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Foram indicados, no total, 67 artistas, dos quais 64 participantes
constam nesta publicagao. Fotos, videos, curriculos completos

e mais informacoes sobre os artistas participantes podem ser
acessados em premiopipa.com

Atencgao: Algumas imagens apresentadas nesta publicagao
podem ofender pessoas sensiveis a utilizagao de simbolos
religiosos ou de natureza sexual, nao sendo aconselhaveis para
menores de 18 anos.

O Instituto PIPA apoia a liberdade de expressao
e é contra toda forma de censura.

There were 67 nominees, among which 64 are participating and
are shown in this publication. For subtitled videos, complete
profiles, photos and more information on the participating artists
in English, visit pipaprize.com

Warning: Some images presented in this publication may
offend people who are sensitive to the use of religious symbols
or of a sexual nature, not being recommended for those

under 18 years old.

The PIPA Institute supports the freedom of expression
and is against all kinds of censorship

[ £] premiopipa

[Z] PremioPIPA

INSTITUTO

PIPA

EST 2009

Premio PIPA

A janela para a

arte contemporanea
brasileira

PIPA Prize
The window 1nto Brazilian
contemporary art

2021
Ano12 // Year 12




INSTITUTO

PIPA

EST 2009

Agradecimentos // Acknowledgments

O Instituto PIPA agradece o apoio da Nextep Investimentos.

A Nextep € uma gestora de recursos pioneira e uma referéncia

no segmento em que atua, com foco na gestdo de fundos de acdes
de empresas globais. A origem da Nextep se confunde com

0 surgimento do segmento de gestdo independente no Brasil.

The PIPA Institute is grateful for the support of Nextep Investimentos.
Nextep is a pioneer and a reference in asset management in Brazil
and it is focused on managing global equities funds. The origin of
Nextep is intertwined with the emergence of the independent asset
management industry in Brazil.
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PREMIO PIPA 2021 Apresentando os Artistas Selecionados
Aquisicdes Recentes Colecdo Instituto PIPA

O Instituto PIPA agradece ao Pago Imperial, em especial,
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Recent Acquisitions PIPA Institute Collection
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Anuncio dos artistas indicados pelo Comité de Indicagao 2021

Announcement of the nominated artists by the Nominating Committee 2021
03 a 07 de maio May 3@ to 7t

Anuncio dos 5 artistas selecionados pelo Conselho

Announcement of the 5 artists shortlisted by the Board
16 de julho July 16t

Anuncio dos 2 artistas mais votados do PIPA Online

Announcement of the 2 most voted artists of PIPA Online
16 de setembro September 16t

Exposicao dos Vencedores Prémio PIPA 2020
Exhibition of the PIPA Prize 2020 winners

Gé Viana, Maxwell Alexandre, Randolpho Lamonier, Renata Felinto

Apresentacao dos 5 Artistas Selecionados (vencedores) do Prémio PIPA 2021
Presenting the 5 Shortlisted Artists (winners) of PIPA Prize 2021

Castiel Vitorino, Denilson Baniwa, llé Sartuzi, Marcela Bonfim, Ventura Profana

Instituto PIPA Aquisi¢coes Recentes

PIPA Institute Recent Acquisitions

Aleta Valente, Ana Frango Elétrico, Ana Paula Oliveira, André Grifo, Barbara Wagner,
Daniel Beerstecher, Elias Maroso, Isaias Sales (Iba Huni Kuin), Jaider Esbell, Yukie Hori e Inés Bonduki

09 de setembro a 21 de novembro September 9" to November 21
Local Venue Pag¢o Imperial do Rio de Janeiro

Exposic¢ao Virtual/Ocupacao Online dos 5 Artistas Selecionados do Prémio PIPA 2021

Virtual exhibition / Online Takeover of the 5 Shortlisted Artists of PIPA Prize 2021
13 de setembro a 16 de outubro September 13" to October 16™"
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Sobre o0 Premio PIPA
About PIPA Prize

The PIPA Prize is an initiative
of the PIPA Institute. It was
created in 2010 to be the
most distinguished Brazilian
award in the visual arts.

MISSION

To promote Brazilian art and
artists; encourage the do-
mestic production of contem-
porary art, motivating and
supporting Brazilian emerging
artists. It is also meant to be
an alternative blueprint for the
third sector.

PIPA PRIZE 2021

This year, the Prize has a new
format, with two main goals in
mind: to focus on the most re-
cent production and to create
a stronger articulation between
the Prize and the PIPA Institute.
The members of the PIPA Prize
2021 Nominating Committee
nominated up to three visual
artists, from all media, with a
maximum of 10 years of ca-
reer (from the first solo or
group show), focusing on the
latest production in the artistic
circuit. For the nominations,
the following parameters were
considered: the distinguished
production and the relevance
of the Prize for better develop-
ment and growth of the artist,
still at an early stage of their

6 institutopipa.com

career. All the nominees who
confirm their participation are
entitled to a profile page on
the PIPA website, a video inter-
view, two pages in the Bilingual
catalogue of the Prize, and also
posts about their events at our
website and social media.

SHORTLISTED ARTISTS

The PIPA Prize Board short-
listed five artists amongst

the participants of the PIPA
Prize 2021. The five Shortlisted
Artists are the 2021 winners,
who participated in an online
exhibition/virtual takeover on
the Prize’s websites and social
media, producing some new
material exclusively for the
occasion. The idea is that it
serves as a virtual exhibition of
the Shortlisted Artists, showing
the works to a wider audience,
without establishing a com-
petition between the five. Each
one received a donation of
R$10,000.

PIPA ONLINE 2021

It was still optional for all parti-
cipants in the edition, and the
voting happened as always:

over the internet in two rounds.

As in previous years, in the first
stage it was necessary to vote
for at least three artists. In the
second round, the audience

could choose only one among
the artists who obtained more
than 500 votes in the first
round. Finally, PIPA Online 2021
made a donation of R$5,000
to each of the two most voted
artists at the end of the second
round of voting. This virtual
showcase, which seeks to be
100% democratic and decen-
tralized, is especially relevant
for artists who aren’t from

the main cities and that are
not represented by galleries:
they find in voting a way to
mobilize people, showing their
work to a broader audience.
Unlike previous years, when
the winners donated a work

to the Institute, neither the
five Shortlisted nor the PIPA
Online most voted artists were
asked to make a donation.

The changes in PIPA 2021

are in line with our desire

to include more artists in

the Prize’s trajectory and,
through specific acquisitions,
to diversify and pluralize

the works in our collection.
We want to distribute the
Institute’s resources more
widely and encourage other
artists who have already gone
through previous editions,
commissioning and intensifying
the acquisition of new works.

O Prémio PIPA é uma
iniciativa do Instituto PIPA.
Foi criado em 2010 para
ser o mais relevante prémio
brasileiro de artes visuais.

MISSAO

Divulgar a arte e artistas bra-
sileiros; estimular a producao
nacional de arte contempo-
ranea, motivando e apoiando
novos artistas brasileiros (n&o
necessariamente jovens); além
de servir como uma alternativa

de modelo para o terceiro setor.

PREMIO PIPA 2021

Este ano o Prémio ganha um
novo modelo, tendo em vista
dois objetivos: focar na pro-
ducdo mais recente e criar
uma articulacdo mais forte
entre o Prémio e o Instituto
PIPA. Os membros do Comité
de Indicacdo do Prémio PIPA
2021 indicaram até trés artistas
visuais, de todas as midias, com
no maximo 10 anos de carreira
(a partir da primeira exposi¢cao
individual ou coletiva), configu-
rando uma trajetdria mais re-
cente no circuito artistico. Para
as indicac¢des, foram conside-
rados os seguintes parametros:
a producédo diferenciada e a
relevancia do Prémio para me-
Ihor desenvolvimento e cresci-
mento do artista ainda em uma

fase inicial de carreira. Todos os
artistas indicados que forma-
lizaram sua participacado tém
direito a uma pagina no site do
PIPA, uma video-entrevista,
presenca no catalogo bilingue e
divulgacéo de eventos no site e
nas midias sociais do Prémio.

ARTISTAS SELECIONADOS
O Conselho do Prémio PIPA
selecionou cinco artistas entre
os participantes do Prémio
PIPA 2021. Os cinco Artistas
Selecionados s&o os vencedores
de 2021, que participaram de
uma exposicado/ocupacao Nos
sites e nas midias sociais do
Prémio, produzindo algum
material especialmente
desenvolvido para a ocasigo.
A ideia é que sirva como uma
exposicdo virtual dos Artistas
Selecionados e contribua para
a divulgacao das obras, sem
estabelecer uma competicdo
entre os cinco. Cada um
recebeu uma doacdo de
R$10.000.

PIPA ONLINE 2021

Continua opcional para todos
os participantes da edicao,
mantendo o voto pela internet
em duas fases. Assim como nos
anos anteriores, No primeiro
turno o voto so foi valido desde
gue se votasse em trés artistas

no minimo. No segundo turno,
o eleitor pode escolher apenas
um entre os artistas que obti-
veram mais de 500 votos na
primeira fase. Por fim, o PIPA
Online 2021 fez uma doagéo

de R$5.000 para cada um

dos dois artistas mais votados
ao final do segundo turno da
votacdo. Esta vitrine virtual, que
busca ser 100% democratica e
descentralizada, é especialmen-
te relevante para os artistas de
fora do eixo Rio-Sao Paulo que
ndo sdo representados por ga-
lerias: eles encontram na vota-
cd0 uma maneira de mobilizar
pessoas e, desta maneira, divul-
gar ainda mais o seu trabalho.
Diferente dos anos anteriores,
em gue os vencedores doavam
uma obra para o Instituto, n&o
sera solicitado nem aos selecio-
nados, nem aos vencedores do
PIPA Online nenhuma doacéo.
As mudancas no PIPA 2021

vao de acordo com 0 Nosso
desejo de abarcar mais artistas
na trajetdria do Prémio e, por
meio de aquisicdes pontuais,
diversificar e pluralizar as obras
em nosso acervo. Queremos
distribuir de forma mais ampla
0s recursos do Instituto e incen-
tivar outros artistas que ja pas-
saram por edicdes anteriores,
comissionando e intensificando
a aquisicdo de novas obras.

premiopipa.com // pipaprize.com 7



PIPA 2021

novos horizontes
PIPA 2021

new horizons

Luiz Camillo Osorio
Curador do Instituto PIPA
Instituto PIPA curator

We invite you, the reader,
to find out more about the
artists nominated in 2021
and the five winners, each
of whom had a conversation
with me about their career
and a text written specially
by a guest critic.

All of which makes this
catalogue an invaluable
document from this special
moment in Brazilian
contemporary art. We hope
you enjoy the read and look
forward to seeing you in
2022.

8 institutopipa.com

The PIPA Prize 2020 took place under extremely adverse condi-
tions. A year of pandemic and isolation, restrictions and apprehen-
sion. When it became clear that an exhibition was off the cards,
the Board decided to declare all four finalists - Gé& Viana, Maxwell
Alexandre, Randolpho Lamonier and Renata Felinto - winners,
sharing the prize among them. These artists all had a robust
trajectory and displayed in their artistic practices an interesting
combination of poetic experimentation and political convictions.
Voices that did not previously reach the mainstream circuit and
bodies rendered invisible have in the last few years been able to
envisage a possible horizon.

Following on from this process, and seeing that 2021 showed every
sign of being equally overshadowed by the pandemic and social
isolation, a number of changes were introduced to the PIPA Prize
for 2021. We decided to focus our nominations on artists with a
shorter trajectory - no more than ten years since their first institu-
tional exhibition. This decision to focus more clearly on recent out-
put is in harmony with the intention of the prize to foster careers
rather than provide recognition for established artists. As it has
been since its inception, the PIPA Prize is a barometer of trends in
contemporary Brazilian art in its broadest sense, encompassing
the patchwork of micro-scenes that make up its diversity and in-
tensity. The prize aims to take account of these differences without
detracting from their relevance. The five artists selected by the
board from the nominees in 2021 are all this year’s winners. They
have occupied the website and social media for a week rather
than appearing in a traditional exhibition. Having complementary
in-person and online formats is something that is here to stay, and
in No way mars the experience of and contact with the works.

The five winners in 2021 are Castiel Vitorino Brasileiro, Denilson
Baniwa, llé Sartuzi, Marcela Bonfim and Ventura Profana. A very
powerful subset from a time of great challenges and upheaval in
Brazilian life, when artists have continued to demonstrate their ca-
pacity to resist and open up lines of flight to a future that is still
nebulous. These new voices, which we have seen emerge through
the PIPA Prize in recent years, seek out alternative forms of po-
etic materialization and different configurations for the artistic
languages at their disposal, recomposing the documental and fic-
tional, shifting identities, and shining a light on repressed wounds.
It is impossible to imagine the future without revisiting the past,
without laying bare the conflicts and, from them, inventing new
ways of living together. Art is part of this cultural context and
Brazil's contemporary art is proof of how strong an association
there is between vitality and urgency.

O Prémio PIPA 2020 aconteceu sob condicdes bastante adversas.
Um ano de pandemia e isolamento, de restricdes e inquietacdes.
N&o sendo possivel realizar a exposicdo dos finalistas, o conselho
do Prémio acabou optando pela partilha, considerando os qua-
tro artistas vencedores: Gé Viana, Maxwell Alexandre, Randolpho
Lamonier e Renata Felinto. Todos eles artistas com trajetdria ja ro-
busta, evidenciando em suas praticas artisticas uma combinacao
interessante de experimentacdo poética e urgéncia politica. Vozes
gue antes ndo chegavam ao grande circuito e corpos invisibilizados,
nos Ultimos anos conseguiram vislumbrar um horizonte possivel.

Dando continuidade a este processo tendo em vista que o ano
de 2021 seguia sob a marca da pandemia e do isolamento social,
o Prémio PIPA 2021 passou por algumas mudancas. Resolvemos
focar as indicacdes para o prémio nos artistas com trajetoria mais
recente - no maximo 10 anos desde a primeira exposicado institu-
cional. Resolvemos apostar com mais clareza na producé&o recen-
te, evidenciando tratar-se mais de um prémio de fomento do que
de consagracdo. Como vem sendo desde o inicio, o Prémio € um
termdmetro da producédo contemporanea brasileira, olhando-a de
forma alargada, percebendo as muitas micro-cenas que formam
sua diversidade e sua intensidade. Ele procura tracar um inventa-
rio das diferencas sem abrir m&o da contundéncia. Os cinco artis-
tas selecionados pelo conselho, entre os indicados de 2021, s&o
considerados premiados. Eles fazem uma ocupacdo do site e das
redes sociais ao longo de uma semana, em vez de uma exposi-
cdo presencial. A complementaridade entre os ambientes online
e presencial € uma realidade que veio para ficar, sem prejuizo da
experiéncia e do contato com as obras.

Os cinco artistas premiados em 2021 foram Castiel Vitorino
Brasileiro, Denilson Baniwa, Ilé Sartuzi, Marcela Bonfim e Ventura
Profana. Um recorte bastante forte de um momento dificil e con-
turbado da vida brasileira, na qual os artistas seguem mostrando
sua capacidade de resistir e abrir linhas de fuga para um futuro ain-
da nebuloso. Estas novas vozes, que vimos surgir no Prémio PIPA
nos ultimos anos, procuram modos alternativos de materializacdo
poética, buscam reconfigurar as linguagens artisticas disponiveis,
recompondo o documental e o ficcional, deslocando identidades
e explicitando feridas recalcadas. Ndo é possivel imaginar o futuro
sem revisitarmos o passado, sem evidenciar os conflitos e, a partir
deles, inventar formas novas de vivermos juntos. A arte é parte
deste contexto cultural e a producaéo contemporanea brasileira
evidencia o quanto urgéncia e vitalidade caminham juntos.

Convidamos todos a conhecer
o conjunto de artistas
indicados em 2021, assim
como os cinco premiados,
que além de contarem com
um texto especialmente
produzido por um critico(a)
convidado(a), fizeram
também uma conversa
comigo sobre suas trajetérias.

Tudo isso reunido faz deste
catalogo uma referéncia
indiscutivel sobre um
momento especial da arte
contemporanea brasileira.
Boa leitura e até 2022.

premiopipa.com // pipaprize.com 9



Prémio PIPA 2021
Focando no fomento
PIPA Prize 2021
Fostering Careers

Lucrécia Vinhaes
Roberto Vinhaes
Fundadores do Instituto PIPA
Founders of the PIPA Institute

As an outcome of this
process, this twelfth edition
of the Prize is focused on
fostering artists at an early
stage of their careers,
targeting artists whose first
exhibition was held no more
than ten years ago. Artists,
whether young or not, with
more recent trajectories.

10 institutopipa.com

The PIPA Board is always discussing and evaluating the PIPA
Prize to ensure it is adapted to its time without losing its original
defining features and stays true to its mission to support Brazilian
contemporary art.

The PIPA Prize is designed to support and contribute to the develop-
ment of the careers of all the nominated artists. All this year’s nom-
inees appear in this catalogue. On our websites, in both Portuguese
and English, there are around 500 pages showcasing the works
and biographies of the artists who have participated in at least one
edition of the Prize, comprising an exclusive body of material that
forms a rich source of research on the art scene in Brazil.

Since the PIPA Prize was created in 2009, one topic has recurred
in the Board’s discussions: whether the Prize should be designed to
foster the careers of Brazilian artists or to provide recognition for
them. The initial idea was that it should be geared towards emerging
artists, artists with a recent, promising, but consistent career. It would
be an award - recognition of their trajectory - and at the same time
an incentive, a confirmation of their careers on the national circuit
and support for them to gain international recognition.

In the first nine years of the Prize, the winners received not only
a cash donation but the opportunity to attend a three-month
international art residency program. In some of the years we
partnered with the London-based Gasworks for this purpose,
while in others we offered residencies at Residency Unlimited, in
New York. However, we found that some of the artists, for a variety
of reasons inherent to them or their previous experience, did not
take advantage of the opportunity or else did not put a great deal
of value on it. As such, in 2019 and 2020 we decided that this
benefit should be converted into a cash prize for the winner to use
on a project of their choice - even an art residency if they so wish.
In 2021 the PIPA Prize had some relevant changes, partly in
response to the uncertainties spawned by the pandemic about
whether in-person exhibitions could be held, and partly because
of questions about its profile.

In previous years, the Board would choose four finalists. After an
exhibition was held and the jury had assessed their work, one of
the four would be named the winner. All four finalists received
a cash prize and donated works to MAM Rio (in the nine years
when the Prize was held in partnership with that museum) or to
the PIPA Institute (in the last two years). In 2020, with all the re-
strictions imposed by the Covid-19 pandemic making an in-per-
son exhibition impossible, we decided to abort the final competi-
tion stage and declare all four finalists the winners of PIPA 2020.
In October and November 2020, they did a virtual exhibition/
takeover on our websites and social media when the in-person
exhibition would have been held. Now, exactly one year after

O Conselho esta sempre discutindo e avaliando o Prémio, tentan-
do adequa-lo ao momento sem perder as caracteristicas que le-
varam a sua criacdo, e mantendo sua missdo de apoiar a arte con-
temporanea brasileira.

O Prémio PIPA tem o objetivo de incentivar e contribuir para o de-
senvolvimento das carreiras de todos os artistas indicados. Todos os
participantes da edicdo constam neste catdlogo. Nossos sites, nas
versdes em portugués e inglés, acumulam aproximadamente 500
paginas com trabalhos e biografias dos artistas que participaram em
alguma edicdo do Prémio, reunindo conteudo exclusivo que forma
uma rica fonte de pesquisa sobre a cena de arte atual no Brasil.

Desde a idealizacdo do Prémio PIPA em 2009, um tema tem sido
recorrente nas discussdes do Conselho: se o Prémio seria desti-
nado ao fomento ou ao reconhecimento dos artistas brasilei-
ros. A ideia inicial consistiu de direcionar aos artistas emergentes,
aqueles com carreira recente, promissora mas consistente. Seria
uma premiacdo - um reconhecimento pela trajetdria - e ao mesmo
tempo um incentivo, uma confirmacao de suas carreiras no circui-
to nacional e um apoio na insercado internacional.

Nas nove primeiras edicdées do Prémio, os vencedores recebiam,
além de uma doacdo em dinheiro, o beneficio de um periodo de
trés meses em um programa de residéncia artistica internacional.
Em alguns anos, nossa parceria foi com a Gasworks de Londres, e
em outros com a Residency Unlimited em Nova York. Observamos
qgue alguns artistas vencedores, por diversas razdes inerentes a
cada um e de acordo com experiéncias anteriores, ndo aproveita-
vam, e alguns ndo valorizavam tanto a oportunidade. Decidimos
entdo, em 2019 e 2020, que esse beneficio fosse um valor moneta-
rio para o artista utilizd-lo para um projeto a sua escolha, até mes-
Mo para uma residéncia artistica, caso fosse a opcédo de interesse.
Com a incerteza que a pandemia instalou - a dlvida sobre a reali-
zacdo de exposicdes presenciais, além do prdprio questionamento
sobre o perfil do Prémio -, o PIPA 2021 sofreu uma reformulacéo.

Nos anos anteriores, o Conselho escolhia quatro finalistas. Apods
uma exposicado presencial e avaliacdo de um Juri de Premiacéao,
um dos quatro era aclamado como vencedor do Prémio. Todos
0s quatro finalistas recebiam uma doacdo monetaria e doavam
obras para o MAM - no caso das nove edicdes realizadas em
parceria com aquele museu - ou para o Instituto PIPA, que foi o
caso dos ultimos dois anos. Em 2020, devido as limitacdes que a
pandemia da Covid-19 impds, impedindo a exposicdo presencial,
optamos por declarar os quatro finalistas como os vencedores do
PIPA 2020, sem competicdo. Entre outubro e novembro de 2020,
eles fizeram uma ocupacao/exposicado virtual em nossos sites e
redes sociais no periodo em que estava prevista a exposicdo pre-
sencial. Exatamente um ano apds a data prevista inicialmente,

A décima segunda edicao do
Prémio é focada no fomento
de carreiras em fase mais
inicial, direcionada a artistas
cuja primeira exposi¢cao
aconteceu no maximo ha dez
anos. Artistas jovens ou ndo
com trajetdérias mais recentes.

premiopipa.com // pipaprize.com 11
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the date initially set, Gé Viana, Maxwell Alexandre, Randolpho
Lamonier and Renata Felinto are finally showing their works to
the public in a striking and impressive exhibition at Paco Imperial,
a building in the center of Rio de Janeiro that played a pivotal role
in the history of Brazil. The exhibition is occupied fluidly by all four
winners, and their works are placed in such a way as to foreground
their potential interplays, augmenting their combined potency.

Prémio PIPA 2020, Paco Imperial, Rio de Janeiro. Fotos de Jaime Acioli e Thais

Alvarenga (performance de Renata Felinto no pétio) // PIPA Prize 2020, Paco
Imperial, Rio de Janeiro. Photos by Jaime Acioli and Thais Alvarenga (Renata
Felinto’s performance at the courtyard)

Gé Viana, Maxwell Alexandre, Randolpho Lamonier e Renata
Felinto finalmente mostram ao publico suas obras, numa bela e con-
tundente exposicdo no Paco Imperial, um edificio que faz parte re-
levante da historia do Brasil, localizado no centro do Rio de Janeiro.
A exposicdo € ocupada de forma fluida pelos quatro vencedores,
com seus trabalhos posicionados de forma a evidenciar as per-
meabilidades possiveis, aumentando sua poténcia como conjunto.

Prémio PIPA 2020, Paco Imperial, Rio de Janeiro. Fotos de Jaime Acioli e Raphael
Medeiros (vista superior, trabalho de Maxwell Alexandre no pétio) // PIPA Prize
2020, Pago Imperial, Rio de Janeiro. Photos by Jaime Acioli and Raphael Medeiros
(top view, Maxwell Alexandre’s work at the courtyard)
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Deupa Castbel

Prémio PIPA 2021 Ocupagao virtual //
PIPA Prize 2021 Virtual takeover

Prémio PIPA 2021 Apresentando os
Artistas Selecionados Pago Imperial
// PIPA Prize 2021 Presenting the
Shortlisted Artists Pago Imperial
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In 2021, we decided to select five artists - Castiel Vitorino, Denilson
Baniwa, llé Sartuzi, Marcela Bonfim, and Ventura Profana - from
among the 64 artists competing for the Prize. Although all five of
these artists have a recent trajectory, they were chosen because
they are developing work that stands apart, showing through a
variety of media the plurality of the art being done in Brazil. They
also hail from different regions of this country, with its continental
proportions and extraordinary heterogeneity.

In the face of continued uncertainty about whether a traditional
exhibition would be possible, we decided just to schedule an
online exhibition, which entails a virtual takeover of our websites
and social media (following on from the success of this format in
2020), as well as a partnership with the virtual exhibition platform
Preview. The virtual exhibition runs from September 13 to October
16 and shows works prepared especially for the occasion. We will
also present the five artists and their work on television screens
at Paco Imperial at the same time that the exhibition of the 2020
winners is held there. Another change to the award structure is
that the five selected artists will not be donating works, as previous
winners have done.

These latest changes to the PIPA Prize, designed to help

new artists launch their careers, are taking place at the same
time that the PIPA Institute is planning to take a bigger role
in Brazilian contemporary art through different initiatives,
commissions of new works and acquisitions for its collection,
drawing on the works produced by the artists participating in
the PIPA Prize.

For 2022, we will assess this year’s results, retaining what went
well and adjusting where needed, while also allowing room to
introduce new elements.

Em 2021, optamos por selecionar cinco artistas - Castiel Vitorino,
Denilson Baniwa, Ilé Sartuzi, Marcela Bonfim e Ventura Profana
entre os 64 participantes para serem os premiados desta edicdo.
Os cinco Artistas Selecionados de 2021, apesar de contarem com
uma trajetdria recente, foram escolhidos por estarem desenvol-
vendo um trabalho diferenciado, mostrando, através de midias va-
riadas, o quanto a producéao artistica brasileira é plural. S&o artis-
tas de regides diferentes de um pais com dimensdes continentais
e heterogéneas.

Ainda com a incerteza da viabilidade de uma exposicdo presencial,
decidimos programar apenas a exposicdo online, com uma ocu-
pacao virtual em nossos sites e redes sociais (seguindo o mode-
lo da experiéncia bem sucedida em 2020), além de uma parceria
com a plataforma de exposicdes virtuais Preview. A exposicdo vir-
tual acontece no periodo de 13 de setembro a 16 de outubro, com
material especialmente desenvolvido para a ocasido. Além disso,
apresentaremos os cinco artistas e seus trabalhos em monitores
de TV, no Paco Imperial, no mesmo periodo da exposicdo dos ven-
cedores de 2020. Uma outra mudanca na estrutura do Prémio é
que os cinco Artistas Selecionados ndo doam obras, como os ven-
cedores das edicdes anteriores.

As alteracoes recentes do Prémio PIPA, visando o

fomento de novos artistas, acontecem em paralelo com a
intencdo do Instituto PIPA de aumentar sua participacao
na arte contemporanea brasileira fazendo outras ac¢oes,
comissionamentos e aquisi¢coes para sua colegao,

tendo como fonte os artistas participantes do Prémio PIPA.

Para 2022, avaliaremos os resultados desta edi¢cao, para
mantermos o que foi bem sucedido, fazermos os ajustes
necessarios, e eventualmente implementarmos outras
novidades.

Prémio PIPA 2021 Ocupagao virtual //
PIPA Prize 2021 Virtual takeover
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Fluxograma
Flow chart

Conselho
Board

Roberto Vinhaes //
Lucrécia Vinhaes //
Luiz Camillo Osorio

// Kiki Mazzucchelli //
Marcelo Mattos Araljo
// Moacir dos Anjos //
Luis Anténio Almeida
Braga // Tadeu Chiarelli
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Comité de Indicagéao
Nominating Committee

Ana Avelar // Cadu

// Catarina Duncan

// Claudio Mubarac

// Christiane Laclau

// Daniela Labra //
Fabiana Lopes //

Gé Viana // Guy Amado
// Hélio Menezes //
Marcelo Reis // Mariano
Klautau Filho // Marina
Camara // Maxwell
Alexandre // Miguel
Chikaoka // Naine
Terena // Paulo Reis //
Randolpho Lamonier
// Raphael Fonseca

// Renata Felinto //
Roberto Vinhaes //
Suzette Venturelli //
Tadeu Chiarelli

Artistas Indicados
Nominated artists

Adriana Moreno // Adriano Machado //
Agrade Camiz // Alex Oliveira // Ana
Beatriz Almeida // Ana Frango Elétrico
// Ana Hortides // André Arcari //
Aoruaura // Artur Cabral // ASCURI //
Bruno Scharfstein // Carolina Botura //
Castiel Vitorino Brasileiro // Charlene
Bicalho // cosme sao Lucas // Daiara
Tukano // Daniella Domingues // Dayane
Tropicaos // Denilson Baniwa // Dinho
Araujo // Eliana Brasil // Elilson // Elisa
Arruda // Elizabeth Degenszejn //
Gabriela Sacchetto / Genilson Guajajara
// Geovanni Lima // Gustavo Silvamaral
// Hariel Revignet // llan Kelson // 1lé
Sartuzi // Iva Coelho // Jaider Esbell

// Jodo Paulo Racy // Jonas Arrabal //
Keila Sankofa // Kika Carvalho // Laiza
Ferreira // Leandro Muniz // Leticia Lopes
// Lorena Ferreira // Luana Vitra // Luisa
Almeida // Lyz Parayzo // Marcela Bonfim
// Maré de Matos // Marina RB // Natalia
Marques - Emaye // Nau Vegar // Nidia
Aranha // Nina Lins // Patricia Teles //
Pedro Suzuki Ursini // Priscila Rezende //
Rebeca Carapia // Renan Teles // Ricardo
Alves // Rubiane Maia // Ruth Albernaz //
Sara Ndo Tem Nome // Thainan Castro //
Ventura Profana // Victor Galvao

Doac¢ao para cada artista
Donation for each artist
R$10.000

Conselho
Board

Escolha dos

Artistas Selecionados
Choosing the
Selected Artists

Artistas Selecionados
Shortlisted Artists
Castiel Vitorino
Denilson Baniwa

11é Sartuzi

Marcela Bonfim
Ventura Profana

Site
Website

PIPA Online
Daiara Tukano
Ruth Albernaz

Doac¢ao para cada artista
Donation for each artist
R$5.000

Exposi¢do e

ocupac¢ao Online

Virtual exhibition

and online takeover
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Premio PIPA 2021
PIPA Prize 2021

Conselho Prémio PIPA
PIPA Prize Board

Roberto Vinhaes

Lucrécia Vinhaes

Luiz Camillo Osorio
Conselheiros Fundadores //
Founding Members

Conselheiros Convidados
Invited Board Members

Kiki Mazzucchelli
Curadora e critica independente radicada em Londres, Reino Unido //
Independent critic and curator based in London, UK

Luis Antonio de Almeida Braga
Colecionador // Art collector

Marcelo Mattos Araujo

Superintendente Executivo do Instituto Moreira Salles,

Presidente do IBRAM de 2016 a 2018 e Secretario da Cultura do Estado
de Sao Paulo de 2012 a 2016 // Executive Superintendent of Instituto
Moreira Salles, President of IBRAM from 2016 to 2018 and Secretary
of Culture of Sao Paulo from 2012 to 2016

Moacir dos Anjos

Coordenador de Artes Plasticas da Fundagao Joaquim Nabuco,
Pernambuco // Visual Arts Coordinator at Fundagao Joaquim
Nabuco, Pernambuco

Tadeu Chiarelli

Diretor da Pinacoteca do Estado de Sao Paulo de 2015 a 2017 e
professor do curso de Artes Visuais da USP // Director of Pinacoteca
of Sao Paulo from 2015 to 2017 and professor at Visual Arts College

of University of Sao Paulo



Selecionados
Shortlisted

Castiel Vitorino Brasileiro
Denilson Baniwa

Ilé Sartuzi

Marcela Bonfim

Ventura Profana

Os cinco Artistas Selecionados foram escolhidos
em reuniao do Conselho do Prémio PIPA entre

os 67 artistas participantes desta edig¢ao de 2021,
baseado em sua trajetoria e em suas paginas no site
do Prémio PIPA.

The five Shortlisted Artists were chosen at the
PIPA Prize Board meeting from the 67 participating
artists of this 2021 edition, based on their career
and their profile pages on the PIPA Prize website.



Castiel Vitorino Brasilelro

Vitéria, ES, 1996 // Vive e trabalha no
Planeta Terra // Indicada ao Prémio
PIPA 2019 e Artista Selecionada do
Prémio PIPA 2021

Vitéria, Brazil, 1996 // Lives and
works on Planet Earth // PIPA Prize
2019 nominee and PIPA Prize 2021
Shortlisted Artist

castielvitorinobrasileiro.com

Artista, escritora e psicologa,
mestre em Psicologia

Clinica pela PUC-SP. Vive

a Transmutacao como um
designio inevitavel. Dribla,
incorpora e mergulha em

sua ontologia Bantu. Assume
a cura como um momento
perecivel de liberdade. Estuda
e constrdi espiritualidade e
ancestralidade interespecifica.

Artist, writer and psychologist,
holds a master’s degree in
Clinical Psychology from PUC-
SP. She lives the transmutation
as an inevitable determination.
She circumvents, incorporates
and dives into her Bantu
ontology. She takes healing

as a perishable moment of
freedom. She studies and
builds interspecific spirituality
and ancestry.
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“Corpoflor”, 2016-2021, série fotografica (acima e a direita) // “Corpoflor”,

2016-2021, photographic series (above and on the right)
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Castiel Vitorino
Brasileiro: Maria
Padilha das Estradas
Castiel Vitorino
Brasileiro:

Maria Padilha

of the Highways

Hélio Menezes

In a recent conversation with Tigand Santana, inspired by one of his
more captivating and enigmatic verses, “life is time before dust”,
we were talking about the marked, albeit not always remarked
upon, presence of Bantu cosmoperceptions in the formation of
the African Diaspora in these parts. How they have shaped the
Portuguese language reinvented in Brazil, the everyday thinking
and praxis of Diaspora belief communities and the language of
contemporary artists like Castiel Vitorino Brasileiro, who have
immersed themselves in the aesthetic and philosophical waters of
Central Africa for their research and work.

The verse is misleading. In it, life is understood as the moment of
the breath that precedes and spreads mpemba, the magical kaolin
that connects worlds, opens doors, and energizes and protects
bodies. Dust here is not necessarily a metaphor for death; indeed,
strictly speaking the word is just one of the metamorphic stages
of life in this chain of thought that Castiel also follows. If all things
turn to dust, Tigana argues, then all things transmute matter,
inhabit this threshold-place between presence and energy: “a
pivot between existing frequencies and events that are yet to

come”, as he puts it.

Numa conversa recente com Tigana Santana, inspirada num de
seus versos mais encantadores e enigmaticos - “a vida € o tempo
antes do pd” -, comentdvamos sobre a presenca marcante, ainda
gue nem sempre remarcada, das cosmopercep¢des Bantu na for-
macdo dos lados de céd da didspora africana. Estruturantes que sdo
da lingua portuguesa reinventada no Brasil, na cotidianidade do
pensamento e praxis das comunidades de terreiro, na linguagem
de artistas contemporaneas, como Castiel Vitorino Brasileiro, que
tém mergulhado nas aguas estético-filosoficas da Africa Central
para a realizacdo de suas pesquisas e trabalhos.

O verso é despistador: nele, entende-se por vida o instante do so-
pro que antecede e pulveriza a mpemba, esse caulim magico que
liga mundos, abre portais, energiza e protege corpos. O pd, aqui,
N&o necessariamente metaforiza morte - a rigor, alids, tal palavra
ndo passa de um dos estados metamorficos da vida, nesse enca-
deamento de pensar que Castiel também traceja. Se todas as coi-
sas viram po, argumenta Tigana, entdo todas as coisas transmu-
tam a matéria, habitam esse lugar-limite entre presenca e energia:
“uma dobradica entre frequéncias existentes e acontecimentos
que ainda virao”, em suas palavras.

“Quarto de Cura”, 2018-2019, instalagao
realizada dentro da casa de Renato
Santos, no Morro da Fonte grande,
Vitoria, ES (a esquerda) // “Quarto de
Cura”, 2018-2019, installation held
inside the house of Renato Santos, at
Morro da Fonte grande, Vitéria, Brazil
(on the left)

“Quarto de Cura. Espago Perecivel
de liberdade”, 2021, Frestas, Trineal
do Sesc, Sorocaba, SP // “Quarto de
Cura. Espago Perecivel de liberdade”,
2021, Frestas, Trineal do Sesc,
Sorocaba, Brazil

26 institutopipa.com

premiopipa.com // pipaprize.com 27



d

“Hibisco”, 2019, fotografia digital,
Vitéria, ES // “Hibisco”, 2019, digital
photography, Vitéria, Brazil

1

Translated from the neologism
‘exuzilhar’, coined by Cidinha da Silva
in reference to the deity Eshu.

Wi ith her creations, Castiel
shows us a lexicon that is
all new, a world that cannot
be reached through sight
illuminated by reason.
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According to this perception, existing as presence-body therefore
implies succumbing to Time (he who inhabits the core of Iroko), the
natural wasting of cells, the continual renewal of the epidermis, the
bodily transformations driven by the most unlikely of mechanisms
and desires: “living is being destined to transmutate”.

Evidently, this way of reflecting on and living in the world owes
nothing to the Cartesian cogito or mechanical thinking formulas that
are believed to be able to dispense with pores, shivers, intuitions,
sentiments and emotions as mechanisms for apprehending the
unfathomable nature of what surrounds and constitutes human
experience.

| remember this conversation because | believe that the terms of
the dialogue are absolutely germane to the set of works that Castiel
has been doing over the past six years. Born in Vitdria, capital of
the state of Espirito Santo, she has developed artistic enquiries that
deliberately eshuize! Bantu teachings with studies in psychology,
clinical practice, performative writing, and Macumba rites, cross-
pollinating them in a zone of nebulosity and unpredictability.

With Castiel, we are invited to conceive of different notions of time
and life, death and transformation; we are forced to continually
review our own vocabulary and sensibilities toward the invisible,
the unnameable; we are called upon to go beyond the ontological
and epistemological binaries that hold up the modern Western
colonial project.

A prolific artist and avid researcher, Castiel goes about moulding this
complex world of reflections into videos, photographs, pottery, objects,
performances, watercolours, temples, texts, courses, workshops,
publications, podcasts. Using different languages and forms to
embody much of her work, Castiel develops and applies an original
and broad conception of the idea of healing. Because underlying
the making of her works is a manifest proposal to bring about bodily
states, affect the energy of those who interact with them, putting
into practice a comprehensive notion of health that rejects sterile
oppositions like body vs. mind, spirit vs. matter, biotic vs. abiotic.

Not surprisingly, herbs, shells, crystals, sun, salt, moon, eclipses,
water, earth, flowers, palm oil, wind, stars, coal, secrets, stones,
chakras, fire, anus and other powerful agents in the promotion
of physico-chemical changes to relieve sickness are all central
elements of her works. Manjericdo [Basil] (2019), Comigo-
ninguém-pode [With-me-nobody-can] (2018), Hibisco [Hibiscus]
(2019), Plantas que Curam [Plants that Heal] (2018) and Corpo-flor
[Flower-Body] (2016 - present) are examples of creative processes
whose poetic language and title are indicative of the artist’s
profound engagement with the effects of “radical hybridism with
lives from other kingdoms and worlds”, to borrow her words.

Existir como corpo-presenca, nessa percepcdo, implica portanto
viver submetido a Tempo (aguele que habita o cerne do Iroko),
ao desgaste natural das células, a renovacdo continua da epider-
me, as transformacdes corporais motivadas pelos mais insuspeitos
mecanismos e desejos: “viver é destinar-se ao transmutativo”.

Tal modo de refletir e viver o mundo, claro estd, nada deve ao co-
gito cartesiano ou outras formulas maguinicas de pensamento que
se acreditam capazes de prescindir dos poros, calafrios, intuicdes,
sentimentos e emog¢des como mecanismos de apreensdo do in-
sondavel que ronda e constitui a experiéncia humana.

Relembro essa conversa por acreditar que os termos do didlogo
sdo de todo co-pertinentes ao conjunto de trabalhos que Castiel
vem realizando nos ultimos seis anos. Nascida na Fonte Grande,
Vitdria (ES), a artista vem desenvolvendo uma pesquisa que delibe-
radamente exuzilha' ensinamentos Bantu a estudos em Psicologia,
pratica clinica, escrita performatica e macumbaria, entrecruzan-
do-0s numa zona de indiscernibilidade e imprevisibilidade.

Com Castiel, somos convidadas a conceber outras nocdes de tem-
po e de vida, de morte e transformacao; impelidas a uma revisdo
continua de nosso vocabulario e sensibilidades perante o invisivel,
o inominavel; somos convocadas a superar os binarismos onto-
-epistemoldgicos gue edificam o moderno projeto ocidental de
colonialidade.

Artista proficua e pesquisadora inquieta, Castiel vem plasmando
esse universo complexo de reflexdes em videos, fotografias, ce-
ramicas, objetos, acdes performaticas, aguarelas, templos, textos,
cursos, oficinas, publicacdes, podcasts. Por meio de diferentes lin-
guagens e formas com que da corpo a boa parte de suas criacdes,
Castiel desenvolve e aplica uma elaboracdo abrangente e original
da ideia de cura. Pois subsiste a consecucdo de suas obras um
propodsito manifesto de estimular estados corporais, agir energica-
mente sobre aquelas que se relacionam com elas, pondo em prati-
ca uma nocdo integrativa de saude que ignora oposicdes inférteis
como corpo X mente, espirito x matéria, bidtico x abiodtico.

N&o a toa, ervas, conchas, cristais, sol, sal, lua, eclipse, dgua, terra,
flores, dendé, vento, estrelas, carvao, segredos, pedras, chakras,
fogo, cu e outros agentes poderosos na promog¢ao de mudangas
fisico-quimicas em direcdo ao desadoecimento, sdo elementos
centrais de seus trabalhos. Manjericdo (2019), Comigo-ninguém-
pode (2018), Hibisco (2019), Plantas que curam (2018) e Corpo-flor
(2016 - presente) exemplificam processos criativos que trazem, na
poética como no titulo, a implicacdo profunda da artista com os
efeitos do “hibridismo radical com vidas de outros reinos e mun-
dos”, para recuperar seus proprios termos.

1

Conceito tomado por empréstimo a
Cidinha da Silva.

Com suas criagoes,

Castiel nos apresenta um
léxico todo renovado,

um mundo impalpavel pelas
lentes iluminadas da razao.
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“Ponto Riscado”, 2020, fotografia //
“Ponto Riscado”, 2020, photograph
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This continuum that interconnects different ways of embodying
life on Earth (“experience-bodies”, in Tigand’s vocabulary), in
which there is a cognoscitive interchange between different bodies
inhabiting this planet, is at the root of two other fundamental and
founding concepts embedded in the world sustained by Castiel’s
work: the notions of ephemerality and transmutation.

For in the life-art of this artist-macumbeira, everything that lives
is transitory, interpenetrating and modifying. Everything that
inhabits the world makes up landscapes of one and the same
ecology whose only certainty is impermanence. This principle of
the inevitability of change leads to a radical denial of the post-
Enlightenment belief in the linearity of time, which is manifested
effectually and thought-provokingly in her work.

Prime symptoms of this interrelatedness are Ponto Riscado
[Scratched Point] (2020) and Uma Noite sem Lua [A Moonless
Night] (2020), works in which the Bakongo cosmogram is invoked
simultaneously as sign and signifier, as visual and agency-endowed.
The round and crossed form of the symbol, cut through by the
Kalunga, graphically encodes an intricate philosophical reflection
on the fleeting nature of days and life, drawing an association
between the passing of the hours and the cycles of birth-death-
transformation. For the artist, this sacred symbol of Central
African philosophies serves as a kind of visual writing that harks
to ancestral times, a fecund avenue for conceptual and graphic
language outside the rigid dictates of reason.

Perhaps this is why the sea repeatedly appears as a character and
concept in her creations. Possibly informed by the ever-changing
dance of the waves of the sea in layers, the ceaseless movement of
ebbs and flows; by the fine line of the horizon, where water turns
into air and air into water, beneath which the sun dips every day
and is transmuted, dusking the day in a fleeting instant that melds
with night-time - and the opposite being equally true.

This circular conception of time and the ocean can be seen in
temples like Nada Aqui se Acaba [Nothing Here Ends] (2020),
Eclipse (2021), Quarto de Cura [Healing Room] (2018, 2021) and
Local de Trava [Tranny Place] (2019). With their orbicular design,
these are places Castiel has called “short-lived spaces of freedom”;
places open to unstable moments and impermanent situations of
pause; places of inconstant equilibrium, the activation of ancestral
memories and techniques for desubjectivization; places of delivery
and reencounter.

This Kalunga-Atlanticis effectively a subject of constant reflectionin
Castiel’s work. The ocean features in works like Vira Mar [Becoming
Sea] (2017), OQuco o Mar [I Listen to the Sea] (2018), Quando
Lembrei, Voltei [When | Remembered, | Returned] (2019), Ndo Se/

Esse continuum gue interliga diferentes formas de corporificacdo
da vida na Terra (“corpos-experiéncia”’, no vocabulario de Tigana),
de intercambialidade cognoscitiva entre carcacas diversas que
habitam este planeta, estd na base de outros dois conceitos fun-
dantes e fundamentais para imiscuir-se no universo que a obra de
Castiel sustenta: as nocdes de efemeridade e transmutacao.

Pois na arte-vida dessa artista-macumbeira, tudo que vive é
transitorio, se interpenetra e modifica; tudo que habita o mundo
compde paisagens de uma mesma e sé ecologia, cuja certeza é a
impermanéncia. Este principio da inevitabilidade da mudanca en-
gendra uma negacdo radical da crenca pds-iluminista na lineari-
dade do tempo, manifestando-se de maneira proficua e instigante
em seus trabalhos.

Sintomas exemplares desse imbricamento sdo Ponto Riscado (2020)
e Uma noite sem lua (2020), trabalhos nos quais o Cosmograma
Bakongo é invocado simultaneamente como signo e significante,
como visualidade e instrumento agentivo. A forma esférica e en-
cruzilhada do simbolo, cortado pela kalunga, codifica graficamente
uma intrincada reflexdo filosdfica sobre a transitoriedade do dia e
da vida, aproximando a passagem das horas aos ciclos de nasci-
mento-morte-transformacdo. A artista encontra nesse simbolo sa-
grado das filosofias centro-africanas, espécie de escrita visual que
remonta a tempos ancestrais, uma possibilidade fecunda de lingua-
gem conceitual e grafica, fora dos ditames engessados da razao.

Talvez por esse motivo o mar reincida como personagem e concei-
to contumaz em suas criacdes. Quem sabe informadas pela danca
mutante da ondulacédo marinha em camadas, do movimento in-
cessante de vazantes e enchentes. Pela linha ténue do horizonte
onde agua se converte em ar e vice-versa, onde o sol diariamente
mergulha e se transmuta, crepusculando o dia num instante fu-
gidio que se confunde com a noite - o oposto sendo igualmente
verdadeiro.

Essa concepcdo circular do tempo e do oceano se faz perceber em
templos como Nada aqui se acaba (2020), Eclipse (2021), Quarto
de Cura (2018, 2021) e Local de Trava (2019). Com suas arquitetu-
ras orbiculares, trata-se de lugares que a artista vem chamando
de “espacos pereciveis de liberdade”; isto €, locus de abertura de
instantes instaveis e situacdes impermanentes de pausa, de equi-
librio inconstante, ativagdo de memorias ancestrais e técnicas de
dessubjetivacdo, de entrega e reencontro.

Esse Atlantico-Kalunga é, com efeito, sujeito de reflexdo permanen-
te na pratica de Castiel. O oceano protagoniza em trabalhos como
Vira mar (2017), Ouco o mar (2018), Quando lembrei, voltei (2019),
N&o sei mais sentir (2018), As formas que herdei, nas superficies con-
tinuam (2021) e Eu sei respirar embaixo dagua (2021), entre outros

“eu sei respirar embaixo d'agua.

me tirem daqui”, 2021, série //
“eu sei respirar embaixo d'agua. me
tirem daqui”, 2021, series
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“Nada aqui se acaba”, 2020, espago
perecivel de liberdade, 4,5 m de

didmetro e 2,2 m de altura, Sdo Paulo,

SP // “Nada aqui se acaba”, 2020,
perishable space of freedom, 4,5 m
of diameter and 2,2 m of height,
Sao Paulo, Brazil
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Mais Sentir [| No Longer Know How to Feel] (2018), As Formas que
Herdei, nas Superficies Continuam [The Shapes | Inherited Remain
on the Surfaces] (2021) and Eu Sei Respirar Embaixo dAgua [I Can
Breathe Under Water] (2021), along with many others. Also in her
(incredibly delicate) watercolours, composite forms of crustaceans,
fish, cowries and other sea dwellers are hybridized in tones of pink,
brown, and orangey vellow, forming compositions of great beauty
and hypnotic power.

The circle format - apparently endless and beginningless - also
serves the artist as a strong metaphor for the mutating ontology
of Eshu, “the god of dialectic contradiction”, in the pithy definition
given by Abdias Nascimento. With the power to kill a bird yesterday
with a stone thrown today, the transmuting energy of Eshu and the
spiralling time of the Pombagiras are indissociable from Castiel’s
artistic work, for whom nothing is fixed, everything is in rotation.

For in spiritual African-Brazilian philosophies, Pombagira is the
spirit who “hides a dagger in her corset, carries a switchblade in
her suspender belt”. She is defiant, unclassifiable, a trickster, a
rakish swindler; she is multiform, contradictory, neither man nor
woman, neither saint nor demon; she confounds reason, thrives on
secrets; “she spins in the sea, she spins in the square, she spins on
the street”, so say the songs sung in her praise in places of worship.

tantos. Também em suas aquarelas (delicadissimas), formas com-
positas de crustaceos, peixes, cauris e outros seres maritimos se
hibridizam em tons rosaceos, marrons e amarelo-alaranjados, for-
mando composicdes de grande beleza e forca hipndtica.

O formato do circulo - sem fim aparente, tampouco comeco - serve
também a artista como metafora forte sobre a ontologia mutante
de Exu - “o deus da contradicdo dialética”, na definicdo sintética
de Abdias Nascimento. Capazes de matar um passaro ontem com
uma pedra jogada hoje, a energia transmutante de Exu e o tempo
espiralar das Pombagiras sdo indissociaveis da pratica artistica de
Castiel, para quem nada é fixo, tudo esta em rotagao.

Pois nas filosofias espirituais afro-brasileiras, Pombagira € aguela
gue “esconde uma adaga no espartilho, carrega uma navalha na
cinta-liga”. E insubmissa, inclassificavel, da rasteira e ginga na ma-
landragem; € multiforme, contraditéria, nem homem nem mulher,
nem santa nem demonio; confunde a razdo, viceja no segredo -
“ela gira no mar, ela gira na praca, ela gira na rua”, como se canta
nos terreiros em seu louvor.

N&o era meia noite era quase meio dia (2020) e O sétimo caminho
da encruzilhada é o equilibrio (2020) s&o exemplos que sublinham
a forte inspiracdo exusiastica que percorre o conjunto dos traba-
lhos de Castiel. Tal referéncia, contudo, e na contramao de uma
certa tendéncia culturalista de apropriacdo do candomblé por
movimentos algo cedicos da arte contemporanea, ndo se realiza
na chave da representacdo superficial e simbolizacdo folclorizan-
tes. Parte e dirige-se, antes, a fundura que o status onto-filosdfico
de Exu-como-movimento propde ao exercicio do pensamento cri-
tico e criativo.

Mas é em Corpo-Flor (2016-presente) que essa referéncia se reve-
la de modo mais profundamente sistematico e continuado. Numa
recusa radical dos termos e categorias criados pelo pensamen-
to iluminista e suas mitologias de fixacdo de uma identidade una,
essa série fotografica de autorretratos pde em suspeita e em sus-
pensdo as categorias enganosamente estaveis de negritude como
uma raca e da travestilidade como um género, marcadores de sig-
nificados dados, imodveis e pretensamente pré-discursivos.

Realizando-a permanentemente desde 2016, a artista toma o pro-
prio corpo, seu rosto em especial, como suporte e vitrine de um
processo continuado de transfiguracdes, registrando (e fabulan-
do) mudancas inevitaveis de uma corporeidade destinada a mu-
tar-se. Trata-se de um exercicio de repeticdo quase infinita da pro-
pria imagem-em-transformacdo, um gesto paradoxal de fixacdo
no tempo de um estado, em realidade, incapturavel, que ndo se
permite estacionar em versdo definitiva.
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“Lua em Cancer”, 2020, série Aquarelas

// “Lua em Cancer”, 2020, Aquarelas series

2

Concept proposed by Marilyn
Strathern, for whom gender
constructs in pre-colonial Melanesia
are incompatible with the western
binaries of male/female, public/
private. She therefore substitutes the
unifying notion of the (indivisible)
‘individual” with the elastic and

fractionable concept of “dividual”.

34 institutopipa.com

N&o era Meia Noite era Quase Meio Dia [It Wasn’t Midnight it was
Almost Midday] (2020) and O Sétimo Caminho da Encruzilhada € o
Equilibrio[The Seventh Path from the Crossroadsis Balance] (2020)
are examples that underline the strong eshusiastic inspiration
that permeates all Castiel's work. Yet this reference - and running
counter to a certain culturalistic tendency on the part of somewhat
unsavoury movements in contemporary art to appropriate
Candomblé - does not take place under the token of folkifying
superficial representation or symbolization. Rather, it stems from
and is directed to the depth that the ontological and philosophical
status of Eshu-as-movement proposes for the exercise of critical
and creative thinking. But it is in Corpo-Flor [Flower-Body] (2016 -
present) that this reference is revealed in a more deeply systematic
and continuous way. In a radical rejection of the terms and
categories created by Enlightenment thinking and its mythologies
of a single set identity, this series of photographic self-portraits
casts doubt on and suspends the deceptively stable categories of
blackness as one race and transvestality as one gender, markers of
given, unchanging and putatively pre-discursive meanings.

Having worked on this consistently since 2016, Castiel has made her
own body, and especially her face, a support and showcase for
a continuous process of transfigurations, registering (and fabulating)
inevitable changes in an embodiment destined to mutate. It is an almost
infinite exercise in repetition of her own image-in-transformation,
a paradoxical gesture of setting in time of a state that is actually
uncapturable, which refuses to be held still in a definitive version.

In this sense, the serialization of images of herself in this set of
portraits made of ephemerality, unlike Frida Kahlo’s self-portraits
or those of the expedients of reproducibility typical of Pop Art,
does not set about stabilizing a subjectivity that is reaffirmed
through repetition. Rather, it points to the ongoing disintegration
of dividuals?, known to be permanently degradable.

| would even hazard to say that the way Castiel has aerated
contemporary art in Brazil equally indicates a dividual who cannot
be slotted into the geographical delimitations imposed by the
artificial frontiers of colonialism. Despite having in her surname the
nation to whom those born in these lands south of the equator
belong, Castiel is not a Brazilian artist. In fact, her work denies
the idea of Brazil, exposing the ethical and discursive limits of the
fiction of Brazilianness to take on and embrace the world.

For it is by diving into the Great Kalunga, the cyclical to-and-fro of
salt waters, that her work can be sensed. Walking through moonless
nights against the flow of the Atlantic, the radical nature of her ethical
and aesthetic proposal emerges in all its strength and lyricism:

only those who know where Luanda can appreciate its value.

Nesse sentido, a serializacdo de imagens de si nesse conjunto de
retratos feitos de transitoriedade, diferentemente dos autorretra-
tos de Frida Kahlo ou dos expedientes de reprodutibilidade tipicos
da pop-art, ndo visa a fixacdo de uma subjetividade que se reafir-
ma pela repeticdo. Aponta, antes para a desintegracdo continua
de um dividuo? que se sabe permanentemente decomponivel.

Indo além, arrisco dizer que a oxigenacao que Castiel tem trazido a
producdo de arte contemporanea feita no Brasil indicia igualmente
um dividuo gque se sabe incabivel nas delimitacdes geograficas im-
postas pelas fronteiras artificiais do colonialismo. Apesar de carre-
gar no sobrenome o gentilico proprio as nascidas nestas terras ao
sul do Equador, Castiel ndo € uma artista brasileira. Seus trabalhos,
em verdade, negam a ideia de Brasil, expdem os limites éticos e
discursivos da ficcdo da brasilidade: ganham e se voltam ao mundo.

Pois é mergulhando na Kalunga Grande, no balanco ciclico das
aguas salgadas, que seu trabalho se faz sensivel. Caminhando por
noites sem lua, no contrafluxo do Atlantico, a radicalidade de sua
proposta ética e estética emerge com maior forca e lirismo:

sé guem sabe onde é Luanda sabera |lhe dar valor.

2

Conceito tomado por empréstimo

a Marilyn Strathern; para a autora,

as construgdes de género na
Melanésia pré-colonial sdao
incompativeis com os binarimos
ocidentais masculino x feminino;
publico x privado. Ela substitui, assim,
anocao unificadora de ‘individuos’
(indivisiveis) pelo conceito elastico e

fracionavel de ‘dividuos’.

“0 estado soélido do fogo é a saudade”,
2021, Casa de V¢ Elida, Morro da Fonte
Grande, Vitéria, ES // “O estado sélido
do fogo é a saudade”, 2021, V¢ Elida’s
House, Morro da Fonte Grande,
Vitéria, Brazil
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Luiz Camillo Osorio conversa com Castiel Vitorino Brasileiro
Luiz Camillo Osorio in conversation with Castiel Vitorino Brasileiro

Castiel, let’s start with your education in Espirito Santo, and later in S0 Paulo. Despite being
very young, your work shows a shared background of Clinical Psychology, visual arts, and
Afro-Brazilian spirituality. How do these knowledges - usually so distinct in their specific
institutionalities - integrate and constitute a practice so unique of poetic convergences and
disciplinary displacements? | believe it’s because | was raised in a way that didn’t let me forget the
inseparability between my organs and the members of my body, or between my body and the biotic
community that bred me and fed me during the first decades of this incarnation: the Fonte Grande
community. What we have are distances that in Brazil are mixed through whitening. But even though
| have “Brasileiro” as my last name, I've never belonged to this country, and | also don’t belong to
the story of the Universal Subject, proposed by psychoanalysis and psychologies, much less to any
religion. Religions are boats and spirituality is the sea. On surface | may be Castiel Vitorino Brasileiro,
but when | dive that name doesn’t matter anymore, nor any of those modern mythologies incarnated
in me (Blackness, Travestiness). Because my blood belongs to the waters, not to Brazilianness. | don’t
have any institutional pact; I’'m not interested in defending the history of my professions, because |
don’t care about proving to the whitenesses and cisgendernesses that I'm a psychologist, artist and
writer. | already am; | meet the requirements, and therefore | do not succumb to them. Then | realize
that you, humans, get scared and bothered by my non-accountability regarding your history, your
truth. The fact is that | was born in Brazil, decided to follow some careers, but my story does not
end here, nothing does. Yes, | must declare: catholic and neopentecostal religiosities are essential to
the establishment and maintenance of modernity’s racial violence. Psychoanalysis and psychologies
also feed on the same matter or substance co-opted by capitalists and religions: the soul, or, in
other words, thought, cognition, subjectivity. Intuition is an exercise for the soul, and the soul is a
substance for spirituality, and the body in which the soul lies integrates eco-social stories. In other
words, Capitalism, Psychologies, Psychoanalysis and Afro-Brazilian religions integrate modernity and
use the same sources to survive; drink from the same fountain, despite giving different names to it.
You call me Castiel, Black, Travesti, psychologist, artist. Yes. But in the bottom of the ocean, none of
this matter, that is what my life, my work is about: the good death, kalunga.

One thing that calls my attention is the variety of languages you manipulate in your art-making
process - which is in a way a making of yourself. Watercolors (wonderful ones, by the way),
photographs, photo-performances, ceramics, movies, installations. And they’re always activating
a dimension of signs, bodies, and interaction with the other, that is at the same time very material
and very spiritual. How do you choose the processes you work with, the languages you put into
play for their poetry? | create because | want to have a good death. And every time | create, |
transfigure layers and threads of my soul into shapes, textures, smells, earthling colors. Check the
series “Corpoflor” (Body-flower). Currently | create in order to leave planet Earth and connect with
an intergalactic dimension of my existence. Because I've learned to love the creation process, I've
learned to love my purpose - the one which tells me the unpredictability of shape will prevail as long
as you choose the good death; that which is announced with every watercolor created, because
drawing with water or creating temples are ways to remind me when | die, I'll be back not for the
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Castiel, comecemos pela sua forma¢do no Espirito Santo e depois em Sdo Paulo. Apesar de
muito jovem, seu trabalho evidencia uma formac¢ao partilhada entre a psicologia clinica, as artes
visuais e a espiritualidade afro-brasileira. Como estes saberes, normalmente tao distintos em
suas institucionalidades especificas, foram se integrando e constituindo uma pratica tao singular
de convergéncias poéticas e deslocamentos disciplinares? Acredito que seja porque eu fui criada
de um jeito que ndo me deixou esquecer da inseparabilidade de meus 6rgdos e membros em meu
corpo, ou do meu corpo com a comunidade bidtica que me pariu e me alimentou nas primeiras
décadas desta encarnacdo: a Fonte Grande. O que ha sdo distdncias e que no Brasil sdo misturadas
através do embranguecimento. Mas, ainda que em meu nome haja Brasileiro, nunca pertenci a
esta nacdo, e também ndo pertenco a histoéria do Sujeito universal, proposto pelas psicanalises e
psicologias, e muito menos a nenhuma religido. Religides sdo barcos, a espiritualidade é o mar. E se
aqui na superficie sou Castiel Vitorino Brasileiro, guando mergulho ja ndo importa este nome, ou tais
mitologias modernas encarnadas em mim (negritude, travestilidade), porgue meu sangue pertence
as dguas, e ndo a brasilidade. E que eu ndo tenho nenhum pacto institucional, ndo me interesso em
defender a histdria de minhas profissdes, porque ndo me importo em provar para as branquitudes e
as cisgeneridades que sou psicologa, artista e escritora. Eu ja sou, cumpro com os requisitos, e ainda
assim ndo sucumbo a eles. Entdo percebo que vocés, Humanos, se assustam e se incomodam com
minha desresponsabilizacdo para com suas historias, suas verdades. O fato € gque eu nasci no Brasil,
decidi ter algumas profissdes, mas minha histdria ndo acaba aqui, nada daqui aqui se acaba. Sim, me
& preciso anunciar: as religiosidades catdlicas e neopentecostais sdo fundamentais para a instauracdo
e sustentacdo da modernidade como violéncia racial. Psicanalises e psicologias também utilizam da
mesma matéria, assunto, substancia ordenada pelos capitalismos e religides: a alma; ou, dita de outra
maneira, o pensamento, a cognicdo, a subjetividade. Sem duvidas, esse ¢ um dado importante a se
dizer, que a intuicdo é o exercicio da alma, a alma é a substancia da espiritualidade, e o corpo no qual
a alma se faz presente, integra histdrias ecossociais. Em outras palavras, Capitalismo, Psicologias,
Psicanadlises e religides afrobrasileiras integram a modernidade e utilizam das mesmas matérias
para sobreviver, desejam o mesmo alimento, ainda que o nomeiam de modos diferentes. Vocés me
nomeiam Castiel, negra, travesti, psicdloga, artista. Sim. Mas no fundo do mar ndo me importa, e é
disso gue se trata minha vida, minha obra: a boa morte, kalunga.

Um aspecto que me chama a atencdo é a variedade de linguagens que vocé manipula em sua
construcdo artistica - que ndo deixa de ser também uma construcdo de si mesma. Sdo aquarelas
(maravilhosas, por sinal), fotografias, foto-performances, ceramica, filmes, instalacdes. Sempre
ativando uma dimensiao ao mesmo tempo muito material e muito espiritual dos signos, dos
corpos, da interacdo com o outro. Como se da esta escolha dos processos de trabalho, das
linguagens postas em cena por sua poética? Eu crio porque guero morrer bem. E toda vez que crio,
eu transfiguro camadas e filamentos de minha alma, em formas, texturas, cheiros e cores terragueas;
vejam a série Corpoflor. Atualmente eu crio para conseguir sair do Planeta Terra, me conectar com a
dimensao intergaldtica de minha existéncia. Porque aprendi a ser apaixonada pela criacdo, aprendi a
amar meu designio, aquele me diz: a imprevisibilidade da forma permanecerad, enquanto vocé acolher
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moments | didn’t live at the bottom of the ocean, but to remind me that | was never out of the ocean,
because blood flows in me. That is why | create images, ceramics, dances, texts, movies, because |
choose unpredictability. | wake up and feel that | must draw with water. | sleep and | feel that | must
dance, work with clay or make a movie. | create because | get hungry, and | choose the technique in

accordance with my hunger.

“Acredito que existem pois nao cultuo
os dias que duvidei do meu destino”,
2021, série, pintura em aquarela,
Vitéria, ES // “Acredito que existem
pois nao cultuo os dias que duvidei do
meu destino”, 2021, series, watercolour
painting, Vitéria, Brazil

A noteworthy aspect of your production is the poetry of your
titles, being themselves poetic addressings: “Quando o segredo
é revelado, o mistério ndo é roubado” (When secret is revealed,
the mystery is not stolen); “Lembrar da maldi¢cdao, sentir a
profecia” (Remember the curse, feel the prophecy); “O estado
sélido do fogo é a saudade” (The solid state of fire is longing),
and so on. Do they turn up during your art-making process?
Or do they exist beforehand and wait to be materialized in the
art work? | don’'t know how to answer that. | don’ know, because
there is really no explanation when these miracles or smiles occur.
| choose titles when I'm relaxed, and that doesn’t always happen.
| think in many languages, Portuguese, English, Kimbundu,
Pajuba, Spanish. In this moment, | know my titles are reminders
or invitations, and also poems. | often start to write the title of a
work, and | continue to change it into a poetic paragraph. Then
| stop and say: “Take it easy, breathe in, you don’t need all that

because an image is enough.” Then | answer to myself: “But an
image does not depend on words.” So | generally choose to resume the title in a separate framework,
and single out the sentence that shall be said when necessary. However, no language precedes my
body. If that happens, there is racial violence. That is why my titles emerge during what goes on in my
creations. And for that translation you're asking of me towards an understanding “a brasileira”, | say
that my creation doesn’t correspond to chronological time. | have another rhythm; immeasurable to
the figures we call numbers. So | really don’t know how to answer that.

| find it very interesting when you say that you’re not worried about categories such as Afro-
Brazilian, Travesti art etc; that you feel a radical distance from Brazilianness; that you belong to
planet Earth and its elements - fire, water and earth -; that you’re seeking to create what you call
“perishable spaces of freedom?”. All that is very instigating, actual and urgent. Tell me more about
it. Yes, | go to Macumba centers and I'm often disrespected there. Not in all of them, but unfortunately
travestiphobia is very common in those temples. To become aware of the colonization happening in
those healing spaces has allowed me to disenchant the idea of freedom as a Christian paradise, of art
as a museum artifact, and of clinic as a practice to be carried out solely inside the White Cube. | also
find very important the links | make between Brazilian quilombos, the incompetent Le/ Aurea (Golden
Law) and the mediocre white abolitionists that did nothing but develop empathy amongst themselves.
That is, they put themselves into the shoes of enslaved people, when what needs to be done it to put
yourselves in your place of inheritors of colonial wealth, of plunders and colonizers. Freedom and cure,
in Brazil, are words and experiences that walk together and get mixed up, confused. In my poetics,
| propose healing as a perishable moment of freedom, and acknowledge freedom as a real event,
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a boa morte, essa, que se anuncia a cada aguarela que se cria, porgue desenhar com agua ou criar
templos, sdo modos de me fazer lembrar que quando eu morrer, voltarei ndo para buscar os instantes
gue nado vivi no fundo do mar, mas para me fazer lembrar que nunca estive fora do mar, porgue em
mim ha sangue. Por isso eu crio imagens, ceramicas, dancas, textos, filmes, porque eu decido pela
imprevisibilidade. Eu acordo e sinto que preciso desenhar com a agua, eu durmo e sinto que preciso
dancar, tocar o barro ou criar um filme. Eu crio porque tenho fome e escolho a técnica de acordo com
a minha vontade de comer.

Um dado notdvel é a poesia dos seus titulos, que ja sdo eles préoprios enderecamentos poéticos:
“Quando o segredo é revelado, o mistério ndo é roubado”; “Lembrar da maldi¢cdo, sentir a
profecia”; “O estado sélido do fogo é a saudade”, e por ai vai. Eles surgem junto ao fazer das
obras? Eles ja existem de antemao e aguardam materializagcdo em obra? N&o sei te responder.
Nao sei dizer sobre este porque, pois ndo ha explicacdo quando me acontece esses milagres, ou
sorrisos. Eu escolho titulos quando consigo relaxar, e nem sempre tenho conseguido... Eu penso
em varias linguas... portugues, inglés, kimbundo, pajuba, espanhol. Neste momento, sei que meus
titulos s&o lembretes ou convites, e também poemas. E comum que eu comece a escrever o titulo de
um trabalho e continue a transforma-lo num paragrafo poético. Entdo eu paro e me digo: vai com
calma, respira, ndo precisa disso tudo porque a imagem basta. Ai eu me respondo: mas imagem nao
depende da palavra. Entdo geralmente eu opto por continuar o titulo em outra aba e decido pela
frase que serd dita quando for necessario. No entanto, nenhuma linguagem antecede meu corpo,
e quando isso acontece, ha a violéncia racial. Por isso meus titulos surgem durante o que se passa,
na criacdo. E nesta tradugcdo gue me solicita, rumo ao Entendimento a brasileira, digo gque minha
criacdo nao corresponde ao tempo cronoldgico, meu ritmo é outro, imensuravel aos desenhos que
chamamos de numeros. Entdo ndo sei responder essa pergunta.

Acho muito interessante quando vocé diz ndao estar preocupada com categorias tais como
arte afro-brasileira, arte-travesti etc. Que vocé se sente numa distancia radical da brasilidade.
Seu lugar é o planeta Terra. Seus elementos o fogo, a agua, a terra. Buscando criar o que vocé
denomina “templos e espag¢os pereciveis de liberdade”. Tudo isso é muito instigante, atual,
urgente. Fale um pouco sobre isso. Sim, eu frequento terreiros de macumba e geralmente também
sou desrespeitada dentro deles. Ndo em todos, mas infelizmmente é comum a travestifobia nestes
templos. Perceber a colonizacdo acontecendo nestes espacos de cura, me permitiu desencantar da
ideia de liberdade como o paraiso cristdo, da arte como objeto museoldgico, e da clinica enquanto
exercicio a ser feito apenas dentro do cubo branco. Importante também me sdo os enlaces que faco
entre quilombos brasileiros, a incompetente Lei Aurea e a/os brancas/os abolicionistas mediocres
gue ndo conseguiram fazer nada além de criar empatia entre si, ou seja, se colocaram no lugar
das pessoas escravizadas, quando o que € necessario a ser feito, é se colocar em seus lugares de
herdeiros da rigueza colonial, de sagqueadores, de colonizadores. No Brasil, a liberdade e a cura séo
palavras e experiéncias gue caminham juntas e se confundem. Em minha poética, eu proponho a
cura como um momento perecivel de liberdade e percebo a liberdade como um acontecimento real,
no entanto, insondavel a linguagem, e imprevisivel as formas conhecidas. Eu articulo a liberdade
para pessoas negras e indigenas, essa € a minha preocupacao, mas sei que meu alcance ultrapassa
minhas coordenadas iniciais. Entdo, a liberdade ndo € um espaco, mas um acontecimento que
inaugura espacialidade e também temporalidades, porque ainda que esta liberdade nos arremesse

premiopipa.com // pipaprize.com 39



although unfathomable to language, and unpredictable to known
shapes. | confabulate freedom to Black and native people. That is
my concern. But | know my reach exceeds my initial coordinates.
Therefore, freedom is not a space, but an event that sets up
spatiality and also temporalities. Even though this freedom throws
us into vital moments in which the category of space-time doesn’t
apply, freedom is ephemeral, and when it ends, we see ourselves
inhabiting places of violence. It comes and goes. So the challenge
is to create a space that accommodates mechanisms, tools and
conditions so that this freedom can be established. Freedom - to
us who are dark - is becoming indescribable to gender, race and
whichever modern markers/predictions/mappings that are daily
used to translate us. In order for that to happen, I've decided to
radicalize my poetics by embracing the ephemerality of shape,
and with that I've decided temples are built only once. These
spaces interact with history and the ecological conditions of each
environment in which they are created. That is why repetition is not
a possibility. The work Quarto de Cura (Healing Room) is the only
one that allows the possibility of being installed in several places;
in each one of those territories there is a new Healing Room. That’s
what freedom is about: embracing the river-like, liguid condition of
life; embracing the transfiguration.

The installation “Quarto de Cura” (Healing Room) took place
between December 2018 and January 2019. Could you explain
how it worked? Can we call it an installation? Was it activated
by people and you? Did it worked with schedule visits? What do
you find therapeutic about your work? What connects and what
separates art and therapy? | think the category Installation has
traditionally corresponded to the poetic and curatorial interests
and of a while Brazilian elite, with which | have no desire to associate
myself with, even though my work has been sometimes placed by
the Brazilian curatorial agenda - inside and outside the country
- in dialogue with artists such Hélio Oiticica and Lygia Clark. Or
sometimes even with Nise da Silveira. My story is a different one. | do not make art-therapy, | do not
fetishize the favela and its architecture, and I’'m not interested in reflecting on emotional and sensitive
castrations of whiteness with my work. | am interested in stories of Stela do Patrocinio, Arthur Bispo
do Rosario and so many other Black and native people that were incarcerated and psychiatrized
as well for their aesthetic doings, which showed life beyond the existential limits imposed by the
category/tool/methodology/mythology of The Modern Subject. We could restart the history of
dance and performance in this country from the first arrest of Black men for practicing capoeira. We
could start the history of Brazilian art by looking into the fact that police stations became museums
as they looted Afro-Brazilian temples of their sacred objects. We should start the history of the body
from the catechizing of native people, which were obligated to kneel and pray to a phallic God that is
also used by psychologies and psychoanalysis to tell us that Black families are dysfunctional and that
gender transition is a disorder. So to answer your questions, we need time and joint, because those are
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em momentos vitais cuja categoria de tempo-espaco ndo sirva, a
liberdade é efémera e quando em seu fim, nos vemos habitando
lugares de violéncia. E um vai e vem. Entdo o desafio é criar um
espaco que contenha mecanismos, ferramentas e condicdes
para que essa liberdade possa ser instaurada. A liberdade
para nos escuras € tornar-se indescritivel aos géneros, racas e
quaisquer marcadores/previsdes/mapeamentos modernos que
cotidianamente nos traduzem. Para que isso aconteca, eu decidi
radicalizar minha poética acolhendo a efemeridade da forma e
com isso decidi que os templos s&o construidos apenas uma vez.
Esses espacos interagem com a historia e condi¢cdes ecoldgicas de
cada ambiente em que é criado. Por isso ndo é cabivel a repeticdo.
Ainda na obra Quarto de Cura, a Unica em que ha a possibilidade
de ser instaurada em varios lugares, em cada um desses territorios,
existe um novo Quarto de Cura. E é disso que se trata a liberdade:
o acolhimento da condicao fluvial, liquida da vida, o acolhimento
da transfiguracao.

_ “Leve-me, faga-me sua. Preciso de
vocé.”, 2021, série fotografica, morro da
Vocé poderia explicar como funcionou a instalagdo “Quarto Fonte Grande, Vitéria, ES // “Leve-me,
de Cura”, realizada entre dezembro de 2018 e janeiro de faga-me sua. Preciso de vocé.” 2021,
2019. Podemos chamar de instalagcdo? Ela era ativada pelas photo series, at Morro da Fonte Grande,
pessoas e por vocé? A dimenséo da cura funcionava com visitas  viisria Brazil
agendadas? O que ha de terapéutico no seu trabalho? O que
junta e 0 que separa arte e terapia? Eu penso que a categoria Instalac&o tradicionalmente tem
correspondido a interesses poéticos e curatoriais de uma elite branca brasileira, com a qual eu ndo
tenho nenhum interesse em similar-me, ainda gque meu trabalho em alguns momentos seja colocado,
pela agenda curatorial brasileira - no Brasil e fora dele - em didlogo com tais artistas, como Hélio
Oiticica e Lygia Clark. Ou até mesmo com Nise da Silveira. Minha histdria € outra, eu ndo faco arte
terapia, eu ndo fetichizo a favela e suas arquiteturas, e ndo estou interessada em refletir sobre as
castracdes emocionais e sensitivas da branquitude, com minha obra. Me interesso pelas histdrias de
Stela do Patrocinio, Arthur Bispo do Rosario e de tantas outras pessoas negras e indigenas que foram
encarceradas e psiquiatrizadas também pelos seus fazeres estéticos, que demonstravam a vida além
dos limites existenciais impostos pela categoria/ferramenta/metodologia/mitologia Sujeito Moderno.
Poderiamos recomecar a histéria da danca e da performance, deste pafls, a partir da primeira prisdo
de homens negros por praticarem capoeira. Poderiamos comecar essa histdria da Arte Brasileira
analisando o fato de que delegacias policiais tornam-se museus na medida em que saguearam
de templos afrobrasileiros, seus objetos sagrados. Devemos comecgar a historia do corpo, a partir
da catequizacdo de pessoas indigenas, que foram obrigadas a ajoelhar e orar ao Deus falico que
também ¢ utilizado por psicologias e psicanalises para nos dizer: familias negras sdo desestruturadas,
a transicdo de género ¢ um transtorno. Entédo, para responder as suas perguntas, nds precisamos de
tempo e esforco conjunto, porque séao questdes que, se analisadas de modo ético, nos mostram que
de fato o Brasil deve chegar ao fim. Sim, posso afirmar que Quarto de Cura é um territorio perecivel
de liberdade, sdo zonas de suspensdo criadas dentro dessa geografia amaldicoada. No fim do ano
de 2018, meu mestre de congo Renato Santos visitou a exposicdo coletiva Malungas, curada por
Rosana Paulino e integrada por mim, Charlene Bicalho e Kika Carvalho no Museu Capixaba do Negro.
Naqguela visita, Renato me convidou para montar o Quarto de Cura dentro de sua casa, no morro
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question that, if analyzed in an ethical manner, show us that Brazil should in fact come to an end.Yes, |
can affirm that Quarto de Cura is a perishable space of freedom, are suspension zones created within
this cursed geography. At the end of 2018, my congo master, Renato Santos, visited my collective
exhibition Malungas, curated by Rosana Paulino and integrated by Charlene Bicalho, Kika Carvalho
and myself at Museu Capixaba do Negro. In that visits, Renato invited me to set up Quarto de Cura
at his house, at Fonte Grande hill. And so | did: | went back and forth between work and the hospital
where my grandfather, Benedito Brasileiro, was admitted three days before the grand opening. My
grandfather Bininho died while Quarto de Cura was taking place. He always told us he wanted to
die at the edge of the woods of Fonte Grande, where we lived. In that Healing Room, | made myself
available to visits, spending several hours inside the room welcoming people. We would talk about
traumas, we would create music, photographs, we would cry and I'd ask the following question: “What
is healing?” | recorded some of those testimonials, and then | elaborated a soundtrack that became
the music for the movie Lembrar daquilo que esqueci (Remember what | had forgotten - 2019). Some
people from the community understood that | had opened a Macumba center in Fonte Grande and was
offering blessings, like it used to happen in the neighborhood’s past. Today | know that they were right,
because my art work is a spiritual, clinical work, that is, it’s an exercise for and from the soul, an intuition.
It was very important to build that Room, because it contributed to the history of Fonte Grande hill as a
quilombola territory, even if the City Council of Vitdria and the Brazilian State don’t recognize it as one. |
provided days and hours and waited for people to come visit me. In those encounters, | noticed linkages
of pleasure and a fetish that had not yet been elaborated by me with the proper care and courage.
I’'m blick, and in Brazil people expect servitude from me. Fetishes such as Tia Anastacia and the Black
Old Lady that heals white people, or Wet Nurses are daily used by you in order to approach and bond
with me, whether in clinic or in art. Later, | published my book Quando encontro vocés: macumbas de
travestis, feiticos de bixas (When | meet you: Travesti macumba and Queer witchcraft - 2019).

It’s hard to deal with your work. There is helplessnhess and strong energies. What would you say
to someone who is getting acquainted with your work, your poetics, and does not know where
to turn? Remain in the misunderstanding or you will rape me with your enlightenment wishes, which
whitens me in order to find out the tone of my skin. I'm nothing beyond a dark creature, una mujer
invertida, un hombre maldito, unaflor, una tormenta. Si, soy tudo isto pero no se mi nombre. Pois soy
tudo jsso. Pois no soy nada mas que un respiro citrico. La forma de la menya. Kalunga.*

How did the pandemic affect you and your work? What will never be the same? | lived what was
necessary to me, with the wisdom | had to offer myself. What transfigured was my interests, I'm
disenchanted. | do no longer wish to be with you.

*We chose to keep this passage in Spanish, because translating it would impair the symbolic meaning of the artist's statement.

Préoxima pagina // Next page
“Quarto de Cura. Espaco Perecivel de liberdade”, 2021, Frestas, Trienal do Sesc Sorocaba, SP // “Quarto de Cura. Espago
Perecivel de liberdade” 2021, Frestas, Triennial of Sesc Sorocaba, Brazil
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da Fonte Grande. E assim eu o fiz: perambulava entre o Quarto e o hospital onde meu avd Benedito
Brasileiro foi internado 3 dias antes da inauguracdo da obra. Meu avd Bininho morreu enquanto o
Quarto de Cura acontecia, e ele sempre nos dizia que gueria morrer na boca da mata da Fonte
Grande, 1& onde moravamos. Neste Quarto de Cura, eu me disponibilizei as visitas, passava varias
horas dentro do cdOémodo recebendo as pessoas. Conversamos sobre traumas, criamos musicas,
fotografias, chordvamos e eu perguntava a algumas a seguinte questdo: o que é cura? Entdo, gravei
alguns desses depoimentos, e apods elaborei uma obra sonora que transformou-se no som do filme
“Lembrar daquilo que esqueci”’(2019). Algumas pessoas do morro entenderam que eu tinha aberto um
centro de macumba na Fonte Grande, e estava oferecendo benzimento, como acontecia no passado
do bairro. Hoje sei que sim, elas estavam corretas, porgue minha obra € um trabalho espiritual, clinico,
ou seja, um exercicio da alma, a intuicdo. Foi importante construir aquele Quarto, porgue contribui
para a historia do morro da Fonte Grande como uma area quilombola, ainda que a prefeitura capixaba
e o0 estado brasileiro ndo o reconhecam como tal. Eu disponibilizava dias e horarios e esperava as
pessoas virem me visitar. Nesses contatos, percebi enlaces do prazer e o fetiche que ainda ndo havia
sido elaborado por mim com o cuidado e coragem necessarios. Eu sou retinta, e no Brasil as pessoas
esperam de mim serviddo. Cotidianamente fetiches como da Tia Anastacia, da Nega Velha que cura
brancos, da Ama de Leite, s&o utilizadas por vocés para se aproximarem e vincularem-se comigo, seja
na clinica ou na arte. Eu terminei aquele Quarto de Cura muito feliz, alimentada, agoniada e esgotada.
Apods, lancei o livro “Quando encontro vocés: macumbas de travestis, feiticos de bixas” (2019).

E dificil lidar com sua obra, hd desamparo e ha energia. O que vocé diria para quem comeca a
se aproximar do seu trabalho, da sua poética e ndo sabe por onde se orientar? Permaneca no
desentendimento ou violentarar-me com o seu desejo iluminista, que me embranquece para tentar
saber da totalidade de mim. Nao sou nada além de uma criatura escura, una mujer invertida, un hombre
maldito, uma flor, una tormenta. Si, soy tudo isto pero no se mi nombre. Pois soy tudo isso. Pois no soy
nada mas que un respiro citrico. La forma de la menya. Kalunga.

Como foi para vocé e sua obra esse periodo da pandemia? O que ndo sera mais igual? Vivi o
gue me era necessario, com a sapiéncia que eu tinha a me oferecer. O que transfigurou foi o meu
interesse, me desencantei. Atualmente eu ndo mais desejo encontrar vocés.

“A cambonagem e o incéndio
inevitavel”, 2021, still de filme //
“A cambonagem e o incéndio
inevitavel”, 2021, movie still
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Denilson Baniwa

Barcelos, AM, 1984 // Vive e trabalha As vezes o desafio n&o é ocupar posicdes. Por exemplo, quando

em Niterdi, RJ // Vencedor do PIPA as que existem ndo servem, é necessario criar algo novo. Denilson
Online 2019 e Artista Selecionado do Baniwa é um artista indigena; é indigena e ¢é artista, e seu ser
Prémio PIPA 2021 indigena Ihe leva a inventar um outro jeito de fazer arte, onde
processos de imaginar e fazer sdo por forca intervencdes em
Barcelos, Brazil, 1984 // Lives and uma dinamica histdrica (a histdria da colonizacao dos territorios

indigenas que hoje conhecemos como Brasil) e interpelacdes a
agueles que o encontram a abracar suas responsabilidades.

works in Niterdi, Brazil // PIPA Online
2019 winner and PIPA Prize 2021
Shortlisted Artist

behance.net/denilsonbaniwa ) ) ) .
Sometimes the challenge is not about occupying positions.

For example, when the ones out there don’t suit, it is necessary
to create something new. Denilson Baniwa is an indigenous
artist; he’s indigenous and he’s an artist, and his indigenous duty
leads him on coming up with different ways of making art, where
imagining and making processes are by intervention forces

in a historical dynamics (the History of colonized indigenous
territories as we today now know as Brazil) and interpellations to
those who find him to embrace their responsibilities.

.‘.

“De Volta pro Futuro”, 2021, colagem
digital, dimensdes variaveis //

“De Volta pro Futuro”, 2021, digital
collage, variable dimensions

“Star Wars’, 2021, colagem digital,
dimensdes variaveis (a direita) //
“Star Wars’, 2021, digital collage, “Contatos Imediatos de Terceiro Grau”, 2021, colagem digital, dimensoes

variable dimensions (on the right) variaveis // “Contatos Imediatos de Terceiro Grau”, 2021, digital collage,

variable dimensions

Maismahlen, Tauliping.
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Entre dois mundos
Between Two Worlds

Rachel Cecilia de Oliveira
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Denilson Baniwa is a frontier artist. He inhabits the frontiers between his
own world, which we shall call Baniwa, and ours. He produces images
addressed to us whites. Not a reference to the phenotype, but to our
adherence to the culture of our colonizers. From this in-between place
he promotes a kind of visual and critical education for the public from
an indigenous viewpoint. In keeping with his objective, he does not ex-
plicitly use the oral and visual memory of his people, as the production
and reproduction of indigenous language has been transformed
into something that is exotic and duly hierarchized by Europe.

Baniwa inhabits the frontier to generate communication, which is
why he employs, in the so-called highbrow art, the much-maligned
culture industry. Criticized since the well-known text by Adorno and
Horkheimer published in 1947, it is incorporated precisely for its com-
municative capacity and almost universal presence. He is not inter-
ested in any praise or criticism for its devices, common in the history
of art, but rather the virtually unrestricted communicative capacity
of its language. The culture industry is one of his main tools of work,
operating as a mediator of the tension in his works, serving to mock
or ridicule. | would even go so far as to say that Baniwa produces a
contemporary reworking of the attitude taken by Feliciano Lana, an
artist from the Desana people, when referring to a priest with whom
he had established contact: if he doesn’t understand, I'll draw it.

The artist “draws” to tell the story his people share with other original
peoples. His works operate as a kind of memory/warning of the per-
manent erasure and genocide that our society imposes on the differ-
ent peoples that inhabit these lands. Memory, because we choose to
forget that for these people the transition from colony to empire and
from empire to republic meant very little. Perhaps we have chosen to
pretend that the conflicts are sporadic. So the artist’s trajectory repro-
duces the logic of the indigenous movement. His artworks are a con-
tinuation of the work he engages in as part of the fight for the survival
and dignity of native peoples. His aim is to construct an imaginary
that tells this history that is constantly being erased and diminished.

This becomes clear in his work War Boys, in which a toy gun is used
to allude to the violence that marks the action of the supposed
owners of the lands. This harmless water pistol points to the nat-
uralization of violence and the disproportion between dominators
and dominated. It also brings to mind the now well-known distor-
tion of Sérgio Buargue de Holanda’s expression “congenial man”.

War Boys makes direct reference to the metaphorization of the
cultivation of social monoculture - something that has ceased to
refer solely to a method of growing crops to become a model of
society. A society that would be uniform, hegemonic, which pre-
vents and abhors the existence of difference. A society that cultiv-
ates the monoculture of race, sex, social interactions, gender and
class. Even cultivating geographical monoculture.

Denilson Baniwa é um artista de fronteira. Habita as fronteiras entre
o mundo dele, que chamamos Baniwa, e o nosso. Produz imagens
enderecadas a nds: brancos, designacado que nao se refere ao fe-
notipo, mas a nossa adesdo a cultura de nossos colonizadores. A
partir desse entre-lugar promove uma espécie de formacao visual e
critica do publico, do ponto de vista indigena. Devido a seu objetivo,
n&o utiliza, de forma explicita, a memoaria oral e visual de seu povo,
afinal, a producéao e reproducédo da linguagem indigena foi transfor-
mada em artigo exotico, devidamente hierarquizado pela Europa.

Denilson habita a fronteira para gerar comunicacdo, por isso usa e
abusa, na chamada arte erudita, da tdo difamada indUstria cultural.
Esta, que vem sendo criticada desde o famoso texto publicado por
Adorno e Horkheimer em 1947, € incorporada justamente pela sua
capacidade comunicativa e sua presenca quase universal. Ndo inte-
ressa ao artista a critica ou o louvor aos seus mecanismos, comum
na histdria da arte, mas sim a capacidade comunicativa, quase irres-
trita, de sua linguagem. A industria cultural € uma de suas principais
ferramentas de trabalho, funciona como mediadora da tensdo em
suas obras, algo proximo do chiste. Ouso dizer que Denilson faz
uma reelaboracdo contemporanea da atitude de Feliciano Lana, ar-
tista do povo Desana, ao se referir a um padre com gquem estabe-
lecera contato: se ele ndo entende, eu irei desenhar.

O artista “desenha” para contar a historia que seu povo compartilha
com os demais povos originadrios. Suas obras funcionam como uma
espécie de memoria/aviso do genocidio e do apagamento perma-
nentes que nossa sociedade impetra aos varios povos que habitam
essas terras. Memoria, pois escolhemos esquecer que, para essas
pessoas, a mudanca de colbnia para império e de império para re-
publica significou muito pouco. Talvez, tenhamos escolhido fingir
que os conflitos sdo pontuais. Logo, o percurso do artista reproduz
a logica do movimento indigena. Suas obras s&o continuidade do
trabalho que faz na luta pela sobrevivéncia e pela dignidade dos po-
VOS originarios. Seu objetivo € construir um imaginario gque conte
essa histdria constantemente apagada e diminuida.

Isso fica claro na obra War Boys, na qual usa uma arma de brin-
qguedo para fazer alusdo a violéncia que caracteriza a acdo dos
supostos donos das terras. Esta inofensiva pistola de dgua mostra
a naturalizac&o da violéncia e a desproporcédo existente entre os
que dominam e os que sao dominados. Ela lembra, também, a ja
conhecida deturpacdo da expressdo “homem cordial” de Sérgio
Buargue de Holanda.

War Boys faz referéncia direta a metaforizacdo do cultivo da mo-
nocultura social. Esta deixou de ser apenas um método de plantio
para se transformar em modelo de sociedade. Uma sociedade que
se quer Unica, hegemodnica, que impede e odeia a existéncia da
diferenca. Uma sociedade que cultiva a monocultura racial, sexual,

“War Boys", 2021, fotografia, dimensoes

variaveis // “War Boys”, 2021,
photograph, variable dimensions
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“Cacadores de Ficc¢oes Coloniais”, 2021,

colagem digital, dimensdes variaveis
// “Colonial Fictions Hunters”, 2021,
digital collage, variable dimensions
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The relationship between dominators and dominated appears vi-
olently in his work Still Life. Using indigenous outlines, it decries
the deforestation of Brazilian forests and the destruction of the
peoples who inhabit them. The imprint of a body stands out from
the green of the forest around it, serving as a reminder of both
the constant destruction of indigenous and non-indigenous lands
and the destruction of their bodies, whether by invasion or by the
production model adopted by agribusiness. It brings to mind an
image of death, the unerring drive to wipe out the spirit of those
who have dwelt in the forests since time immemorial. It reminds
us who the guardians of Brazil’s forests are, who preserves them,
who maintains the untouched forest, while we turn our cities into
concrete jungles.

This specific kind of jungle is the subject of the work Hilo - Nada
que é dourado permanece [Hilo - Nothing that is golden remains],
at Pinacoteca de S&o Paulo. In it, Baniwa transformed the bland
car parking space into a garden. A garden that grew despite suc-
cessive attempts to make it disappear; that grew in the face of
warnings that no garden could possibly grow in between the pav-
ing stones in the parking lot. A garden that pushed the boundaries
of a traditional institution like Pinacoteca by occupying a kind of
non-space, a place with no prestige, a place at which people do
not even look.

Hilo showcases life force, the capacity of life to win through des-
pite everything. It shows that the virtual absence of life in cities is
the result of a continuous work of construction, destruction, and
“cleansing,” the removal of its bothersome memory, generally seen
as the result of laziness, not of cultivation. With Hilo, Baniwa chal-
lenges the model of the city and the constant the constant at-
tempt to wipe out the life upon which they are built.

Meanwhile, the collage Cacadores de Ficcées Coloniais [Colonial
Fictions Hunters] deals with a different form of erasure. In it, Baniwa
creates a satire on an image produced to advertise the “discov-
ery” of the Amazon. The work sets into play the great mass of
intellectual and pictorial material on indigenous peoples. The verb
“discover” stems from the essentialist tradition of Western meta-
physics, which requires the act of encountering true, unigue and
universal knowledge. He who discovers something or someone
thereby becomes a reference, a place of utterance for this truth,
meaning that it requires adopting the point of view of the “dis-
coverer”. This “discovery,” which | prefer to call domination, shaped
the way the indigenous peoples were understood. After all, the
eye is the organ of a visual tradition and ours is a colonial one.
The work harks to the first woodcuts made in Europe in the six-
teenth century to illustrate tales of travels in the “new” world. What
Baniwa does is to comment with irony on what the Mexican philo-
sopher Joaquin Barriendos calls the coloniality of seeing.

social, de género, de classe. Cultiva até a monocultura geografica.
A relacdo entre dominadores e dominados aparece de forma vio-
lenta na obra Natureza Morta. Ela estampa com contornos indige-
nas o desmatamento das florestas brasileiras e a destruicdo dos
povos que nelas habitam. O corpo gravado se contrapde ao ver-
de das florestas que o circunda, servindo de lembranc¢a tanto da
destruicdo constante das terras indigenas e n&do-indigenas; quanto
da destruicdo de seus corpos, seja pela invasao, seja pela forma
de producdo do agronegodcio. Essa obra nos remete a imagem da
morte, da tentativa constante de eliminacdo do espirito daqueles
gue vivem nas matas desde tempos imemoriais. Ela lembra quem
sdo os guardides das florestas brasileiras, os que preservam, que
mantém a mata intocada, enquanto nds transformamos nossas ci-
dades em selvas de concreto.

E sobre esse tipo especifico de selva a obra Hilo - Nada que é dou-
rado permanece, realizada na Pinacoteca de S&o Paulo. Denilson
transformou o espaco indécuo do estacionamento em um jardim.
Um jardim que nasceu a despeito das sucessivas tentativas de
fazé-lo desaparecer; que cresceu apesar das adverténcias sobre
a impossibilidade de se cultivar um jardim em meio aos paralele-
pipedos do estacionamento. Um jardim que desafia os limites de
uma instituicdo tradicional como a Pinacoteca, por ser um tra-
balho localizado em uma espécie de ndo-lugar, um espaco sem
prestigio, para o qual as pessoas sequer olham.

Hilo mostra a forca da vida, sua capacidade de vencer a despeito
de tudo. Mostra que a quase auséncia de vida nas cidades € um
trabalho continuo de construcédo, destruicao e “limpeza”, de retira-
da dessa lembranca incémoda, geralmente vista como resultado
do desleixo, ndo do cultivo. Com Hilo, o artista desafia o modelo
das cidades e sua constante tentativa de apagar a vida sobre a
qual elas sdo construidas.

“Hilo — Nada que é dourado

permanece”, 2020, site specific //
“Hilo — Nada que é dourado
permanece”, 2020, site specific
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“RJ Terra Indigena”, 2020, outdoor //
“RJ, Indigenous Land”, 2020, outdoor
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In this work, it is possible to explicitly see the war of images. The
artist vies with the narratives perpetrated about indigenous peoples,
satirizing and fictionalizing an imaginary that is repeatedly divulged
as true. He satirizes the colonized gaze by dressing one of the indi-
genous figures in a T-shirt emblazoned with the poster for Glauber
Rocha’s film Black God, White Devil and equipping them both with
filmmaking equipment. He makes these characters, in their tradi-
tional dress, followers of the Cinema Novo motto: a camera in your
hand and an idea in your head. With this, he inverts the positions.
The passive object of the “traveler’'s” anthropological gaze becomes
an agent, a teller of tales, the protagonist of the story. By satirizing
the image, he also satirizes received wisdom. He goes back to the
past to provoke the present and transform the future.

The urban intervention Brasil, Terra Indigena [Brazil, Indigenous
Land], a light projection on the Monumento as Bandeiras
[Monument to the Bandeiras], by Brecheret, reminds us how im-
pregnated with the past our present is. It makes us consider why
we keep on uncritically repeating our colonizers without consider-
ing other points of view.

Ja a colagem Cacadores de Ficgcbes Coloniais trata de uma outra for-
ma de apagamento. Nela, o artista cria uma satira a partir de uma
imagem produzida para divulgar a “descoberta” da Amazodnia. A obra
coloca em xeque a vasta producdo intelectual e imagética sobre os
indigenas. O verbo descobrir remete a tradicdo essencialista da me-
tafisica ocidental, a qual requer encontrar o conhecimento verdadei-
ro, Unico e universal. Quem descobre algo ou alguém se transforma
em referéncia, em lugar de enunciacdo dessa verdade, ou seja, exi-
ge adotar o ponto de vista do “descobridor”. Essa “descoberta”, que
prefiro chamar de dominacdo, configurou o modo de compreen-
der os indigenas. Afinal, o olho é o érgdo de uma tradicdo visual
e a nossa é colonial. Isso remonta as primeiras xilogravuras feitas
na Europa, no século XVI, para ilustrar os relatos de viagem sobre
o dito “novo mundo”. O que Denilson faz ¢ ironizar o que Joaquin
Barriendos, fildsofo mexicano, chama de colonialidade do ver.

Nessa obra, é possivel ver de forma explicita a guerra das imagens.
O artista disputa com as narrativas feitas sobre os indigenas, iro-
nizando e ficcionalizando um imaginario repetidamente divulgado
como verdade. Denilson ironiza o olhar colonizado ao vestir um
dos indigenas com uma camiseta estampada com o cartaz do fil-
me de Glauber Rocha, Deus e o diabo na terra do sol, e equipar os
dois com instrumentos de audiovisual. Transforma os retratados,
em suas vestimentas tradicionais, em adeptos do lema do Cinema
Novo: uma cadmera na mao e uma ideia na cabec¢a. Com isso, ele
inverte as posicdes. O objeto passivo do olhar antropoldgico dos
chamados “viajantes” se transforma em agente, em construtor de
narrativas, em protagonista da histdria. Ao ironizar a imagem, iro-
niza também o conhecimento estabelecido. Volta ao passado para
provocar o presente e transformar o futuro.

A intervencdo urbana Brasil, Terra indigena, projecdo sobreposta
ao Monumento as Bandeiras, de Brecheret, lembra como nosso
presente estd lotado de passado. Ela nos faz pensar por que re-
petimos acriticamente os nossos colonizadores, sem considerar
outros pontos de vista.

Essa intervengdo conversa com outra, ocorrida em 2013 duran-
te uma manifestacdo em favor dos povos indigenas, quando esse
mesmo monumento foi manchado de tinta vermelha pelos partici-
pantes. Ambas as intervencdes questionam o mito do bandeirante
desbravador, conquistador das terras do interior do Brasil, criado
no inicio do século XX, com o intuito de construir uma narrativa anco-
rada no embranquecimento dos povos negros e indigenas e na cons-
trucdo de uma imagem pacifica de trabalho conjunto. Um dos simbo-
los do modernismo brasileiro, © monumento exalta os responsaveis
pelo estupro e genocidio indigena, assim como pela expulsdo desses
povos de suas terras. Ao transformar o monumento, Denilson deixa
as feridas abertas, promovendo uma guerrilha imagética que lembra
guem sdo os verdadeiros donos da terra, geralmente esquecidos.

“Brasil Terra Indigena”, 2020,

videomapping // “Brazil, Indigenous
Land”, 2020, video mapping
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“Re - Antropofagia”, 2019,

técnica mista, 100 x 120 cm //
“Re - Antropofagia”, 2019, mixed
medium, 100 x 120 cm
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This intervention also enters into dialogue with another, from 2013,
during a demonstration in favor of indigenous people, when this
same monument was stained with red paint by the participants.
Both interventions interrogate the myth of the bandeirante ad-
venturer, the conqueror of the Brazilian hinterlands, created in the
early twentieth century with the aim of forging a narrative rooted
in the whitening of the country’s black and indigenous populations,
and of building a peaceful image of collaborative work. A symbol
of Brazilian modernism, the monument pays tribute to those who
were responsible for the rape and genocide of indigenous people
and for their forced removal from their lands. By transforming
this monument, Baniwa opens up the wounds, engaging in im-
age-based guerilla action that reminds us who the true owners of
the land - so often forgotten - actually are.

This work also resignifies the history of Brazilian art. It deromanti-
cizes the narratives of nation building and art, for which the mod-
ernists created images. It calls for us to think about the point of view
taken by the gaze that paints the painting, that sculpts the stone.

The historian Durval Muniz de Albuguergue Junior shows how
Mario de Andrade’s narrative for Brazilian modernism proposes, as
a method of “defrancization,” the elaboration of regional elements
from popular, black and indigenous traditions to create works of
universal scope that contributed to the “global concert of the arts”.
The painting Re-Antropofagia [Reanthropophagy] literally de-
capitates Andrade’s narrative, reincorporating Tarsila do Amaral,
Raul Bopp and Oswald de Andrade’s anarchic project with the
Anthropophagy Movement, taking inspiration from the Tupinamba
tradition.

Packed with indigenous elements and making direct reference to
Macunaima, a character inspired by the figure of Mukunaima, grand-
father of the peoples who inhabit the Raposa Serra do Sol reserve
in the Brazilian state of Roraima, Baniwa satirizes the way indigen-
ous traditions were incorporated, folkified, exoticized and whitened
by the modernists. In the painting, he leaves a message for a black
Mario de Andrade, subverting the maxim of the Anthropophagic
Manifesto: “"All that interests me is what is not mine.”

It is important to remember that there are dangers inherent to in-
habiting the frontier, because it is a place of exposure, a place for
the real vanguard, the ones from the platoon who spearhead an
attack in war. Denilson Baniwa’s works take pride of place in this
war of images. They are weapons and munitions for transforming
the gaze, transforming the visual tradition. By making free use of
the languages and strategies of the culture industry, he efficiently
draws close to the “white man” in the construction of an imaginary
about this erased and diminished history.

Esse trabalho ressignifica, também, a histdria da arte brasileira.
Desromantiza as narrativas de construgcdo da nacdo e da arte,
para as quais os modernistas criaram imagens. Exige pensar qual
o ponto de vista do olhar que pinta o quadro, que esculpe a pedra.

O historiador Durval Muniz de Albuguergue Junior mostra como a
narrativa de Mario de Andrade para o modernismo brasileiro propde,
como método de “desafrancesamento”, a elaboracdo de elementos
regionais, provenientes da tradicao popular, negra e indigena, para
criar trabalhos de escopo universalista, que contribuissem para o
“concerto mundial das artes”. A pintura Re-Antropofagia literalmente
decapita a narrativa marioandradina, reincorporando o projeto anar-
quico de Tarsila do Amaral, Raul Bopp e Oswald de Andrade com o
Movimento Antropodfago, inspirado na tradicdo Tupinamba.

Repleta de elementos indigenas e com uma referéncia direta a
Macunaima, personagem inspirado na figura de Mukunaima, o
avd dos povos que habitam a reserva Raposa Serra do Sol, em
Roraima, Denilson ironiza o modo como as tradi¢cdes indigenas
foram incorporadas, folclorizadas, exotificadas e embranquecidas
pelos modernistas. Na pintura, o artista deixa um recado para um
Mario de Andrade negro, subvertendo a maxima do manifesto an-
tropofago: “Sé me interessa o que ndo é meu”.

E importante lembrar que habitar a fronteira é perigoso, pois é lu-
gar de exposicao, lugar da verdadeira vanguarda, dagueles que es-
tdo na frente do pelotdo de uma guerra. Os trabalhos de Denilson
Baniwa ocupam lugar de destaque nessa guerra de imagens. Sdo
armas e municdes para transformar o olhar, transformar a tradicéao
visual. Ao abusar das linguagens e estratégias da industria cultural,
ele se aproxima com eficiéncia dos “brancos” na construcdo de um
imaginario sobre essa histéria apagada e diminuida.

“Mascaras para rituais do mundo em
crise N08”, 2020, fotografia, dimensdées
variaveis // “Mascaras para rituais do
mundo em crise N08", 2020,
photograph, variable dimensions

“AMAKA, Terra Preta de indio”, 2020,
site specific / “AMAKA, Terra Preta de
Indio”, 2020, site specific
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Luiz Camillo Osorio conversa com Denilson Baniwa
Luiz Camillo Osorio in conversation with Denilson Baniwa

Denilson, in 2019 you and | had the first conversation ever published by PIPA after you won PIPA
Online that year. Now you’re one of the winners of the main category. Looking at your work since
then, we can see how much stronger it’s got and how much political relevance and dimension
it’s acquired. | think it’s fair to say that being an artist and being an indigenous leader are now
complementary in your trajectory. It’s very good to see. How has it been to conciliate two such
demanding activities? Dearest Camillo, thank you so much for this conversation. It’s so good to be back
here with you and in this position of winning an award in the main category of PIPA. It’s such a great joy
to be here, especially for an indigenous artist. About your question, | think that they’re still running quite
parallel to each other. While | am an artist, I'm first and foremost someone who's extremely committed
to the Amazonian Indigenous Movement, and that’'s what guides me in my artistic process. What’s
changed is that now in this process I'm interested in routes other than the older ones. I'm thinking
of processes that stem from artistic work, what impact it has inside and outside communities, since
now art is the tool | use to communicate with the world. In fact, since the last time we talked, a lot has
changed in my life. PIPA was a really important milestone in my career, enabling me to get to places I'd
never imagined, including outside Brazil. By the same token, it forced me to study more, to research the
subjects | develop in more depth, putting more effort into understanding the codes of the art world so
| could evolve as a professional while also developing work with more substance and discursive density.
PIPA made me rethink a lot of stuff, like access, permanence and non-permanence in certain spaces,
and how, from this place, | could pry open some space for others to embark on a similar journey. In
this review, a lot of my work that before was mainly linked to drawing and painting naturally turned
into multimedia work and also into texts written to address this moment at which art produced by
indigenous people is becoming apparent in Brazil. | think it’s a natural development, given the effort of
trying to understand the whole context in which | find myself alongside other indigenous artists. One
thing that’s pragmatic, so to speak, in my work is its capacity to generate tools and direct assistance
for indigenous projects and communities. For example, today | can help build indigenous schools,
something that before would have taken far more effort to achieve. Now through my work | can pay
for that without having to negotiate with external agents. For me that’s been really important. With
this new nomination for PIPA 2021, | hope | can grow even more and my work can be channelled into
training other artists and constructing an even broader scenario out from the place where | am now.

Two older works of yours, | think from 2018-19, “Pajé-on¢a hackeando a 332 Bienal de Sdo Paulo”
[Jaguar-Shaman Hacking the 33 S3o Paulo Biennale] and “Relacionamentos (AGRO) téxicos”
[(AGRO) Toxic Relationships], seem to powerfully sum up two poetic lines of action: one related
to the reconfiguration of art history from an Amerindian perspective, and the other a direct
intervention in the environmental and ecological debate without losing its visual impact. Does
that make sense to you? Do you think these two directions are relevant for understanding your
artistic and political work? Of course. It makes perfect sense. My work is about trying to understand
the historical processes in Brazil and its occupation. | seek out a kind of poetry of violence, of the rape
of this land, and in my work both things are connected to the construction of the nation’s history by
western art and the exploitation of the land by agribusiness, since both derive from a nationalism geared
towards annulling any kind of local history, superimposing progress over any occupation that preceded
the times marked by western presence. So when my work seeks out these connections between these
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Denilson, em 2019 fizemos uma primeira conversa ja publicada
pelo PIPA por ocasido de vocé ter ganho naquele ano o PIPA
Online. Agora vocé foi um dos vencedores da categoria prin-
cipal. Olhando sua producdo de |4 para cd vemos o quanto
ela foi se fortalecendo e ganhando envergadura e relevancia
politica. Acho que posso dizer hoje que ser artista e ser uma
lideranc¢a indigena se complementam na sua trajetdria. Isso é

Pajé-Onga Hackeando a 332 Bienal de
Artes de Sao Paulo, 2018, performance,
fotografia, tamanhos variaveis, HD
video, 16:9, cor, som, 15’ (detalhe)
Pajé-Onga Hackeando a 332 Bienal de
Artes de Sao Paulo, 2018, performance,
photograph, variable sizes, HD video,

muito bom de ver. Como tem sido conciliar estas duas ativid-
ades tao demandantes? Querido Camillo, muito obrigado pela
conversa, € muito bom estar de volta aqui contigo e agora nesse
lugar de premiado na categoria principal do PIPA. E uma felicidade
incrivel estar nesse lugar, ainda mais para um artista indigena. Sobre
a pergunta, penso que ainda andam muito em paralelo, antes de ser
artista, sou uma pessoa extremamente ligada ao Movimento Indigena
Amazonico, e isso rege meu caminhar ao longo do processo artistico.
O gue muda é que agora me preocupo neste processo, em outros caminhos que Ndo mais 0s antigos,
Penso em processos que partem do trabalho artistico, qual o impacto dele nas comunidades e fora da
comunidade, ja que agora a arte € minha ferramenta de comunicacdo com o mundo. De fato, desde da
Ultima vez que conversamos até agora, muita coisa mudou na minha vida, o PIPA foi realmente um marco
importante na minha carreira e que possibilitou alcancar lugares que ndo imaginava, inclusive fora do
Brasil. Por outro lado me forcou a estudar mais, pesquisar com mais seriedade os temas que desenvolvo,
buscar entender os cddigos do mundo da arte com mais dedicacdo, para que eu pudesse evoluir ndo
sd como profissional mas também fazer com que meu trabalho ganhe corpo e densidade de discurso
cada vez mais. O PIPA me fez repensar muitas coisas, tais como acesso, permanéncia e ndo permanén-
cia em certos espacos e como eu deste lugar pudesse abrir picadas para gue outros além de mim pos-
sam chegar junto. Neste rever, muitas das minhas producdes que antes eram ligadas principalmente ao
desenho e pintura, transformaram-se naturalmente em trabalhos multimidiadticos e também em textos
elaborados para tratar deste momento de aparicdo da arte produzida por pessoas indigenas no Brasil.
Uma evolucdo, penso que, natural devido ao esforco de tentar entender todo o contexto onde eu me
encontro junto com outros artistas indigenas. Uma coisa, digamos, pragmatica que meu trabalho possui
€ a capacidade de gerar ferramentas e ajuda direta a comunidades e projetos indigenas. Posso hoje, por

16:9, color, sound, 15’ (detail)

“Mascaras para rituais do mundo em
crise N07”, 2020, fotografia, dimensoes
variaveis // “Mascaras para rituais

do mundo em crise N07”, 2020,

photograph, variable dimensions
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historical places, it appears according to what was found, whether by art or by agribusiness. The
formalization comes from the connection encountered, which is sometimes more explicit and other
times less direct. My work is basically made from memories, personal experiences as an activist, research
of archives and publications, conversations with indigenous and non-indigenous people. Something
else that’s also important is the fact that my academic background involves technology, communication
and advertising while also being indigenous work, so it’s also work that can embrace the understanding
of the uses of mass communication and information technology.

You always underline the fact that you’re indigenous and an artist. In a way this conjunction lays
bare the fact that this joint action affects the way we think about Amerindian art and tradition. I’'m
thinking here of our other interview, when you were asked about your use of technology and you
said that “the use of ‘modernities’ or new tools doesn’t mean abandoning or losing indigenous
culture. It could even help to strengthen the identity and transpose changes that would occur
naturally or be forced by external violence.” Have you gained new layers of understanding of this
issue since then? Absolutely. Infact, I'm going to try and study more about it from experiences of other
indigenous peoples from outside Brazil. In Canada, for instance, they have a great deal of experience
using western tools and technologies in the struggle for the memory of their cultures. Since our last
conversation, it’s not just been about trying to include this perspective of using technology in my
work without a complete loss of identity, but now my work stems from these technologies. If before
| might paint an indigenous boy or child holding a computer, today | try to use the computer itself,
computer technology, to make works that are far more connected to this modern use of technology
and western science. Starting out from some place other than my own identity is rather like reverse
anthropology, where | find myself from discovering another, from the differences between us. So
western tools or technology may not be so much carriers of our cultures as founts of a different kind
of cultural memory. Knowing how to construct a database that can be accessed by us indigenous
people and by everyone. One example is of the shaman who has a blessing that’s recorded and can
be experienced over and over again in new ways through online transmission or other means.

| was really impressed by your most recent urban interventions with the laser projection: both
Petroglifos na Selva de Pedra [Rock Inscriptions in a Stone Wilderness] (2019) and the actions on
monuments. These latter works are very interesting because they deconstruct the monuments,
lay bare the symbolic violence they represent without destroying them. As if they made clear the
continuity of the problem and the memory of a traumatic past that still hurts but is ours. Tell us a
little about these works. Yes, these works stem primarily from the place where I'm from, which is
the Negro river. There, there are a whole load of inscriptions on rocks along the river that tell the
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exemplo, ajudar na construcdo de escolas indigenas, coisa que antes eu precisaria de um esforco muito
mMaior para conseguir, agora eu posso através do meu trabalho bancar isso, sem precisar de negociacdes
com agentes externos, isso pra mim tem sido muito importante. Com esta nova indicacdo ao PIPA 2021,
espero poder crescer cada vez mais e que meu trabalho seja direcionado a formacdo de outros artistas e
na construcdo de um cenario ainda mais amplo a partir do lugar de onde estou.

Dois trabalhos mais antigos seus, creio que de 2018-19, “Pajé-on¢a hakeando a 332 Bienal de
Sdo Paulo” e “ Relacionamentos (AGRO) téxicos”, parecem-me reunir de forma muito sintética e
intensa duas linhas de atua¢do poética: uma relacionada a reconfiguragcao da histdéria da arte de
uma perspectiva amerindia e outra de intervenc¢do direta no debate ambiental e ecolégico sem
perda da contundéncia visual. Faz sentido este entendimento? Estas duas dire¢des te parecem
relevantes para uma compreensdo de sua pratica artistica e politica? Claro. Faz muito sentido,
minha pesquisa procura esse entendimento dos processos histdéricos no territério brasileiro e na
ocupacao dele. Busco uma certa poesia da violéncia, do desterramento desse territério, e no meu
fazer, ambos estdo ligados a construcdo da histdria nacional pela arte ocidental e a exploracdo de
terras pelo agronegdcio, ja que ambos sdo derivacdes de um nacionalismo que prevé a anulacdo
de qualguer histodria local, sobrepondo o progresso sobre qualguer ocupacdo anterior aos marcos
temporais ocidentais. Portanto, meu trabalho ao procurar essas conexdes entre esses lugares
histdricos, se apresenta de acordo com o que for encontrado, seja pela arte ou pelo agronegodcio. A
formalizacdo se da a partir da conexdo encontrada, as vezes mais explicitas noutras menos direta.
Minha pratica ¢é feita basicamente de memodrias, experiéncias pessoais enquanto militante, pesquisa
de acervos e publicacdes, conversas com indigena ou ndo indigenas. Uma coisa importante também,
¢ o fato da minha formac&o académica passar pela tecnologia, comunicacdo e publicidade ao mesmo
tempo que é um trabalho indigena, ¢ também um trabalho que cabe o entendimento dos usos da
comunicacdo de massa e das tecnologias da informacéao

Vocé sempre enfatiza que vocé é indigena e é artista. De certo modo esta conjuncdo explicita que a
atuacdo conjunta interfere no modo como pensamos a arte e a tradicao amerindias. Lembro aqui que
em nossa outra entrevista, ao ser perguntado sobre o uso da tecnologia em sua obra, vocé disse que
“a utilizacdao de ‘modernidades’ ou novas ferramentas ndo significa o abandono ou a perda da cultura
indigena, pode, inclusive, ajudar a fortalecer a identidade e transpor mudang¢as que ocorreriam
naturalmente ou forcadamente pela violéncia externa”. Sua compreensdao deste problema
ganhou novas camadas de la para ca? Com certeza, vou inclusive procurar estudar mais a respeito a
partir de experiéncias de outros povos indigenas fora do Brasil, no Canada por exemplo eles tém uma
experiéncia grande com o uso de tecnologias e ferramentas ocidentais na luta pela memoaria de suas
culturas. Desse modo, desde a nossa Ultima conversa, tenho procurado ndo sé colocar no trabalho essa
perspectiva do uso da tecnologia sem a perda total da identidade, mas também o prdéprio trabalho
agora vem a partir dessas tecnologias. Se antes eu pintava um curumim ou uma crianca indigena
com o computador na mao, hoje eu procuro usar o proprio computador, a tecnologia computacional
para fazer trabalhos que estdo muito mais ligados a esse uso tecnoldgico moderno e de ciéncias
ocidentais. Partir do outro para a minha propria identidade é talvez como uma antropologia reversa,
onde eu encontro o eu a partir do outro, a partir das diferencas entre nds. Portanto, a tecnologia
ou as ferramentas ocidentais podem n&o ser mais como desaguadores das nossas culturas, mas
nascentes de outro tipo de memoaria cultural. Um saber de construcdo de banco de dados que podem
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cosmogony of my people, the creation of the universe and the beings that live on this planet. It’s also
in these inscriptions that the rules for living well in this world are kept. My role as artist and indigenous
person is to bring this knowledge from there to occupy the city. | think this collision of narratives
and the understanding of what the territory of memory are are points that encourage me to do this
kind of work. When | bring these indigenous times to the time of the monuments of colonialization,
what | want to do is create a clash with the colonial time markers. It would be easier to explode or
implode them, to raze those monuments; that would be the most practical, direct path. But | see
that as “sweeping the problem under the carpet”. | need to understand that these monuments are
the seeping scars of colonialization. To hide them, to put a sticking plaster over them, won’t help
them heal better but will just inflame the wound even more. First of all, this colonial wound must be
reopened, the violence must be cleaned and sutured, and then made a shameful mark of the nation’s
history. Only then can we topple the monuments, when there’s no chance of more monuments being
erected over the old ones, when we don’t need monuments to be raised any more, but schools and
parks instead of statues. To project images on the body of these monuments is to displace other
memories, draw attention to the monument, not what it symbolizes but what it could symbolize. It’s
about reconstructing a territory of memory before that monument, making it a memory of shame.
That comes from an understanding of my people, where seizing the body of the enemy was a form
of koada, taking vengeance for one body by another. When | project images on the symbolic body
of the construction of S&o Paulo and Brazil, it’s a trap because while the city gazes at the lights and
colours, | seize a piece of that monument and disqualify it, make it unworthy of respect. | understand
that my role as artist and indigenous is to make these colonial tensions come to the surface without
making this explicit, without the city realizing what’s going on.

The work you did recently at Pinacoteca incorporated another layer of meaning about this inclusion
in museums. This symbolic space of power is placed in tension by an effort to regenerate traumatic
memories from the past that persist to this day. There’s a need to breathe life into the ghosts of
our past that unconsciously dog our steps, producing violence and exclusion. How is it for a living
culture like the indigenous culture to enter a museum not as an object, but as a subject of its own
history? The work at Pinacoteca in Sdo Paulo was quite symbolic because it was in an institution of
that scale, because it was the first big exhibition curated by an indigenous woman, Naine Terena. |
could have proposed something that was simply a painting, a video, to be placed inside the exhibition
room, but that wouldn’t mean anything to me because being in Pinacoteca is being inside a certain
system where | wouldn’t like to deliver something that might be expected of an indigenous artist or,
worse still, some stereotype the public would expect. It’s not a comfortable place for me. | decided
to use the space to draw tension between some social layers that concern me a lot, like how far the
decolonial discourse of some institutions actually goes and how much an indigenous artist can create
working conditions beyond those that are expected of him. The process of interaction, negotiation
of spaces between indigenous artists and institutions, concerns me a lot. So the work was about
provoking the body of Pinacoteca, the public and the city. The work has so many layers that I'm
not sure | can talk about all of them, but they cover everything from the creation of archives, the
safeguarding of these archives, their recovery and reappropriation, even to access to art and urban
mobility. The garden planted in the Pinacoteca car park was designed both to show the fragility of
our lives as indigenous people inside a western system or inside a western modernity and also to
probe the institution to find out how far it was willing to go to lose its space of transit, up to what
point the parking spaces would be more important than the work of an indigenous artist. | think that
taking my work outside the gallery, making it part of the city, is about making it public and accessible.
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ser acessados por nos indigenas e por todo mundo. Um exemplo, € do pajé, gue mantém gravado
um benzimento que pode ser revivido varias e varias vezes sob novas formas, como através de uma
transmissao online ou outro meio.

Fiquei muito impressionado com suas interven¢des urbanas mais recentes com proje¢ao a laser:
tanto os Petroglifos na selva de pedra (2019) como a a¢do sobre os monumentos. Estes ultimos sdo
muito interessantes, pois desconstroem os monumentos, explicitam a violéncia simbélica que eles
representam sem destrui-los. Como se assim deixasse clara a continuidade do problema e a meméria
de um passado traumatico, que ddéi, mas é nosso. Fale-nos um pouco sobre estes trabalhos. Sim.
Esses trabalhos partem primeiro do lugar de onde eu venho, que é o Rio Negro, 13 existe todo um
conjunto de inscricdes nas pedras ao longo do rio que contam a cosmogonia do meu povo, a criacao
do universo e dos seres que vivem nesse planeta, também sdo nessas inscricdes que sdo guardadas
as regras para o bem-viver nesse mundo. O meu papel enquanto artista e indigena é trazer esses
saberes de 13 pra que ocupem a cidade. Penso que essa colisdo de narrativas e entendimento do que
€ o territério da memoria sdo os pontos que me animam a fazer trabalhos deste tipo. Quando trago
estas temporalidades indigenas para a temporalidade dos monumentos da colonizac&o, eu busco justo
colocar em choque os marcos temporais coloniais. Seria mais facil implodir ou explodir, colocar abaixo
esses monumentos, € o caminho mais pratico, direto. Mas, vejo isso como “varrer o problema para
debaixo do tapete”, preciso entender que esses monumentos sao cicatrizes mal curadas da colonizacéo,
escondé-las, colocar um band-aid nelas ndo ird ajudar em uma cicatrizacdo melhor, apenas ird inflamar
ainda mais a ferida. E preciso antes reabrir essa ferida colonial, limpar e suturar essa violéncia, e depois,
torna-lo uma marca infame de uma histdria nacional. Al sim, poderiamos derrubar os monumentos,
guando ndo tenha mais que se construir monumentos acima dos antigos, quando ndo precisarmos mais
de monumentos levantados, mas de escolas e parques em lugar de estatuas. Projetar imagens no corpo
desses monumentos é deslocar outras memarias, € chamar atencdo ao monumento, ndo para o que ele
simboliza, mas para o que ele pode simbolizar. E reconstruir um territério de memoria antes daquele
monumento, € fazé-lo uma memoria da vergonha. Isso vem a partir de um entendimento do meu
povo, em gue o sequestro do corpo do inimigo era uma forma de koada, a vinganca de um corpo pelo
outro. Quando projeto imagens sobre o corpo simbolo da construcdo de Sdo Paulo e do Brasil, € uma
armadilha onde enquanto a cidade se encanta pelas luzes e cores eu sequestro um pedaco daguele
monumento e o desqualifico, tornando-o indigno de respeito. Entendo que meu papel enquanto artista
e indigena é fazer com gque essas tensdes coloniais possam vir a tona sem tornar isso explicito, sem que
a cidade perceba o que estd acontecendo.

O trabalho que vocé fez na Pinacoteca recentemente incorporou uma outra camada de sentido
em sua obra no que diz respeito a esta inser¢cdo nos museus. Este espago simbdlico de poder é
tensionado por um esfor¢o de regenera¢cdo de memdrias traumaticas do passado que insistem
em se manter atuais. H4 uma necessidade de dar vida aos fantasmas do nosso passado que
seguem inconscientemente produzindo violéncia e exclusdo. Como é para uma cultura viva
como a indigena entrar no museu, ndo como objeto, mas como sujeito da sua prépria histéria? O
trabalho na Pinacoteca de S&o Paulo foi bem simbdlico: por ser numa instituicdo daquele porte; por
ser a primeira exposicdo grande com curadoria de uma mulher indigena, a Naine Terena. Eu poderia
propor um trabalho que fosse simplesmente um quadro pintado, um video que seria colocado dentro
da sala onde estava a exposicdo, mas isso ndo teria para mim nenhum significado, pois estar na
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Meanwhile, the work could be at the disposal of the elements and the nature around it, the city and
the public. It’s enough to pay attention to the whole and not just what’s fixed on a wall with an exhibit
label. Not being in a showcase, but being alive in any space, as resistance not imprisonment.

How have you and your work fared in this period of the pandemic? What won’t ever be the same?
This pandemic we're going through has been very hard, but in one way for me it’s been very propitious.
Because it enabled me to go back to my community without a heavy conscience of leaving work and
everything else behind here in the city. It’s been hard to keep a degree of wellbeing when you receive
news every day of a friend, acquaintance or important indigenous person who'’s died or is in hospital
because of Covid-19. It was at this time that | decided to no longer stay away from everyone from
my community, so | ended up spending most of 2020 at Negro river with my family, with a degree
of safety. Although | came back to Rio de Janeiro in March 2021, | came back with the feeling that
belonging to the city isn’t an option for me any more, a kind of letting go of everything that isn’t
essential for my existence. | think many people have felt this since the pandemic began. Some friends
of mine have gone to live in the countryside or have tried to slow down their pace of output. | think
that at times of extreme fear of death we begin to realize that a lot of what we do doesn’t make the
slightest sense. Of course a certain number of people have really been touched by the feeling that
came with the pandemic, but for others who no longer envisage being anything except a cog, they
still hope that everything will get back to normal. Even if that normal is humanly abnormal.

“O roubo do fogo e o motivo do jacaré
nao ter lingua” 2020, acrilica sobre
tela, 100 x 100cm // “O roubo do fogo
e o motivo do jacaré nao ter lingua”,
2020, acrylic on canvas, 100 x 100cm
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Pinacoteca € estar dentro de um certo sistema que eu ndo gostaria de entregar o que se espera
de um artista indigena ou pior, algum esteredtipo que o publico esperaria. Nao é confortavel para
mim esse lugar. Eu pensei em aproveitar o espaco, para tensionar algumas camadas sociais que me
preocupam bastante, tais como até que ponto vai o discurso descolonial de certas instituicdes e até
gue ponto um artista indigena pode criar condicdes de trabalhar para além do gue se espera dele. Me
preocupa bastante o processo de interlocucdo, negociacdo dos espacos entre artistas indigenas e as
instituicdes. O trabalho foi essa maneira de provocar o corpo da Pinacoteca, o publico e a cidade. O
trabalho possui muitas camadas, que nem sei se consigo falar sobre todas, mas vai desde a criacdo
de acervos, a salvaguarda desses acervos, resgate e reapropriacdo, até mesmo sobre acesso a arte e
mobilidade urbana. O jardim plantado no estacionamento da Pinacoteca, foi ao mesmo tempo para
mostrar a fragilidade das nossas nossas vidas enquanto pessoas indigenas dentro de um sistema
ocidental ou dentro de uma modernidade ocidental mas também, provocar a instituicdo para saber
até gue ponto ela estaria disposta a perder seu espaco de transito, até que ponto o estacionamento
seria mais importante do que o trabalho de um artista indigena. Penso que levar meu trabalho para
fora da galeria, torna-la parte da cidade é fazer com que ela seja publica e acessivel, ao mesmo tempo
o trabalho estaria a disposicdo do clima e da natureza ao redor, da cidade e do puUblico. Bastaria estar
atento ao todo e n&o so ao que se prende na parede e se coloca etiqueta descritiva. Nao fazer parte
de uma vitrine, mas estar viva em qualquer espaco, como resisténcia e ndo aprisionamento.

Como foi para vocé e sua obra esse periodo da pandemia? O que nao serad mais igual? Esse periodo
gue vivemos em pandemia tem sido muito dificil, mas em um aspecto para mim foi muito propicio. Pois
me possibilitou voltar pra minha comunidade sem nenhum peso na consciéncia, de deixar trabalho e
tudo pra tras aqui na cidade. Foi dificil manter certo bem-estar recelbbendo todos os dias noticias de que
algum amigo, conhecido ou pessoa importante indigena havia falecido ou estava internado por causa do
Covid-19. Foi nesse momento gue decidi ndo mais ficar longe de todos da minha comunidade, enté&o a
maior parte de 2020 eu passei no Rio Negro com minha familia, em certa seguranca. Apesar de retornar
pro Rio de Janeiro, agora em marco de 2021, voltei com um sentimento de que para mim ndo seria
mMais possivel um pertencimento a cidade, um desapego com tudo o que ndo € essencial para minha
existéncia. Sinto que muitas pessoas estdo com esse sentimento desde que comecou a pandemia, vejo
alguns amigos que foram morar no interior ou procuraram desacelerar o ritmo da producdo das coisas.
Acho que em momentos de extremo medo da morte a gente comeca a perceber que muito da nossa
producdo ndo faz o menor sentido. Claro gue um certo nimero de pessoas realmente se deixou tocar
pelo sentimento que veio na pandemia, para outros que ja Nndo possuem sonhos além de ser engrenagem,
ainda esperam que tudo volte ao normal. Mesmo que o normal seja uma anormalidade humana.

A direita e préoxima pagina
On the right and next page

“TAMUIA Cunhambebe 2021", 2021, video e fotografia //
“TAMUIA Cunhambebe 2021", 2021, video and photograph
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[lé Sartuzi

Santos, SP, 1995 // Vive e trabalha [lé Sartuzi’s research involves sculptural objects, mapped video
em S&o Paulo, SP // Artista Selecionado ~ Projections, installations and theatrical plays addressing issues
do Prémio PIPA 2021 related to the idealized image of the body, often fragmented or

constructed from different parts; but also the absence of this
Santos, Brazil, 1995 // Lives and works figure in proto-architectural and digital spaces. The interest in the
in S&o Paulo, Brazil // PIPA Prize 2021 dramatic arts in recent years has given theatricality to objects
that are animated by mechanical movements and interpret
dramaturgies and choreographies.

Shortlisted Artist

ilesartuzi.com

“cabeca oca espuma de boneca”, 2019, A pesquisa de llé Sartuzi envolve objetos escultoricos, projecdes
peca teatral sem atores, 43'00” aprox. de videos mapeadas, instalagdes e pecas teatrais abordando

// “hollow head doll's foam”, 2019, guestdes relativas a imagem idealizada do corpo, muitas vezes
theatrical play without actors, fragmentado ou construido a partir de diferentes partes; mas
43'00” aprox. também a auséncia dessa figura em espacos arquitetdnicos e

digitais. O interesse pelas artes dramaticas nos Ultimos anos
conferiu uma teatralidade para os objetos que sdo animados
por movimentos mecanicos e interpretam dramaturgias e
coreografias.

“cabeca oca espuma de boneca”, 2019, peca teatral sem atores, 43'00" aprox. //

“hollow head doll's foam”, 2019, theatrical play without actors, 43'00” aprox.
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Nada acontece
Nothing Happens

Pollyana Quintella

Ilé Sartuzi (1995, Sao Paulo)
is an artist interested in
ambiguous vitalities, (in)
animate objects, bodies and
subjectivities that are shaped
by technology, nonsensical
dramas, impossible dialogues,
perishable sculptures, crude
choreographies, hollow
representations, flaws and
flaccidity. They are images
and machinery that prompt
us to draw some parallels

in search of similarities and
differences.
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vedetes [vedettes], 2017. A latex mask molded from the face of
a mannequin is mounted on a stand. Its mouth opens and closes
with the help of a small motor, while videos of women’s mouths
are projected onto it. It is too mechanical a creature to awaken
any empathy. It tends to sound stupid, useless, or delirious even
though it can harbor our multiple fantasies. | don’t know what
it says and its ineffectiveness bothers me. Mannequin, motor,
vedette. The components are stripped of singularity; rather, they
correspond to the shallowness and superficiality of something that
is purely exterior. Mannequin, motor, diva: a double, avatar, generic
mannerism of what humanity is. It’s not the image of a body, but
the body of an image that is clichéd par excellence.

It is worth recalling the fascination surrounding the mannequin,
machine-like composites and monstruous figures that populated
the early decades of the twentieth century. From the mannequins
by Eugéne Atget, Jindfich Styrsky and Iwao Yamawaki to Raoul
Hausmann’s mechanical hybrids or Hans Bellmer’s perversions, the
psychological effects of war and industrial capitalism were already
manifested in a play of reality and fiction, combining at one and
the same time the traumatic scenes of disfigured soldiers and the
subjective consequences of technological progress. But if at that
time people’s imagery about mechanical figures was still centered
on a clear relationship of opposition (the idea of us-versus-them is
explicit in science fiction classics from E.T.A. Hoffmann and Mary
Shelley to Karel Capek and Isaac Asimov), here the artist invites
us, in the light of his time, to reposition these terms - neither
Promethean promise nor spectacular threat of the destruction of
humankind. Given the circumstances of a post-human capitalism
whose transgenic reality exceeds any binaries, Sartuzi tensions
the relations between naturality and artificiality without aiming
to dissociate them (thereby avoiding any moralizing perspective
on these topics). At the same time, he is not interested in being
restricted to a presentism circumscribed by the here-and-now,
while dialogue with a certain tradition is a constant that adds
different dimensions to his output.

One manifest example of this is Arnold Schwarzenegger (2018-
2019). A cutout sheet of expanded PVC presents the merged form
of four poses taken by the actor and bodybuilder after whom
the work is named. The image of each of the poses is projected
separately on this amorphous silhouette, making us piece together
the exhibitionist movements. Sartuzi explores the echo of the
ideal of the Hellenistic - Herculean - body present in this type
of bodybuilding, revealing the body as a technological artefact
continually negotiating and constructing, scrutinizing tensions
between sculpture, image, and modeling. If the aesthetic precepts
of Classical Antiquity were about making man the measure of the

vedetes, 2017. Uma mascara de latex moldada a partir do rosto de um
manequim é fincada sobre um suporte. Sua boca abre e fecha com a
ajuda de um pequeno motor, enquanto videos de bocas femininas sdo
projetados sobre ela. Trata-se de uma criatura demasiado mecanica
para ser capaz de gerar empatia. Tende a soar estUpida, inutil ou
delirante, embora possa abrigar nossas inUmeras fantasias. N&o
entendo o que ela fala e sua ineficiéncia me importuna. Manequim,
motor, vedete. Os componentes estdo destituidos de singularidade,
antes correspondem a lisura e superficialidade daquilo que € puro-
exterior. Manequim, motor, vedete: dublé, avatar, cacoete genérico
do gue seja a humanidade. Ndo é a imagem de um corpo, mas o
corpo de uma imagem cliché por exceléncia.

“Arnold Schwarzenegger”, 2018-2019, projegao de video sobre chapa de PVC
expandido e ferro, 193 x 106 cm (sem projetor) // “Arnold Schwarzenegger”, 2018-
2019, video projection on expanded PVC plate and steel, 193 x 106 cm (+ projector)

“sem titulo (vedetes)”, 2017, mascara de latex, pedestal de microfone, ferro,
servomotor, arduino, projetor, dimensdes variaveis // “untitled (vedettes)”, 2017,
latex mask, pedestal, iron, servomotor, arduino, projector, variable dimensions
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“wedding"”, 2019, gelatina de prata,
29 x 38 cm (cada) // “wedding”, 2019,
gelatin silver print, 29 x 38 cm (each)

“Pernas (Arnold)”, 2019-2021,
impressao digital em PVC expandido e
ferro, 56 x 93 x 28 cm // “Legs (Arnold)”,
2019-2021, digital print on expanded
PVC plate and steel, 56 x 93 x 28 cm
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universe, then Arnold Schwarzenegger’s poses are a caricature of a
project for manhood rooted, among other things, in an investment
in self-design. The classical repertoire is dissected by irony and
profanity until it is propelled into contact with mass culture and the
celebrity phenomenon, testing the limits of high and low culture. By
overlapping of actor’s silhouettes, Sartuzi ends up also making the
figure grotesque and monstruous, turning him into a cyborg-device
of himself. In fact, ifin the imagery erected by mainstream twentieth
century cinema all manner of anthropomorphic monsters had the
effect of reflecting widespread racism, heightened aversion to
difference and manifold insecurities surrounding the vulnerability
and malleability of bodies in mutation, what is presented here is
the idea that the obsessive normativity of the ideal body itself
borders on the misshapen and aberrant.

The interweaving of artifice and nature, added to matters
concerning the very history of art, is also seen in other moments.
pele (braco_tripé) [skin (arm_tripod)], made of latex, refers to the
motif of “The Three Graces” and other triple figures whose role
was, alongside their mythological content, to enable the artist to
exhibit his virtuosity by exploring variations on a theme within a
given composition - like an anachronistic 3D version that captures
different sides of the same surface - while corresponding to the
ambition of a sovereign all-seeing spectator. Meanwhile, coluna
(cabecas) [column (heads)], which alludes directly to Brancusi’s
program, makes modular manufacturing look like a crude, failed,
violent enterprise. Just like Pygmalion, who falls in love with the
statue he has sculpted in his attempt to reproduce the ideal
woman, or the bunches of grapes painted by Zeuxis, so real that
the birds try to eat them, as Pliny the Elder tells us, the latex that
is a constant in Sartuzi’'s work comes close to the flaccidity of skin,
and, just like the living matter, is inevitably doomed to perish.

Yet in all these cases, unlike the classical urge, the point at which art
and reality coincide is not in the success or effectiveness of a possible
program, but in the rawness inherent to failure. The flaw is situated as
refusal, imposture and impossibility, but also as a purposeful way out
and an inventive resource. It is not unusual to experience a sense of
malaise when looking at these bodily fragments. Our urge to fill them
with subjectivity and imagination exceeds any capacity to sustain
the precariousness they imply. Just as they present an absence and
remain unfinished, they also operate as disturbing fetishes.

This is one significant aspect of Sartuzi’'s work: the paradoxical
negotiation between flaw and rigor. Despite constantly pointing
to fractures and cracks, his objects are marked by a degree of
economical refinement, which lends them a precision of their
own. Wires, cogs, motors, tripods, among other supports, are
considered in detail in the calculation of the works, breaking
down any separation between structure and content or scene and

Lembremos da fascinacdo em torno de manequins, compostos
maquinicos e figuras monstruosas gue atravessaram as primeiras
décadas do século XX. Dos manequins de Eugéene Atget,
Jindfich Styrsky e Iwao Yamawaki, aos hibridos mecanicos
de Raoul Hausmann, ou as perversdes de Hans Bellmer, os
efeitos psicoldgicos da guerra e do capitalismo industrial ja se
manifestavam num jogo entre realidade e ficcdo, conjugando a
um so tempo as cenas traumaticas de soldados desfigurados e
as consequéncias subjetivas dos avancos tecnoldgicos. Mas se
naquela altura o imaginario em torno das figuras mecanicas ainda
centrava-se numa clara relacdo de oposicdo (o contraponto nos
versus eles estd explicitado em classicos de ficcdo cientifica
qgue vado de ET.A. Hoffmann e Mary Shelley a Karel Capek e
[saac Asimov), aqui o artista nos convida, a luz de seu tempo,
a reposicionar tais termos — nem promessa prometéica, nem
ameaca espetacular de destruicdo da humanidade. Dadas as
circunstancias de um capitalismo pos-humano, cuja realidade
transgénica excede qualguer binarismo, Sartuzi estressa as
relacdes entre naturalidade e artificialidade sem buscar dissocia-
las (0 que o afasta, consequentemente, das perspectivas
moralizantes em torno desses tépicos). Por outro lado, também
ndo |lhe interessa encerrar-se num presentismo estreitado pelo
aqui-e-agora, e o didlogo com certa tradicdo € uma constante
que adiciona outros angulos a sua producéao.

Um evidente exemplo disso € Arnold Schwarzenegger (2018-2019).
Um recorte de uma chapa de PVC expandido apresenta a forma
fundida de quatro poses do ator e fisiculturista que dd nome a obra.
Sobre tal silhueta informe, a imagem de cada uma das poses &
projetada separadamente, nos fazendo decupar as movimentacdes
exibicionistas. O artista explora o eco do ideal de corpo helenistico
— herculano — presente no bodybuilding do fisiculturismo, dando
a ver o corpo enquanto dispositivo tecnoldgico continuamente
negociado e construido, esmiucando tensdes entre escultura,
imagem e modelagem. Se na Antiguidade Classica os preceitos
estéticos tratavam por tomar o homem como medida do universo,
as poses de Arnold Schwarzenegger sdo a caricatura de um
projeto de masculinidade cujo investimento no self-design é um
dos cernes. Ironia e profanacdo esgarcam o repertorio classico até
que seja possivel esbarrar na cultura de massa e no fendbmeno das
celebridades, atritando o que se considera alta e baixa cultura. Ao
sobrepor as silhuetas do ator, Sartuzi acaba por torna-lo também
uma figura grotesca e monstruosa, ele préprio aparelho-ciborgue
de si. Alids, se no imaginario erigido pelo cinema mainstream do
século XX toda a sorte de monstros antropomorficos tendeu a
refletir um racismo generalizado, uma consideravel aversdo a
diferenca e insegurancas diversas em torno da vulnerabilidade e
maleabilidade dos corpos em mutagdo, o que se apresenta é que a
normatividade obsessiva do corpo ideal ndo estd tdo longe assim
do gue é disforme e aberrante.

11é Sartuzi (1995, Sdo Paulo)
é um artista interessado

em vitalidades ambiguas,
objetos (in)animados,
corpos e subjetividades

moldados tecnologicamente,

dramaturgias ‘nonsense’,
didlogos impossiveis,
esculturas pereciveis,
coreografias toscas,
representag¢des ocas, falha
e flacidez. Diante de suas
imagens e engrenagens,
somos levados a tragar
alguns paralelos, buscando

aproximacoes e divergéncias.

“t.girls (standing)”, 2019, pernas

de manequim, ferro e dobradigas,

132 x 126 x 132 cm // “t.girls (standing)”,

2019, mannequin legs, steel,
132 x126 x 132 cm
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“discussao I”, 2021, projecao de

video sobre manequins, cama. Em
colaboragdo com Lucienne Guedes e
Silvio Restiffe // “discussion I”, 2021,
video projection on mannequins, bed.
In collaboration with Lucienne Guedes
and Silvio Restiffe

“retrato de costas”, 2020, gelatina de
prata, 19 x 28,3 cm // “portrait from
behind”, 2020, gelatin silver print,
19 x28.3cm

Vista da exposigao “A. E A de novo.”" no

auroras, S&o Paulo, 2021 // Installation

view of the exhibition “A. And A Again”
at auroras, Sao Paulo, 2021
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backstage. What they reveal is the efficiency of failure. As Beckett
teaches us, what matters is not just failing, but failing better. And
failure can come in all shapes and sizes. In cabeca oca espuma de
boneca [hollow head doll’'s foam] — a play without actors staged in
2019 that could be considered a landmark in this experimentation
— anthropomorphic figures topple over and break apart. A latex
body seems to be disjointed. The mechanical movement of a mouth
is out of sync with the recording of its speech. The projection of
an actress’s face on a mannequin remains defective. Incessant
repetitions and loops bring method and dementia, machinery and
delirium, closer together. Fragmented, broken dialogues reflect the
audience’s own fitful attention and rebuff any notion of unity and
linearity in a quest for a diffuse experience that calls for the viewer
to actively engage as an editor with what they see and hear. A call
for a certain opacity of language remains even as we are presented
with the fantasy of a sovereign apprehension of the work.

It is this incompleteness that ends up indicating the things as
characters of themselves - doubles to be broken down and
regarded with mistrust. It is not by chance that theatricality is a
constant in this artist’s work. Everything is scene, even when
there is no dialogue at all, because the setting is always a space
of appearances. In the library of auroras, a 1950s modernist house
where Sartuzi held his last exhibition, a curtain opens and closes
incessantly, but no show is announced. It is in this in-betweenness

O entrelacamento entre artificio e natureza, somado a questdes
concernentes a propria Historia da Arte, também se manifesta em
outros momentos. pele (braco_tripé), feito de latex, faz mencéao
ao motivo das trés gracas e demais figuras triplices, que tiveram
o papel, para além do conteldo mitoldgico, de permitir que o
artista exibisse sua virtuose ao explorar variacdes de um mesmo
tema dentro da composicdo — como uma versdo 3D anacrdnica
que captura diversos lados de uma mesma superficie —, além
de corresponder a ambicdo de um soberano espectador-que-
tudo-vé. Ja coluna (cabecas), cuja mencdo direta é ao programa
brancusiano, faz a producdo industrial modular parecer um
empreendimento tosco, arruinado e violento. Tal qual Pigmaleao,
que se apaixona pela estatua que esculpira ao tentar reproduzir a
mulher ideal; ou os cachos de uva pintados por Zéuxis, tdo reais
gue os passarinhos ousavam bica-los, conforme narrara Plinio, o
Velho, o latex constante de Sartuzi busca aproximar-se da flacidez
propria da pele e, assim como a matéria viva, esta necessariamente
fadado a perecer.

Em todos esses casos, porém, diferente da ambic&o classica, o
ponto em que obra e real coincidem ndo esta no éxito e na eficacia
deum programa possivel, masnacrueza propriado fracasso. Afalha
situa-se como recusa, impostura e impossibilidade, mas também
saida propositiva e recurso inventivo. N&do é raro experimentar
uma sensacdo de mal-estar frente a esses fragmentos corporeos.
Nossa ansiaem preenché-los de subjetividade e imaginacao supera
qualguer capacidade de sustentar a precariedade que implicam.
Na medida que presentificam uma auséncia e permanecem
inacabados, operam também como fetiches perturbadores.

Eis um aspecto significativo da producdo do artista: a negociacado
paradoxal entre falha e rigor. Apesar de apontarem fraturas e fen-
das a todo o tempo, seus objetos se caracterizam por certo apuro
econdmico, o que lhes rende uma precisdo propria. Fios, engrena-
gens, motores, tripés, entre outros suportes, sdo detalhadamente
considerados dentro do calculo da obra, desfazendo qualquer se-
paracdo entre estrutura e conteldo; ou cena e bastidores. O que
se percorre é a eficiéncia do fracasso. Como na licdo beckettiana,
o gue importa é falhar, mas falhar bem. E o fracasso se apresenta
de maneiras diversas. Em cabeca oca espuma de boneca — peca
sem atores realizada em 2019 que pode ser considerada um mar-
co dessa experimentacdo — figuras antropomorficas despencam e
se fragmentam. Um corpo de latex aparenta estar desconjuntado.
O movimento mecanico de uma boca estd dessincronizado com
o audio de sua fala. A projecdo do rosto de uma atriz sobre um
mMmaneguim permanece imperfeita. Repeticdes e loops incessantes
aproximam meétodo e deméncia; engrenagem e delirio. Didlogos
fragmentados e descontinuos refletem a prépria atencao dispersa
de seu publico e recusam nocdes de unidade e linearidade em bus-
ca de uma experiéncia difusa que exige do espectador uma postura
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“Dollhouse Gallery”, 2020, tour virtual
www.dollhouse.gallery // “Dollhouse
Gallery”, 2020, online Viewing Room
www.dollhouse.gallery
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that the surrounding context begins to look staged and it is possible
to find the hackneyed elements of the house - also transformed
into a focus of attention - odd. In the bedroom, a male and female
mannequin seated on a double bed discuss their relationship, but
their fragmented dialogue only goes to reinforce the impossibility
of any communication. Although it is crude, the scene conjures
up an uncomfortable familiarity. There is no opposition between
imitated and imitator, nature and artifice, reference and referent.
Machinery, mannequins and miniatures act here to lay bare the
artificiality and emptiness of whatever is taken as natural or
human, showing its fictional dimension. In other words, the work of
[lé Sartuzi continually rearranges subject and object. Objectifying
the body, subjectifying things, not to save anything, but perhaps to
cleanse and rescue the clichés from their debris, defunctionalizing
anecdotes... until nothing happens.

de editor ativo diante daquilo que ouve e vé. Ante a fantasia de uma
apreensdo soberana da obra, resta a reivindicacdo de certa opaci-
dade da linguagem.

E tal incompletude que termina por apontar as coisas como
personagens delas mesmas — duplos a serem descarnados e
desconfiados. Nao a toa a teatralidade é uma constante nesta
producdo. Tudo é cena, mesmo gue ndo haja didlogo algum, pois o
gue se ronda € um espac¢o de aparéncia. Na biblioteca do auroras,
uma casa modernista dos anos 1950 onde o artista fez sua ultima
exposicdo, uma cortina abre e fecha continuamente, mas nenhum
espetdculo se anuncia. E nesse entremeio que o contexto ao
redor comeca a parecer encenado, e vai sendo possivel estranhar
as banalidades da casa, que também se converte em foco de
atencdo. No quarto de dormir, dois manequins de homem e mulher
sentados na cama de casal discutem a relacdo, mas o didlogo
fraturado reforca uma comunicacdo impossivel. Apesar de tosca,
a cena produz em nds uma desconfortavel familiaridade. Nao ha
oposicdo entre imitado e imitador, natureza e artificio, referéncia
e referente. Engrenagens, manequins e miniaturas agem aqui para
explicitar o carater artificial e esvaziado do que é tido como natural
ou humano, elucidando sua dimensao ficcional. Noutras palavras,
a obra de llé Sartuzi refaz continuamente os arranjos entre sujeito
e objeto. Objetificar o corpo, subjetivar as coisas, ndo para salvar
coisa alguma, mas quem sabe limpar e esgarcar os clichés de seus
escombros, desfuncionalizar as historinhas... até que nada aconteca.

“Night and Day”, 2020, video HD, cor,
som, 444" // “Night and Day”, 2020,
video HD, color, sound, 4'44”

|
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Luiz Camillo Osorio conversa com Ilé Sartuzi
Luiz Camillo Osorio in conversation with I1é Sartuzi

Tell me about your education and how it was developed so that
your production would incorporate elements of moviemaking,
visual arts, computer sciences and drama. | started producing at
a very young age, exploring painting within a classic approach and
a rigorous study of the human figure. In university, that interest
broadened into other languages and mediums, so | began to
explore the image of the body in space, focusing on the relations
between the two-dimensional image in space and the flattened
corporeality of the sculpture. From the moment | felt the desire to
produce using tools that overcome what was traditionally assumed
as the field of fine arts, it became necessary to conduct a more
specific research in each area. I've collaborated many times with
artists of different specialties, in order to learn about elements that
were being requested by the works. That is, it seems to me that
incorporating other elements in my production is a desire that is
born from itself - if such independence can even be placed upon
work. Parallel to this production, my education ended up being
trespassed by a series of encounters that sparked a theoretical
interest. These critical investigations are still a source of work
(facing precariousness, artists who have to pay their own bills
often need to engage in other paid activities), but it has also always
been a complementary part of my poetic exploration. Working in
public and private institutions, the support and promotion of a
critical debate around art and culture is a founding aspect of my
education. In university research groups and at bars, a rigorous
reading practice provided me with conceptual tools for direct
confrontation with other artists’ works in interviews and studios,
and, evidently, all that results in a critical view about my own
production.

Fale um pouco sobre sua formag¢dao. Como ela se desenvolveu para que sua producao fosse
incorporando elementos de cinema, artes visuais, computac¢ao, teatro. Comecei a producdo cedo
investigando a pintura dentro de uma estrutura classica e um estudo rigoroso da figura humana. Na
universidade esse interesse expandiu para outras linguagens e ferramentas que passou a investigar a
imagem do corpo no espaco, tencionando as relacdes entre esse plano bidimensional no espaco e uma
corporeidade escultorica achatada. A partir do momento em que surge o desejo de produgdes que se
utilizam de ferramentas que extrapolam o gque tradicionalmente se configurou como sendo do campo
das artes plasticas, tornou-se necessaria uma pesquisa mais especifica de cada area. Freguentemente
colaborei com artistas de diferentes especialidades para aprender elementos que estavam sendo
requisitados pelos trabalhos. Isto €, me parece que a incorporacao de outros elementos dentro da
producdo é uma vontade que nasce dela prdépria, se é gue se pode colocar tamanha independéncia
sobre o trabalho. Paralelamente a producdo plastica, minha formacdo acabou sendo atravessada
por uma série de encontros que acenderam um interesse tedrico. Essa investigacao critica continua
sendo uma fonte de trabalho (frente a precariedade, artistas que precisam pagar as proprias contas
frequentemente precisam se engajar em outras atividades remuneradas) mas também sempre foi
uma parte complementar da exploracdo poética. Trabalhando em instituicdes publicas e privadas,
a defesa e o fomento ao debate critico de arte e cultura é parte fundante da minha formacdo. Em
grupos de pesquisa universitarios e nos bares, a leitura rigorosa forneceu ferramentas conceituais
para o enfrentamento direto de obras de outros artistas em entrevistas e ateliés e, evidentemente,
tudo isso resulta numa visdo critica sobre a minha propria producéo.

Vendo seus trabalhos, percebemos que ha uma combina¢do curiosa de elementos organicos
e mecanicos, de materiais moles e motores, de corpos fragmentados, movimentos arbitrarios,
vozes que falam por si mesmas. Hd uma mistura inusual de Samuel Beckett e Louise Bourgeois.
Em comum, um cansag¢o das formas fixas. Faz sentido? Fale um pouco sobre de onde falam seus
trabalhos. Acho acertada essa leitura e a sua pergunta pode ser interpretada de maneiras diferentes.
A sua propria descricdo parece indicar que os trabalhos falam a partir deles mesmos. As vezes sdo

“IA”, 2020, gelatina de prata, corpos humandides que se aproximam de autdmatos, mas em outros momentos sdo objetos nao-
29 x 38 cm // "IA", 2020, gelatin silver _ atropomorficos que ganham vida. Nos dois casos, evocam um sentimento inquietante de um objeto
print, 29 x 38 cm inanimado gue passa a simular alguma vivacidade. No entanto, hd uma ambiguidade nesse caso: se

“rrrrrrrr”, 2018, resina de poliuretano

e unhas postigas, 17,5 x 14,8 x 17,5 cm,
em colaboragdo com Ana Matheus
Abbade // “rrrrrrrr”, 2018, polyurethane
resin and false nails, 17,5 x 14.8 x 17,5 cm,
in collaboration with Ana Matheus
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By looking at your work, we realize there is a curious combination
of organic and mechanical elements, of soft materials and
motors, of fragmented bodies and arbitrary movements,
voices that speak for themselves. There is an unusual mix of
Samuel Beckett and Louise Bourgeois, having a weariness of
fixed forms in common. Does that make sense? Tell me a little
bit about where your work speaks from. | believe this is a good
reading, and your question may be interpreted in several ways.
Your own description seems to point out that the artworks speak
for themselves. Sometimes, you have humanoid bodies resembling

esses tipos de objetos falam por eles mesmos, € dificil também gue ndo apontem para uma espécie
de titereiro. Por outro lado, interpretando o lugar de onde os trabalhos falam de um ponto de vista
historico, me sinto confortavel com as suas indicagdes. (risada). Os dois exemplos que vocé convoca
carregam uma densidade psicoldgica, mais ou menos explicita, que pode ressoar nesses objetos que -
dotadosde movimentos, falas e coreografias - poderiam assumir uma certa projecdo de “subjetividade”
artificial. Mas sobretudo s&o artistas cujo interesse pela exploracdo da forma os levou a alargar os
limites desses campos. Quer dizer, esse exercicio de liberdade para além das “formas fixas” se da tanto
no interior de cada pratica, por exemplo, escrutinando até a ultima consequéncia o texto literdrio, mas
também engajando-se em desdobramentos periféricos como pecas radiofdnicas ou para a televisdo.
No caso de Bourgeois, ela acabou por criar uma série de signos gque tracam uma mitologia propria,
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automata, but at other times you have non-anthropomorphic objects that come to life. In both cases,
they evoke an uncanny feeling of an inanimate object that starts to simulate some vivacity. However,
there is ambiguity there: if those objects speak for themselves, it’s also hard not to imply a sort of
puppeteer. On the other hand, if | interpret where my work comes from within an historical point of
view, | feel comfortable with your remarks. (laughs) Both examples you’'ve summoned carry a more or
less explicit psychological density that can resonate in those objects - granted with movement, speech
and choreography -, which could assume a certain projection of artificial “subjectivity”. But, most of
all, they are artists whose interest for the exploration of form led them to expand the boundaries
of these fields. | mean, this exercise of freedom to go beyond the “fixed forms” is given within each
practice - for instance, scrutinizing the literary text to the last consequences - as well as by engaging
in peripheral unfoldings, such as radio or television pieces. When it comes to Bourgeois, she ended
up creating a series of signs that outline her own mythology, and, at the same time, reverberate
something of the ordinary (that reminds me a little of Tunga as well). I'm interested in particular on
“cells”: translated into Portuguese, it can be either “celas” (@s in a cage) or “células” (the smallest life
unit), indicating an assemblage in which the artist consolidates an installation he has in his mind and
composes a scene starred by this recurring mythology. In any case, these two possibilities that indicate
where my works come from go hand in hand. Having in mind the very work structure, which | believe
to be a privileged path to investigation, we can recall the final scene of cabeca oca espuma de boneca
(hollow head doll's foam) - 2019, in which we had two androids performing a conversation created
by artificial intelligence. On the one hand, that object spoke from

itself, but it also had words coming directly from a dataset of users

that experimented with this chatbot and its algorithm. That is, it

spoke from a midpoint, or the average of interactions with human

% users (only that could spawn a long conversation). But also, the

result of alack of coherence and the chatbot’s simple programming

; - generated a fragmented text, whose core was difficult to define
._,;. :.-'l' and which easily migrated from one subject to the other. Taking
I that result as an example, | like to compare this dramatic structure

b I to Waiting for Godot (1952) for their formal resemblance. In the

i end, what | would like to point out is that the artworks are located
. within a nonlinear heritage or tradition of patterns that, whether
the author chooses it or not, announce some places from where
they come and go back to.

In “cabe¢a oca espuma de boneca” (empty head doll’s foam),
we have a theatre without actors, with machines, mannequins
and voices running through the space. A theatre without actors
is a theatre without drama, but their mechanical bodies are
| fragile and expose that fragility. What drives this dramaturgy?

Does it work the same way on stage as in video? Dramaturgy
¢ ’ and form, which seem to me inseparable in this case, are driven
: by their own objects. But that does not make it necessarily
a theatre without drama. The first event of the play unchains a

“pele (corpo I)", 2018, latex e nylon, movement that will follow through the entire time-span of the
154 x 39 x 28 cm // “skin (body I)", 2018, play, in parallel. Two glued latex skins are raised, and then torn
latex and nylon, 154 x 39 x 28 cm apart by the tension produced in opposite directions by a motor
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ao mesmo tempo em que reverbera algo do comum (isso me lembra um pouco do Tunga também).
Me interessam, particularmente, as “cel/ls”, cuja traducdo aberta para “celas” e “células” indicam uma
unidade onde a artista consolida um pensamento instalativo e compde uma cena protagonizada
por essa mitologia recorrente. De qualquer maneira, essas duas possibilidades que indicam de onde
falam os meus trabalhos ndo andam uma sem a outra. Partindo da prdpria estrutura do trabalho,
que acredito ser sempre uma via privilegiada para investigacdo, podemos lembrar da cena final de
cabeca oca espuma de boneca (2019). Nessa situacdo, dois androides performavam uma conversa
escrita por inteligéncia artificial. Por um lado, esse objeto falava a partir dele mesmo, mas também
trazia suas palavras mais diretamente de um banco de dados de usuarios que utilizavam esse chatbot
e 0 seu algoritmo. Ou seja, falava a partir de um ponto médio das interacdes com usuarios humanos
(sdé isso implicaria em uma extensa conversa). Mas também, o resultado da falta de coeréncia e uma
programacao simpldria desse chatbot, gerava um texto fragmentado cujo cerne era dificil de definir e
gue migrava de um assunto para o outro com facilidade. Tomando o resultado desse texto, gosto de
comparar essa estrutura dramaturgica com o Esperando Godot (1952) pela semelhanca formal. No
fim, o que quero apontar, é que os trabalhos estdo inseridos dentro

de uma heranca ou tradicdo nao linear de formas que, querendo

o autor ou n&o, anunciam alguns lugares de onde partem e para

onde voltam.

Em “cabecaocaespumadeboneca” temos um teatrosem atores,
com mdquinas e manequins e vozes percorrendo o espa¢o. Um
teatro sem atores é um teatro sem drama, mas seus corpos
mecdanicos sdo frageis e evidenciam essa fragilidade. O que
mobiliza essa dramaturgia? Para vocé funciona igualmente no
palco como no video? A dramaturgia e a forma, que me parecem
indissociaveis nesse caso, sdo mobilizadas pelos proprios objetos.
Mas isso ndo configura, necessariamente, um teatro sem drama.
O primeiro acontecimento da peca desencadeia um movimento
gue acompanharad todo o tempo, em paralelo. Duas peles de latex
coladas séo icadas e entdo rompem a juncdo a partir da tenséo
produzida em sentidos opostos por um sistema de motores e =
contrapeso. Depois de separadas, uma das peles desenha os \
limites do “palco”, sobe a um plano mais alto até ser retomada na

cena final. E, portanto, um contorno narrativo ciclico uma vez que,

ao final, a mesma pele que se rompeu retorna ao lugar de inicio, T
como gue sob uma pulsdo de retorno. A partir desse primeiro

movimento, cada cena subsequente era moldada por um ou mais |
dispositivos. A fragilidade gue vocé aponta poderia ser também N _an
um elemento dramatico. N&o pelos corpos serem frageis em si, mas

parece que um sistema tdo complexo e, ao mesmo tempo, precario, —
abre possibilidades para uma série de falhas que exporiam alguma

fragilidade. Ou seja, de maneira geral, esses dispositivos mecanicos

além de proporcionarem uma relacdo com o tempo propria deles,

ora com desencadeamentos simultaneos, ora focando a atencdo  “coluna (cabegas)”, 2018, latex e ferro,
do espectador para detalhes especificos de cada cena; eles criam 125 x23x23 cm // “column (heads)”,
um apelo central de dramaticidade: a possibilidade imanente da 2018, latex and iron, 125 x 23 x 23 cm
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system and counterweight. After being separated, one of the
skins draws the limits of the “stage”, moving to a higher plane
until it comes back in the in the final scene. It is, therefore, a cyclic
narrative outline, since the same skin that was torn goes back,
at the end, to the beginning, as if it were under a return drive.
From that first movement, each subsequent scene was shaped by
one or more devices. The fragility you point out could also be a
dramatic element. Not because the bodies themselves are fragile,
1 but because it seems that such a complex system - and, at the
same time, a precarious one - open up possibilities for a series of
failures that would expose some fragility. That is, in general, these
mechanical devices, besides offering a relation with time of their
“cabeca (Kim Kardashian)”, 2019-2021, own - whether with simultaneous unfoldings, whether by focusing
latex e impressdo digital, 22x18x20cm  the spectator’s attention into specific details from every scene -,
// "head (Kim Kardashian)”, 2019-2021, they create a central appeal of drama: the immanent possibility
latex and digital print, 22 x 18 x 20 cm of failure and lack of control. Dealing with imperfect mechanisms,
the impossibility to predict future failures adds up tension to the
spectator’s experience. Somehow, this possible autonomous dimension of some of the mechanisms
could go out of control and assume a self-destructive aspect, resembling, for instance, Homage to
New York, by Yves Tinguely. In the terms of these machines and objects, coming to life means, for
us, to lose control. Now, it is certainly a work to be seen in direct experience. | made a movie of the
play with Quina filmes, which became a video installation on three channels.. It was a nice work, but
it's completely different. The three channels made it possible to create something closer to the play,
because we were able to show several things happening simultaneously, as it was originally. But this
matter - that theatre production had to face last year - will never be solved with a perfect substitute.
There is something about the body experience and spatial projection that is unique in theatre. What
| was interested in and the reason | refer to my work as a theatre play without actors is precisely the
traditional rite that theatre implicates: to direct yourself to the place, enter the space, wait for the
show to begin, relate directly to things, the rupture of the end and going back to the real world.

There is a lot of manual work and technology in your work process. What is the greatest challenge
for the use of new technologies in arts? | remember some conversations | had with Palatnik
in which he made sure to emphasize that technology was never an end, but a resource; that
he was not worried about being up to date with new inventions, but he used them to produce
optical events. How do you perceive that in your poetics? | agree that there is this danger in the
enchantment of the technique and that the use of any technology should not be naive, including the
traditional technologies of the artistic field. That is, any gesture in the elaboration of a work must be
understood as such, and as an inalienable part of the artwork. As | mentioned earlier, the use of other
techniques and tools came from the very need of the work’s development. It wasn’t something | knew
a priori and that | decided to introduce in my exercise for mere effect. Unlike Palatnik - whose house |
also had the pleasure to visit on a particular occasion -, who had a technical education for mechanical
production, in my case, the first steps towards the use of some machines and microcontrollers are
accompanied by other collaborators. However, we cannot leave aside the fact that each tool can
also create new perspectives, and ultimately new subjectivities. Therefore, taking as an example
photogrammetry, although the desire to use such technigue precedes the understanding and study
of that technology, as soon as you begin to explore its possibilities, it indicates a visuality of its own
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falha e do descontrole. Lidando com mecanismos imperfeitos, a
impossibilidade de prever as eventuais falhas adiciona uma tensao
paraaexperiéncia do espectador. De alguma maneira, essa possivel
dimens&o autbnoma de alguns dos mecanismos poderia fugir do
controle e assumir uma poténcia autodestrutiva, nos remetendo,
por exemplo, a “Homenagem a Nova York”, do Yves Tinguely. Nos
termos dessas maquinas e objetos, ganhar vida significa para nds,
perder o controle. Agora, certamente esse é um trabalho para
ser visto na experiéncia direta. Eu fiz um filme da peca que virou
uma videoinstalacdo em trés canais, junto com a Quina filmes. Foi
um bom trabalho, mas é completamente diferente. Usar os trés
canais possibilitou algo mais proximo da peca, porque € possivel
mostrar varios acontecimentos simultaneamente, como acontecia.
Mas essa questdo - que a producao teatral teve que enfrentar no
dltimo ano - ndo serd nunca resolvida enquanto uma substituicdo
perfeita. Existe algo de uma experiéncia corporal e espacial, de
projecdo, que € singular no teatro. O que me interessava e a razao
pela qual eu me refiro ao trabalho como uma peca de teatro
com atores ausentes é, justamente, o ritual tradicional que essa
linguagem implica: dirigir-se ao local, penetrar no espaco, esperar
o inicio, relacionar-se com as coisas diretamente, o corte do fim e
o retorno para o mundo.

Ha muito trabalho manual e muita tecnologia no seu processo  “sem titulo (tripé)”, 2016,

de trabalho. Qual vocé acha o grande desafio para o uso das  ¢leo sobre tela e tripé de aluminio,
novas tecnologias na arte? Lembro de algumas conversas que 130 x 53 x 60 cm, tela 18 x 24 cm //
tive com o Palatnik em que ele fazia questdo de enfatizar que  “yptitled (tripod)”, 2016, oil on

a tecnologia ndo era um fim, era um recurso, ele ndo estava  (anyas and aluminium tripod,
preocupado em ficar up-to-date com as novas invengdes, mas 13053 x 60 cm, canvas 18 x 24 cm
se apropriava delas para produzir acontecimentos 6pticos.

Como vocé vé isso na sua poética? Eu concordo que ha esse perigo do encantamento da técnica e
o0 uso de gualquer tecnologia nao deve ser ingénuo, inclusive de tecnologias tradicionais do campo
artistico. Isto é, qualguer gesto na elaboracdo do trabalho deve ser entendido como tal e como parte
inaliendvel da obra. Como indiguei no comeco, o uso de outras técnicas e ferramentas veio de uma
necessidade do desenvolvimento dos préprios trabalhos, ndo era um conhecimento que tinha a priori
e que decidi introduzir na pratica por mero efeito. Ao contrario de Palatnik (cuja casa também tive o
prazer de visitar em determinada ocasido), que tinha uma formacéo técnica para producdo mecanica,
0S primeiros passos para o uso de algumas maquinas e micro-controladores sdo acompanhados de
outros colaboradores, no meu caso. No entanto, ndo podemos deixar de lado que cada ferramenta
também cria novos olhares e, em Uultima instancia, subjetividades. Por isso, tomando o caso da
fotogrametria, embora o desejo de utilizar essa técnica seja anterior ao entendimento e estudo dessa
tecnologia, tdo logo vocé comeca a explorar suas possibilidades ela indica uma visualidade prdépria
diferente do video filmado. Isso me leva, por exemplo, a um movimento de camera fantasmagorico e
continuo que me interessava, cuja realizacdo no mundo fisico implicaria em condicdes que ndo tenho
acesso. O espaco digital, gue ndo € nenhuma tecnologia de ponta, apresenta relacdes completamente
diferentes. A questdo é: mesmo sendo algo conhecido, quando foi apropriado de maneira massiva
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that differs from video footage. That leads me, for instance, to a ghostly and continuous movement
of the camera | was interested in, whose completion in the physical world would demand conditions |
do not have access to. The digital space - which is no state-of-the-art technology - presents entirely
different associations. The thing is: even though it’'s something we all know, when it was massively
appropriated by the art circuit, it was made in the most conservative way possible. That is, the digital
space mimicked the real physical spaces - the white walls and the burnt cement floor of art galleries.
What Dollhouse Gallery (2020) explores, regarding that matter, is an unexpected situation, something
that would be impossible outside the digital world. The repetition - which was a central formal aspect
of the original dollhouse - assumes a mise en abyme format, not only for the representation of a
small house inside the dollhouse that returns to itself, but also for the development of a work inside
the other. | think it turns out to be something recurring: my production is usually very consequent,
and, sometimes, self-referential, or it uses parts of previous works in order to make something. The
point is that the issue was never to use more modern technologies or not, but what to do with those
tools. As | was saying, each form - be it a technological device, a particular brushstroke or traditional
structures of representation of art - carries in itself its history. | try not to be too naive about it, and
eventually, | adopt its own historical features. But | find it difficult to classify the general use of the
latest technologies in the production, because they vary a lot. | believe that maybe something that
surpasses this is a hybrid relationship with those technologies, combining ancient techniques such as
puppet theatre or ventriloquist puppets with a more or less simple technology from contemporary
mechatronics.

Your appropriation in the video of Beckett’s “Worstward Ho” is
very interesting, especially knowing that it was done during the
pandemic and social isolation, as if the loss of the world to which
we were subjected forced us to admit the failure of our modern
civilizational project. Our progress is our disaster. “Try again.
Fail again. Better again. Or better worse. Fail worse again. Still
worse again”. How do we branch out so we don’t drive into the
abyss? What would you say is the role of art in coping with this

“Worstward Ho!”, 2020, video HD, cor, impending disaster? | believe that a central issue is that the idea
som, 6'46” // “Worstward Ho!", 2020, of the failure of our modern civilizational project seems to come
video HD, color, sound, 646" from a post-modern point of view; but there is, in fact, a series

of modernity issues that have never been overcome. Ironically, to
me, the starting point into understanding the role of art comes fromm modern thinking. Faced with an
engagement that is based on a set of established ways - an “accommodation to the world” in order
to convey its messages - I'd rather bet on the “shock of the unintelligible” of autonomous art and the
understanding of a complex meaning of forms, as advocated by Theodor Adorno. Coinciding with
your question, one of the radical examples the author brings in his seminal work, Engagement (1962),
is precisely Samuel Beckett. Repetition - which is the basis of Worstward Ho! - is about exploring the
form to its most radical reductions. Following a similar logic of Adorno’s, the French philosopher Alain
Badiou writes about Beckett’s text that: “If there is no adequacy, if the saying is not prescribed by ‘what
is said’, but governed only by saying, then the ill saying is the free essence of saying or the affirmation
of the prescriptive autonomy of saying”. That interpretation resonates with Adorno’s thinking, in which
“ill saying” is a resistance through forms that were not previously accepted by the world order. That is,
“It is not the office of art to spotlight alternatives, but to resist by its form alone the course of the world,
which permanently puts a pistol to men’s heads”. The work of art has no final purpose, because it is an
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pelo circuito de arte, isso foi feito da maneira mais conservadora possivel. Quer dizer, o espaco digital
mimetizava os espacos fisicos reais - as paredes brancas e o chdo de cimento queimado das galerias.
O que a Dollhouse Gallery (2020) explora, em relacdo a isso, € uma situacao inusitada, algo que seria
impossivel fora do mundo digital. A repeticdo que era uma caracteristica central da casa de bonecas
original, assume a forma de uma mise en abyme, onde ndo so a representacdo da casinha esta dentro
da casa de bonecas gque retorna para ela mesma, mas também no desenvolvimento de um trabalho
dentro do outro. Acho que isso acaba sendo algo recorrente: a producdo normalmente é bastante
consequente e, por vezes, autorreferente; ou utiliza-se de partes anteriores para elaborar algo. O
ponto € que a questdo nunca foi utilizar as tecnologias mais atuais ou Nndo, mas o que se faz com essas
ferramentas. Como apontava, cada forma - seja ela um aparato tecnoldgico, determinado tipo de
pincelada ou estruturas tradicionais de representacdo da arte - carrega em si a sua histéria. Procuro
nao ser muito ingénuo em relagdo a isso e, eventualmente, me utilizo de suas proprias caracteristicas
histdricas. Mas me parece dificil classificar o uso geral dessas tecnologias mais recentes no trabalho
porque elas variam muito. Acho que talvez algo que atravesse seja uma relacdo hibrida com essas
tecnologias que conjugam técnicas ancestrais como teatro de fantoches ou bonecos ventriloquos
com uma tecnologia mais ou menos simples da mecatrdnica contemporanea.

Sua apropriacdao em video do Worstward Ho! do Beckett é muito interessante, especialmente
sabendo que foi feito durante a pandemia e o isolamento social, como se a perda de mundo a
que estamos sendo submetidos nos obrigasse a assumir a faléncia do nosso projeto civilizatério
moderno. Nosso progresso é nosso desastre. “Try again. Fail again. Better again. Or better
worse. Fail worse again. Still worse again.” Como bifurcar para ndao irmos para o abismo? Qual o
papel, para vocé, da arte no enfrentamento deste desastre iminente? Acredito que uma questdo
fulcral € que a ideia da faléncia do projeto civilizatério moderno parece ser enunciada de um ponto
pos-moderno; mas de fato, existe uma série de questdes da modernidade que nunca foram superadas.
[ronicamente, para mim o ponto de partida para entender o papel da arte parte de um pensamento
moderno. Frente a um engajamento que se utiliza de um conjunto de formas estabelecidas - uma
“acomodac¢do ao mundo” para transmitir suas mensagens - prefiro apostar no “choque do ininteligivel”
da arte autdnoma e o entendimento de um sentido de forma complexo, defendida por Theodor Adorno.
Em coincidéncia com a sua pergunta, um dos exemplos radicais levantados pelo autor em seu texto
seminal Engagement (1962) é justamente Samuel Beckett. A repeticdo que é a base de Worstward Ho!
trata-se de uma exploracdo da forma as suas mais radicais reducdes. Seguindo uma légica similar a de
Adorno, o filésofo francés Alain Badiou escreve sobre o texto de Beckett que “Se ndo ha adequacéo,
se o dizer ndo estd sob a prescricdo do “o que € dito”, mas apenas sob a regra do dizer, entédo o
dizer mal é a esséncia livre do dizer, ou ainda a afirmacdo da autonomia prescritiva do dizer.” Essa
leitura ressoa o tom de Adorno, onde o “dizer mal” é a resisténcia através das formas que nao foram
previamente aceitas pela ordem do mundo. Isto é, “Nao cabe a arte apontar alternativas, mas resistir,
por meio apenas de sua propria forma, ao curso do mundo que ameaca 0s homens com uma pistola
permanentemente apontada para suas cabecas”. A obra de arte ndo tem uma finalidade, porque ela é
uma finalidade em si mesma. Poder-se-ia dizer que essa € uma posicdo que aliena a producédo artistica,
mas ha de se lembrar que “n&o ha qualquer conteudo material, qualquer categoria formal de uma obra
artistica que, por mais indireta ou irreconhecivelmente transformada e desconhecida de si mesma,
ndo tenha se originado da realidade empirica da qual se libertou.” Evidentemente que existem uma
série de outras atitudes fora do campo artistico, enfrentamentos concretos que devem ser levados
a cabo enquanto sujeito no campo politico. Tampouco isso quer dizer que a “arte autbnoma” ndo
tenha o seu impacto politico, muito pelo contrario: o que estd em jogo € a maneira como encaramos
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end in itself. Some may say that is a position that alienates artistic
production, but we must have in mind that “There is no material
content, no formal category of an artistic creation, however
mysteriously transmitted and itself unaware of the process, which
did not originate in the empirical reality from which it breaks free”.
Of course there are a number of other attitudes outside the artistic
field; concrete confrontations that must be carried out as a subject
of the political field. But that does not mean “autonomous art” does
not have its political impact, quite the opposite: what is at stake is
Q the way we see this engagement, which sometimes simplifies the
political spectrum “Bad politics becomes bad art, and vice versa”.
| think we may see that treadmill “into the abyss” in two ways. If
in your question it represents the decay of humanity, regarding
the political-economic scenario and the values that ultimately rule
the public sphere, it is at full steam and art will not be the one to
prevent the fall. There are things that are not up to art to solve. It
would be naive to think art could solve all material and immaterial
problems. Part of the struggle is fought with public policies, social

“sem titulo (videogame_gltiches)”, movements and within the historical class struggle. Sometimes,
2018-2019, video HD, cor e som, art may want to disguise what is supposed to be a class conflict.
05'46" // “untitled (videogame_ On the other hand, if that abyss represents the “ill saying”, then it
gltiches)”, 2018-2019, video HD, color becomes a possibility for art to open its cracks and explore the
and sound, 0546" breaches. Not to ease the fall, but to sharpen the consequences

of the actual failure of the modernity project that is yet to come.

How did the pandemic affect your work? What will never be the same? | don’t think that event has
had a decisive and irreversible effect, as opposed to what was believed in the beginning. But also, to
take a stand in the heat of the moment may be precipitated. The basic class structure remains, and,
thus, no revolutionary change in subjectivity seems to arise from this. In terms of the artwork, this
period has made room for developments that were in course within my production, and, at the end
of the day, the tools that | started to explore seem to respond well to a number of issues raised by
isolation. Nevertheless, both videos - Night and Day and Worstward Ho! (2020) - relate directly to
an investigation of videos conducted in an apartment, that, since 2016, were designed as a space of
exception, an isolated reality. ensaio, h (rehearse, h - 2017) is a video that is part of that investigation,
in which the only experience outside the apartment is mediated by computer images and virtual visits.
| mean, many issues that were raised during this period were already part of previous investigations
and deepened in different ways. There will certainly be impacts and changes in some work relations,
in the art market, and in the way we relate to each other that should unfold over the next few years.
But | tend to be resistant to the idea that the disastrous impact of this phenomenon will have drastic
and lasting implications. A recurring statement is that the “nature” of humanity and its technical and
culturalingenuity is that of adaptation (often together with a conservative tendency). The “sharpening”
lapse in the conditions of isolation, hyperconnectivity and social distancing make a rehearsal for
central issues in the next steps of the development of the species.
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esse engajamento que, por vezes, simplifica o espectro politico “Politica ruim torna-se arte ruim, e
vice-versa”. Acho que a gente poderia encarar essa esteira “para o abismo” de duas maneiras. Se na
sua pergunta ela representa a decadéncia da humanidade, o quadro politico-econdmico e os valores
gue em Uultima instancia regem a esfera publica, ela estd a todo vapor e ndo vai ser a arte que vai
salvar dessa queda. Existem algumas coisas que ndo cabem a ela resolver. Seria ingénuo pensar
que ela resolveria todos os problemas materiais e imateriais. Parte da luta é travada com politicas
publicas, movimentos sociais e na histdrica luta de classes. As vezes a arte pode querer maquiar o
que deveria ser disputa de classe. Por outro lado, se esse abismo representar o “dizer mal”, entdo se
torna uma possibilidade da arte abrir as suas fendas e investigar as brechas. Ndo amenizar a queda,
mas agudizar as consequéncias da real faléncia do projeto de modernidade que ainda esta por vir.

Como foi para vocé e sua obra esse periodo da pandemia? O que ndo sera mais igual? N&o
acredito que esse acontecimento tenha um efeito determinante e irreversivel, ao contrario do que se
acreditou no inicio. Mas também tirar uma posicdo no calor do momento poderia ser precipitado. As
estruturas basicas de classe se mantém e, portanto, ndo parece surgir uma mudanca revolucionaria de
subjetividade a partir disso. No que se refere aos trabalhos artisticos, esse periodo deu espaco para
desenvolvimentos que estavam em curso dentro da producédo e, no fim das contas, as ferramentas
gue comecei a explorar parecem responder bem a uma série de questdes levantadas pelo isolamento.
N&o obstante, os dois videos Night and Day e Worstward Ho! (2020) se relacionam diretamente com
uma pesquisa de videos realizados em apartamento que, desde 2016, se configuravam como um
espaco de excecdo, de uma realidade isolada. ensaio, h (2017) € um video inserido nessa pesquisa
cuja Unica experiéncia fora do apartamento era mediada por imagens de computador e visitas
virtuais. Quer dizer, existiam uma série de questdes que foram levantadas nesse periodo que ja
eram constituintes de pesquisas anteriores e que se adensaram de maneiras diferentes. Certamente
haverdo impactos e mudancas em algumas relacdes de trabalho, no mercado de arte, e na maneira
como Nnos relacionamos que devem se desenrolar nos proximos anos. Mas tendo a ser resistente a
ideia de gque o impacto desastroso desse fendmeno tenha implicacdes drasticas e duradouras por si.
Um comentario recorrente € que a “natureza” da humanidade e sua engenhosidade técnica e cultural
€ aquela da adaptacédo (junto a uma tendéncia conservadora, muitas vezes). O lapso de agudizacdo
das condicdes de isolamento, hiperconectividade e distanciamento social € um ensaio para questdes
centrais no desenvolvimento da espécie, por vir.
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“Entidade”, 2016, fotografia digital,

60 x 90 cm, Quilombo de Vola Bela
da Santisssima Trindade, MT //
“Entidade”, 2016, digital photograph,
60 x 90 cm, Quilombo de Vola Bela da
Santisssima Trindade, Brazil

“Madona Negra”, 2015, fotografia
digital, 60 x 90 cm, Porto Velho

(a direita) / “Madona Negra”, 2015,
digital photograph, 60 x 90 cm,
Porto Velho (on the right)
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Bonfim

Economista, Marcela Bonfim era outra até os 27 anos.

Na capital paulista, acreditava no discurso da meritocracia.

Ja em Ronddnia, adquiriu uma camera fotografica e no lugar

das ideias deu espaco a imagens e contextos de uma Amazodnia
afastada das mentes de fora; mas latentes as vias de dentro.

As lentes foram além; captando da diversidade e das inUmeras
presencas negras,; poténcias e sentidos antes desconhecidos

a seu proprio corpo recém-enegrecido. Em seu trabalho, ela
aborda a questdo: quanto tempo demora, o negro, para se firmar
nesse mundo (in)visivel?

An economist, Marcela Bonfim was someone else until the age
of 27. In the capital of S&o Paulo, she believed in the meritocracy
discourse. Then she moved to Ronddnia (Amazonian state, west-
central Brazil, bordering Bolivia to the south). She acquired a
photographic camera and, instead of preconceived ideas, she
gave space to images and contexts of an Amazon far from the
mind of outsiders; that were latent to the inner ways of seeing.
The lenses went further; capturing diversity and black presences;
powers and senses previously unknown to her own newly
blackened body. In her work, she approaches the question:

how long does it take for a black person to settle in this
(in)visible world?
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A fotografia-corpo
de Marcela Bonfim
The body-
photography of
Marcela Bonfim

Alessandra Simoes
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In the book Critique of Black Reason, the philosopher Achille
Mbembe states that one of the functions of art has been to “main-
tain the hope of escaping the world as it has been and as it is, to be
reborn into life, to lead the festival once again” (n-1 edi¢cdes, 2018,
p. 299). In his view, the primary function of art has never been
simply to represent, illustrate or narrate reality; its job is to simul-
taneously muddle and mimic original forms and appearances. And
this is how the work of the artist Marcela Bonfim is composed since
she migrated from her home town of S&o Paulo, over ten years
ago, to the capital of the state of Ronddnia, Porto Velho, where
she has developed an expressive iconography of black presence in
the Amazon. Making forays into the states of Ronddnia, Amazonas,
Para, Maranhdo, and Acre and the borders with Bolivia and Peru,
she has followed the fate of a lady of the waysides, a divinity of her
own crossroads who has come to interweave life and art, thereby
fulfilling the relational dimension cited by Mbembe.

The trajectory of this existence, transformed by the recognition
of the potency of her black body and marked by an imagetic eth-
nography of expressive poetic strength, took shape when Bonfim,
living in Porto Velho, purchased a camera, heralding a new cosmo-
vision for her. At the time, she was still a recent graduate in eco-
nomics who dreamed of buying stuff and believed in meritocracy.
As she gradually lifted the veil that blinded her to the pains and
pleasures of being a black woman and the possibility of gaining a
more in-depth world view, she began to discover an Amazon that
matched her own skin color. And so, in possession of her polit-
ics-body in her quest to construct a body-photography, she began
to record black Amazonian iconography shaped by the enslave-
ment of black bodies and, later, by the many waves of black dia-
sporas as of the eighteenth century, evident today in the memory
and the features of the descendants of maroon communities in
Vale do Guaporé, people of African-Caribbean descent, migrants
from the north and northeast of Brazil, and newly arrived Haitians
and Venezuelans.

The child Bonfim who questioned her father about the origins of
her surname - the name of a farm, he told her - has now earned
the worthy designation of an artist at the height of her ethical and
aesthetic powers and consciousness of her work and herself. This
is how she was represented in a painting that hangs on the wall
of her house on the banks of the Madeira river, a river that has
choppy waters and brings fluidity to the life of this urban river-
side-dweller. The work, entitled Moca do Bonfim [Girl from Bonfim],
by an artist friend of hers, Margot Paiva, crowns Bonfim’s beauty
with brushstrokes that lengthen the expressiveness of her neck
to represent the regality of a Barbadian. “That’s how you should
go about, like a Barbadian,” says her friend. “Barbadian” is what
the people from Rondodnia call the descendants of the Caribbean
migrants living there, especially the ones who arrived to build the

O filosofo Achille Mbembe, no livro Critica da Razdo Negra, afirma
gue uma das funcdes da arte é “preservar a esperanca de sair do
mundo tal como foi e tal como €, de renascer para a vida e de re-
novar a festa” (n-1 edicdes, 2018, p. 299). Em sua visédo, a obra de
arte nunca teve por funcdo primordial simplesmente representar,
ilustrar ou narrar a realidade; sua natureza € embaralhar e mime-
tizar de uma so vez as formas e as aparéncias originais. E desta
maneira que se compde a obra da artista Marcela Bonfim, paulis-
ta que migrou ha mais de dez anos para Porto Velho, capital de
Ronddnia, onde vem construindo uma expressiva iconografia da
presenca negra na Amazonia. Ao longo de incursdes também pelo
Amazonas, Para, Maranh&o, Acre e fronteiras da Bolivia e Peru,
Marcela seguiu a sina de uma senhora dos caminhos, divindade de
suas proprias encruzilhadas que passou a entrelacar vida e arte,
cumprindo assim a dimensé&o relacional citada por Mbembe.

O percurso desta existéncia, transformada pelo reconhecimento
da poténcia de seu corpo negro e marcada por uma imagética-
-etnografica de expressiva forca poética, ganhou corpo quando,
em Porto Velho, Marcela comprou uma camera fotografica, inau-
gurando uma nova cosmovisdo para si. Naguela época, ela ainda

“Os azuis de Nicacia”, 2015, fotografia

digital, 60 x 90 cm, Quilombo de
Vila Bela // “Os azuis de Nicacia”,
2015, digital photograph, 60 x 90 cm,
Quilombo de Vila Bela
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“Manjar do Guaporé. Preparo do
tracaja”, 2016, fotografia digital,

60 x 90 cm, quilombo de pedras negras
// "Manjar do Guaporé. Preparo do
tracaja”, 2016, digital photograph,

60 x 90 cm, quilombo de pedras negras
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Madeira-Marmoré railroad. Most are black and bear an intense
beauty that reflects the dignity of their personalities. Like a very
welcome image, Bonfim has never again felt alone.

Her portraits printed on wood reveal the souls of men, women,
and children (she is always surrounded by lots of children!) hu-
manly present in the images, inverting the Western duality of sub-
ject versus object. In the Amazon, Bonfim swapped the rapid time
of the city for a different kind of time, the time of affect. With
each new person photographed, a new conversation of exchanged
confessions that weave together the history of the black people
of the Amazon. Rather than image-representation, her photo-
graphs are image-life and pose the abiding question: How should
we look at he who is looking at us? After all, it is not us who look
at Bonfim’s photographs; it is they that spy on us, revealing that
the place of the utterance (photographer and photographed, in
permanent dialogical relationship) composes the locus that cata-
lyzes the transformative agency of art. This is more than clear in
her portraits, in the gaze of each person photographed. Which
means that the fruition of her images goes beyond information or
content to become experience, drawing in the viewer with exper-
iential and affective power. As Roland Barthes wrote in A Lover’s
Discourse: Fragments (Martins Fontes, 2003), love is a kind of
gaze, it is seeing oneself in the other’s eyes. In Bonfim’s work, the
gazes exchanged between artist, portrayed, and observer become
recognition, reflection, love.

era uma economista recém-formada gue sonhava em comprar
coisas e gue acreditava na meritocracia. Ainda descortinando o
véu que |lhe cegava as dores e delicias da condicdo de mulher ne-
gra e a possibilidade de uma visdo de mundo mais profunda, a
artista comecou a descobrir uma Amazbnia da cor da sua pele.
Ent&o, apossada de seu corpo-politica no processo de construcdo
de uma fotografia-corpo, passou a registrar a iconografia amazd-
nica negra, delineada pela escravizacdo dos corpos negros, e mais
tarde pelas sequenciais ondas diaspodricas negras; demarcadas a
partir do século 18 e hoje presente na memoria e nas feicdes dos
quilombolas do Vale do Guaporé, dos descendentes afro-caribe-
nhos, dos migrantes do norte e nordeste e dos recém-chegados
haitianos e venezuelanos.

Quando crianca, a menina Bonfim, que questionava seu pai sobre
a origem de seu sobrenome - nome de fazenda, dizia ele - hoje
recebe o tratamento honroso de uma artista na plenitude da forca
e consciéncia estética e ética de sua obra e de si mesma. E assim
que ela foi representada em uma pintura que adorna as paredes
de sua casa a beira do rio madeira, um rio que tem “banzeiro” e
traz fluidez para a vida desta ribeirinha urbana. A obra, intitulada
Moca do Bonfim, feita pela artista amiga Margot Paiva, coroa a
beleza de Marcela com pinceladas que alongaram expressivamen-
te seu pescoco para representar a altivez de uma barbadiana. “E
assim que vocé deve andar, como uma barbadiana”, disse a amiga.
Em Ronddnia, sdo chamados de barbadianos os descendentes dos
antilhnanos que para |1& migraram, principalmente, em funcédo da
construcdo da Estrada de Ferro Madeira-Mamoré. Em sua grande
Mmaioria, pessoas negras delineadas por uma beleza intensa que
reflete a dignidade de suas personalidades. Como uma imagem
muito bem-vinda, Marcela nunca mais se sentiu so.

Seus retratos impressos sobre a madeira desvelam a alma de ho-
mens, mulheres e criancas (ela estd sempre rodeada de muitas
criancas!) humanamente presentes na imagem, invertendo a dua-
lidade da logica ocidental da divisdo entre sujeito e objeto. Na
Amazbdnia, a artista trocou a velocidade por outro tempo, o tempo
do afeto. A cada pessoa fotografada, uma conversa surge, em
confissdes trocadas que costuram a histéria do povo negro ama-
zonense. Em vez de imagem-representacdo, suas fotografias sdo
imagem-vida que lancam a classica pergunta: como ver o que Nos
olha? Afinal, ndo somos nds gque miramos as fotografias de Marcela;
sdo elas gue nos espreitam, revelando que o lugar da enuncia-
cdo (fotdgrafa e fotografados, em permanente relacdo dialdgica)
compde o locus disparador da efetividade transformadora da arte.
Isto € muito claro em seus retratos, no olhar de cada pessoa foto-
grafada. Assim, a fruicdo de suas imagens se torna experiéncia,
ultrapassa a informacdo, o conteldo, para enlacar o espectador
em forca vivencial e afeto. Como afirmou Roland Barthes, no livro
Fragmentos de um Discurso Amoroso (Martins Fontes, 2003), o

“Cabeca de negro”, 2014, fotografia
digital, Jesud Johnson, 30 x 20 cm,
Porto Velho // “Cabega de negro”, 2014,
digital photograph, Jesua Johnson,

30 x 20 cm, Porto Velho
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“Quarto de seu Joao Periquito”, 2018,

da série fotografica Madeira de Dentro,
Madeira de Fora, Resex Aquariquara,
RO // “Quarto de seu Joao Periquito”,
2018, from the photo series Madeira

de Dentro, Madeira de Fora, Resex
Aquariquara, Brazil
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Her method includes immersing herself deep in experience, the
decision to live in the place of her poetic, to engage with her “mod-
els,” intimacy, self-transformation, and ultimately communication.
Bonfim makes art by remaking herself. And in this remaking she
has turned back to music, to piano (set aside for seven years after
the trauma of the conservatoire), to song, to writing, to composi-
tion. Her own discourse, her own words, set her imaginal potency
in motion. After so much transformation, she has started to embark
on long periods of speech, unlike the mute silence that shrouded
her previously, as she herself once recalled. It is healing to hear her
words in speeches, exhibition vernissages, interviews, song.

In this constant interplay between life and art, Bonfim brings forth
an Amazon thatis just as unfamiliar to the Brazilian people as Africa
itself. Her discovery of different Amazons is in no way beholden
to the age-old disputes over this exoticized region over which
the interests of capitalist destruction roam. For her, the Amazon
has ceased to be this “idea-place,” as she calls it, to become an
Amazon of the color of her own skin. And so she pays a great
service to Brazilian history, recording the remnants of the many
and unrecorded black diasporas to the region, like the mass dis-
placement, in the eighteenth century, of populations from Vila Bela
da Santissima Trindade to Vale do Guaporé, cradle of Amazonian
blackness, back at a time when the area that is now Ronddnia was
split between the provinces of Mato Grosso and Amazonas.

Her images reveal that coexistence is a mechanism for ongoing
exchange between the artist-proponent and the people she por-
trays. In her search for alterities, she does not take the vertical
stance of a producer of artistic matter, but bases her work on re-
cognition, participation, co-creation. It is from her self-recognition,
her subjectivities and reminiscences, that images emerge in an
eternally dialectic movement: the inward-and-outward nature of
art. After all, as Hal Foster points out in the classic essay The Artist
as Ethnographer, what it outside is not “other” in any simple sense.
In Bonfim’s work, there is no confronting of the other, no capturing
of their image; there is image as life and experience. The Amazon
is Bonfim; Bonfim is the Amazon.

If there is anything ethnographic in her process, it stems from the
conjunction of photography as a means of historical, geograph-
ical, socio-cultural recognition, but the result is art in all its depth.
Bonfim’s art traverses the anthropological zone of the produc-
tion of the gaze, human patterns, Amazonian meanings, but its
ultimate goal is the expression of photographic language per se.
She works to assure the poetic stature of photography as art. Her
click is dry, hard, using an entry-level Canon, with images that are
just digitally tempered to mark the contrast between the lights
and shades of the day. Her system selects portraits, cropped im-
ages, single compositions, hands, feet, many gazes, landscapes,

amor € um modo de olhar, é ver-se nos olhos do outro. Na obra
de Marcela, a troca de olhares, entre retratados, observadores e
artista, se torna retribuicado, espelhamento, amor.

O método da artista inclui o mergulho profundo na experiéncia, a
decisdo por viver no local de sua poética, a troca com seus “mo-
delos”, a intimidade, o transformar-se a si mesma, e, por fim, o
comunicar. Marcela faz arte refazendo-se. E neste refazer voltou
a musica, ao piano (depois de sete anos engavetado pelo trau-
ma do conservatorio), ao canto, a escrita, a composicdo. Seu pro-
prio discurso, suas palavras, ddo a gira de sua poténcia imagética.
Depois de tanta transformacé&o, Marcela passou a exercer longos
tempos de fala, diferentemente do siléncio calado que a embalava
anteriormente, como ela mesmo contou certa vez. Ouvir suas pa-
lavras, em discursos, aberturas de exposicdes, entrevistas, cantos,
é curativo.

Neste constante operar entre vida e poética, Marcela faz emer-
gir uma Amazdnia tdo desconhecida do povo brasileiro quanto a
propria Africa. Sua descoberta em torno de outras amazoénias ndo
foi servil as permanentes disputas por esta regido exotizada, em
torno da qual rondam os interesses da devastacdo capitalista. Para
Marcela, a Amazdnia deixa de ser esta “ideia-lugar”, como nomeia
a artista, para se tornar uma Amazodnia da cor de sua pele. Assim,
a artista presta grande servico a histdria brasileira registrando as
reminiscéncias das muitas e desconhecidas didsporas negras na
regido, como o deslocamento em massa, no século 18, de popula-
cbdes da Vila Bela da Santissima Trindade para o Vale do Guaporé,
berco da negritude amazdnica, no periodo em que Ronddnia ain-
da era territério do Mato Grosso e do Amazonas.

Suas imagens revelam gue o convivio € mecanismo de troca per-
manente entre artista-propositora e pessoas retratadas. Na busca
por alteridades, Marcela ndo se baseia na verticalidade de quem
produz a matéria artistica, mas no reconhecimento, na participa-
cd0, na co-criac&o. E do auto-reconhecimento da artista, de suas
subjetividades e reminiscéncias, que brotam imagens em um movi-
mento permanentemente dialético: o fora-e-dentro da arte. Afinal,
como determinou Hall Foster, no antoldgico ensaio O Artista como
Etnografo, o fora ndo é o outro em nenhum sentido simples. Na
obra de Marcela, ndo ha confronto com o outro, ndo ha captura da
imagem, ha imagem enquanto vida e experiéncia. A Amazdnia é
Marcela; Marcela é a Amazdnia.

Se hd algo de ethografico em seu processo, isto se da na conjuncdo
da fotografia como meio de reconhecimento histérico, geografico,
socio-cultural, porém o resultado é arte em toda sua profundida-
de. A obra de Marcela perpassa a zona antropoldgica da producéo
do olhar, dos padrdes humanos, dos sentidos amazobénicos, porém,
em seu fim uUltimo estad a expressdo da linguagem fotografica em
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“Nazaré a beira do rio Madeira”, 2017,
da série fotografica Madeira de Dentr
Madeira de Fora, Aquariquara, RO //

“Nazaré a beira do rio Madeira”, 2017,

from the photo series Madeira de

o,

Dentro, Madeira de Fora, Aquariquara,

Brazil
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“Geragao Maloney”, 2016, Dona Ursula
Maloney, Porto Velho, RO, 60 x 40 cm //
“Geragao Maloney”, 2016, Dona Ursula
Maloney, Porto Velho, Brazil,

60 x 40 cm

“a beira do homem a beira”, 2017, da

série fotografica Madeira de Dentro,
Madeira de Fora // “a beira do homem
abeira”, 2017, from the photo series
Madeira de Dentro, Madeira de Fora
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identities, memories, iconic codes, chromatic systems, plays of
light and shade. As she puts it, “photography is not just a click.
Before we photograph, we have to have the image in our mind, an
imagined image. | arrive before the image,” recalling that her own
body is what comes out in her defense. It is a black body that is
behind the camera.

In her debut series-project-activism “Recognizing Black Amazonia:
black peoples, customs, and influences in the forest,” all these tools
are brought into play to strengthen her poetic. On the website, in
catalogues, and in interviews, Bonfim always leaves the marks of
each person photographed: the child-mother, the black Madonna,
the noble Bubu Johnson, children made of water, the window-eyes
of Dona Catarina, the woman Socorro caring for the world, the
reverence of so many broad smiles, the dignity of the Barbadians.
What all these people have in common is the material solidity of
faces that tell and retell stories, the lines on the expressively marked
skin that harbors reminiscences and details of every memory, the
leaden color of skins that throb to the material visibility of black
ancestry and presence, the persistent, metallic luster on the surface
of the body with its long-accumulated stories. The ramifications of
this work became the series Madeira de dentro, madeira de fora
[Wood from Within, Wood from Without], which demarcates new
reflections on time/space through the potential of wood, serving as
the support for the work and the topic of the image, represented by
means of the brightly chromatic interior of the riverside households
and the density of so much wood in the forest.

Marcela Bonfim recalls that it was the camera that revealed dig-
nity, light for darkened vision, and liberation from stigmas. As a
child, back in her whitened past, she found the Amazon as an en-
counter with her inverse, triggering a darkening lost in her deepest
reminiscences. Singing, telling and writing images, she says that
the highest flight was that of her ancestors. Photography, through
which she arranged her African Brazilian body in the time, space,
and interior of her imaginary, came to represent the potency of
her own history as the history and identity of so many other black
people. She speaks of herself to speak of the world. The express-
ive features of the Amazonian people who have so marked her
have come to translate her own diaspora, reflected in so many
faces that today compose the mirror of her understanding. They
are portraits transformed into one long self-portrait, reflecting the
symbolic African-Indigenous source of the Amazon and the recon-
figuration of the artist’s own existence, turned re-existence.

si. A artista assegura a construcao do estatuto poético da fotogra-
fia enquanto arte. Seu clique é seco, duro, feito com uma canon de
linha de entrada da marca, cujas imagens sdo apenas digitalmente
temperadas para marcar o contraste entre luzes e sombras do dia.
Seu sistema elenca retratos, recortes imagéticos, composicdes
dnicas, maos, pés, muitos olhares, paisagens, identidades, memo-
rias, codigos icdnicos, sistemas cromaticos, jogos de luz e sombra.
Como afirmou a artista, “A fotografia ndo € sé um clique. Antes de
fotografar temos a imagem na cabeca, um imaginario, eu chego
antes daimagem”, lembrando ainda que seu proprio corpo é quem
sai em sua defesa. E um corpo negro que estd por trds da camera.
Em sua inaugural série-projeto-militante “(Re)conhecendo a
Amazodnia Negra: Povos, costumes e influéncias negras na flores-
ta”, todas estas ferramentas emergem para fortalecer a poética da
artista. No site, em catdlogos e entrevistas, Marcela deixa sempre
as marcas de cada pessoa fotografada, a mae-crianca, a madona
negra, o nobre Bubu Johnson, meninos feitos de dgua, os olhos-
-janela de dona Catarina, a mulher Socorro a amparar o mundo, a
reveréncia de tantos sorrisos largos, a altivez dos barbadianos. Em
comum entre todas essas pessoas: a solidez matérica de rostos
que contam e recontam histdrias, os riscos sobre a tez expressi-
vamente marcada que enlaca reminiscéncias e o detalhe de cada
memoria, a cor chumbo de peles que reverberam a visibilidade
concreta da presenca e da ancestralidade negra, o brilho tenaz e
metalico na superficie corpodrea que acumula longas historias. Os
desdobramentos deste trabalho viraram a série Madeira de dentro,
madeira de fora, na qual estdo demarcadas novas reflexdes entre
tempo/espaco por meio das potencialidades da madeira, suporte
da obra e tema da imagem representada por meio do interior bri-
Ihantemente cromatico das casas ribeirinhas e pela densidade de
tantas madeiras na floresta.

Marcela conta que a cdmera lhe apresentou a dignidade, a luz para
a escuriddo da visao e a libertacdo dos estigmas. A crianca Bonfim,
|4 no passado embranguecida, encontrou na Amazdnia o encontro
com seu reverso, o disparador de um enegrecer perdido em suas
reminiscéncias mais profundas. Cantando, contando e escrevendo
imagens, Marcela diz ser o voo mais alto de meus ancestrais. A fo-
tografia, que organizou seu corpo afro-brasileiro no tempo, no es-
paco e no interior de seu imaginario, passou a representar a potén-
cia de sua propria histéria como a histdria e a identidade de tantas
outras pessoas negras. Marcela fala de si para falar do mundo. As
expressivas feicdes dos amazonenses que tanto lhe impressiona-
ram passaram a traduzir sua propria didspora, refletida em tantos
rostos que compdem hoje o espelho de seu entendimento. Sdo
retratos transformados em um auto-retrato continuo, que reflete o
manancial simbodlico afro-indigena da Amazbdnia e a reconfigura-
cdo da propria existéncia da artista, agora re-existéncia.

“De cima o Vale do Jamari”, 2015, da

série fotografica Madeira de Dentro,
Madeira de Fora, Vale do Jamari, RO //
“De cima o Vale do Jamari”, 2015, from
the photo series Madeira de Dentro,
Madeira de Fora, Jamari Valley, Brazil

“De cima o Guaporé”, 2015, da série
fotografica Madeira de Dentro, Madeira
de Fora, sobrevoo nas regides do Vale
do Guaporé, RO // “De cima o Guaporé”,
2015, from the photo series Madeira

de Dentro, Madeira de Fora, overflight
over the Guaporé Valley, Brazil

“De cima, Madeira...", 2015, da série
fotografica Madeira de Dentro, Madeira
de Fora, Rio Madeira, Ponte do DNIT,
RO // “De cima, Madeira..."”, 2015, from
the photo series Madeira de Dentro,
Madeira de Fora, Madeira river, DNIT
bridge, Brazil
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Luiz Camillo Osorio conversa com Marcela Bonfim
Conversation between Luiz Camillo Osorio and Marcela Bonfim

You graduated in Economics in Sdo Paulo. And then you went to
Rondoénia. How did you decide to become an artist? | believe it
wasn’t a decision per se. But moving to Porto Velho, in 2010, was.
It was the only decision | was able to make at that moment - finally
getting away from Sdo Paulo’s lights and the violent shocks between
my head and the grounds of that city. The year of 2009 was marked
as a season of painful and continuous headbutts, that were even
followed by many close friends and distant acquaintances, from
several angles; some from the inside, others not so much; others
from the outside, and even some from nowhere, just watching the
headbutts of a black woman blackening her sense of reality, as if
she were waking up in the middle of a shipwreck. Proceeding with
the places and senses of that matter, | could assume that the artist
came from the moments in which the head jumped in between
oscillations that almost drove me insane; while bearing up under
trials, at the edge of my own limits. For example, during an interview
with my “future boss”, still in S0 Paulo, | was led to the kitchen after
an obvious change of the host’s plans, which was announced in the
exact click of our encounter. I've turned my experience into images,
a repository of heavy weights and distresses; today, touched and
reflected under our care, in the field of Photography, with the
dignification of our bodies-limits - now expanded to the faculties
of reason.

“Forga Afro-indigena”, 2015, série

fotografica Amazoénia Negra, Vilhena,
RO, 60 x 40 cm // “Forga Afro-
indigena”, 2015, photo series Amazonia
Negra, Vilhena, Brazil, 60 x 40 cm

Years ago, in the early 2000s - | believe it was 2004 -, | went to Porto Velho for a project by
Funarte. | visited local artists, accompanied by two artists from Rio de Janeiro (Cabelo and Paulo
Paes). We promoted workshops and participated in the award ceremony of a local art gallery. The
winner was a transgender female artist who made these very interesting drawings. It apparently
generated much controversy, since that was a very conservative scene. The city was still marked
by mining, with visible traces of extractivism: a few big cars in the streets and no infra-structure; an
exponential inequality. How was your arrival and adapting into that context? | can say that process
was a dive with my eyes opened - into all these contradictions: mine, the place’s and contradictions
in the Amazonian perspectives. Converging to my imagination, pronounced detachments and empty
spaces awakened with fright, every time | would feel trespassed by the sense of reality, having as
mirrors time, space and relationships, and the so-called development; now felt from the inside of the
many places that make up the Amazon. To paint a picture, | compare my arrival to Porto Velho to
a bang. Only now, unlike a shock against the ground, what crushed my head was the weight of the
distortions pressed against my senses. /t took me a while to settle the imbalances, so | could notice
the dimensions of a time that presented itself closer to my body. Here, | started my life over, without
imagining that embracing the shadows would turn out to be so special, as well as figuring out my
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A sua formac¢do se deu em Sao Paulo, em economia, depois é que vocé foi para Rondénia. Como
foi a decisdo para se tornar artista? Acredito que ndo foi uma decisdo propriamente dita. No entanto,
migrar para Porto Velho, em 2010, sim. Sendo essa, a Unica decisdo gue tive condicdes de tomar
naquele periodo, finalmente me afastando das luzes de SP e dos violentos impactos entre a minha
cabeca e o chdo daquele lugar. O ano de 2009 foi marcado como uma temporada de dolorosas
e insistentes cabecadas; inclusive, assistidas por pessoas proximas e distantes; de varios angulos;
umas do lado de dentro, outras nem tanto; outras do lado de fora; e outras ainda de lado nenhum,
apenas acompanhando as cabecadas de uma mulher preta enegrecendo o senso de realidade, como
se acordasse no instante do naufragio. Prosseguindo com os lugares e sentidos dessa questdo; eu
poderia supor que a artista veio dos instantes em que a cabeca se arriscou de cima a baixo; entre
oscilacdes gue sé ndo me levaram a loucura por um fio muito ténue; assim, suportando as provas
a beira dos meus proprios limites. A exemplo de uma entrevista com o ‘futuro chefe’, ainda em SP,
onde fui dirigida a cozinha apds a clara mudanca de planos do anfitrido, anunciada no exato clique
entre 0 nosso encontro. Fazendo da minha experiéncia como imagem, um repositorio de pesos e
desconfortos. Hoje tocados e refletidos aos nossos cuidados, dentro do campo da fotografia com a
dignificacdo de nossos corpos-limites, agora, expandidos as faculdades da razao.

H3a anos atrds, no comec¢o dos anos 2000, acho que em 2004,
estive em Porto Velho em um projeto da Funarte. Visitei artistas
locais e junto com dois artistas aqui do Rio de Janeiro (Cabelo
e Paulo Paes) fizemos alguns workshops e participamos da
premia¢ao de um saldao de arte local. O artista vencedor foi uma
artista trans que fazia uns desenhos muito interessantes. Gerou
muita polémica, aparentemente, pois era uma cena muito
conservadora, a cidade ainda muito marcada pelo garimpo com
as marcas evidentes do extrativismo: alguns carrdoes nas ruas e
nenhuma infraestrutura, uma desigualdade exponencial. Como
foi sua chegada e adapta¢do neste contexto? Posso dizer que
esse processo foi um mergulho de cabeca e de olhos abertos nas
contradi¢cdes minhas, do lugar e das perspectivas da Amazdnia.
Transparecendo ao meu imaginario, nitidos desencaixes e
espacos vazios, despertados aos sustos, toda vez em gque me
sentia atravessada pelo senso de realidade. Tendo como reflexo
o tempo, os espacos e as relacdes e o dito desenvolvimento;
agora; sentido do lado de dentro desses tantos lugares que € a
Amazdnia. Descrevendo a imagem, comparo a chegada a Porto  “Divina Tomazia, Pimenteiras.”,
Velho, a um baque. Sé que agora, diferente do impacto do chdo, o 2015, série fotografica Amazonia
gue chocava a cabeca era o peso das distorcdes pressionadas aos  Negra, 60 x 40 cm // “Divina Tomazia,
meus sentidos. Levando um tempo para assentar os desequilibrios  Pimenteiras.”, 2015, from the photo

e para eu perceber as dimensdes de um tempo que se apresentava  series Amazdnia Negra, 60 x 40 cm
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contradictions, so flimsy to my powers, emerging, little by little, from the confines of my ignorance,
reflected here, in Ronddnia, in this time, beyond relationships, I've engaged in beautiful and truly
affectionate attachments and began to see myself as a fruit of this place.

The Black Amazon is unknown to Brazilians and to people worldwide. Tell me more about your
project (Re)Conhecendo a Amazdénia Negra - (Re)Acknowledging the Black Amazon. How is it
going so far, this dive into such a thin - and, based on what we’ve seen of your work, so powerful -
memory? What role does the failed railroad project Madeira-Mamoré play in this black migration
you’re researching? If | think of this power as the fruit of memory, and memory, on the other hand,
to be somehow the fruit of a picture, | set myself more vigorously inside those spaces; exercising
my own images among all these contexts, from the sounds that come to me every single morning -
communicating the image of the weather in the frequency of birds - to the absence of their chanting,
warning us against undesirable soy stains and air-borne soot; suggesting that maybe the real failure
of History was the very perpetuity of these projects spread in the image of development. In that
aspect, having Madeira-Mamoré present in this visual reflection is to have the consciousness of failure,
of genocides, as well as of the forces allied to earth. They remain to this day a part of the culture,
customs and influences that flow like the stream of a river - with its inner memories to the waters that
come and go -, but stiff as a fruit-root. So | felt the strength of local imagery, upon being identified
as a Barbadian, ascending under my skin the curiosity about pictures often brought by the city, as
| associated myself with the families Johnson’; ‘Maloney’ and ‘Shockness’; growing in me the need
to think about those pictures and the desire to see what they would look like. The first click of that
process wasn't mine. The credits go to Porto Velho. That is, the pictures pointed by the city slowly
opened me to the multiplicity of black bodies embedded here, coming from all corners of Brazil,
and other countries as well, like those landed families from the old British Caribbean islands. They
represent to me both the entrance door to Black Amazon and the beginning of the search for a
consciousness of the images | live by, think of, feel inside, and come to be.

The photography in your work has a documentary dimension and, at the same time, a strong
visual power. How do you deal with these two directions? How much do you have to fabricate and
fictionalize in order to be true to such a concealed memory? | believe the documentary dimension
and visual power are both the pictures themselves. The only thing that is up to me is to position myself
before the context I'm inserted in, the closest | can be, operating my lenses as another layer of that
image that already exists. Then the questions emerge: Which layer am | in with this composition?
Who am I? What am | photographing? How do | relate to this picture? Therefore, | find that aesthetic,
politics and geography embody the place itself; that is, they are the very composition of the picture.
What about me? What do | represent before all this? These questions are constantly present in the
way | undertake photography, inside a world of future relations: body-space-time. In that aspect, |
perceive fiction as humanity, and the world emerging from this gigantic imagetic fable - where | find
myself whenever | think about the past, the present and the future. It happens every time | take a
walk within what | perceive to exist in those symbols, combined with what | absorb as a black image.
It’s a real tile board with more consistent pieces, allowing me to better deal with my impulses, now
reflected - instead of squeezed -, accommodating and comforting my shards; with me taking care of
my mental health.
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por si, mais proximo ao meu corpo. Aqui recomecei a vida, sem imaginar que acolher as sombras
se tornaria tdo especial quanto perceber as minhas contradicdes, tdo ténues as minhas poténcias,
emergidas aos poucos dos confins do meu desconhecimento. Refletidos aqui, em Ronddnia, neste
tempo que, além das relacdes, apreendi bonitos e verdadeiros encaixes afetivos, como também me
compreender como sendo fruto daqui.

A Amazdénia negra é desconhecida dos brasileiros e do mundo. Fale mais sobre seu projeto
Reconhecendo a Amazoénia Negra. Como esta sendo este mergulho numa meméria tdo rarefeita e,
pelo que vemos no seu trabalho, tao poderosa? Qual a participacao do fracassado projeto da ferrovia
Madeira-Mamoré nesta migracdao negra que vocé esta pesquisando? Se eu pensar nesse poder como
fruto da memoaria e a memoaria, por sua vez, fruto de alguma forma de imagem, eu me organizo com mais
poténcia do lado de dentro desses /ugares; exercitando as minhas proprias imagens junto a estes tantos
contextos, desde 0s sons gque chegam até mim todas as manhas, comunicando a imagem do clima na
frequéncias dos passaros; até a auséncia desses cantos, alertando indesejaveis manchas de soja e fuligem
no ar; sugerindo que talvez o verdadeiro fracasso da histéria seja a prépria continuidade desses projetos
difundidos na imagem do desenvolvimento. Nesse aspecto, ter a Madeira-Mamoré presente nesta refle-
x80 visual, é ter a consciéncia do fracasso, dos genocidios, como também das forcas aliadas a terra. Ela
permanece até hoje aqui como cultura, costumes e influéncias que seguem feito o fluxo de um Rio, com
suas memorias interiores as dguas que chegam e que vao, mas gue se fixam como fruto-raiz. Assim, senti
a poténcia das imagens locais, ao ser identificada barbadiana; ascendendo a flor da minha pele, a curio-
sidade sobre as frequentes imagens trazidas pela cidade, ao me associar as familias Johnson’; ‘Maloney’
e ‘Shockness’; crescendo em mim a necessidade de pensar sobre essas imagens e o desejo de ver como
seriam essas feigcdes. O primeiro clique desse processo ndo foi meu. Os créditos sdo de Porto Velho. Isto
€, as imagens apontadas pela cidade aos poucos me abriram a multiplicidade de corpos negros encai-
xados aqui; vindos de todos os cantos do Brasil, e de outros paises, como essas familias desembarcadas
das antigas ilhas inglesas caribenhas. Significando para mim tanto a porta de entrada da Amazdnia Negra
qguanto o principio pela busca da consciéncia das imagens gque Vivo; que penso; que sinto; que sou.

A fotografia no seu trabalho tem ao mesmo tempo uma dimensao documental e uma for¢a visual
grande. Como vocé lida com estas duas diregdes? O quanto vocé precisa fabular, ficcionalizar,
para ser verdadeira com uma meméria tao invisibilizada? Penso que a dimensado documental e a
forca visual sdo em si a prdpria imagem. A Unica coisa que cabe a mim ¢é posicionar-me diante do
contexto em gue estou da maneira mais proxima. Exercendo o olhar como mais uma camada dessa
imagem que ja existe; dafl a questdo: Qual é a camada em gue estou nessa composi¢cdo? Quem sou?
O que estou fotografando? Qual a minha relacdo com essa imagem? Assim, tenho para mim que a
estética, a politica e a geografia sdo por si o proprio lugar; isto €, a préopria composicdo da imagem.
Enquanto eu? O que eu represento em relacdo a tudo isso? Sdo questdes presentes no cotidiano da
fotografia que exerco dentro do mundo das relagcdes de futuro: corpo-espaco-tempo. Neste aspecto,
percebo a ficcdo como a propria humanidade e o mundo surgindo dessa gigantesca fabula imagética,
onde me encontro toda vez que penso no passado, no presente e no futuro. Ela se da toda vez que
exerco o meu caminhar dentro do que percebo existir nesses simbolos, junto ao que absorvo como
uma imagem negra. Trata-se de um verdadeiro tabuleiro de pec¢as mais conscientes, permitindo lidar
melhor com os impulsos; agora, refletidos, em lugar de espremidos, acomodando e confortando os
meus cacos. E eu cuidando da minha saude mental.
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You have also been working with poetry, performance, theatre. How
have these unfoldings been like? Please tell us about the project
“Madeira de dentro, Madeira de fora” (Inside wood, outside wood).
How is it being developed and how is the community integrated
in your projects? Image is doubt, context, smell, desire, occasion,
triumph, culture, tenderness, freedom. But also the groundwork of
theatre, performance and music - which cruise the night, turning that
dark idea into a possible peace scenario just by being played. Why
not be the night a true image of peace? This way of thinking leads
me to believe that what we see is born in the air, not in the eyes, being
the lungs responsible for receiving all this information within every
breath, every sigh and every inspiration; always bearing in mind the
opposite, since freedom only exists because they invented the prison.
And all of this happens inside and outside the picture. “Madeira de
Dentro. Madeira de Fora” is like the arms of Black Amazon. It’s about
the reach of the air, but also of the rivers, the earth, the fire and of so
many Amazons in their varied contexts and places, roots and cultures;
multiplicities. /n the end, could they be politically reduced to a name?
What about the wood and their uncountable species and origins,
wiped out in favor of the utilitarian idea of support? We can rethink all
that from a picture over time, space and future relations. This process
brings the safety of acknowledging the community from inside the
lenses of the camera, exercising the visuality in the construction of
the photograph, which solely depends on my position, and most
of all, on the imagery | carry. Within the ephemeral click, when the
matter is what is created before the photograph, always at the
surface of the picture, the community is this core where energies

“Casa de seringueiro”, 2019, da

série fotografica Madeira de Dentro,
Madeira de Fora, Resex Pacadas Novas,
RO // “Casa de seringueiro”, 2019,
from the photo series Madeira de
Dentro, Madeira de Fora, Resex Pacaas
Novas, Brazil

“Acampamento de seringueiro”,

2018, da série fotografica Madeira converge. While | reshape the notion of property, being my body
de Dentro, Madeira de Fora, Resex the basis for this discussion, sometimes | still recognize | don’t have
Aguariquara, RO // “Acampamento domain over what | would like to expose regarding my sensations.
de seringueiro”, 2018, from the photo This leads me to acknowledge the community that is present in
series Madeira de Dentro, Madeira de the authorship of those creations, opening myself to the possibility
Fora, Resex Aquariquara, Brazil of images which can, at last, set free my very own idea of black

images; because it’s all about relations...

How has the pandemic affected you and your work? What will not remain the same? | tend to think
everything is changing all the time. Therefore, nothing will ever be the same, especially in times like
these, in which it’s very hard to measure and to communicate even what we can see with the naked
eye. Not to mention the restricted angles - like the ones that marked my position as a black woman -,
living this period of chaos inside a house, located at a community on the banks of the Madeira River,
in Porto Velho, Ronddnia. Although aware of those limits, | already understand that | do not occupy
the same space | did yesterday - a consequence of my daily pursuits. Due to the constant reshaping
of ideas, of the body and of the senses the pandemic has triggered, here | am, on the inside and the
outside, rearranging myself...
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Vocé tem trabalhado também com poesia, performance, tea-
tro. Como tém sido estes desdobramentos? Fale-nos, por favor,
sobre o projeto “Madeira de dentro, Madeira de fora”? Como
ele esta sendo desenvolvido e qual a integragcdao da comunida-
de nos seus projetos? Imagem ¢ duvida, contexto, cheiro, desejo,
ensejo, conquista, cultura, ternura, liberdade; e suportes como o
teatro, performance, musica, que atravessam a noite fazendo da
ideia escura uma possivel cena de paz, apenas no ato de tocar. Por
gue ndo poderia ser a noite a verdadeira imagem da paz? Esta
forma de pensar me leva crer que, o que se vé é cria do ar, nado
dos olhos; sendo os pulmédes responsaveis por receber todas essas
informacdes, tocadas a cada respiro, suspiro; /inspirar; tendo em
vista sempre o contrario, uma vez que so6 existe a liberdade por-
gue inventaram a prisdo. E tudo isso acontecendo dentro e fora da
imagem. “Madeira de Dentro. Madeira de Fora” € como 0s bracos
da Amazdnia Negra. Ela trata do alcance do ar, como também
dos rios, da terra, do fogo e das tantas Amazdnias em seus diver-
sos contextos e lugares; culturas e raizes; multiplicidades. Por fim,
reduzidas politicamente a uma nomenclatura? E a madeira e suas
infinitas espécies e origens, enxugadas a ideia utilitdria de suporte?
Tudo isso podemos repensar a partir da imagem no exercicio do
tempo, do espaco e das relacdes de futuro. Esse processo traz a
seguranca de pensar a comunidade do lado de dentro da cédmera,
exercitando comigo a visualidade na construcdo da fotografia, que
depende apenas da minha posicdo e, sobretudo, da minha carga
imaginaria. Tornado o clique efémero, quando o assunto se trata do
que ¢é criado antes do ato da fotografia, sempre a superficie da ima-  Proximapagina

gem, sendo a comunidade esse miolo onde se concentram as ener-  Nextpage

gias. Enquanto reorganizo a ideia de propriedade, com meu corpo

de suporte desta discuss&do, quando ainda percebo ndo ter dominio  “Rezador”, 2016, fotografia digital,
sobre o que gostaria de expor sobre as minhas sensacdes. Isso me  60x90 cm, Alta Floresta // “Rezador”,
leva a pensar a comunidade presente na autoria destas criacdes, me 2016, digital photograph, 60 x 90 cm,
abrindo a possibilidade de imagens que finalmente libertem a minha  AltaFloresta, Brazil

propria ideia de imagem negra; porque tudo s&o relacdes...

“0 Risco da Seringueira”, 2017,

da série fotografica Madeira de Dentro,
Madeira de Fora, Resex Pacaas Novas,
RO // “O Risco da Seringueira”, 2017,
from the photo series Madeira de
Dentro, Madeira de Fora, Resex Pacads
Novas, Brazil

Como foi para vocé e sua obra esse periodo da pandemia? O que ndo sera mais igual? Costumo
pensar que tudo muda o tempo todo. Entdo nada sera igual para sempre; sobretudo, num periodo
como este, bastante dificil de mensurar e comunicar até o que se enxerga a o/ho nu. Sem contar os
angulos restritos, como 0s que marcam a minha posicdo de uma mulher negra, vivendo todo esse
periodo de caos dentro de uma casa, situada numa comunidade as margens do Rio Madeira, em
Porto Velho, Ronddnia. Tendo nocao desses limites, mas ja entendendo que n&do ocupo 0 Mmesmo
lugar desde ontem, até por conta das buscas do dia-a-dia. Pelos constantes reencaixes das ideias,
do corpo e dos sentidos que a pandemia tem apontado, ca estou eu, do lado de dentro e de fora, me
reorganizando.
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Salvador, BA, 1993 // Vive e trabalha
em Salvador, BA // Indicada

ao Prémio PIPA 2020 e Artista
Selecionada do Prémio PIPA 2021

Salvador, Brazil, 1993 // Lives and
works in Salvador, Brazil // PIPA Prize
2020 nominee and PIPA Prize 2021
Shortlisted Artist

instagram.com/venturaprofana

“Tempo de leoa, elefoa, pulmao de
baleia, escamas de jibéia”, 2021,
fotografia, impresséo pigmentada
sobre papel Hahnemiihle Museum
Etching 350g, moldura em madeira
escurecida, com afastamento, vidro
comum, fundo de chassis e colagem
sobre aluminio, varias dimensdes,
registro de Igor Furtado // “Tempo
de leoa, elefoa, pulmao de baleia,
escamas de jibéia”, 2021, photography,
pigment printing on Hahnemdiihle
Museum Etching paper 350g, dark
wood frame, with withdrawal,
standard glass, chassis bottom

and collage on aluminium, various
dimensions, register by Igor Furtado
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Profana

Filha das entranhas misteriosas da mae Bahia, donde artérias de
aguas vivas sustentam em fé, abunda. Ventura Profana profetiza
multiplicacdo e abundante vida negra, indigena e travesti. Rompe
a bruma: erdtica, atdmica, tomando vermelho como religido.
Doutrinada em templos batistas, € pastora missionaria, cantora
evangelista, escritora, compositora e artista visual, cuja pratica
estd enraizada na pesquisa das implicacdes e metodologias do
deuteronomismo no Brasil e no exterior, através da difuséo das
igrejas neopentecostais. O dleo de margaridas, jibdias e reginas
desce possante pelas veredas até inunda-la em desejo: uncéo.
Louva, como o cravar de um punhal lambido de cerol e ferrugem
em coragdes fariseus.

Daughter of the mysterious entrails of mother Bahia, from
where arteries of living water sustain in faith, it abounds.
Ventura Profana prophesies multiplication and abundant black,
indigenous and travesti life. Breaks the mist: erotic, atomic,
taking red as a religion. Indoctrinated in Baptist temples, she is a
missionary pastor, evangelist singer, writer, composer and visual
artist, whose practice is rooted in researching the implications
and methodologies of deuteronomism in Brazil and abroad,
through the dissemination of neo-Pentecostal churches. The oil
of daisies, pythons and reginas descends mightily down the paths
until flooding her with desire: anointing. Praises, like the digging
of a wax-and-rust-licked dagger into Pharisees’ hearts.

“Lavagem para Lembranca de uma Bahia Sem Senhor”, 2020, videoperformance

instalativa, Biblia do Homem, sessenta e seis paletds, alguidar e seis litros de
petroleo bruto, gravada no pogo Fazenda Alto das Pedras, em Catu-BA, 6'12",
registro de Mirella Ferreira // “Lavagem para Lembranca de uma Bahia Sem

Senhor”, 2020, video performance installation, Man’s Bible, sixty six jackets, bowl

and six liters of raw oil, recorded at the well of Alto das Pedras Farm, in Catu,
Brazil, 6'12", register by Mirella Ferreira

“Dona do ouro e da prata é Jesus,

o prémio da guerra é viver como
trava”, 2020, fotoperformance,

tunica dourada confeccionada em
crepe amanda, com bordado em roxo,
Igreja de Sao Francisco, Salvador, BA,
150 x 0,80 cm, registro de Shai Andrade
// “Dona do ouro e da prata é Jesus, o
prémio da guerra é viver como trava”,
2020, golden tunique confectioned in
amanda crepe, with purple embroidery,
photo performance, Sdo Francisco's
Church, Salvador, Brazil, 150 x 0,80 cm,
photo by Shai Andrade
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PROFANA, Ventura. Profecia de Vida.
PISEAGRAMA, Belo Horizonte, number
14, pages 54-63, 2020.
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The revolutionary force of sensuality that emerges from the acoustic
scene, and the drive for freedom that animates the visual and ritual
tradition of black performances is what breathes life into the work of
Ventura Profana.

If we consider the kinetic/dynamic nature of her faith, and the in-
separability of the symbolic and liturgical structures it agglomor-
ates, the rupture with the domain of cis-hetero-patriarchal power
it propagates, and the non-linearity of time it evokes, Profana,
as writer and registrar of Livro da Vida, Livro Delas (Book of Life,
Book of Her), in updating a black-spiritual-transvestite tradition,
becomes the pastor of one of the most radical and pioneering aes-
thetic manifestations we see and hear in the contemporary Latin
American art of our time.

Through Profana, and so to speak, by luck, risk and courage, by
fraying the conflicting and polemic emanations existing between
religiosity, spirituality and transvestility, the artist, through a re-
fined dominance of biblical studies, establishes a cosmogonic plot
that narrates with fluid, cinematographic and musical details, the
violent unfolding of evangelicalism in Brazil, in addition to the im-
plications and methodologies of Deuteronomist Theology through
the diffusion of neo-Pentecostal churches.

As a missionary pastor, composer, singer, writer and visual artist,
her mythopoetics is grounded in texts, video clips, installations,
performances, shows, photographs, photomontages and art-
objects, which seem now to increasingly blur the fading borders
of art history -- in a way similar to the accumulated strategic
missionary and evangelization apparatus within the church itself.

Defying sacred norms, she collectively reinvents a black-transvestite
tradition by bringing together, giving new meaning to, reappropriat-
ing and dismantling the imagery that has forged her since childhood
and adolescence, in the pilgrimages between Salvador, Catu (a city
located in the Bahian backlands) and Rio de Janeiro, the cosmo-
politan city where, according to her (small town) Bahian principles,
“everyone was ‘half-Hollywood™

Through constant processes of composition, recomposition and de-
composition of the abundant symbolic universe of neo-Pentecostal
Christian-Protestant culture, rather than being limited to the field
of denunciative representation that the utilitarian dimension of lan-
guage would allow, we see that, in her plasticity and poetics, the
artist revels in questioning the very temporality of forms.

A moment where layers of irony, hints of debauchery, lewdness and
wit emerges that not only reflects a contemporary transvestite cul-
ture that absorbs the crossroads of Umbanda, biblical settlements
and a sophisticated foray into pop culture. Furthermore, Profana’s

A forca revolucionaria da sensualidade que emerge do evento séni-
co e da pulsdo de liberdade que anima a tradicdo visual e ritual das
performances pretas, € o que da vida a obra de Ventura Profana.

Isso porque, se considerarmos a natureza cinética da sua fé, a inse-
parabilidade das estruturas simbodlicas e liturgicas que mobiliza, a
ruptura com a matriz de poder cis-hetero-patriarcal que propaga
e a ndo linearidade do tempo que evoca, Profana, como escritora
e gravadora do Livro da Vida, do Livro Delas, ao atualizar uma tra-
dicdo preta-espiritual-travesti, torna-se a prépria pastora de uma
das mais radicais e percursoras manifestacdes estéticas que vemos
e ouvimos na arte contemporanea da América Latina dos nossos
tempos.

Por Ventura e por assim dizer, por sorte, risco e coragem, ao esgar-
car as conflituosas e polémicas radiacdes existentes entre religiosi-
dade, espiritualidade e travestilidade, a artista, através de um apu-
rado dominio dos estudos biblicos, funda um enredo cosmogdnico
gue narra com detalhes plasticos, cinematograficos e musicais os
violentos desdobramentos do evangelicalismo no Brasil, além das
implicacdes e metodologias do deuteronomismo por meio da difu-
sdo das igrejas neopentecostais.

Como pastora missionaria, compositora, cantora, escritora e artis-
ta visual, sua mitopoética vem sendo alicercada através de textos,
videoclipes, instalacdes, performances, espetaculos, fotografias,
fotomontagens e objetos, que se ora parecem por demais borrar
as fronteiras alvejantes da historia da arte, assim o faz como apren-
dizado estratégico de missdes e evangelizacdo que acumulou ao
longo dos anos, na propria igreja.

Desafiando as normas do sagrado, reinventa de modo coletivo uma
tradicdo preta-travesti ao aproximar, ressignificar e destruir o apa-
rato imagético que Ihe forjou desde a infancia e a adolescéncia, nas
peregrinacdes entre Salvador, Catu, cidade situada na boca do ser-
t&o baiano, e o Rio de Janeiro, onde de acordo com a sua baianida-
de “todo mundo era meio Projac” 1.

Através de constantes procedimentos de composi¢do, recomposi-
cdo e decomposicao do abundante universo simbadlico da cultura
crista-protestante neopentecostal, mais do que limitar-se ao campo
da representacdo das denuncias que a dimenséo utilitaria da lingua-
gem lhe permitiria, vemos que, na sua plasticidade e poética, a ar-
tista se esbalda questionando a propria temporalidade das formas.

Momento onde surgem camadas de ironia, pitadas de deboche,
sacanagem e sagacidade que ndo somente sdo o reflexo de uma
cultura travesti contemporénea que bebe das encruzilhadas, dos
assentamentos biblicos e da sofisticada incursdo na cultura pop,
mas que também habita e € vozeada pelas oralituras de quem se

“Mulher Virtuosa”, 2019, colagem

digital desenvolvida para a capa do
single ‘Resplandescente’, dimensdes
diversas // “Mulher Virtuosa”, 2019,
digital collage developed for the cover
of the single ‘Resplandescente’, various
dimensions

1

PROFANA, Ventura. Profecia de vida.
PISEAGRAMA, Belo Horizonte, nimero
14, pagina 54 - 63, 2020.
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“Mateus 24:24" 2020, colagem e

pintura digital, impressao pigmentada

(Canon Lucia Pro) sobre Papel
Hahnemiihle Photo Matt Fibre 200g,
moldura em madeira escurecida, com
afastamento, vidro comum, fundo de
chassis e colagem sobre PVC; Integra
a série Sonda, comissionada pelo
Instituto Moreira Salles, 100 x 140 cm
// "Mateus 24:24", 2020, collage and
digital painting, pigment printing
(Canon Lucia Pro) on Hahnemiihle
Photo Matt Fibre paper 200g, dark
wood frame, with withdrawal,
standard glass, chassis bottom and
collage on PVC; Integrates the series
Sonda, commissioned by Instituto
Moreira Salles, 100 x 140 cm
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work inhabits and is voiced by the oral histories of those who come
to her tabernacle. A temple that rises from that rises from the sands,
pathways, backyards, catwalks, white box galleries and stages where
she passes.

Instead of succumbing to the understanding of the work of art as an
autonomous totality guided by a divine universal ruler, her practice
gives voice from under the table and behind the scenes, threaten-
ing with its mass of sound and its power of exaltation, everything
that normative space-time would exclude.

Through and from the generative capacity of the materiality of her
speech, she ravishes us with her trembling throat, embodying spir-
ituals, litanies, monikers, praises, sermons, Beyoncé-isms and adora-
tions — to which we respond with collective shouts.

While expressing strategies of immortality, there emerge ingenious,
sharp and ardent intertextual citations. There are biblical annota-
tions, strikethrough verses, transfigurations of cartoon characters
and emblematic cases like that of the python boots in the lascivious
episode of the preacher Ana Paula Valadao, who, during a service,
stated that the Lord Jesus authorized her to buy snakeskin boots,
with which she would step on “powers and principalities” (a hierarchy
of demons and angels mentioned in the bible.) If Python appears as
the first song from “Pentecostal Plots to Kill the Lord” (2020), a clas-
sic recording in which she “synthesizes the hymns germinated in the
years of faithful congregations”, “Council of Lamentations” (2020)
seems to rehearse the ways in which the artist walks from the virtual
space of photomontages to the installation space.

Analyzing temple and stadium architecture, in the Frestas Art Trienal
(3 Edition, SESC Sao Paulo) entitled “Rio is a Serpent”, curated by
Thiago de Paula Souza and Beatriz Lemos, the artist presents “The
World Cup is Ours”, a commissioned video installation where Profana
once more discusses how soccer has been serving as one of the main
platforms for evangelization since the 2000s. In a brusque survey of
how the expansion of the Kingdom of God Church has approached
sporting competitions and their idols for missiological purposes, in
the installation, the pastor welcomes the audience, standing like a
trophy (a sculpted 3D print) on a golden chest.

From the digital to the physical world, by printing herself, Profana
materializes and perpetuates herself on four paws with wings and
a lion’s tail; she rests on the green grass in the spirals of time, like
someone nosing-around the church cellars and below the grand-
stands. Lights illuminate the ways in which the production of fan-
aticism conjures up herd-capturing elements, and LED field-edge
panels in arenas and stadiums show two videos that chronicle the
crusade of glory, redemption and victory, toward the pursuit of the
athletes of faith.

aproxima do seu tabernaculo. Templo que se ergue pelas areias, pis-
tas, quintais, passarelas, cubos brancos e palcos por onde ela passa.

Ao invés de sucumbir aos entendimentos da obra de arte como
uma totalidade autdbnoma norteada por um governante universal
divino, sua pratica vozeia por debaixo da porta, ameacando com a
mMassa sonora e seu poder de radiacdo tudo aquilo que o espaco-
-tempo normativo excluiria. Com e a partir da capacidade generati-
va da materialidade da sua fala, nos arrebata quando em garganta
trémula encarna spirituals, ladainhas, moninhas, louvores, sermoes,
Beyonce’s e adoracdes, no qual respondemos em coro, no grito.

Articulando estratégias de eternizacdo, surgem citacdes intertex-
tuais engenhosas, agudas e ardentes. S8o0 anotacdes biblicas, versi-
culos rasurados, transfiguracdes de smilinguidos e casos emblema-
ticos como as das botas de piton no episddio luxurioso da também
pastora Ana Paula Valadao, que, durante um culto, afirmou que o
senhor Jesus lhe autorizou comprar uma bota de couro de cobra,
com a qual pisaria em “principados e potestades”. Se Python apare-
ce como a primeira cancao de “Traguejos Pentecostais para Matar
o senhor” (2020), disco de guerra onde “sintetiza os hinos brotados
nos anos de culto realizados”, “Concilio das lamentacdes” (2020)
parece ensaiar os modos como a artista passeia do espaco virtual

das fotomontagens ao espaco instalativo expositivo.

Por conta das arquiteturas de templos e estadios, € na 32 edicdo de
Frestas Trienal de Artes do SESC S&o Paulo - O Rio € uma serpente,
com curadoria nossa, de Thiago de Paula Souza e Beatriz Lemos,
que a artista apresenta “A taca do mundo é nossa”, videoinstala-
¢&o comissionada onde volta a discutir como desde os anos 2000
o futebol vem servindo como uma das principais plataformas de
evangelizacdo. Numa pesquisa contundente sobre como a expan-
sdo do Reino de Deus se aproximou das competicdes esportivas e
seus idolos com fins missioldgicos, na instalacdo, a pastora da as
boas-vindas ao publico, se erguendo como um troféu esculpido em
impressdo 3D, sobre uma arca dourada.

Do digital ao mundo fisico, ao imprimir-se, Ventura se materializa e
se eterniza de quatro patas com asas e cauda de leoa, ao passo que
repousa sobre o gramado verde nas espirais do tempo, como quem
fareja os calaboucos das congregacdes e arquibancadas. Luzes ilu-
minam os modos como a producdo do fanatismo se conjura em
elementos de captura de rebanhos, e painéis de bordas de campo
de led das arenas e estadios recebem dois videos que narram a
cruzada da gldria, da redencédo e da vitdria, na direcdo da busca das
atletas da fé.

Simulando e se apropriando de elementos da cultura midiatica, a
artista vai construindo um universo transpioneiro, fantastico e de
devocdo em que sua palavra contada, cantada e vivida, ganha, a

“Balsamo”, 2020, colagem digital,

impresséo pigmentada (Canon Lucia
Pr¢é) sobre Papel Hahnemiihle Photo
Matt Fibre 200g, moldura em madeira
escurecida, com afastamento, vidro
comum, fundo de chassis e colagem
sobre PVC. Integra a série Sonda,
comissionada pelo Instituto Moreira
Salles, 100 x 140 cm // “Balsamo”,
2020, digital collage, pigment printing
(Canon Lucia Pro) on Hahnemiihle
Photo Matt Fibre paper 200g, dark
wood frame, with withdrawal,
standard glass, chassis bottom and
collage on PVG; Integrates the series
Sonda, commissioned by Instituto
Moreira Salles, 100 x 140 cm.
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Simulating and appropriating elements of media culture, the artist
builds a trans-pioneer, fantastical and devotional universe in which
her spoken, sung and live words gain, from the stanzas, their rhythms
and intonations, volume, texture, color, movement, brightness and
intensity, jumping from the pages of sermons to both inhabit us, and
be the habitat of her evangelical disobedience of dogmatic routine.

According to Denise Ferreira da Silva and Rizvana Bradley, “if the
disruptive capacity of blackness is a quest(ion) toward the end of
the world,”? as an inescapable protagonist of a contemporary black
radical aesthetic, Ventura Profana, by performing a “total exposure
of her blackness, both enables and extinguishes the force of the
modern ethical program”?® Guided by faith, transforms anything into
religion. By creating a sacred place, one challenges the colonial im-
petus of the spiritual monoculture that formed the very movement
of domination, subjugation, obliteration and subalternization that
tainted the colonial experience in the Americas, while making us
guestion, through the figure of Jesus as the image and likeness of
cis-heteropatriarchal supremacy, the violent ancestry embodied in
the whiteness of Christian faith.

Thisis what faces usin “This Ain’t the Real Jesus” (2020), in the seas
of blood, with the panties that sustain “Universal is the Kingdom of
Queers”, as well as butts and Big Macs, the camouflage uniform of
the “soldiers of God”, Sunday best suit coats, choir robes and door
mats that at the entrance announce: “Neither | nor my house shall
serve thee, Lord”. For “if the ordered world guarantees meaning
because it is supposed to be knowable, and only by Man, if that
world is all that the ordinary can understand, then darkness (re)
transforms existence by extension: into the wreckage of space-
time, corpus infinitum.4

In confronting the complete violence of the historical trajectory
of black, indigenous and dissident colors in the world, the artist
removes the thin veil that protects the Subject’s onto-epistemo-
logy in its scientific, aesthetic and transcendental laws of the spirit.
For her: “if we are made in the image and likeness of God, and we
have two biological representations of species (male and female),
then God can only be the mixture of these two configurations.
Therefore, God is a transvestite. Or a Transmasculine. And that is
what extrapolates to the field of divine infinitude”s.

And it is in search of this divine infinitude that Profana twists the
configurations of the colonial, racial, and cis-heteropatriarchal net-
work, and its categories of gender and sexuality, to create works
where her “prophetic songs of victory and enchantment” materi-
alize in multiple ways.

In 2020, many of these works were brought together and reunited

partir das estrofes, seus ritmos e entonacdes, volume, textura, cor,
movimento, brilho e intensidade, saltando das paginas dos sermdes
para tanto habitar em nds como ser o habitat de sua desobediéncia
evangélica a partir de um aparato instalativo.

Segundo Denise Ferreira da Silva e Rizvana Bradley, “se a capaci-
dade disruptiva da negritude ¢ uma busca em direcdo ao fim do
mundo?”, como protagonista incontornavel de uma estética radical
negra contemporanea, Ventura, ao performar uma “exposicdo to-
tal da sua negridade tanto habilita quanto extingue a forca do pro-
grama ético moderno”3. Guiada pela fé, transforma qualquer coisa
em religido. Criando um lugar sagrado, desafia o impeto colonial da
monocultura espiritual que deu contorno ao préprio movimento de
dominacéo, subjugacao, obliteracdo e subalternizacdo que matizou
a experiéncia colonial nas Américas, ao mesmo tempo em gue Nos
faz questionar, através da figura de Jesus como imagem e seme-
lhanca da supremacia cisheteropatriarcal, a ancestralidade violenta
encarnada na brancura da fé crista.

E o que esta diante de nds em “esse n&o ¢ jesus de verdade” (2020)
e nos mares de sangue, calcinhas que sustentam que “Universal € o
reino das bichas”, além de bundas e Bic Macs, camuflados de guer-
ra, paletds, tunicas e tapetes que na porta de entrada anunciam:
“Nem eu nem minha casa serviremos ao senhor”. Pois “se o mundo
ordenado garante significado porque é suposto ser conhecivel, e
somente pelo Homem, se esse mundo é tudo que o comum pode
compreender, entdo a escuridao (re) transforma a existéncia em ex-
tensdo: nos destrocos do espaco-tempo, corpus infinitum 4.

Confrontando a violéncia total que a trajetodria histdrica da existén-
cia negra, indigena e dissidente matiza no mundo, a artista retira o
véu transparente que protege a ontoepistemologia do Sujeito em
seus momentos cientificos, estéticos e das leis transcendentais do
espirito. Para ela: “se somos feitos a imagem e semelhanca de Deus,
e temos duas representacdes bioldgicas de espécie (homem e mu-
lher), entdo Deus s6 pode ser a mistura dessas duas configuragoes.
Logo, Deus é uma travesti. Ou um Transmasculino. E esta al o que se
expande para o campo da infinitude divinas”.

E ¢ em busca dessa infinitude divina que Profana retorce as confi-
guracdes da matriz colonial, racial e cis-heteropatriarcal, suas cate-
gorias de género e sexualidade para criar obras onde suas “cantigas
proféticas, de vitdria e encantaria” se edificam em multiplas mate-
rialidades.

Em 2020, muitas delas foram reunidas na exposicao “Plantacdes
de Traveco para a Eternidade” no Centro Cultural S&do Paulo com
curadoria de Hélio Menezes. Batizada e treinada em diversos cursos
teoldgicos e ministeriais, neste conjunto podemos ver o exercicio
de uma pastora que defende a transmutacdo da carne como um

2

Ferreira da Silva, Denise; Bradley,

Rizvana. “Four Theses on Aesthetics,”

e-flux journal, no.120 (September 2021).

Tradugao nossa.

ibidem.

a

ibidem.
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PROFANA, Ventura. Profecia de vida.
PISEAGRAMA, Belo Horizonte, nimero

14, pagina 54 - 63, 2020.
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“EU NAO VOU MORRER”, foto de
Kerolaine Kemblin // “EU NAO VOU
MORRER", photo by Kerolaine Kemblin

6

Ferreira da Silva, Denise; Bradley,
Rizvana. “Four Theses on Aesthetics”,
e-flux journal, no. 120 (September
2021). Our translation.
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in the exhibition “Plantacdo de Traveco para a Eternidade” (Trans
Plantations for Eternity) at Centro Cultural Sdo Paulo, curated by
Hélio Menezes. Baptized and trained in several theological and
ministerial courses, in this collection we can see the exercises of
a pastor who defends the transmutation of the flesh as a path of
liberation and who grounds her memories on solid foundations.
Within one of her most precious belongings, a bible that her grand-
mother gave her, she presents an unpublished series of drawings
that rest alongside crucifixes sculpted from the contours of her
buttocks and where, too, devotional ribbons of Saint Bonfim Sem
Senhor wave in abundance.

In looking at the faithful wearing their Sunday’s best, and mak-
ing the cross a crossroads, Profana, who fluxuates between music
and visual arts, has also been building her own production meth-
ods. Alternating between acquisition and rejection, she produces
artistic value from the visibility that her prophecies in the field of
music offer, remaining sharp, opaque and disruptive from the more
or less autonomous means of production that this same contem-
porary art makes possible. In this ministry of praise and worship, is
the instant that fiction merges with life: a moment where, opening
her arms in a golden tunic, Profana displays the trappings of a
“thief who steals from thieves”.

Thus, Resplendent (2019), a video-clip from 2019, appears as part
of the installation “Tabernacle of Edification,” commissioned during
her participation in the 7" Pampulha Fellowship at the Pampulha
Museum of Art in Belo Horizonte. In “I will not die”, a video-proph-
ecy “for those who were, for those who are, and for those who will
be, for now and ever after”, the artist re-enacts an ode to the black,
native, and transvestite communities and brotherhoods, realigning
black ancestral pacts of faith, their games, performances and mac-
umbarias rodantes, in a song that is also a protest of the recurring
threats against the quilombolas (ancestral territories) in Alcantara in
Maranhdo, where she lived and recorded herself, for eternity.

Between artistic practices and acts of resistance, Rizvana Bradley
reminds us that “the fascism that liberal modernity and a civilized so-
ciety have always demanded, has never acceded to the lying separ-
ation of this order between the political and the aesthetic. Genocide,
now as before, is an aesthetic project®” and Ventura Profana, by
fighting with spiritual weapons, continues to fill the hearts of the
faithful with a - bun - dance and proliferation, because to delve into
the vocal visualities from which she emanates, one needs to exercise
radical imagination and above all, faith.

caminho de libertacdo e que alicerca as suas memaorias em bases
solidas de alvenaria. Dentre um dos seus mais preciosos pertences,
uma biblia que foi presente da sua avd recebe uma série inédita de
desenhos que repousam junto a esculturas-crucificadas nos contor-
nos da sua bunda onde fitas de um Senhor do Bonfim Sem Senhor
abundam e flamejam.

Ao olhar para os ternos e paletds e fazendo da cruz, encruzilhada,
Profana, que transita entre a musica e as artes visuais, vem também
construindo um mecanismo proprio de producdo. Alternando entre
O sagueio e a recusa, ora produz valor no sistema da arte a partir
da visibilidade gue suas profecias no campo da musica oferecem,
ora se mantém afiada, opaca e disruptiva a partir dos meios mais ou
menos autdbnomos de producdo que essa mesma arte contempora-
nea possibilita. Nesse ministério de louvor e adoragao, é nesse ins-
tante que a ficcdo se confunde com a vida: momento onde abrindo
0s bracos em uma tunica dourada, Ventura ostenta o traquejo de
uma “ladra que rouba ladrdo”.

Assim gue Resplandescente (2019), video-clip de 2019, surge como
parte da instalacdo “Tabernaculo da Edificacdo”, comissionado du-
rante a sua participacado na 72 Bolsa Pampulha no Museu de Arte
da Pampulha em Belo Horizonte. J& em “Eu ndo vou morrer”, vi-
deoclipe-profecia “pelas que foram, pelas que sdo e pelas que se-
rdo, eternamente”, a artista reencenca uma ode as coletividades e
irmandades pretas, originarias e travestis, realinhando os pactos de
fé ancestrais negros, suas brincadeiras, performances e macumba-
rias rodantes, numa musica que também é protesto contra as recor-
rentes ameacas que sofrem os territérios quilombolas em Alcantara
no Maranh&o, onde passou, gravou e se eternizou.

Entre praticas artisticas e de resisténcia, Rizvana Bradley nos lem-
bra que “o fascismo que a modernidade liberal e a sociedade civil
sempre exigiram, nunca acatou essa separacdo mentirosa desta or-
dem entre o politico e o estético. O genocidio, agora como antes, é
um projeto estético®” e Profana, ao lutar com as armas espirituais,
segue enchendo os coracodes fiéis de multiplicacdo e a_bunda_
Ncia, pois, para mergulhar nas visualidades vocais das quais emana,
€ preciso um exercicio de imaginacao radical e acima de tudo, fé.
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“folhetos para evangelizagio,
consagragao”
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Ferreira da Silva, Denise; Bradley,
Rizvana. “Four Theses on Aesthetics’,
e-flux journal, no. 120 (September
2021). Tradugéo nossa.
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Luiz Camillo Osorio conversa com Ventura Profana
Conversation between Luiz Camillo Osorio and Ventura Profana

Where did it all begin? How and when did the transformation into Ventura Profana as an artist and
performer happen? Which artists, historical or contemporary, have pushed you into taking that jump?
At first, there was the end. And with the end | laid. | was the end. We were at the beginning. All these things
were shaped by the end. And with no ending, nothing that was made could be standing. At the end, there
was life, and life is darkness. Darkness shines over whiteness, and whiteness is not able to understand it.

You are a singer, a performer or an evangelist missionary from the Kingdom of Trans-mutation?
I’'m being poured out as a drink offering. In truth, | say unto you, ye seek me, not because ye saw signs,
but because ye ate of the loaves, and were filled. We work for the food which perisheth, and for the
food which abideth unto eternal life, which we give ourselves unto. We are the asshole of life: he that
cometh to me shall not hunger, and he that believeth on me shall never thirst. But | said unto you, that
ye have seen me, and yet believe not. All that which hath been taken from us shall come unto us; and
what cometh to us, we will in no wise cast out.

How are religion and resistance connected? What is the difference between the sacred and the
profane? Which are the forces that move you? | bounce against the Lord’s peace. For that | am
elected and financed. | blossom, boisterous, in tune with the never-ending scent of the infinite breath
of change that will never cease. | don’t fit this occasion. In the name of the Jesus from Israel, my tent
was destroyed, and all my cords are broken. However, I've built a home in all the years, which were
also centuries, sums of months, pieces of eras, and stretches of generations. Sustained by entwined
tendons each time, | am the wall of the eye, the wind that storms in and escapes through the window,
regardless of your control. Windstorms have no homeland. Homelands are valleys of dry bones. Our
profanation is to live seven times longer; it's to overcome cisgenderness, powerless. It is to poison
you with our eyes’ dancing silence. Colonial rules have, indeed, the facade of wisdom, with their
pretense religiosity, false humility and necropolitics adversary to the bestialized bodies. Vain and
deceitful philosophies that enslave are at the foundation of the human traditions and the elementary
principles of modernity. Every man has become brutish and is without knowledge; every goldsmith is
put to shame by his graven image; for his molten image is falsehood, and there is no breath in them.
Therefore, they have no value whatsoever to restrain the urges of transmutation, because in our
corporeality lies the plenitude of divinity.

Lygia Clark, in a very different context, talked about “rites without myth”. Your performances
allegorize the rituals of the neo-pentecostal churches and aim to transgress and transform them
with the dissident bodies of queers and travestis. Is there a new mythology on the way? Is the
future trans-human? Starting from the asshole, taking it as a foundation. Those who build transcend
the cross. That is, life is in the asshole reconciling with the world, not imputing to them his sins, and
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Onde comec¢ou tudo? Quando e como foi o salto para a Ventura Profana artista/performer? Quais
artistas, histéricos ou atuais, te impulsionaram neste salto? No principio estava o fim, o fim comigo
estava. E eu era o fim. Estdvamos no principio. Todas as coisas foram feitas pelo fim. E sem fim nada
do que foi feito se fez. No fim estava a vida, e a vida € a nossa escurid&do. A escuriddo resplandece
na brancura, e a brancura ndo a compreende.

Vocé é cantora, performer ou evangelizadora do Reino do Trans-bordamento? Eu j& estou sendo
derramada como oferta de bebida. Em verdade, em verdade vos digo que me buscais, ndo pelos sinais
que vistes, mas porgue comestes do pdo e vos saciastes. Trabalhamos, pela comida que perece e pela
comida que permanece para a vida infinita, a qual nos damos; Somos o cu da vida, as que estdo em nos
nao terdo fome, e quem cré nunca tera sede. Mas ja vos disse que também vos me vistes, e contudo ndo
credes. Tudo o que nos fora roubado vird a nds; e o que vem a nos de maneira nenhuma langaremos fora.

Como a religido e a resisténcia se ligam? Qual a diferenca entre o sagrado e o profano? Quais
as for¢cas que te movem? Empino-me contra a paz do Senhor. Para isso sou eleita e financiada.
Desabrolho bulicosa segundo o aroma inesgotavel do sopro infinito da mudanca, que jamais
cessara. Nao caibo nesta ocasido. Em nome do deus de Israel, a minha tenda foi destruida; todas as
cordas da minha tenda foram arrebentadas. Contudo domicilio-me em todos os anos que também
foram séculos, somas de meses, pedacos de eras, trechos de geracdes. Sustentada por tenddes
entrelacados em todos os tempos, sou a parede do olho. O vento que invade e escapa pelos
portais das janelas, independente do seu controle. Ventania ndo tem patria. Patrias sdo vales de
05505 secos. Nossa profanacdo é viver sete vezes mais; é esqguecer a cisgeneridade, sem poder. E
envenenar-te com o siléncio bailarino dos nossos olhos. As regras coloniais tém, de fato, aparéncia
de sabedoria, com sua pretensa religiosidade, falsa humildade e necropolitica adversaria aos corpos
bestializados. Vas e enganosas filosofias escravocratas que fundamentam as tradicdes humanas e
0s principios elementares da modernidade. Esses homens todos s&o estUpidos e ignorantes; cada
ourives é envergonhado pela imagem que esculpiu. Suas imagens esculpidas sdo uma fraude, elas ndo
tém félego de vida. Logo, ndo tém valor algum para refrear os impulsos da transmutacdo. Pois em nos
habita corporalmente toda a plenitude da divindade.

A Lygia Clark, em um outro contexto bem diferente, falava de “ritos sem mitos”. Suas performances
alegorizam os rituais das igrejas neopentecostais e procuram transtorna-los e transforma-los
com os corpos dissidentes das bichas e das travestis. H4 uma nova mitologia por vir? O futuro
é trans-humano? Partindo do cu, tomando-o como alicerce. Quem edifica transcende a cruz. Isto &,
a vida estd no cu reconciliando consigo o mundo, ndo lhes imputando os seus pecados; e pds em nods
a palavra da reconciliacdo. De sorte que somos embaixadoras da parte do cu, como se a vida por nos

premiopipa.com // pipaprize.com 117



putting in us the word of reconciliation in us, so that we are ambassadors on the part of the ass. As if
life begs for us, so we beg you, on the part of the ass, to be reconciled with life. Some were appointed
for apostles, some for prophets, others for evangelists, and others for pastors and teachers, in order to
prepare the profane for the work of the ministry, so that the body may be built up, until we all reach the
unity of faith and knowledge of the asshole, and we reach maturity, reaching the measure of plenitude.

In your performances and videos, do you use a previously defined script? Do you write the lyrics
of your songs? | do not forgive you. You do not cancel a written bond like that. These things are
shadows of what is coming; the reality that does not lie within you. | will not let you rob us of our prize
by a voluntary humility and worshipping of the angels. | am united to the Head, from whom all the
body, being supplied and knit together through the joints and bands, increaseth. | am dead to the
rudiments of the world, though, as if still living in it, | subject myself to its ordinances: “Handle not,
nor taste, nor touch!”; all which things are to perish with the using, for they are based upon human
commandments and teachings.

Experimentation with the trans body is a spiritual experimentation and a transformation of what
we understand as human. At the same time, your performances bring lots of originating elements,
such as water and earth. What is the direction of this general deterritorialization and affirmation
of Life? Tell us a little bit about that. I'm a hustle in every sense. | cannot stand suffering. | carry the
work of an evangelist, entirely fulfilling my ministry.

How the pandemic affected you and your work? What will never be the same? Behold, | tell you
a mystery: we all shall not sleep, but we shall all be transformed, in a moment, in the twinkling of an
eye, at the last trump.
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rogasse. Rogamo-vos, pois, da parte do cu, gque vos reconcilieis com a vida. Foram designadas algumas
para apodstolas, outras para profetas, outras para evangelistas, e outras para pastoras e mestras, com o
fim de preparar as profanas para a obra do ministério, para que o corpo seja edificado, até que todas
alcancemos a unidade da fé e do conhecimento do cu, e cheguemos a maturidade, atingindo a medida
da plenitude.

Nas suas performances e videos qual o papel de um roteiro prévio? Vocé escreve as letras das
suas musicas? Nao te perdoo. Ndo se cancela uma escrita de divida desta maneira. Essas coisas sdo
sombras do que vem; a realidade, que ndo se encontra em ti. Ndo permito que seu prazer numa falsa
humildade e na adoracdo de anjos nos impeca de alcancar as restituicdes. Estou unida a Cabeca, a
partir da gual todo o corpo, sustentado e unido por seus ligamentos e juntas, efetua o crescimento.
Estou morta para os principios elementares deste mundo, mas, como se ainda pertencesse a ele, sou
submetida a regras: “Nao manuseie!”, “Nao prove!”, “N&o toque!”. Todas essas coisas estdo destinadas a
perecer pelo uso, pois se baseiam em mandamentos e ensinos humanos.

A experimenta¢do com o corpo trans é uma experimentacdo espiritual e uma transformacao do
que entendemos por humano? Ao mesmo tempo, suas performances trazem muito os elementos
originarios como a agua e a terra. Qual a direcdo desta desterritorializacdo generalizada e desta
afirmacao da Vida? Fale um pouco sobre isso? Sou azdfama em tudo, n&o suporto os sofrimentos,
faco a obra de uma evangelista, cumpro plenamente o meu ministério.

Como foi para vocé e sua obra esse periodo da pandemia? O que ndo serd mais igual? Eis que eu
digo um mistério: Nem todas dormiremos, mas todas seremos transformadas, num momento, num abrir
e fechar de olhos, ao som da ultima trombeta.

A esquerda e na préxima pagina
On the left and next page

“Plantagdes de Traveco para Eternidade” 2020, instalagéo feita com petroleo, ferro, madeira, tijolos baianos, argamassa,
cimento, vergalhdes de ago, 3 x 4,5 x 2 m; fotografia, escultura, pintura, desenho com giz pastel oleoso e aquarela,
videoperformance, pixagao, paisagem sonora, panfleto e colagem digital. Artista convidada para a 30° edigdo do Programa
de Exposigdes do Centro Cultural Sdo Paulo, com curadoria de Hélio Menezes, registro de Ana Pigosso // “Plantagoes de
Traveco para Eternidade”, 2020, installation built with oil, iron, wood, ceramic bricks, mortar, cement, steel rods, 3 x 4,5 x 2
m; photography, sculpture, painting, drawing with oil pastel and watercolour, video performance, graffiti, sound landscape,
flyer and digital collage. Artist invited for the 30th edition of the Exhibitions Program of Centro Cultural Sdo Paulo, with
curatorship by Hélio Menezes, register by Ana Pigosso

premiopipa.com // pipaprize.com 119






PIPA Online

Daiara Tukano
Ruth Albernaz

Artistas com maior nimero de votos validos em 2021, atingidos em
votacao online aberta a todos os artistas participantes do Prémio
PIPA 2021. Cada uma recebeu, respectivamente, 1.925 votos validos
e 1.724 votos validos no 2° turno. Conhecida como a categoria mais
democratica do Prémio PIPA, o PIPA Online acontece inteiramente
pela internet. Desde 2018, para um voto ser validado, é preciso
votar em no minimo 3 artistas. Assim como nas edi¢oes anteriores,
o PIPA Online aconteceu em dois turnos. Apenas os artistas que
conquistaram o minimo de 500 votos no 1° turno foram classificados
para o 2°. Em 2021, 23 artistas passaram para a segunda etapa de
votacgao. Ao final do 1° turno, os votos sao zerados e a contagem
recomeca no 2° turno. No 2° turno basta um voto por artista.

A votacao é analisada para verificagao e validacao dos votos,
eliminando votos gerados por robas.

The two artists with the highest number of valid votes in 2021,
reached in an online voting open to all the participating artists of
PIPA Prize 2021. Each one received, respectively, 1.925 valid votes
and 1.724 valid votes on the second round. Known as the most
democratic category of PIPA Prize, PIPA Online happens entirely on
the internet. Since 2018, for a vote to be validated it is mandatory to
vote for at least two other artists. As in the past editions, PIPA Online
happened in two rounds. Only the artists who reached a minimum
of 500 votes on the first round were qualified for the second. In 2021,
23 artists got through to the second stage of voting. At the end of
the first round, the votes are reset and the counting restarts for the
second round. In this second part, voting for one artist is enough.
The voting is examined to verify and validate the votes, discarding
the robot-generated ones.



Daiara Tukano é artista,
comunicadora, ativista dos
direitos indigenas e pesquisadora
em direitos humanos. Seu
trabalho artistico fundamenta-se
na pesquisa sobre as tradicdes

Dalara Tukano

S&o Paulo, SP, 1982 // Vive e trabalha Daiara Tukano is an artist, communicator, indigenous rights . e
. } o . . e ; bt e a espiritualidade de seu
em Brasilia, DF // Indicada ao Prémio activist and human rights researcher. Her artistic work is based \\&q * j r Sl N .
PIPA 2021 on research about the traditions and spirituality of her people, \ | ..;';"/r, POVO, especiaimente nas VIsoes
, gue alcanca em sonhos e nos
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especially on the visions she reaches in dreams and on the
studies she carries out with her family, observing the paintings
and patterns found in traditional objects of her culture that
allude to the memory of a common history of transformation,
which is the tukano history of humanity.
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estudos que realiza junto de
sua familia, observando

as pinturas e padrdes que

se encontram nos objetos
tradicionais de sua cultura

que fazem alus&o a memoaria
de uma mesma histdria da
transformacao, que é a historia
tukano da humanidade.

Séao Paulo, Brazil, 1982 // Lives and
works in Brasilia, Brazil // PIPA Prize
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“Hori", 2018, acrilica sobre tela,
70 x 70 cm, foto de Daniel Jabra //
“Hori", 2018, acrylic on canvas,
70 x 70 cm, photo by Daniel Jabra

“Hori", 2018, acrilica sobre tela,
70 x 70 cm, foto de Daniel Jabra //
“Hori", 2018, acrylic on canvas,
70 x 70 cm, photo by Daniel Jabra

“Pameri Yukese”, 2020, acrilica sobre
tela, 170 cm x 700 cm, foto de Daniel
Jabra // “Pameri Yukese”, 2020, acrylic
on canvas, 170 cm x 700 cm, photo by
Daniel Jabra

“Rio de Leite”, 2020, acrilica sobre tela,
100 = 180 cm, foto de Daniel Jabra //
“Rio de Leite”, 2020, acrylic on canvas,
100 x 180 cm, photo by Daniel Jabra
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Ruth Albernaz

Cuiaba, MT, 1972 // Vive e trabalha
em Chapada dos Guimaraes, MT //
Indicada ao Prémio PIPA 2021

Cuiabg, Brazil, 1972 // Lives and works
in Chapada dos Guimaraes, Brazil //
PIPA Prize 2021 nominee
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Ruth Albernaz is an artist-biologist, post doctoral student in
Teaching in the Amazon (forest), IFMT, 2021; PhD in Biodiversity
and Biotechnology, 2016; self-taught in art, with research and
artistic production focused on the connections between human
beings/nature; shamanism, blessings, caring, ancestral knowledge
and conservation of sociobiodiversity. She produces paintings,
objects and installations. The artist presents exhibitions and
curatorship to contribute to sensitive sharing, reinventing the
world and re-existing in dark times.

“Casa Cuidar”, 2018, instalagdo, site specific para Sesc Arsenal, Cuiaba // “Casa

Cuidar”, 2018, installation, site specific for Sesc Arsenal, Cuiaba

Artista-bidloga, pds-doutoranda em Ensino na Amazdnia, IFMT,
2021; doutora em Biodiversidade e Biotecnologia, 2016; autodidata
em arte, com pesquisa e producao artistica voltadas para as
conexdes entre ser humano/natureza, xamanismo, benzec¢des,
cuidar, saberes ancestrais e conservacdo da sociobiodiversidade.
Produz pinturas, objetos e instalacdes. Realiza exposicdes

e curadorias para contribuir com as partilhas sensiveis, a
reinvencdo do mundo e a re-existéncia em tempos obscuros.

“Tsanipé”, 2016, exposi¢do Patud, papel reciclado, fibra de bananeira, fios de seda,
sementes, 100 x 35 x 25 cm // “Tsanipé@”, 2016, Patua exhibition, recycled paper,
banana fiber, silk threads, seeds, 100 x 35 x 25 cm

“A Samauma e o guardiao”, 2014,

exposigdo Voos Xamanicos, técnica
mista sobre tela, 100 x 180 cm //

“A Samauma e o guardiao”, 2014,
Voos Xamanicos exhibition, mixed
technique on canvas, 100 x 180 cm

Voo Xamanico, 2014, exposigao
Voos Xamanicos, acrilica sobre tela,
80 x 80 cm // “Voo Xamanico”, 2014,

Voos Xamanicos exhibition, acrylic on

canvas, 80 x 80 cm
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Artistas indicados
Nominated artists

Cada um dos 23 membros do
Comité de Indicagdao nomeou
até trés artistas, totalizando

67 indicados. Entre eles,

64 enviaram material para
participar do Prémio PIPA 2021.

Each of the 23 Nominating
Committee members nominated
up to three artists, totalling

67 nominees. Among them, 64
sent the requested material to
participate in PIPA Prize 2021.



Adriana Moreno é artista visual
graduada pela USP, onde
realiza pesquisa de doutorado.
Participou do Programa

de Exposicdes do MARP,
“Tendéncias do livro de artista
no Brasil: 30 anos depois”

no CCSP, do Saldo de Arte
Contemporanea Luiz Sacilotto
e da residéncia no Centro de
Artes La Ceiba Grafica, no
México. Foi premiada pelo Itau
Cultural no edital “Arte como
Respiro” e finalista no 12 Prémio
Marcello Grassmann de artes
graficas, além de realizar sua
primeira exposicado individual
na Galeria Pilar.

Adriana Moreno

Sao Paulo, SP, 1989 // Vive e trabalha em
Sao Paulo, SP // Galeria Pilar, Sdo Paulo,
SP // Indicada ao Prémio PIPA 2021

Sao Paulo, SP, 1989 // Lives and works
in S&o Paulo, Brazil // Galeria Pilar,
Sao Paulo, Brazil // PIPA Prize 2021

nominee

Adriana Moreno is a visual artist
who graduated from USP, where
she conducts a PhD research.
She participated in the MARP
Exhibition Program, “Trends in
the artist’s book in Brazil: 30
years later” at the CCSP, in the
Contemporary Art Salon Luiz
Sacilotto and in a residency at
the Centro de Artes La Ceiba
Gréafica, in Mexico. She was
awarded by the Itau Cultural
public notice the “Arte como
Respiro” and she was a finalist
in the 15t Marcello Grassmann
Award for graphic arts, in
addition to holding her first solo
exhibition at Galeria Pilar.

“Bagos”, 2021, monotipia, 100 x 100 cm //
“Bagos”, 2021, monotype, 100 x 100 cm

“Jaca”, 2020, monotipia, 100 x 100 cm //
“Jaca”, 2020, monotype, 100 x 100 cm

Série “A forma ma”, 2018, litografia, 42 x 30 cm // “A forma ma” series, 2018,
lithography, 42 x 30 cm

Série “A forma ma” 2018, litografia, 76 x 58 cm // “A forma ma” series, 2018,

lithography, 76 x 58 cm
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Adriano Machado

Feira de Santana, BA, 1986 // Vive He holds a master’s degree in Visual Arts from UFBA and

e trabalha em Feira de Santana e develops artistic projects in photography, video and objects that

Alagoinhas, BA // Galeria Kogan aim to discuss issues of identity, territory, fiction and memory,

Amaro, Séo Paulo, SP // Indicado ao investigating life policy processes. His artworks point to the

Prémio PIPA 2021 human condition between living spaces and Afro-inventive
territories.

Feira de Santana, Brazil, 1986 // Lives
and works in Feira de Santana and —

Alagoinhas, Brazil // Galeria Kogan
Amaro, Sao Paulo, Brazil // PIPA Prize “Estudos sobre natureza-morta” 2015-2020, fotografia, 150 x 110 cm // “Estudos

2021 nominee sobre natureza-morta”, 2015-2020, photography, 150 x 110 cm

cargocollective.com/adrianomachado
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E mestre em Artes Visuais pela UFBA e desenvolve projetos
artisticos em fotografia, video e objetos que buscam discutir
guestdes sobre identidade, territdrio, ficcdo e memoria,

“Baratino”, 2018, fotografia, 60 x 90 cm
investigando processos de politicas de vida. Suas obras apontam cada // “Baratino”, 2018, photography,
para a condicdo humana entre os espacos de convivéncia e os 60 x 90 cm each

territorios afro-inventivos.

“Cobra Verde”, 2013, fotografia, 50 x 70 cm cada // “Cobra Verde”, 2013,
photography, 50 x 70 cm each
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Agrade Camiz

Rio de Janeiro, RJ, 1988 // Vive e
trabalha no Rio de Janeiro, RJ //
Indicada ao Prémio PIPA 2021 e 2020

Rio de Janeiro, Brazil, 1988 // Lives and
works in Rio de Janeiro, Brazil // PIPA
Prize 2021 and 2020 nominee

A multimedia artist, she uses in her artworks the aesthetics of
popular “carioca” (from the city of Rio de Janeiro) architecture.
She develops a self-narrative work in which she uses housing
signs and symbols, especially bars, usage marks and re-marks,
unhousing and objects that hold affective memory. The artist
mixes issues of sexuality, beauty and female oppression. She also
has a significant work as a graffiti and mural artist.

“E na boca da garrafa”, 2021, latex, spray, giz oleoso, grafite e tinta acrilica sobre tela, 107 x 85 cm // “E naboca da garrafa”,

2021, latex, spray, oily chalk, graphite and acrylic paint on canvas, 107 x 85 cm
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Artista multimidia, utiliza em seus trabalhos a estética da
arquitetura popular carioca. Desenvolve uma obra auto narrativa
na qual utiliza signos e simbolos da habitacdo, especialmente
grades, marcas e remarcas do uso, a desabitacdo e objetos com
memoria afetiva. Mescla questdes relacionadas a sexualidade,

a beleza e a opressédo feminina. Também possui um trabalho
expressivo como grafiteira e muralista.

“Apelativa da Estrela”, 2021, latex, giz de éleo e grafite sobre tela, 96 x 77 cm //
“Apelativa da Estrela”, 2021, latex, oil chalk and graphite on canvas, 96 x 77 cm

“100 novidades”, 2020, acrilica,

giz oleoso, giz seco, grafite sobre tela,

200 x 200 cm // “100 novidades”, 2020,
acrylic, oily chalk, dry chalk, graphite

on canvas, 200 x 200 cm

“Leblon de 474", 2021, acrilica e giz de
6leo sobre tela, 100 x 150 cm // “Leblon
de 474", 2021, acrylic and oil chalk on
canvas, 100 x 150 cm
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Alex Oliveira

Jequié, BA, 1987 // Vive e trabalha em
Jequié, BA // Indicado ao Prémio PIPA
2021

Jequié, Brazil, 1987 // Lives and works
in Jequié, Brazil // PIPA Prize 2021
nominee

fotoperformancespopulares.hotglue.
me/
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Alex Oliveira has worked as a photographer, visual artist and
filmmaker since 2011. He conducts artistic research aiming to
connect photography, performance art and urban intervention.
Oliveira has participated in numerous solo and group exhibitions in
different states of Brazil: Bahia, Minas Gerais, Sdo Paulo and Para.
In 2019, he was selected for a funded artistic residency by the
Pampulha Art Museum in Belo Horizonte (Minas Gerais, Brazil).

“AURORA", 2020, série fotografica, tamanhos variados, Jequié, Bahia //
“AURORA”", 2020, photographic series, various sizes, Jequié, Bahia, Brazil

Alex Oliveira (34 anos), natural de Jequié/BA, atua como
fotdografo, artista visual e filmmaker. Desenvolve pesquisas
artisticas que buscam relacionar fotografia, performance e
intervencdo urbana. Em 2019, foi um dos artistas selecionados
na 72 edicdo da Bolsa Pampulha, em Belo Horizonte (Minas
Gerais, Brasil). Desde 2012, integra exposicdes (individuais e
coletivas) em diferentes estados do Brasil: Bahia, Minas Gerais,
Goias, Sao Paulo e Para.

“FOTOPERFORMANCE

POPULAR [Jaimilson Pereira,

50 anos, Uberlandia/MG]", 2019,
fotoperformance e intervengéo urbana,

tamanhos variados, Uberlandia, Minas
Gerais // “FOTOPERFORMANCE
POPULAR [Jaimilson Pereira,

50 anos, Uberlandia/MG]", 2019,
photoperformance and urban
intervention, various sizes, Uberlandia,
Minas Gerais, Brazil

“FOTOPERFORMANCE POPULAR
[Morgana Mafra, 30 anos]”, 2019,
fotoperformance e intervengao urbana,
tamanhos variados, Uberlandia,

Minas Gerais //
“FOTOPERFORMANCE POPULAR
[Morgana Mafra, 30 anos]”, 2019,
photoperformance and urban
intervention, various sizes, Uberlandia,
Minas Gerais, Brazil
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Ana Beatriz Almeida

Niterdi, RJ, 1987 // Vive e trabalha em
Salvador, BA // 01.01 Art Plataform,
S&o Paulo, SP // Indicada ao Prémio
PIPA 2021

Niterdi, Brazil, 1987 // Lives and
works in Salvador, Brazil // 01.01 Art
Plataform, Sdo Paulo, Brazil // PIPA

Prize 2021 nominee

anabiaalmeida.wixsite.com/
anabeatrizalmeida/sobre

“To follow the work of

Ana Beatriz Almeida is to
assume the commitment of
moving through time and
history. Organizing images,
symbols and language at the
crossroads of the invention of
art history with the invention of
raciality, the artist assumes the
responsibility of guaranteeing,
mMaintaining and tracing paths
of meaning and visibility of
gesture-bodies that have
experienced - over many
years and several lives - the
transatlantic crossing, the
power of ritual objects and the
ancestral force”.

Camilla Rocha Campos
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“Kalunga”, 2015, fotoperformance, série Kalunga // “Kalunga”, 2015, photo

performance, Kalunga series

“Onira”, 2015, fotoperformance, série Kalunga // “Onira”, 2015, photo performance,
Kalunga series

“A Iniciagao — O mercado”, 2018, fotoperformance/diptico, série Sobre o Sacrificio

Ritual // “AIniciagao — O mercado”, 2018, photo performance/diptych, Sobre o
Sacrificio Ritual series

“Acompanhar o trabalho

de Ana Beatriz Almeida &
assumir o compromisso de
deslocar-se em tempo e em
historia. Organizando imagens,
simbolos e linguagem na
encruzilhada da invencao da
histéria da arte com invencao
da racialidade, a artista assume
a responsabilidade de garantir,
manter e tracar caminhos

de sentido e visibilidade

de corpos-gestos que
experimentaram - ao longo

de muitos anos e varias vidas

- a travessia transatlantica, o
poder de objetos rituais e a
forca ancestral”.

Camilla Rocha Campos
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Ana Frango Elétrico

Rio de Janeiro, RJ, 1997 // Vive e
trabalha no Rio de Janeiro, RJ //
Indicada ao Prémio PIPA 2021

Rio de Janeiro, Brazil, 1997 // Lives and
works in Rio de Janeiro, Brazil / PIPA
Prize 2021 nominee

anafrangoeletrico.bandcamp.com/

electricshopchicken.co/

“Ninguém Canta Parabéns Pra
Jesus Cristo No Natal”, 2017, acrilica
e silvertape sobre tela, 30 x 30 cm,
Colecéo Instituto PIPA (aquisigdo) //
“Nobody Sings Happy Birthday To
Jesus Christ On Christmas”, 2017,
acrylic and silver tape on canvas,
30 x 30 cm, PIPA Institute Collection
(acquisition)
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Ana Frango Elétrico is a Brazilian songwriter, poet, visual artist
and musical producer. Since 2015, she researches ordinary day to
day elements, saturating reality into graphic, poetic and sonorous
forms. She has also released two albums of original music,
“Mormaco Queima” and “Little Electric Chicken Heart”, and a
catalogue book of poems and illustrations called “Escoliose:
paralelismo miudo” (Scoliosis: miniscule parallelism).

Ana Frango Elétrico é compositora, poeta, artista visual e
produtora musical brasileira. Desde 2015 pesquisa elementos
ordinarios do cotidiano, saturando a realidade em formas
graficas, poéticas e sonoras. Desde entdo lancou dois albuns
musicais autorais, “Mormaco Queima” e “Little Electric Chicken
Heart”, e um livro-catdlogo de poemas e ilustracdes, “Escoliose:
paralelismo miudo”.

“Estampa Mormacgo Queima”, 2021,
impressao em veludo, 32 x 32 cm //
“Mormago Queima Print”, 2021, print
on velvet, 32 x 32 cm

“PicNic” 2018, acrilica sobre tela,
20x 20 cm (cada) // “PicNic”, 2018,

acrylic on canvas, 20 x 20 cm (each)

“Mormaco Queima e Little Electric
Chicken Heart”, 2018 e 2019, 2 Albuns
Sonoros, wav e mp3 // “Mormacgo
Queima and Little Electric Chicken
Heart”, 2018 and 2019, 2 Sound

albums, wav and mp3
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Ana Hortides

Rio de Janeiro, RJ, 1989 // Vive e Visual artist and researcher. She is a PhD student in Art,
trabalha no Rio de Janeiro, RJ // Experience and Language at UERJ, and has a master’s degree
Indicada ao Prémio PIPA 2021 in Contemporary Studies of the Arts from UFF (2016), university

in which she graduated in Cultural Production (2012). She
Rio de Janeiro, Brazil, 1989 // Livesand ~ r€s€arches and builds an artistic poetics around the political and
social issues that involve and refer to the home and the intimate,
from the point of view of those who were born and raised in
the suburb of Rio de Janeiro, problematizing in a material and
conceptual way what she defines as a “political power of the
domestic”.

works in Rio de Janeiro, Brazil // PIPA
Prize 2021 nominee

anahortides.tumblr.com/

Artista visual e pesquisadora.
Doutoranda em Arte,
Experiéncia e Linguagem na
UERJ, mestre em Estudos
Contemporaneos das Artes na
UFF (2016), universidade na
qual se graduou em Producéao
Cultural (2012). Pesquisa e
constréi uma poética em

PR

l ] torno das questdes politicas

e sociais que envolvem a casa
e o intimo, a partir do ponto
de vista de guem nasceu e
cresceu no suburbio carioca,
problematizando de forma

“Caquinhos”, 2021, série Casa 15, concreto e ceramica, 145 x 10 x 10 cm //

“Caquinhos”, 2021, Casa 15 series, concrete and ceramics, 145 x 10 x 10 cm

Camas”, 2019-2020, série Gulardar. Sller?mo, sabdo de coco, 8 x8x 4 cm // “Coragem”, 2021, série Brasil pais de todos, saco de lixo e cabo de vassoura, 90 x material e conceitual o que
Beds", 2019-2020, Guardar Siléncio series, coconut soap, 6 x 8 x4 cm 150 cm, foto de Jessy Gongalves // “Courage”, 2021, Brazil country of all series, chama de uma poténcia
garbage bag and broomstick, 90 x 150 cm, photo by Jessy Goncalves politica do doméstico.

“Fundacao #2", 2021, série Casa 15, video 7 ' // “Foundation #2”, 2021, Casa 15 series,

video 7'
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André Arcari

Linhares, ES, 1990 // Vive e trabalha
entre Vitéria e Cérrego Paraju, ES //
Indicado ao Prémio PIPA 2021

Linhares, Brazil, 1990 // Lives and
works between Vitéria and Cérrego
Paraju, Brazil // PIPA Prize 2021

nominee
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He holds a bachelor’s degree in Visual Arts (2014) from UFES,

a master’s degree in Arts (2018) from the same institution,

and is currently a PhD student at PPGAV-EBA / UFRJ (2020-).
Multimedia artist, researcher, theorist and independent critic,

he is interested in issues related to video, cinema, photography,
mise en abyme, dispositif, looping, silence and Zen Buddhism.
His recent research, “Earth Trilogy” (2015-current) is an
investigation with an emphasis on the thought of the earth as the
first foundation of the world.

“0 Clarao do Fogo ou Mais abaixo, este fogo se lava de sangue”, 2019, impressao

jato de tinta pigmento mineral sobre papel Canson Matte Photo Paper 180g,
70 x 105 cm // “The Flash of Fire or Farther below, this fire washes with blood”,
2019, mineral pigment inkjet print on Canson Matte Photo Paper 180g, 70 x 105 cm

Possui graduacdo em Artes Visuais (2014) pela UFES, mestrado
em Artes (2018) pela mesma instituicdo, e atualmente &
doutorando pelo PPGAV-EBA / UFRJ (2020-). Artista multimidia,
pesquisador, tedrico e critico independente, tem como interesse
problematicas ligadas ao video, cinema, fotografia, mise

en abyme, dispositivo, looping, siléncio e zen budismo. Sua
pesquisa recente, “Trilogia da Terra” (2015-atual) trata-se de uma
investigacdo com énfase no pensamento da terra como base
primeira do mundo.

“A cor da palha semeada na terra”,
2019, impresséo jato de tinta pigmento
mineral sobre papel Canson Matte
Photo Paper 180g, 70 x 105 cm //

“The color of the straw sown in the
ground”, 2019, mineral pigment inkjet
print on Canson Matte Photo Paper
180g, 70 x 105 cm

“A Luta Soterrada”, 2019, [detalhe],
maquete de compensado naval e café
arabica cultivado a 1000m de altitude
sobre base de madeira flutuante sobre
piso de galeria, dimensdes variaveis
// “The Burried Fight”, 2019, [detail],
model of naval plywood and Arabica
coffee grown at an altitude of 1000m
on a floating wood base on a gallery
floor, variable dimensions

“Etéreo (Eterno Retorno)”, 2019,
impressao jato de tinta pigmento
mineral sobre tela de algodao Felix
Schoeller Inspire Cotton Canvas 370g,
100 x 150 cm (parte de um diptico)

// “Ethereal (Eternal Return)”, 2019,
mineral pigment inkjet print on Felix
Schoeller Inspire Cotton Canvas 370g,
100 x 150 cm (part of a diptych)
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Aoruaura T

Recife, PE, 1997 // Vive e trabalha em
Recife, PE // Garrido Galeria, Recife, PE
// Indicada ao Prémio PIPA 2021

Recife, Brazil, 1997 // Lives and works
in Recife, Brazil // Garrido Galeria,
Recife, Brazil // PIPA Prize 2021

nominee

instagram.com/aoruaura/

“Aoruaura is a shifting and
blurred terrain that, to be
approached in a way that is
minimally coherent with the
mystery that it is, generates
a demand for transgression
and for the transcendence
of supposedly rigid and
binary oppositions. In this
way, concepts such as desire
and repulsion, nature and
technology collide not as
opposite and incommunicable
poles, but as part of a wide
spectrum of self-evidence.
These fans crisscross all the
time in a constantly invented
body”.

Guilherme Moraes

“Aoruaura € um terreno movedico e borrado que, para ser “0 olho calmo”, 2019, autorretrato em
abordado de maneira minimamente coerente ao mistério que smartphone // “O olho calmo”, 2019,
¢, gera uma demanda pela transgressao e pela transcendéncia self portrait on smartphone

de oposicdes supostamente rigidas e binarias. Dessa forma,
conceitos como desejo e repulsa, natureza e tecnologia se
esbarram ndo enquanto polos opostos e incomunicaveis, mas
sim como parte de um amplo espectro de manifestacdes de si.

Esses leques se entrecruzam a todo momento em um corpo
“Ecos”, 2018, autorretrato em smartphone // “Ecos”, 2018, self portrait on constantemente inventado”.

“0 olho calmo”, 2019, autorretrato em smartphone // “O olho calmo”, 2019, self

portrait on smartphone

smartphone

Guilherme Moraes
“Limpando a vista”, 2019, autorretrato em smartphone // “Limpando a vista”,
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Artur Cabral

Brasilia, DF, 1993 // Vive e trabalha
em Brasilia, DF // Indicado ao Prémio
PIPA 2021

Brasilia, Brazil, 1993 // Lives and works
in Brasilia, Brazil // PIPA Prize 2021

nominee

Artur Cabral is a computer
artist and researcher. He

holds a bachelor’s (2018) and
a master’s (2020) degrees in
Visual Arts from the University
of Brasilia. In his research,

he explores the relationship
between machines and natural
lives through interfaces and
computational poetics. His
poetic works are guided by
the computational emergence,
ranging from software, artistic
installations and interactive
objects.

Artur Cabral é artista
computacional e pesquisador.
Bacharel (2018) e mestre
(2020) em Artes Visuais pela
Universidade de Brasilia.

Em suas pesquisas, explora a
relacdo entre maquinas e vidas
naturais por meio de interfaces
e poéticas computacionais.
Seus trabalhos poéticos

tém como fio condutor a
emergéncia computacional,

e vao desde software e
instalacdes artisticas até
objetos interativos.

“Flores de Plastico nao Morrem”, 2020, instalagéo eletrénica, foto de Karina
Santiago // “Flores de Plastico nao Morrem”, 2020, electronic installation, photo

by Karina Santiago

“Flores de Plastico ndo Morrem”, 2020, instalagéo eletréonica (detalhe) // “Flores

“B10_Tropismo”, 2021, objeto eletrénico // “B10_Tropismo”, 2021, electronic object

de Plastico ndao Morrem”, 2020, electronic installation (detail)

“Prece”, 2017, objeto interativo // “Prece”, 2017, interactive object

148 institutopipa.com premiopipa.com // pipaprize.com 149



ASCURI

Criado em 2008 no Mato Grosso do
Sul // Atua no Mato Grosso do Sul //
Indicado ao Prémio PIPA 2021

Created in 2008 in Mato Grosso do Sul,
Brazil // Acts in Mato Grosso do Sul,

Brazil // PIPA Prize 2021 nominee

ascuri.org/
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We, from the Associa¢cdo Cultural dos Realizadores Indigenas
(ASCURI), are a group of young indigenous cultural producers
from Mato Grosso do Sul (Brazil) that seeks, through
cinematographic language and new communicational
technologies, to develop strategies of education, resistance and
strengthening of the traditional indigenous way of being.

“Cinema de Retomada”, 2016 // “Cinema de Retomada”, 2016

No6s da Associacdo Cultural dos Realizadores Indigenas (ASCURID
somos um grupo de jovens realizadores/produtores culturais
indigenas de Mato Grosso do Sul (Brasil) que busca, por meio

da linguagem cinematografica e das novas tecnologias de
comunicacao, desenvolver estratégias de formacao, resisténcia e
fortalecimento do jeito de ser indigena tradicional.

“Yvy Reiloi, Semente da Terra”, 2019,
video, 15 min // “Yvy Refioi, Semente
da Terra”, 2019, video, 15 min

“Oficina Cine Sin Fronteras”, 2017,
Niteréi (RJ) // “Oficina Cine Sin

Fronteras” 2017, Niteroi (Brazil)

“Ohokoti”, 2015, video, 9 min //
“Ohokoti” 2015, video, 9 min
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Bruno Scharfstein

Rio de Janeiro, RJ, 1953 // Vive e
trabalha em Londres, Reino Unido //
Indicado ao Prémio PIPA 2021

Rio de Janeiro, Brazil, 1953 // Lives and
works in London, UK // PIPA Prize 2021

nominee

My work is intuitive, | make
images and videos, and | file
them in temporary folders. If
the idea takes shape, the folder
gains a title. If it has density, it
becomes a book. My personal
history is inseparable from the
images I'm drawn to. | grew

up in an emotionally unstable
home, as a child of Holocaust
survivors. | accepted instability
as normality. Perhaps this

is why my aesthetic seeks
restlessness, elements of
randomness, that thrust me to
elaborate on the missing piece
of a puzzle.
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“ANONYMITY_12" 2019, fotografia / “ANONYMITY_12", 2019, photography

Meu trabalho é intuitivo, faco
imagens e videos, e guardo
numa pasta provisoria. Se
amadurece, a pasta ganha
titulo. Se tiver densidade,

vira livro. Minha histdria é
indissociavel das imagens
gue escolho. Cresci num
ambiente de instabilidade
emocional, filho de
sobreviventes do Holocausto.
Aceitei a instabilidade como
normalidade. Talvez por isso,
minha preferéncia estética
busca desassossego, uma
estética de inquietude, que me
impulsiona a elaborar sobre a
peca faltante de um quebra
cabeca.

“HOME_20", 2008-2012, fotografia //
“HOME_20", 2008-2012, photography

“BRYANT_24",2012-2015, fotografia //
“BRYANT_24",2012-2015, photography

“ANONYMITY_03", 2019, fotografia //
“ANONYMITY_03", 2019, photography
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Carolina

Botucatu, SP, 1982 // Vive e trabalha
em Belo Horizonte, MG // GAL Arte e
Pesquisa e AM Galeria de Arte, Belo
Horizonte, MG // Indicada ao Prémio
PIPA 2021

Botucatu, Brazil, 1982 // Lives and
works in Belo Horizonte, Brazil // GAL
Arte e Pesquisa and AM Galeria de
Arte, Belo Horizonte, Brazil // PIPA
Prize 2021 nominee

carolinabotura.com/

Carolina Botura is a visual
artist, performer, poet and
Reiki Master. She holds a
bachelor’s degree in Painting
and Sculpture from Escola
Guignard - UEMG. She is
the co-creator of the VESPA
[via de experimento em
performance e acdo] device
and she is part of the POCA
plastic sonorous collective.
Her work is focused on the
experience of languages as
a boundaryless ecosystem.
Formally, she researches the
relationship between unit
and fragment, addressing
topics that concern nature,
spirituality, sexuality,

life and death.
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Botura

“OPEN", 2019, 6leo sobre tela, 178 x 150 cm // “OPEN", 2019, oil on canvas,
178 x 150 cm

“Oragao”, 2013, foto-performance,
90 x 110 cm // “Prayer”, 2013, photo-
performance, 90 x 110 cm

“O corpo habita o tecido da terra”, 2013,
foto-escultura, 110 x 120 cm // “The
body inhabits the fabric of the earth”,
2013, photo-sculpture, 110 x 120 cm

“NABOCADAMATAAN", 2021,
o6leo sobre tela, 300 x 210 cm //
“NABOCADAMATAAN" 2021,
oil on canvas, 300 x 210 cm

Carolina Botura ¢ artista visual,
performer, poeta e mestre em
Reiki. Graduada em Pintura e
Escultura pela Escola Guignard
- UEMG. E co-idealizadora

do dispositivo VESPA [via de
experimento em performance
e acdo] e compde o coletivo
plastico sonoro POCA. Suas
praticas estdo voltadas para a
vivéncia das linguagens como
um ecossistema sem fronteiras.
Formalmente investiga as
relacdes entre unidade e
fragmento, abordando temas
gue envolvem natureza,
espiritualidade, sexualidade,
vida e morte.
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Charlene Bicalho

Jodo Monlevade, MG, 1982 //

Vive e trabalha entre Sao Paulo, SP
e Guarapari, ES // Indicada ao
Prémio PIPA 2021

Jodo Monlevade, Brazil, 1982 // Lives
and works between Sdo Paulo and
Guarapari, Brazil // PIPA Prize 2021

nominee

charlenebicalho.wixsite.com/charlene

0 g

-
Charlene Bicalho is an
interdisciplinary artist and a
curator of creative articulations
whose work emerges from
the intersection between
institutional criticism,
reflections on the legacy of
traditional communities and
counter-hegemonic learning
spaces. Her studies in the field
of Administration and her
experiences in management
inform a creative practice that
emcompasses artistic, activist,
critical and curatorial interests
containing, even in their
individual approaches, the
collective desire for divergent
visualities.
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“seu siléncio nao afogara minha existéncia!”, 2018, performance, instalagao e

fotografias com Yasmin Ferreira. Ancoras em metal, cordas navais, pembas,
conchas, vidro, dimensdes variaveis. Exposicdo Malungas, Museu Capixaba do
Negro Verénica da Pas, MUCANE (ES), curadoria Rosana Paulino. Foto de Luara
Monteiro // “your silence will not drown my existence!”, 2018, performance,
installation and photography with Yasmin Ferreira. Metal anchors, naval ropes,
pemba, shells, glass, variable dimensions. Work presented at the Malungas
exhibition, at the Museu Capixaba do Negro Verénica da Pas, MUCANE (ES),
curated by Rosana Paulino. Photo by Luara Monteiro.

“do p6 se faz cipé”, 2019, interven[acéo]. Video, fotografia, palestra, instalagédo. P6
de pemba, ralador, cuia, halito, dimensdes variadas e imensuraveis. Realizado
durante a residéncia Programa Publico de Performance da Peninsula, com
Caroline Bird, Caroline Leite, Daniele Rodrigues, Duan Kissonde, Jo Lima, Jéssica
Porciuncula, Renata Sampaio, André de Jesus, Igor Simdes, Aline Gongalves

e Iziz Abreu, no Museu de Arte do Rio Grande do Sul, MARGS. Foto de Pedro
Hermida // “from the dust one makes creeper”, 2019, interven[action]. Video,
photography, lecture, installation. pemba powder, grater, gourd, breath. varied and
immeasurable dimensions. Work performed during residency in the Peninsula’s
Public Performance Program with Caroline Bird, Caroline Leite, Daniele
Rodrigues, Duan Kissonde, Jo Lima, Jessica Porciuncula, Renata Sampaio,

André de Jesus, Igor Simdes, Aline Gongalves and Iziz Abreu, at the Museu de
Arte do Rio Grande do Sul, MARGS. Photo by Pedro Hermida

A o
-Iq‘l_i_‘. u#ﬁ ;

%
X

i' li.- .
4

L

Charlene Bicalho é artista interdisciplinar e curadora de
articulacdes criativas cujo trabalho emerge da interseccéao entre
critica institucional, reflexdes sobre o legado de comunidades
tradicionais e espacos de aprendizagem contra-hegem&nicos.
Sua formacdo em Administracdo e suas experiéncias na area

de gestdo informam uma pratica criativa que abarca interesses
artisticos, ativistas, criticos e curatoriais contendo, mesmo em
suas abordagens individuais, o desejo coletivo por visualidades
divergentes.

“onde vocé ancora seus siléncios? #1",
2017, performance, video, fotografia.
batera, ancoras em metal, cordas
navais, dimensdes variaveis. Trabalho
realizado durante residéncia Fabrica
Lab, curadoria Franz Manata, frame
de video // “where do you anchor your
silences? #1”, 2017, performance, video,
photography, drums, metal anchors,
naval ropes, variable dimensions.
Work performed during the Fabrica
Lab residency, curated by Franz
Manata, video frame

“CUIDADO! tudo o que é sélido se ]des]
mancha n "agua”, 2020, interven[agao).
Mop, 4gua, alfazema, chaves, frases
evaporadas nos encontros da
interven[agao] “a agua afia tudo o que
vé pela frente”. Dimensdes variadas e
imensuraveis. Realizado durante a 302
edigao do programa de exposigdes do
Centro Cultural S&o Paulo, curadoria
Hélio Menezes e Maria Adelaide
Pontes. Fotos de Charles Bicalho e
Luanah Cruz // “CAUTION! everything
that is solid melts into water”, 2020,
interven([action]. Mop, water, lavender,
keys, phrases evaporated in the
meetings of the interven[action] “water
sharpens everything that it sees”.
Varied and immeasurable dimensions.
Work carried out during the 30th
edition of the Sdo Paulo Cultural
Center exhibition program, curated

by Hélio Menezes and Maria Adelaide
Pontes. Photos by Charles Bicalho and
Luanah Cruz
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cosme sao L.ucas

Niteroi, RJ, 1991 // Vive e trabalha
no Rio de Janeiro, RJ // Indicado ao
Prémio PIPA 2021

Niterdi, Brazil, 1991 // Lives and works
in Rio de Janeiro, Brazil // PIPA Prize
2021 nominee

“Violento Discreto (pra hj /
eunaoentendonada)”, 2021, videoclipe,
4:48 min // “Violento Discreto (pra hj
/ eunaoentendonada)”, 2021, music
video, 4:48 min

“Copia de Rimas_5", 2018, do projeto
“Eu Sempre Quis Ser Um Artista’,

aplicativo de geragdo automatica de
letras de Rap // “Cépia da Rimas_5",

2018, from the project “"Eu Sempre Quis

Ser Um Artista’, automatic rap lyrics
generator

158 institutopipa.com

In his artistic practice, cosme sao Lucas seeks to deal with

the popular intelligence and sensibility that Rap is committed

to, using the creative processes of contemporary art that, in
contrast, worships inaccessibility. In 2017, together with his
college friends, he founded A Noiva - Church of the Kingdom

of Art. One of his major works as an artist was the development
of a software that randomly and automatically generates Rap
verses, a project that starts his return to music as one of his most
important types of media.
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Em sua pratica artistica, cosme sao Lucas tenta conciliar

a inteligéncia e a sensibilidade popular com a qual o Rap/
musica se compromete, com 0s processos de criacdo da arte
contemporanea, que cultua a inacessibilidade. Em 2017, junto
de colegas de faculdade, fundou A Noiva - Igreja do Reino
da Arte. Um dos principais trabalhos enquanto artista foi o
desenvolvimento de um software de criacdo automatica e

aleatoria de letras de Rap, que inicia seu retorno a musica como

uma de suas midias principais.

“Oracao ao Santo Tolezano”, 2019.
Santinho impresso em papel couchet,
9 x 6 cm // “Oragao ao Santo Tolezano”,
2019. Pamphlet printed on couche
paper, 9 x 6 cm

“aprendendo autotune”, 2020,

album de musicas produzidas em casa,
17:02 min // “aprendendo autotune”,
2020, home produced music album,
17:02 min
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Daniella Domingues

Sao Paulo, SP, 1982 // Vive e trabalha
em Belo Horizonte, MG // Indicada ao
Prémio PIPA 2021

Séao Paulo, Brazil, 1982 // Lives and
works in Belo Horizonte, Brazil // PIPA
Prize 2021 nominee

cargocollective.com/
danielladomingues
daniella.studio/

Daniella Domingues
investigates relations between
time and matter in connection
to the territory. Her works have
been shown in exhibitions in
Brazil and abroad, such as
“Topologies of an Ad Hoc
Future” (Athens), “When a
wave rolls out and the next has
not yet broken” (Stuttgart),
“Poesis, Poetry and Praxis or
Love is Reality” (Vienna) and
the MARP Program (Ribeirdo
Preto). In 2014, she participated
in an artistic residency at
Paradise AIR, Japan. In 2017,
she received the llly Caffé
Grant for the Fondazione
Pistoletto, Italy.
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“Stone watchers”, 2018, pega de dudio e objetos (ceramica em alta temperatura,

papeldo), vista da instalagao, medidas variadas // “Stone watchers”, 2018, audio
piece and objects (high temperature ceramic, cardboard), installation view,

various measures

Daniella Domingues investiga
relacdes do tempo e da
matéria em conexdo com o
territdrio. Seus trabalhos ja
foram exibidos em mostras
no Brasil e no exterior, como
“Topologies of an Ad Hoc
Future” (Atenas), “When a
wave rolls out and the next has
not yet broken” (Stuttgart),
“Poesis, Poetry and Praxis

or Love is Reality” (Viena) e
Programa Anual do MARP
(Ribeirdo Preto). Em 2014,
participou da residéncia
Paradise AiR, Japdo. Em 2017,
recebeu a Bolsa llly Caffe para
a Fondazione Pistoletto, Italia.

“Sem titulo”, 2020, grafite sobre papel, 60 x 75 cm // “Untitled”, 2020, graphite on
paper, 60 x 75 cm

“célula/vaga”, 2015, video, objeto e desenho, vista da instalagédo, medidas variadas
// “célula/vaga”, 2015, video, object and drawing, installation view, varied
measures

“Sem titulo”, série transitéria, 2021, aquarela sobre papel, 50 x 65 cm // “Untitled”,

transitory series, 2021, watercolor on paper, 50 x 65 cm
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Dayane Tropicaos

Contagem, MG, 1988 // Vive e trabalha
em Belo Horizonte, MG // Indicada ao
Prémio PIPA 2021

Contagem, Brazil, 1988 // Lives and
works in Belo Horizonte, Brazil // PIPA
Prize 2021 nominee

dayanetropicaos.com/

Dayane Tropicaos, visual artist,
started producing videos and
photographs seeking a dialog
with the city of Contagem
(MG, Brazil), where she was
born and where she developed
her first works. In addition to
making artworks, the artist
aims to question Art’s place in
society, creating proposals for
areas outside the gallery,
believing that art can also be
experienced on the streets
and in common spaces. In her
works, she investigates the
fiction of the self and of the
now using photography, video
and installation.
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“Abre Caminho”, 2019, instalagéo, Bolsa Pampulha, Museu de Arte da Pampulha
(MAP), Belo Horizonte // “Abre Caminho”, 2019, installation, Pampulha
Scholarship, Pampulha Art Museum (MAP), Belo Horizonte, Brazil

Dayane Tropicaos, artista
visual, comecou produzindo
videos e fotografias buscando
didlogo com a cidade de
Contagem, onde nasceu e
desenvolveu seus primeiros
trabalhos. Além da producéo
de obras, a artista busca
guestionar o lugar da Arte na
sociedade, criando propostas
para espacos fora da galeria,
acreditando que a arte pode
ser vivenciada também na rua
e em espacos comuns. Em
seus trabalhos, investiga

a ficcdo do eu e do agora
usando a fotografia, o video e
a instalagéo.

premiopipa.com // pipaprize.com 163



Dinho Araujo

Pinheiro, MA, 1985 // Vive e trabalha
em S&o Luis, MA // Indicado ao Prémio
PIPA 2021

Pinheiro, Brazil, 1985 // Lives and
works in S&do Luis, Brazil // PIPA Prize
2021 nominee

Dinho Araujo is a visual artist.
His research happens from
different processes, especially
photography and street-
posters, provoking the
presence of the body in the
world, in the public space,
exposed to time and to social
interactions. He produces
drawings, portraits, texts,
masks, movement scores,
reflecting about appearances
and about how the bodies are
affected in the street.
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“Encruza Sao Sebastiao

,lambe, papel sulfite A3, 60 x 300 cm, performer Layo
Bulh&o, foto de Dinho Araujo, registro do lambe por Danielle Filgueiras

// “Encruza Sao Sebastiao”, street-poster, A3 bond paper, 60 x 300 cm, performer
Layo Bulhédo, photo by Dinho Araujo, street-poster photographic register by

Danielle Filgueiras

“Bugio. Careta de Cazumba”, 2021, fotografia digital, mascara de couro de bode e
courino, performer Julio César Pereira / “Howler. Cazumba mask”, 2021, digital
photography, goat and leather hide mask, performer Julio César Pereira

Dinho Araujo ¢ artista visual.
A partir de movidas diversas,
principalmente fotografia e
lambe-lambe, provoca a
presenca do corpo no mundo,
no espaco publico, exposto ao
tempo e as interacdes sociais.
Produz desenhos, retratos,
textos, mascaras, partituras
de movimento, pensando
aparicdes e atravessamento
dos corpos na rua.

“Acupe, terra quente. Apari¢ao de Amanda Thuydyacuy”, 2021, foto e mdascara por

Dinho Araujo // “Acupe, warm earth. Appearance of Amanda Thuydyacuy”, 2021,
photo and mask by Dinho Araujo

“Protecao de Sao Jodao”, 2017, fotografia digital // “Protection of Sao Joao”, 2017,
digital photography
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Belo Horizonte, MG, 1973 // Vive e
trabalha em Curitiba, PR // Indicada ao
Prémio PIPA 2021

Belo Horizonte, Brazil, 1973 // Lives and
works in Curitiba, Brazil // PIPA Prize
2021 nominee

Eliana Brasil

Eliana Brasil researches the artistic and intellectual invisibility

of the black woman in Brazilian Art History, speaking to issues
related to affection, memory, self-affirmation and identity.
“Marked by the racism which operates in multiple fields, the black
woman carries a stigmatized body, a result of the violent colonial
processes and its cruel consequences”, says the artist. Through
performance and installation, Brasil discusses these matters and
challenges racial and gender issues.
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“Quando o gesto vira poesia”, 2019, fotografias bordadas sobre croché // “Quando o

gesto vira poesia”, 2019, photographs embroidered on crochet

Eliana Brasil pesquisa a invisibilidade artistica e intelectual da
mulher negra na Histdria da Arte brasileira, abordando questdes
relativas a afeto, memoaria, auto afirmacédo e identidade. “Marcada
pelo racismo que opera por multiplas esferas, a mulher negra
carrega consigo um corpo estigmatizado, fruto dos violentos
processos de colonizacdo e herancas cruéis”, afirma. Através de
performance e instalacdes, Brasil discute esses temas, colocando
em xeque guestdes raciais e de género.

“Ori - Croché”, 2018, colares e fibras
de silicone // “Ori - Croché”, 2018,
necklaces and silicone fibers

“Ciclo continuo (ou sobre memoras
inventadas)”, 2017, croché e trico sobre
conduite flexivel // “Ciclo continuo
(ou sobre meméras inventadas)”, 2017,
crochet and knit over flexible conduit
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Elilson

Recife, PE, 1991 // Vive e trabalha em
Séo Paulo, SP // Galeria Vermelho,
S&o Paulo, SP // Indicado ao Prémio
PIPA 2021

Recife, Brazil, 1991 // Lives and
works in Sdo Paulo, Brazil / Galeria
Vermelho, Sdo Paulo, Brazil / PIPA
Prize 2021 nominee

elilson.com
instagram.com/_elilson

168 institutopipa.com

Elilson is an artist, researcher and teacher. PhD student in
Visual Arts at USP, he holds a master’s degree in performance
from UFRJ and a bachelor’s degree in Letters from UFPE. He
experiments with performance, writing, public actions and
installations. He published two books: “For a performative
mobility” (Editora Temporaria, 2017) and “Urban-performative
[inter] mobility” (2019). In 2018, he received the Rumos Itau
Cultural award and the EDP nas Artes award from the Tomie
Ohtake Institute. In 2020, he held a solo show, “Movement,
polysemic”, in the 30th Edition of the CCSP Exhibition Program.

“Chuva de Direitos”, 2018, performance, foto de Carolina Calcavecchia // “Chuva

de Direitos”, 2018, performance, photo by Carolina Calcavecchia

Elilson ¢é artista, pesquisador
e professor. Doutorando em
Artes Visuais na USP, Mestre
em performance pela UFRJ

e Licenciado em Letras

pela UFPE. Experimenta

com performance, escrita,
acdes publicas e instalacdes.
Publicou os livros “Por uma
mobilidade performativa”
(Editora Temporaria, 2017)

e “Mobilidade [inter]urbana-
performativa” (2019). Em 2018,
recebeu os prémios Rumos
ltau Cultural e EDP nas Artes
do Instituto Tomie Ohtake.
Em 2020, realizou a individual
“Movimento, polissémico” na
302 Edicdo do Programa de
Exposicdes do CCSP.

“Diastole”, 2019, performance, foto
de Julia Fontes // “Diastole”, 2019,
performance, photo by Julia Fontes

Arte Panfletaria - Rio de Janeiro”,
2018, performance, foto de Magno
Scavone // “Arte Panfletaria - Rio de
Janeiro”, 2018, performance, photo by
Magno Scavone

“Gota”, 2016, performance, foto de
Wilton Montenegro // “Gota”, 2016,
performance, photo by Wilton
Montenegro
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Elisa Arruda

Belém, PA, 1987 // Vive e trabalhaentre My work reflects the time that constitutes me as a human being

Belém, PA, e Sao Paulo, SP // Galeria and the reliefs accumulated in my memory. Through cuts that
b_arco, Sao Paulo, SP e ELF Galeria, break a bed, cut out the paper or appear in labor tools, | talk
Belém, PA // Indicada a0 Prémio about time scars. “Her body extends over the body of drawn
PIPA 2021 women. Seen from the internal point of view, they were all

opened. They have their own entrails converted into domestic
working material, subjected to reactions that lead to shares of
intimacy, desires of being and living.”

Belém, Brazil, 1987 // Lives and works
between Belém, Brazil, and Sao Paulo,
Brazil / Galeria b_arco, S&o Paulo,
Brazil and ELF Galeria, Belém, Brazil //
PIPA Prize 2021 nominee

Vania Leal/PA

instagram.com/elisaarrudaaa Meu trabalho espelha o tempo
gue me constitui como ser
humano e os relevos que se
acumulam sobre a minha
memoria. Através de cortes que
partem uma cama, recortam

o papel ou aparecem nas
ferramentas de labor, falo das
cicatrizes do tempo. “Seu corpo
se estende para o das mulheres
desenhadas. Vistos sob o ponto
de vista interno, foram abertos.
E como se revelassem suas
proprias entranhas convertidas
em material de trabalho
doméstico, submetidas a reacdes
gue instauram partilhas da
intimidade, desejos de ser e viver.”

Vénia Leal/PA

“matissas 4", 2020, técnica mista s/ papel, 23,5 x 27,5 cm // “matissas 4", 2020,

mixed technique without paper, 23,5 x 27,5 cm
“espaldar” 2017, performance para

“bustos abertos 2", 2020, ponta seca e tinta metalizada, perfuracéo, destaque fotografia, foto de Ana Alexandrino, Rio
e montagem de papéis, 26 x 14 x x 4,5 cm, premiado no 1° Prémio Marcello de Janeiro, RJ, realizado em Pau D'arco
Grassmann Artes Graficas 2021 // “bustos abertos 2", 2020, dry point and metallic (PA) // “espaldar”, 2017, photograph-
ink, perforation, highlighting and assembly of papers, 26 x 14 x 4.5 cm, work oriented performance, photo by Ana
“cama”, 2021, objeto escultérico, foto de Octavio Cardoso, Belém, PA // “cama”, 2021, awarded by the 1st Marcello Grassmann Artes Graficas 2021 Prize Alexandrino, Rio de Janeiro, Brazil,

sculptural object, photo by Octavio Cardoso, Belém, Brazil made in Pau D'arco, Brazil
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Rio de Janeiro, RJ, 1962 // Vive e
trabalha em Londres, Reino Unido //
Indicada ao Prémio PIPA 2021

Rio de Janeiro, Brazil, 1962 // Lives and
works in London, UK // PIPA Prize 2021

nominee

elizabethdegenszejn.com/

“Sem Titulo”, 2019, série Quadrado,
modelagem, porcelana branca,

29 x 33 x 9.5 cm, foto de Sylvain Deleu
// “Untitled”, 2019, Square series,
handbuilt, white porcelain,

29 x 33 x 9.5 cm, photo by Sylvain
Deleu

Série “Libertagao — III", 2020,
modelagem, porcelana branca,
21x25.8x0.4cm,20.8x28x0.5cm,
22.5x28.2x 0.6 cm, foto de Sylvain
Deleu // “Release III" series, 2020,
handbuilt, white porcelain,
21x25.8x0.4 cm,20.8x28x 0.5 cm,
22.5x28.2x 0.6 cm, photo by
Sylvain Deleu
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Elizabeth Degenszejn

Elizabeth’s aspirations were defined by the contours of her
parents’ expectations. Expressions of personal identity were
boxed in. The conflict between confinement and liberation
shaped her life. Her work draws upon this conflict to transform
rigid properties into curvilinear possibilities creating fluid abstract
sculptures. Her work evokes a balance between control and
freedom. Elizabeth is currently enrolled in the Ceramics & Glass
master’'s degree at the Royal College of Art in London.

Série “Passeio no Parque”, 2020,
modelagem, porcelana, pigmentos,

7.5 x 35 x 27 cm, foto de Sylvain Deleu
// “Walk in the Park” series, 2020,
handbuilt, porcelain, stains,

7.5 x 35 x 27 cm, photo by Sylvain Deleu

“Sem Titulo”, 2019, série ‘Quadrado’,
modelagem, porcelana branca,

11 x 41 x 31 cm, foto de Sylvain Deleu
// “Untitled”, 2019, Square series,
handbuilt, white porcelain,

11 x 41 x 31 cm, photo by Sylvain Deleu

As aspiracdes de Elizabeth foram definidas pelas expectativas
dos seus pais. Expressdes de identidade individual foram
reprimidas. O conflito entre confinamento e libertacdo moldou
sua vida. O trabalho baseia-se nesse conflito para transformar
propriedades rigidas em possibilidades curvilineas criando
esculturas fluidas e abstratas e evoca um equilibrio entre controle
e liberdade. Elizabeth estd atualmente cursando o mestrado em
Ceradmica e Vidro na Royal College of Art, em Londres.
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Gabriela Sacchetto

Sao Paulo, SP, 1988 // Vive e trabalha
em S&o Paulo, SP // Indicada ao Prémio
PIPA 2021

Séo Paulo, Brazil, 1988 //Lives and
works in S&o Paulo, Brazil / PIPA Prize

2021 nominee

gabrielaks.tumblr.com

T T TR R
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Gabriela Sacchetto is a visual artist, educator and MBA in visual
poetics at ECA-USP. She develops her artistic work mainly within
the field of painting, drawing and printmaking. Observation
drawing plays an important role in the construction process of
works, being landscape the trigger for her artistic processes.

“noturna”, 2020, 6leo sobre madeira, 10,5 x 12,3 cm // “noturna”, 2020, oil on wood,
10,56 x 12,3 cm

———
|

. Ll

Gabriela Sacchetto ¢ artista
visual e educadora, mestre em
poéticas visuais pela ECA-
USP. Desenvolve seu trabalho
artistico principalmente
dentro dos campos da pintura,
do desenho e da gravura.

O desenho de observacao
desempenha um papel
importante no processo de
construcao dos trabalhos

gue tém a paisagem como
deflagradora dos processos
artisticos

“ponte”, 2017, 6leo sobre madeira, 9 x
9,5 cm // “ponte”, 2017, oil on wood, 9 x

9,5cm

“as trés gragas”, 2016, 6leo sobre
madeira, 17,2 x 14,7 cm // "as trés
gragas”, 2016, oil on wood, 17,2 x 14,7 cm

“grade noite”, 2019, éleo sobre madeira,

9,5 x12,5 cm // “grade noite”, 2019, oil
on wood, 9,5 x 12,5 cm
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Genilson Guajajara

Sao Luis, MA, 1992 // Vive e trabalha
em Aldeia Pigarra Preta, MA //
Indicado ao Prémio PIPA 2021

Sao Luis, Brazil, 1992 // Works and lives
in Aldeia Pigarra Preta, Brazil // PIPA
Prize 2021 nominee

instagram.com/genilsonguajajara

“Momentos em que as ancias dao
conselhos para as jovens que estao
passando pelo ritual da iniciagao
festa da menina moga”, fotografia //
“The moment in which the elderly
give advice to the young girls who are
going through the initiation ritual of
the menina moga feast”, photograph

“kag rehe har (tiara)”, fotografia //
“kag rehe har (tiara), photograph

176 institutopipa.com

Registering images like these is like connecting with the sacred
and the supernatural. When | take photographs of children, |
become a child again, because it is beautiful to contemplate the
waters of our streams, lakes and rivers providing freedom and
happiness. Likewise, it is inexplicable to photograph ritualistic
moments in our culture, in which knowledge is passed on through
songs, advice given by the elderly and traditional medicine. Being
present at times like these strengthens us, connects us with

the territory and with what constitutes us because for us native
peoples, when we talk about caring, we are not referring only to
“myself” but to “everything”.

Fazer registros como esses € como se conectar com o sagrado
e o sobrenatural. Quando faco fotografias das criancas, volto
a ser crianca, porque é lindo contemplar as dguas dos nossos

"Momento da pintura corporal,
extraida pela tinta do jenipapo”,
fotografia // “The body painting
moment, which is extracted from the
jenipapo paint”, photograph

"A forca é entoada pela batida do
maraca, durante o movimento
indigena na terra indigena Rio
Pindaré/MA", fotografia // “The force
is sung by the beat of the maraca
during the indigeous movement in
the indigenous land Rio Pindaré/MA”,
photograph

igarapés, lagos e rios proporcionando liberdade e felicidade. Da
mesma forma, é inexplicavel fotografar momentos ritualisticos da
nossa cultura, no qual sdo repassados conhecimentos através de
cantos, conselhos dados pelos ancides e da medicina tradicional.
Estar presente em momentos como esses nos fortalece, nos
conecta com o territdrio e com o que nos constitui porque

para nds povos originarios, quando falamos em cuidar n&o nos
referimos sé ao “EU” mas a “"TUDO".
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Geovannl Lima

Belo Horizonte, MG, 1988 // Vive e
trabalha em Vitéria, ES // Indicado ao
Prémio PIPA 2021

Belo Horizonte, Brazil, 1988 // Lives and
works in Vitoria, Brazil / PIPA Prize

2021 nominee

geovannilima.com

G Saauasessedddadidicitiiestons

“Click ou isto nao é um preto”,
volume [, 2020, caneta esferografica
preta sobre capa de caderno,

14,9 x 21x 0,4 cm, tiragem PA+3 //
“Click ou isto nao é um preto”,
volume [, 2020, black ballpoint pen
on notebook cover, 14.9 x 21 x 0.4 cm,
print run - PA+3
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Geovanni Lima is a visual artist and performer, researcher and
educator, who works from the investigation of the relationships
between body, society and subjectivities, articulating questions
about the markers that his body suffers as a black man, in close
dialogue with his memorial collections and within a conception
of performance that connects his trajectory as an artist with his
biography. Holds a master’s degree in Visual Arts from Unicamp
and a bachelor’s degree in Visual Arts by UFES.

“0 que te diz meu corpo?”, 2016, documento de performance, duragao 02 horas,
Cidade do México/MX, foto de Paula Barbosa // “O que te diz meu corpo?”,

2016, performance document, duration 02 hours, Mexico City/MX, photo by
Paula Barbosa

Geovanni Lima é artista visual e performer, pesquisador e
educador. Trabalha a partir da investigacdo das relacdes entre
corpo, sociedade e subjetividades, articulando questbes sobre os
marcadores que seu corpo sofre enguanto homem negro, em
intimo didlogo com seus acervos memoriais e dentro de uma
concepcédo de performance que amalgama sua trajetdéria como
artista com sua biografia. Mestre em Artes Visuais pela Unicamp
e licenciado em Artes Visuais UFES.

“Esgotamento/Mover o branco”, 2016, performance para a camera, 90 x 60 cm,
pigmento mineral sobre papel Matte, foto de Jessica Subtil, tiragem PA+3 //
“Esgotamento/Mover o branco”, 2016, performance for the camera, 90 x 60 cm,
mineral pigment on Matte paper, photo by Jessica Subtil, print run PA+3

“Exercicios para se lembrar, Branqueamento ou agao repetida de cuidar”, 2019,
documento de performance, duragédo 90 min, Curitiba/PR, foto de Flavio Ribeiro //
“Exercicios para se lembrar, Branqueamento ou agao repetida de cuidar”, 2019,
performance document, duration 90 min, Curitiba/PR, photo by Flavio Ribeiro
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Gustavo Silvamaral

Brasilia, DF, 1995 // Vive e trabalha
em Brasilia, DF // Indicado ao Prémio
PIPA 2021

Brasilia, Brazil, 1995 // Lives and works
in Brasilia, Brazil // PIPA Prize 2021

nominee

instagram.com/silvamaralgustavo
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“Gustavo Silvamaral builds a continuous dialogue with pictorial
language, regardless of the support he uses, positioning himself as
a painter. There is an insistence on thinking about the monochrome,
placing color as the protagonist of the work, thinking of its
relationship with space. Yellow and its possible meanings are always
being negotiated between the work and those who look at it; it is a
strength in itself and in the relationship it intends”. Malu Serafim

“Iphone”, 2021, éleo e encaustica sobre tela e madeira, 24 x 35 cm // “Iphone”, 2021,

oil and encaustic on canvas and wood, 24 x 35 cm

“Fila do Drive”, 2021, batata frita, tinta esmalte, metal madeira e lampada
tubular, 100 x 200 x 130 cm, foto de Jean Peixoto // “Fila do Drive”, 2021, french
fries, enamel paint, metal wood and tubular lamp, 100 x 200 x 130 cm, photo by

Jean Peixoto

“Gustavo Silvamaral constroi um didlogo continuo com a
linguagem pictorica. Independente do suporte que utiliza, se
posiciona enguanto pintor. Existe uma insisténcia em pensar o
monocromatico, colocando a cor como protagonista do trabalho,
pensando sua relagcdo com o espaco. O amarelo e seus possiveis
significados estdo sempre sendo negociados entre a obra e quem
a olha, ele é poténcia nele mesmo e na relacdo que tenciona”.

Malu Serafim

“Amarelo-Gama”, 2019, tinta pva, lampadas, ventilador e plastico,
400 x 600 x 300 cm, foto de Jean Peixoto // “Amarelo-Gama”, 2019, pva paint,
lamps, fan and plastic, 400 x 600 x 300 cm, photo by Jean Peixoto

“Brancusi tortinho”, 2021, caixa de batata frita do Mc Donalds, madeira,
metal e concreto, 195 x 90 cm // “Brancusi tortinho”, 2021, Mc Donalds potato chip
box, wood, metal and concrete, 195 x 90 cm
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Hariel Revignet

Goiania, GO, 1995 // Vive e trabalha em
Goiania, GO // Indicada ao Prémio PIPA
2021

Goiania, Brazil, 1995 // Lives and works
in Goidnia, Brazil // PIPA Prize 2021

nominee

@harielrevignet

“Colegao AGAMBENERO", 2018,
acrilica sobre tela costurada com
l1a de cipé-cravo, 1.10 x 2,30 m //
“AGAMBENERO Collection”, 2018,
acrylic on canvas sewn with liana-
clove wool, 1.10 x 2.30 m

Colecao AGAMBENERO”, 2018,
acrilica com cascos de Jacaranda,
0.20 x 2,50 m // "AGAMBENERO
Collection” 2018, acrylic with
rosewood hulls, 0.20 x 2.50 m

182 institutopipa.com

Putting my feet on the ground, my journey as a contemporary
artist is very recent. To be contemporary makes sense if that
means to be anti-colonial. If every white cube carries any
similarity with the Casa Grande, then when | create images |
outline the change in the colonial way of seeing. | thank the
elders who opened cracks in the institutions of power for the
arrival of the younger ones. My work materializes itself through
the insistence of finding myself and my beloved ones, to be in
the estate of grace, beauty, and union. | don’t want to resist nor
to survive. | want, in the thrust of the waters, to overflow. The
movement of the sea is a dance of passage. My colour palettes
are anchored movements. | evoke plants of power, | receive and
| give. | ask for permission from the owners of the house and

| evoke axé bodies and enchanted for the circle. To recreate
our right to live, of human and non-human beings. With these
intentions | create images, to activate in the astral field the web of
possibilities whispered in the woods.

“ABANDJI", 2020, acrilica sobre
tela costurada com 1a de cipds de
Gameleira, 1,52 x 4,53 m (triptico) //
“ABANDJI", 2020, acrylic on canvas
stitched with Gameleira liana wool,
triptych: 1,52 x 4,53 m

“MARACANANDE”", 2020, acrilica
sobre tela costurada com palha da
costa de incensos naturais com
urucum, salvia, arruda, manjerona,
louro, canela em pau, semente olho
de boi, semente olho de cabra, buzios,
alfazema, capim cidreira, figo, 0,37

x 2,87 m // "MARACANANDE”, 2020,
acrylic on canvas stitched with straw
from the coast of natural incense
with annatto, sage, rue, marjoram, bay
leaf, cinnamon stick, goat's eye seed,

goat's eye seed, cowries, lavender,

lemongrass, fig, 0.37 x 2.87 m

Colocando os pés no ch&o, minha caminhada enquanto artista
contemporanea é muito recente. Ser contemporanea, faz sentido
se isso significar ser contra-colonial. Se todo cubo branco

tem um qué de Casa Grande, quando crio imagens demarco

a mudanca no olhar colonial. Agradeco aos mais velhos que
abriram fendas nas instituicdes de poder, para os mais novos
chegarem. Meu trabalho se materializa através da insisténcia

em me reencontrar, a mim e aos meus, ser e estar em estado de
graca, beleza e unido. Nao quero resistir nem sobreviver. Quero
Nno empuxo das aguas transbordar. O movimento do mar € danca
de travessia. Minhas paletas de cores s&o movimentos ancorados.
Evoco as plantas de poder, recebo e entrego. Peco licenca aos
donos da casa e evoco corpas de axé e encantadas para a roda.
Para recriar nosso direito a vida, dos seres humanos e ndo-
humanos. Com essas intencdes crio imagens, para ativar no
campo astral a tecedura de possibilidades sussurradas nas matas.
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[lan Kelson

Rio de Janeiro, RJ, 1952 // Vive e
trabalhar em Londres, Reino Unido //
Indicado ao Prémio PIPA 2021

Rio de Janeiro, Brazil, 1952 // Lives and
works in London, UK // PIPA Prize 2021

nominee

ilankelson.com

Faced with ecstasy and awe
at the purposes of life and the
painful awareness of finitude,
photographer llan Kelson
perceives photography, with
its promise of eternity, as a
powerful way of investigating
what is essential to us. What
we cannot name, but only
perceive, distractedly in the
flow of time, as a genuine
power of life, of continuous
transformation of visible
matter and, therefore, of the
cosmos. llan is the author of

the photobook “Tempus Fugit”

(Fotd Editorial, 2020).
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Diante do éxtase e do
assombro sobre os designios
da vida e da consciéncia
dolorosa da finitude, o
fotdgrafo llan Kelson percebe a
fotografia, com sua promessa
de eternidade, como uma
forma potente de investigar
aquilo que nos & essencial.
Aquilo que ndo podemos
nomear, mas apenas perceber,
distraidamente no fluxo do
tempo, como poténcia genuina
de vida, de transformacao
continua da matéria visivel e,
por conseguinte, do cosmos.
llan é autor do fotolivro
“Tempus Fugit” (Fotd Editorial,
2020).

premiopipa.com // pipaprize.com 185



[va Coelho

Salvador, BA, 1975 // Vive e trabalha
em Salvador, BA // Indicado ao Prémio
PIPA 2021

Salvador, Brazil, 1975 // Lives and
works in Salvador, Brazil // PIPA Prize

2021 nominee

cargocollective.com/ivacoelho
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In 2012, Ivd Coelho participated in the XI Bienal do Recéncavo,
held in Sdo Felix, Bahia. In a project by the Museum of Modern
Art of Bahia in 2013, he was invited to Lunar-Fotografia na Bahia
Agora, a group show with new Bahian photographers held by
the MAM-BA and exhibited at Solar Ferrdo’s Gallery, located in
Pelourinho, Salvador. And in the second half of 2019, part of one
of his works participated in the Festival Agosto da Fotografia at
Caixa Cultural de Salvador, organized by Marcelo Reis.

Série “vacuo vazante”, 2011, fotografia, tamanho variado // “vacuo vazante” series,

2011, photograph, variable dimension

Ensaio “um chao sé para flutuar”, 2016/2017, fotografia, tamanho variado //

“um chao s6 para flutuar” rehearsal, 2016/2017, photograph, variable dimension

Ensaio “aporia das sombras”, 2019, fotografia, tamanho variado // “aporia das
sombras” rehearsal, 2019, photograph, variable dimension

Ensaio “como sustentar um corpo negro”, 2018, fotografia, tamanho variado //
“como sustentar um corpo negro” rehearsal, 2018, photograph, variable dimension

Em 2012, Coelho participou da
X| Bienal do Recébncavo, em
S&o Felix/BA. Num projeto do
Museu de Arte Moderna da
Bahia, em 2013, foi convidado
para a Lunar-Fotografia na
Bahia Agora, mostra coletiva
com novos fotdégrafos

baianos realizada pelo MAM-
BA e exposta na Galeria do
Solar Ferrado, localizada no
Pelourinho, Salvador. E no
segundo semestre de 2019
parte de um dos seus trabalhos
participou do Festival Agosto
da Fotografia, na Caixa Cultural
de Salvador, com organizacao
de Marcelo Reis.
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Jaider Esbell

Normandia, RR, 1979 - Sao Paulo, SP,
2021 // Vencedor do PIPA Online 2016 e
indicado ao Prémio PIPA 2021

Normandia, Brazil, 1979 - Sdo Paulo,
Brazil, 2021 // Winner of PIPA Online
2016 and PIPA Prize 2021 nominee

“De onde surgem os sonhos”, 2021,
acrilica e posca sobre tela, 112 x 232 cm
// “De onde surgem os sonhos”, 2021,
acrylic and posca marker on canvas,
112 x 232 cm

“A descida da pajé Jenipapo do reino
das medicinas”, 2021, acrilica

e posca sobre tela, 111 x 160 cm //

“A descida da pajé Jenipapo do reino
das medicinas”, 2021, acrylic and

posca marker on canvas, 111 x 160 cm

“0 anuncio do dilavio”, 2020, acrilica e

posca sobre tela, 100 x 75 cm //

“0 anuncio do dilavio”, 2020, acrylic
and posca marker on canvas, 100 x 75 cm

Jaider Esbell, do povo Macuxi, foi um artista multimidia e
curador independente. A cosmovisdo de seu povo, as narrativas
miticas e a vida cotidiana nas Amazdnias compdem a poética
de seu trabalho que se desdobra em desenhos, pinturas, videos,

“A Guerra dos Kanaimés 6", série

A Guerra dos Kanaimés, 2020, acrilica

e posca sobre tela, 145 x 110 cm //

“A Guerra dos Kanaimés 6", A Guerra Jaider Esbell, from the Macuxi people, was a multimedia artist o L L

) . ) performances e textos. Definindo suas proposicdes artisticas
dos Kanaimés series, 2020, acrylicand ~ and independent curator. The cosmovision of his people, L . ) ) -

) . L como artivismo, as pesquisas de Esbell combinam discussdes
posca marker on canvas, 145 x 110 cm mythical narratives and everyday life in the Amazon make up the

interseccionais entre arte, ancestralidade, espiritualidade, historia,

poetics of his work that unfolds in drawings, paintings, videos, L " .
memoria, politica e ecologia.

performances and texts. Defining his artistic propositions as
“artivism”, Esbell’s research combines intersectional discussions
between art, ancestry, spirituality, history, memory, politics and
ecology.
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Joao Paulo Racy

Rio de Janeiro, RJ, 1981 // Vive e
trabalha no Rio de Janeiro, RJ //
Indicado ao Prémio PIPA 2021

Rio de Janeiro, Brazil, 1981 // Lives and
works in Rio de Janeiro, Brazil // PIPA
Prize 2021 nominee

joaopauloracy.com

Jodo Paulo Racy desenvolve
um trabalho que discute as
divergéncias entre a cidade

e a paisagem. E neste fosso
poético disjuntivo que o artista
opera, como se aguardasse

ali, o instante exato para
disparar novamente, através
de uma sensibilidade corpodrea
muito especifica, situacodes,
fotografias, videos e objetos,
numa espécie de acordo
silencioso, politico e critico que
busca incansavelmente alguma
individuacao e singularidade
avessas a gentrificacdo
inevitavel do agora do mundo.

Alexandre Sa
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“Frames do filme Desvio (ou Tudo que restou entre nés)”, 2020, filme
contemplado com o Prémio Funarte Respirarte 2020, 627" // “Frames do filme
Desvao (ou Tudo que restou entre nés)”, 2020, film awarded with the Funarte
Respirarte 2020 Award, 627"

“Vao”, 2017, escultura, impressdo uv em vidro e bloco de concreto, 60 x 55 x 15 cm,
vista da exposigdo // “Vao”, 2017, sculpture, uv printing on glass and concrete
block, 60 x 55 x 15 cm, view from the exhibition

Jodo Paulo Racy develops a work that discusses the
divergences between the city and the landscape. It is in this
disjunctive poetic gap that the artist operates, as if waiting
there, the exact moment to shoot again, through a very specific
bodily sensibility, situations, photographs, videos and objects, in
a kind of silent, political and critical deal that tirelessly seeks
some individuation and singularity averse to the inevitable
gentrification of the world’s now.

Alexandre Sa

“Impréprio”, 2018, Centro Municipal de Arte Hélio Oiticica, Rio de Janeiro //

“Impréprio”, 2018, Hélio Oiticica Municipal Art Center, Rio de Janeiro

“n°4” série 1,18 pés, 2020, escultura, cimento, soro fisiolégico, areia, ferro, ago
cirurgico e fibra de carbono, 45 x 25 x 26 cm // “n°4”, série 1,18 pés, 2020, sculpture,

cement, saline, sand, iron, surgical steel and carbon fiber, 45 x 25 x 26 cm
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Jonas Arrabal

Cabo Frio, RJ, 1984 // Vive e trabalha
em S&o Paulo, SP // Indicado ao Prémio
PIPA 2021

Cabo Frio, Brazil, 1984 // Lives and
works in S&o Paulo, Brazil / PIPA Prize
2021 nominee

jonasarrabal.com

“If i could reenact the stories of my
ancestors”, 2018, instalagao, acrilico,
refletores, 4gua da Baia de Hong Kong
e projegao, 200 x 200 cm, foto de Tiago
Cadete // “If i could reenact the stories
of my ancestors”, 2018, installation,
acrylic, reflectors, water from Hong
Kong Bay and projection, 200 x 200 cm,
photo by Tiago Cadete

“Volume Morto”, 2015, instalagéo,
estantes de ferro, galées de dgua da
Lagoa de Araruama e som,

500 x 200 x 200 cm, foto cortesia

do artista // “Volume Morto”, 2015,
installation, iron shelves, water
canisters from Lagoa de Araruama
and sound, 500 x 200 x 200 cm, photo
courtesy of the artist
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Jonas Arrabal uses various visual languages, such as video,
installation and sculpture, setting a dialog between theater,
cinema and literature. In his research, issues that put in
evidence a different perception of temporality are relevant. The
transformation of places and the continuous disappearing of
things create new perceptions and arise different possibilities. In
Arrabal’'s work, there is a shift between invisibility and visibility,
between transitions and tangible erasures.

“Sinfonia, tempo”, 2014, instalagao,
madeira, resina, fibra de vidro,

ago, refletores, 4gua da praia de
Copacabana, 400 x 150 cm, foto de
Victor Dias // “Sinfonia, tempo”,

2014, installation, wood, resin,
fiberglass, steel, reflectors, Copacabana
beach water, 400 x 150 cm, photo by
Victor Dias

“Os vivos e os mortos”, 2019, vista

da exposigao, foto de Flavia Mano //
“Os vivos e os mortos”, 2019, view from
the exhibition, photo by Flavia Mano

Jonas Arrabal usa diferentes linguagens, como video, instalacéo

e escultura, em didlogo com o teatro, o cinema e a literatura.

Em sua pesquisa sdo pertinentes questdes que evidenciam uma

outra percepc¢éo da temporalidade, como a transformacéao dos

lugares e o desaparecimento continuo das coisas, gque criam

novas percepcdes e outras possibilidades. Em seus trabalhos ha

uma operacao que transita entre a invisibilidade e a visibilidade,

transicdes e apagamentos concretos. premiopipa.com // pipaprize.com 193



Keilla Sankofa

Manaus, AM, 1985 // Vive e trabalha
em Manaus, AM // Indicada ao Prémio
PIPA 2021

Manaus, Brazil, 1985 // Lives and works
in Manaus, Brazil // PIPA Prize 2021

nominee

“Direito a Meméria - Outras
Narrativas”, 2020, cinema, audiovisual,
fotos performance, ocupagao urbana
do transporte publico, registro
fotografico de memoria viva,
redesenhos digitais e recontagem
poética de histérias apagadas. Projeto
transmidia que reivindica a memoria
de pessoas pretas amazonenses. Foto
de Jodo Paulo Machado // "Direito a
Memoria - Outras Narrativas”, 2020,
cinema, audiovisual, performance
photos, urban occupation of public
transportation, photographic record
of living memory, digital redesigns
and poetic retelling of erased stories.
Transmedia project that claims

the memory of black people from

the Amazon. Photo by Jodo Paulo
Machado

“Ancestralidade de Terra e Planta”,
2020, performance e video instalagéo
urbana, foto de Alonso Junior //
“Ancestralidade de Terra e Planta”,
2020, urban performance and video
installation, photo by Alonso Junior
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Keila Serruya Sankofa is a producer, audiovisual director and
visual artist. She understands the street as a space for dialoguing
with the city, producing audiovisual installations that exhibit films,
photos, and video art. Keila is an artist who uses photography
and audiovisual as a tool to propose self-esteem and to question
the erasure of black people; currently, she uses her body as the
protagonist in the construction of her artworks.

S - L

“AQUI", 2014, instalagéo audiovisual
urbana. Filme documentario, 5 TVs

de tubo, caixa de som, gerador e
cabeamentos // “AQUI", 2014, urban
audiovisual installation. Documentary
film, 5 tube TVs, sound box, generator
and cabling

“Ancestralidade de Terra e Planta”,
2018, performance e video instalagédo
urbana, foto de Rafael Rodrigues //
“Ancestralidade de Terra e Planta”,
2018, urban performance and video
installation, photo by Rafael Rodrigues

Keila Serruya Sankofa é produtora, realizadora audiovisual e
artista visual. Compreende a rua como espaco de didlogo com a
cidade, produzindo instalacdes audiovisuais que exibem filmes,
fotos e videoartes. Artista que utiliza a fotografia e o audiovisual
como ferramentas para propor auto-estima e questionar
apagamentos de pessoas negras; atualmente, utiliza seu corpo
como protagonista na construcdo de suas obras.

premiopipa.com // pipaprize.com 195



Kika Carvalho

Vitéria, ES, 1992 // Vive e trabalha em
Vitéria, ES // Portas VilaSeca Galeria,
Rio de Janeiro, RJ // Indicada ao
Prémio PIPA 2021

Vitéria, Brazil, 1992 // Lives and works
In Vitéria, Brazil // Portas VilaSeca
Galeria, Rio de Janeiro, Brazil // PIPA
Prize 2021 nominee

“Sem titulo”, 2021, acrilica sobre tela,
80 x 100 cm // “Untitled”, 2021, acrylic
on canvas, 80 x 100 cm

“Ilha dos boys”, 2021, acrilica sobre

tela, 80 x 100 cm // “Ilha dos boys”,
2021, acrylic on canvas, 80 x 100 cm
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Kika began her trajectory in graffiti, being the first prominent
woman to paint the walls of Vitdria, Brazil, and one of those
responsible for building a local scene, with works spread across
the country. Since 2016, her artistic practice has materialized in
different supports, techniques and scales, with a deeper
research around the color blue, an element present from the
relationship with the landscape of her native island-city to the
spark for a careful look at history and painting practice.

]

Kika iniciou sua trajetoria no grafite, sendo a primeira mulher
de destague a pintar os muros de Vitodria, ES, e uma das
responsaveis pela constru¢do de uma cena local, com trabalhos
espalhados nacionalmente. Desde 2016, sua pratica artistica se
materializa em diferentes suportes, técnicas e escalas, com uma
pesguisa minuciosa em torno da cor azul, elemento presente
desde a relacdo com a paisagem de sua cidade-ilha natal a
fagulha para um olhar atento acerca da historia e pratica

da pintura.

“Sem titulo”, 2021, acrilica sobre tela, 200 x 150 cm // “Untitled”, 2021, acrylic on
canvas, 200 x 150 cm

“Zildando” 2021, acrilica e giz pastel oleoso sobre tela, 100 x 150 cm // “Zildando”,
2021, acrylic and oil pastel on canvas, 100 x 150 cm
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[Lalza Ferreira

Anannindeua, Parg, 1988 // Vive e
trabalha em Natal, RN / Janaina
Torres Galeria, S&o Paulo, SP //
Indicada ao Prémio PIPA 2021

Anannindeua, Brazil, 1988 //

Lives and works in Natal, Brazil //
Janaina Torres Galeria, So Paulo,
Brazil // PIPA Prize 2021 nominee

cargocollective.com/laizaferreira

The artist starts from fiction,
non-linear temporalities,
ancestral memories and the
recreation of worlds through
resignified image fragments.
Using the collage of
photographs, analogically

or digitally, she appropriates
images found in personal files,
thrift stores and search
websites for the creation and
reconnection of ancestral
memories, in a

process of decolonizing

the image, the look and the
photographic language.
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“Quaseilhas” 2018, colagem analdgica, 21 x 29,7 cm // “Quaseilhas”, 2018, analog

collage, 21 x 29,7 cm

“Sem Titulo”, 2020, colagem analdgica, 27 x 25,4 cm // “Untitled”, 2020, analog
collage, 27 x 25,4 cm

“Territérios imaginados, 2021, colagem analdgica, 26,5 x 18 cm // “Territérios

imaginados, 2021, analog collage, 26,5 x 18 cm

o 2 e
-

“Memdria ancestral”, 2018, fotocolagem,
4,9 x 6,8 cm // “Meméria ancestral”,
2018, photocollage, 4,9 x 6,8 cm

A artista parte da ficcéo,
temporalidades n&do-lineares,
memorias ancestrais e
recriacdo de mundos através
de fragmentos imagéticos
ressignificados. Utilizando a
colagem de fotografias,
analdgica ou digitalmente,
apropria-se de imagens
encontradas em arquivos
pessoais, garimpos e sites de
busca para a criacdo e
reconexao de memorias
ancestrais, num processo de
decolonizacdo da imagem, do
olhar e linguagem fotografica.
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[Leandro

Sao Paulo, SP, 1993 // Vive e trabalha
entre Sdo Paulo, SP e Rio de Janeiro, RJ
// Indicado ao Prémio PIPA 2021

Séao Paulo, Brazil, 1993 // Lives and
works between S&o Paulo, Brazil and
Rio de Janeiro, Brazil // PIPA Prize 2021

instagram.com/leandromunizdesousa
&amp
linktr.ee/leandromunizdesousa

Leandro Muniz is an artist and
researcher with a bachelor’s
degree from the University of
S&o Paulo. He has been part of
exhibitions in institutions and
platforms such as Museu de
Arte do Rio, Casa de cultura
do Pargue, Sesc, and Artsy.
Muniz has worked as an art
critic at seLecT magazine,
and has curated exhibitions in
several spaces, galleries and
platforms. His texts can be
found in publications such as
Reliéve Contemporaneo, Rosa
and Terremoto.
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Muniz

“Museu Imaginario #24 Noah", 2020, papel e caneta, 29 x 21 cm, foto cortesia do
artista / “Museu Imaginario #24 Noah”, 2020, paper and pen, 29 x 21 cm, photo

courtesy of the artist

Y all

|
|

“Camiseta”, 2019, série Cascas, papietagem, guache, acrilica, cabide,

60 x 50 x 15cm, foto de Julia Thompson // “Camiseta”, 2019, from the Shells series,

papier collee, gouache, acrylic, hanger, 60 x 50 x 15cm, photo by Julia Thompson

“Autorretrato Crianca” 2020, série Os Fantasmas, lona, éleo, acrilica, guache,
nanquim, carvao, 36 x 24 cm, foto de Julia Thompson // “Autorretrato Crianga”,
2020, from The Ghosts series, canvas, oil, acrylic, gouache, China ink,
charcoal, 36 x 24 cm, photo by Julia Thompson

“Summer Hits", 2018-2019, série Varal, tecido, tinta acrilica e cabo de ago,
instalacdo, foto de Julia Thompson // “Summer Hits", 2018-2019, from the Varal
series, fabric, acrylic, steel cable, installation, photo by Julia Thompson

Leandro Muniz é artista e
pesquisador. Formado em
artes plasticas pela USP, foi
reporter na revista selecT
entre 2019 e 2021. Ja expds em
espacos e plataformas como

o Museu de Arte do Rio, Artsy,
Casa de Cultura do Parque,
Sesc e Atelié397. Foi curador
das mostras Pulso (Bica, 2021),
migalhas (Galeria O Quarto,
2019), Disfarce (Oficina Oswald
de Andrade, 2017), entre
outras. Seus textos podem ser
encontrados em publicacdes
como Relieve Contemporaneo,
Terremoto e Revista Rosa.
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Leticia Lopes

Campo Bom, RS, 1988 // Vive e trabalha

em Porto Alegre, RS // Verve Galeria,

Sao Paulo, SP e Garrido Galeria, Recife,

PE // Indicada ao PIPA 2019 e 2021

Campo Bom, Brazil, 1988 // Lives and
works in Porto Alegre, Brazil // Verve
Galeria, Sdo Paulo, Brazil and Garrido
Galeria, Pernambuco, Brazil // PIPA
Prize 2019 and 2021 nominee

leticialopesart.carbonmade.com

“Legitimando o transe”, 2020,
o6leo sobre linho, 50 x 60 cm //
“Legitimating the trance”, 2020,

oil on linen, 50 x 60 cm

202 institutopipa.com

In my work | investigate, through painting, drawing, photo

and video, visual strategies able to propose ambiguities of
perception. I'm interested in the mysterious strangeness and
suspensions provoked when confronting an “image-object”
made by hand. In my research, | roam in a twilight zone, among
constellations, studying anthropological theories that speculate
about the origins of painting on the development of graphic
representational systems of the world and the self.

“Flirting with enigma"” [Flertando com

o enigma], 2020, 6leo sobre linho, 100 x
120 cm // “Flirting with enigma”, 2020,
oil on linen, 100 x 120 cm

“Orgdo” 2021, éleo sobre linho, 80 x 70 cm
// “Organ”, 2021, oil on linen, 80 x 70 cm

“Putinha”, 2020, 4gua sanitaria sobre
veludo alemé&o, 90 x 70 cm // “Little
whore”, 2020, bleach on velvet, 90 x 70 cm

Meu trabalho consiste em
investigar, através da pintura,
do desenho, da fotografia

e video, estratégias visuais
que proponham ruidos ou
ambiguidades de percepcéo.
Interessam-me os misteriosos
estranhamentos e suspensdes
provocados por imagens-
objeto produzidas a méo, e
em minha pesquisa oriento-
me na penumbra, entre
constelacdes, estudando
teorias antropoldgicas que
especulam sobre as origens
da pintura e do desenho no
desenvolvimento de sistemas
graficos de representacdo do
mundo e do ser.
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[.orena Ferreira

Alto Araguaia, MT, 1990 // Vive e
trabalha em Granada, ES // Indicada ao
Prémio PIPA 2021

Alto Araguaia, Brazil, 1990 // Lives and
works in Granada, Brazil // PIPA Prize
2021 nominee

lorenaferreira.gitlab.io/

“Forga de Lorentz” 2018, instalagéo,
fio de cobre, cabo coaxial,

arame, aluminio, alto-falantes,
dispositivo detector de frequéncias
eletromagnéticas, base de madeira,
dimensdes variadas // “Forga de
Lorentz”, 2018, installation, copper
cable, coaxial cable, wire, aluminum,
speakers, electromagnetic frequency
detector device, wooden base, varied
dimensions

204 institutopipa.com

Listening to surveillance is the main purpose of Lorena Ferreira’s
works. From the technologies of sound surveillance to big data,
our perspective on intimacy, public and private information has
been reconfigured. We perform our individuality in cyberspace,
through the interaction with self-performative algorithms.
Smartphones and iPhones have become Orwell’s current
telescreens; wireless dystopic technologies entertain and
welcome in the ways of living in a surveillance society.

“Audios Vazados”, 2018, instalacéo, maleta executiva, headphone, telefone

celular, 18 x 44 x 32 cm // “Audios Vazados”, 2018, installation, executive briefcase,
headphone, cell phone, 18 x 44 x 32 cm

Escutar a vigilancia é a principal proposta das obras de

Lorena Ferreira. Desde a vigildncia sonora ao big data, nossa
perspectiva do que € intimidade, informacdo publica e privada
vem se reconfigurando. Performamos nossa individualidade

Nno ciberespaco em meio a interacdo com algoritmos auto-
performativos. Os smartphones e iPhones tornaram-se as atuais
teletelas de Orwell; tecnologias sem fio distopicas entretém e déo
as boas-vindas aos modos de existir na sociedade de vigilancia.

“@xaienaofficial”, 2019, instalacgéo, espelho para lampadas fluorescentes,

cabega de boneca, médulo de som e auto falante, cabos de cobre, smartphone,

80 x 0,39 x 0,27 cm // “@xaienaofficial”, 2019, installation, fluorescent lamp mirror,
doll's head, sound module and speaker, copper cables, smartphone,

80 x 0,39 x0,27 cm

“Personal Auricularveillance” 2020, instalagéo, borracha de silicone,
microfone, fones de ouvido, aluminio, plastico, dimensd&es variadas //
“Personal Auricularveillance”, 2020, installation, silicone rubber, microphone,
earphones, aluminum, plastic, varied dimensions
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[Luana Vitra

Belo Horizonte, MG, 1995 // Vive e
trabalha em Contagem, MG // Galeria
Periscépio Arte Contemporanea, Belo
Horizonte, MG // Indicada ao Prémio
PIPA 2021

Belo Horizonte, Brazil, 1995 // Lives and

works in Contagem, Brazil // Galeria
Periscépio Arte Contemporanea, Belo
Horizonte, Brazil // PIPA Prize 2021
nominee

“Murmurio-motim”, 2020, escultura,
ferro, madeira, pedra de minério de
ferro, arame, plastico, cobre, peso

de ferro, tinta acrilica e borracha,

400 x 140 x 80 cm // “Murmurio-
motim”, 2020, sculpture, iron, wood,
iron ore rock, wire, plastic, copper, iron
dumbbell, acrylic paint and rubber,
400 x 140 x 80 cm
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| am a trap-body created in Minas, not in Gerais. My litany is turning
furrows into relieves to return the weight of iron, which is anchorage
to the mountains from here. Articulating memories and materials,

| research themes such as the politics of landscapes and their
disappearance, environmental racism, improvisation, gravity and
traps that activate fright and threat as a way of protection. | move
through drawing, sculpture, installation and dance to map the
absences of this landscape which asserts itself through the ground.

Sou um corpo-armadilha gestado nas Minas, e ndo nos Gerais.
Minha ladainha é converter sulco em relevo para devolver

o peso do ferro, que € ancoradouro das serras daqui. Na
articulacdo entre memaorias e matérias, investigo temas como o
desaparecimento e a politica das paisagens, racismo ambiental,
improvisacdo, gravidade e armadilhas que ativem o susto e

a ameag¢a como meétodo de protecdo. Transito pelo desenho,
escultura, instalacdo e danca para cartografar as auséncias dessa
paisagem gue se afirma pelo chéo.

“Zanzado em trama é armagao de
arapuca - Parte 1", Luana Vitra e 60
armadilhas adquiridas nos estados de
Minas Gerais e Bahia. As armadilhas
foram desmontadas e deram origem
auma instalagdo na qual a artista
busca a elaboragéo do seu préprio
corpo-armadilha // “Zanzado em
trama é armagao de arapuca - Part

1", the artist Luana Vitra alongside 60
traps acquired in the states of Minas
Gerais and Bahia, Brazil. Afterwards,
all the traps were dismantled and they
originated a installation made up of the
fragments, in which the artist seeks the
elaboration of her own trap-body

“Entropia”, 2017, performance, artista
convidada Serena Rocha // “Entropia”,
2017, performance, guest artist Serena
Rocha
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Luisa Almeida

Vigosa, MG, 1993 // Vive e trabalha em
S&o Paulo, SP // Galeria Kogan Amaro,
S&o Paulo, SP // Indicada ao Prémio
PIPA 2021

Vicosa, Brazil, 1993 // Lives and works
in Sao Paulo, Brazil // Galeria Kogan
Amaro, Sdo Paulo, Brazil // PIPA Prize
2021 nominee

“Tocaia”, 2018, xilogravura, 140 x 160 cm
// “Tocaia”, 2018, woodcut, 140 x 160 cm

“Cerco”, 2018, xilogravura, 200 x 150 cm
// “Cerco”, 2018, woodcut, 200 x 150 cm

208 institutopipa.com

“When carving wood, in a symbolic procedural attitude, Luisa
prints the strength and anger of these light-women from
energetic and intense cuts against the obscurity of the wood
plates. With such procedures, she puts us, spectators, face

to face, body to body, with all the anger and power of these
women amid conflicting iconographies of mass culture, weapons,
props, wedding and guerrilla photographs - problematizing the
preconceived and cordial visions about the female universe”.

Agnus Valente, 2017

“Ao talhar a madeira, numa atitude procedimental simbolica,
Luisa imprime a forca e cdolera dessas mulheres-luz a partir de
cortes enérgicos e intensos contra a obscuridade das matrizes
xilograficas. Com tais procedimentos, coloca-nos face a face,
com toda a cdlera e poténcia dessas mulheres em meio a
iconografias conflitantes de cultura de massa, armas, fotografias
de casamento e guerrilha - problematizando as visdes
preconcebidas e cordiais sobre o universo feminino”.

Agnus Valente, 2017

“C'est Toi, C'est moi”, 2019, xilogravura, 275 cm x 185 cm // “C'est Toi, C'est moi”,
2019, woodcut, 275 cm x 185 cm

“Oragao Pelos Caidos”, 2018, xilogravura, 200 cm x 150 cm // “Oragéo Pelos
Caidos”, 2018, woodcut, 200 cm x 150 cm

premiopipa.com // pipaprize.com
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Lyz Parayzo =

o

Rio de Janeiro, RJ,1994 // Vive e Lyz Parayzo is a Brazilian sculptor that also works with performance, ..,:E B

trabalha em Paris, Franca // Galeria jewelry and audiovisual. She holds a degree in Performing Arts "l-l_

Casa Triangulo, S&o Paulo, SP // from Universidade Federal do Estado do Rio de Janeiro (UNIRIO) "‘:i"___'_

Indicada ao Prémio PIPA 2017, and she studied Visual Arts at Escola de Artes Visuais do Parque e _

2020 e 2021 Lage. In 2019, Lyz moved to Paris to start a specialization process - 2 \
in the Master’s program at the Ecole Nationale Supérieure .

Rio de Janeiro, Brazil, 1994 // Livesand ~ 9€S Beaux-Arts. Her work has been exhibited at Brazil's most sﬁ

important museums, such as Museu de Arte de Sdo Paulo Assis
Chateaubriand, Instituto Tomie Ohtake, Instituto Moreira Salles
and Museu de Arte do Rio. Her artworks compose the following
public collections: MAC - Niterdi, Casa de Cultura da América

Latina (UNB), MASP, MAR and Pinacoteca de S&o Paulo. “PopCretinho #77 2020, aluminio
— polido, 57 x 35 x 5 cm, foto de Ana

Pigosso // “PopCretinho #7", 2020,
polished aluminum, 57 x 35 x 5 cm,

works in Paris, France // Galeria Casa
Triangulo, Sdo Paulo, Brazil // PIPA
Prize 2017,2020 and 2021 nominee

photo by Ana Pigosso

“Bandeira #2", 2021, latao polido,
edigdo: Uinica, 40 x 55 x 50 cm,

foto de Ana Pigosso // “Bandeira #2",
2021, polished brass, edition: single,
40 x 55 x 50 cm, photo by Ana Pigosso

“Bixinha Circular, 2020, latdo polido,
edig&o: Unica, foto de Ana Pigosso //
“Bixinha Circular”, 2020, polished
brass, edition: single, photo by

Ana Pigosso

Lyz Parayzo é uma escultora brasileira que trabalha também com
performance, joalheria e audiovisual. Estudou licenciatura em
Artes Cénicas na Universidade Federal do Estado do Rio de
Janeiro (UNIRIO) e Artes Visuais na Escola de Artes Visuais do
Parque Lage. Em 2019, mudou-se para Paris para iniciar um
processo de especializacdo no programa de Mestrado da Ecole
Nationale Supérieure des Beaux-Arts. Sua obra ja foi exposta

nos mais importantes museus do Brasil, como Museu de Arte de
Sao Paulo Assis Chateaubriand, Instituto Tomie Ohtake, Instituto
Moreira Salles e Museu de Arte do Rio. Seus trabalhos fazem
parte das colecdes publicas: MAC - Niteroi, Casa de Cultura da
210  institutopipa.com América Latina (UNB), MASP, MAR e Pinacoteca de S&o Paulo. premiopipa.com // pipaptize.com 211

“Trojan Horse Behind Glass”, performance de Elen Braga & Lyz Parayzo, curadoria Laila Melchior, NICC, Bélgica, foto de

Silvia Cappellari // “Trojan Horse Behind Glass”, performance by Elen Braga & Lyz Parayzo, curated by Laila Melchior, NICC,
Belgium, photo by Silvia Cappellar



Maré de Matos

Governador Valadares, MG, 1987 // Vive
e trabalha em S&o Paulo, SP // Galeria
Lume, S&o Paulo, SP // Indicada ao
Prémio PIPA 2021

Governador Valadares, Brazil, 1987 //
Lives and works in S&o Paulo, Brazil //
Galeria Lume, Sao Paulo, Brazil // PIPA

Prize 2021 nominee

marianadematos.com/

institutopipa.com

Maré de Matos is a transdisciplinary artist. She holds a bachelor’s
degree in Visual Arts from Escola Guignard (UEMG) and a master’s
in Literary Theory (UFPE), and she is currently developing the
Museu das Emocdes project in her doctorate (Diversitas, USP). The
artist exercises the tensioning between version and true; the single
story and the polyphonic counternarratives; power and position;
representation and accountability. Her works are located in the
gap between the territories of the image and of the word.

“a emocgao”, 2020, fotografia, 150 x 100 cm // “a emogao”, 2020, photography,
150 x 100 cm

Maré de Matos ¢ artista
transdisciplinar. Graduada
em Artes Visuais na Escola
Guignard (UEMG), mestre
em Teoria Literaria (UFPE)
e atualmente desenvolve o

projeto Museu das Emocdes no

doutorado (Diversitas, USP).
Exercita o tensionamento
entre verséo e verdade;
histdria Unica e contra-
narrativas polifénicas; poder
e posicao; representacao

e responsabilidade. Seus
trabalhos situam-se no véo

entre os territdrios da imagem

e da palavra.

“ferramentas”, 2021, alfabeto de

esculturas, dimensdes variadas, foto

de Ana Pigosso // “ferramentas”,
2021, sculpture alphabet, variable
dimensions, photo by Ana Pigosso

“eu quero”, 2020, fotografia,
45 x 75 cm // “eu quero”, 2020,
photography, 45 x 75 cm

“pulpito publico”, 2020, instalagao,
dimensées variadas // “pulpito
publico”, 2020, installation, variable

dimensions
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Marina RB

Belo Horizonte, MG, 1989 // Vive e
trabalha em Belo Horizonte, MG //
Indicada ao Prémio PIPA 2021

Belo Horizonte, Brazil, 1989 // Lives and
works in Belo Horizonte, Brazil // PIPA

Prize 2021 nominee

marinarb.com/

Artista visual e pesquisadora, transita entre performance,
fotografia, video, instalacdo, costura, gravura, desenho, pintura e
além, abracando sempre novas midias de acordo com a demanda
do trabalho. Partindo de uma perspectiva subjetiva, integrada e
atenta ao coletivo, suas pesquisas praticas e tedricas privilegiam
a capacidade de fabricacdo de mundos que as imagens possuem.
Articulando a dupla fato/ficcdo para construir suas obras, é uma
exploradora das dobras e camadas do corpo e do tempo.

“Rua Chile 166: Lilith", 2020,

tinta a 6leo sobre colcha de piqué,
216 x 174 cm // “Rua Chile 166: Lilith”,
2020, oil paint on pique quilt,

216 x 174 cm

“Les 100 chemises”, 2019, performance,
60’ // “Les 100 chemises”, 2019,

“Mil-dobras”, 2015, performance/instalacao, 40’ / “Mil-dobras”, 2015,
performance, 60’

performance/installation, 40’

“Marmi finti #2, 2015, serigrafia sobre papel acoplada a drywall, 114 x 84 x 1 cm //

“Marmi finti #2, 2015, screen printing on paper attached to drywall, 114 x 84 x 1 cm
Visual artist and researcher, she moves between performance,

photography, video, installation, sewing, engraving, drawing,
painting and beyond, always embracing new media according
to what the work demands. From a subjective perspective,
integrated to the collective, her practical and theoretical
investigations privilege the capacity of worldmaking that images
possess. Articulating the duo fact/fiction to build her works, she
214  institutopipa.com is an explorer of the folds and layers of the body and of time. premiopipa.com // pipaptize.com 215



Natalia Marques - Emaye

Sao Joaquim da Barra, SP, 1986 // Vive
e trabalha em Ribeirdo Preto, SP //
Indicada ao Prémio PIPA 2021

Sao Joaquim da Barra, Brazil, 1986
// Lives and works in Ribeir&o Preto,

Brazil // PIPA Prize 2021 nominee

behance.net/emayenataliamarques

“Em memoria dos que vivem e

viveram derrubando cana” 2021,
gravura de bagago de cana de agucar,
tinta de terra sobre voal de seda, 42 x
29,7 cm // “In memory of those who

live and have lived felling sugarcane”,
2021, engraving of sugar cane bagasse,

earth paint on silk voile, 42 x 29,7 cm

216 institutopipa.com

Natalia Marques is the daughter of the Egbe Awo Asé lya Mesan
Orun house, a visual artist, costume designer, art educator and
independent curator. Her research is focused on the relationship
between the black population of the countryside of Sdo Paulo
and the sugarcane industry, the tools and clothing linked to this
economic production, especially in the intersection of these
elements with the experience of black women, unfolding it at the
crossing between performative and visual languages.

“Quem é a rainha”, 2015, print de foto-performance com intervengdes com tinta
acrilica, 21 x 29,7 cm // “Who's the Queen”, 2015, photo-performance print with
interventions with acrylic paint, 21 x 29,7 cm

Natalia Marques ¢ filha da casa Egbe Awo Asé lya Mesan

Orun, artista visual, figurinista, arte educadora e curadora
independente. Sua pesquisa € centrada na relacdo entre a
populacdo negra do interior paulista e a indUstria da cana-de-
acucar, as ferramentas e as vestimentas ligadas a essa producdo
econdmica, especialmente na interseccdo destes elementos com
a experiéncia da mulher negra, desdobrando-a no cruzamento
entre linguagens performativas e visuais.

“Afiando o facdo”, 2019, performance, foto de Mauricio Froldi // “Sharpening the
machete”, 2019, performance, photo by Mauricio Froldi

“Melago”, 2019, instalagdo (detalhe: vestimenta em tecido e bagago de cana-de-
agucar), foto de Mauricio Froldi // “Molasses”, 2019, installation (detail: clothing in
fabric and sugarcane bagasse), photo by Mauricio Froldi
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Nau Vegar

Anajas, PA, 1981 // Vive e trabalha Nau Vegar was born in the state of Para, son of a riverside man,
em Macapa, AP // Indicado ao Prémio and now lives in Macapa. He is a visual artist, an art teacher from
PIPA 2021 the state of Amapa, holds a bachelor’s degree in Visual Arts

from UNIFAP (2013) and is a specialist in Gender and Diversity at
Anajas, Brazil, 1981 // Lives and works School by UNIFAP. He produced the Corpus Urbis Performance
in Macapa, Brazil // PIPA Prize 2021 Festival, Macapa (2015, 2016). In 2017, Nau Vegar held the
solo exhibition “"EM NOS”, and in 2020 he produced the online
performance exhibition “Mizura in Rede”.

nominee

cargocollective.com/Nauvegar

“Quando a flor rompe o asfalto”, 2019,

performance, foto Bia de Medeiros //
“Quando a flor rompe o asfalto”, 2019,
performance, photo by Bia Medeiros

“Batedor”, 2013, performance, foto
de Silvia Marques // “Batedor”, 2013,
performance, photo by Silvia Marques

“Ficgoes”, 2011, performance, foto
] de Rafaela Senna // “Ficgoes”, 2011,
performance, photo by Rafaela Senna

Nasceu no estado do Par3, filho de ribeirinho, hoje reside em
Macapa. Artista visual, professor de artes do estado do Amap3;
graduado em Artes Visuais pela UNIFAP (2013). Especialista em
Género e Diversidade na Escola pela UNIFAP. Produziu o Festival
de Performance Corpus Urbis, Macapa (2015, 2016). Em 2017,
realizou a exposicao individual “EM NOS”, e em 2020 produziu a
mostra online de performance “Mizura in Rede”.

“Pedacos de nés”, 2014, performance, foto de Silvia Marques // “Pedagos de nés”,

2014, performance, photo by Silvia Marques
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Nidia Aranha

Itaguai, RJ, 1992 // Vive e trabalha
no Rio de Janeiro, RJ // Indicada ao
Prémio PIPA 2021

Itaguai, Brazil, 1992 // Lives and works
in Rio de Janeiro, Brazil // PIPA Prize
2021 nominee

instagram.com/nidia_aranha/

The research of the artist

Nidia Aranha consists in the
elaboration of experimental
scientific methodologies and
studies, mainly in the field of
synthetic biology. The starting
point is gender disobedience
and hegemonic medical
protocols. These procedures’
monitoring records -
photography, videography and
image manipulation, and even
laboratory and instrumental
devices - are the certificates of
the materiality of these actions.

220 institutopipa.com

“Instrumento 011", 2021, cefalétribo, ago inoxidavel AISI-304, 15 cm //
“Instrumento 011", 2021, cephalotribe, stainless steel AISI-304, 15 cm

“Capsula de Leite”, 2020, leite de travesti, vidro, ago Inox, 20 cm // “Capsula de
Leite”, 2020, shemale milk, glass, stainless steel, 20 cm

“REI X", 2020, fotografia, 1890 x 2835 px // “REI X", 2020, photography, 1890 x 2835 px

“ORDENHA", 2020, agdo performance, video, 2'21" // “ORDENHA", 2020, action
performance, video, 2'21”

A investigacdo da artista
Nidia Aranha consiste na
elaboracdo de metodologias
cientificas experimentais e
estudos sobretudo na area de
biologia sintética. Partindo da
desobediéncia de género e
dos protocolos hegemonicos
medicos substanciais. Os
registros de monitoramento
desses procedimentos - tanto
a fotografia, videografia e
manipulacdo de imagem, até
os dispositivos laboratoriais

e instrumentais - sdo os
certificados da materialidade
dessas acdes.
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Nina Lins

Nova lorque, Estados Unidos, 1994 //
Vive e trabalha em Sao Paulo, SP //
Indicada ao Prémio PIPA 2021

New York, United States of America,
1994 // Lives and works in Sao Paulo,
Brazil // PIPA Prize 2021 nominee

behance.net/ninaflins

Nina Lins (1994) holds a
bachelor’'s degree in Fine Arts
(ECA-USP). She participates in
the research group “After the
End of Art”, coordinated by
Dora Longo Bahia. The artist
works with graphic design
(selLecT and ARS magazines)
and seeks meeting points
between this field and visual
arts. Lins deals with copying,
fraying and error of existing
images related to the current
context. She participated in
the exhibitions “Nascente”
(CEUMA, 2018), “Cripta”

(with After the End of Art,
Galeria Vermelho, 2019) and
"AMARRADONA” (EdA-ECA-
USP, 2019), among others.

“Homem que anda sobre coluna” 2021,
serigrafia sobre caixas de papeléo,

350 x 60 x 50 cm // “Homem que anda
sobre coluna”, 2021, screen printing on
cardboard boxes, 350 x 60 x 50 cm
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Nina Lins (1994) é graduada em Artes Visuais (ECA-USP).
Participa do grupo de pesquisa “Depois do Fim da Arte”,
coordenado por Dora Longo Bahia. Trabalha com design grafico
(revistas seLecT e ARS) e busca pontos de contato entre esse
campo e artes visuais. Lida com cdpia, desgaste e erro de
imagens ja existentes relacionadas ao contexto atual. Participou
das exposicdes “Nascente” (CEUMA, 2018), “Cripta” (com Depois
do Fim da Arte, Galeria Vermelho, 2019) e "AMARRADONA”
(EJA-ECA-USP, 2019), entre outras.

“Porta do Inferno”, 2019, serigrafia sobre isopor e estrutura de madeira,
500 x 400 x 100 cm // “Porta do Inferno”, 2019, screen printing on styrofoam and
wooden structure, 500 x 400 x 100 cm

“Publicagao Porta do Inferno”, 2020,

envelope e trés cadernos/cartazes,
99 x 96 cm // “Publicagao Porta do
Inferno”, 2020, envelope and three
notebooks/posters, 99 x 96 cm

“Parabola dos cegos”, 2021, serigrafia
(quadricromia) sobre verso de

caixas de embalagem, 35 x 65 cm //
“Parabola dos cegos”, 2021, silkscreen
(quadrichrome) on the back of
packaging boxes, 35 x 65 cm
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Patricia Teles ¢é artista-
pesquisadora e trabalha
com performance, teatro,
video, autorretratos, GlIFs e
instalacdes participativas.
Utiliza o prdéprio corpo como

Patricia Teles

Rio de Janeiro, RJ, 1986 // Vive e Patricia Teles is an artist-researcher and works with performance, . ) .
. . . . L . meio de experimentacao
trabalha no Rio de Janeiro, RJ // drama, video, self-portraits, GIFs and participative installations. :
. . - . e se interessa por
Indicada ao Prémio PIPA 2021 She uses her own body as a means of experimentation and she

narrativas autobiograficas,
‘tecnologias baixas’ e latino-
americanidades. E doutora
em Arte e Tecnologia
(Universidade de Brasilia),
mestre em Lenguajes Artisticos
Combinados (Universidad
Nacional de las Artes -
Argentina) e bacharel em
Direcdo Teatral (Universidade
Federal do Rio de Janeiro).

is interested in autobiographical narratives, low technologies
Rio de Janeiro, Brazil, 1986 // Livesand ~ @nd Latinamericanities. Teles holds a PhD in Art and Technology
(Universidade de Brasilia), an M.A. in Combined Artistic Languages
(Universidad Nacional de las Artes - Argentina) and a B.A. in

works in Rio de Janeiro, Brazil // PIPA

Prize 2021 nominee

Theater Direction (Universidade Federal do Rio de Janeiro).

“Neoneoconcreta”, 2018, série
de gifs, dimensoes variaveis //
“Neoneoconcreta”, 2018, series of gifs,

variable dimensions

“Me desfarei de tudo e fugirei para o
Butao”, 2018, autorretrato, dimensoées
variaveis // “I will break away from

everything and run away to Bhutan”,

2018, self-portrait, variable dimensions

“El outro lado del continente - Travessia por terra do Atlantico ao Pacifico, do Rio
de Janeiro a Antofagasta, no Chile”, 2019, performance - instalagéo fotografica,
dimensdes variaveis // “The other side of the continent - Crossing by land from
the Atlantic to the Pacific, from Rio de Janeiro to Antofagasta, in Chile”, 2019,
performance art - photography installation, variable dimensions

“Minha Spice Girl favorita era a Melanie C", 2021, video, 1080p, https://vimeo.
com/568676269 // “My favorite Spice Girl was Mel C”, 2021, video, 1080p, https://
vimeo.com/568676269
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Pedro Suzuki Ursini

Sao Paulo, SP, 1993 // Vive e trabalha
em S&o Paulo, SP // Indicado ao Prémio
PIPA 2021

Séao Paulo, Brazil, 1993 // Lives and
works in S&o Paulo, Brazil / PIPA Prize

2021 nominee

Pedro Suzuki Ursini holds

a bachelor’s degree from
ECA/USP. He works with
intaglio techniques and image
appropriation. This practice,
always in touch with the
History - of techniques and
images -, relies on the idea
that a critical imagination

is deeply rooted in the
obsolescence of the medium;
more importantly than to judge
the currentness of art, but to
exercise its inherent freedom
- which, in the culture of
progress, can always be found
in the privileged experience of
all things past and disposable.

226 institutopipa.com

“Aberto”, 2018, gravura em metal, 35 x 42 cm // “Open”, 2018, etching,
35x42 cm

“Onda” 2019, gravura em metal, 30 x 42 cm // “Wave”, 2019, etching, 30 x 42 cm

“Crossroads”, 2019, gravura em metal, 20 x 30 cm // “Crossroads”, 2019,
“Pulgasari”, 2017, gravura em metal, 19 x 28 cm // “Pulgasari”, 2017, etching and etching, 20 x 30 cm

drypoint, 19 x 28 cm

Suzuki Ursini € graduado pela
ECA/USP. Trabalha, na gravura
em metal, com procedimentos
de apropriacdo de imagens.
Essa pratica, em constante
didlogo com a histdéria - das
técnicas e das imagens -, esta
pautada na conviccdo de que
uma imaginacao critica tem
raizes na obsolescéncia dos
meios; mais importante do

gue ajuizar o contemporaneo
€ exercitar a liberdade - que,
na cultura do progresso, pode
ser encontrada na experiéncia
privilegiada de tudo aquilo que
Nnao presta mais.
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Priscila Rezende

Belo Horizonte, MG, 1985 // Vive e
trabalha em Belo Horizonte, MG //
Indicada ao Prémio PIPA 2021

Belo Horizonte, Brazil, 1985 // Lives and
works in Belo Horizonte, Brazil // PIPA
Prize 2021 nominee
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Race, gender, identity, the consequences of a lively and pungent
coloniality in contemporary society preside as primordial issues
in Priscila Rezende’s work. The images displayed in her work are
visceral and regularly bring discomfort to the viewer, and when
they do, they fulfill their role. By establishing a direct and clear
dialogue with the public, her work proposes tension, causing
displacements and contesting privileges, not allowing possibilities
for evasion or digression.

“All of which are american dreams”, 2018, instalagao; 38 pegas de roupa, 5 balas

.38 Smith & Wesson, binder clip, fio de nylon, dudio, medidas variaveis, foto de
Priscila Rezende // “All of which are american dreams”, 2018, installation;

38 pieces of clothing, 5 bullets .38 Smith & Wesson, clip binder, nylon, audio,
variable dimensions, photo by Priscila Rezende

Raca, género, identidade, as sequelas de uma colonialidade

viva e pungente na sociedade contemporanea atuam como
objetos primordiais no trabalho de Priscila Rezende. As imagens
apresentadas em sua obra s&o viscerais e regularmente
provocam incOmodo ao espectador, e quando o fazem, cumprem
0 seu papel. Ao estabelecer com o publico um didlogo direto e
claro, seu trabalho propde tensionar, provocar deslocamentos e
contestar privilégios, ndo permitindo possibilidades de evasiva ou
digressao.

“Nau Fragil”, 2019, performance-
instalagéo, barco, arame farpado,

350 rosas vermelhas, rosas brancas,
1260 x 1020 cm, 120 min, foto de

Adam Ciereszko // “Nau Fragil”, 2019,
performance-installation, boat, barbed
wire, 350 red roses, white roses,

1.260 x 1.020 cm, 120 min, photo by
Adam Ciereszko

“Minas”, 2018, performance, 270
min, foto de FaelDiogo // “Minas”,
2018, performance, 270 min, photo by
FaelDiogo

“Vem... pra ser infeliz”, 2017,
performance, 40 min, foto de Pablo
Bernardo // “Vem... pra ser infeliz
[Come... to be unhappyl]”, 2017,
performance, 40 min, photo by Pablo
Bernardo
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Rebeca Carapia

Salvador, BA, 1988 // Vive e trabalha
em Salvador, BA // Galeria Leme,
S&o Paulo, SP // Indicada ao Prémio
PIPA 2021

Salvador, Brazil, 1988 // Lives and
works in Salvador, Brazil // Galeria
Leme, Sdo Paulo, Brazil // PIPA Prize
2021 nominee

The artist creates and organizes a set of practices and reflections
through sculptures, copper on canvas, drawings, installations,
prints, texts and objects, creating a cosmology around conflicts of
language, the body, and the territory. Besides, she also ampliates
the geopolitical debate that involves memory, racism, economy of
precarity, ancestral technologies, sexual and gender dissidences
and also the relations of power between the speech and the word.
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“Palavras de ferro e ar”, 2019, foto de Felipe Berndt // “Palavras de ferro e ar”, 2019,

photo by Felipe Berndt

A artista cria e organiza um conjunto de praticas e reflexdes
através de esculturas, cobre sobre tela, desenhos, instalacdes,
gravuras, textos e objetos, criando uma cosmologia em torno dos
conflitos das normas da linguagem, do corpo e do territdrio, além
de ampliar um debate geopolitico que envolve memoaria, racismo
ambiental, economias da precariedade, tecnologias ancestrais,
dissidéncias sexuais e de género e as relacdes de poder entre o
discurso e a palavra.

“Caderno 3 - tela 4", 2020, da série Como colocar ar nas palavras, cobre sobre tela,
110 x 90 cm, foto de Felipe Berndt // “Caderno 3 - tela 4", 2020, from the series How
to put air in words, copper on canvas, 110 x 90 cm, photo by Felipe Berndt

“Caderno 4 - tela1”, 2020, da série
Como colocar ar nas palavras, cobre

sobre tela, 60 x 60 cm, foto de Felipe
Berndt // “Caderno 4 - tela 1", 2020,
from the series How to put air in
words, copper on canvas, 60 x 60 cm,
photo by Felipe Berndt

“Palavras de ferro e ar - Escultura
16", 2020, série Como colocar ar

nas palavras, ferro, 208 x 121 cm //
“Palavras de ferro e ar - Escultura 16”,
2020, from the series How to put air in
words, iron, 208 x 121 cm
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Renan Teles

Sao Paulo, SP, 1986 // Vive e trabalha
em S&o Paulo, SP // Indicado ao Prémio
PIPA 2021

Séao Paulo, Brazil, 1986 // Lives and
works in S&o Paulo, Brazil / PIPA Prize

2021 nominee
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Renan Teles is an afro-indigenous visual artist born in S&o Paulo

- Brazil. Photography is the main tool and source of his creative
process, playing a massive part in his research and experimental
studies in image as narrative and an instrument for relational art.
As a result, Renan Teles has distinctive series of works materialized
in photography, painting and other media.

“226 offline views e contando”, 2019, da série Webcasting/LiveStreaming,
fotografia, jato de tinta sobre papel de algod&o, 60 x 80 cm // “226 offline views e
contando” 2019, from the series Webcasting/LiveStreaming, photography, inkjet

on cotton paper, 60 x 80 cm

“Untitled-1872.tif", 2021, da série Afrofuturismo, fotografia procedural, jato de
tinta sobre papel de algod&o, 220 x 110 cm // “Untitled-1872.tif", 2021, from the
series Afrofuturismo, procedural photography, inkjet on cotton paper, 220 x 110 cm

“Pesquisei Africa num site porné #3”, 2021, 6leo sobre tela, 80 x 100 cm //
“Pesquisei Africa num site porné #3” 2021, oil on canvas, 80 x 100 cm

Renan Teles é artista visual afroindigena. Nasceu e vive em
ltaguera, S&o Paulo - SP. Seu trabalho tem como principal fonte e
ferramenta no processo criativo a fotografia. A partir dela, estuda
e experimenta a criacdo de imagens narrativas e seu potencial
como instrumento para a arte relacional. Como resultado possui
séries bastante distintas, materializadas em fotografia, pintura e

outros meios.

“Diaspora”, 2019, da série Esmeraldas néo é Cohab porque tem elevador, fotografia,
jato de tinta sobre papel de algod&o, 90 x 115 cm // “Diaspora”, 2019, from the series
Esmeraldas néo é Cohab porque tem elevador, photography, inkjet on cotton

paper, 90 x 115 cm

premiopipa.com // pipaprize.com
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Ricardo Alves

Rio Claro, SP, 1988 // Vive e trabalha
em S&o Paulo, SP // Indicado ao Prémio
PIPA 2021

Rio Claro, Brazil, 1988 // Lives and
works in S&o Paulo, Brazil / PIPA Prize

2021 nominee
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Ricardo Alves’ pieces are created from a variety of initial desires
and ways of materializing images through painting. Sometimes
they start with photographic references; other times with
imagined drawings or observations of reality; or also with the
reformulation of previous works. Paintings accomplished after
elaborate planning stand alongside those initiated with no
direction whatsoever, multiplying and reflecting their existential
meanings.

“Relampago”, 2021, 6leo sobre tela, 18 x 24 cm // “Lightning”, 2021, oil on canvas,
7.08x9.44in

Os trabalhos de Ricardo Alves sdo construidos a partir de

uma variedade de desejos iniciais e formas de materializar
imagens através da pintura. As vezes comecam por referéncias
fotograficas, outras por desenhos imaginados ou de observacao
da realidade, ou ainda, pela reformulacdo de trabalhos anteriores.
Pinturas realizadas a partir de um elaborado planejamento prévio
e pinturas iniciadas sem rumo algum convivem lado a lado,
multiplicando e refletindo seus sentidos existenciais.

“Ultra Deep Field falhado”, 2015, éleo sobre tela, 110 x 110 cm // “Failed Ultra Deep
Field”, 2015, oil on canvas, 43.3 x 43.31n

“Langamento falhado (Rocket explosion) versao desenho rosa”, 2018, 6leo sobre
tela, 90 x 90 cm // “Failed launch (Rocket explosion) pink drawing version”, 2018,

oion canvas, 35.4 x35.4in

“Caderno”, 2021, acrilica e 6leo sobre tela, 180 x 140 cm // “Sketchbook”, 2021,

acrylic and oil on canvas, 70.8 x 55.1in

premiopipa.com // pipaprize.com
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Rubiane Maia

Caratinga, MG, 1979 // Vive e One of the main names of the contemporary production of
trabalha entre Vitéria, ES, e Londres, Visual Arts in Espirito Santo emerged at the beginning of 21st
Reino Unido // Matias Brotas Arte century. This is an artist who experiments life as an artwork and
Contemporanea, Vitéria, ES // Indicada ~ ViC€ versa. Someone whose time of creation activates certain
ao Prémio PIPA 2017 e 2021 micro-politics of delicacy, questioning the use of the body

in art and in everyday life and encouraging the expulsion of
the current ways of functioning so that life is lived through an
intensely affected body. Lindomberto Ferreira Alves, researcher, art critic

Caratinga, Brazil, 1979 // Lives and
works between Vitéria, Brazil, and
London, UK // Matias Brotas Arte and independent curator
Contemporanea, Vitéria, Brazil // PIPA

Prize 2017 and 2021 nominee

- Um dos nomes centrais da
produg¢do contemporanea
em Artes Visuais no Espirito
Santo, surgidos no comeco

= do século XXI. Trata-se de

uma artista que toma a

vida como experimento da

obra e vice-versa. Alguém

cujo tempo da criacdo ativa
uma certa micropolitica da
delicadeza, com o objetivo
de propor questdes sobre
0S Usos do corpo na arte

e no cotidiano que incitem

o desencarceramento dos

modos de funcionamento

vigentes da vida, a fim de que

.z_
-

“Dissolugdes I”, 2021, fotografia, dimensées varidveis // “Dissolutions 1", 2021, esta seja vivida através de um
photograph, variable dimensions corpo intensamente afetado.
Lindomberto Ferreira Alves,

“Escuta”, 2019, objeto intuitivo, escultura em aluminio, ferro galvanizado e tubode ~ Pesquisador, critico de arte e curador

plastico, 35 x 140 x 45 cm, aproximadamente 10 quilos // “Listening”, 2019, intuitive ~ ndependente
“Minha Bateria esta Fraca e esta ficando Tarde”, 2020, documentério experimental, duragéo de 27 minutos, still de video. object, aluminium sculpture, galvanised iron and plastic tube,

Trabalho realizado em colaborag@o com Tom Nébrega, BR // “My Battery is Low and it's getting Late”, 2020, experimental 35 x 140 x 45 cm, approximately 10 kilos

documentary, 27 minutes, video still. Work made in collaboration with Tom Nébrega, BR

“Sem titulo”, 2021, fotografia, dimensd&es varidveis. Trabalho realizado em

colaboragdo com Tian Maia Vason // “Untitled”, 2021, photograph, variable

dimensions. Work made in collaboration with Tian Maia Vason
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Sara Nao Tem Nome

Contagem, MG, 1992 // Vive e trabalha
em Belo Horizonte, MG // Indicada ao
Prémio PIPA 2021

Contagem, Brazil, 1992 // Lives and
works in Belo Horizonte, Brazil // PIPA
Prize 2021 nominee

Sara Ndo Tem Nome holds a
bachelor’s degree in Visual
Arts from Fine Arts School
of UFMG. She uses different
languages, such as music,
performance and cinema.
The artist made her first solo
exhibition “Situacdes” in 2019
at MMGV and participated in
the residence programs Poca
(2019), Red Bull Station (2015),
Casa Hermes (2015), Bolsa
Pampulha (2013/2014) and
Encomodo (2011). Her works
are part of the collection of
Museu da Pampulha, Red Bull
Station and Casa do Olhar
Luiz Sacilotto, all of them
located in Brazil.
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“Sobre”, 2019, fotoperformance, 110 x 110 cm // “Over”, 2019, photoperformance,
110 x 110 cm

“Mundo cranio — Terra plena — a cabega da voltas em torno do sol”, 2019,
fotoperformance, 47 x 59 cm // “Skull world — Plane Earth - the head revolves

“Fragil”, 2019, fotoperformance, 80 x 120 cm // “Fragile”, 2019, photoperformance,
80 x120 cm

around the Sun”, 2019, photoperformance, 47 x 59 cm

“Belo Horizonte", 2015, fotoperformance, poliptico, 60 x 90 cm, cada // “Belo

Horizonte”, 2015, photoperformance, polyptych, 60 x 90 cm, each image

Graduada em Artes Visuais
na Escola de Belas Artes

da UFMG. Transita entre

as artes visuais, a musica,

a performance e o cinema.
Fez sua primeira exposicao
individual “Situacdes” em
2019 no MMGV. Participou
das residéncias Poca (2019),
Red Bull Station (2015),

Casa Hermes (2015), Bolsa
Pampulha (2013/2014) e
Encomodo (2011). Suas obras
fazem parte do acervo do
Museu da Pampulha (MG), Red
Bull Station (SP) e Casa do
Olhar Luiz Sacilotto (SP).
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Thainan Castro

Rio de Janeiro, RJ, 1990 // Vive e
trabalha em Rio de Janeiro, RJ //
Quadra, Rio de Janeiro, RJ; Matias
Brotas Arte Contemporanea, Vitéria,
ES e Arte Formatto, S&o Paulo, SP //
Indicado ao Prémio PIPA 2021

Rio de Janeiro, Brazil, 1990 // Lives
and works in Rio de Janeiro, Brazil //
Quadra, Rio de Janeiro; Matias Brotas
Arte Contemporanea, Vitéria and Arte
Formatto, S&o Paulo, Brazil // PIPA

Prize 2021 nominee

“Outro Lado”, 2020, grafite, carvao e

acrilica sobre papel algodao,

80 x 60 cm // “Other Side”, 2020,
graphite, charcoal and acrylic paint on
cotton paper, 80 x 60 cm

“Alvorada”, 2020, grafite, carvéo e
acrilica sobre papel algodao,

100 x 80 cm // “Dawn”, 2020, graphite,
charcoal and acrylic paint on cotton
paper, 100 x 80 cm

240 institutopipa.com

Thainan’s investigation talks about memory: the unfolding of his
drawing process through a physical recovery after an accident
that temporarily took away his movements, the search for
ordinary moments and objects around the city, places he passes
by, and memories of other moments once lived. He seeks to
rescue reminiscences in order to create a playful and nostalgic
universe, worn out by time. The artist revisits stories that can
also resonate with other people, inviting the viewer to create
particular relationships with the work, as part of those moments.

A investigacdo de Thainan fala sobre memoaria: o desdobrar do
seu processo de desenho através da recuperacao fisica depois
de um acidente que Ihe tirou temporariamente os movimentos,
da busca de instantes e objetos ordinarios pela cidade, dos

lugares que passa, e lembrancas de outros momentos ja vividos.

Procura resgatar reminiscéncias de modo a criar um universo
ludico e nostalgico, desgastado pelo tempo. O artista revisita
em si histdrias que possam conversar também com outras

pessoas, convidando o espectador a criar relacdes particulares

com a obra.

“Ensaio de verao” 2021, carvao e
acrilica sobre tela, 160 x 80 cm //
“Summer Essay”, 2021, charcoal and
acrylic paint on cotton paper,

160 x 80 cm

“Fo6lego”, 2021, carvdo e acrilica sobre
tela, 230 x 110 cm // “Breath”, 2021,
charcoal and acrylic paint on canvas,
230 x 110 cm
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Victor Galvao

Belo Horizonte, MG, 1994 // Vive e
trabalha em S&o Paulo, SP // Indicado
ao Prémio PIPA 2021

Belo Horizonte, Brazil, 1994 // Lives
and works in Sao Paulo, Brazil // PIPA

Prize 2021 nominee

F_‘ [V T TR “um” 2017, video a partir de negativos
L §

. . 35mm, 4'00” // “um”, 2017, video made
_r from 35mm photo negatives, 4'00”
-
“da série Arquipélago”, 2019, fotografia
“Correspondéncia” 2020, com | . 35mm, impresséo em papel de
Randolpho Lamonier, video, 703" . ] algodéo, 150 x 100 cm // “Arquipélago
// “Correspondéncia”, 2020, with ;

series”, 2019, 35mm photograph, print

Randolpho Lamonier, video, 7'03 on cotton paper, 150 x 100 cm

“Sci-Fi-Del-Rey, ou Essa cidade

nio era uma utopia ecossocialista Victor Galvdo works between the gallery, the cinema theater and

imaginada por Ursula Le Guin”, musical composition, regarding time as his main subject matter.

2021, fotografias e livro digitalizado, Time understood both as a sociopolitical dynamism and as an

impress&o em papel de algodéo, entropic phenomenon. His researches are structured by written

100 x 100 cm // “Sci-Fi-Del-Rey, ou language, from histori;al r.“nater.ialism to dystopian literature. Victor Galvao trabalha entre a galeria, a sala de cinema e a
Essa cidade ndo era uma utopia Frequehtly portrayed in h|§ projects are scenes' of urban and composicao musical, tendo como principal interesse de seus
ecossocialista imaginadapor Ursula  Ndustrial landscapes, vestiges of the progress ideclogy and projetos o tempo, entendido como dinamismo politico-social
Le Guin”, 2021, photographs and remains of a decaying modern project. Different materialities

e como fendmeno entrdépico. Suas pesquisas se estruturam
principalmente pela linguagem escrita, do materialismo histdrico
a literatura distdpica. Cenas de paisagens urbanas e industriais,
as marcas da ideologia do progresso e as herancas de um projeto
decadente de modernidade sdo recorrentes em seus projetos, em
fotografia quimica, video analdgico e imagem digital.

come from processes such as chemical photography, analog
video and digital image.

digitized book, print on cotton paper,
100 x 100 cm
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O Instituto,

a Colecao e o Prémio
The Institute,

the Collection

and the Prize

Lucrécia Vinhaes

Roberto Vinhaes
Fundadores do Instituto PIPA
Founders of PIPA Institute

Luiz Camillo Osorio
Curador do Instituto PIPA
PIPA Institute curator

“From lack of rest, our
civilization is ending in a
new barbarism. Never have
the active, which is to say
the restless, people been
prized more. Therefore, one
of the necessary correctives
that must be applied to the
character of humanity is a
massive strengthening of the
contemplative element”.

"

passage from “Human, All Too Human”,

by Friedrich Nietzsche

We have continued to

make new acquisitions and
commissions, always from
artists who have taken part in
the PIPA Prize.
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The PIPA Institute was created in 2009 from the desire to contrib-
ute to the third sector, specifically the poorly funded visual arts
segment. Initially, its role was to coordinate and ensure the sustain-
ability of the PIPA Prize, first held in 2010, incorporating elements
that could inject increased cultural vigor into the short-lived award
season, including a catalogue of all the nominated artists every
year, an online award and a website containing video interviews,
works, texts and artists’ biographies and résumés. These activities
expanded the prize in a variety of directions, giving it a yearlong
presence and helping contemporary artists, especially ones living
outside the Rio/S&o Paulo hub, to gain greater visibility inside and
outside the country. Eleven years on, it is fair to say that the PIPA
Prize website has become an important research platform for any-
one keen to find out more about Brazilian art. The fact that it is in
two languages means it is consulted regularly by researchers, cur-
ators and collectors from around the world. Alongside the pages
on each of the over 500 artists to have taken part in the twelve
annual prizes, the website has a variety of content, including a cul-
tural calendar, curatorial texts written especially for the website
and videos and podcasts on subjects related to contemporary art.
Part of this content will likely migrate to the PIPA Institute, which
is expanding its work with more acquisitions and commissions, as
well as extra actions like the PIPA at Home (PIPA em Casa) award,
created in response to the early days of the Covid 19 pandemic.

Since 2016, the PIPA Institute has been curated by Luiz Camillo
Osorio. We have begun to build up a collection around the work
of PIPA Prize artists and drawing on the umbrella concept of dis-
placement - a word with many definitions. Essentially, it has to do
with the movement of people, objects, and living beings from one
place to another. This may be spontaneous or forced. There is a
sense of urgency and a need for invention associated with dis-
placement - between countries, bodies, sexuality, identity, and
artistic languages and supports. In this sense, with so much able
to fit into this concept, shining a light on the problems and chal-
lenges of our time, it allows us to bring together works by artists
that represent what is being done in these early years of the new
millennium.

Alongside art by the PIPA Prize winners until 2020 and acquisi-
tions made over these last few years, we also commission artists to
complete works in progress that they are keen to pursue, incorpor-
ating it into the PIPA Institute collection. Over the last four years,
we have held exhibitions based on part of the institute’s collection,
loaned artworks to other institutions and undertaken other activit-
ies necessary for the running of the PIPA Prize.

O Instituto PIPA foi criado em 2009 pela vontade de contribuir
para o terceiro setor, optando pelo pouco apoiado segmento
das artes visuais. Inicialmente seu papel era o de coordenar e dar
sustentabilidade ao Prémio PIPA, cuja primeira edicdo ocorreu
em 2010, incorporando elementos que dessem vigor cultural a
efeméride da premiacédo, tais como a producdo de um catdlogo
com todos os artistas indicados a cada ano, uma premiacao online
e um site com paginas contendo video-entrevistas, trabalhos, tex-
tos, biografias e curriculos de todos os artistas. Estas atividades
expandiam o Prémio em varias direcdes, fazendo-o acontecer ao
longo do ano e contribuindo para que os artistas contemporaneos,
especialmente aqueles que vivem e trabalham fora do eixo Rio/
S&o Paulo, tivessem mais visibilidade, aqui e fora do pais. Pode-
se dizer, depois de 11 anos, que o site do Prémio tornou-se uma
plataforma de pesquisa relevante para quem quer conhecer mais
a arte brasileira. Por ser bilingue, é consultada assiduamente por
pesquisadores, curadores e colecionadores internacionais. Além
das paginas de cada um dos mais de 500 artistas participantes
nas 12 edi¢cdes, o conteudo do site € amplo, incluindo agenda cul-
tural, textos curatoriais exclusivos, videos e podcasts de assuntos
relacionados a arte contemporanea. Parte desse conteldo devera
migrar para o Instituto, que estd desdobrando suas atividades com
mais aquisicdes, comissionamentos e acdes extras como a premi-
acdo PIPA em Casa, criado em resposta ao momento inicial da
pandemia da Covid 19.

Desde 2016, a curadoria do Instituto ficou a cargo de Luiz Camillo
Osorio. Comecamos a desenvolver uma colecdo focada nos artis-
tas do Prémio PIPA, tendo na nocdo de Deslocamento um conceito
guarda-chuva norteador. O “deslocamento” tem muitas defini¢cdes.
Trata da movimentacdo de pessoas, objetos, seres vivos, de um
lugar para outro. Pode ser espontaneo ou forcado. Had um sentido
de urgéncia e uma necessidade de invencao associados aos deslo-
camentos - entre paises, corpos, sexualidade, identidade, suportes
e linguagens artisticas. Nesta medida, cabendo muita coisa sob
esse conceito, explicitando problemas e desafios de nosso tempo,
ele nos permite reunir trabalhos de artistas que representam o que
vem sendo feito neste comec¢o de milénio.

Além das obras dos vencedores do Prémio até 2020 e de aqui-
sicbes feitas ao longo destes Ultimos anos, pudemos também
comissionar artistas para desenvolverem trabalhos que estavam
em processo e gue interessava-lhes levar adiante, bem como per-
mitir ao Instituto incorpora-los a sua colecdo. Ao longo dos Ulti-
mos 4 anos, fizemos algumas exposicdes com parte do acervo do
Instituto, emprestamos alguns trabalhos para mostras de outras
instituicdes, além de seguirmos com as demais atividades ligadas
ao Prémio.

“Por falta de repouso, nossa
civilizagdao caminha para uma
nova barbarie. Em nenhuma
outra época os ativos, isto é,
os inquietos, valeram tanto.
Assim, pertence as corregdes
necessdrias a serem tomadas
quanto ao carater da
humanidade fortalecer em
grande medida o elemento
contemplativo”.

trecho do livro “Demasiado Humano”
de Friedrich Nietzsche

llé Sartuzi
“sem titulo (vedetes)”, 2017, mascara

de latex, pedestal de microfone, ferro,
servomotor, arduino, projetor, dimensdes

variaveis, vista da instalagao na exposigao

‘ruidos e auséncias continuos”, Galeria
Sancovsky, Sdo Paulo, SP // “untitled

(vedettes)”, 2017, latex mask, pedestal, iron,

servomotor, arduino, projector, variable

dimensions, installation view at the

‘ruidos e auséncias continuos” exhibition,

Galeria Sancovsky, Sdo Paulo, Brazil

Viemos realizando novas
aquisicdes e comissionamentos,
sempre tendo como base
os artistas participantes do
Prémio PIPA.
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Maxwell Alexandre

“Sem Titulo”, 2020, graxa, latex,
acrilica, grafite e carvao sobre papel
pardo, 80 x 36,5 cm // “Untitled”, 2020,
liquid shoe polish, latex, acrylic,
graphite and charcoal on brown craft
paper, 80 x 36,5 cm

Renata Felinto

video-instalagdo com o registro de

trés performances “Axé, Marias!”,
2017-2019, Crato, CE, foto de Jaqueline
Rodrigues // video-installation, with
the recording of three “Axé-Marias”

performances, 2017-2019, Crato, Brazil,

photo by Jaqueline Rodrigues
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Romy Pocztaruk was one of the finalists in 2018, and we were
keen to include some of her work in the PIPA Institute collection.
However, it was only in 2021 that we were able to acquire a set of
her works. Specifically, we chose photographs from three different
series. Five of the photographs are from the A d/tima Aventura,
Fordlandia [The Final Adventure, Fordlandia] series, which reveals
the artist’s journey along parts of the Trans-Amazonian highway.
Stretching almost four thousand kilometers, the highway was be-
gun in the 1970s under the military government, but it remains un-
finished. Pocztaruk captures the symbolic and material vestiges of
the pharaonic, utopian and jingoistic project that was so quickly
doomed to neglect and oblivion. We also acquired one photo-
graph from her Bombrasil series, shown at the PIPA 2018 final-
ists’ exhibition, which consists of a photographic investigation of
Brazil’'s nuclear weapons development project during the military
dictatorship, with images of the Angra dos Reis nuclear power
plants. And finally, there is one photograph from the Red Sand
series, which depicts the steel platforms that make up the Maunsell
Sea Forts erected off the southeastern coast of England in 1942
to provide support and protection for the British army during the
Second World War.

In 2020 we were introduced to the work of Yukie Hori, who we
asked to show us her other available artworks. She told us about a
project she was doing together with Inés Bonduki: while Bonduki
would take photographs on nighttime walks around S&o Paulo, Hori
would photograph a sunny day in Tokyo’s Ueno Park. Following on
from this simple daily procedure on opposite sides of the planet,
Hori and Bonduki exchanged pictures taken from March 2018 to
June 2020, enabling them to contrast dichotomic times: summer
nights in Brazil with winter days in Japan; daytime in Brazil in the
Fall with nighttime in Japan in the Spring. The commissioned and
acquired work De noite penso no dia, de dia penso na noite / &
BAEEW BlII&Z=E S (Yoru ha hiru wo omoi, hiru ga yoru wo omou)
[At Night | Think of the Day, by Day | Think of the Night] reveals po-
tential or improbable dialogues in poetic juxtapositions of diverse
everyday images: gazes, places, climates, subjects, lights. The final
work composed of a set of ten kakejikus (hanging scrolls tradi-
tionally used in Japan to display paintings or calligraphy) arrived
in time to be included in the Institute’s exhibition at Paco Imperial,
Rio de Janeiro, making its way from Japan via Portugal and S&o
Paulo.

Each winner of the PIPA Prize 2020 donated one work to the
Institute. Maxwell Alexandre gave one from his Pardo é Papel
[Brown is Paper] series. We decided that the collection would be
enriched if it had more works from the same series to form a set,
so we acquired three more. The Rio-based artist started the series
in 2017 when he began experimenting with brown paper. In the
process, besides noting its aesthetic potential, he perceived the

Romy Pocztaruk foi uma das finalistas do Prémio PIPA 2018, e des-
de entdo pensamos em adquirir obras da artista para o Instituto,
porém so agora, em 2021, adquirimos um conjunto de trabalhos da
artista. As obras escolhidas foram fotografias de trés diferentes sé-
ries. Cinco fotografias da série A Ultima Aventura, Fordlandia, que
revela a jornada de Romy por partes da rodovia Transamazdnica
de quase quatro mil quildmetros. Esta comecou a ser construida
durante o governo militar na década de 70 e ainda hoje encontra-
-se inacabada. A artista registra os vestigios materiais e simbolicos
do projeto faradnico, utdpico e ufanista, rapidamente fadado ao
abandono e ao esquecimento. Uma fotografia da série Bombrasil,
apresentada na exposicdo dos finalistas do PIPA 2018, uma inves-
tigacdo fotografica acerca do projeto de desenvolvimento arma-
mentista nuclear durante a ditadura militar no Brasil, com imagens
das usinas nucleares de Angra dos Reis. Uma fotografia da série
Red Sand, em que registra as plataformas de aco que fazem parte
dos Fortes Maunsell, construidos no mar do sudeste da Inglaterra,
em 1942, para servir de apoio e protecdo ao exército britdnico du-
rante a Segunda Guerra Mundial.

Conhecemos o trabalho de Yukie Hori em 2020, e pedimos que
ela nos mostrasse as obras disponiveis. A artista nos falou de um
projeto em dupla que estava em andamento com Inés Bonduki.
Enguanto Inés tirava fotos em caminhadas noturnas por Sdo Paulo,
Yukie fotografava um dia ensolarado no parque Ueno, em Toquio.
Seguindo esse simples procedimento didrio em lugares opostos do
planeta, Inés e Yukie trocaram imagens de marco de 2018 a junho
de 2020, permitindo o encontro de temporalidades dicotdmicas:
noite de verdo brasileira e dia de inverno japonés, dia brasileiro de
outono e noite de primavera japonesa. A obra comissionada e ad-
quirida, De noite penso no dia, de dia penso na noite / RIFB% BN
BIIEEES (Yoru ha hiru wo omoi, hiru ga yoru wo omou), revelou
didlogos visuais possiveis ou improvaveis em justaposicdes poé-
ticas de imagens de cotidianos diversos: olhares, lugares, climas,
assuntos, luzes. O trabalho final composto por um conjunto de dez
kakejikus (rolos suspensos, suporte tradicional para pintura ou cali-
grafia japonesa) chegou a tempo de ser apresentado na exposicao
do Instituto, depois de sair do Japao, passar por Portugal, chegar a
S&o Paulo, para finalmente ser entregue no Paco Imperial.

Os artistas vencedores do Prémio PIPA 2020 doaram, cada um,
uma obra para o Instituto. Maxwell Alexandre doou um trabalho
da série Pardo é Papel. Achamos que enriqueceria a colecdo ter
outros trabalhos da série formando um conjunto, entdo adquiri-
mMos outros trés. A série Pardo é Papel teve inicio no atelié do artis-
ta carioca em 2017, guando comecou a experimentar com o papel
pardo. Nesse processo, além da estética potente, Maxwell perce-
beu o ato politico e conceitual que estava articulando ao pintar
corpos negros sobre a superficie, uma vez que a ideia de “cor”
parda foi usada durante muito tempo para velar a negritude. O

Romy Pocztaruk

“Red Sand I", 2011, fotografia digital
impressa em papel algodéao, 110 x 165
cm // “Red Sand I, 2011, inkjet printing
on cotton paper, 110 x 165 cm

“BOMBRASIL", 2017, fotografia digital
impressa em papel fotografico,

6 painéis, 130 x 215 cm cada //
“BOMBRASIL", 2017, digital photograph
printed on photographic paper, 6
panels, 130 x 215 cm each

“A altima aventura, Fordlandia IX",
2011, fotografia digital, impresséo em
papel algodéo, 110 x 165 cm // “A altima
aventura, Fordlandia IX", 2011, digital
photography, printing on cotton paper,
110 x 165 cm
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llé Sartuzi

“Queda”, 2021, video HD, som, cor,
12'20" // “Fall”, 2021, HD video, sound,
colour, 12'20"

“Worstward Ho!", 2020, video HD, cor,
som, 6'46” // “Worstward Ho!”, 2020, HD
video, colour, sound, 646"

“Sem titulo (videogame Glitch)”, 2018-
2019, video HD, cor e som, 05'46" //
“Untitled (videogame Glitch), 2018-
2019, video HD, color and sound, 05'46”
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political and conceptual act he was articulating by painting black
bodies on this surface, since the idea of the “color” brown was
used for a long time to conceal blackness. Maxwell Alexandre has
presented works from this series in several exhibitions at import-
ant institutions in Brazil and elsewhere.

In 2021, the PIPA Prize changed tack to focus on artists with no
more than ten years since their first exhibition. One other change
to its rules was that the winners would not donate any works. The
reasons behind these changes included a desire to strengthen
the PIPA Institute itself and to spread our limited resources more
widely, giving us greater freedom to decide what to include in
the collection, what to commission and exhibit, and what other
projects to pursue aside from the prize itself.

In this same year, the PIPA Institute showed interest in acquiring
works by several artists who drew our attention when they were
nominated for the twelfth year of the prize. Some of these acquis-
itions have since been completed. These include three videos and
one installation by llé Sartuzi, one of the five winners of PIPA 2021.
His installation vedetes [divas] consists of a latex mask face ma-
nipulated by a visible mechanical device, upon which are projec-
ted mouths that move out of synch with its own movements. As
Sartuzi explains, “vedetes is articulated in logics of surfaces, seek-
ing to lay bare how superficial (lacking in profundity) the image
is, which is what divas (vedetes) actually are. However, the work
retains a level of ambiguity by presenting these images as sur-
face, deformed by the repetitive machine-like movement, while at
the same time drawing in the observer with the popular images of
these figures, their lips and their charm before the cameras”.

Another young artist nominated for the first time for the PIPA Prize
in 2021 was Ana Frango Elétrico, a multimedia artist who moves
between visual arts, poetry and music. The PIPA Institute has ac-
quired an acrylic painting on canvas and three prints on velvet that
emerged from rhythmical musical thinking related to standardiza-
tion and programming. In the case of these three works, the artist
aims to exploit the velvet to obtain texture and plasticity, instilling
a sense of dizziness and a magnetic or sound wave by disarran-
ging or skewing common symbols and shapes.

We will continue to acquire works by artists who are part of
the history of PIPA for our collection, whatever year they took
part in it.

artista ja apresentou trabalhos da série em diversas exposicdes no
Brasil e no exterior em importantes instituicdes.

Em 2021, o Prémio PIPA mudou seu foco, sendo direcionado para
artistas com no maximo dez anos de sua primeira exposicdo. Uma
das alteracdes nas regras do Prémio foi a decisdo de que ndo ha-
veria doacdo de trabalhos por parte dos vencedores. Entre os mo-
tivos que nos levaram a essas alteracdes estdo o fortalecimento
do prdéprio Instituto e uma maior distribuicdo dos recursos, permi-
tindo mais liberdade e disponibilidade para formacdo da colecdo,
escolha de comissionamentos, exposicdes e outros projetos para
além do Prémio.

Ja em 2021, o Instituto demonstrou interesse em adquirir obras de
varios artistas que chamaram nossa atencdo ao serem indicados
para a décima segunda edicdo do Prémio. Até o momento da pu-
blicacdo deste catdlogo, algumas aquisicdes ja foram concluidas.
Entre elas, 3 videos e uma instalacdo de llé Sartuzi, um dos cinco
Artistas Selecionados como vencedores de 2021. A instalacdo in-
titulada vedetes consiste em um rosto formado por uma masca-
ra de latex com articulacdo mecanica aparente, onde sdo feitas
projecdes descompassadas de bocas. I1é explica que: ‘vedetes’, se
articula em loégicas de superficies, buscando explicitar a imagem
engquanto superficialidade (sem profundidade), que é a condicdo
mesma das vedetes. Todavia, a obra guarda uma ambiguidade de
apresentar essas imagens enguanto superficie, deformadas pelo
movimento maaguinal-repetitivo e, ao mesmo tempo, seduzir o ob-
servador com as imagens mesmas do consumo dessas figuras, de
seus labios e seu charme frente as cameras”.

Uma outra jovem artista, indicada pela primeira vez no PIPA 2021,
foi Ana Frango Elétrico, uma artista multimidia que transita pe-
las artes visuais, poesia e musica. O Instituto adquiriu uma pintura
acrilica sobre tela e trés estampas. Sdo impressdes sobre veludo
que surgem a partir de um pensamento ritmico musical relaciona-
do com padronizacdo e programacado. No caso dessas trés obras,
Ana visa obter textura e plasticidade a partir do veludo, tentando
propor uma vertigem e onda magnética ou sonora a partir da de-
sordem ou leve assimetria de simbolos e formas comuns.

E continuaremos adquirindo para o acervo
obras de artistas que fazem parte da histéria do Prémio,
independente da edi¢do participada.

Gé Viana

“Sobreposigao da Histoéria”, 2019,
plantacao de cana no Jaca, Jardim
Canadd, MG. Jamaicanos cortando
cana (1880). Lambe-lambe em sacos de
rafia, 160 x 200 cm [doagéo da artista]
// “Sobreposigao da Histéria”, 2019,
sugar cane plantation at Jaca, Jardim
Canada, MG. Jamaicans cutting sugar
cane (1880). Street posters in raffia
sacks, 160 x 200 cm [artist donation]

Randolpho Lamonier
“Cancoes para uma semente”, 2021,
costura, bordado e aplicagdes de
migangas sobre tecido e cordas,

65 x 75 cm [doagéo do artista] //
“Cancoes para uma semente”, 2021,
sewing, embroidery and beads
applications on fabric and ropes,
65 x 75 cm [artist donation)]
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In the exhibition held by the Institute this year at Paco Imperial,
running parallel to the Prize exhibition, works by other artists from
the collection were presented, including Aleta Valente, Ana Paula
Oliveira, André Grifo, Barbara Wagner, Daniel Beerstecher, Elias
Maroso, Isaias Sales (Ibd Huni Kuin) and Jaider Esbell, as well
as the aforementioned Ana Frango Elétrico, Yukie Hori and Inés
Bonduki.

By September 2021, the PIPA Institute collection had 145 works
and 225 pieces (the difference between the numbers is because
some of the works are made up of more than one piece, either
donated by the artists or acquired). The complete collection can
be viewed on the institute’s website at: http://www.institutopipa.
com/pt/colecao-de-arte/.

Na exposicdo que o Instituto apresentou este ano no Paco Imperial,
em paralelo a exposicdo do Prémio, trabalhos de outros artistas da
colecdo foram apresentados, como de Aleta Valente, Ana Paula
Oliveira, André Grifo, Barbara Wagner, Daniel Beerstecher, Elias
Maroso, Isaias Sales (Iba Huni Kuin), Jaider Esbell, além das ja
mencionadas Ana Frango Elétrico, Yukie Hori e Inés Bonduki.

Até setembro deste ano, o acervo do Instituto contava com 145
obras e 225 pecas (a diferenca no numero se da pois algumas
obras s&o constituidas de mais de uma peca, tanto recebida em
doacdo dos artistas como via aquisicdes). A colecdo completa
pode ser vista online no site do Instituto - http://www.institutopi-
pa.com/pt/colecao-de-arte/.

Vista da exposigéo // Exhibition view

Ana Frango Elétrico

“Te acompanhei nesse xadrez I", 2021,
impresséo em veludo, 1/1, 100 x 100 cm
// “1 Was With You During This Chess

Match I”, 2021, print on velvet, 1/1,

80 x 80 cm
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Yukie Hori e Inés Bonduki

‘De noite penso no dia, de dia penso
nanoite / RIFBZEL, RIIRZRES
(Yoru ha hiru wo omoi, hiru ga yoru
wo omou)”, fotografia digital, pigmento
mineral sobre Kozo White (110g/m2) e
madeira, 43 x 160 cm (cada) //

‘De noite penso no dia, de dia penso
nanoite / RIZBEZ B, RIITERES
(Yoru ha hiru wo omoi, hiru ga yoru
wo omou)”, digital photograph, pigment
on Kozo White (110g/m2) and wood,

43 x 160 cm (each)
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The PIPA Prize is therefore just one part of the broader scope
of work undertaken by the PIPA Institute, which includes its re-
search platform, critical content, collection, exhibitions, acqui-
sitions, commissions and projects like PIPA at Home.

It is worth reminding that the PIPA Institute is an independent,
private, not-for-profit institution with limited resources that
receives no funding from tax incentives.

The PIPA Institute stands by the belief that by investing in
Brazilian contemporary art, we may help bring about a more
plural, more integrated, less unequal future.

See you in 2022!

Vista da exposicdo // Exhibition view
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O Instituto quer mostrar que o Prémio PIPA é apenas

parte de um projeto maior que envolve a plataforma de
pesquisa, contetido critico, cole¢cdo, exposi¢coes, aquisi¢coes,
comissionamentos e projetos como o PIPA em Casa.

Vale lembrar que o Instituto PIPA é uma instituicdo privada
independente sem fins lucrativos, sem nenhum beneficio fiscal,
e com recursos limitados.

O Instituto PIPA acredita, acima de tudo, que o investimento na
arte contemporanea brasileira é uma aposta na possibilidade de

um futuro mais plural, mais integrado e menos desigual.

Até 2022!
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Errata - Prémio PIPA 2020

pagina// page 108

O texto “Renata Felinto: Ser (tdo) doce na dureza’, é de autoria de Fabiana Lopes
// The text "Renata Felinto: being (so) sweet in the hardness’, was written

by Fabiana Lopes.

pagina// page 240

O titulo correto da obra “Sem Conserto #20”, de Pedro Victor Brandé&o, na verséo
em inglés é “No Repair #20". O artista é representado pela galeria Portas Vilaseca
e ndo realizou a residéncia ICCo / SP-Arte at Residency Unlimited (USA, 2014).

// The correct title for the work “Sem Conserto #20", by Pedro Victor Brandéo,

in the English version is “No Repair #20". The artist is represented by Portas
Vilaseca gallery, and he did not attend to the residency program ICCo / SP-Arte
at Residency Unlimited (USA, 2014).

Dados Internacionais de Catalogagdo na Publicagéo (CIP)

159
Instituto PIPA.

Prémio PIPA 2021/ Instituto PIPA ; traducdo Rebecca
Atkinson, Joseph John e Verdnica Reis. — Rio de Janeiro :
Instituto PIPA, 2021.

260 p. :il. color.; 25 cm
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ISBN 978-65-88833-01-8
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