Con-
temporénea no contexto brasileiro, atuando de
forma mailtipla e interdisciplinar, combinando
o papel de artista, curador, escritor, educa-
dor, ativista, promotor e catalisador cultural.
Em sua primeira obra literaria, 7erreiro de
Makunaima — mitos, lendas e estorias em vivén-
cias (2010), Esbell se identifica como neto do
demiurgo e incentiva a reapropriacao do mito
pelos indigenas, considerando que, na cultura

A guerra dos Kanaimés, 2020 (série)
Acrilica e caneta Posca sobre tela. 110 %145 cm (cada). Cortesia do artista. Comissionada pela Fundacao Bienal
de S&o Paulo para a 342 Bienal

macuxi, Makunaimi é um dos “filhos do Sol”.
Makunaimi é o criador de todas as naturezas e,
quando seu mundo beirava a extingéo, cortou a
arvore Wazak’a devolvendo a vida para sempre,
portanto muito diferente do herdi sem nenhum
carater de Mario de Andrade.

Combinando pintura, escrita, desenho, ins-
talacdo e performance, seu trabalho entrelaga
mitos indigenas, criticas a cultura hegemonica
e preocupacdes socioambientais, derivando
ora para o Ambito poético, ora para o posicio-
namento mais claramente politico e ativista.

A guerra dos Kanaimés (2019-2020) é uma
série de pinturas realizadas por Esbell para
o contexto da 342 Bienal. Em uma sucesséo
de cenas alegdricas, o artista evoca a ideia

dos Kanaimés — usualmente descritos como
espiritos fatais, que provocam a morte de quem
os encontra — e a projeta sobre os conflitos
contemporaneos vividos pelo povo Macuxi e
por seus parentes, constantemente atacados
por ofensivas oficiais e extraoficiais que visam
explorar predatoriamente suas terras. Depen-
dendo de suas aliangas, os Kanaimés podem
ser entendidos como protetores ou predadores.
Em um contexto marcado por ameagcas diretas
e veladas, em que muitas vezes o que mata é
apresentado como se fosse um remédio, Esbell
repensa a presenca concreta desses espiritos
na vida e na luta do povo Macuxi.

45



Jaune Quick-to-See Smith
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Nascida na Missao Indigena de St. Ignatius,
Jaune Quick-to-See Smith (1940, Reserva
Flathead, Montana, EUA) é membro da Con-
federated Salish and Kootenai Indian Nation.
Cresceu em constante deslocamento ao acom-
panhar seu pai, que viajava trabalhando como
treinador de cavalos. Seu estudo formal como
artista foi longo e descontinuo, sendo cons-
tantemente interrompido por necessidades
financeiras ou por preconceitos de classe, raca
e género. No final da década de 1970, sua obra
conquistou espaco justamente por confrontar
os padroes eurocéntricos e formalistas do cir-
cuito oficial da arte e, desde 1980, sua pratica
artistica tem sido entremeada por atuacoes
como curadora, educadora e articuladora
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Técnica mista sobre tela. 152,4x 381 cm. Colegdo Garth Greenan Gallery, Nova York. Cortesia da artista e

Garth Greenan Gallery, Nova York

cultural, em um esfor¢o de grande impacto
na luta por reconhecimento da arte indi-
gena americana.

Quick-to-See Smith adentrou o campo da
pintura moderna e os debates sobre cultura
e linguagem fomentados pela arte pop, e
subverteu o modo enunciativo desse repertério
ao emprega-lo como catalisador dos cortes e
relacdes entre, por um lado, culturas e saberes
indigenas e, por outro, 0 modelo de consumo e
silenciamento das diferengas impregnado na
sociedade estadunidense. Ora préxima da cola-
gem, ora do palimpsesto, sua pintura promove
sobreposicdes de sistemas de representacio e
modos de compreender o mundo, provocando
choques que podem ter efeito critico, ironico

ou enigmatico. Muitas vezes, a leitura imediata
de um simbolo ou de uma frase empregada
por Quick-to-See Smith é desafiada pelo modo
como ela é recoberta por camadas de tinta ou
como se combina com elementos associados a
outras simbologias e discursos.
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Joan Jonas

Joan Jonas (1936, Nova York, EUA) é uma

artista pioneira da videoarte e da performance.

Nos anos 1960, atuando frequentemente em
sintonia e colaboragio com artistas, musicos

e performers da cena nova-iorquina, Jonas
desenvolveu um estilo tinico, no cruzamento
entre performance, desenho, ac¢éo e video, no
qual podem confluir elementos misticos ou
ritualisticos e onde se misturam gestos tea-
trais, coreografados e do cotidiano. No filme
Wind [Vento] (1968), por exemplo, registro

de uma acéo realizada numa praia de Long
Island em um dos dias mais frios do ano, Jonas
mostra os esfor¢os de um grupo de performers
para executar uma coreografia apesar da
baixa temperatura e, principalmente, do forte

Performance drawing from The Shape, The Scent, The Feel of Things [Desenho de performance A forma,
o cheiro, a sensagdo das coisas], 2008
Acrilica sobre papel. 272x560 cm. Cortesia da artista e Gladstone Gallery, Nova York e Bruxelas

vento. Em uma combinacio de movimentos ora
banais, ora enigmaticos, que transitam entre
coreografia, ceriménia e improvisagio, os
dancarinos lutam contra o vento, que se impde
violentamente sobre 0s seus corpos.

Wind é parte de uma série de performances
realizadas no final dos anos 1960 em espacos
externos — naturais, como neste caso, ou
também industriais — nos quais Jonas introduz
o uso de espelhos, mascaras e outros aderecos.
Por meio do uso do espelho, em particular, a
artista iniciou ja nessa época a pratica de criar
duplos e personagens que podem ser consi-
derados auténticos alter-egos. Nas décadas
seguintes e até hoje, Jonas seguiu experi-
mentando com a sobreposicao de camadas de

tempo descontinuas, multiplicando as imagens
em planos narrativos combinados e por vezes
antitéticos, dando vida a grandes instalagoes
imersivas. O desenho continua sendo um
elemento central na maioria dessas performan-
ces/instalacoes, sendo os animais o seu tema
mais recorrente. Se por um lado a presenca
dos animais refor¢ca uma rela¢io quase mistica
com a natureza, como no caso dos Snake Dra-
wings [Desenhos cobra] incluidos na 342 Bienal,
ela também reflete o envolvimento ambienta-
lista da artista, que nos tltimos anos tem se
engajado ativamente, em particular, em prol da
salvaguarda dos oceanos.
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Jota Mombaca

Jota Mombacga (1991, Natal, RN, Brasil) define-
-se como “bicha nao bindria, nascida e criada
no Nordeste do Brasil”. Mombaga experimenta
formas de escrita intensamente ligadas a sua
possibilidade de enunciagio por seu corpo e
sua voz. De modo analogo e complementar,
cria performances e videos que sao em si
mesmos exercicios de escrita desdobrada no
tempo e no espaco. Suas produgdes expdem as
politicas de morte e de silenciamento as quais
foram submetidos os corpos racializados ao
longo da histdria colonial e refletem sobre a
sua perversa reiteracio no presente e mesmo
no futuro, que pode também ser capturado
como mais um privilégio de classe, género e
raca. Apesar de sua consciéncia da violéncia,

Jota Mombaga e Musa Michelle Mattiuzzi
2021: Spell to Become Invisible [2027: Feitico para ser invisivel], 2019
Registro de performance. Nothing Gets Organized, Johannesburgo, Africa do Sul. Cortesia das artistas

Mombaca evita reafirma-la como signo pri-
meiro em uma representagao de si. Mais ainda,
procura romper com a propria logica represen-
tacional dos sujeitos e dos grupos como matriz
de entendimento e segregacao implantada pelo
olhar colonial.

Tendo escrito em 2019 um conto chamado
“Veio o tempo em que por todos os lados as
luzes desta época foram acendidas”, Mombaca
vem questionando a luminosidade e a transpa-
réncia como valores eminentemente positivos,
dado o modo como instincias de poder as
impdem como sindnimos de vigilancia, exclu-
sdao e autoritarismo. Em sentido contrario, tem
discutido o papel do segredo, da opacidade e da
escuridao como recursos de protecio e mesmo

de comunicagdo. 2021: Spell to Become Invisible
[2021: Feitico para ser invisivel] é uma obra

em processo, iniciada por Mombaga e Musa
Michelle Mattiuzzi em 2019, no contexto do
projeto Ecos do Atldntico Sul. Imaginada como
uma profecia ou um feitico, 2027 acontece em
diferentes etapas performaticas. Mombaca e
Mattiuzzi reinem-se para ler e discutir textos
em um processo de estudo em que escrevem
citacoes e elaboragoes em grandes folhas de
papel; nesse momento, nao ha audiéncia, que
s6 convocam para a etapa seguinte, quando
leem em voz alta as sentengas e imediatamente
as rasuram, em um processo de desenho e
oralidade em que convergem
compartilhamento e protecao.
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Jungjin Lee

Impressas laboriosamente em papel Aanji
— material artesanal oriundo da tradigao
coreana —, as fotografias de Jungjin Lee
(1961, Seul, Coreia do Sul) convidam a olhares
prolongados, muito distintos do regime de
consumo instantineo da imagem fotogréfica
que se tornou hegemonico nas midias con-
temporaneas. Ampliadas em grande escala,
suas imagens sio definidas tanto pelo que
retratam quanto pela maneira como o grao
do filme fotografico preto e branco se funde
com a massa densa do papel, resultando em
uma riqueza de informacbdes visuais e tateis
rara na fotografia contemporanea. Voice [Voz]
(2018-2019) é um dos desdobramentos mais
recentes da reflexao de Lee sobre o tempo na

paisagem e na fotografia. Nessa série como
um todo, e especialmente nas quatro fotogra-
fias apresentadas na 342 Bienal, as paisagens
fotografadas parecem organizar-se conforme
o enquadramento, como se fossem elas que se
moldassem pelo limite do campo fotogrifico.
Essa caracteristica, somada a densidade das
texturas graficas e a clareza sintética das com-
posicoes, faz de cada fotografia um fenémeno
visual complexo, ainda que silencioso.

Na série Buddha [Buda] (2002), Lee realiza
uma colecao de retratos de estatuas budis-
tas na Tailandia. Esses artefatos acumulam
marcas da passagem do tempo e se equilibram
entre manterem sua figura reconhecivel e fun-
direm-se a0 espaco em que se encontram. Seria

Voice 10 [Voz n° 10], 2019
Impressé&o hat. 152,5%x213,3 cm. Cortesia da artista

possivel trata-las como ruinas em dissolugao,
mas a artista escolhe contribuir para a recons-
titui¢do de seu sentido de eternidade apds a
morte. Para isso, captura uma vista frontal de
cada silhueta e a transfere para o papel artesa-
nal, sobre o qual ela aplica manualmente tinta
e a emulsdo fotossensivel, e entdo conduz o
processo de ampliagio, em que pode enfatizar
e transformar luminosidades, contrastes e
texturas registrados pela pelicula fotografica.
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Juraci Dorea

Registro de Estandarte do Jacuipe XXXIII, 1982
Fotografia. Gurunga, Rio Jacuipe, em 1983. Cortesia
do artista

Para estudar arquitetura, Juraci Dérea (1944,
Feira de Santana, BA, Brasil) mudou-se na
década de 1960 de Feira de Santana para
Salvador, onde testemunhou a intensa produ-
¢ao cultural resultante do encontro entre a
atitude experimental vanguardista e a vivéncia
singular de um territério de matriz afro-bra-
sileira. Formado, Dérea retornou a sua cidade
natal, sede da regiao metropolitana Portal do
Sertdo. A partir dai, construiu uma obra coesa,
que gradualmente fez convergir linguagens
visuais contemporaneas com raizes e tradigcoes
sertanejas, criando uma poética prépria. Seus
Estandartes do Jacuipe (1975), por exemplo, sdo
composicoes abstratas ritmadas e simétricas
feitas com couro de boi tratado e costurado

com 0s mesmos processos comuns na produ-
¢ao de selas e vestimentas dos vaqueiros.

Na década de 1980, a vinculagio telirica
de Dérea ganhou outra ordem de grandeza.
Apés iniciar seu Projeto Terra (1982-em curso),
apresentado também na 192 Bienal, realizada
em 1987 com curadoria geral de Sheila Leirner,
ele ndo apenas assimilaria saberes artesanais
sertanejos, mas viajaria ao interior do sertao
baiano para implantar suas obras naquela pai-
sagem, muitas vezes valendo-se dos proprios
materiais encontrados nos campos e pastos.
Com isso, invertia-se o processo de circula¢io
da arte naquele contexto: o publico prioritario
de sua obra deixava de ser o visitante urbano
das instituigdes culturais e passava a ser

composto pelas populagoes sertanejas, trans-
formando o sertdo em um museu a céu aberto
e inserindo a arte no fluxo comum da vida.

Os registros em fotografias, filmes, relatos e
textos produzidos nesse contexto documentam
ndo so a trajetéria criativa de Dérea como
também inumeros choques e rearranjos entre
concepgoes de arte, linguagem e territorio.
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Kelly Sinnapah Mary

Para adentrar a producéo recente de Kelly
Sinnapah Mary (1981, Guadalupe), é frutifero
comecar por Cahier d’un non retour au pays
natal [Caderno do néo retorno ao pais natal],
uma série de instalagoes, pinturas, tapecarias
e objetos que ela iniciou em 2015. Esse titulo
sugestivo, que faz referéncia ao mais impor-
tante poema do martinicano Aimé Césaire,
sintetiza muito de sua producéao desde entao.
Se 0 poema de 1939 ja lidava com a didspora

e o colonialismo, constituindo uma das bases
para a formulagiao do movimento chamado
négritude, Sinnapah Mary sublinha a impossi-
bilidade do retorno em resposta a sua propria
origem. Seus antepassados vieram da India
para Guadalupe no século 19 em decorréncia

Notebook 10, Childhood of Sanbras [Caderno 10, infancia de Sanbras], 2021
Papel, estrutura de arame, argamassa e acrilica. 15x19 cm. Cortesia da artista. Foto: © Soul. Participacdo na
342 Bienal apoiada por: Institut frangais a Paris e Ministere de la Culture — DAC Guadeloupe

de um acordo proposto pelo governo francés,
que visava reabastecer sua col6nia com méo
de obra apods a aboli¢do da escravidao. Muitas
familias que atravessaram os oceanos nesse
momento acreditaram que cumpririam um
periodo predeterminado de contrato, mas pou-
quissimas tiveram condi¢des de retornar a seu
pais e acabaram constituindo um novo capitulo
diaspdrico nas ilhas caribenhas.
Identificando-se como parte dessa historia,
Sinnapah Mary coleta retalhos de lembran-
cas (suas ou emprestadas de suas leituras),
reunindo-as por justaposicéo e sobreposicao.
Tais lembrangas podem ter a fei¢ao de ilustra-
¢oes de contos de fada europeus e historias
biblicas, fazer referéncia a rituais hindu com

oferendas animais, emular a densidade da
floresta caribenha, ou sugerir associa¢oes com
uma infancia cercada de ameacas. Em suas
pinturas, frequentemente a pele dos persona-
gens aparece impregnada de folhas de plantas,
como é o caso de Sanbras, uma menina que
deseja fugir da sociedade atual para criar um
pequeno ecossistema ocupado principalmente
por criangas, inspirada em um conto do autor
caribenho Chris Cyrille.
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Koki Tanaka

Através de proposi¢oes aparentemente sim-
ples, Koki Tanaka (1975, Mashiko, Tochigi,
Japao) convida os participantes de suas acoes
a criarem algo inesperado, que requer que
eles revejam seus gestos habituais. E assim
na série de obras concebidas e produzidas em
resposta ao terremoto e ao tsunami segui-
dos pelo desastre nuclear de Fukushima,

em marco de 2011, como forma de elaborar
livremente o acontecimento. Para o artista,
sua obra buscava capturar o momento utopico
que segue o desastre, no qual as pessoas

“nao sentem compaixao pelo outro, mas
simplesmente compartilham com os outros
suas incertezas, e comecam a se ajudar para
superar essa incerteza”.

Abstracted/Family [Abstraido/familia], 2019
Formato: filmar, atuar, pintar, expressar, escrever, cozinhar, falar, cavar, comer, etc. Elementos: filmes,
pinturas, fotografias, radio, nota do artista, crédito final, mesa, cadeiras, etc. Still do filme. 102" aprox.
O projeto foi co-comissionado pela Trienal de Aichi 2019 e pelo Museu de Arte de Cingapura para a Bienal de
Cingapura 2019, também apoiado pelo ASO GROUP. Cortesia do artista, Vitamin Creative Space, Guangzhou,
Aoyama Meguro, Téquio

Sensacoes e reacoes andlogas podem ser
provocadas também por episddios banais ou
insolitos, e ndo apenas por eventos potente-
mente traumaticos. De fato, em seu trabalho,
Tanaka opera quase sempre numa escala que
poderiamos definir como “micro”, lidando
com o cotidiano das pessoas comuns que ele

convida a participar de suas acoes e propostas.

Para além do otimismo de fundo das obras,
que deixam vislumbrar uma sociedade mais
compreensiva e empatica, na qual as relacoes
interpessoais sao fundadas no dialogo e na
disposicao a escuta, o trabalho de Tanaka nao
deve ser considerado pacificado ou simplista,
a0 mostrar também as falhas dos processos
que ele propde, seja por conflitos de egos,

incompatibilidades pessoais ou atritos gerados
pela convivéncia. Em alguns casos, como em
Abstracted/Family [Abstraido/familia] (2019),
essas idiossincrasias transcendem os perso-
nagens convocados por Tanaka e se tornam
analises amplas e profundas da sociedade
contemporénea. O artista reflete sobre a
dificuldade da sociedade japonesa em aceitar
qualquer tipo de miscigenacéo racial e cultural,
mas a instalagio é evidentemente metoni-
mica: conflitos e tensoes analogos aos que ele
descreve sdo amplamente difusos no mundo
contemporaneo, marcado por uma polarizacao
crescente e por conflitos identitarios cada vez
mais dramaticos.
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Lasar Segall

Nascido em 1889 em Vilnius, Lituénia, e
falecido em Sao Paulo, SP, em 1957, Lasar
Segall viveu entre 1906 e 1923 na Alemanha,
onde realizou seus estudos académicos. Tendo
conhecido a miséria social desde sua infancia,
Segall vinculou-se em 1914 ao expressionismo,
aliando experimentacio formal e o proposito
humanista de retratar sujeitos diretamente
impactados pela guerra, pela pobreza e pelo
exilio — ambos esses compromissos se manti-
veram constantes em toda a sua trajetdria, a
despeito das mudancas de contexto e abor-
dagem estética. Tendo realizado a primeira
exposicao de viés modernista da cidade de
Sao Paulo em 1913, Segall mudou-se em
definitivo para o Brasil em 1923. Apos ter sido

lj‘loresta crepuscular, 1956
Oleo com areia sobre tela. 131x97,5 cm. Colecdo Museu Lasar Segall - IBRAM/Ministério do Turismo

praticamente ignorado em sua primeira visita,
foi recebido com maior interesse e interlocu-
¢d0 em seu retorno, pois encontrou 0 movi-
mento modernista ligado & Semana de 1922
em plena jornada antiacademicista. Em solo
tropical, tomou como desafio relacionar sua
producéo com a flora, a fauna, a sociedade e a
luminosidade locais: sua paleta modificou-se
com o acréscimo de vermelhos, ocres terrosos
e verdes amarelados. Anos depois, durante o
holocausto, imp0s a si préprio o imperativo
ético de refletir a barbarie e mergulhou em um
cromatismo de baixa saturacao.

Dentre suas ultimas obras, destaca-se a
série das Florestas, obtidas pela densa justa-
posicao de faixas verticais ritmadas. Nelas,

raramente ha indicacdo do céu, de folhas ou

do solo. O recorte pictdrico coloca-se no nivel
dos troncos esquematizados e cabe & gama

de cores evocar o aspecto naturalista de cada
cena. Tampouco ha, como houve nas obras que
Segall produziu ao chegar ao Brasil, signos que
explicitem o carater tropical dessas florestas

— elas parecem combinar o aspecto de preen-
chimento e impermeabilidade encontrado

nos tropicos com temperaturas cromaticas e
reminiscéncias atmosféricas das florestas euro-
peias que Segall representou em sua juventude,
talvez reavivadas pela paisagem de Campos

do Jordao, onde adentrava as florestas e matas
para desenhar e pintar.
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Lawrence Abu Hamdan

Irays

"It was about 18 minutes after midnight, a few of us
strolled over to the swinging doors that gave on to
the pantry. They had no glass peepholes but we'd soon
hear the pleasant bustle of him coming through as the

waiters

and the coloured chef in his high hat and a

busboy or two waited to see him. There was suddenly a

banging repetition of a sound that |
not at all
dropping a rack of trays." Excerpt
account of

to describe,

Cooke's

Lawrence Abu Hamdan (1985, Ama, Jordania)
se considera um “ouvinte particular” [private
ear]. Sua pesquisa muitas vezes se dd em
torno de investigacdes minuciosas e articula-
das do ruido e da fala, ou mesmo do siléncio,
no intuito de destacar sua importancia nas
sociedades contemporaneas e, mais especifica-
mente, sua natureza profundamente politica.
Originalmente inspirado pela musica, Abu
Hamdan se tornou cada vez mais interessado
pelo som e pela voz enquanto meios e testemu-
nhos da violéncia e da injustica, construindo
coerentemente um conjunto de trabalhos em
que as vozes emergem como ferramentas emi-
nentemente politicas, ideais para uma andlise
da sociedade contemporanea como um todo e

like gunshots,

the shooting

After SFX [Pos-efeitos sonoros], 2018
Vista da instalagdo. Tate Modern, Londres. Foto: Jarred Alterman. Cortesia do artista. Participagdo na

342 Bienal apoiada por: British Council

mais especificamente das relacoes de poder e
de dominagdo. Para Abu Hamdan, a lingua
é constantemente ouvida, transformada e
manipulada pelas estruturas politicas e sociais
em posi¢oes de poder. Através de videos,
documentarios em dudio, instalages e oficinas,
o artista leva o uso da fala pelas estruturas
sociais e politicas a seus limites mais estritos.
Ao mesmo tempo, o artista também expe-
rimenta os limites que convencionalmente
definem o que é uma obra de arte. Sua analise
de falas e sons gravados ja foi usada como
evidéncia em investigacoes judiciais, ajudando
inclusive a revelar episddios de abuso, violén-
cia e repressao. Na 342 Bienal, Abu Hamdan
apresenta uma nova versao de After SFX

don't know how

|l ike somebody

from Alistair
of Bobby Kennedy

[Pos-efeitos sonoros] (2018), um video e uma
instalagio sonora derivados da performance
homonima, descritos pelo artista como uma
“ruidosa cacofonia de objetos, uma lista em Joop
de detritos actisticos e memorias sonoras de
violéncia, inseparavel do som do cinema”, que
enfatiza como as nossas memorias sonicas sao
um ato profundamente cultural e mediado.
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Lee “Scratch” Perry

E
=

Lee “Scratch” Perry (1936, Kendal, Jamaica) é
muito conhecido como um icone musical de sua
Jamaica natal. Produtor vision4rio e inovador,
ele contribuiu significativamente para a expan-
sdo da cena da arte musical jamaicana entre

as décadas de 1960 e 1970. Durante esses anos,
muitos musicos importantes foram produzidos
e gravados no Black Ark, o estudio de gravacéo
construido em 1973 por Perry nos fundos da
casa de sua familia em Kingston. A histéria

do reggae, do dub e até mesmo do hip-hop nao
pode ser contada sem mencionar a frenética e
inovadora producio de Perry, nem separada
das narrativas mais amplas da diaspora afri-

cana, em suas idas e voltas através do Atlantico.

Por volta de 1979, Perry comegou a cobrir
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Vista de instalagdo em Haus zur Liebe, Schaffhausen, 2018. Instalagdo composta por colagem sobre tela.
Cortesia: suns.works e o artista. Participacdo na 342 Bienal apoiada por: COINCIDENCIA — Um programa da
Fundacao suiga para a cultura Pro Helvetia

todo o Black Ark com desenhos e garatujas
incompreensiveis, em certa medida anteci-
pando algumas de suas instalacoes e obras de
arte posteriores. O estidio foi fechado alguns
anos depois (ou incendiado, segundo alguns),
e Perry levou uma vida némade antes de se
mudar para o interior da Suica, onde vive

até hoje.

Ao longo dessas décadas, Perry desenvol-
veu uma pratica artistica que compartilha com
sua producdo musical o interesse por alcancar
harmonias e abalar sensibilidades. Desenhos,
pinturas e textos sao agrupados nas paredes
de seu estudio, ou em capas de discos de vinil,
e mais tarde se tornam pegas autdbnomas e
independentes. Perry cria assim um universo

idiossincratico, atravessado por influéncias
sincréticas que vao de figuras catolicas ao
Obeah, um sistema de praticas espirituais e

de administragao da justica desenvolvido por
africanos ocidentais e caribenhos escravizados,
assim como referéncias explicitas as espiri-
tualidades da Africa Ocidental, como Akan. A
obra de Perry perpassa diferentes géneros ao
entrelacar palavras escritas, imagens, espelhos,
fotografias e objetos apropriados, entre outros
elementos que com frequéncia sdo também
cortados, queimados ou pintados.
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Leon Ferrari

O trabalho de Leon Ferrari (1920-2013, Bue-
nos Aires, Argentina) é movido pelo desejo de
desmascarar a historia da violéncia ocidental,
do autoritarismo e dos mecanismos da constru-
¢ao do poder. Ao longo de uma carreira de
varias décadas, Ferrari investigou e delatou

as relacdes entre forcas militares, politicas e
religiosas na constituicao das normas e do ima-
gindrio social. A producao de Ferrari transita
entre distintas linguagens e inclui desenho,
caligrafia, assemblage, escultura, instalagao

e video, recorrendo frequentemente a ironia
para questionar os valores que permeiam as
diversas instituicoes (Governo e Igreja, em
primeiro lugar) que definem boa parte das
sociedades ocidentais.

Operativo: “Pacem in terris”, adaptacdo da peca de Ledn Ferrari Palabras ajenas [Palavras alheias], dirigida
por Pedro Asquini, Teatro Larrafiaga, 1972. Arquivo Adriana Banti

Em Palabras ajenas [Palavras alheias],
publicado em 1967 pela editora argentina
Falbo, Ferrari realiza uma espécie de “cola-
gem literaria” — como ele mesmo a definiu

— composta por trechos extraidos de livros de
histoéria, de literatura, da Biblia e, principal-
mente, da imprensa escrita (revistas e jornais
nacionais e telegramas de agéncias estrangei-
ras). O episddio catalisador do trabalho foi a
Guerra do Vietna, que havia se intensificado
em 1965. Ferrari condenava o modo como a
imprensa manipulava o horror e o sofrimento
humanos, anulando o pensamento critico e
superexpondo o publico a imagens chocantes.
Em Palabras ajenas ha um extenso didlogo
entre personagens como Adolf Hitler, o papa

Paulo VI, Deus, o presidente estadunidense
Lyndon B. Johnson e correspondentes de
guerra, jornalistas locais, militares, profetas e
assessores politicos. O objetivo de Ferrari foi
coletar os discursos de quem constituiu o pen-
samento ocidental e tira-los de seu contexto
para confronta-los, ressaltando as atrocidades
e as mensagens de violéncia camufladas na
retérica politica e religiosa.
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Lothar Baumgarten (1944, Rheinsberg,
Alemanha - 2018, Berlim, Alemanha) herdou
seu conhecimento dos métodos e estética
etnograficos, assim como seu interesse pela
relagdo europeia com o0s povos e as culturas
indigenas, de seu pai antropdlogo. Ao mesmo
tempo, ele compartilhava com alguns artistas
de sua geracdo uma consciéncia das estrutu-
ras de poder e de sua conexao com sistemas
epistemoldgicos. Desde suas primeiras obras,
Baumgarten estava interessado nos sistemas
de informacéo e na tradugéo de ideias atra-
vés de culturas e épocas. O artista examinou
metodologias e colegdes cientificas, que nio via
sendao como parte da violéncia colonial perpe-
trada por “descobridores”, “conquistadores” e

Monument for the Native Societies of South America [Monumento as sociedades nativas da América do
Sul], 1978-1982
Pintura de parede site specific. Dimensdes variaveis. Apresentada na documenta 7, Kassel, Alemanha, 1982.
Cortesia: Lothar Baumgarten Studio e Marian Goodman Gallery, Nova York. Foto: Nic Tenwiggenhorn

exploradores. Isso é evidente em obras como
Unsettled Objects [Objetos nao resolvidos]
(1968-1969), uma projecao de 81 slides de ima-
gens do Pitt Rivers Museum, em Oxford. As
fotografias das vitrines museoldgicas contendo
artefatos etnograficos é sobreposta uma lista
de adjetivos, tais como: exposto, imaginado,
celebrado, perdido, colecionado, esquecido,
valorizado, estereotipado, polido e ignorado.
Em 1978 e 1979, Baumgarten passou longos
periodos em Kashorawé-theri e em Yapitawé-
-theri, duas aldeias yanomami na regido da
fronteira entre Venezuela e Brasil. Durante
esse periodo, o artista produziu uma série de
filmes, fotografias e gravacoes de audio, docu-
mentando o ambiente e a vida cotidiana que

estava experimentando. Esses dezoito meses
de coexisténcia na Amazonia mudaram a visao
de mundo de Baumgarten e sua pratica artis-
tica. A obra Monument for the Native Societies
of South America [Monumento as sociedades
nativas da América do Sul], originalmente
apresentada na documenta 7 de Kassel, em
1982, consiste em uma pintura na parede com
os nomes desse e de outros povos indigenas

da América do Sul - todos ameacados pela
violéncia colonial, por doencas europeias e pela
destruicao da floresta causada pela econo-

mia extrativista.
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Luisa Cunha

As obras de Luisa Cunha (1949, Lisboa,
Portugal) podem se apresentar como dese-
nhos, pinturas, fotografias, videos, textos

ou sons. Mas seja qual for a matéria, hd em
todas elas um interesse pela linguagem, pelas
formas que podemos encontrar para dizer

o que entendemos ou duvidamos do mundo, o

lugar que ocupamaos € COmo nos movemos nele.

A artista ndo busca grandes assuntos, mas
encontra seus reflexos nos pequenos absurdos
diarios e nas maneiras que temos de vé-los e
comunica-los. A maioria de suas obras sonoras
pertence ao dominio da conversa. Sao palavras
pensadas, escritas, ditas, gravadas, repetidas
para cada um de nos, para cada pessoa que
escuta. Em muitos desses trabalhos a fala

Word for Gardens [Palavra para jardins], 2004
Vista da instalacdo sonora. 5’43". Colec&o Fundacao Serralves, Portugal. Cortesia da artista. Foto: Daniel

Malh&o. Participacdo na 342 Bienal apoiada por: RepUblica Portuguesa — Cultura / Direcdo-Geral das Artes e
Fundacao Calouste Gulbenkian

descreve elementos da arquitetura onde nos
encontramos ao escuta-las, modificando, com
poucas palavras, a percepcio do contexto e da
situagéo, no encontro entre a obra e o publico.
E assim em E aqui (2008), em que sua voz
surge, inesperada, para pronunciar apenas
as palavras do titulo, ou ainda em Artista a
procura de si propria (2015), em que ela chama
repetidamente seu proprio nome — “Luisa”.
1.680 metros (2020) foi concebido a partir
das caracteristicas unicas do Pavilhao Ciccillo
Matarazzo, desenhado por Oscar Niemeyer
e sede histdrica da Bienal de Sao Paulo. A
artista nos conta primeiro sua prépria altura
e o tamanho do seu passo — imediatamente
nos comparamos com ela, somos mais altos ou

mais baixos, andamos com passos mais largos
ou estreitos, ou percebemos que nunca pen-
samos no tamanho do nosso andar. Na frase
seguinte, Cunha calcula o tempo que demora-
ria para percorrer o pavilho vazio — tentamos
imagina-lo — e reflete sobre a impossibilidade
de definir quanto levaria para visitar uma
exposicao no mesmo lugar. Esta exposicao,
uma anterior, ou outra ainda, algum dia?
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Lydia Ourahmane

As intervengoes de Lydia Ourahmane (1992,
Saida, Argélia), na maior parte de suas
exposicoes recentes, foram rarefeitas, quase
imperceptiveis. O objetivo da artista parece
ser suscitar no visitante a duvida sobre o que
esta vendo ou ouvindo, ou até sobre se de fato
ha “algo” para ser visto ou ouvido. Em Solar
Cry [Grito solar] (2020), por exemplo, insta-
lou dentro de uma parede de madeira uma
série de alto-falantes que reproduziam o som
do siléncio, gravado numa gruta remota no
altiplano de Tassili n’Ajjer, no Saara argelino.
Apesar de inaudivel, a gravacio se tornava,
contudo, perceptivel pelas vibracoes que
produzia, amplificadas pela madeira. Uma
estratégia analoga subjaz a escolha de inserir

this is the normal procedure when flying in the hours of darkness [este é o procedimento padr&do quando se

voa nas horas da escuridao], 2020

Vista da instalacdo. Filme 8mm digitalizado. 39'. Cortesia da artista. Participacdo na 342 Bienal apoiada por:

British Council

capsulas de chumbo em moldes em bronze de
seu torso (bronze belly I-IV, 2019), que pouco a
pouco irdo se transformar por decomposicao,
desde dentro, num processo de longa duragio
e quase inteiramente invisivel.

Nao por acaso, um dos conceitos mais
recorrentes na literatura critica sobre a obra
de Ourahmane é o da fé, da predisposigio a
acreditar na existéncia de algo que nao pode
ser visto ou comprovado. Se, por um lado, essa
referéncia ajuda a adentrar um territério poé-
tico e vibratil, caracterizado pela opacidade e
pela impossibilidade de explicar e explicitar
todos os aspectos da obra, ela permite também
uma conexao com a biografia da artista, e com
as implicagoes politicas de sua pratica. Criada

na Inglaterra, a artista voltou recentemente
aresidir na Argélia, onde passou os primei-
ros anos da sua vida no explosivo cenario da
guerra civil (1991-2002). De fato, numa outra
vertente da obra de Ourahmane, a reflexio cri-
tica sobre a dramatica realidade do seu pais de
origem se torna mais direta, entrelacando-se
em alguns casos com sua biografia e até com o
seu proprio corpo, que abriga hoje as marcas
de um intenso compromisso com a cria¢ao
artistica: por exemplo, um dente de ouro
implantado para In the Absence of Our Mothers
[Na auséncia de nossas maes] (2015-2018).
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Lygia Pape

Lygia Pape (1927, Nova Friburgo, RJ, Brasil - Rio
de Janeiro, RJ,2004) é uma artista-chave da
geracdo que expandiu o campo experimental
da arte na segunda metade do século 20. Tendo
participado do Grupo Frente e do Movimento
Neoconcreto, ela aprofundou sua relagio direta
com o real a partir do fim dos anos 1960. Com o
mote “Espaco poético— qualquer linguagem a
servico do ético”, Pape discutiu as contradigoes
da sociedade brasileira que, em sua polifonia,
reune precariedade e vivacidade. Parte de sua
aproximagio arealidade social implicou a
revisdo critica da proposigéo antropofagica da
geracdo modernista da década de 1920. A dupla
degluticdo, do vanguardismo cosmopolita e

das culturas autdctones, foi discutida em sua

Amazoninos vermelhos, 1989-2003

Ferro e tinta automotiva. Vista da exposicdo “Lygia Pape”, Hauser & Wirth New York, 69th Street, 2008.
©Projeto Lygia Pape. Foto: Genevieve Hanson, NYC. Cortesia Projeto Lygia Pape e Hauser & Wirth

dissertacao Catiti-Catiti, na terra dos brasis
(1980) e a fez repensar o proprio contexto metro-
politano carioca.

Pape parece ter percebido que a presenca
original das praticas antropofagicas registra-
das pelos colonizadores — a cultura indigena
tupinamba — transformara-se em uma inc6-
moda falta contemporanea, uma vez que ela ja
nao se dava a ver na ocupacdo da baia da Gua-
nabara, senio por alguma impalpavel remi-
niscéncia identitaria. Essa presenca-auséncia
foi abordada em suas obras entre o fim dos
anos 1990 e o inicio dos anos 2000 utilizando
o vermelho vivo das penas do passaro guara,
originalmente usadas pelos Tupinambas
em seus mantos rituais (cujos exemplares

remanescentes estao em acervos europeus).
Antes disso, Pape ja havia realizado os con-
juntos de trabalhos O o/ko do guard (c.1980),
combinando linhas de neon com padronagens
que remetem a fauna presente em mitologias
amerindias, e Amazoninos (c.1990), traba-
lhando as chapas de ferro como se tivessem a
leveza do papel, equilibrando pesos e flexdes
em abstracoes que evocam a fic¢do amazonica.
Reunidas, as obras desses conjuntos agregam
o experimentalismo de Pape com cicatrizes
do colonialismo.
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Manthia Diawara

A biografia e a obra de Manthia Diawara (1953,
Bamako, Mali) sdo marcadas pela vivéncia e
pelo profundo conhecimento, tanto no nivel
pessoal quanto no académico e intelectual, da
histéria e da cultura negra africana e afro-ame-
ricana. Critico e professor de literatura com-
parada e cinema, escritor e cineasta, Diawara
segue em seus filmes os preceitos do cinema
etnografico de autores como Jean Rouch, cuja
importancia foi a0 mesmo tempo reconhecida
e questionada em Rouch in Reverse [Rouch em
reverso] (1995). Ao descrever o filme, Diawara
explica: “Fiz esse filme sobre Rouch como

um rito de passagem para mim mesmo. [...]
Queria passar por Rouch para tornar visiveis
novas vozes e novas imagens da Africa; as que

desafiam os esteredtipos e o primitivismo”.
Esse desejo de subverter a dinAmica convencio-
nal da antropologia, fazendo com que o antigo
“objeto de estudo” (o negro africano) passe a ser
o agente questionador, é 0 que move a maioria
dos filmes de Diawara, nos quais o diretor é
quem conduz, em cena, a narrativa, fazendo
perguntas, pedindo explicagdes, assumindo o
papel socratico de quem admite (ou finge) ndo
saber, para chegar ao &mago das coisas.
Por meio de seus filmes, Diawara tem

construido um repertdrio extremamente rico

e estratificado de retratos de pensadores de
varias partes do mundo, que sdo convocados
para um didlogo imaginario na instalagio
concebida para a 342 Bienal, uma espécie de

Manthia Diawara e Ngligi wa Thiong’o

Sembéne: The Making of African Cinema
[Sembéne: A criacdo do cinema africano], 1994

Still de filme. 60°. Cortesia do artista. Participacdo na
342 Bienal apoiada por: Institut francais a Paris

“parlamento” de autores fundamentais para a
formagao do préprio artista e para a com-
preensio do mundo em que vivemos. Tendo
entre seus protagonistas Edouard Glissant,
referéncia fundamental na concepgao da expo-
sicdo, a instalacdo retine escritores, artistas,
poetas, politicos e pensadores de varias épocas
e lugares, numa conversa composta por meio
de falas gravadas por Diawara ao longo das
ultimas décadas.
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Mariana Cal6 e
Francisco Queimadela

Efeito orla, 2013

Still de video. Instalacdo composta por projecdo HD,
cor, som. 14’40’. Cortesia dos artistas. Participacao
na 342 Bienal apoiada por: RepUblica Portuguesa

— Cultura / Direcao-Geral das Artes e Fundacao
Calouste Gulbenkian

Mariana Cal6 (1984, Viana do Castelo, Portu-
gal) e Francisco Queimadela (1985, Coimbra,
Portugal) conheceram-se na Escola de Belas
Artes do Porto e tém trabalhado em colabora-
¢ao desde 2010. Em sua pritica, eles combi-
nam filme, fotografia e escultura para criar
instalacbes intimistas e imersivas, nas quais os
limites entre sonho, realidade, ficgao, objeti-
vidade e espontaneidade sdo constantemente
alterados e diluidos. A obra ocorre entre todos
esses diferentes dominios, e apesar da atmos-
fera fantastica que muitas vezes transmitem, a
maioria dos projetos se baseia em processos
que se desenvolvem ao longo do tempo, seja
em pesquisa e investigacao, seja em trabalho
de campo, ou em metamorfoses internas a sua

pratica continuada, manifestando preocupa-
¢des ambientais e o didlogo entre o bioldgico, o
vernacular e o cultural.

Em Efeito oria (2013), uma das obras da
dupla incluidas na 342 Bienal, esses aspec-
tos da pratica de Cal6 e Queimadela estdo
condensados e postos em relagio. O projeto
é o resultado de uma pesquisa sobre o lince-
-ibérico, o felino mais ameagado do mundo,
considerado praticamente extinto na area da
Reserva Nacional da Serra da Malcata (Portu-
gal), que foi criada nos anos 1980 para proteger
essa espécie e onde a obra foi desenvolvida.
Segundo alguns habitantes da serra da Mal-
cata com quem os artistas conversaram, o lince
“é sentido, mas ndo visto”, é evasivo e quase

invisivel. A mitologia vincula-o ao segredo e &
revelagdo de verdades ocultas, ao mundo dos
mortos, ao sol e a luz. Embora o animal em si
nao apareca na tela, Cal6 e Queimadela intro-
duzem na paisagem diferentes discos dpticos,
um dispositivo que, segundo eles, “se refere as
nocgoes de aparicdo, ilusdo, deslumbramento,
camuflagem e velocidade, que relacionamos a
ideia de uma presenca invisivel que continua a
orbitar aquele lugar”.
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Marinella Senatore

Inspirada, desde o inicio da sua carreira, pela
fertilidade dos ambientes da criacéo artistica
coletiva, tais como os da musica e do cinema,
desde 2006 Marinella Senatore (1977, Cava

de’ Tirreni, Italia) — que é professora e também
artista — passou a enfatizar cada vez mais a
horizontalidade e a autoria compartilhada das
performances, pecas de teatro e agoes que ela
organiza. Varios dos trabalhos recentes de Sena-
tore, de fato, baseiam-se em um longo processo
de troca e colaboragio que inclui encontros,
oficinas e eventos abertos, por meio dos quais
aartista procura ativar o potencial criativo

de diversos grupos. Um de seus projetos mais
ambiciosos nesse sentido é Rosas, uma dpera
lirica filmada em 2012 entre Berlim, Madri e

The School of Narrative Dance [Escola de danca narrativa], 2013-em curso
Escultura de luz e workshops de movimento. Cortesia da artista. Participacdo na 342 Bienal apoiada por:
Italian Council, Directorate-General for Contemporary Creativity, Italian Ministry of Culture

Derby (Reino Unido) e que envolveu a participa-
¢do de aproximadamente 20 mil pessoas.

The School of Narrative Dance [Escola
de danca narrativa), projeto em curso ini-
ciado em 2013, exemplifica a pratica aberta e
interdisciplinar desenvolvida por Senatore, ao
propor um modelo de ensino que promove a
linguagem corporal como um modo de criar
formas alternativas e espontineas de narra-
tiva coletiva. Sem privilegiar nenhum método
em particular, a escola incentiva a troca de
conhecimentos, experiéncias e técnicas de
movimento, danga e teatro, com base nas
vivéncias pessoais dos participantes. A escola é
organizada de maneira colaborativa e “hori-
zontal”, de modo que todos os participantes

podem contribuir significativamente para o
seu desenvolvimento. Esse modus operandi
incentiva a emancipagao de todos os envolvidos
e 0s torna conscientes ndo apenas da relevan-
cia de suas contribui¢des individuais para a
comunidade, mas também da importéncia da
esfera coletiva para a realizagao de cada indi-
viduo. Para o trabalho comissionado pela 342
Bienal, Senatore colaborou com o grupo inglés
de mindful movement [movimento consciente]
Esprit Concrete na articula¢io de uma série
de oficinas ministradas para grupos da Cidade
Tiradentes, na Grande Sao Paulo.
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Marissa Lee Benedict e David Rueter
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Tobbiae

Marissa Lee Benedict (1985, Palm Springs, Cali-
fornia, EUA) e David Rueter (1978, Ann Arbor,
Michigan, EUA) iniciaram sua colaboracao
artistica em 2014 com a realizagio da videoinsta-
lagdo Dark Fiber [Fibra escura] (2014-2019), que
mostra os artistas enterrando, puxando e cor-
tando um unico cabo de fibra 6ptica nas sombras
de grandes obras de infraestrutura, de refinarias
de petrdleo e de um canal de navegago. No
jargao daindustria de telecomunicagoes, “fibra
escura” é um termo para os cabos de fibra 6ptica
nao utilizados ou “néo ligados”, que se tornaram
supérfluos em vista da quantidade de infor-
macio que passou a ser transmitida por ondas
eletromagnéticas. O cabo latente tornou-se

uma oportunidade imobiliaria para um nimero

Marissa Lee Benedict, David Rueter e Daniel de Paula
Repose [Repouso], 2020
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Localizagao: The Arts Club of Chicago (Chicago, IL, Estados Unidos). Comissionado por The Arts Club of
Chicago, com o apoio do prémio da Terra Foundation for American Art. Cortesia dos artistas

crescente de empresas privadas que alugam essa
fibra ndo utilizada para criar suas préprias redes
exclusivas. Dark Fiber se refere aos fios e ao fluxo
de informagdes que operam nas sombras da
internet pablica.

Em 2018, a dupla de artistas, junto com
Daniel de Paula, resgataram da Chicago Board of
Trade umaroda de negociagéo [trading pit] uti-
lizada por varias décadas como plataforma para
acompra e venda de milho e contratos futuros
relativos ao milho. O dispositivo seria descar-
tado pela empresa como parte de sua passagem
definitiva as transagoes digitais. O trio passou a
pesquisar a histéria daroda de negociacéo e os
processos abstratos e concretos de circulacao
que a envolvem. Em 2020, eles realizaram Repose

[Repouso] (2020), escultura composta por frag-
mentos de madeira recortada que se entrelacam
em padroes reminiscentes do piso geométrico da
Board of Trade, e que remete ainda as caixas para
transporte de obras de arte. Como continuidade
de seu trabalho com o resgate da roda de negocia-
¢do, De Paula, Benedict e Rueter apresentam na
342 Bienal o trabalho inédito deposi¢cdo (2018-

em curso). A roda de negociacio da Chicago
Board of Trade sera parcialmente remontada no
Pavilhao Ciccillo Matarazzo e servira como uma
plataforma para encontros publicos de varias
naturezas, concebidos para discutir e enfatizar a
atmosfera de reunido e confronto que a prépria
estruturainstaura.
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Mauro Restiffe

H4, em cada uma das séries fotograficas de
Mauro Restiffe (1970, Sao José do Rio Pardo,
SP, Brasil) e, mais ainda, no conjunto da sua
obra, uma harmonia que deriva da maneira
como o artista olha o mundo, sobrepondo e
quase fundindo as relagoes e experiéncias
pessoais com as arquiteturas, as cidades e os
espacos por onde ele passa. Mesmo quando
seria possivel enquadrar suas fotografias no
género “de arquitetura”, por exemplo, elas sdo
caracterizadas por uma “temperatura” muito
peculiar, que as torna imediatamente reco-
nheciveis. A série que retrata a Glass House
de Philip Johnson é, nesse sentido, extrema-
mente reveladora: a arquitetura em si quase
nao aparece, fragmentada numa sequéncia

de planos e elementos (os vidros externos, a
paisagem que se reflete neles, as obras de arte,
o mobilidrio...) que se entrecortam e se sobre-
poem, construindo a impressdo de uma casa
realmente viva.

Na grande instalacdo concebida para a
342 Bienal, o artista transcende o plano pessoal
ao justapor dois momentos marcantes da
histéria recente do pais. Fotografias da série
Empossamento (2003), realizadas em Brasilia
no dia da primeira posse do presidente Luiz
Inécio Lula da Silva (12 de janeiro de 2003),
sdo justapostas as da série Inomindvel (2019),
realizadas exatamente dezesseis anos mais
tarde, no dia da posse de Jair Bolsonaro. Os
contrastes, as semelhancas, as analogias e

Inominavel #1, 2019
C-print. 80x120 cm. Cortesia: Fortes D’Aloia &
Gabriel, Sdo Paulo / Rio de Janeiro

as discrepancias entre as duas séries sdo ao
mesmo tempo enfatizadas e condensadas
por essa aproximacao. Sem contar com uma
legenda explicativa de cada imagem, cabe ao
espectador analisar os elementos da composi-
¢do de acordo com suas proprias expectativas
de significacio e sentido. No Ambito de uma
mostra que se debruga sobre o modo como
os significados de uma obra de arte se estra-
tificam e se matizam ao longo do tempo, esse
trabalho introduz também uma reflexio sobre
a propria histéria da Bienal e das obras que
aqui foram expostas, considerando que a série
Empossamento foi mostrada pela primeira vez
na 272 Bienal (2006).
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Melvin Moti

Melvin Moti (1977, Roterda, Holanda) tra-
balha principalmente com filmes 35mm, em
geral mostrados em conjunto com fotografias,
objetos e livros de artista. Sua pratica estd inti-
mamente ligada a historia e a sua narrativa. O
que motiva seus filmes, livros e objetos de arte
é frequentemente o interesse pela imaginagio

dos espectadores e a desconstrugio da historia.

Desse modo, Moti explora o ndo evento, e um

fascinio pelo anedético permeia seus trabalhos:

detalhes e acidentes que ocorrem a margem
de uma histdria pretensamente unitaria
permitem ao artista revelar o poder do que ele
define como “buracos negros”. Em seu filme
No Show [Nenhuma exposi¢ao] (2004), por
exemplo, mostrado na 342 Bienal como parte

da exposicao Vento, Moti parte de um epis6-
dio historicamente irrelevante: uma visita ao
Hermitage oferecida por um guia do museu
aum grupo de soldados em 1943, em plena
Segunda Guerra Mundial. O que torna a ane-
dota fascinante é o fato de que, por precaugio,
todas as obras haviam sido retiradas das salas
e guardadas em lugar seguro; apenas as mol-
duras da extraordinaria cole¢do de pinturas
permaneciam nas paredes, como testemunho
da importancia de se manter pelo menos a
memoria das obras de arte.

Para a videoinstalagdo Interwoven [Entrela-
cado] (2021), Moti registrou em mais de 30 mil
imagens, tiradas ao longo de um processo de
pesquisa e reflexdo de mais de cinco anos, uma

Interwoven [Entrelagado], 2020
Still do video. 32". Cortesia do artista. Participagdo na
342 Bienal apoiada por: Mondriaan Fund

série de pedras sagradas localizadas na costa
ocidental de Taketomi, uma ilha do arquipé-
lago japonés de Yaeyama, cultuadas em rituais
realizados por mulheres xamas da ilha. Da
mesma forma como o video traz as marcas do
tempo que levou para ser realizado, os tecidos
que o acompanham, produzidos por mulheres
Yaeyama como parte de sua pratica xaménica,
sdo resultado de um processo de produgio

que pode levar anos, cujas etapas envolvem a
fatura dos fios (a partir de folhas de bananeira),
seu tingimento com pigmentos naturais e uma
complexa técnica de tecelagem (duplo ikat).
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Mette Edvardsen

Mette Edvardsen (1970, Lorenskog, Noruega)
iniciou o seu trabalho como bailarina em

varias companhias em 1996 e, a partir de 2002,
comecou a desenvolver seu proprio trabalho, no
qual relaciona coreografia e performance. Em
muitas de suas propostas cénicas, Edvardsen
usa o texto como uma estrutura em que a leitura
e aescrita se tornam ferramentas para se mover
no espaco e interagir com o pablico, como uma
coreografia. A voz funciona como veiculo de
producdo de situacoes, criando espagos que se
tornam visiveis pela palavra ou, ao contrario,
pela auséncia dela. Edvardsen usa a linguagem
para subverté-la, desafiando as conexdes cul-
turais e as ramificagbes espago-temporais que
geralmente influenciam nossas rotinas didrias.

Time Has Fallen Asleep in the Afternoon Sunshine [O tempo adormeceu ao sol da tarde], 2010-em curso
Performance e instalacdo. Foto: Elly Clarke. Cortesia da artista. Participacdo na 342 Bienal apoiada por: Nordic
Culture Fund, Office for Contemporary Art Norway (OCA) e Performing Arts Hub Norway

As ideias de repeticio e de memoria séo,
para Edvardsen, formas de olhar para o
passado e o futuro. Para a artista, a repeti¢iao
e arecordagdo sdo o mesmo exercicio, mas em
direcoes opostas, no sentido de que o ato de
recordar é também uma forma de repeticio de
uma acio passada. Essa economia ciclica da
origem a uma espécie de entropia que Edvard-
sen chama de “nédo conceito™ a repeticio de
um padrio que nunca é o mesmo, mas é fami-
liar o suficiente para ser reconhecivel. Time
Has Fallen Asleep in the Afternoon Sunshine [O
tempo adormeceu ao sol da tarde] (2010-em
curso) é um trabalho que se baseia no exercicio
da repeticdo e da memoria, no qual um grupo
de performers escolhe uma série de livros com

os quais cada um deles tem certa afinidade. Ao
mesmo tempo que os leem, eles os decoram,
para poder depois recita-los para os visitan-
tes da exposi¢ao. Ao repetir de memoria o
contetdo do livro, cada performer se torna a
proépria publicacdo. A ideia de uma biblioteca
de “livros vivos” foi inspirada pelo célebre
romance Fahrenheit 451, de Ray Bradbury, no
qual o autor imagina uma sociedade em que
qualquer indicio de conhecimento é conside-
rado uma ameaca a felicidade do ser humano e
em que os livros sdo proibidos e queimados.
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Musa Michelle Mattiuzzi

Musa Michelle Mattiuzzi (1983, Sao Paulo,
Brasil) é performer, artista visual, diretora de
cinema, escritora e pesquisadora do pensa-
mento radical negro. Mattiuzzi investiga as
marcas da violéncia colonial, sexista e racista
deixadas em seu préprio corpo e os estigmas
sociais e historicos que constituem a subjeti-
vidade da mulher negra no Brasil. Em suas
performances, ela se apropria dos mecanismos
de objetificagio e de exotizagio do corpo femi-
nino negro e subverte-os: eles passam a ser ins-
trumentos de visibilidade e de reconhecimento
de um corpo que é, 20 mesmo tempo, objeto de
desejo e de desumanizacio pelo imaginario cis-
normativo branco. Mattiuzzi interessa-se pela
poténcia do corpo monstrificado, desmedido

Experimentando o vermelho em dilivio, 2016

Still do video. 7’53, Fotografia: Matheus Ah. Edicdo: Luciano Carneiro. Concepcédo: Elton Panamby e Musa

Michelle Mattiuzzi. Cortesia da artista

e ndo simétrico. Suas acoes, nas palavras da
artista, “sdo micropoliticas de resisténcia” que
alivram “da rejeicdo do préprio corpo, o que
significa ir em sua direcéo a toda velocidade na
vontade de viver, re-existir”.

Na trilogia Memdrias da plantagdo,
Mattiuzzi aprofunda sua reflexio sobre o que
ela mesma define como “construc¢io poética
radical negra brasileira”. Autoras como Grada
Kilomba e Denise Ferreira da Silva constituem
referéncias explicitas na preparacao desses
trabalhos, que aludem também a performan-
ces histéricas como Interior Scroll [Pergami-
nho interior] (1975), de Carolee Schneemann.
Mattiuzzi insere, assim, a luta pela afirmagao
racial na linhagem expandida da performance

como plataforma privilegiada, no ambito da
arte contemporanea, para a reivindicacio de
mudancas na sociedade como um todo. Em
Experimentando o vermelho em diltivio (2016),
ela percorre o caminho que leva ao monu-
mento que é a cabega de Zumbi dos Palmares,
lider abolicionista brasileiro, numa reencena-
¢o alegdrica dos sofrimentos e das violéncias
a que a populacgéo negra brasileira foi subme-
tida ao longo de séculos e até hoje.
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Nalini Malani

A cidade de Karachi era parte da India quando
nasceu Nalini Malani (1946, Karachi, Paquis-
tdo). Logo no ano seguinte, porém, a particao
do territério entre a India e o Paquistio levou
sua familia, como muitas outras, ao exilio
forcado. Malani refugiou-se nas cidades

entdo chamadas Calcutd e Bombaim, respec-
tivamente, estabelecendo-se nesta altima. A
brutalidade dessa divisao é constantemente
abordada nas obras e depoimentos da artista,
que por vezes cita a célebre frase de Simone
Weil: “A destruicdo do passado é talvez o maior
de todos os crimes”. Destruir o passado, nesse
sentido, significa apagar a memoria de violén-
cias que, mesmo dolorosas, precisam ser lem-
bradas para que se percebam suas atualizagdes

no presente. Com seus videos, instalacoes,
performances, desenhos, pinturas e anima-
¢oes, Malani contribui para a perenidade da
memoria e para a renovagao da capacidade de
afetar-se por ela.

Reconhecida como uma artista pioneira,
Malani estd comprometida com a experimen-
tacdo desde o principio de sua trajetéria. Logo
apds sua graduacéo na Sir Jamsetjee Jeejee-
bhoy School of Art, em Bombaim, tornou-se
a mais jovem artista a frequentar o VIEW
(Vision Exchange Workshop) — uma iniciativa
que ofereceu estrutura para suas primeiras
fotografias e filmes em 8 e 16 mm. Dentre esses
experimentos esta Onanism [Onanismo] (1969),
filme que tem inicio com a vista superior de
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Onanism [Onanismo], 1969
Still do filme. Filme 16mm transferido para video
(preto e branco, som). 3'51". Cortesia da artista

uma jovem deitada em uma cama. Seus movi-
mentos tornam-se mais e mais convulsivos,
enquanto os planos se aproximam de detalhes
de seu corpo e feicdo. A acio da personagem

¢é ambivalente e oscila entre erotismo e agonia
— parece haver enorme carga de energia encap-
sulada em seu corpo e enquadrada pela cama,
pelo quarto e pela cAmera. A opacidade gerada
por esses multiplos enquadramentos soma-se
ao titulo da obra para desafiar convengoes de
género e domesticidade.
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Naomi Rincon Gallardo

A artista e pesquisadora Naomi Rincén
Gallardo (1979, Carolina do Norte, EUA)
transita entre a performance e o video para
construir relatos imaginarios, frequentemente
inspirados em mitos, histérias e depoimentos
envolvendo a resisténcia contra a expropria¢iao
heteropatriarcal e colonial mesoamericana.
Em suas narrativas, crengas ancestrais se
entrelacam com referéncias estéticas contem-
poraneas, como a estética DIY e queer, fazendo
surgir um universo visualmente transbordante
e saturado, mas também familiar em sua fei-
tura quase artesanal. Rincén Gallardo recorre
a estratégias da teoria militante feminista e da
teatralidade radical, Ambitos onde atua como
artista e provocadora, para imaginar modelos

Sangre Pesada [Sangue pesado], 2018
Still do video. Video HD, instalacdo em trés canais. 18’45”. Cortesia da artista. Apoio: Sistema Nacional de
Creadores de Arte 2019-2022 del Fondo Nacional para La Cultura y las Artes

queer de encontros sociais e de interagao. A

referéncia direta e explicita, em algumas obras,

a episdédios da luta das mulheres indigenas por

seu territdrio reafirma a complexidade de uma

pratica atual e urgente, mas também enredada

na densa cosmologia indigena da Mesoamérica.
Sangre Pesada [Sangue pesado] (2018)

tem como ponto de partida uma investigacao

sobre o universo da minerac¢io em Zacatecas,

na regido centro-norte do México, onde a

extracdo da prata comecou ji no século 16.

Na videoinstala¢io em trés canais, a artista

coloca em friccéo os saberes e mitos locais e

a heranca destrutiva dos processos coloniais

e neocoloniais de exploragao predatéria.

Analogamente, em trabalhos como Resiliencia

Tlacuache [Resiliéncia Tlacuache] (2019), ela
reflete sobre os processos de expropriacio que
estdo ocorrendo no territério de Oaxaca. Ao
tratar de questdes contemporineas e pre-
mentes por meio de fabulas e lendas frequen-
temente silenciadas e ocultadas, e ao colocar
grande énfase na musicalidade, o trabalho de
Rincén Gallardo vai ao encontro de algumas
das questoes centrais na prépria concep¢ao da
342 Bienal, como a liberdade que pode emanar
de uma producio que se di em condicoes de
reclusdo e invisibilidade, e a importancia do
canto para resistir a traumas e ameacas de
toda ordem.
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Neo Muyanga
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Compositor, artista sonoro e libretista, Neo
Muyanga (1974, Johannesburgo, Africa do Sul)
produz obras que ecoam os sons de um tempo
presente enraizado na violéncia e nutrido

pela revolta. Com uma obra que perpassa a
nova opera, a improvisacao em jazz e cangoes
tradicionais Zulu e Sesoto, desenvolve uma
pesquisa continua acerca de diversas sonori-
dades que compoem a histéria da cangao de

protesto no contexto pan-africano e diaspdrico.

Recentemente, essa investigagao o levou a
intricada histéria do hino cristdo “Amazing
Grace” [Graga sublime], escrito pelo poeta e
clérigo inglés John Newton, em 1772.
“Amazing Grace” é uma cangao agrega-
dora e afetiva, associada & musica negrae a

Neo Muyanga (em colaboragdo com Coletivo Legitima Defesa e Bianca Turner)
A Maze in Grace, 2020
Registro de performance na abertura da exposi¢ao individual no Pavilhdo da Bienal. Foto: Levi Fanan /

Fundacao Bienal de Sao Paulo. Participagdo na 342 Bienal apoiada por: British Council e Institut francais a
Paris

narrativas da luta abolicionista. Pouco se fala,
porém, do autor dessa cancao. O inglés John
Newton participou longamente do trafico

de africanos escravizados para as Américas,
inclusive para o Brasil. Apds diversas expe-
riéncias de quase-morte, Newton afirmou ter
passado por uma epifania divina, converteu-se
em pastor anglicano e em abolicionista, e com-
pos os versos e a musica da célebre “Amazing
Grace”. Essa can¢do, uma das mais conhecidas
e executadas na histéria da musica, principal-
mente por seu papel na constituicdo de uma
identidade musical negra e nas narrativas da
luta abolicionista, foi na verdade composta por

um branco escravagista a procura de redengao.

Diante dos paradoxos dessa histéria, Muyanga

elaborou A Maze in Grace (2020), a grande
performance coletiva, realizada em colabora-
¢do com o Coletivo Legitima Defesa e a artista
Bianca Turner, que inaugurou a 342 Bienal em
fevereiro de 2020. Na instalacio apresentada
na exposicao, imagens dos ensaios da per-
formance combinadas com outras gravagdes

e com desenhos preparatdrios, partituras e
documentos historicos com intervengoes do
artista ampliam o alcance da subversao da
cancao original, da qual Muyanga reivindica a
complexidade, entre crueldades e compaixdes.
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Nina Beier
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The Complete Works [A obra completa] (2009),
de Nina Beier (1975, Aarhus, Dinamarca), é
uma performance em que um/a bailarino/a
aposentado/a apresenta todas as coreogra-

fias que encarnou ao longo da sua carreira,
reencenando-as em ordem cronolégica e sem
interrupcées. Um apds o outro, os movimentos
vao se desenhando no espaco. O mesmo corpo,
muitos anos mais tarde, passa de uma posi¢ao
a seguinte levado pela memdria muscular,
obedecendo a uma musica imaginada, acom-
panhado na lembranca por um corpo de baile
agora ausente. Nessa visita ao proprio passado,
cada bailarino reconta a histéria da coreogra-
fia e da danga contemporinea. A performance
se concretiza no limiar entre o espago mental,

The Complete Works [As obras completas], 2009
Vista da exposigao What Follows Will Follow 11 [O que segue seguira Il]. Yerba Buena Center for the Arts, Sao
Francisco, 2010. Dancarina: Muriel Maffre. Cortesia da artista. Participacdo na 342 Bienal apoiada por: Nordic
Culture Fund, ifa (Institut fur Auslandsbeziehungen) e Danish Arts Foundation

onde cada bailarino/a vai buscar as recorda-
¢oes de sua carreira encerrada, e a manifesta-
¢ao visivel dessas lembrangas em movimentos
esbogados. Cada gesto é, além de si mesmo, um
eco daquele que foi.

Essa existéncia que pulsa entre a represen-
tacdo e a coisa em si é um lugar de interesse
para Beier. Em muitas de suas instalagdes, a
artista faz uso de objetos que, deslocados de
seu ambiente e desprovidos de sua func¢io, sdo
capazes de assumir novos comportamentos
e evocar novas vozes, sem deixar de carregar
sua aparéncia costumeira e os sentidos que
assumiram ao longo da histdria dos seus usos
e da economia de sua presenca no mundo.
Aproximando esses objetos, provenientes de

diferentes culturas, carregados de diferentes
histdrias, novas significagdes sao criadas.

Na instalac¢do Plug (2018), por exemplo, um
charuto continua sendo um charuto quando
incrustado numa pia de porcelana, mas qual

é a conversa que se estabelece nesse encontro
entre as folhas de tabaco, trabalhadas pelas
maos, para o deleite dos fumantes, e a assepsia
impermeavel da louga sanitaria?
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Noa Eshkol

Avraham Wachman
The Individual Systems of Reference of the Body

Limbs are Parallel to Each Other and to the Overall

Reference System [Os sistemas de referéncia
individuais das partes do corpo sdo paralelos uns aos
outros e a todo o sistema de referéncial, déc.1950
Nanguim e colagem sobre papel. 30 x20 cm. Cortesia:

Noa Eshkol Foundation for Movement Notation, Holon,

Israel, e neugerriemschneider, Berlim. Participacao
na 342 Bienal apoiada por: Artis e Consulado Geral de
Israel em S&o Paulo

Noa Eshkol (1924, Palestina — 2007, Israel) foi
artista, coredgrafa, dangarina e professora. Na
década de 1950, juntamente com o arquiteto
Avraham Wachman, Eshkol desenvolveu um
sistema de nota¢ao do movimento (Eshkol
Wachman Movement Notation - EWMN) que,
através de uma combinacdo de simbolos e
nlimeros, permite anotar os movimentos do
corpo e organiza-los em categorias, passiveis
de anilise e repeticdo. A partir desses estudos,
Eshkol desenvolveu diversas coreografias nas
quais, sem depender de acompanhamento
musical e de figurino, a danga se torna um
processo de interacao entre corpos no espaco
e uma atividade comunitaria. Dessa forma, o
EWMN ultrapassa o campo da danga e passa a

¥
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ser uma ferramenta para observar a relacio de
qualquer corpo com seu entorno, podendo ser
aplicado em diversas areas, incluindo estudos
de linguagem e de comportamento.

Em 1973, durante a Guerra do Yom Kippur,
Eshkol parou de dancar e iniciou a producéo
de seus Wall Carpets [Tapetes de parede]. O
trabalho era realizado apenas com materiais
reutilizados, nunca comprados: a artista cole-
tava trapos e roupas descartadas, e os tapetes
eram costurados junto com seus dangarinos.
Essas composicdes variam entre abstragoes e
naturezas-mortas. Em 7he House of Bernarda
Alba (Virgin) [A casa de Bernarda Alba (Vir-
gem)] (1978), por exemplo, um arranjo de cores
claras circunda um quadrado de tecido verde.

O titulo alude 4 peca homonima de Federico
Garcia Lorca, na qual hd crescentes tensoes
entre uma mae controladora e suas cinco filhas.
O quadrado representa, na composic¢io, uma
espécie de janela, sugerindo uma possibilidade
de fuga das restricoes vividas em casa.
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Olivia Plender (1977, Londres, Reino Unido) é
uma artista cujo trabalho se baseia em projetos
de pesquisa histérica, nos quais analisa mode-
los pedagdgicos e movimentos revolucionarios,
sociais, politicos e religiosos ocorridos durante
os séculos 19 e 20. Plender procura suas fontes
tanto em arquivos institucionais como na
literatura e nas narrativas anénimas e popu-
lares. Nos ultimos anos, ela tem investigado
especialmente situagdes, processos e narrati-
vas decorrentes de movimentos organizados
por minorias sociais, sobretudo por associa-
¢oes socialistas e feministas. Embora tenha
um fascinio especial por eventos passados,
Plender esta interessada em vivenciar essas
ideias no presente, comparando as formas

Hold Hold Fire [Apontar apontar fogo], 2020
Still de video. Cortesia da artista e de Maureen Paley. Participagdo na 342 Bienal apoiada por: British Council e
laspis — the Swedish Arts Grants Committee’s International Programme for Visual and Applied Artists

de participacao social e, em tltima instancia,
buscando novas alternativas de coletividade
e intervengao publica que transcendam os
fundamentos do sistema neoliberal.

Em suas pesquisas em um arquivo femi-
nista em Londres, Plender encontrou o roteiro
da peca Liberty or Death [Liberdade ou morte]
(c.1913), de Sylvia Pankhurst, uma das lideres
do movimento sufragista feminino e uma das
fundadoras do Partido Comunista no Reino
Unido. Na documentacéo encontrada nao havia
registro sobre a publicacio ou encenacéo da
peca, inspirada nas lutas da Federacéo de
Suffragettes do Leste de Londres para melho-
rar as condi¢oes de vida e de trabalho das
mulheres. No video Hold Hold Fire [Apontar

apontar fogo] (2020) e em uma série de dese-
nhos a lapis, Plender parte da peca Liberty or
Death para discutir a situagdo atual em relagao
avioléncia doméstica, a disparidade salarial

e a crise habitacional, especialmente na pers-
pectiva de mulheres no Reino Unido. A artista
realizou uma série de reunidoes em centros
comunitarios com grupos de mulheres ativis-
tas e, junto com um diretor de teatro, retra-
balhou cenas e didlogos da peca de Pankhurst
para torné-los atuais.
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Para Oscar Tuazon (1975, Seattle, Washington,
EUA), a pratica artistica é um principio de vida.
Suas obras sdo intrinsecamente unidas ao que
se poderia chamar de projeto de vida do artista,
que inclui viver com a familia nas margens da
sociedade, na periferia dos cédigos sociais, em
busca de uma harmonia total com o ambiente
que o rodeia. Assim, a obra de Tuazon nasce do
desejo, profundamente arraigado na cultura
estadunidense, de criar um refugio, a arque-
tipica “cabana na floresta”. Com base nessas
premissas, Tuazon explorou, ao longo da sua
carreira, tanto novas formas quanto prot6tipos
histéricos de arquiteturas alternativas, como
expressdo da urgéncia de renovar seu estilo

de vida. Essa ética de vida é plasticamente

Mind Pipeline [Tubulacdo da mente], 2020-21
Aluminio. Dimensdes variaveis. Instalacdo site-specific na floresta tropical de Hoh, WA (2020-21). Foto: Oscar
Tuazon. Cortesia do artista, Luhring Augustine, Nova York, Galerie Chantal Crousel, Paris, e Eva Presenhuber,
Zurique, Nova York

traduzida no uso e na reciclagem de materiais
do ambiente, tanto natural quanto industrial,
como madeira, aco e vidro.

Embora a pratica de Tuazon possa ser con-
siderada principalmente escultural, o artista
experimenta os limites do meio alterando
programaticamente o foco de seu interesse: do
material empregado ou da forma final da obra
para a natureza implicitamente transitoria de
sua criac¢do. O gesto artistico dessacraliza os
materiais, libertando-os de qualquer simbo-
lismo e da funcéo originalmente imposta sobre
eles. Tuazon também desafia suas qualidades
fisicas, sempre buscando os limites de ruptura,
a culminagio de sua fragilidade. O processo
de construcio ou transformacao do objeto se

torna tdo importante quanto o resultado final,
ainda mais na medida em que esse processo

é muitas vezes realizado pelo artista através

de uma rede expandida de colaboragdes com
colegas artistas, artesdos, pesquisadores,
designers e arquitetos. Embora refletindo a
ideia do abrigo, sua obra néo busca o isola-
mento social, mas antes recriar, inventar coleti-
vamente novas formas de viver junto.
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Paulo Kapela

Sem titulo, 2007
Técnica mista sobre papel. Colecéo Hall de Lima

Nascido na provincia de Uige, Paulo Kapela
(1947, Uige, Angola — Luanda, Angola, 2020)
fugiu para a Republica do Congo e estudou na
Escola de Pintura Poto-Poto, em Brazzaville,
antes de voltar para Angola e se estabelecer
em Luanda, onde viveria e trabalharia em
condicoes bastante precarias. Estabelecido no
centro da cidade, cercado pelos materiais que
alimentavam sua pritica, ele construiu um con-
tinuum criativo no qual vida e arte se tornam
inseparaveis. “Mestre Kapela” logo se tornaria
uma referéncia e uma fonte inesgotavel de
inspiracdo para a nova geracao de artistas
angolanos, gragas a forca extraordinaria de
suas obras e 4 sua figura carismatica e quase
profética. Sua pratica merece ser lida como
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um ato intrinsecamente politico, um esforco de
apropriacio e reescrita da histéria colonial de
Angola, em busca de uma “crioulizagio” entre
elementos da dominacéo ocidental e a reali-
dade cultural e social local.

As pinturas de Kapela sao imbuidas de
um forte sincretismo, no qual referéncias ao
catolicismo, a filosofia banto e ao rastafaria-
nismo sao justapostas e colocadas em contato
direto. Analogamente, em suas instalagdes
Kapela recorre a objetos profanos, da socie-
dade de consumo, e objetos sagrados, muitas
vezes dispostos ao lado de retratos de per-
sonalidades da cena politica ou das finangas
angolanas. Um rasto de iconografia religiosa
é perceptivel no modo como suas instalagoes
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combinam pinturas e objetos em composicdes
que lembram altares, nos quais figuras huma-
nas podem aparecer cercadas de espelhos

e cruzes, circulos ou estatuetas, que tecem
um vinculo direto com a cultura nkisi. Outro
forte componente de suas praticas é a palavra
escrita: varias das pinturas sdo cobertas de
textos, que muitas vezes se referem a amigos
e conhecidos, mas também esto repletos de
testemunhos e anedotas intimos e pessoais.
Paulo Kapela morreu em novembro de 2020,
devido a Covid-19.
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Paulo Nazareth

Apresentada como ato, arte imaterial ou arte
comportamental, a obra de Paulo Nazareth da
Silva, Awa Jeguakai Nrendd’s (homem velho
nascido em Borun Nak, Vale do Rio Doce, MG,
Brasil) tem o deslocamento, a comunicagio

e a circulagéo como principais recursos de
desenvolvimento e de linguagem. Ancorado
em compromissos éticos com povos indigenas
e afro-brasileiros — parte de sua ascendén-

cia —, Nazareth traga rotas de contato com

o mundo, tendo como ponto de partida sua
criacéo no alto do Morro do Palmital, em
Santa Luzia, mirante natural na zona Norte
de Belo Horizonte, onde teria vivido o Povo de
Luzia, ou Povo de Lagoa Santa. Nessas rotas,
encena sua propria identidade mestica, desafia

[A] LAFLEUR DE LA PEAU [[A] A FLOR DA PELE], 2019/2020
Registro de performance na abertura da exposigao Vento no Pavilhdo da Bienal. Foto: Levi Fanan/Fundagao
Bienal de Sao Paulo

normatividades e procura conexdes concei-
tuais, histdricas, afetivas e rituais com agentes
de luta e resisténcia do passado e do presente.
Nazareth lida de forma consciente com
a circulagio de suas obras. Um dos eixos
de sua producio é a plataforma editorial
P. NAZARETH ED. / LTDA., que imprime pan-
fletos a baixo custo e em grandes quantidades,
distribuidos gratuitamente ou por valores
voluntérios. Seus contetidos incluem projetos
realizados e ndo realizados, relatos, conceitos
e memorias, gerando debates criticos sobre
ideologias dominantes e seus dispositivos de
violéncia e racismo estrutural. Nos espacos
expositivos, Nazareth combina praticas docu-
mentais, instalativas e escultéricas, usando

materiais cotidianos, com atuacoes performa-
ticas que envolvem elementos de ritualiza¢do

e catarse. Na performance /4] LA FLEUR DE LA
PEAU [[A] A FLOR DA PELE] (2019/2020), por
exemplo, um saco de farinha de trigo branca
pende do teto e é esfaqueado ritmadamente
por dois homens imigrantes. O p6 branco cai
sobre o solo até que os homens deixam a cena e
uma mulher, também imigrante, com uma vas-
soura, ordena todo o pé em um circulo preciso
—alusdo a cultura ocidental branca e seu uso do
racionalismo como ferramenta de submissao
das demais culturas do mundo, inclusive das
raizes africanas e islimicas da matematica e
da geometria.
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Philipp Fleischmann

Os filmes de Philipp Fleischmann (1985,
Hollabrunn, Austria) constituem um raro
exemplo de obra que consegue ser a0 mesmo
tempo eminentemente fisica, ou “concreta”,
como ele mesmo diz, e puramente conceitual.
Inspirado nos grandes nomes do cinema
estruturalista austriaco, como Peter Kubelka,
Kurt Kren e Peter Tscherkassky, Fleischmann
terminou subvertendo a visdo de cinema
desses realizadores, que ainda tinha como
elemento central o fotograma. Partindo da con-
sideracdo de que o fotograma néo é inerente

a pelicula, mas apenas o rastro da passagem
dessa pelicula pela cAmera cinematografica
convencional, Fleischmann desenvolveu um
tipo de cAmera inteiramente novo, que permite

Sem titulo (34bsp), 2021

Still de filme. Filme 35mm, mudo. 510", Comissionada pela Fundacao Bienal de S&o Paulo para a 342 Bienal.
Cortesia do artista. Participacdo na 342 Bienal apoiada por: Phileas — A Fund for Contemporary Art e Federal
Ministry Republic of Austria — Arts, Culture, Civil Service and Sport

expor a pelicula em sua extensao total com um
unico gesto, abolindo o fotograma.

Navisao do artista, as cAmeras convencio-
nais carregam “uma concepg¢ao muito clara
de como a realidade deveria ser transmitida e
representada. Queria me livrar do fotograma
porque ele representa um elemento essencial
de operacdes de representacio e organizagoes
politicas com que ndo concordo em absoluto”.
E nesse sentido que a pratica de Fleischmann
é fisica, pois tem como ponto de partida inelu-
divel a propria fisicalidade da pelicula, mas é
também eminentemente teérica, porque expli-
cita seu potencial critico. Coerentemente com
isso, o artista tem se concentrado em repre-
sentar, em seus filmes, quase exclusivamente

a arquitetura de icénicos espacos culturais,
confirmando a afinidade intelectual da sua
pratica com a tradi¢ao da arte conceitual, que
teve na critica do cubo branco um de seus
motivos recorrentes. Apos retratar espacos tao
diversos como a Secessao de Viena e o pavilhao
austriaco na Bienal de Veneza, na obra comis-
sionada pela 342 Bienal Fleischmann responde
a arquitetura do Pavilhao Ciccillo Matarazzo
criando sua obra de maior respiro, na qual per-
corre o edificio desde o térreo, rodeado pelo
Parque Ibirapuera, até a sua cobertura.
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Filha de pai dinamarqués e mae groenlandesa,
Pia Arke (1958, Ittoqqortoormiit, Groenlan-
dia - 2007, Copenhague, Dinamarca) passou a
infincia na Groenlandia sem aprender a falar
alingua local. Em sua obra, Arke combinou
sua propria imagem e heranca miscigenada
com referéncias histdricas e geopoliticas para
abordar as relacoes de poder e os problemas
de identidade que surgem da exploracio
colonial. Por meio de sua pratica conceitual e
performatica, Arke deu um novo significado a
materiais apropriados, como fotos de sua mae
tiradas pelo pai, mapas anotados, roupas tradi-
cionais, objetos encontrados nas proximidades
de uma base militar, didrios e fotos de explora-
dores nérdicos. Seu corpo, seu rosto e marcos

Untitled (Double exposure self-portrait in interior) [Sem titulo (Dupla exposi¢do — autorretrato em

interior), 1990

Fotografia digital de autorretrato no interior em dupla exposicao (copia de exibicdo). 14,8 x21 cm. Cortesia
Sgren Arke. Participagdo na 342 Bienal apoiada por: Nordic Culture Fund e Danish Arts Foundation

naturais da Groenlandia sdo temas recorrentes
para sua cAmera pinhole de grande formato e
suas fotografias de dupla exposi¢ao, nas quais
se justapdem diferentes camadas de reali-

dade negociada.

No video intitulado Arktisk hysteri [His-
teria artica] (1996), Arke faz referéncia a uma
doenca mental de que as mulheres inuites
supostamente sofriam. O video mostra a
artista rastejando nua sobre uma fotografia
em preto e branco de Nuugaarsuk Point, local
em que ela morava quando crianca e que esta
presente em muitas de suas obras, aparecendo
também como pano de fundo em uma longa
série de autorretratos e retratos de grupos.
Jord til Scoresbysund [Solo para Scoresbysund]

(1998) é uma instalac¢do composta por filtros

de café amarrados com corddes e dispostos
como um quadrado no chéo. A obra esta ligada
auma das estadias da artista em Scoresbysund,
quando sua cunhada lhe disse que a borra

de café deveria ser jogada pela janela para
fertilizar o solo pedregoso. Se em sua origem
ainstalagéo se refere a “toda a ideia do direito
da Dinamarca ao subterraneo da Groenlandia”,
como Arke escreveu uma vez em uma carta,

em Sao Paulo, uma cidade construida sobre os
lucros das plantacdes de café, novas camadas
de leituras cercam essa forma geométrica
imperfeita e o cheiro que ela exala.
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Pierre Verger

As narrativas de Pierre Verger (1902, Paris,
Franca—1996, Salvador, BA, Brasil) sobre si
invariavelmente tém inicio com seu descon-
forto diante do moralismo que regia a vida
burguesa de sua familia em Paris. Buscando
alternativas, Verger comecou a trabalhar como
fotégrafo e deixou Paris para passar mais de
uma década em viagens pelo mundo. Em 1946,
ele visitou pela primeira vez a cidade de Salva-
dor, que se tornaria sua casa mais duradoura e
onde se aproximou da cultura afro-brasileira.
Verger foi iniciado no candomblé e comecou
um transito entre a Bahia e o oeste da Africa,
a fim de comparar e conectar a religiosidade
dos povos iorubas com a de seus descendentes
diaspdricos. Esse transito pendular tornou-se

a principal guia da vida de Verger: foi por meio
dele que o fotografo foi iniciado como babalad
e rebatizado como Pierre Fatumbi Verger,
assumindo um importante papel junto a terrei-
ros e pais e mies de santo de Salvador.

No inicio da década de 1950, Verger foi
convidado pelo Pai Cosme para fotografar um
rito de iniciagéo, incluindo suas etapas priva-
das e estagios de transe. O ensaio resultante,
que combina a intensidade dos momentos
rituais com uma abordagem fotografica direta,
permaneceu quase inédito, tendo apenas trés
das fotografias sido publicadas nos livros
L’Erotisme [O erotismo] (1957) e Les Larmes
d’Eros [As lagrimas de Eros] (1961), de Geor-
ges Bataille. Em 1951, apds a publicacéo de

Uma Iad de Oxum na sua primeira saida quando é
apresentada ao publico, 1950-1951

Série Candomblé do pai Cosme. Impresséao sobre
papel de gelatina e prata. 50x50 cm. © Fundacao
Pierre Verger. Cortesia Fundacao Pierre Verger.
Participacao na 34@ Bienal apoiada por: Institut
francais a Paris

fotografias de um rito de iniciacio de candom-
blé em uma matéria exotizante da revista Paris
Match, arevista O Cruzeiro pediu o auxilio

de Verger para realizar uma matéria analoga,
mas ele se esquivou por considerar essa pauta
desrespeitosa. O fotdgrafo José Medeiros foi
entdo enviado a Salvador para produzir um
ensaio publicado no mesmo ano, enquanto
Verger s6 reconsiderou seu proprio veto sobre
suas fotografias anos depois, quando incluiu
algumas delas em seu livro Orixds (1981), onde
tinha seguranca de que elas estariam contex-
tualizadas por sua pesquisa e vivéncia.
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Regina Silveira

Os anos de formacéo de Regina Silveira (1939,
Porto Alegre, RS, Brasil) se deram entre Porto
Alegre e Madri, mas foi a partir de 1969,
quando viveu em Porto Rico, que desenvolveu
os primeiros exercicios que delinearam o cerne
de sua obra. Convidada a implantar um modelo
experimental de ensino na Universidade de
Porto Rico, Silveira experimentou intensa-
mente técnicas graficas de reprodugio de
imagem e participou de um ambiente em que
se debatia a arte como territério de circulagao
de imagens, discursos e sistemas ideoldgicos
de representacéo. De volta ao Brasil em 1973,
Silveira continuou em Sao Paulo sua pratica
docente comprometida com metodologias
contemporaneas de criacio e, como artista,

consolidou-se como uma das principais inves-
tigadoras das especificidades das linguagens e
dos meios técnicos.

A artista estuda como o aparato optico
processa o que vemos e como o desenho pode
manipular esses processos, dilatando-os,
distorcendo-os ou levando-os ao absurdo. O
conjunto Dilatdvers (1981) foi desenvolvido
por Silveira no contexto de sua pesquisa de
doutorado na ECA-USP, intitulada Simulacros.
Na série, a artista apropriou-se de fotografias
retiradas de impressos de grande circulagio
e as reproduziu em alto-contraste, utilizando
a heliografia em sua versao original, hoje
perdida. Inaugurando o uso de projecdes dis-
torcidas pelo exagero das variaveis da técnica

Dilataveis, 1981/2020 (série)
Vinil laminado adesivo sobre chapa de compensado
de madeira. Dimensdes variaveis.

de perspectiva, que nas décadas seguintes se
tornaria um de seus Ambitos recorrentes de
experimentacio, Silveira construiu, a partir
das figuras, sombras desproporcionadas, car-
regando-as de conotacdes simbdlicas. Assim, a
artista enfatizava o peso de signos iconicos da
vida politica e cultural brasileira da época (mas
ainda plenamente vigentes) e materializava sua
presenca opressiva no imaginario da nacao,
apontando ainda o sentido ameacador que as
promessas de felicidade, progresso e ordem
assumiam ao se tornarem lemas incontorna-
veis, eixos da propaganda do regime ditatorial
em vigor no Brasil naqueles anos.
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Roger Bernat

Roger Bernat (1968, Barcelona, Catalunha)
costuma se unir a colaboradores de diversas
areas — net-art, sound design e teatro docu-
mental. Embora seus projetos tenham sido
apresentados principalmente em montagens
de teatro, seus dispositivos tém sido exibidos
igualmente em contextos de arte, especial-
mente na tGltima década. A obra de Bernat
evidencia o paradoxo entre a crise da demo-
cracia representativa e seus desdobramentos
em praticas de agao direta, e em novas formas
de troca e de producio de conhecimento
fomentadas pelas tecnologias computacionais,
nas quais as posicoes de emissor e de receptor
sao desfeitas. Em todas as suas obras, o teatro
expandido se transforma em um dispositivo

Roger Bernat / FFF

Domini Public [Dominio publico], 2012
Brasilia, 2012. Foto: Blenda. Cortesia do artista. Participacao na 342 Bienal apoiada por: AC/E — Accién Cultural
Espafiola e Institut Ramon Llull

total para um publico que é chamado a ser
ator da historia.

Pim-pam [Pa-pum] (2021), obra comissio-
nada pela 342 Bienal, é uma onomatopeia, um
jogo ritmico que encapsula um instante que vai
e volta, como a batida da bola na parede num
jogo de squash. Para essa instalacéo, Bernat
e seu grupo FFF criam um jogo simples, sem
muitas regras, para todos os que quiserem
joga-lo. Fones de ouvido sao distribuidos em
carrinhos dentro do pavilhao. Ao seguir as
instrucdes sussurradas nos fones, os visitantes
podem iniciar uma estranha visita a Bienal e,
a0 mesmo tempo, parasiti-la.

Pim-pam remete a um mundo de protocolos
diretos e indiretos, no qual as pessoas estao

sujeitas a forcas externas, ataques sucessivos
que emancipam ou destroem. Essa obra nos
torna conscientes de um jogo que s6 podemos
compreender & medida que continuarmos
jogando. O proprio artista a define como um
playground que, “em vez de ser formado por
objetos arquitetdnicos, é articulado por sons.
Contém cerca de 500 ordens extraidas de
documentos sonoros brasileiros dos ultimos 50
anos: trechos de discursos politicos ou de musi-
cas, fragmentos de programas de televisao,
anuncios, dicas de ioga e meditagdo, passos de
forr6 e zumba, instrugdes militares, indicagoes
de GPs, ete.”
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Sebastian Calfuqueo

A maioria das obras de Sebastian Calfuqueo
(1991, Santiago, Chile) tangencia ou expoe, de
maneira critica e militante, sua ascendéncia
Mapuche e as discriminagoes que enfrenta
em seu cotidiano por pertencer a um grupo
étnico indigena e, além disso, por néo se
encaixar nas narrativas heteronormativas
dominantes. Essas questdes sdo colocadas

de modo direto e impactante num de seus
primeiros trabalhos, You Will Never Be a
Weye [Vocé nunca sera um Weye] (2015),
registro em video de uma performance em
que Calfuqueo desmascara a maneira como a
histéria dos Machis Weyes (pessoas que ndao
se ajustavam ao binarismo de género) fora
apagada em consequéncia da doutrinagao

Alka Domo, 2017
Still de video. Performance em video e escultura. 17, 1920 x 1080 cm. Direcdo e producdo: Sebastian

Calfuqueo. Camera e edigdo: Juan Pablo Faus. Tradugdo para inglés: Jorge Pérez. Agradecimentos: Cristian
Inostroza. Participacdo na 342 Bienal apoiada por: Ministerio de Relaciones Exteriores y Ministerio de las
Culturas, las Artes y el Patrimonio — Gobierno de Chile

catélica imposta pelos colonizadores e das
politicas do Estado chileno.

E exatamente no cruzamento e na sobre-
posicdo de dominagdes e repressoes que a
pratica de Calfuqueo encontra terreno fértil
para instigar uma reflexdo sobre o status
social, cultural e politico do povo e da cultura
Mapuche na sociedade chilena contempora-
nea. E significativo, nesse sentido, que além
da sua atuacdo artistica Calfuqueo integre os
coletivos feministas Mapuche Rangifitulewfii
e Yene Revista, e tenha colaborado na publica-
¢do de textos em lingua Mapuche, visando sua
preservacio e vivifica¢do. Sua obra tem como
ponto de partida frequente o campo ampliado
da performance, seja em sua vertente mais

classica, seja como momento a ser registrado
em video e depois apresentado no espago
expositivo com elementos utilizados na agéo,
ou inspirados por ela e conceitualmente
relacionados, como as réplicas em ceramica de
galoes de agua utilizados em Ko ta mapungey
ka [Agua também é territério] (2020), na qual
Calfuqueo contrapde o cenario de violenta
exploracao capitalista neoliberal da 4gua no
Chile a relac@o simbiética do povo Mapuche
com os rios e os lagos.
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Silke Otto-Knapp

O trabalho de Silke Otto-Knapp (1970, Osna-
bruque, Alemanha) é influenciado por imagens
e conceitos do campo da danca, do teatro e da
performance ao longo do século 20. Com obras
de médio e grande formato, que funcionam de
forma autonoma e em conjuntos quase arqui-
tetonicos, Otto-Knapp inspira-se na tradi¢do
historica do design cenografico e da criaco de
painéis pintados. Em suas pinturas, ela alterna
fundos de paisagens naturais e idealizadas com
cenas interiores sutis e misteriosas, nas quais
figuras em movimento nos remetem a passa-
gens recentes da histéria da danca moderna

e contemporanea. Por vezes, suas obras
tomam como referéncia trabalhos de outros
artistas, sobretudo mulheres: da bailarina

o AR

Stack [Pilha], 2020

-,

Aquarela sobre tela. 300x370x2 cm. Cortesia: Regen Projects, Los Angeles; Galerie Buchholz Berlim/Col6nia/
Nova York; greengrassi, Londres. Cortesia da artista. Participagdo na 342 Bienal apoiada por: ifa (Institut fur

Auslandsbeziehungen)

estadunidense Anna Halprin a pintora e
cendgrafa russa Natalia Goncharova, ambas
figuras-chave na mudanca de paradigma da
danca e da arte modernas, respectivamente.
Otto-Knapp desenvolveu uma linguagem
pictdrica particular. Ela inicialmente transfere
seus desenhos para a tela, elaborando as formas
com camadas de pigmento de aquarela preto,
que depois pulveriza com dgua. A medida que a
tinta se dissolve, Otto-Knapp limpa a superficie
para que a cor seja drenada em certas areas e
se fixe em outras enquanto seca. Na 342 Bienal,
Otto-Knapp apresenta uma série de pinturas
de grande e médio formato que constituem
uma espécie de cendrio, tanto por seu objeto
de estudo como pela composi¢ao formal dos

trabalhos no pavilhdo. As pinturas descansam
sobre painéis ou funcionam como biombos e
estruturas autbnomas. O movimento nao acon-
tece apenas na a¢ao do sujeito coreografico e/ou
teatral, mas na préopria deambulacio do publico.
Em um segundo plano, as paisagens pintadas
em escala humana nos mostram uma natureza
artificial que contrasta com a vegetagéo que cir-
cunda o pavilhdo no Parque Ibirapuera, criando
um cenario duplo.
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Sueli Maxakali

i

i

Sueli Maxakali (1976, Santa Helena de Minas,
MG, Brasil) é uma lideranca do povo indigena
Tikm@’tin, mais conhecidos como Maxakali.
Forcados a se deslocar de suas terras ances-
trais para resistir a agressoes que se acumu-
lam ha séculos e que chegaram a deixa-los em
risco de extingéo nos anos 1940, os Tikm@’iin
mantém vivas sua lingua e cultura, estando
hoje divididos em comunidades distribuidas
pelo Vale do Mucuri, em Minas Gerais. A vida
nas aldeias é organizada em grande medida
ao redor e a partir de sua relagio com uma
miriade de povos-espiritos da Mata Atlantica,
os Yamiyxop, e de seus respectivos conjun-
tos de cantos. Grande parte desses cantos é
entoada coletivamente, como o modo mais

fundamental de relacdo com os espiritos
Yamiyxop, que sdo convidados a visitar as
aldeias para cantar, dancar e comer durante
o ritual. Cada pessoa tikm@'iin é dona de uma
parte do repertdrio dos cantos dos Yamiyxop,
pela qual é responsavel. Todos os cantos,
juntos, compdem o universo tikm@’iin, que é
constituido por tudo que esse povo vé, sente e
com o que interage, mas também pela memdria
de plantas e animais que nio existem mais, ou
que ficaram em lugares de seu territorio origi-
nario, de onde os Tikm@'in foram expulsos no
decorrer da guerra colonial.

Além de lideranca, educadora e fotografa,
Sueli é também realizadora audiovisual. Na
342 Bienal, a artista apresenta a instalagio

Mogmoka xupep [O Gavido saindo], 2005
Aquarela. 26 x21 cm. Cortesia da artista. Participacao
na 342 Bienal apoiada por: Instituto Inclusartiz

Kamxop koxuk yog [Os espiritos das minhas
filhas], um conjunto de objetos, mascaras e
vestidos que remetem ao universo mitico das
Yamiyhex, mulheres-espirito. Todo o trabalho
para a exposicao foi realizado em conjunto
com as mulheres e meninas que, na comu-
nidade, cuidam de cada um desses Yamiy. O
processo coletivo de cria¢do da obra é coerente
com a organizagao da propria comunidade
Tikm@’an, e de certa forma tensiona e emba-
ralha o significado, os limites e a relevancia da
producao artistica num contexto tio especifico,
nos apresentando outros regimes de autoria

e criatividade.
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Sung Tieu

Em seu trabalho, Sung Tieu (1987, Hai Duong,
Vietna) utiliza uma grande variedade de midias,
entre elas instala¢io, som, video, escultura,
fotografia e performance. Pouco interessada
em construir um estilo reconhecivel ou manter
uma pratica que possa ser facilmente catalo-
gada e circunscrita, ela acumula, sobrepoe e
contamina camadas narrativas factuais, ficcio-
nais, plausiveis e possiveis até torna-las inse-
paraveis umas das outras. Sua pesquisa parte
das tematicas da migracao e do desalojamento
para tratar dos interesses politicos que regu-
lam esses fluxos. Em trabalhos como I Cold
Print [Impresso a frio] (2020), a artista alude

a chamada “Sindrome de Havana” e a seu
impacto prolongado nas tensoes geopoliticas

No Gods, No Masters [Sem deuses, sem senhores], 2017
Still de video. Video HD com 4 canais de som. 19’13". Cortesia da artista, Emalin, Londres, e Sfeir-Semler,
Beirute / Hamburgo

entre os Estados Unidos e Cuba; em Zugzwang
(2020), ela analisa o aparato burocratico
estatal através da vida e do local de trabalho de
um funcionario.

Em outros trabalhos, Tieu aprofunda
as dimensdes psicologicas e espirituais do
trauma coletivo em situagdes de conflito. Em
seu video No Gods, No Masters [Sem deuses,
sem senhores] (2017), por exemplo, a artista
investiga a operacao militar Wandering Soul
[Alma errante], realizada pelo setor de opera-
¢oes psicologicas do exército estadunidense
no Vietna na década de 1960, e a criacdo de
uma arma sonora intitulada “Ghost Tape n210”
[Fita-fantasma nimero 10], que consistia numa
gravacdo na qual o espirito de um soldado

vietnamita exorta seus companheiros a deser-
tarem. Tieu justapde essa gravacéo, transmi-
tida por helicopteros militares que sobrevoa-
vam a selva a noite, a imagens gravadas na casa
de sua familia em Hai Dwong, no norte do pais.
A filmagem documenta de maneira enigma-
tica um ritual que também convoca espiritos
de pessoas mortas. A série de obras textuais
intitulada Newspapers 1969-ongoing [Jornais
1969-em curso] (2017-em curso), incluida pela
artista nesta e em outras instalacoes, contri-
bui para tornar a leitura do trabalho ainda
menos univoca.
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Tamara Henderson

A pritica de Tamara Henderson (1982, Sack-
ville, Canada) cobre uma ampla variedade de
meios, tais como performance, pintura, poesia,
cinema, téxteis, escultura e instalagio, na
qual podem confluir também objetos encon-
trados. Seu trabalho tem frequentemente
como ponto de partida uma investigacido em
processo sobre diferentes estados de conscién-
cia. Embora as notas, observacoes, padroes ou
ideias que convergem no trabalho possam ser
derivadas do que ela vé no cotidiano, Hender-
son logo as elabora para compor uma espécie
de mitologia onirica, que ela torna ainda mais
complexa através de diferentes filtros de per-
cepgao. Um aspecto-chave de seu trabalho é,
portanto, o poder transformador que é gerado

Tamara Henderson e Nell Pearson

The Canberran Characters [Os personagens de Canberra], 2020-2021
Série de 13 esculturas, varios materiais, dimensdes variaveis. Foto: Brenton McGeachie. Cortesia da artista e
Rodeo, Londres / Piraeus. Participacdo na 342 Bienal apoiada por: Canada Council for the Arts

pelo fluxo de energia que conecta o consciente
e o inconsciente.

Algumas de suas obras beiram o engra-
cado, outras, o abertamente enigmatico ou
indecifravel, subvertendo as fronteiras entre
o interior e o exterior, tanto em seu préprio
corpo quanto no dos visitantes. Apesar de a
figura humana nao ser diretamente repre-
sentada na maioria de suas obras, o trabalho
de Henderson oferece uma possibilidade de
se reconectar com o corpo, ou melhor, com a
propria ideia do que um corpo é, deve ou pode
ser. Os objetos substituem as figuras humanas
e, a0 longo de jornadas narrativas, oniricas
ou meditativas, tornam-se personagens: ao
costurar pupilas dilatadas em um conjunto de

cortinas, por exemplo, a artista as transforma
em testemunhas oculares ou observadores.
Em outras séries de trabalhos, Henderson cria
cenas animistas e alucinatdrias, revisitando
uma ampla gama de técnicas emprestadas dos
primeiros anos do cinema ou da vanguarda do
teatro e da performance.
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Tony Cokes

What if we could vote
as equals?

A grande maioria das obras produzidas por
Tony Cokes (1956, Richmond, Virginia, EUA)
na tltima década consiste em videos nos
quais textos sao apresentados sobre um fundo
monocromatico ou abstrato e acompanhados
por musica, geralmente do universo ampliado
do pop. Em muitos casos, os textos analisam e
contextualizam a propria musica ou o género
musical ao qual ela pertence, entrelagando

as consideragdes mais ligadas a historia da
musica com outras de ordem mais ampla, nas
quais convergem os Ambitos cultural, politico,
racial e social. Na série Evi/ [Mal] (2001-em
curso), Cokes aborda a presenca do conceito
de mal na sociedade contemporinea. O
artista justapoe enunciados provenientes de

Evil.27: Selma [Mal.27: Selma], 2011

Still de video. Video HD, cor e som. 9'. Cortesia do artista, Greene Naftali, Nova York, Hannah Hoffman, Los

Angeles, e Electronic Arts Intermix, Nova York

fontes distintas (de falas de lideres politicos
a esquetes humoristicos de comédia stand-up,
passando por letras de musica pop e até textos
académicos) buscando tensionar o modo como
a midia nivela discursos, embaralha a produ-
¢do de sentido e confere visibilidade ou torna
invisiveis determinados eventos e linguagens.
O trabalho Evil.27: Selma [Mal 27: Selma]
(2011), por exemplo, pode ser lido como uma
reflexdo sobre tais regimes de visibilidade e
silenciamento. O ponto de partida do trabalho
é um evento histdrico: o boicote ao 6nibus
Montgomery, um dos marcos do grande
movimento para os direitos civis nos Estados
Unidos em meados dos anos 1950, originado
pela recusa de uma jovem afro-americana,

Rosa Parks, a ceder seu lugar no 6nibus a um
homem branco. No video, Cokes apresenta

o texto On Non-Visibility [Sobre a ndo visibi-
lidade], do coletivo Our Literal Speed, que
argumenta que o episodio gerou enorme como-
¢do e conseguiu mobilizar milhdes de pessoas
porque nao havia imagens do momento em que
Parks recusou-se a ceder seu assento e acabou
sendo presa. Essa ideia ressoa ainda mais
fortemente no momento atual — marcado por
luta pela visibilizagio e pelo fim de violéncias
estruturais histéricas — e na pratica de um
artista que abre mao da imagem para enfatizar
a forca da mensagem.
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Trajal Harrell

Em suas coreografias, Trajal Harrell (1973, Geor-
gia, EUA) combina referéncias da histéria das
correntes dominantes da danca —especialmente
as tendéncias criadas pelas vanguardas estaduni-
denses dos anos 1960 — com elementos e movi-
mentos de outros contextos e histdrias, como o
voguing, o hoochie koochie e o buto. Esses encon-
tros ousados e férteis revelam conexdes entre
campos diferentes das artes da performance, &
medida em que corpos, identidades e vozes que se
chocam com a narrativa convencional da danga
contemporanea ganham visibilidade. Harrel
constroi, assim, um corpo de trabalho singular,
marcado precisamente por esse carater hibrido
erizomatico, instigando o espectador a imaginar
histdrias alternativas da danga.

O ponto de partida de Dancer of the Year
[Dancarino do ano], obra incluida na 342 Bienal, é
pessoal: aindica¢io de Harrel como “Dangarino
do ano” pelarevista 7Tanz em 2018 e a reflexao
sobre a (auto) valoracio provocada por essa indi-
cacdo. O trabalho é uma performance coreogra-
fada, acompanhada pela obra Dancer of the Year
Shop #3 [Dancarino do ano Loja #3], instalacdo
em forma de loja na qual Harrell poe & venda
objetos pessoais de valor inestimavel, tais como
reliquias de familia. Reflexdes sobre origens,
herancas e valorizagio por meio da inser¢ao no
circuito artistico conectam o solo de danga com
ainstalacio, que também representa um novo
capitulo no esfor¢o de Harrell para testar os
limites de sua pratica performativa no contexto

Dancer of the Year [Dancarino do ano], 2019
Kanal Pompidou, Kunstenfestivaldesarts, Bruxelas.
Foto: Orpheas Emirzas. Cortesia do artista

de museus e espacos expositivos. Outro exemplo
desse interesse é The Untitled Still Life Collection
[Colecdo de naturezas mortas sem titulo], per-
formance concebida e interpretada por Harrell
com sua amiga de longa data, a artista instalativa
Sarah Sze, que colaborou para gerar movimento
usando um fino corddo azul. Em vez de empregar
um modelo colaborativo convencional (isto é, um
artista visual criando uma cenografia para a per-
formance do coredgrafo), os dois artistas deram
vida a um dialogo de meios em que os pensa-
mentos coreografico e escultural se entrelacam,
transformando suas caracteristicas individuais e
gerando um novo potencial coletivo.
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Uyra (1991, Santarém, PA, Brasil) é uma enti-
dade hibrida, o entrelacar dos conhecimentos
cientificos da biologia as sabedorias ancestrais
indigenas. Chama as plantas por seus nomes
populares e em latim, e assim evoca suas pro-
priedades medicinais, seus gostos, seus cheiros,
seus poderes. O resultado é uma compreensao
complexa e intrincada da mata, um emara-
nhado de conhecimentos e buscas. Uyra se
apresenta como “uma arvore que anda”. Nas-
ceu em 2016, durante o processo de impeach-
ment de Dilma Rousseff, quando o bidlogo
Emerson decidiu expandir sua pesquisa acadé-
mica e buscar formas de levar o debate sobre a
conservagdo ambiental e os direitos indigenas
e LGBTQIA+ as comunidades de Manaus e seus

arredores. Em aulas de arte e biologia, ou
performances fotograficas, em maquiagens
e camuflagens, em textos e instalacoes, o que
Uyra faz é falar desde a floresta e com ela.

Na 342 Bienal, duas séries de fotografias
ja existentes — Elementar e Mil quase mortos
— se entretecem numa montagem inspirada
nas ondula¢ées do corpo de uma cobra em
movimento. As imagens sa0 a0 mesmo tempo
registros de acoes de dentincia e a evocagio de
seres ancestrais ou futuristas, entre utopicos e
apocalipticos, de uma beleza perturbadora. A
série Retomada (2021), desenvolvida espe-
cialmente para esta Bienal, é ambientada em
locais de Manaus que, seja por sua histéria
e funcdo social, seja por suas caracteristicas

Elementar (Chio da mata), 2018
Fotografia. 79x120 cm. Foto: Lisa Hermes. Cortesia
da artista

arquiteténicas, podem ser associados aos
modos de viver herdados da cultura eurocén-
trica. Mas o que a aparicao de Uyra desperta,
aquilo que nos faz ver, sdo as plantas que, aos
poucos, vao retomando o espaco que ja lhes
pertenceu. Complementa esta série de imagens
uma instalacdo também inédita, Malhadeira
(2021), que sobrepde a um desenho da malha
de ruas e avenidas conectadas a avenida Cons-
tantino Nery, em Manaus, uma rede sinuosa
de fios orgénicos com sementes de seringa. Os
fios de sementes serpenteando sobre as linhas
retas trazem de volta o desenho das dguas, a
memdria dos cantos que ela sabe cantar.
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Victor Anicet

A obra de Victor Anicet (1938, Marigot, Mar-
tinica) é um exercicio continuo de restituicio
de testemunhos da gente martinicana. Filho de
pai pescador e de mae empregada no engenho
de uma Aabitation (desdobramento do regime
produtivo colonial baseado em méo de obra
escravizada), Anicet teve, ainda crianga, seu
primeiro contato com as ceramicas do povo
amerindio Arawak. Anos depois, estudando
em Paris, ele conheceu o Musée de L'Homme
e constatou o quanto seu povo e ele mesmo
haviam se distanciado de sua histéria, que
permanecia nas maos e nas vozes dos coloni-
zadores. Anicet retornou 4 Martinica em 1967
e desde entdo seu trabalho acontece dentro

e fora do atelié, seja pela reunido com outros

Carcan, 2018
Placa de lava esmaltada. 50x42 cm. Foto: Jean-Baptiste Barret. Cortesia do artista

Participacdo na 342 Bienal apoiada por: Institut francais a Paris e Ministére de la Culture et de la
Communication — DAC Martinique

artistas interessados em debater a estética do
Caribe para fundar o grupo FWOMAJE (1984),
seja pela dedica¢do em fomentar um espago
institucional para a arte martinicana, ou
mesmo pela criacio de obras publicas.

Uma das obras publicas de Anicet mais
carregadas de significados é a ceramica que
demarca o timulo de Edouard Glissant no
cemitério de Diamant, na Martinica. Chamada
La présence de I’Est multiple [A presenca
do Leste multiplo] (2011), foi nomeada pelo
préprio Glissant, quando uma obra anterior
com a mesma composicao foi apresentada em
uma exposi¢ao organizada por ele na década
de 1970. Essa recorréncia de composicoes e
signos resume 0 modo como sua producio

desenvolveu-se ao longo das ultimas cinco
décadas. Nesse intervalo, Anicet tem se debru-
¢ado sobre reminiscéncias da vida dos africa-
nos escravizados e seus descendentes, assim
como dos amerindios caribenhos e das familias
hindu que imigraram para a Martinica no
século passado. Diversas dessas memorias car-
regam marcas de violéncia, como as “carcans”,
instrumentos de ferro utilizados para prender
homens e mulheres escravizados pelo pescoco,
ou como os relatos dos nativos sobre sua visao
das embarcagoes coloniais que despontavam
pela primeira vez no horizonte.
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Vincent Meessen

Artista e cineasta, Vincent Meessen (1971,
Baltimore, EUA) combina a critica aos modelos
coloniais de escrita da histéria com a atengao
afetiva a certos gestos disruptivos do pas-

sado. Em varias de suas obras, seus objetos de
interesse possuem vinculos com a produgo da
Internacional Situacionista, movimento revo-
lucionario (ativo entre 1957 e 1972) que ensejou
uma critica integral da sociedade. Meessen
investiga lacunas na histéria do movimento, tais
como a influéncia direta do situacionismo no
continente africano e no Caribe. O filme Juste un
Mouvement [Apenas um movimento], apresen-
tado na 342 Bienal no interior da instalacio em
espiral The Sun Will Always Rise [O sol sempre
nascera] (2018-2020), nasceu no A&mbito dessa

pesquisa, mais especificamente do encontro
com uma fotografia em que se vé Omar Blon-
din Diop, jovem fil6sofo militante senegalés,
lendo a ultima edicao da revista Internationale
Situationniste.

Diop entrou para a histéria do cinema com
sua participacao no filme La Chinoise (1967),
de Jean-Luc Godard, em que ele interpreta a si
mesmo apresentando uma aula sobre mar-
xismo e maoismo para jovens reunidos em um
apartamento com o intuito de preparar uma
transi¢cdo do movimento estudantil para agoes
armadas. Meessen revisita o método entio
ensaiado por Godard — de fazer um filme como
um processo que registra a fatura de um outro
filme —, deslocando-o para os dias de hoje em

Juste un Mouvement [S6 um movimento], 2021
Still de filme. 108". Cortesia do artista. Participacao
na 342 Bienal apoiada por: Fédération Wallonie-
Bruxelles e Wallonie-Bruxelles International (WBI)

Dakar, Senegal, onde as herancas coloniais
sdo remodeladas 4 medida que a influéncia
francesa é ultrapassada pelas complexas
aliancas com as empresas e o governo chineses.
Assim, ele tanto homenageia quanto critica o
filme de 1967, invertendo suas centralidades
geograficas e politicas no presente. Em Jusze
un Mouvement, a histdria e o cinema sao
experimentados como um movimento continuo
polifonico, repleto de sobreposicdes espirais,
ao longo das quais uma narrativa é tecida pelos
amigos e familiares de Diop, reunidos hoje
pararelembrar suas ideias e atitudes, além
de exigir a verdade sobre sua prisdo politica e
sua morte.
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Ximena Garrido-Lecca

O complexo imagindrio peruano, caracte-
rizado pelo choque entre a milenar cultura
andina e as violéncias, idiossincrasias e
contradicdes introduzidas e alimentadas

pelos processos de colonizagao, constitui com
frequéncia o ponto de partida do trabalho de
Ximena Garrido-Lecca (1980, Lima, Peru).

A variedade de técnicas e recursos utilizados
pela artista de certa forma reflete a impossi-
bilidade de traduzir essa complexidade, de
pasteurizar as fric¢oes da realidade latino-
americana numa obra pacificada ou linear. Nos
ultimos anos, Garrido-Lecca produziu também
uma série de instalagdes caracterizadas pelo
uso de processos de construcgéo ou crescimento
que podem ser acompanhados pelo publico,

Insurgencias botanicas: Phaseolus Lunatus [Insurgéncias botanicas: Phaseolus Lunatus], 2017/2020
Instalagdo: estrutura hidropdnica e plantas da espécie Phaseolus Lunatus; caixa de mprF com sementes de fava;
ceramica; pintura acrilica sobre parede. Dimensdes variaveis. Registro da exposic¢do individual no Pavilhdo da

Bienal. Foto: Levi Fanan / Fundacao Bienal de S&o Paulo

resgatando técnicas e materiais empregados
no artesanato, na arte e na arquitetura ao
longo da histdria peruana.

Um de seus trabalhos mais emblemati-
cos, Insurgencias botdnicas: Phaseolus Lunatus
[Insurgéncias botanicas: Phaseolus Lunatus)
(2017/2020) é uma instala¢io com estrutura
hidroponica em que sao plantadas mudas
de favas da espécie Phaseolus lunatus, numa
reativacao simbolica do suposto sistema de
comunicacéo da cultura Moche, uma civiliza-
¢do peruana pré-incaica que desenvolveu com-
plexos sistemas hidraulicos de irrigacéo e que,
segundo teorias, valia-se das manchas presen-
tes nessas favas como signos para uma escrita
ideogramatica. No &mbito da 342 Bienal, a

instalacao foi mostrada pela primeira vez em
fevereiro de 2020, na individual da artista que
marcou a abertura da mostra, e novamente
em novembro, quando integrou a coletiva
Vento, segunda etapa de construcio publica
da Bienal e momento de afirmagéo coletiva
do desejo de resistir e seguir acreditando na
arte e na cultura frente ao desespero trazido
pela pandemia. Com sua énfase no processo
ininterrupto de transformacao de tudo que
évivo (de uma planta a uma cultura), a obra
passou a simbolizar a estratégia curatorial de
conceber a mostra como processo e nio como
algo cristalizado ou fixo.
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Yuko Mohri

Orochi (Serpente) AM 88.2 MHz, 2019

Vista da exposigao Slower Than Slowly [Mais lento
que a lentidao]. Cortesia: Mother’s Tankstation
Limited, Londres. Participagdo na 342 Bienal apoiada
por: Agency for Cultural Affairs, Government of
Japan (Bunka-cho Art Platform Japan) e Arts Council
Tokyo (Tokyo Metropolitan Foundation for History
and Culture)

Elementos intangiveis como espaco, luz,
magnetismo e gravidade sdo fundamentais nas
assemblages e instalagdes de Yuko Mohri (1980,
Kanagawa, Japao). Ela frequentemente utiliza
elementos domésticos e cotidianos para criar
objetos ou dispositivos dotados de movimento,
que podem emitir sons ou luz, ou ainda gerar
campos magnéticos ou de energia. O acasoe a
improvisagio, elementos centrais na intersec¢ao
entre as artes visuais e a musica estao presentes
em muitos dos trabalhos da artista, nos quais os
ruidos produzidos pelo movimento dos objetos
nunca sio inteiramente controlados e, muito
menos, previsiveis. As instalagdes de Mohri
constituem ecossistemas auténomos e permea-
veis, nos quais a artista explora o atrito entre

os diversos elementos que as compdem. Muitas
vezes, as idiossincrasias do local que abriga as
obras também atuam como fatores determinan-
tes para o comportamento desses conjuntos.

No trabalho de Mohri, a voz, um dos elemen-
tos desses ecossistemas, pode atuar como dis-
curso, COmMo Som puro ou mesmo como elemento
que costura diferentes contextos e histdrias. A
artista idealizou para a exposi¢ao Vento (2020)
uma instalagio sonora em que ouvimos a voz
distorcida de Daisetsu Suzuki dizendo “I can’t
hear you” [Nao consigo ouvir vocé]. No universo
de Mohri, a voz de Suzuki é o contraponto a
escrita de Marcel Duchamp, que, em carta diri-
gida a Maria Martins em 1951, pouco antes da
primeira Bienal de Sdo Paulo, relatou a angustia

provocada pela voz ao telefone, distorcida pela
distancia e a0 mesmo tempo tdo presente que
expos a futilidade da palavra escrita.

Em Orochi (Serpente) AM 88,2 MHz
(2019/2021), a passagem de um sinal sonoro
por um cabo enrolado gera um campo mag-
nético que faz mover um pequeno objeto de
metal. O som se converte em for¢a magnética
e, embora a musica esteja tocando, o que se
ouve é apenas o som fraco de objetos tremendo.
Assim, campos eletromagnéticos, musica,
movimento, som e vibra¢ao se misturam em um
arranjo multidimensional.
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Yuyachkani

O Grupo Cultural Yuyachkani (1971, Lima,
Peru) é um dos mais significativos represen-
tantes do chamado teatro de grupo na América
Latina, pioneiro no campo da criagéo cole-
tiva, experimentacao e performance politica.
“Yuyachkani” é uma palavra quichua que
significa “estou pensando”, “estou me lem-
brando”, metafora que serviu para investigar e
analisar o sincretismo das teatralidades que se
encontram nas tradi¢des peruanas e da cultura
indigena no contexto politico e social peruano
desde o inicio do grupo, em 1971, incorporando
também o repertdrio do teatro universal. Em
suas obras, Yuyachkani inclui livremente a
presenca dos corpos no espago, assim como o

texto teatral, elementos do arquivo documental,

fotografia, instalacdo, danca e jogo, organi-
zando as dramaturgias de acordo com o que a
criacdo demanda ao longo do processo.

Os membros do grupo, com a direcdo de
Miguel Rubio, se definem néo apenas como
atrizes e atores criadores, mas como cidadaos
e ativistas que buscam reativar a memoria
social e historica através de temas tao diver-
sos como a luta pela terra, as migragoes, a
marginalizagio, a violéncia politica perpe-
trada contra as mulheres, a justica, o dilema
do retorno dos deslocados, os desaparecidos.
Essa urgéncia tematica ndo exclui a busca
cénica de temas mais amplos, como a reflexdo
sobre a condi¢io humana e a esperanca de um
futuro que integre todas as vidas do planeta.

Discurso de Promocion [Discurso de Promocao], s.d.
Registro de agado. Foto: Musuk Nolte. Cortesia do
Grupo Cultural Yuyachkani

A trajetoria do grupo passa desde a colabora-
¢do direta com a militincia politica junto aos
partidos de esquerda até o exercicio da criagao
teatral como ferramenta social de mudancga.
Hoje, sua casa-teatro é um espaco dedicado a
comunidade, onde apresentam seus trabalhos
e realizam oficinas com metodologias tea-
trais para promover experiéncias inclusivas.
A apresentacdo do seu arquivo na 342 Bienal é
a primeira tentativa de expor de forma aberta
e performatica documentos, imagens, revistas
pessoais, apostilas, videos e fotografias que

o grupo utilizou para compor suas obras e se
relacionar com o seu contexto de trabalho no
decorrer de cinco décadas de existéncia.
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Zina Saro-Wiwa
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Nascida na Nigéria, criada desde a infancia

no Reino Unido e atualmente residindo entre
Los Angeles (EUA) e Port Harcourt (Nigéria),
Zina Saro-Wiwa (1976, Port Harcourt) é uma
artista que, como ela diz, vive “entre muitas
culturas, mundos e dimensoes psiquicas”. Sua
tarefa como artista, conforme ela vé, tem sido
tentar entender seu lugar e o lugar da huma-
nidade “nos mundos desta terra”. Depois de
mais de uma década trabalhando no jornalismo,
Saro-Wiwa iniciou sua carreira artistica inves-
tigando sua complexa e tragica historia familiar,
intimamente ligada aos danosos processos

de extracao de petréleo em Ogoniland, sua
terra ancestral no sul da Nigéria. Saro-Wiwa
usa videoinstalacéo, fotografia, producéo

cinematografica e documental, escrita, projetos
curatoriais e iniciativas alimentares para cons-
truir um conceito de ambientalismo que integre
e inclua ecossistemas emocionais e espirituais.
Em The Re(a)d Forest [A floresta (ver)melha]
(2021), videoinstalagao comissionada pela 342
Bienal, Saro-Wiwa constréi uma representa-
¢ao do corpo energético e espiritual de uma
pequena floresta, expressando as maneiras
como imagina a conexao e a interdependéncia
entre as arvores e as pessoas. As colunas de luz
vermelha — cor que simboliza renascimento e
renovacdo na cultura Ogoni — sdo também a
cor que as arvores “veem”, segundo a artista,
gracas a presenca do fitocromo B, proteina
fotorreceptora que detecta a luz vermelha. No

F<

The Re(a)d Forest [A floresta (ver)melha], 2021
Still de video. Videoinstalagdo. Cortesia da artista

. m

video triptico Kum: Soul of the Shadow [Kum:

A alma da sombra] (2020) somos confrontados
com uma arvore antiga chamada “Kum” pelas
pessoas que vivem ao seu redor. Essa arvore
ocupa um lugar central em uma das 111 aldeias
de Ogoniland, onde foi feito o filme, e em torno
dela a comunidade se retne para tomar decisdes
importantes. Interagindo com a arvore esta

O Menino Invisivel, uma entidade que aparece
nas obras de Saro-Wiwa e representa um men-
sageiro entre as dimensdes do mundo. A perso-
nificacdo do segredo e da resisténcia epistémica.
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Z.6zimo Bulbul

Z6zimo Bulbul (1937-2013, Rio de Janeiro,
Brasil) é uma figura fundamental na historia
do cinema brasileiro. Um dos atores de desta-
que em sua geragao, trabalhou com diretores
como Leon Hirszman, Nelson Pereira dos
Santos e Glauber Rocha. Ao mesmo tempo que
vivenciava o ambiente intelectual e politizado
desse grupo de cineastas, Bulbul participava
dos debates com os movimentos negros que
emergiam no pais, 0s quais o provocavam a
repensar sua producio artistica. Seu legado
as futuras geragdes inclui o longa-metragem
Abolicao (1988), sintese dos debates sobre

a farsa da abolicdo dos afro-brasileiros,
supostamente realizada em 1888, oito curtas-
-metragens e a cria¢io do Centro Afro Carioca

de Cinema (desde 2007) e dos Encontros de
Cinema Negro — Brasil, Africa e Caribe, evento
que ja estd em sua 142 edi¢do, dedicado a
construir o protagonismo do realizador negro
brasileiro em ponte com o continente africano
e suas didsporas.

Em 1971, Bulbul protagonizou o longa Com-
passo de espera, dirigido por Antunes Filho.
Ele interpreta o papel de um poeta negro que
conquista certa proeminéncia em um ambiente
burgués e intelectual eminentemente branco,
confrontando desse modo o racismo atavico
da sociedade brasileira, ainda dissimulado
sob o mito da democracia racial. Em seguida,
Bulbul obteve as pontas de pelicula que haviam
sobrado da realizacdo do longa de Antunes

Alma no olho, 1973
Still de filme. 17". Centro Afro Carioca de Cinema
Z6zimo Bulbul

Filho e com elas dirigiu seu primeiro curta-me-
tragem, Alma no olho (1973), incluido na 342
Bienal. Dada a precariedade do material, que
limitava o controle do contraste fotografico

e condicionava a filmagem a planos curtos,
Bulbul colocou-se em cena numa sequéncia de
enquadramentos iconicos que condensavam de
modo experimental e provocativo os esteredti-
pos da imagem do homem negro na histéria do
Brasil. Além de ser uma criacdo sem prece-
dentes na filmografia brasileira, esse curta
desencadeou o compromisso de Bulbul com a
promocao de um cinema dirigido e produzido
por negros.
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Meteorito Santa Luzia, encontrado em 1921. Goias, Brasil. Colecdo Setor de Meteoritica — Museu Nacional / Universidade Federal do Rio de Janeiro

Na noite de 2 de setembro de 2018, a sede historica do Museu Nacional,
na Quinta da Boa Vista, no Rio de Janeiro, foi devastada por um incén-
dio que destruiu quase a totalidade do acervo histdrico e cientifico da
instituicao, que abrangia cerca de 20 milhdes de itens. Trabalhando
incansavelmente nos escombros, a equipe de resgate do museu passou
meses identificando e catalogando pecas que, de maneiras distintas,
tinham atravessado o fogo. Algumas delas foram reunidas aqui, no
comeco de uma Bienal que se propoe a falar, entre outras coisas, do
valor e da importancia de resistir, de ir adiante incorporando a trans-
formacao como parte integral do viver e a reconstrucio como tarefa de
reinvencio critica. O papel desse conjunto é essencialmente metoni-
mico: essas pegas sao as partes que representam o todo, inclusive outras
pecas que, pelas razdes mais diversas, ndo poderiam ser expostas aqui.

O primeiro elemento desse conjunto é uma rocha que, com
o calor do incéndio, se transformou de ametista (variedade violeta de
quartzo) em citrino (variedade amarela de quartzo). Trata-se de um
processo demorado, 0 que atesta que a temperatura no museu deve ter
ficado ao redor dos 450° C por varias horas. Ao absorver indelevelmente
o calor, a rocha tornou-se um indicio, e sua cor, uma testemunha do que
aconteceu. Transformou-se, mas é a mesma rocha. Continua sendo a
mesma rocha porque soube transformar-se.

O segundo elemento, uma r#x0ko, foi doado por Kaimote
Kamayura, da aldeia Karaja de Hawalo, na Ilha do Bananal, Tocantins,

Este texto, juntamente com os objetos que ele descreve, compde um dos enunciados que, carregados de histérias marcantes e complexas, pontuam a
342 Bienal para fazer reverberar, com maior intensidade, algumas das questdes que as obras ao redor suscitam.

para ajudar na reconstituicio da cole¢do. Simbolicamente, ela substitui
uma boneca perdida no incéndio, enfatizando quanto o significado de
alguns objetos transcende sua presenca e até sua existéncia fisica. Com
esse gesto, Kaimote Kamayura atua como representante de um povo
originario que decide contribuir ativamente para a preservacio da sua
cultura e para a reconstrucao do acervo do Museu Nacional. Comegar
de novo pode ser também uma oportunidade de reiterar as parcelas dos
pactos que fortalecem as partes envolvidas, criticando o que subjuga o
saber de um povo a violéncia exploratéria de outro.

O ultimo objeto desse conjunto é o Santa Luzia, o segundo
maior meteorito encontrado no Brasil, descoberto em 1921 na cidade de
Santa Luzia (atual Luziania), Goias. Fragmentos de asteroides, come-
tas ou restos de planetas, ao entrar na atmosfera terrestre, atingem
temperaturas superiores aos 1.000°C, suficientes, em muitos casos, para
consumi-los por completo. Os fragmentos que sobrevivem, trazendo
a superficie da Terra a memoria de um périplo por tempos e espagos
dificilmente imaginaveis, sio chamados de meteoritos. Temperado pela
passagem pela atmosfera, o Santa Luzia emergiu totalmente ileso dos
escombros do Museu Nacional.
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. A MAO E O SING

DA IGREJA DE VILA RICA
AO PLANALTO DE BRASILIA.

Revista Manchete, 21 de abril de 1960. Autoria desconhecida

A Capela de Nossa Senhora do Rosario dos Homens Brancos, mais
conhecida como Capela do Padre Faria, é uma pequena igreja localizada
em Ouro Preto (Minas Gerais), cujo campanario carrega um sino de
bronze, fundido na Alemanha em 1750. Conta-se que, em 21 de abril de
1792, esse sino foi o tinico da colonia a ecoar, em aberta desobedién-

cia & ordem oficial que proibia homenagens ao inimigo da coroa, um
toque de lamento pela execugio de Tiradentes, unico participante da
Inconfidéncia Mineira que nio teve revogada sua sentenca de morte.
Com a independéncia do Brasil e a proclamagao da Republica, o martir
mineiro foi declarado heréi nacional, e o sino que o homenageou passou
a ser considerado um simbolo da luta pela soberania do pais, a tal ponto
que em 1960, noutro 21 de abril, foi levado a Brasilia, icado ao lado

de uma réplica da cruz usada na primeira missa realizada no Brasil e
tocado para a inauguracio da nova capital. Na ocasido, em seu discurso,
o Presidente Juscelino Kubitschek reconheceu o desejo de saudar, nessa
data, “o passado e o futuro de nossa patria, através de dois aconteci-
mentos que se ligam no ideal comum que os animou: o de fazer o Brasil
afirmar-se como nag¢ao independente”.

O que quer dizer, hoje, voltar a olhar para esse sino tao
fortemente marcado pela histéria do periodo colonial, sentir o tempo
que continua se sedimentando sobre ele, refletir sobre quanto sua vida
se passa basicamente em siléncio, apesar dos repiques que de tempos
em tempos ressoam? Que ecos do Brasil e do mundo chegam, hoje, até a

Este texto, juntamente com o sino que ele descreve, compde um dos enunciados que, carregados de historias marcantes e complexas, pontuam a
342 Bienal para fazer reverberar, com maior intensidade, algumas das questdes que as obras ao redor suscitam.

antiga Vila Rica e reverberam no bronze desse sino? Quantos repiques
e badalos teriam que se fazer ouvir hoje para marcar cada uma das
mortes provocadas — como foi a de Tiradentes — pelo Estado, por um
governo desta vez omisso, que insiste que nosso dever é esquecer?

Ao longo do tempo expandido da 342 Bienal, algumas
obras sao apresentadas mais de uma vez, em contextos e momentos
diferentes, para enfatizar que nada permanece idéntico: nem um sino,
nem quem o escuta ou olha para ele, nem o mundo ao redor. A prépria
histéria e a imagem desse sino ja apareceram na exposicao Vento, que
ocupou o Pavilhao Ciccillo Matarazzo em novembro de 2020; e algumas
das obras que agora o rodeiam ja foram expostas neste mesmo edificio,
em momentos importantes da historia recente do Brasil e da prépria
Bienal de Sao Paulo. Resgata-las e voltar a mostra-las, agora, é uma
maneira de reafirmar o desejo de construir a 342 Bienal pensando uma
poética da repeticdo inspirada pelo pensamento de Edouard Glissant,
cujos escritos também voltam em espiral sobre as mesmas ideias,
repetindo conceitos que, contudo, nunca sio os mesmos, porque tanto
quem o0s escreve quanto quem os 1é se transformam. Ao redor do sino,
obras criadas em épocas e lugares distintos aludem, de maneira mais
ou menos direta e mais ou menos poética, ao retorno, como tragédia ou
como farsa, de momentos sombrios, e a necessidade de opormos a eles
ideias, corpos e cantos.
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Hélio Oiticica. Esquema para o projeto do Parangolé-area: A ronda da morte,
maio, 1979

Hélio Oiticica, artista formado no ambiente experimental do Rio de
Janeiro da década de 1950, sempre buscou romper os limites das lingua-
gens tradicionais para se aprofundar na experiéncia da arte como parte
integrante da vida coletiva. Oiticica viveu em Nova York durante os
anos documentados como os mais violentos do regime militar, aqueles
que sucederam o Ato Institucional N2 5 (AI-5) de dezembro de 1968.
De volta ao Brasil em 1978, testemunhou a incompletude e as contra-
dicdes da distensdo “lenta, gradual e segura” da ditadura, prometida
pelo entdo presidente, o general Ernesto Geisel. Em uma entrevista
feita apds seu retorno, o artista falou sobre a tristeza de perceber que
janao poderia encontrar muitos dos amigos que havia feito em meados
da década de 1960 no samba e nas favelas do Rio, atribuindo essas
auséncias ao aniquilamento sistematico de uma parcela da populagio
por parte do Estado: “Sabe o que eu descobri? Que hd um programa de
genocidio, porque a maioria das pessoas que eu conhecia na Mangueira
ou tdo presas ou foram assassinadas”.

No ano seguinte, abalado pela brutal execugio de mais
um de seus amigos, Oiticica escreveu para a fotdgrafa Martine Barrat
uma carta em que descrevia um “parangolé-area” chamado A ronda
da morte. No formato de uma tenda de circo negra, teria luzes estro-
boscopicas e musica tocando em seu interior, um ambiente convidativo
para que as pessoas pudessem entrar e dancar. Enquanto a festividade
se desenrolasse no seu interior, o perimetro da tenda seria cercado por

homens a cavalo, que dariam voltas em torno dessa drea emulando uma
ronda. A musica no interior embalaria o risco iminente que estaria do
lado de fora, alusdo direta ao estado de vigilancia e violéncia que persis-
tia apesar da aparente normalizagio do cotidiano.

No contexto atual, em que noticias como as que abalaram
Oiticica ainda se repetem com frequéncia alarmante no Brasil e no
mundo, planejou-se realizar essa a¢do pela primeira vez como parte da
programacio da Bienal, que teria ocorrido ao longo de 2020. A Covid-19
impediu essa concretiza¢do, mas nao diminuiu sua relevincia. A ronda
da morte, assim como a impossibilidade de realiza-la, segue sintetizando
a perversidade da simulacio de normalidade enquanto transcorrem
genocidios e apontando para o modo como fluxos e dindmicas histéri-
cas ndo se encerram dentro das periodizacdes que se encontram nos
livros. Da mesma forma, obras que ja haviam sido exibidas em Bienais
passadas sdo reapresentadas agora, porque o presente mobiliza a opor-
tunidade de revisitar o seu sentido original, ou mesmo de reelabora-lo.
O passado vive no presente, constituindo desafios e inspirando lutas que
serdo fundamentais para a construcéo do futuro.

Este texto, juntamente com a carta que ele descreve, compde um dos enunciados que, carregados de historias marcantes e complexas, pontuam a

342 Bienal para fazer reverberar, com maior intensidade, algumas das questdes que as obras ao redor suscitam.
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Matthew B. Brady, Sem titulo. [Retrato de Frederick Douglass], c. 1877. Negativo fotografico (vidro, colédio tmido). Colecdo: Library of Congress Prints and
Photographs Division Washington, D.C. 20540 USA

Frederick Augustus Washington Bailey nasceu em Talbot County,
Maryland (EUA), em fevereiro de 1817 (ou de 1818, segundo algumas
fontes), filho de uma mae negra escravizada e de um pai, provavelmente
branco, que nunca o reconheceu - talvez o dono ou um feitor da plan-
tacdo onde a mie trabalhava. Ao longo da infancia e da adolescéncia,
apesar de inimeros obstaculos, aprendeu a ler e a escrever, chegando
a organizar aulas de alfabetizac¢do para outras pessoas escravizadas
como ele. Em 1838, apds algumas tentativas frustradas, conseguiu fugir
para Nova York, onde a pratica da escravidao havia sido abolida em
1827, mas a sensacdo de inseguranca causada pela espreita constante
de “sequestradores legalizados” de fugitivos fez com que logo se
mudasse para New Bedford (Massachusetts), onde adotou o sobrenome
Douglass. Eloquente, carismatico e tendo vivido realidades que lhe
davam uma perspectiva contundente da sociedade, iniciou rapidamente
uma extraordindria carreira de escritor, orador, politico e, acima de
tudo, ativista em prol da aboli¢do da escravidao — que ocorreu em todo
o territorio dos Estados Unidos apenas em 1865 —, tornando-se uma
das figuras mais reconhecidas e admiradas nessa luta. Ao morrer, em
1895, era considerado um dos homens mais importantes na histéria dos
Estados Unidos.

Em 1841, Douglass encomendou seu primeiro retrato
fotografico. Ele tinha plena consciéncia de que sua imagem de homem
negro livre poderia ter grande amplitude na luta contra a escravidao

e percebeu, de modo pioneiro, que a circulagio massiva que o meio
fotografico permitia seria importante no suporte a luta antirracista e
contra as praticas segregacionistas do pos-aboli¢do. Nao a toa, ao longo
das mais de cinco décadas seguintes, ele se tornaria a pessoa mais
fotografada nos Estados Unidos do século 19, demonstrando um enorme
controle de sua pose, vestimenta, fei¢cio e enquadramento. Esse corpus
unico de retratos é apresentado aqui, de maneira praticamente integral,
pela primeira vez no Ambito de uma exposicéo de arte.

Sob o olhar penetrante e desafiador de Douglass, obras
produzidas em momentos e contextos distintos tecem um discurso
complexo e rizomatico, que reafirma a importéncia de voltar a olhar,
hoje, para os processos de deslocamento, violéncia e resisténcia que
marcaram e continuam marcando a vida de milhGes de pessoas. Nessas
obras, ligadas simbolicamente pelas cordas estendidas pelo vao do
Pavilhao da Bienal por Arjan Martins (referéncia abstrata e poética
aos triangulos desenhados pelos navios negreiros entre a Africa, as
Américas e a Europa), cruzam-se fluxos de imagens, culturas e corpos
que sao testemunhos de que é possivel metabolizar traumas do presente
e do passado como combustivel para exigir a construgio de alicerces
para um futuro mais justo.

Este texto, juntamente com os retratos que ele descreve, compde um dos enunciados que, carregados de histérias marcantes e complexas, pontuam a

342 Bienal para fazer reverberar, com maior intensidade, algumas das questdes que as obras ao redor suscitam.
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Carolina Maria de Jesus. Diario, 26/10/60 a 03/12/60. Arquivo Publico Municipal de Sacramento “Cénego Hermégenes Casimiro de Araljo Bruonswik”

Um més antes do lancamento de Quarto de despejo: didrio de uma pobre que nunca nem deveria ter sido autorizada a publicar nada. E,
favelada, livro que teria mais de 100 mil exemplares vendidos apenas para os mais distraidos, era um enigma sem precedentes que demanda-
no ano de 1960, Carolina Maria de Jesus escreveu: “Eu sei que vou ria atencdo para ser desvendado — uma atengdo que o meio editorial e o
angariar inimigos, porque ninguém esta habituado com este tipo de publico em geral nao estavam dispostos a oferecer para Carolina.
literatura”. O arduo cotidiano que ela narrava, em que um dia inteiro A quantidade e diversidade de manuscritos inéditos guar-
passado em busca de materiais reciclaveis era quase sempre insufi- dados na cidade de Sacramento sao o testemunho do violento silen-
ciente para alimentar seus filhos, transformou-se gragas ao sucesso ciamento de sua voz literaria complexa. A presenga na 342 Bienal de
comercial da publicacio e ao interesse que ela atraiu de jornalistas, uma amostra deles — todos escritos apos Quarto de despejo — enfatiza a
celebridades e politicos. A médio prazo, porém, sua literatura se provou importancia de se olhar para além desse livro em que se tende a concen-
demasiadamente desconcertante para seus leitores, como ela previa trar e reduzir a complexa figura de Carolina Maria de Jesus. Trata-se,
que aconteceria. também, de um convite para pensar, junto as obras aqui reunidas,
Nascida em Sacramento (Minas Gerais), Carolina viveu sobre a mobilidade das histdrias, das vidas e dos corpos —a qual pode
deslocamentos sucessivos até chegar & metrépole paulistana, onde se dar de modo conflituoso, mas que sinaliza a irrefreavel necessidade

comegou a coletar cadernos, e, ao invés de vendé-los por quilo, utilizou-  de transformacao.
-0s para experimentar a si mesma como escritora. Desde entdo, ela se

via como uma autora que falaria diretamente da sua situacao, de seus

conflitos, revoltas e sonhos, mas que também poderia escrever poemas,

pecas teatrais, romances, provérbios e contos. Uma cidada que almejava

sair da favela para viver em casa de alvenaria e que gostaria de circular

livremente pela “sala de visitas” da alta literatura. Para leitores progres-

sistas, tais ambigOes apareceram como indicios de alienacéo, falta de

consciéncia de classe e deslumbramento. Para os abertamente racistas,

eram despropdsitos que agravavam a ousadia de uma mulher negra e

Este texto, juntamente com os cadernos que ele descreve, compde um dos enunciados que, carregados de histérias marcantes e complexas, pontuam a
342 Bienal para fazer reverberar, com maior intensidade, algumas das questdes que as obras ao redor suscitam. 1@4



Jodo Candido. Amor, c. 1910. Bordado, 50 x80 cm. Cole¢do Museu Municipal Tomé Portes del Rei, Sdo Jodo del Rei, MG

Em 1888, com a promulgacio da Lei Aurea, o Brasil se tornou um dos
ultimos paises a abolir legalmente a escravidao. Apesar disso, a segre-
gacdo e as violéncias seguiram, alicerceadas pelo racismo estrutural
que até hoje caracteriza a sociedade brasileira. Na Marinha, que no final
da primeira década do século 20 iniciava um processo de moderniza-
¢do tecnoldgica com a compra de dois encouragados, oficiais brancos
comandavam equipes formadas quase inteiramente por negros e
mesticos, frequentemente forcados a alistar-se, e tinham direito de usar
punicdes corporais. Apds algumas tentativas frustradas de melhorar as
condicoes de trabalho por meio de negociagoes, os marinheiros insurgi-
ram-se em novembro de 1910, exigindo o fim dessa pratica. Na insurrei-
¢ao, conhecida como Revolta da Chibata, eles assumiram o controle dos
novos encouragados e de dois navios menores, e apontaram os canhoes
em direc¢do a capital. Em carta dirigida ao presidente da Republica e
assinada por uma lideranca da revolta — Jodo Candido, apelidado de
Almirante Negro —, os marinheiros afirmavam nao mais poder “supor-
tar a escraviddo na Marinha Brasileira” e exigiam uma reforma do
“Codigo Imoral e Vergonhoso que nos rege, a fim de que desapareca a
chibata, o bolo, e outros castigos semelhantes”.

A revolta foi bem-sucedida; o governo teve que capitular,
conceder uma anistia aos marinheiros amotinados e proibir as puni-
¢des corporais a bordo. Em pouco tempo, porém, praticamente todos
os lideres da revolta foram presos, punidos ou mortos. Na masmorra

da Ilha das Cobras, onde foi jogado na véspera do Natal de 1910, Jodo
Candido viu dezesseis de seus dezessete companheiros de cela morre-
rem asfixiados pelas exalagdes da cal usada nas paredes. Nos quase

dois anos em que ficou preso, Candido costumava passar o tempo
bordando, e produziu, entre outros, os dois bordados que se apresentam
aqui. Em um deles, a palavra “amor” se expande até néo caber na faixa
erguida por dois passaros sobre um coragio perfurado; no outro, dois
bragos vestidos com diferentes uniformes — um de almirante e outro de
marinheiro — sustentam juntos o peso de uma &ncora, entre as palavras
“ordem” e “liberdade”.

O lirismo das composi¢oes contrasta com a imagem proje-
tada sobre esse homem, filho de escravizados e herdi revolucionério.
Na soliddo da masmorra, assombrado pela morte de seus colegas e
traido pelo seu governo, Candido se revela um homem mais complexo
do que as narrativas sobre a sua biografia sugerem. Apesar de serem
vistos como uma espécie de nota de rodapé da histdria, esses bordados
possuem valor inestimavel, por condensarem a necessidade e a possibi-
lidade da expressdo de nossas verdades e desejos mesmo em momentos
em que parece ndo haver saida. Atestam, para além de qualquer davida,
que cantar no escuro é possivel e, talvez, a mais corajosa demonstra-
¢ao de forga. Atestam, isto é, a convicgao de que enquanto houver
vida existira luta e poesia, pois ambas, juntas, sdo partes inalienaveis
da existéncia.

Este texto, juntamente com os bordados que ele descreve, compde um dos enunciados que, carregados de histérias marcantes e complexas, pontuam a

342 Bienal para fazer reverberar, com maior intensidade, algumas das questdes que as obras ao redor suscitam.
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Joel Rufino dos Santos. Carta para o filho, fev. de 1974.

Alguns professores nos ensinam mais do que o previsto em lei. Joel
Rufino dos Santos deve ter sido um professor assim, alguém que,
ao falar sobre os acontecimentos e as ideias do passado, é capaz de
transformar o entendimento do presente e gerar novos desejos para
o futuro. No inicio dos anos 1960, Rufino dos Santos integrou uma
equipe, liderada por Nelson Werneck Sodré, encarregada de escrever
a colecdo Historia Nova do Brasil, um conjunto de livros didaticos que
eles mesmos definiam como a “Reforma de Base no Ensino da Histdria”.
Reescrever e recontar a histdria do pais era parte de um projeto de
nagdo que visava o fim do analfabetismo, com o Método Paulo Freire;
reformas estruturais, que incluiam a democratizacio da terra; justica
fiscal e direito 4 moradia. Foi por esses anos, também, que Thiago de
Mello escreveu “Madrugada camponesa”: “Faz escuro (ji nem tanto),
/ vale a pena trabalhar. / Faz escuro mas eu canto / porque a manha
vai chegar”.

E dificil ndo nos perguntarmos em que pais viveriamos hoje
se Jodo Goulart néo tivesse sido deposto. Mas a histéria foi outra. E o
projeto que apontava a um Brasil mais igualitario viu-se interrompido
pelo golpe militar de 1964, iniciando um periodo de mais de vinte anos
em que o Estado prendeu, torturou e executou homens e mulheres que
trabalhavam pela chegada desse novo dia.

Thiago de Mello néo foi exce¢do. Nem o foi Joel Rufino
dos Santos, preso em 1972, quando seu filho, chamado Nelson em

Este texto, juntamente com as cartas que ele acompanha e contextualiza, compde um dos enunciados que, carregados de historias marcantes e
complexas, pontuam a 342 Bienal para fazer reverberar, com maior intensidade, algumas das questdes que as obras ao redor suscitam.

homenagem a Werneck Sodré, tinha oito anos. Durante os dois anos

em que esteve encarcerado, sem outra acusagao que nao o teor de seus
escritos, Joel enviou a seu filho as cartas que aqui estdo. Cartas escritas
na prisao, revisadas por censores, carimbadas, enviadas por correio,
seguradas pelas maos do Nelson, lidas em voz baixa, lidas em voz alta
por Teresa Garbayo dos Santos, guardadas por anos, relidas e final-
mente tornadas publicas. Cartas que falam de amor, de saudades, do dia
a dia no carcere; cartas que falam da histdria deste pais, que ajudam a
entender o presente e criar desejos para o futuro. Cartas que, como as
obras ao redor, apontam para as frestas que permitem driblar a censura
e escapar de aprisionamentos, seja fisicamente, seja com imaginacao e
criatividade. Vale a pena lé-1as. Pois elas podem, como escreve Thiago
de Mello na apresentacéo do livro que retine essa correspondéncia,
“lavar das aderéncias de enganos que nos fazem dano a vida, ferem a
nossa inteligéncia e mancham a infincia que lateja no peito do homem”.
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Edouard Glissant. Cahier d’'un Voyage sur le Nil [Caderno de uma viagem ao Nilo],
1988. Bibliothéque nationale de France. Apoio: Institut frangais a Paris

Ler os escritos do martinicano Edouard Glissant pode dar a impres-
sao de caminhar por espirais e volutas que constantemente retornam
aos mesmos lugares, mas por diferentes Angulos, em aproximagoes
variadas e com nuances poéticas que guardam precisoes conceituais
gradativas. Glissant, que valorizava a poténcia do barroco, fez de sua
obra um cativante elogio da poética, da errancia, do imaginario e da
relacéo. Por isso, 1-lo e relé-lo foi um exercicio continuo na prepara-
¢do da 342 Bienal, que desde os seus estdgios iniciais enfatizou que os

significados das coisas, das obras de arte e das identidades individuais e

coletivas estdo em transformacao constante, alimentada pelos encon-
tros com todas as outras coisas, todas as linguas, todos os lugares, toda
a Poética da Relagdo. Nem sempre a natureza desses encontros é de
convergéncia e harmonia, mas Glissant ajuda a perceber que mesmo
grupos conflitantes transformam-se mutuamente, e de forma parti-
cularmente profunda e indelével. Valorizar a relagéo, portanto, nao
implica idealizar um mundo sem diferencas, mas defender o direito

a opacidade, a multiplicidade e a transformacio, em um movimento
que passa pela demolicdo dos preceitos de pureza e originalidade que
pretensiosamente justificaram o colonialismo.

Essa tensdo entre, por um lado, o desejo de contato e mobi-

lidade e, por outro, a necessidade de ruptura com a dominagéo colonial
esta no pano de fundo do didlogo entre Edouard Glissant e Antonin
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Antonin Artaud. Caderno 371, folha 13, recto. Publicado em Antonin Artaud.
Oeuvres. Paris: Gallimard, 2004, p. 1.576. Edicao organizada por Evelyne
Grossman. Apoio: Institut francais a Paris

por Edouard Glissant, hoje sob guarda da Bibliothéque nationale de
France, ela descobriu que Glissant chegou a conceber uma revista

que teria um texto de Artaud em sua primeira edi¢o, e a partir desse
fiapo de histdria teceu uma teia que enreda textos, desenhos, cader-
nos, vozes e fragmentos desses autores a primeira vista tio diferentes.
Apresentada na 342 Bienal, essa teia concretiza um encontro fabulado,
tornando palpaveis semelhangas e contrastes entre modos de grafar o
pensamento que cortam regimes autoritarios de existéncia e remontam
o corpo do mundo em torno de novas politicas da diferenca.

Artaud imaginado por Ana Kiffer. Em sua pesquisa no arquivo deixado

Este texto, juntamente com a exposicdo que ele descreve, compde um dos enunciados que, carregados de histérias marcantes e complexas, pontuam a
342 Bienal para fazer reverberar, com maior intensidade, algumas das questées que as obras ao redor suscitam.
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Alexander von Humboldt. idolo asteca de pérfiro basaltico encontrado sob a calcada da grande praca da Cidade do México. In: Vues des cordilléres, et monuments des
peuples indigénes de I'’Amérique. Premiére partie, Relation Historique, Voyage de Humboldt et Bonplant, Atlas Pittoresque [Vistas das cordilheiras e monumentos dos
povos indigenas da América. Primeira parte, Relagdo historica, viagem de Humboldt e Bonplant, Atlas pitoresco]. Paris, 1810. The George Peabody Library, The Sheridan

Library, The John Hopkins University

Em 13 de agosto de 1790, um grupo de trabalhadores que fazia esca-
vacoes na Praca Central da Cidade do México descobriu uma estatua,
retratada e identificada pelo astronomo e antropdlogo Antonio de
Leo6n y Gama como Teoyaomiqui. Na verdade, era a deusa Coatlicue,
também conhecida como Dama de la Falda de Serpientes [Senhora da
saia de serpentes]. A descoberta ocorreu durante as obras de cons-
trucdo de um canal de 4gua para abastecer a cidade colonial, erguida
sobre a grande Tenochtitlan, antiga capital asteca. Em 1520, quando
as hordas espanholas lideradas por Hernan Cortez entraram na
cidade, gradualmente subjugando e aniquilando uma das urbes mais
prosperas de toda a Mesoamérica, dentre as estratégias utilizadas
para desmantelar o império asteca esteve a eliminagio de seus simbo-
los e crencas através da invisibilizagao e da substituicao de imagens
e tradicoes antigas. Em muitos casos, eles usaram os proprios deuses
astecas esculpidos em pedra como base para catedrais e instituigdes
do poder colonial.

Na mitologia asteca, Coatlicue, padroeira da vida e da
morte, era a mae de Huitzilopochtli, deus da terra, e representava a
fertilidade. A escultura é um mondlito de 24 toneladas e 2,5 metros de
altura, com cabega dupla. Na base da escultura, em contato direto com
a terra, foi esculpido um baixo-relevo representando Tlaloc, o deus da
chuva: um entalhe esculpido para que s6 pudesse ser visto pelas divin-
dades da terra, longe do olhar humano.

O vice-rei Revillagigedo ordenou que Coatlicue fosse levada
para a Universidade Real e Pontificia do México como uma reliquia
do passado mesoamericano. Mas, depois de algumas deliberagoes, as
autoridades espanholas decidiram enterra-la novamente, suspeitando
que a senhora da saia de serpentes pudesse desencadear uma revolugio;
o medo de despertar a memoria dos indigenas subjugados ia acompa-
nhado do pavor por sua beleza brutal, fora dos cAnones ocidentais de
harmonia e decoro. Enterraram-na sob o claustro da universidade, até
que, em 1804, um curioso Alexander von Humboldt pediu para vé-la
durante sua visita & Nova Espanha. As cronicas narram que o explora-
dor alemao comecgou a desenha-la sem, no entanto, completar a ilustra-
cdo: os religiosos da universidade tornaram a escondé-la sob a terra,
talvez temendo que seu poder se tornasse incontrolavel, e Humboldt
teve que soltar as rédeas de sua imaginacdo para imortalizar a aura
poderosa de Coatlicue em seus esbogos.

Este texto, juntamente com os desenhos que retratam a estatua de Coatlicue, compde um dos enunciados que, carregados de histérias marcantes e

complexas, pontuam a 342 Bienal para fazer reverberar, com maior intensidade, algumas das questdes que as obras ao redor suscitam.
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Autoria desconhecida. Nomades em Circulo de Cultura no Quénia, 1975. Impressao sobre papel fotografico. Colecdo Instituto Paulo Freire

Em 1963, no Brasil, analfabetos ndo possuiam direito a voto. Num
contexto politico extremamente tenso, que levaria ao golpe militar do
ano seguinte, foi realizada em Angicos (Rio Grande do Norte) uma
experiéncia de alfabetizagao de adultos liderada por Paulo Freire.
A acdo contou com a presenca do presidente brasileiro e teve enorme
impacto mididtico dentro e fora do pais. Isso se justifica pelos nimeros
surpreendentes que circularam na época: em 40 horas cerca de 300
adultos haviam se alfabetizado. Para além da eficiéncia do método,
Freire entendia a pedagogia como parte de um processo de formacao
para romper o que ele mais tarde chamaria de “cultura de siléncio” —
aquela que impede os sujeitos de exercerem sua autonomia intelectual
e politica.

Por anos antes da experiéncia de Angicos, Freire se dispds
a colocar em suspensio seus saberes para estar em franco dialogo com
educadores, educandos, jovens, maes, pais e gestores de contextos
pedagdgicos os mais variados. Nesse intercAmbio (ou como forma de
intensifica-lo), Freire adotou uma forma primordial como chave para
a experiéncia da educacéo e da autonomia: o circulo. Primeiro, ele
propds Circulos de Pais e Professores tanto em escolas precarias de
Recife (como aquelas improvisadas na zona paroquial de Casa Amarela)
quanto em unidades da rede de escolas do SESI — era uma forma de
convocar os tutores familiares e escolares para discutir em um espago
sem hierarquias toda sorte de problemas e cativar o compartilhamento

de responsabilidades e saberes. Depois, concebeu os Circulos de
Cultura, uma alternativa & organizagao espacial da sala de aula tradicio-
nal em que os educadores atuavam como facilitadores e provocadores
de conversas que se pretendiam horizontais e que abordavam direta-
mente a realidade dos educandos. Era nesse contexto que eram anota-
das as palavras geradoras que seriam usadas para a alfabetizagio e era
nele também que imagens e palavras eram apresentadas e discutidas
durante a alfabetizacao propriamente dita.

De certa forma, pode-se dizer que o gérmen para a dina-
mica pedagégica que alguns tratam como libertadora e outros como
ameacadora tem sua forma sintese nesse circulo de pessoas sentadas em
roda. Algo tdo simples, que naquela década de 1960 foi adotado também
como premissa para experimentacdes teatrais. E, tdo intuitivo, que
seres humanos o praticam desde tempos imemoriais ao redor do fogo
ou do alimento. Algo, por isso, que se evoca aqui em meio a obras de
artistas que, cada um a seu modo, também procuraram suspender seus
saberes para estar em contato com outrem. As concepg¢oes de dialogici-
dade e de autonomia estao no centro de uma das praticas de mediacao,
que sera realizada a partir de circulos de conversa sobre a exposigao.

O objetivo dos circulos é a construcéo coletiva de sentidos possiveis
para o encontro com as obras e para as relacdes entre elas, partindo da
realidade dos sujeitos e refletindo-se nela.

Este texto, juntamente com os Circulos de Arte que integram as acdes de mediacdo, compde um dos enunciados que, carregados de histérias marcantes e

complexas, pontuam a 342 Bienal para fazer reverberar, com maior intensidade, algumas das questdes que as obras ao redor suscitam.
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Alain Resnais. Still do filme Hiroshima mon amour, 1959. © Argos Films. Apoio: Consulado Geral da Franca em Sé&o Paulo

Um arbusto cresce ao lado de uma antiga cAimara de gis em um campo
de concentracgio; alguém sente na pele o calor insuportavel do sol em
uma praga-memorial construida sobre as ruinas de uma explosao
nuclear. O que h4, de fato, para ver e para entender naquilo que sobre-
vive as tragédias, aos exterminios de populagoes e culturas? Diante do
trauma inenarravel, o que podem contar um museu, um monumento,
uma ruina ou uma cicatriz? “As reconstrucoes, por falta de outra coisa”,
“As explicagdes, por falta de outra coisa”, “As fotografias, por falta

de outra coisa”, diz Ela, a protagonista (francesa) de Hiroshima mon
amour, o classico dirigido por Alain Resnais em 1959, na sequéncia
inicial do filme. Ela se refere ao que encontrou em Hiroshima quase
quinze anos ap6s o bombardeamento que vitimou mais de 160 mil
pessoas, mas poderia estar falando também daquilo que é encontrado
por quem visita os campos de concentragao nazistas, ou mesmo os
museus repletos de despojos da colonizagdo — nao por acaso, temas de
curtas-metragens realizados por Resnais.

Mas nio. Os objetos, as fotografias, as explicacoes, as
reconstrugdes nao sio suficientes para entender. “Vocé nio viu nada
em Hiroshima, nada”, diz o outro protagonista, E/e (japonés): mesmo
com seus esforcos e boas intengdes, £/a nao compreendera o que se
passou em Hiroshima. Essa é a primeira frase do filme, o leitmotiv
que o perpassa. Nao é possivel ver porque nao é possivel entender.
Naio é possivel entender porque ha coisas, muitas vezes as coisas mais

importantes, que nao sdo visiveis. Hiroshima mon amour nao busca
explicar, nem reconstruir, mas apalpar a opacidade e a intraduzibili-
dade do testemunho. E por isso, talvez, que o filme nio comeca com
distanciamento, mas com contato e proximidade. A cAmera enquadra
os corpos entrelacados dos protagonistas, cobertos de cinzas granula-
das como aquelas que embrulharam os corpos bombardeados, porém
também reluzentes, com um brilho que em seguida se torna o brilho do
suor de seu encontro, de sua troca de calor.

Como Ela, as vezes nos esforcamos por entender, procura-
mos nos aproximar de todas as formas possiveis, por todos os angulos:
lemos as explicacoes, visitamos os destrocos, olhamos de novo cada
metal retorcido, cada fotografia velha. Mas n3o. E impossivel conhecer
Hiroshima, como é impossivel compreender outros atos de extrema
violéncia de que é feita nossa histéria. Nunca poderemos sentir a tempe-
ratura do sol sobre a Praca da Paz, mas podemos tentar nos aproximar
do indizivel, tentar dar forma aquilo que ndo pode ter nome. A arte
é, também, um desses caminhos pelos quais se busca cercar o incom-
preensivel, ndo o reduzir a explicagdes, mas dar-lhe contorno, desenhar
o alcance daquilo que irradia. Porque a traducéo, embora impossivel,
¢, ainda assim, necessaria; porque nesse esforco falido aprendemos
sobre nossos desejos e medos — o0 medo que da nio saber, ndo chegar a
entender, ou 0 medo de nos sabermos capazes de atos que nunca podere-
mos compreender.

Este texto, juntamente com o trecho do filme que ele descreve, compde um dos enunciados que, carregados de histérias marcantes e complexas, pontuam

a 342 Bienal para fazer reverberar, com maior intensidade, algumas das questdes que as obras ao redor suscitam.
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Constantin Brancusi. Dedicatdria no catalogo da exposicdo na Brummer Gallery de Nova York, 1926. Colecao Pedro Corréa do Lago

Em setembro de 1926, Constantin Brancusi desembarcava no porto de
Nova York para a segunda exposic¢io de suas obras nos Estados Unidos,
acompanhado por Marcel Duchamp, curador da mostra. A chegada dos
dois, e sobretudo das obras, tem contornos miticos e extrapola o Ambito
da histdria da arte: as pecas foram apreendidas pelos funcionarios da
aduana estadunidense, que se recusaram a catalogar as esculturas de
Brancusi como obras de arte, principalmente um de seus iconicos Bird
in Space [Passaro no espaco], classificando-o na categoria “Utensilios de
cozinha e instrumentos hospitalares”. O episddio deu inicio a um céle-
bre processo legal, que se estenderia pelos dois anos seguintes e conta-
ria com depoimentos de varios criticos e defensores da arte abstrata,
levando finalmente o juiz J. Waite a declarar que “Sejamos simpéticos
ou ndo a essas novas ideias e as escolas que as representam, pensamos
que o fato de sua existéncia e influéncia no mundo da arte, conforme
reconhecido pelos tribunais, deve ser considerado”, ratificando que a
concepcao de arte vigente ao longo de séculos havia mudado.

Poucos dias depois da chegada de Brancusi a Nova York,
Tarsila do Amaral e Oswald de Andrade, com quem o escultor travara
amizade em Paris, casavam-se em Sdo Paulo. Cabe imaginar a cena:
sentado numa das caixas de madeira crua onde haviam viajado as
esculturas, Brancusi recebe a noticia e, numa pausa da montagem
da exposicio, dedica um catilogo, que acabara de sair do prelo, aos
noivos, a quem, contudo, repreende jocosamente pela maneira rude

Este texto, juntamente com o catalogo que ele descreve, compde um dos enunciados que, carregados de histérias marcantes e complexas, pontuam a
342 Bienal para fazer reverberar, com maior intensidade, algumas das questdes que as obras ao redor suscitam.

como deixaram Paris sem se despedir. Essa pagina amarelada, com
uma dedicatdria despretensiosa e afetuosa, condensa iniumeros circulos
de correspondéncias, relagoes, trocas, idas e vindas, como a atragao
que Paris exercia sobre artistas de todo o mundo na década de 1920; a
penetracdo da arte moderna nos Estados Unidos, que culminaria no
deslocamento da centralidade parisiense para Nova York a partir dos
anos 1940; a circulagio cada vez mais massiva de obras de arte através
de sua reprodugao; e, por outro lado, as aliangas e redes que artistas
brasileiros alinhavaram com outros profissionais de um ambiente de
vanguarda que se tornava irremediavelmente global.

No ambito de uma exposicao que foi se construindo a partir
de inimeros didlogos, trocas e discussoes em e desde varios lugares do
mundo, é essencial enfatizar como a arte pode estabelecer pontes entre
contextos, momentos e cosmovisoes distintas, e esta sempre aberta a ser
ressignificada pelas mudangas que o tempo e a histéria impGem. Nesse
sentido, tanto este enunciado quanto as obras que o rodeiam, apontando
para possiveis pontos de contato e fric¢do entre obras produzidas em
contextos e periodos muito variados, servem como uma metonimia da
342 Bienal, de seu desejo de estabelecer relagdes insuspeitas e iluminan-
tes, sem abrir méo de preservar a opacidade de cada uma das obras.

111



AR

Zé Antoninho Maxakali. llustracdo publicada em Rosangela Pereira de Tugny (org.),
Cantos dag povos morcego e hemex — espiritos, Belo Horizonte: MEC/Literaterras/
Museu do Indio/INCTI/FUNAI, 2013

Os Tikm@’iin, também conhecidos como Maxakali, sao um povo indigena
originario de uma regido compreendida entre os atuais estados de Minas
Gerais, Bahia e Espirito Santo. Ap6s inimeros episédios de violéncias e
abusos, os Tikm@’in chegaram a beirar a extin¢io nos anos 1940 e foram
forcados a abandonar suas terras ancestrais para sobreviver. Os cantos
organizam a vida nas aldeias, constituindo quase um indice de todos
os elementos que estdo presentes em seu cotidiano — plantas, animais,
lugares, objetos, saberes — e envolvendo sua rica cosmologia. Grande
parte desses cantos, muitas vezes destinados a cura, é executada coletiva-
mente. O ato de cantar se torna, entre os Tikm@'tn, parte integral da vida,
porque é através do canto que se preservam as memorias e se constitui
a comunidade. Cada membro da aldeia é depositario de uma parte dos
cantos, que por sua vez pertence a um espirito —chamado Yamdiy, palavra
que também designa os cantos —, convocado e alimentado durante o canto
ritual. Todos os cantos, juntos, compdem o universo tikmi’'tin, que é
constituido por tudo que esse povo vé, toca, colhe, come, mata e sente, mas
também pela memdria de plantas e animais que néo existem mais, ou que
ficaram nos lugares de onde os Tikm@’'iin tiveram que fugir para sobrevi-
ver. Como comunidade, vivem na lingua que ainda praticam e defendem
vigorosamente. Cantando.

Nesta segunda apari¢ao no Ambito da 342 Bienal, apos a
exposicao Vento, que ocupou o Pavilhédo Ciccillo Matarazzo em novem-
bro de 2020, alguns cantos rituais tikmi’din sdo incorporados a mostra

para servir de contraponto poético e catalisador simboélico para um
conjunto de obras que tém entre seus disparadores uma reflexao sobre
a floresta como ecossistema a ser protegido, respeitado e temido, no
qual as relagdes inextricaveis entre todos os seres se fazem visiveis ou
até tangiveis.

Faz quase sempre escuro quando os Tikmii'iin comegam a
cantar. Seus cantos entram noite adentro, convocam os espiritos de cada
ser que compde o mundo, redinem o que vemos e o que ndo podemos ver.
No contexto de uma exposic¢ao concebida ao redor da necessidade e do
poder do canto, tanto num sentido literal quanto metafdrico, o exemplo
dos Tikmi’iin ressoa de modo potente, inclusive do ponto de vista poli-
tico: em sua pratica, o esforgo comunitédrio é constantemente renovado
para nomear e assim construir coletivamente um universo. Assim como
numa floresta cada elemento é essencial para a sobrevivéncia dos outros
e para o equilibrio do todo, cada conjunto de cantos é indispensavel para
que a totalidade seja sempre reavivada e reafirmada. Nenhum dos entes
desse rico cosmos pode ficar para tras, a nao ser ao custo de perder algo
insubstituivel - num mundo doente, no qual a necropolitica impera e
consolida a indiferenga e o descaso como instrumentos de governo, essa
licdo ressoa de maneira ainda mais urgente.

Este texto, juntamente com os cantos cujo significado ele introduz, compde um dos enunciados que, carregados de histérias marcantes e complexas,

pontuam a 342 Bienal para fazer reverberar, com maior intensidade, algumas das questdes que as obras ao redor suscitam.

112



Placido de Campos Janior. Artesanato em ceramica, Vale do Ribeira, 1980. Impressao sobre papel de gelatina e prata. Cole¢cdo Museu da Imagem e do Som, S&o Paulo

E comum lermos nos livros de historia sobre uma alianca estratégica
formada entre parte dos Tupiniquim e os colonos portugueses no
projeto de conquista do territério que hoje constitui o Estado de Sao
Paulo. Nao longe daqui, o Monumento as Bandeiras simboliza essa
unido de diferentes identidades num projeto de “desbravamento” do
pais. O que os livros de histdria ndo narram, e os blocos de granito nao
representam, sio as formas como a violéncia colonial tem concatenado
ao longo do tempo elementos retéricos e dispositivos institucionais para
recalcar as marcas indigenas naquilo que hoje se reconhece como uma
cultura paulista. Ha toda uma estrutura, dos monumentos publicos
a boa parte das aulas escolares e relatos populares, que retrata nossa
identidade apagando essa memdria.

Mas sempre ha também forgas trabalhando em direcio
contraria. Combinando precisao histérica, investigacio arqueoldgica e
reelaborac¢io da memdria, as pesquisas recentes de Marianne Sallum e
Francisco Silva Noelli tém contribuido para suplantar ao menos um dos
muitos hiatos criados pelo racismo contra os indigenas. Essas pesqui-
sas mostram como a chamada Ceramica Paulista, feita desde o século
16 até hoje, resulta da criac¢do original de mulheres Tupiniquim que
se valeram de um processo de intercAmbio de técnicas, repertorios e
modelos com os colonizadores portugueses, como tatica para a preser-
vacdo de sua identidade. Ainda que a primeira vista os exemplares dessa
cerdmica sejam muito distintos da producéao tupiniquim pré-colonial,

o olhar aproximado e comparativo de Sallum e Noelli revela a presenca
das Tupiniquim na sele¢io de matérias-primas, na composicao da pasta
cerdmica, na técnica do acordelado para levantar a parede das vasi-
lhas, na temporalidade do processo construtivo e nos modos de tratar
a superficie.

Apresentar na 342 Bienal alguns exemplares da Ceramica
Paulista é uma forma de materializar o reconhecimento da ancestra-
lidade dessa terra que nunca foi cedida. E também uma maneira de
sublinhar a importéncia do trabalho sobre a memoéria como um modo
de confrontar as narrativas usadas como justificativa de processos
de espoliacdo, destruigao e exploragao que permanecem em curso.
E, ainda, uma lembranca de que as coisas sio mais complexas do que
parecem, e que muitas vezes elas contém em si mesmas as pistas para
ainversdo de seu sentido. Junto as obras aqui reunidas, ao falar de
resiliéncia e persisténcia, estas ceramicas remetem ao conjunto de
trabalhos artisticos e aos elementos do Museu Nacional com que se
inicia a visita a Bienal. No Ambito de uma mostra que tem como um de
seus motes fundamentais o desejo de ampliar a leitura de qualquer obra
de arte, a histdéria da Ceramica Paulista ajuda a complexificar nossa
visdo do presente. E a entender, quem sabe, de outras formas as obras
que o visitante voltara a ver daqui a pouco, percorrendo a exposicdo em
sentido inverso.

Este texto, juntamente com as ceramicas que ele descreve, compde um dos enunciados que, carregados de historias marcantes e complexas, pontuam a

342 Bienal para fazer reverberar, com maior intensidade, algumas das questées que as obras ao redor suscitam.
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Programacao
expandida e rede
de instituicdes
parceiras

Um dos pontos de partida do projeto curatorial da 342 Bienal foi o desejo de ampliar a
mostra, estendendo sua duragdo ao longo de varios meses e expandindo a presenca dos
artistas participantes por meio de uma inédita rede de parcerias institucionais. No desenho
original, a exposicao coletiva no Pavilhao Ciccillo Matarazzo seria antecedida por trés indi-
viduais e trés eventos performaticos neste mesmo prédio, e as exposicdes em institui-
c¢Bes da cidade, quase todas individuais, aconteceriam simultaneamente a ela. Com as
mudancas impostas pela pandemia de Covid-19, o cronograma foi alterado, acompanhando
a expansao do projeto da prépria Bienal.
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29 jun 2019 — 26 mar 2020
Lasar Segall: Eterno caminhante
Museu Lasar Segall

out 2019 - fev 2020
Encontros com artistas
Oficina Cultural Oswald de Andrade / Poiesis

8 fev 2020

A Maze In Grace

Neo Muyanga com Legitima Defesa +
Bianca Turner

Pavilhao Ciccillo Matarazzo

8 fev 2020 — 15 mar 2020
Ximena Garrido-Lecca
Pavilhao Ciccillo Matarazzo

9 jun 2020 —11 out 2020
Centropy

Deana Lawson

Kunsthalle Basel, Basileia, Suica

14 out 2020 — 21 mar 2021

Antonio Dias: derrotas e vitorias
Museu de Arte Moderna de Sao Paulo
(MmAM Sao Paulo)

15 out 2020 — 8 fev 2021
Joan Jonas: Cinco décadas
Pinacoteca de Sao Paulo / Estacdo

14 nov 2020 —13 dez 2020

Vento

Alice Shintani, Ana Adamovié, Antonio Dias,
Clara Ianni, Deana Lawson, Edurne Rubio,
Eleonore Koch, Gala Porras-Kim, Jacqueline
Nova, Jaider Esbell, Joan Jonas, Koki Tanaka,
Ledn Ferrari, Luisa Cunha, Melvin Moti,
Musa Michelle Mattiuzzi, Neo Muyanga,
Paulo Nazareth, Regina Silveira, Ximena
Garrido-Lecca e Yuko Mohri

Pavilhao Ciccillo Matarazzo

1dez 2020 —13 dez 2020
AnoX

Grace Passo

Festival Novas Frequéncias

20 mar 2021 - 6 jun 2021

The Stomach and the Port

Neo Muyanga

Bienal de Liverpool, Inglaterra

13 ago 2021 —21nov 2021
Pierre Verger: Percursos e memorias
Instituto Tomie Ohtake

21ago 2021 —15 out 2021
Noa Eshkol: corpo coletivo
Casa do Povo

21 ago 2021 -5 dez 2021

PLANTASIA OIL COMPANY

Adrian Balseca

Casa do Sertanista / Museu da Cidade de
Sao Paulo

26 ago 2021 — 5 dez 2021
Lamento das imagens
Alfredo Jaar

Sesc Pompeia

28 ago 2021

The Untitled Still Life Collection
Trajal Harrell

Instituto Bardi/ Casa de Vidro

28 ago 2021-3 jul 2022

Regina Silveira: Outros paradoxos
Museu de Arte Contemporanea da
Universidade de Sao Paulo (MAC USP)

28 ago 2021 - 5 dez 2021
Frida Orupabo
Museu Afro Brasil

31ago 2021 —14 nov 2021

Parade — um pingo pingando, uma conta,
um conto

Yuko Mohri

Japan House Sao Paulo

1set 2021-18 dez 2021

ANTONIO DIAS /ARQUIVO /O LUGAR
DO TRABALHO

Instituto de Arte Contemporanea (IAC)

4 set— 28 nov 2021

Moquém_Surari: Arte indigena contempordnea
Curadoria: Jaider Esbell

Museu de Arte Moderna de Sao Paulo

(MAM S3o Paulo)

4 set 2021 -5 dez 2021
Faz escuro mas eu canto
Pavilhao Ciccillo Matarazzo

4 set 2021 -5 dez 2021
Replicante

Clara Ianni
WWwWw.aarea.co

5 set 2021 — 6 nov 2021
Oriana

Beatriz Santiago Mufioz
Pivo

18 set —19 dez

Atravessar a grande noite sem acender a luz
Jota Mombacga

Centro Cultural Sao Paulo

18 set — 5 dez 2021
Ocupacgao Paulo Freire
Itat Cultural

21 set 2021 — 22 nov 2021

Centro Cultural Banco do Brasil — Sdo Paulo
14 dez 2021 — 21 fev 2022

Centro Cultural Banco do Brasil — Rio de
Janeiro

O legado de Morandi

Giorgio Morandi

25 set 2021 - 30 jan 2022

Carolina Maria de Jesus: um Brasil para os
brasileiros

ims Paulista

out 2021 — dez 2021
Manthia Diawara
Amant Foundation, Nova York, EUA

30 out 2021-16 jan 2022

Debaixo do barro do chao

Juraci Dérea

Museu Brasileiro da Escultura e Ecologia
(MuBE)
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