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Daria Jaremtchuk (Profa. Dra.-USP/CBHA)

A MINIMAL ART E A POLITICA DE DIPLOMACIA CULTURAL ESTADUNIDENSE NOS ANOS 1960

Guilherme Moreira Santos (Doutorando/Mestre-UnB)

DUAS FACES DO ITAMARATY: ARTES, POLITICAS E O MINISTERIO DAS RELACOES EXTERIORES

Breno Marques Ribeiro de Faria (Doutorando/Mestre-USP)

0S POSTERS POLITICOS DE RUPERT GARCIA

Mauricio Barros de Castro (Prof. Dr.-UERJ)



MESA 5 — p.356

“QUASE-ORAGCAO” E A EXPRESSAO DO SOFRIMENTO COLETIVO ENQUANTO MANIFESTAGAO ARTISTICA
Luis Edegar de Oliveira Costa (Prof. Dr.-UFRGS/CBHA)

MITO ILUSORIO, ENCARNACAO E IMAGEM-SACRIFICIO NA BUSCA POR UMA ICONOGRAFIA POLITICA
Reginaldo da Rocha Leite (Prof. Dr.-UERJ)

O MARTIRIO CiVICO DE JOANA ANGELICA: EPITAFIO DE UMA PINTURA DE FIRMINO MONTEIRO (1886-88)
Nathan Gomes (Mestrando/Graduado-USP)

O TIRADENTES E OS PICA-PAUS

Paulo César Ribeiro Gomes (Prof. Dr.-UFRGS/CBHA)

MESA 6 — p.363

OBJETOS DE TORTURA, COISAS PERTURBADORAS: A ARTE DO ABJETO E OS ARTIFiCIOS DA DOR

Marize Malta Teixeira (Profa. Dra.-UFRJ/CBHA)

IMAGEM, ORNATO E PODER: COMO OPERAM OS SIGNOS DE AUTORIDADE EM MOVEIS HISTORICISTAS?
Lucas Elber de Souza Cavalcanti (Mestrando/Graduado-UFR]J)

AS FORMAS E OS GRITOS DOS LIVROS DE ARTUR BARRIO, MARCELO BRODSKY E MARTA MINUJUM
Daniela Queiroz Campos (Profa. Dra.-UFSC)

SAO PAULO ENTRE CONSUMO E DISTOPIA: ASPECTOS PARA UMA ICONOLOGIA POLITICA E ECOLOGICA
Jens Baumgarten (Prof. Dr.-UNIFESP/CBHA)

MESA 7 - p.371

A IGREJA DE NOSSA SENHORA DO ROSARIO DOS PRETOS E A IGREJA DE SANTO ANTONIO: DOIS CASOS DA
EXPRESSAO DO ESTILO BARROCO EM NATAL (RN)

Fabiola Cristina Alves (Profa. Dra.-UFRN)

JORGE OTEIZA: O CASO DA BASILICA DE ARANZAZU

Lucas Procépio de Oliveira Tolotti (Doutorando/Mestre-USP)

IRMA CORITA, ARTE, ATIVISMO E FE COMO INSTRUMENTOS

Paulo Antonio de Menezes Pereira da Silveira (Prof. Dr.-UFRGS/CBHA)

ANICONISMO REVISITADO: OS NEOPENTECOSTAIS E A DESTRUIGAO DE IMAGENS CATOLICAS

Clara Habib de Salles Abreu (Doutora-UERJ)

MESA 8 — p.379

ANITA GARIBALDI EM BELO HORIZONTE: REPRESENTACGES DO FEMININO EM DISPUTA

Rita Lages Rodrigues (Profa. Dra.-UFMG/CBHA)

FEMINISMOS BRASILEIROS E IMAGENS DE SI: APROPRIACAO DA OBRA “A LIBERDADE GUIANDO O POVO” DE
EUGENE DELACROIX (1830)

Isabela Marques Fuchs (Doutoranda-UFSC)

SOB A LUZ DA ARTE AMAZONICA

Daniella Crespim Villalta (Doutora-UFRJ)

UM JOGO DE GATO E RATO. ARTE E RESISTENCIA NAS GRAVURAS DE F. BRENNAND PARA P. FREIRE

José Bezerra de Brito Neto (Prof. Dr.-UFAPE)

MESA 9 — p.395

A LINGUAGEM MONUMENTAL EM BRECHERET

Andrea Augusto Ronqui  (Doutoranda/Mestre-USP)

MONUMENTO AS BANDEIRAS: ICONOGRAFIAS POLITICAS, INTERVENC@ES E IDENTIDADES EM DISPUTA
Ana de Gusmao Mannarino (Profa. Dra.-UFRJ)

SOMBRAS ICONOCLASTAS: ESTRATEGIAS DE REVISAO DE MONUMENTOS EM OBRAS DE REGINA SILVEIRA
Marco Tulio Lustosa de Alencar (Mestre-UnB)

REFLEXOES SOBRE O MONUMENTAL A PARTIR DA OBRA DE NELSON FELIX

Gabriela Kremer da Motta (Profa. Dra.-UFPEL)

MESA 10 — p.408

FEDE VOLONTA VITTORIA: A PROPAGANDA FASCISTA NA GRANDE EXPOSICAO DE SAO PAULO (1937)
Fernanda Marinho (Doutora/Bibliotheca Hertziana)

MASSIMO CAMPIGLI E A CULTURA MATERIAL ETRUSCA SOB O REGIME FASCISTA

Renata Dias Ferraretto Moura Rocco (Doutora-USP)

A ARTE ITALIANA SOB FASCISMO A PARTIR DA CRITICA DE MARIO PEDROSA

Rodrigo Vicente Rodrigues (Mestrando/Graduado-USP)



ICONOGRAFIA POLITICA ENTRE MONUMENTOS E SELOS AEREOS DO BRASIL NOS ANOS 1920
Vera Pugliese (Profa. Dra.-UnB/CBHA)

SESSAO 5 - O ATELIE COMO REFUGIO - p.419

MESA 1 - p.420

A SOLITUDE DE ZALUAR COMO EXERCICIO EM SEU ATELIE — 20 ANOS DE SILENCIO

Angela Ancora da Luz (Profa. Dra.-UFRJ/CBHA)

O ATELIE COMO ESPAGO DE SOBREVIVENCIA DA MEMORIA

Luisa Martins Waetge Kiefer (Doutora-UFRGS)

DO ATELIE DE ARTISTA AO MUSEU DE ARTISTA: MUSEALIZACAO COMO ATO POLITICO DECOLONIAL
Carolina Ruoso (Profa. Dra.-UFMG)

O ACERVO ARTISTICO DE PAULO GAIAD: QUESTOES PARA UMA HISTORIA DA ARTE CONTEMPORANEA
Thays Tonin (Profa. Dra. UFPel)

Rosangela Miranda Cherem (Profa. Dra.-UDESC)

MESA 2 - p.429

CRIATIVIDADE E RESILIENCIA NA PANDEMIA — CARLOS VERGARA EM SEU ATELIE
Marilene Correa Maia (Profa. Dra.-UFRJ)

PRATICAS DE ATELIE NA ERA DE COVID-19

Cassia Pérez da Silva (Doutoranda/Mestre-USP)

Erico Marmirolli (Mestrando/Graduado-UNISANTOS)

SPACOS DE FABULACAO EM TEMPOS DE PANDEMIA

Jacqueline de Moura Siano (Doutora-UERJ/Pés-Doutoranda-UER]J)

Isabel Almeida Carneiro (Profa. Dra.-UERJ)

O ATELIE E ONDE O ARTISTA ESTA: ARTE E RESILIENCIA EM TEMPOS DE PANDEMIA
Maria do Carmo de Freitas Veneroso (Profa. Dra.-UFMG/ CBHA)

MESA 3 — p.441

LAPSOS NA ROTINA E O TRABALHO RECUPERADO

Maria Izabel Branco Ribeiro (Profa. Dra.-FAAP/CBHA)

O ESTUDIO FOTOGRAFICO DE ALAIR GOMES COMO REINVENCAO DA FLANERIE

Alexandre Santos (Prof. Dr. UFRGS/CBHA)

FERNANDO LINDOTE: QUANDO O ISOLAMENTO PANDEMICO GERA O TURBILHAO E NAO O SILENCIO
Luciane Ruschel Nascimento Garcez (Profa. Dra.-UDESC)

Ana Lucia Beck (Profa. Dra.-UFG)

TICIANO: A PESTE, A PIETA, E O SEU PEQUENO EX-VOTO, COMO UMA SUPLICA DO HOMEM PRIVADO
Tania Cury Carvalho (Doutoranda/Mestre-UNIFESP)

MESA 4 — p.452

MARIO NAVARRO DA COSTA E SUA ATUAGAO ARTISTICA E DIPLOMATICA DURANTE A PRIMEIRA GUERRA
MUNDIAL (1914-1918)

Natalia Cristina de Aquino Gomes (Doutoranda/Mestre-UNIFESP)

DA NATUREZA PARA O ATELIE: ARTISTAS NIPO-BRASILEIROS DURANTE A Il GUERRA MUNDIAL

Ana Paula Nascimento (Pesquisadora Doutora-Museu Paulista-USP/CBHA)

VISCONTI: RESILIENCIA E ESPERANCA

Mirian Nogueira Seraphim (Projeto Eliseu Visconti/CBHA)

ELISEU VISCONTI ENTRE A GUERRA E AS ALEGORIAS

Ana Maria Tavares Cavalcanti (Profa. Dra.-UFRJ/CBHA)

MESA 5 - p.463

WEGA NERY: A CASA-ATELIE COMO REFUGIO

José Augusto Avancini (Prof. Dr.-UFRGS/CBHA)

DILSON DIAS DE ALMEIDA E SEUS ATELIES MAGICIZADOS COMO REFUGIOS DO MUNDO

Carolina Reichert do Nascimento (Doutoranda/Mestre-UFBA)

RTISTAS FRANCESES E O BRASIL COMO REFUGIO: O ATELIE COMO ESPACO DE EXITOS E DESVENTURAS
Elaine Cristina Dias (Profa. Dra.-UNIFESP/CBHA)

HENRIQUE JOSE DA SILVA (1773-1834): RETRATO EM TEMPOS CONVULSOS

Patricia Delayti Telles (Doutora-Universidade de Coimbra)



MESA 6 — 474

HENRI MATISSE: UM MODO DE HABITAR PELOS “PAPIERS DECOUPES”

Yasmin Elganim Vieira (Mestre-UFMG)

O ATELIE CRIATIVO DE SERGIO MACHADO

Marilia Andrés Ribeiro (Profa. Dra.-UFMG/CBHA)

O ESPACO INTERNO: CLOVIS MARTINS-COSTA NA CASA-ATELIE

Neiva Maria Fonseca Bohns (Profa. Dra.-UFPel/CBHA)

MERGULHO EM SOLIDAO COLETIVA: DA SERIE OFELIAS AS REFERENCIAS A PANDEMIA NO BRASIL
Martha Werneck de Vasconcellos (Profa. Dra.-UFRJ)

MESA 7 — p.489

DAS SOMBRAS DE SEGALL: A PRODUGCAO DE LUCY CITTI FERREIRA

Nerian Teixeira de Macedo de Lima (Doutorando/Mestre-UNICAMP)

ON NE PASSE PAS: O ESCULTOR MODESTINO KANTO DIANTE DA GRANDE GUERRA

Alberto Martin Chilon (Prof. Dr.-UFRJ)

UM OLHAR SOBRE OS OFiCIOS DA MADEIRA, ENTRE OS SECULOS XVIII-XIX NO CONTEXTO LUSO-BRASILEIRO
Isabela Torres Rodrigues (Mestre-UNIFESP)

ORIXAS NA PINTURA: ESTRATEGIAS DE SOBREVIVENCIA NO AUTO-EXILIO DE ABDIAS NASCIMENTO

Rodrigo Rafael Gonzaga (Mestrando/Graduado-UFU)

MESA 8 — p.499

OS GONFALONES DE BENEDETO BONFIGLI: QUANDO O PASSADO NOS TOMA DE ASSALTO NO PRESENTE

Sandra Makowieky (Profa. Dra.-UDESC/CBHA)

UMA FEMME DE LETTRES NO ACERVO DO MASP: RETRATO DE CONSTANCE DE LOWENDAHL, POR JEAN-HONORE
FRAGONARD

Angelica Beghini (Doutoranda/Museu da Imigragdo do Estado de Sdo Paulo)

DESOCIDENTALIZAR KANDINSKY: FIGURA E ABSTRACAO COMO UM RETORNO A ARTE ORIGINARIA RUSSSA.
May3 Gongalves Fernandes (Doutoranda/Mestre-UNB)
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APRESENTACAO

Num periodo eivado de incertezas, em que até mesmo as pequenas alegrias cotidianas parecem
ter dado lugar aos pressagios menos alentadores para o futuro da humanidade, os encontros e as
trocas entre pesquisadoras(os) nos incentivam a continuar trabalhando, ainda que nuvens
ameagadoras pairem sobre nossas cabegas inquietas.

E fato inconteste que fomos surpreendidas(os) por uma tempestade que n3o da sinais de cessar,
e que enfrentamos desafios cotidianos que nos obrigam a repensar objetivos, metas, praticas e
linhas de atuagdo, sob pena de perdermos o contato com a realidade avassaladora que coloca em
risco a nossa integridade fisica e mental, rouba nossos entes queridos, subtrai nossos acervos
artisticos e destrdi nossas melhores expectativas familiares e profissionais. A luta da civilizacdo
contra a barbarie, comum durante as guerras, voltou a ser pauta obrigatdria nas dreas de artes e
ciéncias humanas.

Diante destas circunstancias, para o 419 Coloquio do Comité Brasileiro de Historia da Arte, que
acontecera de maneira remota (em funcdo da pandemia de COVID19), a tematica escolhida pelos
membros do CBHA - “Arte em tempos sombrios” - mais do que sublinhar o desalento e a
desesperanga, comporta a nogdo de resisténcia e convoca o conjunto dos nossos pensadores, que
vivem e trabalham nas mais diversas regides do pais, a continuar acreditando na poténcia
transformadora da arte e na busca de superagao das adversidades, que nunca nos foram
estranhas. Este é o momento de identificar problemas, diagnosticar causas, buscar solucdes e
apontar saidas coletivas para os dilemas que nos afligem.

As sessdes aqui propostas abordam tematicas como as relagdes entre arte e as formas de violéncia,
manifesta¢Oes artisticas como espagos de luta, resisténcia e resiliéncia, imagens artisticas que
atuam como dispositivos de denuncia contra os autoritarismos e os preconceitos, e os diferentes
usos dos espacos de trabalho das(os) artistas como estratégias de sobrevivéncia. Tais proposi¢cdes
abordam ndo apenas o periodo em que vivemos e atuamos, mas permitem a reflexao, sob os
angulos delimitados, a respeito de todos os periodos histéricos em que houve pandemias,
catastrofes, censuras, desrespeito a liberdade de expressdo e de opinido, que geraram
importantes mudancgas no curso da vida em sociedade e nas maneiras de pensar e produzir arte.



23 a 27 de novembro de 2021

CADERNO DE RESUMOS

SESSAO 1
ARTE E VIOLENCIAS

Coordenacao: Camila Dazzi (CEFET-RJ/CBHA), Fernanda Pequeno
(UERJ/CBHA) e Niura A. Legramante Ribeiro (UFRGS/CBHA)
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23 a 27 de novembro de 2021

CARLA GUAGLIARDI: A DELICADEZA COMO FORGA POETICA
FERNANDA PEQUENO?,

L Universidade do Estado do Rio de Janeiro / fernandapequeno@gmail.com

RESUMO EXPANDIDO

Propomos abordar as obras da artista contemporanea Carla Guagliardi (Rio de
Janeiro, 1956), utilizando a delicadeza como chave de leitura. Partindo da
fragilidade e da instabilidade, inerentes a todo trabalho de arte, encaramos a
sutileza como poténcia poética. Poderiamos pensar numa politica da
delicadeza? No vocabulario plastico da artista, ela toma delineamentos proéprios,
como uma espécie de reacao as diferentes violéncias - politicas, econémicas,
sociais e institucionais - que operam no Brasil. Podemos abordar a sutileza como
resposta as diversas precariedades que afligem o pais? Sutileza e delicadeza
repercutem afirmativamente nos trabalhos de Guagliardi e alcangam dimensdes
propositivas de grande forca poética.

Entre 1988 e 1993, ela integrou o Visorama, coletivo responsavel pela
recuperagao da atitude questionadora de artistas da década de 1970. O grupo
foi formado no Rio de Janeiro por importantes nomes das artes visuais, entre 0os
guais se destacam: Analu Cunha, Brigida Baltar, Eduardo Coimbra, Jodo Modé,
Rosangela Rennd, Ricardo Basbaum, Valeska Soares, etc. O Visorama
propunha uma posi¢ao néo passiva frente ao circuito, contemplando também a
producéo discursiva.

Ainda que seu trabalho tenha surgido na chamada Geracao 80, as obras de
Guagliardi extrapolam a analise que atrela a producéo artistica da década com
o retorno a pintura. Depois de um periodo de formacao na Escola de Artes
Visuais do Parque Lage, entre os anos 1980 e 1990, em 1997, mudou-se para
Berlim, cidade na qual vive e trabalha. Ela vem realizando exposi¢des individuais
e integrando coletivas no Brasil e na Europa. Sua pesquisa se concentra nas
relacbes entre tempo e espaco, explorando possibilidades escultoricas e
instalativas, e também vem produzindo fotografias, videos e desenhos.

Além da fortuna critica que inclui textos de criticos e curadores nacionais e
internacionais sobre os trabalhos da artista, também embasara a comunicacéo
uma entrevista realizada em 2020, ainda inédita. Como arcabouc¢o teorico,
utilizaremos as analises propostas por Rodrigo Naves em A forma dificil. Mas,
ao contrario do que atesta o critico, a “relutancia em estruturar fortemente os
trabalhos”, ndo faz com que as obras ameacem “ceder a qualquer momento”. De
maneira oposta, inscrevem sua vitalidade justamente nesses espacos simples e
delicados, tais como aqueles dos haicais japoneses.

PALAVRAS-CHAVE:
Carla Guagliardi. Arte contemporanea. Arte brasileira. Delicadeza. Forca poética.

16



IMAGENS:

CARLA GUAGLIARDI: As Parcas e ao Edi, 1995.

Vidro, dgua destilada, um feixe de fios finos de algodéo, um feixe de fios finos de ago, um feixe
de fios finos de cobre e tempo. Técnica mista, dimensdes variaveis, diametro: 35 cm

Fonte: https://www.premiopipa.com/pag/artistas/carla-guagliardi/
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https://www.premiopipa.com/pag/artistas/carla-guagliardi/

CARLA GUAGLIARDI: Opera Il (ou Onde esta o tempo que eu deixei neste espaco?), 2015.

Madeira, cordas elasticas, bloco de gelo com 300 kg e tempo, técnica mista, dimensdes
variaveis.
Fonte: https://www.premiopipa.com/pag/artistas/carla-guagliardi/
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https://www.premiopipa.com/pag/artistas/carla-guagliardi/

CARLA GUAGLIARDI: Mais do que cheia lll, 2012.
Vidro e baldo de latex, 135X60X60cm.
Fonte: https://www.anitaschwartz.com.br/artista/carla-quagliardi/
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23 a 27 de novembro de 2021

CORPOS GROTESCOS E MARGINALIZADOS: O FRANKENSTEIN
CONTEMPORANEO DE PATRICIA PICCININI

YASMIN POL DA ROSA!

L Universidade Federal do Rio Grande do Sul /yasmin.pol@hotmail.com

RESUMO EXPANDIDO

A reflexdo sobre os avancos tecnolégicos no ambito médico tem se tornado uma
tarefa cada vez mais complexa. Diante da acelerada ascensédo da biotecnologia
— que permite a alteracdo biolégica através da manipulacdo do genoma -
guestionamo-nos os limites da busca pela perfeicdo corporal e o0 aumento da
segregacao de corpos desviantes. Se, por um lado, tais altera¢cées permitem o
mapeamento e tratamento de patologias que podem ser evitadas, por outro,
possibilita, também, a escolha de caracteristicas desejaveis para os fetos,
disseminando um sentimento de eugenia. Assim, o corpo desviante torna-se,
paulatinamente, a encarnagdo corporal da diferenca em relacdo a norma
humana basica. A despeito da vigente preocupacdo acerca das implicacdes
éticas envolvidas nos avancos da ciéncia médica, este é um tema ja pensado
por alguns nomes do século XIX, como Mary Shelley, que, de forma sensivel
traduziu todos os anseios diante destas inovacoes. Frankenstein or the modern
Prometeus apresenta um monstro marcado pelo n&o-pertencimento neste
mundo que lhe renega de forma violenta por ser fruto de uma experiéncia
cientifica decepcionante. Contudo, mesmo renegado por carregar consigo o
signo do corpo grotesco, a criatura mostra-se apegada ao seu criador; tal apego
perturba o espectador, pois o revela sensivel ante os problemas mundanos e
evidencia seus sentimentos mais intimos.

Esta série de questionamentos relativos a segregacdo do corpo grotesco
levantada por Mary Shelley sé&o resgatados, repensados e modernizados pela
artista contemporanea Patricia Piccinini. Colocando a luz temas latentes,
Piccinini vale-se de artificios estéticos e uma ampla gama de meios artisticos
para ponderar sobre os dilemas contemporaneos irrompidos pelas mudancas
nas concepcdes entre natural e artificial proporcionados pelos avancos da
biotecnologia. Sua producdo gira em torno da concepcdo de uma série de
criaturas monstruosas, fruto da hibridacdo entre humano, animal e maquina, que,
apesar de repelirem pela aparéncia, atraem o espectador pelo viés afetivo,
dissipando a segregacao destes corpos desviantes. Maximizando os efeitos
emocionais, tanto Shelley quanto Piccinini ocupam-se em apresentar encontros
extraordinarios marcados pela ambivaléncia em relagéo a proliferacédo de novas
tecnologias. Contudo, Shelley volta-se mais para a ousadia do cientista em
interferir na natureza humana, enquanto as criticas de Piccinini voltam-se para o
fato dele ndo ser um bom pai ao renegar sua criagdo pela aparéncia.

Baseada na banalizacdo da segregacéao de corpos anémalos e desviantes — que
pode ser intensificada pelas questdes que circundam os avancos da ciéncia
médica —, esta comunicacdo procurard elucidar o modo como a poética da
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australiana Patricia Piccinini propde novas rela¢cées com os corpos originados a
partir da intervencao tecnologica. A producao de Patricia Piccinini oferece uma
resposta a banalizacdo do mal proposta por Hannah Arendt — a qual vé a
maldade presente ndo apenas em atitudes premeditadas, mas também na
mediocridade do ndo pensar — ao embaralhar o sentimento do publico,
colocando-o a refletir sobre outras facetas que transcendem o corpo
hegemonicamente aceito.

PALAVRAS-CHAVE:
Patricia Piccinini. Frankenstein. Mary Shelley. Biotecnologia.

IMAGENS:

PATRICIA PICCININI: The Young Family, 2002.
Escultura em silicone, fibra de vidro, couro, cabelo humano e madeira compensada, 80 cm X
150 cm x 110 cm.

Fonte: https://www.patriciapiccinini.net/144/33
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PATRICIA PICCININI: The Foundling, 2005.
Escultura em silicone, cabelo humano, poliéster, néilon, 1& e plastico, 66 cm x 41 cm x 37 cm.
Fonte: https://www.patriciapiccinini.net/174/100

PATRICIA PICCININI: Big Mother, 2005.
Escultura em silicone, fibra de vidro, couro, cabelo humano e couro, 175 cm de altura.
Fonte: https://www.patriciapiccinini.net/480/83
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O INDELEVEL INFORME DO MAL: ROUPA PARA SE TRANSFORMAR EM
MONSTRO

LAURA CATTANIY; MUNIR KLAMT?

1 Universidade Federal de Pelotas, Universidade de Brasilia / Ibcattani@gmail.com
2 Universidade Federal do Rio Grande do Sul / munirklamt@gmail.com

RESUMO EXPANDIDO

A presente reflexdo parte da obra Visédo periférica / Cinco conselhos para entrar
em uma sala onde houver uma roupa para se transformar em monstro (2008-
2013), realizada pelo duo de artistas lo, para abordar a ideia do mal como uma
das forcas subjacentes a condicdo humana, e como este é nuclear na
constituicdo de uma obra marcada pela sombra da violéncia como vetor do
inconsciente.

Inspirada em figuras do folclore brasileiro como o Anhanga, descrito por
Goncalves Dias como a origem de todos os males, ou o Mapinguari, criatura
recoberta de pelos negros que tudo devora, inapaziguavel, a obra parte de um
centro escultérico simples e informe: um tecido de pelo sintético, negro e denso,
medindo 130 x 100 cm, que recobre um motor elétrico preso ao chdo. Esse motor
possui uma haste que executa lentos movimentos circulares, ericando de forma
linear o pelo. O conceito de informe bataillano, revisitado por Didi-Huberman,
guia a abordagem dessa obra, que se expande para seu local de inser¢cdo: uma
antiga cela no presidio de Miguelete (Montevidéu, Uy) de aproximadamente 220
x 500 cm, inteiramente pintada de branco e excessivamente iluminada, com 2000
watts, que sO podia ser acessada de pés descalcos, 0 que permite tracar um
paralelo com as questdes de privacdo de sentidos como tortura e carcere
analisadas por Naomi Klein.

Ao fundo da sala ha uma folha preta, com um texto impresso em tinta preta, que
para ser lido exige aproximar-se e ajoelhar-se, tendo as costas aquela pelagem
misteriosa. O texto traz instru¢cdes para como se portar quando entrar em uma
sala onde ha uma “roupa para se transformar em monstro” — o que pode ser
entendido tanto literal quanto simbolicamente, conduzindo a uma gama de
reflexdes sobre a violéncia como pulséo irrefreavel, por meio do conceito de
Lamela, de Jaques Lacan, assim como sua forca historica na propria moldagem
do humano, por meio de autores como Steven Pinker e Jean Delumeau. A obra
da lo, em sua multiplicidade (enquanto instrugdo, ambiente, vestimenta e
entidade ndo-manifesta), permite pensar o mal como uma forca fora do tempo,
gue nao se presentifica apenas nos atos ou medos, mas como uma laténcia
profundamente arraigada no aparelho psiquico humano, estratégia da prépria
natureza e que, assim, manifesta-se ndo apenas como motor de obras de arte,
mas em uma reflexdo sobre o despertar de desejos reprimidos e suas
teratologias.

PALAVRAS-CHAVE:
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Arte Contemporanea. Instalacédo. Mal. Violéncia. Informe.

IMAGENS:

[O: Vis&o periférica / Cinco conselhos para entrar em uma sala onde houver uma roupa para se
transformar em monstro, 2008-2013.

Instalagdo in situ: pelagem sintética, texto impresso em folha A4 preta, motor, haste de
madeira, tinta branca, lampadas hal6genas. Medidas totais variaveis (nesta versao,
aproximadamente 220 x 500 cm).

Versdo apresentada no Espacio de Arte Contemporaneo, Montevidéu, Uruguai.
Colecéo dos artistas. Foto: o.
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[O: Vis&o periférica / Cinco conselhos para entrar em uma sala onde houver uma roupa para se
transformar em monstro, 2008-2013.

Instalagé&o in situ: pelagem sintética, texto impresso em folha A4 preta, motor, haste de
madeira, tinta branca, lampadas hal6genas. Medidas totais variaveis (hesta verséo,
aproximadamente 220 x 500 cm).

Versdo apresentada no Espacio de Arte Contemporaneo, Montevidéu, Uruguai.
Colecéo dos artistas. Foto: o.
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[O: Vis&o periférica / Cinco conselhos para entrar em uma sala onde houver uma roupa para se
transformar em monstro, 2008-2013.

Instalacdo in situ: pelagem sintética, texto impresso em folha A4 preta, motor, haste de
madeira, tinta branca, lampadas halégenas. Medidas totais variaveis (nesta verséao,
aproximadamente 220 x 500 cm).

Verséo apresentada no Espacio de Arte Contemporaneo, Montevidéu, Uruguai.
Colecao dos artistas. Foto: o.
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O ILUSIONISMO TRAUMATICQ EM MAGDALENA ABAKANOWICZ: A
MULTIDAO SEM ROSTOS

CAMILA NADER MARTINS?

" IFCH-Unicamp / camilanader.m@gmail

RESUMO EXPANDIDO

O século XX pode ser apresentado a partir de seus conflitos, ascensao e queda
de governos, o fim da histéria da arte. Quando nos debrucamos sobre a
Polbnia, em especifico, é dificil ndo pensarmos na amplitude dos eventos
politicos, sociais e culturais ocorridos em um curto espago de tempo e que
moldaram a experiéncia artistica de geracdes, estendo-se até os dias atuais.

A artista Magdalena Abakanowicz, nascida em 1930 em Falenty, vivenciou a
invasdo nazista, o Levante de VarsoOvia, o Massacre de Ochota e o governo
soviético. Sua producdo, reconhecida internacionalmente a partir da metade
dos anos 60 e inicio dos 70, transita da tapecaria com os Abakans para a série
Crowd, onde figuras humanas séo representadas a partir de moldes em fibra
téxtil, frequentemente sem rostos e alinhados em filas.

Com diferencas muitas vezes sutis entre si, como altura e forma fisica, a
aparente unidade na representacdo destas multiddes e sua repeticdo - até
1985 existiam mais de duas mil - chama a atencdo. Segundo a artista, era uma
forma de propor o confronto do homem consigo mesmo, com sua soliddo em
meio a uma multiddo. Crowd era uma barreira de protecdo contra outros
homens que a aterrorizavam. Homens cuja prépria historia consiste na
destruicdo e morte sem sentido, sem objetivo, sem uma ordenacéo racional.
Sua representacdo sem rostos leva o observador a leitura de outras
caracteristicas dos corpos, a atribuicdo de sentidos a partir de sua postura e a
simbolizacdo de eventos cujo registro imagético se mostrou muitas vezes
impossivel, como a experiéncia nos campos de concentracdo. Mais do que
iISso, permite que nos enxerguemos em cada uma das figuras, em sua
submissao e alteridade, e nos informa a importancia de narrar, através da arte,
o choque e o trauma da experiéncia humana.

Para a analise proposta nesta comunicacao articula-se o conceito desenvolvido
por Hal Foster, o llusionismo Traumatico, as recentes producdes sobre a arte e
imagem em culturas pés-traumaticas, de Griselda Pollock e a leitura de Judith
Butler, a luz de Derridas, sobre o Outro e a alteridade.

PALAVRAS-CHAVE:
[lusionismo. Trauma. Escultura. Polbnia.

IMAGENS:
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MAGDALENA ABAKANOWICZ: Backs,1976-80.
Juta e resina, 660 x 580 x 680 mm (cada).
Acervo: Tate Modern, Londres
Fonte: Exposicdo “Magdalena Abakanowicz: Presence, Essence, ldentity”, no Museu Stara
Kopalnia, Polbnia.
foto: Linda Parys
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MAGDALENA ABAKANOWICZ: Crowd,1989.
Juta e resina, 169,9 x 54,9 x 45,1 cm (cada).
Acervo: Galeria Marlborough, Nova York.
Fonte: MAGDALENA Abakanowicz. Unrepeatability Abakan to Crowd. New York, Marlbourgh
Gallery. Catalogo da exposicao realizada entre 16 set. - 17 out. 2015.
Foto: Matthew Grubb.

MAGDALENA ABAKANOWICZ: Ninenty Five Figures From The Crowd of One Thousand
Ninenty Five Figures, 2000.
bronze, 109 x 38 x 25 cm até 168 x 51 x 36 cm (cada/ dimensdes variaveis).
Acervo: Galeria Marlborough, Nova York.
Fonte:. Polich Foundry, Nova York.
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ASFIXIAS DA VIOLENCIA HISTORICA NA GEOGRAFIA DE UMA CIDADE.
AS DENUNCIAS DE UMA ARTISTA

MONICA ZIELINSKY t
1 UFRGS / CBHA / monicazi@terra.com.br

Este estudo parte de um momento em que se rasgam 0s tempos. Dos fluxos do
presente ao passado e do passado ao presente, descobrem-se tempos sombrios
em um constante anacronismo. Evoca-se, a partir da surpreendente atmosfera
autoritaria das condutas politicas do Brasil hoje, também um passado fortemente
dramatico, aquele relativo a uma histéria esquecida da cidade de Porto Alegre,
como se esta historia nunca houvesse realmente existido. Neste lugar, tal como
um sitio que viu soterradas muitas de suas memorias culturais, histéricas e
institucionais, alastrou-se a asfixia de indmeros sofrimentos, tais como o
esquecimento de quase duas décadas de traumas intermitentes, da angustia
frente a brutalidade das perseguicdes e prisdes, das tantas fugas e torturas, mas
sobretudo do legado silencioso de dolorosas mortes. Em sua base, erigia-se 0
mais violento poder opressivo, nutrido pelo desrespeito aos direitos humanos e
a democracia. A violéncia de um passado politico ditatorial dilata-se e parece
“contaminar o presente”, ao oferecer, em nossos dias, possiveis analogias com
fatos passiveis de seu reconhecimento cada vez mais presente na vida brasileira
hodierna.

Este contexto vem a ganhar vida pela obstinada criagdo da artista Manoela
Cavalinho (Porto Alegre, 1981), alguém profundamente amargurada por esta
amnésia historica, quando seu inconformismo explode com vigor e violéncia, ao
transgredir, entre as superficies da cidade, o siléncio de todos os fatos. Em seu
repudio & amnésia, denuncia ao mundo a violéncia subterrdnea dos
acontecimentos, através de pequenas epigrafes calcadas sobre os lugares da
histéria em Porto Alegre.

Rompe com isso, 0s segredos do passado dispersos na geografia urbana. O
espaco, em meio ao trabalho de Manoela, traz, ao contrario, através desses
marcos fundamentais dos fatos, a representacao da histéria, da vida e do mundo
real desta urbe. Dela sdo arrancadas a politica e a prépria vida, ao rasgar a
artista, com ousadia, a imobilidade e os apagamentos da memoéria que a
constituiram e ainda permanecem fortes, desde os longos tempos de sua
modelagem cultural.

A producéo artistica de Manoela acontece quase sempre em lugares publicos e
de um modo visivelmente &gil, pois tenta evadir-se de possiveis apreensfes da
parte de vigilantes de instituicdes ou de espacos conflitantes, porém, ao mesmo
tempo, protege-se frente a possiveis contaminacfes pela pandemia disseminada
pelo mundo. Em tempos sombrios como os de hoje, contudo, Manoela imprime
sua marca nesta cidade. E estende sua criagéo através da Internet, por meio de
uma ampla difusdo publica de seus trabalhos, através do Instagram. Por ele,
estende, com valiosos resultados, sua comunicacao publica. Percebe, por este
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meio, a viva adesdo de inimeros outros criadores ou de pessoas vinculadas a
outras &reas e interesses, por meio de suas trocas, afinidades comuns,
investigativas e comparativas com outras realidades do mundo social.

Na criacdo de Manoela Cavalinho, este tipo de performatividade podera
incentivar ricamente a reconstituicdo de formas plurais de atuacéo e de praticas
sociais de resisténcia, onde 0s tempos sombrios da extrema violéncia podem se
transfigurar, de maneira oposta, em uma enriquecedora colaboracéo, distinta da
fus&o ou da confuséo alucinatoria das massas nas ruas.

PALAVRAS-CHAVE:
1.Violéncias historicas e a arte. 2. Apagamentos da meméria na arte. 3. Manoela
Cavalinho. 4. Epigramas na cidade

IMAGENS:

MANOELA CAVALINHO: Série Epigramas - Palacio da Policia, 2020.
Fotografia digital, 30 x 47 cm. Acervo da artista.
Fonte: Manoela Cavalinho.
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TRANSFERENCIAS DR
PRESOS POLITICOS
ENCAPUZADOS
QUE RELATARANM MEDO

DO DESAPARECIMIENTO’

MANOELA CAVALINHO: Série Epigramas - Av. Sepulveda, 2020.
Fotografia digital, 51 x 34 cm. Acervo da artista.
Fonte: Manoela Cavalinho.




MANOELA CAVALINHO: Série Epigramas - Biblioteca Publica do Estado do RS, 2020.
Fotografia digital, 34 x 51 cm. Acervo da artista.
Fonte: Manoela Cavalinho.
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OS CORPOS E A OBRA: PERFORMANCE SOB AS SOMBRAS DA
DITADURA MILITAR NO BRASIL

VIVIAN HORTA"

A comunicagdo proposta através deste resumo toma como base teoria
apresentada pela performer e pesquisadora Eleonora Fabido acerca do
surgimento da performance, que afirma como principais influéncias para o
desenvolvimento da manifestagdo artistica o contexto pdés Segunda Guerra
Mundial (1939-1945) e a gestualidade da action painting de Jackson Pollock.
Segundo Fabido, os paises mais atingidos pela guerra - Estados Unidos, Jap&o
e paises da Europa - teriam sofrido uma necessidade de rearticular o
pensamento sobre o corpo. Segundo essa teoria, todo esse processo iria
desaguar no que se pensa popularmente como o inicio da performance como
manifestagéo artistica - entre os anos 1960 e 1970.

Regina Melim corrobora esta teoria em seu livro “Performance nas artes visuais”
(2008). Citando a historiadora da arte americana Kristine Stiles, aborda os
protestos ocorridos na década de 1970, e promovidos por um grupo de artistas
que nao concordavam com o termo “performance art”, por acreditar que este
rétulo tinha como objetivo despolitizar esta produgéo.

Pretende-se apresentar o paralelo entre esta teoria e o pensamento a respeito
do corpo e da participagdo nos movimentos artisticos que se propuseram como
ruptura frente ao ambiente politico estabelecido no Brasil da ditadura militar
(1964-1985). Foi apés o apagar das luzes da democracia que Hélio Oiticica
redigiu seu “Programa ambiental” (1966), onde propunha que todo espectador
fosse também participante da obra. Em paralelo com o aumento dos
instrumentos de repressdo da ditadura, quando fortaleceu-se o movimento
estudantil, o artista portugués Antonio Manuel, embora recusado, apresenta seu
corpo nu como obra no XIX Saldao Nacional de Arte Moderna no MAM/RJ, em
1970.

A partir de 1974 ocorre a chamada abertura politica, que culmina com o
movimento das Diretas Ja, entre 1983 e 1984. Neste momento, em Sao Paulo,
Hudinilson Jr. utiliza maquinas xerox do escritério da Pinacoteca do Estado de
S&o Paulo para desenvolver a linguagem que denominou como xerografia, na
qual imprimia partes de seu proprio corpo, em contato direto com a maquina, em
um notavel didlogo com a performance.

Assim, como Eleonora Fabido relacionou a performance a uma espécie de
resposta da arte aos anseios pos Segunda Guerra, propomos pensar 0S
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desdobramentos artisticos ocasionados pela tensdo criada a partir da
perseguicao e opressao politica operada pelos militares no Brasil.

PALAVRAS-CHAVE:
Performance no Brasil. Teoria da Performance. Arte e Politica. Ditadura Militar.
Segunda Guerra Mundial.

IMAGENS:

HUDINILSON JR.: Exercicio de me ver I, 1980.
Xeroperformance.
Sao Paulo, Pinacoteca do Estado de Sao Paulo.
Fonte: <https://www.youtube.com/watch?v=AbSGdtLVhgE>.
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ANTONIO MANUEL.: O corpo ¢é a obra, 1970.
Performance.
Rio de Janeiro, Museu de Arte Moderna.
Fonte: <https://www.esquerdadiario.com.br/Antonio-Manuel-o-artista-que-ficou-nu-no-museu-e-
afrontou-a-ditadura>.
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O FAZER ESCULTORICO COMO METAFORA DA VIOLENCIA EM MARIA
ELVIRA ESCALLON E DORIS SALCEDO

RICARDO HENRIQUE AYRES ALVES!?

1 Universidade Estadual do Parana /ricardohaa@gmail.com

RESUMO EXPANDIDO

A presente investigacdo procura aproximar obras de Maria Elvira Escallon (1954)
e Doris Salcedo (1958-), artistas colombianas que abordam questdes relativas a
violéncia na América Latina, entendo tal tema a partir de sua relagdo com a
escultura. Em uma perspectiva decolonial, que problematiza a matriz colonial de
poder, com especial atencdo para a especificidade latino-americana, assim
como para a relacdo entre o fazer escultorico e a atuagdo de mulheres artistas,
sdo analisadas duas iniciativas: o projeto Nuevas floras del sur (2011), de
Escallon e o contra-monumento Fragmentos (2018), de Salcedo. No trabalho de
Escallén, que integrou a 82 Bienal do Mercosul (2011), realizada no estado do
Rio Grande do Sul, a artista percorre a regiao dos Sete Povos das Missdes, no
norte do estado, produzindo intervenc¢des em arvores nativas vivas com o auxilio
de um artifice local. Os entalhes, que aludem a elementos da arquitetura
europeia, tais como colunas, passam a compor o espaco no qual jazem as ruinas
dos jesuitas. Ja no caso de Salcedo, a artista propde um espaco expositivo
pensado como um contra-monumento que celebra o novo momento da
sociedade colombiana ap6s um longo periodo marcado pelo conflito armado no
pais. Pertencente ao Museu Nacional da Colémbia, o espaco foi pensado para
receber diferentes iniciativas, sendo ele proprio uma obra de arte, resultado da
colaboragéo da artista com um grupo de mulheres vitimas do conflito armado
colombiano. Nesse sentido, destaca-se o revestimento do piso das galerias que
compdem Fragmentos, composto pelo metal fundido proveniente das armas
entregadas pela ex-guerrilha das FARC. Para construir a textura dos blocos, as
colaboradoras de Salcedo produziram moldes a partir de placas de metal, sobre
as quais desferiram diversos golpes. Nas duas iniciativas é possivel identificar
procedimentos da escultura que se apresentam como metaforas para a
violéncia, colonial ou de género, constituindo-se como elementos fundamentais
das propostas. Nesse sentido, tanto Escallén, ao inserir motivos europeus em
arvores vivas num espaco associado a colonizacao, quanto Salcedo, ao oferecer
uma espécie de experiéncia artistica catartica para um grupo de mulheres,
inscrevem nos processos fisicos do fazer escultérico sentidos politicos
diretamente relacionados com determinadas dimensdes da violéncia.

PALAVRAS-CHAVE:
Arte Contemporanea. Escultura. Violéncia. Maria Elvira Escallon. Doris Salcedo.
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DORIS SALCEDO: MEMORIAS DA VIOLENCIA POLITICA
RAFAELA ALVES FERNANDES!

1 Mestranda do Departamento de Filosofia da Universidade de S&o Paulo (USP) /
rafa_a_fernandes@usp.br

RESUMO EXPANDIDO

Nas discussdes em torno do papel da memdria no contexto latino-americano
parece haver certo consenso baseado na ideia de que a transformacdo da
violéncia em memodria representa o0 primeiro passo na direcdo da busca por
justica, e como todo trabalho, o trabalho da memadria mostra-se historicamente
arduo e prolongado, sempre atravessado por novos eventos € nunca
homogéneo na forma como conduzido por cada sujeito ou grupo social. Na
histdria recente da Coldmbia surgem inUmeras outras dificuldades para a téo
necessaria elaboracdo do passado, como a impossibilidade do minimo de
distanciamento em relacdo a violéncia sofrida, primordial para que as palavras
possam ocupar o espaco do siléncio por parte das vitimas, engendrando,
individualmente, formas de simbolizacdo da dor e, socialmente, rupturas na
multiplicagdo progressiva dos conflitos. A pergunta crucial que se coloca é,
portanto, como levar a cabo a premente exigéncia de elaboracdo do passado
guando o passado ndo passa e 0 presente se imp0e incessantemente?
Interessa-nos particularmente analisar a dimensdo estética e ética dessa
problematica em intersec¢do com a funcao politica que este trabalho da memoéria
assume em um conjunto de obras de Doris Salcedo. Se a violéncia ndo cessa
de criar imagens espetaculares situadas no campo da amnésia e da impoténcia,
imagens incapazes de restituir qualquer traco de humanidade ao observador que
as deseja e as consome freneticamente, para Salcedo, trata-se de substituir as
imagens da violéncia por imagens memoriais que marqguem 0S espagos
conferindo dignidade as vitimas e proporcionando a experiéncia de uma
contemplacéo silenciosa ao espectador, como o siléncio do luto. Embora néo
seja possivel experienciar pelo outro, a artista enfrenta o dilema irresoltvel de
narrar histérias de violéncia em terceira pessoa (testis) sem, no entanto,
reafirmar a ilusdo positivista de representar objetivamente o passado manifesto.
Transitando entre diferentes midias e linguagens, indo da escultura pés-
minimalista a intervencdo urbana que redne multiddes, podemos pensar nas
obras de Salcedo como uma espécie de testemunho diferido, traduzido em
formas visuais, em materiais e objetos que portam memarias de outrem. No
entanto, quando apresentadas ao publico, espera-se que elas convertam o
préprio espectador em uma testemunha que acolhe a dor do outro e néo o deixa
sozinho com suas memorias.

PALAVRAS-CHAVE:
Doris Salcedo. Memdria. Violéncia politica. Elaboracdo do passado. Estética e
politica.
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IMAGENS:
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» vl tos e n bosee

DORIS SALCEDO: Sem titulo [detalhe], c.1992.
Madeira, concreto e metal. Foto: Juan David Contreras.
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DORIS SALCEDO: Acéao de luto, 2007, Praca Bolivar, Bogota.
24.000 velas. Foto: Nasty Days.
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BUMERANGUES DA MEMORIA, OU DE SEUS APAGAMENTOS, NA ARTE
NO BRASIL

FERNANDA BERNARDES ALBERTONI

PPGAV-EBA-UFRJ /fernanda.albertoni@gmail.com

RESUMO EXPANDIDO

No inicio dos anos 1950, em Discurso sobre o colonialismo, Aimé Césaire
escrevia que “uma civilizacdo que opta por fechar os olhos para seus
problemas mais cruciais € uma civilizacdo doente”. Segundo Césaire, todas as
vezes que a violéncia colonial € perpetuada e se tolera isso, “uma gangrena se
instala, um foco de infecdo se espalha” e um veneno € incutido nas veias de
uma sociedade. Nao seria surpresa, entéo, descobrir que a violéncia reaparece
no coracdo dessa sociedade — como foi 0 caso do nazismo na Europa. Nesse
sentido, Césaire se referiu ao retorno da violéncia colonial na forma do nazismo
como um “choc en retour”, um “choque em retorno”.

Uma figura de metafora similar, um “efeito bumerangue”, foi utilizada por
Hannah Arendt para sugerir as conexdes entre colonialismo e nazismo em seu
livro As Origens do Totalitarismo. Examinando o pensamento desses dois
autores, o critico literario Michael Rothberg identifica as direcionalidades
multiplas de um efeito bumerangue, um arremesso que atinge um objeto e
depois, em outra direcdo, outro, como uma imagem e conceito compartilhados
nos discursos sobre o genocidio negro e judeu de Césaire e Arendt — 0 que
Rothberg define como “memdéria multidirecional”. O conceito chama atencao
para as transferéncias dindmicas que ocorrem entre diferentes lugares,
contextos e tempos no ato de rememorar — ou, cComo argumentaremos aqui, de
esquecer.

Partindo da ideia de um efeito bumerangue tanto em termos de retorno da
recorrente violéncia no Brasil, quanto no que diz respeito a trocas
multidirecionais do campo da memdria, ou, mais especifico ao contexto do
pais, da amnésia, este artigo reflete sobre um circuito similar na histéria do
Brasil e sobre como praticas da arte tém lidado com esses “choques em
retorno” de um passado de violéncia colonial ndo sanado. Tomando momentos
de radical violéncia que aparecem na escravidao colonial, na ditadura militar e
na forma de um recorrente genocidio negro e indigena, proposi¢des artisticas
como dos artistas Jaime Lauriano e Clara lanni vém indicando a conexdo entre
esses pilares de violéncia e apagamentos da historia e de memdérias no Brasil.
Examinando seus trabalhos, investigamos a possibilidade do bumerangue ser
arremessado em sentido inverso no processo de exposicdo do esquecimento e
do recalgue de uma violéncia estrutural por parte dessas praticas artisticas,
recriando um trajeto para reconstrucdo de memorias e de seus atos de cura.

PALAVRAS-CHAVE:
Memoria. Efeito bumerangue. Arte contemporanea. Brasil. Amnésia.
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IMAGENS:

JAIME LAURIANO: O Brasil, 2014.
Still de video, 18'56.
Fonte: jaimelauriano.com.
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JAIME LAURIANO: americae, nova tabula: invencao, epistemicidio, contrato racial e
genocidio, 2019.
Desenho feito com pemba preta e lapis dermatografico sobre algod&o branco, 150 x 200 cm.
Foto: Filipe Berndt. Fonte: jaimelauriano.com.
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We halwe to remember our déad

D
3

CLARA IANNI, em colaboracdo com DEBORA MARIA DA SILVA: Apelo, 2014.
Video.
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EDER OLIVEIRA E A FACE DA VIOLENCIA
ADEMILTON AZEVEDO DE ARRUDA JUNIOR

Programa de Pés-Graduacao em Artes da UFRGS/ ademilton.arruda@ufrgs.com.br

RESUMO EXPANDIDO

A presente comunicacdo propde analisar a série de pinturas intitulada “Pixel”
de Eder Oliveira (Belém, 1983) mediante as ideias desenvolvidas por Judith
Butler no ensaio “Vidas Precarias” (2019) e em paralelo com as concepc¢des de
violéncia formuladas por Hannah Arendt no livro “Eichmann em Jerusalém: Um
relato sobre a banalidade do mal” (1999). A midia, desde 0s jornais impressos
até aos noticiarios de TV ou internet, tem como uma de suas principais
finalidades nos informar sobre os acontecimentos do dia a dia da nossa cidade
e do mundo, maneira na qual nos mantemos atualizados e conectados com 0s
acontecimentos. No entanto, alguns veiculos de comunicacdo abusam dessa
prerrogativa e convertem a noticia em espetaculo. Atento as dindmicas sociais
do estado do Para, onde nasceu e reside, o artista Eder Oliveira dialoga
diretamente em suas obras com essa exposicdo midiatica do “homem
amazonico”, que em sua génese é mestico, caboclo, negro e indio. As suas
pinturas partem de fotografias apropriadas do caderno de policia dos jornais de
grande circulagdo da capital Belém e, neste sentido, pode-se fazer uma
reflexdo sobre a tematica da violéncia e sua banalizacdo e exploracdo da
imagem de pessoas em situacdo de vulnerabilidade. Os trabalhos de Oliveira
trazem a luz também a problemética da excluséo social agravada e sustentada
por padroes de pensamentos e discursos que se perpetuam no pensamento
contemporaneo, ratificadas por parte da midia e os veiculos de comunicacao
gue, com reportagens sensacionalistas, produzem determinados discursos que
nao correspondem a completude dos fatos. Isto traz como consequéncia a
exposicdo das pessoas que estdo a margem da sociedade, retratando-os como
vildes, pessoas essas que na verdade sdo vitimas de um amplo sistema de
vulnerabilidade. Assim, Eder Oliveira se utiliza de sua poética para dar
notoriedade e a0 mesmo tempo preservar, por intermédio de pixels, as faces
daqueles que estdo a margem da sociedade desigual. Sdo as vitimas de um
sistema deturpado que ao mesmo tempo é cruel e perverso, excluindo a
grande maioria da sociedade paraense, residente em uma cidade que tem
sofrido nas Uultimas décadas com a perpetuacdo da violéncia e da
criminalidade.

PALAVRAS-CHAVE:
Eder Oliveira. Violéncia. Pintura. Belém. Arte Contemporanea.

IMAGENS:
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EDER OLIVEIRA: Sem titulo (Série Pixel), c.2016.
Oleo sobre tela, 100 X 70 cm.
Fonte: www.ederoliveira.net

EDER OLIVEIRA: Sem titulo (Série Pixel), c.2016.
Oleo sobre tela, 160 X 190 cm.
Fonte: www.ederoliveira.net.
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“FODA-SE SUA CRENGCA”: ARTIVISMO TRAVESTI E DISCURSOS DE
ODIO

MANOEL FLAVIO CHELES DA SILVA?

1 CEFET/RJ /manoel.silva@aluno.cefet-rj.br

RESUMO EXPANDIDO

No Brasil ha uma correlacdo do Deménio com os "desviantes" nos espacgos
religiosos neopentecostais: trava-se neles uma guerra discursiva contra o Diabo
em defesa de Deus. Essa violéncia reverberada por liderangcas neopentecostais
provoca enfrentamentos LGBTs através de artivismos que confrontam a cis-
heteronorma, conforme aponta Colling no livro "Artivismos das dissidéncias
sexuais e de género” (2019).

O mal foi e segue sendo atribuido aqueles que se desvirtuam de normativas
cristds, recaindo sobre o feminino, que simboliza o pecado, como pontua
Magalhdes em "O Diabo na arte e no imaginario ocidental" (2012). No contexto
das igrejas neopentecostais o Diabo, ou 0 mal, é muitas vezes associado a uma
categoria de entidade do sexo feminino, a Pomba-Gira. Em uma clara
manifestacdo de intolerancia religiosa, a Pomba-Gira, retirada das religides de
matriz africana, no neopentecostalismo deixa de ter um papel de mensageira
entre o mundo fisico e dos orixas, sendo ressignificada como uma entidade
ligada ao demoniaco, e a principal responsavel pelas ocorréncias de
"homossexualismos" e "lesbianismos" dentre os fiéis. Na performance “Diaba”, a
artista Urias incorpora varios elementos ligados a representacdo da Pomba-Gira,
como uma forma de se afirmar travesti perante a sociedade, se percebendo no
territério do mal e usando disso para confrontar discursos sexistas, classistas e
racistas.

Para darmos conta da complexidade da performance artivista “Diaba”, de Urias,
e dos discursos que a atravessam, fizemos uso da analise do discurso - visual,
verbal e escrito - preconizado por Foucault, em "L'ordre du discours" (1971), e
das propostas de Boris Groys, em ensaios como “On Art Activism” (2014), como
arcabouco metodoldgico, por entendermos que a arte que Urias performa,
responde aos mecanismos discursivos que posicionam pessoas como inferiores
a partir de sua raga, género e sexualidade.

O objetivo de nosso paper €, portanto, apresentar uma analise da obra artivista
de Urias, "Diaba", por nés escolhida devido ao seu potencial de enfatizar as
precarizacfes a que as travestis estdo sujeitas. Diaba é uma resposta aticadora
aos discursos de violéncia religiosa: “Sua permissao, nunca fez diferenca/ Com
toda educacao/ Foda-se sua crenga” (URIAS: Diaba, 2019).

PALAVRAS-CHAVE:
Artivismo. Urias. Diaba. Discurso LGBT.
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IMAGENS:

URIAS: Diaba, 2019.
Fragmento da performance artivista “Diaba”
Fonte: https://youtu.be/ _r83 ualtpM.
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URIAS: Diaba, 2019.
Fragmento da performance artivista “Diaba”
Fonte: https://youtu.be/ _r83 ualtpM.
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DO AFRO-ATLANTICO AO TRANSESTETICO: POETICAS DA VIOLENCIA
EM JEAN-MICHEL BASQUIAT

HELIO RICARDO RAINHO'

" Fundagéao Getulio Vargas -Escola de Ciéncias Sociais / hrainho@globo.com

RESUMO EXPANDIDO

Articula-se neste estudo a poética do pintor afro-americano Jean-Michel
Basquiat (1960-1988) integrada a um fluxo temporal a partir do qual se torna
possivel estabelecer um dialogo teleoldgico entre dois campos tedricos: o da arte
afro-atlantica apresentada por Paul Gilroy como “contracultura da modernidade”
(séculos XVIII-XIX) e o da visdo niilista de Jean Baudrillard de uma arte
contemporanea ou “pés-moderna” (a partir do século XX) teorizada como um
fendbmeno por ele denominado de “transestético”. Analisando imagens de obras
selecionadas de Basquiat — em particular, algumas de suas cabezas - como
relatos da violéncia de agentes sombrios e corpos anatomicamente
desfigurados, o estudo propde uma reflexdo sobre como as narrativas
imagéticas no campo das artes visuais tiveram nesse artista uma caracteristica
singular: o desenquadramento das formas, das linhas e cores como um
remodelamento dos discursos até entdo estruturais dos agentes negros que
anteriormente pavimentaram idearios afirmativos para afrodiasporicos na
América. Tal proposi¢cao enseja uma reflexdo sobre a violéncia subjetivada no
campo da arte como um potente instrumento discursivo para
denunciar/confrontar estruturas e sistemas que promovem o apagamento de
fatos e personagens para consolidar privilégios, dominagdes e légicas de
exclusdo advindas de herangas coloniais. O percurso temporal considerado
neste estudo aplica-se como um caminho metodolégico para coligar a produgao
artistica de Jean-Michel Basquiat ndo apenas como uma consequéncia histérica
das lutas afirmativas dos agentes culturais negros que o antecederam, mas
também para justificar a sua ruptura conceitual com os modelos até entdo
engendrados, enfatizando o carater disruptivo de sua arte, suas imagens e seus
discursos; potencializando tais elementos como possiveis fomentadores de
novas estratégias para os desafios deste tempo presente.

PALAVRAS-CHAVE:
Basquiat. Afrodiaspodrico. Afro-atlantico. Transestético. Artes Visuais.
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IMAGENS:

JEAN-MICHEL BASQUIAT: Jim Crow, c.1986.
Acrilico e lapis de graxa em madeira 205,3 x 244 x 4 cm.
Zurique: Galeria Bruno Bischofberger.

Fonte: Rede social Pinterest.

51



JEAN-MICHEL BASQUIAT: Self-Portrait, c.1984.
Acrilico e bastado de 6leo sobre papel montado sobre tela 98.7 x 71.1 cm.

Colegao particular - Yoav Harlap - © The Estate of Jean-Michel Basquiat.

Nova York: Licenciado pela Artestar.
Fonte: Basquiat - Boom for the Real — Free Gallery Guide, 2018.
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JEAN-MICHEL BASQUIAT: La Hara , c.1981.
Acrilico e bastao de 6leo sobre madeira 183 x 121,5 cm.
Zurique: Galeria Bruno Bischofberger,
Fonte: Jean-Michel Basquiat and The Art of Storytelling (Italia: Taschen, 2020)
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23 & 27 de novembro de 2021

O ILU NAO BATE MAIS: A IMAGEM DO SILENCIO, A MEMORIA DO
HORROR

ANDERSON ALMEIDA'

" Universidade Federal do Rio Grande do Sul /andersondiego.almeida@gmail.com

RESUMO EXPANDIDO

Em 1938, o pesquisador Gongalves Fernandes esteve na cidade de Maceid,
capital de Alagoas, pesquisando sobre religides de matrizes africanas. Em suas
andangas, percebeu que algo de estranho acontecera. Nao se ouvia o0 som dos
ilus nas casas de cultos, ndo se via os pais e maes de santos circulando pelas
ruas. Era o siléncio do Quebra do Xangd, episodio que atacou os afamados
xangbs alagoanos, na noite de 1° de fevereiro de 1912.

Naquele dia, o horror se espalhou por todo o estado, a ponto de muitos
terreiros, principalmente os da capital, serem invadidos, religiosos presos,
tendo seus pertences queimados nas fogueiras e outros levados para as
delegacias, servindo de troféus. Era a implantagédo do siléncio, a proibi¢ao do
credo, o ataque contra negros e negras que popularizavam a cidade catdlica
que almejava ares industrializados.

Fernandes, tomado pela curiosidade, encontra cultos isolados, acontecendo no
meio do mato, sem atabaques, sem pejis, sem as ferramentas necessarias
para o rito. Era os resquicios do siléncio e do horror do quebra-quebra. O som
das palmas, baixo, dava o tom da cerimbnia. Numa mesa, segundo o
pesquisador, poucas imagens, sendo a maioria de santos catdlicos. A ideia era
camuflar da policia, que ja perseguia os xangbés ha 26 anos. No cenario que
parecia o fim, numa situagdo de pavor, Fernandes nomeia o que vira de
“‘candomblé em siléncio”.

Este artigo se constroi nestas memorias, no entre do siléncio e do horror, nas
imagens de religiosos que foram arrancados de suas casas, expostos como
bandidos, violentados e humilhados nas ruas. E partindo desta
contextualizacdo que apresentaremos como o Quebra do Xangb, de 1912,
reverberou até meados de 1950, mostrando objetos que foram apreendidos e
fotografias de pais, maes e filhos de santos presos e, posteriormente,
fotografados nas delegacias diante de seus objetos.

A estética do horror concretizava-se nas paginas dos noticiarios e o siléncio
dos terreiros tornara-se a aparente paz dos que pregavam Deus acima de
todos e de tudo e o progresso a partir do fim da “raga negra”.

Com este artigo, queremos desvelar o siléncio posto, apontar tramas historicas
que nos permitirdo compreender os cenarios e as intempéries de um periodo
aterrorizante para as religides de matrizes africanas. Sem duvidas, € também
uma maneira de entendermos um sagrado que, hoje, mesmo sob a protecao
das leis, ainda é perseguido. Um horror que ja dura, pelo menos, um século.
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PALAVRAS-CHAVE:

Candomblé em siléncio. Quebra do Xangb. Objetos de terreiros.

afrorreligiosa.

Sem autoria. Xangé Dadéa. Madeira. 46 x 8 cm. s/d.
Fonte: Acervo Instituto Histérico e Geografico de Alagoas

Memoria
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Sem autoria. Religiosas presas e fotografadas por policiais, diante dos objetos de culto. 1930.
Fotografia do Instituto Médico Legal de Maceio.
Fonte: Acervo de Gongalves Fernandes.
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“NADA PAROU QUEM SOMOS”: ARTISTAS INDIGENAS E A NARRATIVA
DA RESISTENCIA POR MEIO DA PERFORMANCE

BIANCA ANDRADE TINOCO?

1 Universidade de Brasilia / biancatinoco@gmail.com

RESUMO EXPANDIDO

Abordar a resisténcia em tempos sombrios, em um pais como o Brasil, demanda
uma leitura sobre as estratégias daqueles para 0s quais a ameaca
governamental e sanitaria dura mais de 500 anos. Subjugados na grande
maioria, dizimados por pandemias, guerras, torturas, escravizacdo e
humilhacBes ao longo de geracdes, 0s povos ancestrais localizados no territorio
brasileiro possuem a violéncia registrada até no genoma dos habitantes do pais,
conforme indica a pesquisa DNA do Brasil (2019) da Universidade de Sao Paulo.
Devido a uma série de construcfes herdadas da colonizagéo, a intelectualidade
do pais, embora em geral se declare favoravel aos direitos humanos e aos pleitos
dos indigenas relativos ao reconhecimento civil e a demarcacao de terras, nao
raro reproduz em discursos e representacfes uma postura simpética ao
referencial branco ou de matriz europeia, em um comportamento de identificacéo
com o “heroi vencedor” similar ao descrito por Stephen Eisenman no livro The
Abu Ghraib effect (2007).

No campo das artes visuais (um ambiente “estrangeiro” para os indigenas fora
do contexto urbano, para 0s quais uma separagao entre as artes ou destas com
as demais expressodes da vida muitas vezes ndo faz sentido), a producéo de
artistas dos povos originarios foi classificada até recentemente como arte
popular, naif ou artesanato. A situacdo mudou parcialmente nas Uultimas
décadas: um conjunto de indigenas conseguiu se inserir no sistema da arte
contemporanea — como artistas, curadores, criticos académicos — e contribui
para a complexificacdo dos debates. Essa integracdo também foi operada por
artistas de povos autoctones em paises com passado de dominag&o colonial —
citamos, entre outros, Bolivia, Guatemala, México, Estados Unidos e Austrélia.
Nesse sentido, e procurando compreender melhor essa aceitagdo mutua entre
profissionais indigenas e arte contemporanea, nos aprofundaremos em
performances ativadas por artistas indigenas dentro de instituicdes culturais
brasileiras. Com foco em obras de Denilson Baniwa, Sallisa Rosa, Uyra Sodoma
(Emerson Uyra) e Zahy Guajajara, buscaremos demonstrar como elas
denunciam violéncias sofridas, exigem retratacdo e amplificam reivindicagdes.

PALAVRAS-CHAVE:
Arte indigena. Arte contemporanea. Arte no Brasil. Performance. Sistema da
arte.
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IMAGENS:

DENILSON BANIWA: Pajé-Onca: Hackeando a 332 Bienal de Artes de Sao Paulo, 2018.
Performance. Fonte: https://www.behance.net/denilsonbaniwa.
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SALLISA ROSA: Umuarama: Conversa ao pé da fogueira, 2019. Performance. Museu de Arte
da Pampulha. Fonte: https://www.jaca.center/sallisa-rosa-br/.

UYRA SODOMA: Conecto, da série Mil [Quase] Mortos, 2019. Fotoperformance. Imagem:
Matheus Belém. Fonte: http://34.bienal.org.br/artistas/8298.

59


https://www.jaca.center/sallisa-rosa-br/

CB

HA

23 a 27 de novembro de 2021

DAS AVOS: ROSANA PAULINO E A APROPRIAGAO
FOTOGRAFICA DOS ARQUIVOS DA ESCRAVIDAO

MAIRA VIEIRA DE PAULA!

1 Aluna da Universidade de S&o Paulo / oemaildamaira@gmail.com

RESUMO EXPANDIDO

Desde 2006, a artista Rosana Paulino se apropria em suas obras de fotografias
do século XIX de pessoas negras escravizadas. Sua principal meta € evidenciar
como a escravidao e seus legados definem a vida da populagéo negra no pais.
Mas como contar a hist6ria de um processo que ainda ndo terminou? A resposta
de Paulino é se engajar ativamente com e contra 0s arquivos da escravidao,
tentando superar seus limites constitutivos — seus siléncios, sua materialidade
fragmentéria e sua violéncia estrutural. Diante de desafios similares, por sua vez,
a historiadora Saidiya Hartman (2008) propde a confeccdo de um tipo de
narrativa histérica — nomeada “fabulagao critica” — que ndo se configura somente
a partir de dados concretos presentes nos arquivos. Para ela, € necessario agir
a contrapelo, por meio de uma estética narrativa regida pelo modo subjuntivo
gue, além de certezas, também expressa duvidas, desejos e possibilidades de
subversédo. Com base no conceito de “fabulagao critica”, e com enfoque no papel
desempenhado pela apropriacao fotografica, esta comunicacao objetiva analisar
os procedimentos criativos explorados por Paulino para criar a videoinstalacao
Das avOs (2019), comissionada pela 212 Bienal de Arte Contemporanea
Sesc_Videobrasil. Dentre os quais, destacam-se: 1 — As atividades de pesquisa
e selecao fotogréfica; 2 — As manipulacdes das materialidades das fotografias,
gue lhes conferiram um aspecto quase fetal, por meio do qual se tornavam
visiveis apenas quando Charlene Bicalho as costurava sobre sua vestimenta (ela
foi a artista que Paulino convidou para realizar a performance do video); 3 — A
justaposicdo e acumulo das fotografias sobre o corpo de Bicalho; 4 — A escolha
por dispor a videoinstalacdo em um ambiente escuro e individualizado dentro do
espaco mais amplo da mostra; 4 — A projecdo randémica e fugaz das imagens
sobre o chéo e as paredes da sala, e a projecdo em looping do video da referida
performance. Considera-se que tal analise transdisciplinar e transnacional, em
primeiro lugar, permite compreender melhor como, em Das avas, Paulino reflete
criticamente sobre o papel sempre ofuscado que as mulheres negras tiveram na
construcao da histéria brasileira. Em segundo lugar, espera-se contribuir com os
esforcos de promocdo de uma virada epistemoldgica nas praticas teorico-
metodoldgicas da Histéria da Arte que visam abarcar a multiplicidade das
manifestacdes culturais globais, sem desconsiderar suas especificidades.

PALAVRAS-CHAVE:

Rosana Paulino. Apropriacdo fotografica. Das avds. Fabulagédo critica.
Escraviddo e pos-emancipacao.
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IMAGENS:

ROSANA PAULINO: Das av@s, 2019 (detalhe).
Videoinstalagdo em sete canais, 9min:11. Performer: Charlene Bicalho. Dire¢éo de video e
fotografia: Leandro Caproni.
Fonte: https://lyoutu.be/9-V3nlcPnll. Acesso em: 23 out. 2020.

ROSANA PAULINO: Das avos, 2019 (detalhe).
Videoinstalagao em sete canais, 9min:11. Performer: Charlene Bicalho. Dire¢éo de video e
fotografia: Leandro Caproni.
Fonte: https://youtu.be/9-V3nlcPnll. Acesso em: 23 out. 2020.
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ROSANA PAULINO: Das avos, 2019 (detalhe).
Videoinstalagcdo em sete canais, 9min:11. Performer: Charlene Bicalho. Dire¢éo de video e
fotografia: Leandro Caproni.
Fonte: https://lyoutu.be/9-V3nlcPnll. Acesso em: 23 out. 2020.
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PROCESSOS CURATORIAIS, INSTITUCIONALIDADES E A VIOLENCIA
“NEM TAO SIMBOLICA ASSIM”

ANA MARIA ALBANI DE CARVALHO?

L PPGAYV - UFRGS/ ana_albanidecarvalho@yahoo.com.br

RESUMO EXPANDIDO

O artigo se propde a refletir sobre os processos curatoriais contemporaneos
indagando sobre as possiveis ferramentas e procedimentos mais eficazes em
uma perspectiva da critica decolonial. Ao convocar a ideia de eficacia — que em
si, talvez comporte um certo grau de violéncia meritocratica — penso de alguma
forma alinhada com a proposi¢cédo de Jacques Ranciéere, quando este sinaliza a
necessidade de investir em praticas que afetem e modifiguem as posicoes
consolidadas e canbnicas do mundo da arte, o qual espelha as hierarquias
sociais e culturais vigentes no sistema do mundo capitalista em suas relacdes
de poder politico, econdmico, cultural, epistémico. Ao propor uma contribui¢cao
tedrica ao pensamento curatorial sob o viés das teorias criticas da
decolonialidade, considera-se as relacdes de forca e poder que na légica de
funcionamento do campo da arte geram subalternidades entre agentes, historias
e publicos. Assim, na perspectiva da violéncia (nem t&o) simbdlica, nos
vinculamos ao pensamento de Judith Buttler (Vida Precéaria, 2019) sobre as
vulnerabilidades e sobre o que pode ou ndo ser mostrado publicamente,
enguanto algo conexo aimagem intoleravel de Ranciére. O interesse deste artigo
também se direciona a pensar sobre o lugar da curadoria no campo cultural
contemporaneo, a luz do chamado giro decolonial — enquanto projeto ético-
politico e epistémico em curso — e o fato de que os mecanismos que configuram
as estruturas de poder no campo da arte sdo suficientemente estruturados e
estruturantes, tornando o trabalho de decolonizar o conhecimento e suas formas
de percepcéao algo bastante dificil de realizar em termos efetivos. Nestes termos,
indaga-se sobre as relacfes entre as praticas e o pensamento curatorial e as
narrativas da histéria da arte, em uma perspectiva sistémica, conjecturando
sobre o alcance, 0 sucesso e o fracasso de algumas proposi¢des, entre os
projetos expositivos desejados e o que realmente pode ser realizado, dadas as
circunstancias e constrangimentos de ordem institucional, materiais ou de
condi¢cdes de trabalho. Por fim, a comunicacdo proposta concentra-se em pensar
tanto a partir do “como se faz” — isto é, de um ponto de vista metodoldgico -,
guanto em termos dos possiveis “efeitos da curadoria”’, sejam estes efeitos
pensados em relacdo as percepcoes dos diferentes segmentos de publico, em
relacdo ao reposicionamento dos artistas em termos de reconhecimento e
visibilidade, seja do ponto de vista das narrativas da historia da arte.

PALAVRAS-CHAVE: (até 5 palavras-chave)
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Arte contemporanea. Curadoria. Violéncia simbdlica. Decolonial. Sistema da
arte.
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ATIVISMOS CURATORIAIS E OS EPISTEMICIDIOS DA HISTORIA DA ARTE

MARCO ANTONIO VIEIRA'

' Docente Pés-Graduagédo UEL (Direcao de Arte: Design e Comunicacgédo),UniBH (
Moda e Inovacgéo ) e UNYLEYA/F/508 (Fotografia como Suporte para a Imaginagao),
marcoantoniorvieira@gmail.com

RESUMO EXPANDIDO
A ordem eurocéntrica patriarcal branca hétero e cisnormativa operou longamente

como a provedora do eixo paradigmatico em torno do qual as pretensas e
falaciosas neutralidade e universalidade da arte ocidental se estruturaram e
comandaram o campo de saber nomeado “Historia da Arte”. As relacdes e
tensdes entre os campos curatorial e da teoria e historia da arte fornecem-nos o
motivo de uma investigacdo que intenta desnudar a arquitetura simbolica de
violéncias sob a forma de exclusao e silenciamento que marcam a arte no
Ocidente. Os ativismos curatoriais, que irrompem de maneira mais nitida, a partir
da década de 80 do século XX, articulam-se como iniciativas de reparagao e
restituicdo capazes, ao menos em tese, de escrever uma outridade da Historia
da Arte.

Este texto pretende investigar o funcionamento epistémico e discursivo de
exposi¢cées em que uma suposta subalternidade invisibilizada pelo Sistema das
Artes Ocidental € acionada com vistas a dar a ver outras histérias da arte que
possam enfrentar, por meio dessa mostragcdo que € o evento expositivo e o
pensamento que ele encerra, essas intervencdes ativistas nas margens do

terreno da Histéria e Sistema da Arte.

A paisagem curatorial contemporanea ativista, tanto no Norte como no Sul
Globais, testemunha, desde a virada do século, seu aparente sequestro pela
figura operatoria da transhistoricidade, ou, segundo Mieke Bal, interhistoricidade,
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que pde em xeque a linearidade diacrbnica e a circunscricdo eucrbnica dos
objetos, fendbmenos e manifestagbes que integram o repertorio da praxis

curatorial.

Interessa-nos igualmente o que estas proposigédoes curatoriais implicam como
abertura do campo das Artes Visuais para os atravessamentos interdisciplinares,
contribuindo para uma verdadeira polilogia — a capacidade para discorrer sobre
assuntos muito distintos- que passa a pautar a abordagem critico-analitica da
praxis curatorial, em que se problematiza a propria natureza ontologica, em
outras palavras, a definicdo mesmo de “arte” e de quem a pode legitimamente

produzir.

Pensar os regimes curatoriais contemporaneos que comunguem de principios
interhistoricos e ativistas, a partir de um eixo tensional em que se problematizem
as determinacdes histéricas a pesar sobre o museu, como figura que materializa
uma determinada viséo de arte e de histéria- essencialmente colonialista em sua
genealogia- constitui-se como uma demanda irrecusavel se o que se intenta é o
desnudamento do esqueleto dos mecanismos de funcionamento discursivo de
aproximacdes mais desestabilizadoras no campo atual da curadoria, em que se
possa compreender a dimensao viva e indeterminada do passado quando se
abole a perspectiva “separatista” que domina a Histéria da Arte Ocidental,

calcada em periodos, movimentos e na no¢ao “moderna” de arte

PALAVRAS-CHAVE:
Ativismos Curatoriais. Historia da Arte. Teoria da Arte. Epistemicidio.
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IMAGENS:

Pedro Lasch, Espelho Negro, 2008
Instalagdo com folhas de vidro negro e obras da colegdo permanente do Museu Nasher
EUA
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Fred Wilson [curadoria], Mining the Museum, 4 abril, 1992- 28 fevereiro,1993
Maryland Historical Society, Baltimore, EUA.
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Nelson E. Fory Ferreira, La historia nuestra, caballero, 2008.
Intervengéo publica no centro histérico de Cartagena
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O BOICOTE A BIENAL DE SAO PAULO EM 1969:
UM PROTESTO DUPLAMENTO COMBATIDO

CAROLINE SAUT SCHROEDER?

1 Mestre (USP) e Doutora (UDESC) em Artes Visuais,
pesquisadora independente / carol@carolschroeder.com.br

RESUMO EXPANDIDO

Ao final dos anos de 1960, apés a instauracéo do Al-5, um boicote internacional
ganhou impulso afetando diretamente a organizagéao da X Bienal de S&o Paulo,
com o intuito de denunciar o autoritarismo do regime civil-militar e as
insuficiéncias na dire¢cdo da FBSP. Essa manifestacdo politica, impulsionada por
um grupo de artistas e intelectuais, propagou-se rapidamente alcancando
diversos paises, provocando uma série de cancelamentos e recusas a
participacdo na mostra de 1969.

Se aimprensa, de modo geral, estava sob o controle da censura, sem condi¢cdes
de dar ampla cobertura as ac¢des autoritarias do governo ditatorial, bem como
aos avancos do boicote internacional a X Bienal, o dossié Non a la Biennale de
Sé&o Paulo seguia no contrafluxo, divulgando informagdes sobre a censura e a
perseguicdo a artistas e intelectuais, desmontando discursos oficiais,
estimulando a consciéncia critica, reivindicando a participagédo e a tomada de
posicéo frente aos acontecimentos no Brasil.

Ao afetar a organizacdo da X Bienal, o protesto coletivo interferiu nas relagbes
internacionais, na politica cultural entre nacdes, ja que o formato bienal se
constituia por vias oficiais. Sendo assim, o boicote foi duplamente combatido,
pela FBSP e também pelo regime civil-militar. Enquanto a FBSP reagia enviando
novos convites, renegociando participacdes internacionais com o apoio do
Itamaraty, o DSIEC (Divisdo de Seguranca e Informacdes do Ministério da
Educacdo e Cultura), que era subordinado ao SNI (Servico Nacional de
Informacao), empreendia uma investigacao para identificar os autores e estancar
o protesto. Ao final, um relatério confidencial foi redigido, com nomes e
informacdes, porém minimizando os efeitos da manifestacao.

PALAVRAS-CHAVE:
Ditadura civil-militar. Censura. Boicote a Bienal.
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AQUILO QUE ERA PEDRA, SANGROU:
O MONUMENTO AS BANDEIRAS, DE VICTOR BRECHERET

THAIS CHANG WALDMAN

Pesquisadora de pés-doutorado no Museu Paulista da USP
tatawald@gmail.com

RESUMO EXPANDIDO

O Monumento as bandeiras, de Victor Brecheret (1894-1955), foi projetado
inicialmente em 1920, por ocasido das comemoracdes paulistas do Centenario
da Independéncia do Brasil, e inaugurado apenas em 1953, as vésperas do IV
Centenario da fundacédo da cidade de Sao Paulo. Esbocado com o apoio de
diversos intelectuais e artistas envolvidos na realizagdo da Semana de Arte
Moderna de 1922, ele ainda hoje ocupa quase toda a praca Armando de Salles
Oliveira, na entrada do parque do Ibirapuera, na cidade de S&o Paulo, com seus
cerca de 45 metros de comprimento, posicionado como se partisse rumo ao
Jaragua, ponto focal das antigas bandeiras, territorio ocupado pelos guarani
desde pelo menos os anos 1950.

Sobreposicéo de blocos de granito, nos termos de Brecheret, 0 Monumento as
bandeiras sobrepde também diversas camadas de tensdes e disputas. Trata-se
de uma obra que, desde seu projeto inicial, concentra significacdes discordantes,
permitindo pensar em temporalidades justapostas. Lembremos que, nos anos
2010, a cabeca de alguns de seus personagens foi coberta por tinta vermelha
durante a Semana Nacional de Mobilizacdo Indigena. Aquilo que era pedra
“sangrou”, defende o guarani mbya Marcos Tupa, transformando-se no
Monumento a resisténcia guarani. Nessa ocasido, Tupa se indaga: “Que tipo de
sociedade realiza tributos a genocidas diante de seus sobreviventes?”.

Longe de ser estatico, 0 Monumento as bandeiras adquire significados distintos,
no tempo e no espaco, passando por constantes transformacdes e apropriagoes,
e imprimindo novas direcdes e sentidos a histéria. Marcada por uma
multiplicidade de embates e sentidos, essa obra habita diferentes memoarias e
transita entre diversos usos, reacdes e interpretaces. Por meio de seus
movimentos, este trabalho procura friccionar distintas narrativas e
temporalidades.

PALAVRAS-CHAVE: (até 5 palavras-chave)
Monumentos as bandeiras. Bandeirantes. Arte e imaginario urbanos. Sdo Paulo.
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IMAGENS:

Monumento a resisténcia guarani,.2013.
Crédito fotografico: lan Packer
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PEDRO VASQUEZ: Sem Titulo, 1987.
Fotografia PB, 20,7 x 30,3 cm.
Fonte: mnba.gov.br.
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‘LA PRISE DE LA SMALAH D'ABD-EL-KADER’ DE HORACE VERNET E A
REALIDADE SOMBRIA DA CAMPANHA FRANCESA NA ARGELIA (1840)

CAMILA DAZZI*

1 Centro Federal de Educacao Tecnoldgica do Rio de Janeiro (CEFET-RJ)

RESUMO EXPANDIDO

As campanhas de guerra ocorridas no Norte da Africa no século XIX
possibilitaram que o ‘mundo mucgulmano’ fosse conhecido de perto por um
significativo nimero de artistas. Muitos deles foram, a pedido de seus paises,
registrar os eventos de maior impacto para posteriormente plasma-los em telas
de teor heroicisante, prestando um servico ao processo de invasao e
dominacdo desses territérios. Essas pinturas de guerra, que nos levam a
indagar sobre a relacdo entre arte e violéncia, sdo parte essencial do que se
convencionou chamar de Orientalismo, e constituem, seguramente, o seu lado
mais sombrio. O pintor francés Horace Vernet merece destaque nesse contexto
ndo somente pelo nivel de banalizacdo da violéncia contido em suas obras,
mas igualmente pela sua atuacdo como colecionador de restos humanos,
compreendidos no contexto das conquistas coloniais como troféus militares,
pratica recentemente revelada em artigo de Jennifer Sessions, “Horace
Vernet's Téte Arabe: The Artist as Colonial Collector” (2020).

A tela de Vernet La Prise de la Smalah d'Abd-el-Kader nos d& um vislumbre da
forca destrutiva da tatica de guerra total da Franca na Argélia, a razzia, ainda
gue alguns de seus aspectos mais brutais estejam minimizados. O pintor nos
apresenta os argelinos como atrasados, cruéis e impotentes, destinados a
derrota, enquanto que os franceses aparecem representados como superiores
e vitoriosos. Um modo de representacdo que tinha como intuito despertar um
sentimento generalizado de exaltacdo patridtica e justificar aos franceses a
necessidade da intervenc&o militar no Norte da Africa, como bem percebe Katie
Hornstein em “The Perils of Art and Politics” (2018).

Para realizarmos a analise da tela La Prise de la Smalah d'Abd-el-Kader
empreendemos a revisdo da fortuna critica recente sobre a tela e seu autor,
bem como de fontes primarias de época, como criticas de arte publicadas em
jornais francés e o livret explicativo do Salon de 1845. Para compreendermos a
atuacdo de Vernet como colecionador colonial fizemos uso das propostas
preconizadas por Albert Memmi em seu emblematico livro “The Colonizer and
the Colonized” (1957).

Acreditamos que a andlise da producdo de Vernet ligada a campanha da
Argélia nos ajuda a compreender, descontruir e ressignificar os esteredétipos
gue perduram até hoje em relacdo ao Oriente, frequentemente associados ao
extremismo religioso e aos ataques terroristas de grupos islamicos, bem como
o discurso Ocidental de intervencdo nesses territorios, na pratica tao violento
guanto as guerras de conquista coloniais.
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PALAVRAS-CHAVE:
Orientalismo. La Prise de la Smalah d'Abd-el-Kader. Horace Vernet. Guerras

coloniais.

IMAGENS:

S

HORACE VERNE : La prise de la smala d’Abd el-Kader, 1845. Oleo sobre tela, 4,89x21,39 m.

Versalhes, Palacio de Versalhes, Salle de la Smalah.
Fonte: https://books.openedition.org/editionsmsh/24422

~ HORACE VERNET: Lé prise de la smala d’Abd eI-Kder (DETALHE), 1845.
Oleo sobre tela, 4,89 x 21,39 m. Versalhes, Palacio de Versalhes, Salle de la Smalah.
Fonte: https://books.openedition.org/editionsmsh/24422
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~ HORACE VERNET: La prise de la smala d’Abd el-Kader (DETALHES), 1845.
Oleo sobre tela, 4,89 x 21,39 m. Versalhes, Palacio de Versalhes, Salle de la Smalah.
Fonte: https://books.openedition.org/editionsmsh/24422
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ICONOGRAFIA POLITICA NA ASSIRIA: ENTRE REMEMORACAO E
ICONOCLASMO

KATIA M.P. POZZER?
1 Universidade Federal do Rio Grande do Sul/katia.pozzer@ufrgs.br

Os relevos assirios constituem um dos mais ricos conjuntos iconograficos da arte
mesopotamica. Ao longo de mais de dois séculos 0os monarcas assirios
desenvolveram a pratica cultural de criacdo de relevos monumentais, que
recobriam as paredes internas dos palacios, contendo uma narrativa historica
idealizada e sua estava associada ao momento politico de construcdo de
grandes impérios.

Nesta comunicacao analisaremos o relevo conhecido como "O Banquete sob a
Videira", considerado um dos mais memoraveis e enigmaticos da arte do antigo
Oriente Proximo e que se encontrava em uma sala do palacio sudoeste de
Senaqueribe, na cidade de Ninive, atual Iraque. Trata-se de uma narrativa
histérica de rara beleza, ambientada em um jardim, onde o rei Assurbanipal e
sua esposa, a rainha AsSur-3arrat, participam de um banquete sob uma videira
carregada de frutos. Contudo, ao olharmos atentamente para o relevo,
observamos uma cabeca pendurada em uma arvore. Trata-se de Teumman, o
rei do Eldo, que estava em guerra com a Assiria e que fora decapitado no meio
da batalha de Til-Tuba, em 653 AEC. Sua cabeca foi levada, como um troféu,
em um carro de guerra para o palacio em Ninive a fim de compor a ornamentacéo
do banquete comemorativo da vitéria assiria. Podemos ainda observar que parte
do relevo - o rosto e as maos do rei e de sua consorte -, sofreram uma acéo
iconoclasta. A cena contém dois niveis de violéncia, uma pela inclusdo outra por
apagamento. A mutilacdo dos corpos, uma pratica atestada em todo o Oriente
antigo, revela um discurso sobre a violéncia em tempos de guerra. Ja o
iconoclasmo perpetrado contra o relevo evidencia a tentativa de apagamento da
memoria deste evento e 0 desejo expresso de levar estes personagens ao
esquecimento da historia.

Segundo a ideia da representacdo visual na Mesopotamia, o significante era
capaz de recordar o significado direto, isto é, uma imagem mental, onde cada
signo, possuia, ao mesmo tempo, um valor pictografico e fonético e teria o
potencial de evocar outros referentes. Assim, a imagem ndo era uma réplica
natural, mas sim um codigo acordado, sujeito a um processo de mediacdo
cultural, uma representacdo idealizada da realidade. Partindo dessa ideia,
propomos analisar o relevo do "Banquete sob a Videira".

PALAVRAS-CHAVE:
Arte Oriental. Mesopotamia. Iconografia. Iconoclastia. Assiria.

IMAGENS:
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O Banquete sob a Videira. c. 668-631 AEC.

Alabastro, 134 X 153 cm.

Kouyunjik (Ninive), Iraque.

Londres, Museu Britanico.

© The Trustees of the British Museum
Fonte:_https://www.britishmuseum.org/collection/image/237000001
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COLONIALISMO E ORIENTALISMO NAS FOTOGRAFIAS DE SHADI
GHADIRIAN

DANILO PIERMATEI*

1 Universidade de Brasilia / danilopiermatei@gmail.com

RESUMO EXPANDIDO

A fronteira entre o Ocidente e o Oriente, tensionada pelos conflitos mais recentes
no Oriente Médio como a guerra civil na Siria, os conflitos entre Israel e Palestina
ou as constantes ameacas entre Estados Unidos e Ird, cria um imaginario sobre
o outro lado, muitas vezes distorcido pelas operacdes militares nos territorios
orientais e alimentado por uma cobertura midiatica que favorece uma das
narrativas dessa geopolitica. Assim, reproduzimos aqui nos trépicos, por meio
dessas imagens de terror e violéncia, uma impressao carregada de conceitos
rasos daqueles que vivem em paises localizados nessa regido. Mas quando esse
outro tdo estranho se aproxima de ndés, talvez possa nos revelar uma outra
imagem desse lugar. Nesse encontro, talvez possamos pensar sobre nés
mesmos, sobre como enxergamos o outro. O artigo analisa parte da producao
da artista iraniana Shadi Ghadirian, tendo como ponto de partida a sua série
Qajar que faz referéncia a dinastia tarquica que governou o Ira entre os séculos
XVIIl e XX, periodo em que os persas enfrentavam a disputa de seu territorio
entre britdnicos e russos. As imagens da artista, que a primeira vista parecem
fotografias antigas, auxiliam na compreensédo das transi¢des politicas ocorridas
no pais, desde o periodo monarquico até a revolugéo islamica. As imagens
dessa série fazem referéncia a representacdo da mulher nas fotografias de
estudio do século XIX e XX, porém, as jovens iranianas retratadas vestem trajes
usados atualmente e portam objetos diversos que dizem algo do consumo e da
vida cotidiana nesse lugar. A confusdo temporal que surge nessas imagens
ressoa huma discussao que percorre o colonialismo e o orientalismo. Ja na série
fotografica Nil-nil, a artista resgata memarias da guerra Ird-lraque, ocorrida na
década de 1980, e compde cenas cotidianas domésticas com resquicios de
materiais bélicos. Nesse trabalho, a artista aponta a participacdo das mulheres
na guerra, expondo ndo somente o sofrimento trazido a vida dos civis como
também uma reflexdo sobre o olhar do feminismo no Oriente. Por fim, a escolha
desses trabalhos pode contribuir no debate sobre os estereétipos que langamos
sobre o Oriente Médio pela interpretagdo ou categorias que cercam o trabalho
da artista pelo seu lugar de origem em algumas de suas participacdes em
exposicdes internacionais.

PALAVRAS-CHAVE:
Feminismo. Fotografia. Ird. Orientalismo.
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IMAGEM:

SHADI GHADIRIAN: Qajar, 1998.
Fotografia, 60 X 90 cm.
Fonte: www.shadighadirian.com
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SHADI GHADIRIAN: Nil-nil, 2008.
Fotografia, 76 X 114 cm.
Fonte: www.shadighadirian.com
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BARBARA DIVERSAO: A REPRESENTAGAO DA VIOLENCIA NA
TAUROMAQUIA DE GOYA

ERICA BOCCARDO BURINI'

' Programa de Pos-Graduacgao em Historia do Instituto de Filosofia e Ciéncias da
Universidade Estadual de Campinas/ erica.burini@gmail.com

RESUMO EXPANDIDO

A violéncia parece, ao olhar contemporaneo, inerente as touradas e também
inseparavel de sua representacao. Parte dessa construgao se da pelo impacto
causado pelas obras de Francisco Goya até a atualidade. No entanto, no inicio
do século XIX na Espanha, a tauromaquia de maior sucesso comercial parece
ser sua total antitese. Trata-se da Coleccion de las principales suertes de una
corrida de toros de Antonio Carnicero, publicada entre 1787 e 1790. Nas 13
composicoes, as suertes sdo apresentadas como uma pratica segura, mediada
por convengdes, assim como o desenho descritivo das figuras, cujos gestos e
movimentos, como repertério de reagdes, ganham ares de manual. A série de
Carnicero é amplamente copiada e a sua divulgagdo aumenta com a 22 edigéo
do tratado Tauromaquia o arte de torear a caballo y a pie, assinado pelo toureiro
Pepe lllo. Datada de 1804, essa edigao € ilustrada por 30 gravuras e muitas delas
repetem composi¢cdes de Carnicero. O tratado formaliza com regras fixas o
toureio a pé, que se profissionaliza. Ao invés de apresentar figuras anénimas em
cenarios ideais, as imagens de Goya, repletas de contrastes — sol y sombra,
como nas pragas de touros — remetem, muitas vezes, a toureiros célebres,
personagens historicas, e acontecimentos tragicos de comogao popular. S&o
momentos em que a pratica escapou a regra, como a representagao da morte
de Pepe lllo que encerra a série. A Tauromaquia de Goya veio a publico em
1816, passada a brutal Guerra Peninsular, a expulsdo de José Bonaparte, a
restauracdo de Fernando VII, e, com este, restabelecida a Inquisicdo e a
regulagdo da imprensa, incluindo as gravuras. Essa conjuntura critica também
deu origem as mais pungentes representagdes de denuncia: os Desastres da
Guerra. O touro e as touradas aparecem em gravuras satiricas populares como
simbolos da Espanha e da guerra napolednica, acionando mais leituras para a
série taurina de Goya, cujo tema, tido como autenticamente nacional, também
serve para dissipar as suspeitas de colaboracdo com o regime napoleénico. E
proposta a analise da representagdo da violéncia na Tauromaquia de Goya,
entendendo que esse aspecto ndo € universal, mas situado historico, social, e
culturalmente, e refletido nas imagens, por isso, serdo empreendidas
comparacgdes, visando evidenciar o contraste com a iconografia circulante na
época, especialmente a Coleccion de Carnicero; e visando evidenciar a
semelhanga com outras obras do mesmo artista, sobretudo a série Desastres da
Guerra.

PALAVRAS-CHAVE:
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Tauromaquia. Francisco Goya. Gravura em metal. Violéncia.

IMAGENS:

I

ANTONIO CARNICERO: Coleccion de las principales suertes de uma corrida de toros, X,
1790.
“Agua-forte e buril, 28 X 40 cm.
Avila, Biblioteca Publica de Avila.
Fonte: bibliotecadigita.jcyl.es.
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FRANCISCO GOYA: Desjarrete de la canalla con lanzas, medias-lunas, banderillas y otras
armas, Tauromaquia, 12, 1814-1816 (12 edigado, 1816).
Agua-tinta, agua-forte, ponta seca e brunidor, 30 X 40,9 cm.
Madri, Museo del Prado.
Fonte: goyaenelprado.es.
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FRANCISCO GOYA: Populacho, Desastres da Guerra, 28, 1810-1814 (12 edigéo, 1863).

Agua-tinta, agua-forte, ponta seca, buril e brunidor, 24,9 X 34,2 cm.
Madri, Museo del Prado.
Fonte: goyaenelprado.es.
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AUTORRETRATOS FOTOGRAFICOS: TENSIONAMENTOS COM OS
CODIGOS IDEALIZADORES DO CORPO FEMININO

NIURA A. LEGRAMANTE RIBEIRO?
'PPGAV/UFRGS/CBHA

RESUMO EXPANDIDO

O artigo pretende problematizar as construgdes sociais sobre identidades a partir
de autorretratos produzidos por mulheres em fotografias contemporaneas que
se colocam como forma de resisténcias a modelos opressores. Corresponder
aos coédigos idealizadores do corpo feminino tem sido, ao longo dos anos, um
tipo de arbitrariedade propagada pela midia, corroborado pela publicidade a
servico do comércio e da industria, pela histéria da arte e pela expectativa do
olhar masculino. A viséo cultivada de determinadas tipologias de beleza resultou
na producao de corpos desnaturalizados como as vénus nas pinturas que mais
pareciam marmores brancos ou na histéria dos nus eréticos das fotografias no
século XIX que eram retocados em laboratérios para excluir as marcas do tempo.
Primeiramente, os ateliés fotograficos empregavam pintores especializados em
retratos para realizar o embelezamento dos corpos; posteriormente, 0s
programas de edicdo de imagens deram continuidade a criagcdo de corpos
ficcionalizados para atingir determinados modelos de perfeicdo e replicar tal
desejo. As estigmatizacdes de violéncias que as mulheres sofrem sdo muitas: o
envelhecimento, a obesidade, a questéo racial, o assédio fisico e moral e o corpo
assassinado. Como a imagem tem um alto poder de persuasao difundindo-se
imediatamente, sobretudo em redes sociais e em outras midias, alimenta
imaginarios que ainda creem no antigo poder de verossimilhanca atribuido a
fotografia quando de seu surgimento. Resistir para se posicionar contra as
violéncias corporais e psicologicas desnudando preconceitos tem sido uma
estratégia encontrada nos autorretratos fotograficos de determinadas artistas
atuantes em varios paises, cujas obras serdo analisadas como estudos de
casos. As obras mostram: olhares discriminatdrios para corpos obesos; marcas
do tempo no processo de envelhecimento; corpos negros e as questdes
identitarias; corpos e objetos cotidianos como estere6tipos do universo da
mulher; violéncias mortais com corpos femininos. As narrativas de suas
existéncias contam as suas histérias individuais que também séo biografias
coletivas. Para tratar dos discursos plasticos autorrepresentativos serao
considerados autores e suas reflexées, como: Phillipe Lejeune e autobiografias;
Naomi Wolf e o mito da beleza; John Tagg e o peso das representacoes;
Annateresa Fabris e identidades, poses e autorretratos; Djamila Ribeiro e o
feminismo negro; Regiliene Sarzi-Ribeiro e corpo feminino como contemplacao
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e as midias; John Pulz e meios do corpo e a sociedade de consumo. Ao se
distanciarem da condicéo de objeto e de musa procuram mostrar o que tem sido
silenciado por determinismos sociais e agem como uma forma de resisténcia do
corpo como propriedade.

PALAVRAS-CHAVE
Autorretratos. Corpo. Mulheres. Resisténcias. Fotografia.
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UM OLHAR SOBRE SI: O ATO PERFORMATIVO DE PINTORAS EM SEUS
AUTORRETRATOS DA RENASCENCA ATE SECULO XVIII

STEPHANIE DAHN BATISTA?

! Professora da Universidade Federal do Parana (UFPR)/ sdahnbatista@ufpr.br

Esta comunicacdo discute autorretratos de artista mulheres desde a
Renascenca até o século XVIII analisando suas estratégias de visibilidade e
resisténcia por meio da auto-encenagdo. Com o artigo canonico de Linda
Nochlin “Porque n&o houve grandes artistas mulheres?” (1971) que, alias,
comemora 50 anos, se iniciou um olhar critico no ambito da Historia da Arte
sobre as memodrias silenciadas da producdo artistica de artista mulheres e até
hoje permanece a tarefa da revisdo radical dessa obliteragdo violenta e
sistémica nesta disciplina. O autorretrato é considerado, desde o Renascimento
um género autbnomo de pintura com suas iconografias estabelecidas por
artistas como Da Vinci, Direr e Rembrandt enquanto génio e criador vinculado
a valores universais e absolutos. Através das midias o corpo e sua parte
especial, o rosto, se torna uma construgdo midiatica nas sociedades modernas
ocidentais que recebe sua designacdo nos discursos verbais e visuais. J. Butler
(1993) define a identidade ndo como substancia fixa, mas sim como efeito de
discursos e uma pratica de significacdes. ldentidade como um processo
decorrente de mis-em-scene atendendo os modelos genereficados. Esta
gender performance na sua diversidade € a base da auto-encencenacdo na
qual a face com suas expressdes assume um ponto central depositando ideias
do/da a artista sobre suas ambi¢des sécias, sua dignidade na arte e seu

carater intelectual.

Quais sédo as estratégias das artistas mulheres diante da violéncia simbdlica de
aniquilacdo historica, especificamente na representacdo de si mesma? Os
autoretratos de artistas mulheres mostram outro repertério de apresentacao do
que dos seus colegas masculinos devido a condicdo social, ter acesso a

espagcos especificos, de estar exclusa da formacédo professional com
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conhecimento académico até segunda metade do século XIX. O ambiente do
campo simbdlico se configurou de forma diferente, genereficada, para as
mulheres na producéo artistica. Isso impacta como a identidade da pintora se
coloca em representacdo e quais sdo os discursos inscritos de forma
consciente neste ato performativo. Destarte, a artista se encontrava numa
posicdo com expectativas diametralmente opostas sabendo que sua pintura
sera minuciosamente analisada e seriamente avaliada: o autorretrato precisava
atender de um lado o que a sociedade esperava desse ser mulher e do outro, o
que a cena artistica esperava de uma obra de arte de alta qualidade. Uma
andlise dos autorretratos permite dizer que as artistas reagiram com estratégia
e defesa inteligentes a essas expectativas. Sob a perspectiva de género
(J.Scott), e o termo da performatividade de Butler discuto as inscricbes
discursivas nos autorretratos de C. von Hemessen (1528-1587), S. Anguissola,
(1532-1625), L. Fontana (1552-1614), A. Gentellschi (1593-1652), M. Beale
(1633-1699), J. Leyster (1609-1660), L. E. Vigée Le Brun (1755 — 1842) e A.
Labille Guiard (1749-1803).

PALAVRAS-CHAVE:
Artistas mulheres. Autorretratos. Século XVI a XVIII. Estudos de género.

Imagens:

Sofonisba Anguissola, autorretrato, 1556, 6leo sobre tela, 66 x 57 cm, Lancut Castle, Poldnia
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Artemisia Gentileschi (1593-1652), auto-retrato como La Pittura. 1638/39, 6leo sobre tela,
Londres, Kensington Palace, Collection of Her Majesty the Queen.

Adélaide Labille-Guiard, (1785) Auto-retrato com duas jovens alunas, Mademoiselle Marie
Gabrielle Capet (1761-1818) and Mademoiselle Carreaux de Rosemond (died 1788 ), 6leo
sobre tela, 210.8 X 151.1 cm. The Metropolitan Museum of Art, New York.
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AUSEANCIA DAS MULHERES ARTISTAS NA HISTORIA DA ARTE:
VIOLENCIA E APAGAMENTO IDENTITARIO

SILVANA BOONE

Universidade de Caxias do Sul / shoone@ucs.br

RESUMO EXPANDIDO

Que historia da arte teriamos hoje, se fossem retirados dos livros todos os
homens artistas, até meados do século XX? Pensar nessa possibilidade
pareceria uma atitude feminista ou preconceituosa, pensando que seria
inconcebivel banir da histéria grandes icones da arte como Da Vinci, Goya,
Monet ou Picasso, apenas pelo fato deles serem homens. Entdo, pensarmos
na auséncia das mulheres nessa mesma historia da arte poderia ser
considerada uma violéncia de género, mas para além dessa suposta fic¢ao,
lamentavelmente, é uma realidade comprovada. Esta comunicacdo busca
discorrer sobre a auséncia das mulheres artistas na historia da arte, coincidindo
com o0 protagonismo majoritariamente masculino, também por parte de quem
conta a historia. S&o analisadas essas auséncias e a invisibilidade da producgéo
feminina na arte sob a Otica das bibliografias especializadas que, até a
segunda metade do século XX deixaram de apontar tal presenca. As décadas
anteriores ao inicio do século XXI ainda mantém uma margem minima de
espaco dado as mulheres no mercado editorial, frente ao lugar ocupado pelos
artistas homens nos compéndios da arte. Toma-se por referéncia inicial a
“Historia da Arte”, de Ernst Gombrich, considerado um dos mais renomados
historiadores do século XX, e percebe-se que ndo houve a minima intengdo em
destacar as mulheres artistas ja proeminentes desde a sua primeira edigdo, em
1950, nem tampouco nas quinze edi¢bes subsequentes publicadas desse que
€ considerado o livio mais popular do mundo na sua categoria. Ali ndo
constam nem Gentileschi, nem Kahlo, nem Bourgeois, nem Ono. E chega-se a
obra das artistas nordicas Ditte Ejlerskov e EvaMarie Lindahl, em 2014, com a
obra About the blanks pages, questionando a Editora Taschen sobre a
desigualdade entre homens e mulheres na sua série Basic Art. Junto a essa
discusséo, também propde-se o debate acerca do tratamento nominal dado as
artistas mulheres, de forma diversa aos homens, demonstrando que ainda h&
uma informalidade sobre as artistas, o que poderia ser constituir como um
apagamento das identidades femininas, uma “delicadeza” proposital na sua
identificacdo a partir do primeiro nome: Frida, Tarsila, Anita e ndo Kabhlo,
Amaral ou Malfatti, da mesma forma como atribui-se 0s sobrenomes de
Salvador (Dali), Pablo (Picasso) ou Marcel (Duchamp).

PALAVRAS-CHAVE:
Mulheres. Histéria da arte. Auséncias. ldentidade.
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O CORPO PERFORMATICO COMO DESESTABILIZADOR DE OPRESSOES
MARIANE BELINE TAVARES?

1 Universidade de Séao Paulo / marianebt@gmail.com

RESUMO EXPANDIDO

O presente recorte € um anseio de se pensar outras narrativas presentes nas
histérias da Arte com uma postura critica diante do campo e em como esse
reflete a estrutura estruturante da sociedade como um todo. Assim, propomos
uma reflexdo sobre a histéria da arte das mulheres a partir do entendimento do
sistema da arte ndo como isolado, mas como um sistema complexo
socioecondémico e politico.

Nosso intuito € trazer essa pauta de discussdo para poder pensar o0 contexto
contemporaneo de arte, retomando alguns temas que nos fazem refletir acerca
do papel e da presenca da mulher artista na histéria da arte, realizando um
procedimento triplo de agcao de: resgate, revisédo e rescrita. Mayayo (2016) nos
sugere que as artistas precisam tomar o poder em contar suas proprias
histrias em lugar de assumir histérias que séo fabricadas pelos outros.
Pensando nessas histérias fabricadas, Nochlin (1971) repensa e reavalia o que
se concebe sobre arte. Entende que ha uma ideia ingénua de que se trata
apenas de uma expressao individual de uma experiéncia emocional, quando na
verdade, o fazer artistico envolve uma linguagem propria que € mais ou menos
dependente ou livre de convengdes, esquemas e noc¢bes temporalmente
definidos e que precisam ser aprendidos ou trabalhados através do ensino,
aprendizagem ou de um periodo longo de experimentagéo individual. Ou seja,
€ essencial que haja um sistema cooperando para que isso aconteca. Esse
sistema, no entanto, é patriarcal e excludente. Diante de um campo tdo amplo
de estudo que vem sendo aprofundado, optou-se por realizar um estudo sobre
0 corpo politico performativo das mulheres como um local de a¢des simbolicas,
gue questiona a normatividade e a opressao de género. Realizamos assim um
estudo de caso das artistas Leticia Parente (Brasil) e de Ana Mendieta (Cuba).
Pautando-se em um estudo sobre a politica do corpo das artistas como
elemento formal, pensando, portanto a existéncia e reexisténcia a partir da
performance. Tencionando como os trabalhos denunciam diversas violéncias
na medida em que trazem poténcia ativa do proprio corpo em seu bojo poético.
Greiner (2010) afirma que o corpo artista € como um desestabilizador de
certezas que nos faz sentir vivos. Tanto Parente como Mendieta escancaram
em como perceptivelmente as violéncias em suas obras sdo carregadas de
aspectos politico-econémicos e criticos. Como o corpo € local de resisténcia e
como esse corpo politico se posiciona diante das opressdes a que as mulheres
Sao sujeitas sistematicamente.
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PALAVRAS-CHAVE:
Performance. Corpo. Politica. Género.

IMAGENS:

ANA MENDIETA : Untitled (Rape Scene),1973.
Fotografia colorida, 254 x 203 mm.
Fonte: https://www.tate.org.uk/art/artworks/mendieta-untitled-rape-scene-t13355
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LETICIA PARENTE: Sem Titulo, série "Mulheres", corte de revista e metal s/papel
Fonte: https://performatus.com.br/estudos/leticia-parente/
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A MULHER ARTISTA E UMA DEGENERADA:
MODERNIDADE E IDA MALY CONTRA O OVO DA SERPENTE

THIANE NUNES

UFRGS / thianenunes@gmail.com

RESUMO EXPANDIDO

Este artigo apresentara outro angulo da arte moderna, reprimida por um
programa de combate sistematico e institucionalizado contra o que se
considerou arte "subversiva" e seus representantes; um ataque que iniciou em
1920, treze anos antes dos nazistas chegarem ao poder na Alemanha - e que
permaneceu ativo até a queda do Terceiro Reich. Entretanto, quero adicionar a
analise do aniquilamento de vida e obra de uma artista vanguardista, através da
perspectiva de género e estudo de caso em relagcdo a “comportamentos
indesejaveis”, evidenciados pela misoginia estrutural. lda Maly viveu em
Munique, Paris e Viena. As vanguardas historicas e a Nova Objetividade foram
formativas para muitas de suas obras, - até ser internada em 1928 em um
sanatério. L4 permaneceu por treze anos, sob o diagndstico suspeito de
esquizofrenia — ndo sem antes ter sido listada e classificada como “artista
degenerada” pelo regime nazista. Considerada “indigna de viver”’, em 1941 foi
transferida para o centro de exterminio Aktion T4 do Castelo de Hartheim, onde
morreram trinta mil pessoas oriundas de hospitais, asilos e orfanatos da Austria,
Alemanha, Eslovénia e regifes anexadas. Até a década de 1980, as exposi¢cdes
Entartete Kunst (Arte Degenerada) foram estudadas como evidéncia de barbarie
cultural, mas pesquisas recentes tém dado menos énfase ao "mau gosto"
conservador nazista, conferindo maior relevancia as ideologias por tras da
censura. A partir dessa abordagem, percebe-se que o nazismo ndo considerou
a arte moderna como adversario, mas a utilizou como um Spektakulares
Paradefeld ihrer Propaganda (Veiculo Espetacular e Perfeito para a
Propaganda). Foi um meio para alcancar objetivos que ndo estavam exatamente
preocupados com politica cultural: essas campanhas contribuiram para a
construgdo de uma identidade social racista e anticomunista, que o regime
nacional-socialista precisava para perseguir minorias, com o aval de seu povo.
Perseguicdes culturais deste tipo revelam-se como um fenbémeno fascista,
concebivel apenas no ambito de um estado totalitario. Dito isso, quando
discutimos hoje a questdo da administracéo da cultura, da promoc¢éao publica e
censura estatal na arte, parece-me que devemos refletir sobre a histéria
pregressa. Acrescento ainda que sou desejosa de que esse ensaio possa ser
interpretado como um alerta, para que possamos identificar e barrar mecanismos
de controle cultural antes que suas acdes e significados se transformem em
novas paginas sombrias da histéria.
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PALAVRAS-CHAVE:
Ida Maly. Mulheres Modernistas. Arte Degenerada. Arte e Fascismo.
Invisibilidade Historica.

IMAGENS:
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IDA MALY: Tribe Ahnungen (Premoni¢cdes Sombrias - Autorretrato), 1928.
Aquarela e tinta sobre papel vegetal, 29,5 x 20,7cm.
Fonte: Colecao privada © Neue Galerie Graz: museum-joanneum.at/neue-galerie-graz
Foto: Universalmuseum Joanneum /N. Lackner.
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IDA MALY: Doppelkopf (Cabeca dupla), 1934.
Aquarela e tinta da India em papel 31,5 x 24 cm.
Fonte: Colecao privada/ Arnulf Rainer/Viena. © Ida Maly
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Comunicado de transferéncia de Ida Maly do Hospital Psiquiatrico Am Feldholf para o Centro
de Exterminio Hartheim, um dos seis centros de eutanasia do programa Aktion T4, 1941.
Fonte: schloss-hartheim.at/.
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A APROPRIACAO POR CONTRAPOSICAO
EM OBRAS DE VERA CHAVES BARCELLOS E BERTOLT BRECHT

Yuri Alexander Figueiredo Flores Machado
Universidade Federal do Rio Grande do Sul/yurifloresmachado@gmail.com

RESUMO EXPANDIDO

A presente comunicacdo apresenta desdobramentos de pesquisa em
andamento em nivel de mestrado académico. Os trabalhos analisados possuem
diversas imagens apropriadas de jornais, nas quais aparecem cenas de algumas
guerras ocorridas nos séculos XX e XXI. Durante a leitura das obras referidas,
demonstramos as similitudes tematicas das obras citadas, bem como a
contextualizagéo historica de cada uma delas. Foram desenvolvidas algumas
ponderacdes acerca do processo de apropriagao que foi colocado em pratica por
Vera Chaves Barcellos e por Bertolt Brecht, culminando em uma reflexao critica
sobre os diferentes modos de apropriagao de imagens de guerra e seus usos na
contemporaneidade. Em No a la guerra (2007) a onipresenca dos conflitos
bélicos ndo passou despercebida por Vera Chaves, que oferece uma critica a
espetacularizacdo da guerra que vem ocorrendo via tecnologias de transmissao
de imagens capazes de presentificar para o0 espectador as batalhas mais
distantes por meio da televisdo. Ja no seu exilio dinamarqués, Bertolt Brecht
utilizou recortes de jornais com imagens de algumas guerras na composi¢ao do
livro Kriegsfibel (1955), em portugués, O ABC da Guerra. A obra foi censurada
na entdo Alemanha Oriental, sendo editada com cortes somente em 1955. Nesse
trabalho, o autor alem&o utilizou texto e imagem, tentando corrigir os tantos
reflexos enviesados que chegam até nds por meio das fotografias de guerras.
Uma necessaria correcdo, tendo em vista que aquilo que é publicado nas
diversas midias € sempre uma impressao mediada por imagens contaminadas
com carregados discursos ideoldgicos. Em cada pagina ha uma fotografia e um
pequeno poema de quatro linhas em estilo epigraméatico nomeado pelo autor
como “fotoepigrama”. Vera Chaves Barcellos em Menexene (1992/1993), titulo
apropriado do dialogo homénimo de Platdo, trabalha com uma sequéncia de 18
imagens retiradas de uma foto de jornal, onde aparece uma fila de soldados
iraquianos prisioneiros sendo escoltados por tanques estadunidenses no
desenrolar dos combates da Guerra do Golfo (1990). Logo abaixo da imagem,
podemos ver uma frisa de marmore com a palavra “Menexene” na qual o ritmo
visual é semelhante ao ritmo das pernas dos soldados em marcha. A artista
brasileira e o poeta alem&o agem por meio do que poderiamos nhomear como um
gesto apropriativo por contraposi¢cao, onde a imagem apropriada funciona na
composicdo da obra, como uma antitese daquilo que seus criadores originais
desejaram despertar no espectador.

Palavras-chave: Vera Chaves Barcellos. Bertolt Brecht. Apropriacédo em arte.
Arte e midia. Arte e guerra.
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VERA CHAVES BARCELLOS: No a la guerra, 2007
Fotoperformance
Fonte: Acervo da Fundacéo Vera Chaves Barcellos
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BERTOLT BRECHT: Kriegsfiebel, 1983, pg.44
Livro
Fonte: Biblioteca do Goethe Institut Porto Alegre
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VERA CHAVES BARCELLOS: Menexene, 1992/1993
Instalacdo
Fonte: Acervo da Fundacao Vera Chaves Barcellos
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“O ABORTO DE VENUS”: ANCESTRALIDADE, VIOLENCIA E RESILIENCIA
NA OBRA DE ANITA EKMAN

CLAUDIA MATTOS AVOLESE!

1 Unicamp/Tufts University/cvmattos@gmail.com

RESUMO EXPANDIDO

Se ha algo de novo e importante ocorrendo no Brasil nos campos da arte e da
histéria da arte hoje, em minha opinido seria o irromper das multiplas vozes
indigenas e afrodescendentes, empenhadas em uma revisdo radical das
narrativas que formam até hoje as bases da histéria oficial do pais. A frente
desse movimento estdo artistas afrodescendentes e indigenas, mas também
outros que se engajam na causa, desenvolvendo parcerias que fortalecem tal
movimento. Anita Ekman € uma dessas artistas, cujo compromisso principal da
obra é com a defesa dos povos originarios e afrodescendentes do Brasil, aos
guais se sente ligada por uma histéria compartilhada. Seu trabalho centra-se em
reflexdo sobre sua identidade de mulher mestica, originada dos mudltiplos
estupros que marcaram as origens da historia silenciada do pais. Em seu
percurso, a artista desenvolveu uma parceria importante com a curadora
Guarani-Nhandewa Sandra Benites, por exemplo, e colaborou com diversos
artistas indigenas na construcdo de seus trabalhos. Nesta apresentacéo,
gostaria de examinar algumas obras de Anita Ekman dedicadas a construcéo de
narrativas alternativas sobre o passado e seus agentes. Olharei inicialmente
para a série “Ocre”, composta por fotografias e performances realizadas em
cavernas pre-historicas na Espanha e na Serra da Capivara (2017-2019), na qual
a artista afirma a centralidade do corpo feminino nas representacdes e
testemunhos deixados por artistas ancestrais, encenando as continuidades
imaginadas (e possiveis) entre tais representacfes ancestrais e o corpo da
mulher indigena, marcado pela longa historia de violéncia colonial do continente
americano. Os paralelos entre corpos representados nas pedras e o Corpo Vvivo
da artista, desenvolvidos através da performance de pintar a propria pele com o
mesmo pigmento ocre usado em tempos imemoriais, gera discussbes sobre a
violéncia exercida sobre o corpo da mulher pelo agente colonizador, mas
igualmente sobre as formas de resisténcia e resiliéncia praticadas pelas
mulheres indigenas ao longo da historia, como o aborto. Esses temas serdo
aprofundados na subsequente discussdo do video “Tupi Valongo”, criado e
dirigido pela artista em 2019. O titulo — “O Aborto de Venus” —tirado de uma das
fotografias da série “Ocre”, opera explicitando as ambiguidades da posigao da
mulher em na histéria do Brasil: Como mulher mestica, deseja-se o0 aborto da
deusa Venus, ideal Europeu de beleza que oprime, mas a frase pode também
sugerir o0 aborto praticado pelas tantas vénus americanas como gesto radical de
resisténcia.
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PALAVRAS-CHAVE:
Ocre. Performance. Corpo. Ancestralidade.

IMAGENS:

ANITA EKMAN, O Aborto de Venus, 2019.
Performance Parque Nacional da Serra da Capivara, Piaui, 14 de Maio de 2019.
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PARA ALEM DO PARADIGMA SHOAH: CINEMA, IMAGEM E
TESTEMUNHO NA FILMOGRAFIA DE RITHY PANH

RODRIGO MONTERO?

1 sem vinculo (pesquisa realizada no PPGAV/UFRGS com apoio da CAPES) /
rodrigomtr77@gmail.com

RESUMO EXPANDIDO

Como explicam entre outros os autores de Art since 1900, apés a Segunda
Guerra Mundial, agentes e institui¢cdes influentes da arte moderna empenharam-
Se por restaurar uma narrativa modernista que omitia a problematizacéo da arte
e da representacao “depois de Auschwitz”. Por isso, o debate sobre imagem e
a representacdo de um horror “sem imagens” ocorreu antes no cinema do que
nas artes visuais. Estendida para outros eventos de violéncia social,
estabeleceram-se dois posicionamentos antagonicos. Por um lado, um cinema
que pelo arquivo ou pela reencenacao, tenta preencher as lacunas visuais do
horror. Por outro, o que se estabelece a partir do filme Shoah. Como uma contra-
imagem do cinema, o filme de Claude Lanzmann recusa 0 arquivo e a
reencenacdo visual, concentrando-se na enunciacdo do testemunho dos
sobreviventes e se converte num paradigma da arte de testemunho. Para além
desse antagonismo, destaca-se a filmografia de Rithy Panh (1964).

Adotado por uma familia francesa apds ter sobrevivido aos campos de trabalho
forcado durante o regime do Khmer vermelho, onde perdeu toda sua familia,
Rithy Panh encontrou no cinema os meios para tentar dar conta da experiéncia
do genocidio. Ligando as tragédias individuais com a histéria nacional, sua obra
reconhece a precariedade quantitativa e qualitativa das imagens para dar conta
do horror. No entanto, ele ndo as recusa, mas procura-as. Isto fica claro em
filmes como S21: A maquina de morte do Khmer Vermelho (2003) e em A
imagem que falta (2013).

Em S21: A maguina... o testemunho que tenta dar conta dos eventos ocorridos
naquela prisdo secreta ndo é dado apenas pelo pintor Vann Nath, um dos poucos
sobreviventes, mas também por alguns dos antigos agentes dessa prisdo. Se
em Shoah, Lanzmann tinha colocado os sobreviventes em situacdes que
servissem para reativar a memoria, aqui Panh, coloca esses agentes. Mas além
dessa “representacao”, o filme também recorre para as pinturas de Vann Nath,
gue servem tanto para dar imagem ao testemunho narrativa, quanto para
confrontar os antigos algozes.

Em A imagem que falta, pela primeira vez Panh compartilha seu préprio
testemunho. Tentando encontrar, infrutuosamente, a imagem que represente o
genocidio, ele a constrdi por meio de pequenas figuras talhadas e por algumas
imagens de arquivo. Panh reconhece a impossibilidade de encontrar a imagem
que dé conta do horror, mas indo além do estabelecido pelo paradigma Shoah,
aponta para a importancia de fazer essa imagem.
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PALAVRAS-CHAVE: (até 5 palavras-chave)
Rithy Panh. Genocidio e desaparecimento. Cinema. Imagem. Testemunho.

IMAGENS: (até 3 imagens)
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S21: A méaquina de morte do Khmer Vermelho, 1993.
Filme, 2003, 101 min.
Diretor: Rithy Panh.
Camboja; Franga: Institut National de I'’Audiovisuel; Arte France Cinéma
Fonte: S21: A MAQUINA...
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Este aqui'estava entre
avidae a morte.

S21: A maquina de morte do Khmer Vermelho, 1993.
Filme, 2003, 101 min.
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Diretor: Rithy Panh.
Camboja; Franga: Institut National de I’Audiovisuel; Arte France Cinema
Fonte: S21: A MAQUINA...

A imagem que falta, 2013.
Filme, 92 min.
Diretor: Rithy Panh.
Camboja/Franc¢a: Bophana Productions.

Fonte: A IMAGEM...
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HARUN FAROCKI: SOBRE A CONDICAO DA IMAGEM E DO HUMANO
FRENTE A SIMULACAO

JOSE LUCAS ALBUQUERQUE DA SILVA?

! Programa de P6s-Graduagao em Artes da Universidade do Estado do Rio de Janeiro
/lucas.albuguerques@hotmail.com

RESUMO EXPANDIDO

Em meio a uma rua deserta, um homem aponta uma arma em direcdo a um
senhor de meia-idade. Segurando o revélver com as duas maos, o atirador ajusta
a mira e, lentamente, define a trajetoria do projétil em direcédo ao rosto do seu
alvo. O senhor o encara com serenidade e permanece inerte, lancando de volta
um olhar vitrificado. No entanto, nenhuma bala é disparada. O espectador revira-
se a espera da possibilidade da consumacao do ato. Surge outra cena.

O fragmento descrito acima € um trecho de um dos videos da série Paralelos
(2012-2014), ultimo trabalho de Harun Farocki, onde o diretor presta eximia
atencdo as relacdes de existéncia impostas pelos jogos de videogame em
diferentes periodos de seu desenvolvimento. Dividido em 4 instalacdes, as
imagens apresentam um compilado de jogos distintos onde o diretor busca
dissecar as qualidades estéticas dessas novas imagens técnicas, além das
guestdes éticas implicadas no uso dos simuladores.

Ainda que a sua leitura critica tenha se transformado ao longo de sua pratica, a
singularidade de Paralelos aponta para um mundo que, por vezes, parece
totalmente desgarrado de uma relacéo efetiva com o real. Uma leitura corriqueira
corre o risco de ler Paralelo | como uma simples narrativa sobre o progresso dos
efeitos graficos utilizados em jogos de videogame ao longo da historia. Além
disso, a aproximacao com a instalacdo Jogos Seérios (2009-2010), série em que
o diretor registra a maneira como 0 uso de simulacdes virtuais e jogos de guerra
por militares americanos vém embaralhando as noc¢des de presenca, memoria e
engajamento, pode incursionar em uma leitura puramente formal ou técnica,
visto que Paralelo se abstém de contextualizar social ou politicamente os jogos
gue apresenta. Qual é o interesse de Farocki em esquadrinhar um material tdo
ambiguo, cujo vinculo com o seu referente é tao precario? E para qual condi¢céo
de existéncia e performatividade o diretor aponta nesses ambientes?

A presente comunicagdo pretende realizar uma justaposicdo entre o uso de
simulagfes e jogos de videogame por Farocki e a maneira como este realiza
uma critica contundente acerca da interpenetragdo entre guerra, midia e
entretenimento. Mediante a uma analise de seus trabalhos e escritos, sera
delineada a maneira como o conceito foucaultiano de biopoder, caro para o
diretor, é desdobrado nas séries e pode sofrer uma dobra a partir da leitura da
nocdo de vida precaria, proposta por Judith Butler, e tecnopoder, de Paul
Preciado.
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PALAVRAS-CHAVE:
Harun Farocki. Jogos Sérios. Paralelos. Simulag&o. Tecnopoder.

IMAGENS:

HARUN FAROCKI: Paralelo 1V, 2014.
Video, 11'20".
Acervo do diretor.
Fonte: Arquivo proprio.

Ein Ausbilder

piatziert Feinde

HARUN FAROCKI: Jogos Sérios |: Watson esta morto, 2010.
Video, 826".
Acervo do diretor.
Fonte: Arquivo proprio.
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HARUN FAROCKI: Paralelo IV, 2014.
Video, 11'20".
Acervo do diretor.
Fonte: Arquivo proprio.
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IMPRESSOES DA VIOLENCIA: A GRAVURA DE ALBRECHT DURER NO
CINEMA DE ANDREI TARKOVSKI

DRICIELE GLAUCIMARA CUSTODIO RIBEIRO DE SOUZA

' Escola de Comunicacgoes e Artes da Universidade de Sao Paulo /
driciele.souza@usp.br

RESUMO EXPANDIDO

Com uma obra condensada em sete longas-metragens, Andrei Tarkovski
(1932-1986) é autor de uma filmografia atravessada pelo tema da guerra.
Fosse de modo consciente ou ndo, a experiéncia do evento traumatico
repercutiu de variadas maneiras na produgdo do realizador russo soviético,
ainda crianga quando da eclosao da Segunda Guerra Mundial. De um extremo
a outro, seu projeto artistico transitou entre uma perspectiva pessimista,
resultante das perdas materiais e desagregacgdes relacionais provocadas pelo
confronto, e uma esperanga humanista, fundamentada na sensibilidade da
atividade criadora. Enquanto expressao formal, oscilou ainda entre o conflito
histérico recuperado em documentos visuais € a ameaga de uma tragédia
iminente, sugerida por uma atmosfera de medo que se reflete no tratamento
plastico da imagem.

Roteirizado a partir da novela Ivan (1957), de Vladimir Bogomolov (1924-2003),
Inféncia de Ivan (lvanovo detstvo, 1962) é o trabalho de estreia do cineasta.
Embora distribuido na URSS como filme de guerra, o enredo nao comportava
as monumentais cenas de batalha entdo convencionais ao género, mas tinha
lugar, ao contrario, nos bastidores das trincheiras, no intervalo entre duas
expedicdes do jovem protagonista que da nome & pelicula. A espera de sua
préxima missao, no interior do abrigo militar improvisado, lvan depara-se com
espolios de guerra, dentre os quais uma pasta de gravados de Albrecht Durer
(1471-1528). Do album, o menino deposita sua atengdo sobre Os quatro
cavaleiros do Apocalipse. Aos olhos do 6rfao, porém, a imagem nao alude ao
episddio biblico narrado por Sdo Jodo no Livro das Revelagdes (Apo. 7, 1-3),
mas antes sintetiza visualmente sua relagcdo com o inimigo nazista. Para uma
testemunha ocular do assassinato da propria familia, bem como do exterminio
perpetrado nos campos de concentragdo, a estampa tedesca assume novas
conotagdes, convertendo-se em metafora infernal do sofrimento vivenciado em
primeira pessoa.

A vista disso, servindo-se da analise filmica, propde-se examinar a presenga da
gravura alema na fita soviética, a fim de conceber de que maneira a citagao
visual concorre para circunscrever metonimicamente a experiéncia dos
horrores conhecidos em tempos de guerra. A comunicagao objetiva, portanto,
vislumbrar como o intercambio com um passado iconografico distante pode
oferecer ao cinema modos alternativos de representagao da violéncia, ao Ihe
permitir fazer figura a barbarie ainda que esta permanecga ausente da tela.
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PALAVRAS-CHAVE:
Andrei Tarkovski. Albrecht Durer. Analise filmica. Cinema comparado. Citagao

visual.

IMAGENS:

ANDREI TARKOVSKI: Infancia de Ivan (frames: seq. 00:45:58 — 00:48:17). 1962, 95 min.,
son., P&B, 35mm. Fonte: DVD The Criterion Collection.

ALBRECHT DURER: The Four Horsemen, from The Apocalypse, c. 1497-1498, xilogravura,
38.7 x 27.9 cm, Metropolitan Museum of Art, Nova York. Fonte: https://www.metmuseum.org

111



CB

HA

23 a 27 de novembro de 2021

ESTETICA, ETICA E FILOSOFIA POLITICA: CONSIDERACOES SOBRE O
HOMO SACER DE GIORGIO AGAMBEN E O SHOAH

ANDRE ARCARI?

1 Programa de Pés-Graduacao em Artes Visuais da Escola de Belas Artes -
Universidade Federal do Rio de Janeiro / andrearcari@outlook.com

RESUMO EXPANDIDO

Sabe-se que o filésofo italiano Giorgio Agamben destinou 20 anos de sua
vida ao projeto Homo Sacer (1995-2015). O livro Homo Sacer Ill. O que resta de
Auschwitz: o arquivo e o testemunho (1998) trata-se da segunda das publicacées
dessa tetralogia. O intuito desta comunicacdo é trazer a superficie algumas
consideracdes sobre o fato de que da vida natural, no cerne do estado moderno,
passou a ser atrelada e governada pelas no¢des do politico, e que essa mesma
politica tomou o poder do humano. Para isto, tomamos o programa Homo Sacer,
que condensa nao apenas uma revisao de conceitos pela logica de um Jetzeit,
mas a redefinicdo, ampliacdo e o desvelamento do arcanum imperii a que
constitui os fundamentos primeiros da vida e sua relacdo com a sociedade, a
partir da revogacdo do lugar e da estrutura original da politica e da ontologia
postas em questdo. Na esteira desse pensamento € que Agamben fard suas
consideracdes a respeito da complexa topologia elencada para construgdo do
arquivo e os testemunhos do Shoah.

Interpretamos a agoridade de modo benjaminiano, por uma ideia de
passado presente, para entdo entrelagarmos as conceituacdos agambenianas
encontradas no Homo Sacer Il as seguintes producdes: [1] a longa pesquisa de
11 anos do cineasta francés Claude Lanzmann e seu filme Shoah (1985); [2] a
instalacdo Germania (1993) de Hans Haacke para Pavilhdo Alemé&o na Bienal de
Veneza, cuja forma tece dialogos com as reminiscéncias do Terceiro Reich que
realizou uma reforma do espaco; e [3] a instalacdo sonora Study for Strings
(2012) de Susan Philipsz para a dOUCMENTA 13, esta que por sua vez traz vida
a composicao sonora homénima do musico checo Pavel Haas que fora concluida
quando de sua sobrevida, no campo de concentracdo de Theresienstadt,
momentos antes de sua deportacdo ao exterminio.

Outrossim, estendemos as reflexdes sobre a biopolitica em Foucault, ao
relacionarmos esse conceito com a investigacao sobre a ocupacéo social do ser
(bios) na cidade (polis), tal como a arqueologia dos substantivos utilizados pelos
gregos, que nos lembra Agamben, para o que chamamos apenas de vida; a zoé
(simples fato de viver comum a todos 0s seres vivos) e o bios (maneira de viver
propria de um individuo ou de um grupo). Em sintese, o texto contextualiza
nocdes de vida nua e vida biopolitica, pondo-nos a refletir as relacdes entre
estética, e€tica, direitos democraticos e valores humanos, bem como a
importancia da nachleben das imagens no atual espaco-tempo pandémico.
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PALAVRAS-CHAVE:
Estética; Etica; Filosofia Politica; Shoah; Giorgio Agamben.

IMAGENS:

CLAUDE LANZMANN (Diregéo): Shoah, 1985.
Filme colorido, 550 minutos.
Cinematografia: Claude Lanzmann, Dominique Chapuis, Jimmy Glasberg e William
Lubtchansky. Som: Bernard Aubouy e Michel Vionnet (em Israel)
Producéo: Les Fims Aleph e Historia Films com a participacdo do Ministério da Cultura Francés
Foto: Acervo do autor. Still Filmico.

SUSAN PHILIPSZ: Study for Strings, 2012.

Instalacdo sonora composta por 24 canais sonoros especializados pela estacdo central de trem
de Kassel (Kassel Hauptbanhof). dOCUMENTA 13, Alemanha. Duragdo: 13’ 00'.
Courtesia da artista, Galeria Tanya Bonakdar e Isabella Bortolozzi Galerie.

Foto: Eoghan McTigue. Fonte: Arquivo MoMA.
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HANS HAACKE: Germania, 1993.
Vista da instalagdo no Pavilhdo Aleméo, 452 Bienal de Veneza.
© Hans Haacke/VG Bild-Kunst; Cortesia do artista e Paula Cooper Gallery, Nova York.
Foto: Roman Mensing.
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CADERNO DE RESUMOS

SESSAQO 2
A SOMBRA DAS MELANCOLIAS

Coordenacéo: Bianca Knaak (UFRGS/CBHA), Marco Pasqualini de Andrade
(UFU/CBHA), Raquel Quinet Pifano (UFJF/CBHA) e Rogéria de Ipanema
(UFRJ/CBHA)
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UTOPIA EM RUINAS: MELANCOLIA, ANGUSTIA E DESOLAGAO NAS
FOTOGRAFIAS AMERICANAS DE ANNEMARIE SCHWARZENBACH

Vrndavana Vilasine Laune Correia®
" Universidade de Brasilia / havsbrisenn@gmail.com

RESUMO EXPANDIDO

Enfrentar o vazio e a incerteza que assombram a vida durante periodos
atribulados exige que um ponto a tensdo seja elaborado, para direcionar as
forgas produtivas perante um mundo se apresenta em desordem e reorganizar
os estimulos capazes de alterar a realidade. Sob circunstancias severas, como
foi o periodo da Grande Depressao nos Estados Unidos (1929-1939), néo é
dificil perceber como uma sociedade submersa em ruinas €, em seu conjunto,
melancolica. Trataremos das fotografias de Annemarie Schwarzenbach, que foi
uma fotégrafa e viajante suica. Percorreu os Estados Unidos em companhia da
fotografa Barbara Hamilton-Wright, de quem recebe influéncias do
fotojornalismo, vertente crescente na época. Contudo, sua pratica fotografica
ndo era totalmente voltada para a publicagdo, tendo poucas de suas imagens
ilustrando os escritos, 0 que permitia a liberdade de produgdo imagética
autbnoma. Escreveu para jornais na Europa, como correspondente em solo
americano, registrando a situacdo dessa nagao que ainda nao havia se
recuperado da Crise de 1929. Mergulhando na pobreza e desolagdo milhdes de
cidadaos viveram sob condi¢cdes de desamparo total, observados pela autora
principalmente no Sul do pais, o plano implementado pelo governo chamado
New Deal progredia com dificuldade. Schwarzenbach denuncia a desigualdade
no continente das grandes promessas, revelando as ambivaléncias de um
periodo estancado e a melancolia que pesa sobre um povo que pavimentou
suas ambig¢des no capitalismo e agora castiga sobretudo menos afortunados.
As fotografias transmitem a angustia e o desalento nas regides industriais que
ha pouco tempo eram simbolo da prosperidade, oprimindo todos os dominios
da vida individual e coletiva.

A partir disto, buscamos com esta comunicagdo desenvolver o conteudo
das imagens de Schwarzenbach que refletem a angustia e a perenidade de
uma sociedade imersa em ruinas. Do mesmo modo, interpretaremos como o
estupor se alastra sob uma epidemia da tristeza que encerra um povo na apatia
da vida diaria sem a perspectiva de um futuro promissor, condenando-os a um
permanente conflito sem embate. Considerando esses aspectos, as leituras de
imagem privilegiardo conceitos como mal-estar, melancolia e o Outro para
delinear o retrato de uma época atribulada, a partir de textos criticos de autores
como Walter Benjamin, Susan Sontag, Laszl6 Foéldényi e Marie Claude
Lambotte.
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PALAVRAS-CHAVE: (até 5 palavras-chave)
Fotografia. Melancolia. Arte. Ruina. Torpor.

IMAGENS: (até 3 imagens)

ANNEMARIE SCHWARZENBACH: Mulher busca no lixo atras de uma ponte ferroviaria, 1937.
Fotografia.
Berna, Biblioteca Nacional Suica.
Fonte: www.nb.admin.ch/snl/de/home.html
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ANNEMARIE SCHWARZENBACH: Mulher com criangas em cabana,
(Luberton, USA), 1937.
Fotografia.
Berna, Biblioteca Nacional Suica.
Fonte: www.nb.admin.ch/snl/de/home.html
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ANNEMARIE SCHWARZENBACH: Westfront Street,
(Alabama, USA), 1937.
Fotografia.
Berna, Biblioteca Nacional Suica.
Fonte: www.nb.admin.ch/snl/de/home.html
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AS TEXTURAS DA AUSENCIA E A MEMORIA DE GUERRA EM

U5 L FHIROSHIMA DE MIYAKO ISHIUCHI
LUCAS GIBSON?

1 Universidade Federal do Rio de Janeiro / lucascamaragibson@gmail.com

RESUMO EXPANDIDO

O presente trabalho objetiva analisar a série fotografica ¢45 L F/hiroshima da
fotégrafa japonesa Miyako Ishiuchi (1947), demonstrando como o projeto
contribui para a formag&do de uma memoria de guerra ancorada simultaneamente
no individual e no coletivo. A série, que segue em producao, foi iniciada em 2007
a partir de um convite da editora Shueisha, que contrata Ishiuchi para fotografar
objetos e vestimentas que pertenceram a pessoas atingidas pela bomba de
Hiroshima de forma direta ou indireta. Os itens estdo localizados no Memorial da
Paz de Hiroshima, que possui aproximadamente 19.000 objetos em seu acervo.
Para a confecgcao do projeto, Ishiuchi escolheu fotografar pegcas que estiveram
em contato direto com os corpos das vitimas, estabelecendo um enfoque
especial em tecidos. Busca-se apontar como a auséncia de corpos e a presenca
fisica de objetos consegue refletir de maneira singular os tracos e reminiscéncias
da guerra no Japdo. Para isto, sdo estudadas imagens da série e sdo feitas
comparagdes com outras documentacgdes fotograficas de Hiroshima do pos-
guerra, como as de Kikuji Kawada, Ken Domon e Hiromi Tsuchida, destacando
abordagens distintas de documentacdo diante das imagens de Ishiuchi. Os
tecidos e objetos podem ser lidos como reminiscéncias da dor e da morte das
vitimas, gerando uma forte conexdo com as ideias de impermanéncia e
transitoriedade da estética japonesa, representadas pelo conceito estético mono
no aware. Ademais, a série alude ao poder destrutivo da bomba a partir ndo
apenas de uma memoria coletiva de guerra, mas também pessoal, por meio de
calmos “retratos” das vitimas a partir da personificacdo de seus pertences. A
énfase na transparéncia, na luz e no tempo em Hiroshima de Ishiuchi também
pode ser vista como uma referéncia ao proprio meio fotografico, que carrega em
si 0 traco de algo que existiu no passado, caracterizando um meio intensamente
conectado com a memdria. Em adicdo, é evidenciado o aspecto inovador das
imagens de Ishiuchi a partir de suas escolhas técnicas (como o uso de luz natural
ou artificial e a presencga da cor) e subjetivas (como a aparéncia flutuante das
roupas e o enfoque em tecidos femininos), destacando como ¢ 5 L #/hiroshima
possibilita a construcdo de um discurso que, embora com bases no passado,
produz reverberagcdes que ecoam no tempo presente.

PALAVRAS-CHAVE:
Fotografia. Japao. Hiroshima. Pds-guerra. Miyako Ishiuchi.

IMAGENS:

120



MIYAKO ISHIUCHI: Hiroshima #9, 2007.
Fotografia, 108 x 74 cm.
Hiroshima, Acervo Memorial da Paz de Hiroshima.
Fonte: michaelhoppengallery.com.
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MIYAKO ISHIUCHI: Hiroshima #35, 2007.
Fotografia, 33,5 x 23 cm.
Hiroshima, Acervo Memorial da Paz de Hiroshima.
Fonte: theguardian.com.
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MIYAKO ISHIUCHI: Hiroshima #71, 2007.
Fotografia, 157 x 100.3 cm.
Hiroshima, Acervo Memorial da Paz de Hiroshima.
Fonte: sfmoma.org.

123



23 a 27 d& noveambre de 2021

A MELANCOLIA NO FRONT: O RETRATO DE ANNA NERY (1873), POR
VICTOR MEIRELLES DE LIMA

ALEXANDER GAIOTTO MIYOSH]I'

' Universidade Federal de Uberlandia / alexmiyoshi@hotmail.com

RESUMO EXPANDIDO

Enfermeira voluntaria na Guerra do Paraguai, Anna Justina Ferreira Nery
recebeu homenagens incomuns a uma mulher no século XIX. Além de ter sido
condecorada, Ihe foi feito um retrato a éleo de corpo inteiro, de autoria do pintor
Victor Meirelles. A tela descerrou-se ao publico em 1873, no Pago Municipal de
Salvador. De grandes dimensdes, apresenta-nos Nery de pé, entdo com quase
sessenta anos, semblante grave e sereno. Diferentemente da retratistica de
costume ao sexo “fragil”, ndo é o ambiente doméstico e seguro que a envolve,
mas sim o “teatro de operacdes”, as armas e muni¢cdes ao chio, os soldados
em movimentacao e a imponente igreja de Humaita emoldurando-a tal qual um
pilar ou abrigo de reconforto. Figura a mais inabalavel da composi¢ao, o
vestido negro reforga-lhe tanto a viuvez quanto reverbera o luto vivido pelos
brasileiros em decorréncia das perdas no front, assim como pela crescente
sensacgao de incertezas nos campos social e politico. A obra insere-se em um
delicado periodo no qual, diante do fortalecimento dos republicanos, o Império
buscava melhorar a sua reputagcdo por meio da génese de um pantedo
monarquico com personalidades como a de Nery. Nesse sentido, interessa-nos
analisar a construgéo e a fixagao de sua imagem em relagcéo a de heroinas da
enfermagem, como Mary Jane Seacole e Florence Nightingale, na Gra-
Bretanha, bem como a de outras brasileiras voluntariadas no conflito sul-
americano, tais como Jovita Alves Feitosa, Joanna Francisca Leal Souza,
Maria Coragem e Florisbela, algumas delas dispostas ndo s6 a socorrer os
feridos como, se fosse preciso, a combater no corpo-a-corpo. Serdao abordados
desenhos e pinturas de Meirelles e outros artistas, além de fotografias e textos.
Por fim, a comunicagao apresentara uma hipotese de narrativa engendrada no
quadro: para além da valoragao e do enaltecimento a Nery, a possibilidade de
haver nele, ocultado, um episddio pessoal, dramatico e doloroso, vivido pela
prépria retratada.

PALAVRAS-CHAVE:
Anna Justina Ferreira Néry (1814-1880). Victor Meirelles de Lima (1832-1903).
Pintura brasileira. Século XIX. Histéria da arte.

IMAGEM:
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VICTOR MEIRELLES DE LIMA: Anna Justina Ferreira Nery, 1873. Oleo sobre tela,
275 X 177 cm. Salvador, Pinacoteca do Pago, Camara Municipal.
Fonte: arquivo pessoal.
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USOS E COSTUMES DA FOTOGRAFIA NO FINAMENTO:
DOCUMENTOS, ENCENACOES E AUTORRETRATOS

MARINA MUNIZ MENDES*

1 Universidade Federal de Goias / marinamunizmendes@gmail.com

RESUMO EXPANDIDO

Contextualiza a fotografia mortuaria e seu transito entre o autoral e seu papel no
processo de luto. Analisa iconografias do século XIX. Identifica mescla de
géneros entre documental e artistico desde os primérdios da fotografia. Percebe-
se notavel diversificacdo dos subgéneros da fotografia post mortem. A fotografia
post mortem acessa a imortalidade e é, habitualmente, sensivel ao lidar com a
debilidade do fim. No século do surgimento da fotografia, a morte ocorria,
predominantemente, em casa. Com isso, um dos mais notaveis subgéneros da
fotografia post mortem foi/é o que retrata a intimidade de parente(s) vivo(s) com
o(s) falecido(s), o que registra a forte afeicdo de quem permanece com que se
foi ou esté perdendo a vida. Sdo familiares e amorosas, no ambito doméstico. A
fotografia post mortem, desde os primeiros passos, ndo esteve atrelada,
exclusivamente, a motivacdo documental. A iconografia exposta indica fusao
entre géneros, com fortes intencdes, inclusive, artisticas/autorais. O retrato post
mortem exerce uma espécie de mumificacao pictérica de quem encerrou o ciclo
da vida; ou mesmo de quem encena uma situacéo de fim da vida. E uma forma
de promover a inversdo magnética, de eternizar a vida de quem se foi. A
fotografia traz a vida eterna. S&o variados os usos e costumes da fotografia no
finamento. Nas marcas da linha do tempo ha pre mortem teatralizado e
pictorialista de desvanecimento; fantasioso e original autorretrato post mortem
apos afogamento em desespero; atriz encenando seu leito de morte dentro de
um caixao; pais que encomendam fotografias candidas de seus filhos falecidos
para exorcizar o luto, proteger a presenca fantasmagorica; parentes vivos com
falecidos; animais retratados similarmente as tradicionais fotografias post
mortem de humanos, como se estivessem apenas adormecidos e néo
moribundos; entre uma infinidade de outras ramificacdes — subgéneros — das
praticas da fotografia post mortem. Apesar da diversificagdo, o contexto que
atravessa toda essa heranca de fotografias no finamento é o aspecto intimo, a
ritualizacdo do objeto, a nostalgia amorosa e a lembranca da mortalidade.

PALAVRAS-CHAVE:
Fotografia post mortem. Metamorfose. Morte. Retrato.

IMAGENS:
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PEACH HENRY ROBINSON: Fading away, 1858.

Impressé@o em papel albuminado com nitrato de prata a partir de negativos de vidro de coléddio
Uumido, 23,8 x 37,2 cm. The Royal Photographic Society at the National Media Museum,
Bradford, Reino Unido.

Fonte: www.metmuseum.org.
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HIPPOLYTE BAYARD: Le Noyé, 1840.
Positivo direto sobre papel, 13,8 x 12,7 cm. Colecao da Société Francaise de Photographie.
Fonte: https://sfp.asso.fr/.
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AUTOR DESCONHECIDO: Sarah Bernhardt, c. 1870.
Positivo direto sobre papel, 13,8 x 12,7 cm. Colecao da Société Francaise de Photographie.
Fonte: JAY, Ruby. Secure the shadow: death and photography in America, Cambridge, Estados
Unidos: MIT Press, 1995, p. 35.
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A PINTURA DERROTADA: GUSTAVE MOREAU E O IMPOSSIVEL
POLIPTICO DO “ANO TERRIVEL”

MARIANA GARCIA VASCONCELLOS

' Mestranda em Artes Visuais pela Universidade Federal do Rio Grande do Sul /
mariana.garvasc@gmail.com

RESUMO EXPANDIDO

Ha 150 anos, a Franga vivia momentos de turbuléncia politica que deram ao
periodo entre 1870 e 1871 o apelido de "I'année terrible”; recém-saido de uma
grande derrota na Guerra Franco-Prussiana, o pais viu sua capital imersa no
sangue dos confrontos da Comuna de Paris. Os artistas assumiram papéis
diversos nesses eventos, indo da participagdo entusiastica ao desespero e a
passividade impotente. Gustave Moreau (1826-1898) integrou este segundo
grupo: uma tristeza grandiloquente perante os desastres da guerra foi logo
substituida por desgosto pela violéncia popular que ele, monarquista e
reacionario, via como gratuita e irracional. Sua visdo dos acontecimentos
encontra expressdo nos esbogos e planejamentos de um poliptico intitulado La
France vaincue, um projeto tdo grandioso que parecia destinado a falhar.
Inicialmente pensado como uma alegoria sobre a dignidade da derrota
francesa, os planos do artista cresceram em ambicdo e em complexidade
iconografica até quase impossibilitar a compreensdo da imagem. Painéis
representando personificacbes da Franga e de suas cidades sitiadas, soldados
franceses e figuras religiosas seriam reunidos em uma moldura monumental
estruturada como um retabulo medieval. A intencdo do artista, segundo as
notas pessoais que documentam o processo, era de sintetizar, em uma
imagem alegodrica, a infinita complexidade do real e do desenrolar histérico. No
entanto, a medida que ele ampliava o escopo dos fatos que deveriam ser
incluidos — cenas de bombardeios a locais especificos, referéncias aos
generais responsaveis por cada cidade ocupada, anedotas da guerra buscadas
em jornais e documentos —, o artista perdia a capacidade de alegoriza-los em
uma obra unificada. Em paralelo a esse processo criativo frustrado, do lado de
fora do atelié, os communards que lutavam pela Republica insistiam em né&o
corresponder a idealizacdo de Moreau sobre o "povo francés". A realidade, em
suma, recusava o verniz de uma arte idealista.

Paradoxalmente, La France vaincue é um perfeito simbolo do fracasso, nos
niveis da ideia e da execucdo, do tema e da forma. Esse projeto falho e
impossivel, executado “A sombra das melancolias”, nos faz refletir sobre os
limites da arte perante a  histéria, da representacdo perante a
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irrepresentabilidade da tragédia e da destruicdo. Sua eloquéncia maior
encontra-se no fato de nunca ter sido feito. Um século e meio mais tarde, talvez
a obra-prima falha de Moreau possa nos dizer algo sobre o siléncio da arte em
tempos sombrios.

PALAVRAS-CHAVE:
Pintura histoérica. Inacabado. Projeto. Irrepresentavel.

IMAGENS:

GUSTAVE MOREAU: Esboco para La France Vaincue, 1871.
Grafite sobre papel, 17,5 X 25,6 cm.
Paris, Musée Gustave Moreau
Fonte: Peter Cooke, 2014, p. 74
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Um percurso pelas pathosformeln da melancolia dentro e fora do Atlas
Mnemosyne de Warburg

LUANA M. WEDEKIN?

1 UDESC /wedekinluana@gmail.com

RESUMO EXPANDIDO

A melancolia é um nucleo tematico que atravessa o Atlas Mnemosyne de Aby
Warburg. Pesquisadores nos Seminarios Mnemosyne realizaram um inventario
das formas de melancolia retratadas no Atlas. Em chave filolégica, identificaram
modelos arqueoldgicos (ou pré-cunhagens antigas) para os tipos de melancolia
que aparecem nas diversas figuras femininas e masculinas apresentadas
frequentemente numa posicao bem definida: a m&o no rosto suportando o peso
da cabeca. Mas, se a enigmatica figura de Albrecht Direr em Melencolia | (1514)
na prancha 58 encarna mais comumente a pathosformel do melancdlico, as
investigacdes visuais de Warburg e de seu circulo encontraram outras nuances:
a musa pensativa, os melancélicos no teatro do luto, a acedia e a imagem de
Ariadne adormecida.

Warburg chegou ao conceito de pathosformel ao identificar a renovacdo da
antiguidade na arte do Renascimento, reconhecendo em amplo espectro de tipos
de imagens o retorno e a sobrevivéncia de determinados tipos de “mimica
amplificada”. A pesquisa que estamos realizando sobre suas fontes
iconograficas amplia esse inventario, e leva a refletir sobre os processos de
ocaso e retorno das imagens.

Pretende-se, entdo, percorrer essas nuances “a sombra das melancolias”
encontradas no Atlas e algumas que extrapolam o que esta nas pranchas, mas
que podem ser reconhecidas no extenso rol de monumentos e acervos que
forneceram as fontes para suas montagens de imagens.

Sao recursos fundamentais os sarcéfagos tardo-helenisticos e romanos onde
encontramos imagens da musa reflexiva (que retorna na Sibila Samia de
Agostino di Duccio), a pathosformel do luto reflexivo dos dolentes ao redor do
heréi morto ou moribundo (como no sarcéfago na Galeria Doria Pamphilj), a
acedia (Sao Jerbnimo em seu estudio para a qual todo intelectual € empético,
como revelam fotografias do préprio Warburg e de Walter Benjamin, ambos “sob
a sombra de Saturno”), e, ainda, a figura de Ariadne reclinada — a ménade que
repousa do éxtase, espelhada no deus fluvial (ou de Méarsias transformado em
rio apoés ser esfolado por Apolo na Villa Farnesina).

Tempos sombrios parecem atualizar ainda mais as pathosformeln da melancolia.
Conhecé-las em todas as suas formas é afirmar uma histéria da arte — como
defendida por Warburg — que busca os tracos das mais profundas comocdes
humanas. Quando contemplamos essas imagens de melancolia, é possivel que
nos identifiguemos com cada uma delas, perguntando-nos incessantemente,
gquando tudo isso vai acabar....
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PALAVRAS-CHAVE:
Pathosformel da melancolia. Aby Warburg. Atlas Mnemosyne. Fontes
iconogréficas de Aby Warburg.

IMAGENS:

ALBRECHT DURER: Melencolia I, 1514.
Gravura em placa de cobre, 24,1X18,5 cm.
Metropolitan Museum of Art, New York.
Fonte: https://www.metmuseum.org/art/collection/search/391256

133



BOTTEGA DI AGOSTINO DI DUCCIO: Sibila Samia,1447-1454.
Capela das Sibilas e dos Profetas, Templo Malatestiano, Rimini.
Fonte:
https://www.beweb.chiesacattolica.it/benistorici/bene/5223495/Bottega+di+Agostino+di+Duccio
+%281454-1457%29%2C+Sibilla+Samia+%28%3F%29.

ANONIMO: Detalhe de sarcéfago com motivo do her6i morto, s/d.
Palazzo Doria Pamphilj, Roma.
Fonte: arquivo da autora.
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ARTE E DEVOCAO EM TEMPOS DE PANDEMIA: APONTAMENTOS DE
PESQUISA

TAMARA QUIRICO?

* Universidade do Estado do Rio de Janeiro/ tquirico@gmail.com

RESUMO EXPANDIDO

A pandemia de Covid-19 parece estar se consolidando como um fenédmeno
assustadoramente definidor da existéncia humana. Estamos vivendo um periodo
gue decerto sera recordado no futuro: a época em que o mundo parou — algumas
regides do globo por mais tempo, outras por menos — em funcéo de uma nova
doenca que, de maneira veloz e inesperada, se disseminou, causando medo,
criando auséncias, ansiedades e expectativas.

N&o é a primeira vez que o homem vive uma experiéncia desse tipo; de fato,
também a epidemia de Peste Negra foi considerada um grande divisor de 4guas
na histéria da humanidade. Nesse sentido, diversas séo as relacfes possiveis
entre o que ocorreu em meados do século XIV, quando o surto de peste devastou
boa parte do mundo entdo conhecido, e 0 que vivenciamos hoje, com a
pandemia de Covid-19, fazendo com que muitos busquem eventuais
semelhancas nas consequéncias que o surto trouxe no fim da Idade Média, e o
que podera acontecer na contemporaneidade. Decerto, € muito cedo ainda para
podermos efetivamente avaliar os desdobramentos da epidemia de Covid-19,
seja para as sociedades, de modo geral, seja para a producdo artistica
contemporanea —tendo em vista que € de arte que trataremos aqui. Infelizmente,
porém, ja podemos afirmar que, dentre os resultados dessas aproximacdes que
vém sendo feitas na atualidade, ndo faltam falsas analogias e interpretacdes
equivocadas do que ocorreu no século XIV, ao menos com relacao
especificamente ao campo da producao artistica.

Tendo como ponto de partida a atual pandemia de Covid-19, portanto, queremos
discutir nessa comunicacéo imagens e objetos que foram criados no fim da Idade
Média na Peninsula Italica, particularmente apds o surto de Peste Negra. Dentre
nossos objetivos, queremos discutir tematicas e iconografias popularizadas
nesse periodo, tratando dos possiveis aportes que os modos de recepcao a
epidemia podem ter exercido sobre essa arte, seja em termos de exposicéo do
sofrimento gerado pela epidemia, seja como acolhimento e esperanca
reforcados através dessas imagens. Buscaremos, ademais, revalorizar essa
producdo artistica, tirando-a de um parcial esquecimento oriundo de um
preconceito ja ultrapassado, mas que ainda se manifesta em nossos dias.

PALAVRAS-CHAVE:
Peste Negra. Arte e devocao. Cristianismo e cultura.
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BILL VIOLA, THE SLEEP OF REASON
ANGELA GRANDO?

1 Programa de Pdés-graduagéo em Artes — PPGA
Universidade Federal do Espirito Santo — UFES /angelagrando@yahoo.com.br

RESUMO EXPANDIDO

Em relacdo as grandes obras da historia da arte — entre as quais aquelas
de Goya, Bosch ou Masolino — Bill Viola afirma: “Eu nao estava interessado em
me apropriar ou remontar — Eu queria entrar dentro dessas imagens... para
encarna-las, para habita-las, para senti-las respirar”. Na verdade, esse
videoartista desenha quadros vivos, comoventes, com uma preocupacao
pictdrica igual a de seus prestigiosos ancestrais. Para tal, recorre a uma
multiplicidade de recursos, solucdes técnicas e arquiteturais, a astucias que
focam o espaco, o tempo, e privilegiam efeitos imediatos, o gestual, a acdo
corporal. A seus olhos, a tela ndo podia mais ser um mundo em si, separado do
mundo real e fisico em que se encontra o espectador.

E desse modo que, a videoinstalacdo realizada por Bill Viola, The Sleep
of Reason (1988), a qual propomos discutir nesta comunicacdo, privilegia
dispositivos que provocam conexdes inusitadas, estarrecedoras, e pode se
aproximar de “um pesadelo digital baseado em Goya”. Ademais, ao retomar de
forma anacrénica a histéria da pintura, o grande interesse desse artista
estadunidense pelos velhos mestres parte de um conceito geral engendrado na
sua busca em captar, ndo somente, a “origem da raiz” de suas emogodes, mas
extrair a “natureza mesma da expressao emocional” da obra.

Assim, Viola explora a alma e o medium do video, e se encarrega de ir
filtrando, em uma dimenséo arqueoldgica, uma espécie de principio de energia
que abriga um campo de fragmentos de memodria existencial e tem a forca para
atravessar uma fronteira e se fixar em seus tableaux vivants. Sua
videoinstalacéo The Sleep of Reason, referencia uma obra prima do século XVIII.

A mais impressionante das imagens produzidas por Goya em sua Série de
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gravuras intitulada Los Caprichos: El suefio de la razén produce monstruos.
Entre a razdo iluminista e a Espanha setecentista socialmente arrasada, Goya
imprime, com dilacerante lucidez, os monstros da supersticdo e ignorancia
invocados do inconsciente pelo sono da razon. Goya nos oferece uma reflexdo
metaforica de um corpo exausto, que busca repouso, em meio a uma sociedade
obscurecida. Essa gravura, herdeira da Melancolia de Direr, marca uma espécie
de principio dramatico imanente que evoca realidades universais, que €
recuperado por Viola e, por um lado, evidencia o significado irredutivel da
fragilidade da vida (aqueles que partiram com uma horrivel aceleracdo da
histéria). Por outro, espelha a capacidade critica e a extensdo da poténcia

sensivel em Arte.

PALAVRAS-CHAVE:
Bill Viola. Videoinstalagdo. Imagem expandida. Videoarte.

IMAGENS:

Bill Viola : The Sleep of Reason, 1988.

Instalagdo com coémoda de madeira com video em um pequeno monitor, vaso com rosas brancas
artificiais, despertador e abajur de mesa com sombra preta; Projecédo de video em trés paredes
de sala acarpetada. Projecdo de video [cor — som estéreo amplificado]; Monitor [p&b — som
mono]. Dimensdes da sala: 429,26 x 584,20 x 670,56cm.
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Bill Viola : The Sleep of Reason, 1988.

Instalagdo com codmoda de madeira com video em um pequeno monitor, vaso com rosas brancas
artificiais, despertador e abajur de mesa com sombra preta; Projecdo de video em trés paredes
de sala acarpetada. Projec@o de video [cor — som estéreo amplificado]; Monitor [p&b — som
mono].Dimensdes da sala: 429,26 x 584,20 x 670,56cm. Fontes: Carnegie Museum of Art (Esq.);
Bill Viola. Londres: Thames & Hudson, 2015, p. 119 (Dir.).

Francisco Goyay Lucientes: O Sono da Raz&o Cria Monstros, 1797-1798.
Gravura, agua-forte e agua-tinta sobre papel vergé, 32 x 21,2 cm. Fonte: Musée des Beaux-Arts
du Canada.
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FLA-FLU, TORTURA E MILITANCIA NOS DESENHOS DE HENFIL PARA O
JORNAL DOS SPORTS (1968-1970)

FLAVIO MOTA DE LACERDA PESSOA

IPPGAV/UFRJ

RESUMO EXPANDIDO

Esta pesquisa concentra atengéo no desenho de humor publicado na imprensa
esportiva, terreno fértil e pouco explorado pela historiografia no Brasil. Levando
em conta a penetracdo politica, econémica e social do futebol no pais, essa
escassez representa ainda uma incomoda lacuna na producao académica sobre
caricatura ou sobre esporte, dois campos de conhecimento que vem se
expandindo intensamente nos ultimos anos

Durante os tempos mais sombrios da ditadura civil-militar, o mineiro Henrique de
Sousa Filho (1944-1988), vulgo Henfil, era 0 mais atuante militante do cartum
brasileiro do periodo. Foi quem expressou as mais ousadas criticas do
imaginario cultural da resisténcia a repressao. Henfil experimentaria no Jornal
dos Sports uma liberdade de expressao que nao teria em qualquer outro veiculo.
Uma vez que o futebol, enquanto espetaculo voltado as massas, era facilmente
identificado como aliado do regime, era natural um afrouxamento da censura
sobre o que publicava o diario esportivo. Sera nas charges sobre futebol carioca,
a partir de 1968, e na sua famosa “Tirinha do Urubu”, criada em janeiro de 1969,
gue encontraremos as criticas e denuncias mais expressivas, no periodo mais
violento da ditadura. Trouxe ao debate todas as tensdes politicas do momento,
a tortura e as acdes da luta armada. Henfil langcava m&o do mesmo instrumento
de mobilizacdo de massas, usado a favor do governo repressor, para expressar
pontos de vista de oposigdo ao regime, camuflados pela metafora futebolistica.

Valdomiro Vergueiro, que considera Henfil o0 maior expoente de sua geracéo,
observa em seu traco, espontaneo e descompromissado, uma atitude estética
propria da cultura de resisténcia a ditadura. Nao havia mais espaco para a
elegancia déco dos tempos de J. Carlos. Sua obra constitui um conjunto
expressivo de bens simbdlicos extraoficiais, forma pela qual Rogéria de Ipanema
propde focalizar a producao caricatural. Peter Burke faz observagdes pertinentes
ao uso politico de imagens alternativas, ressaltando a contribui¢cdo singular que
a caricatura oferece ao debate publico, nos auxiliando a refletir sobre
mentalidades ou atitudes politicas do passado. Mas sera a luz da discussao de
Ernst Gombrich (1909-2001) sobre o farto uso de representacbes metaféricas
pela satira politica, que vamos encontrar paralelos simbdlicos com o discurso
corrosivo e expressivo do humor gréfico de Henfil, que apontam para novas
reflexdes.

Palavras-chave: Caricatura. Resisténcia. Ditadura. Henfil. Futebol.

139



PiSRE @UE ©
LVIS GORMOS EMPEEeR)
iy SR PR @EMERRILMERY

MAD-TSE-TUNG i
NAD! MEev -
TeCNico E
O MIRACLIA,
JURO! '
e

Mais Henfil na pagina 4

Figura 1 - HENFIL: Aimoré disse que o Luis Carlos emprega tatica de guerrilha, 17 jun. 1969,
Charge PB, 10cm x 12cm
Fonte: Jornal dos Sports, BN Digital.
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Figura 2 - HENFIL: Cadé o Urubu, 17 jun. 1969,
Charge PB, 24,71cm x 10,68cm.
Fonte: Jornal dos Sports, BN Digital.
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Figura 3 - HENFIL: Urubu, 22jan.1970,
Charge PB, 24,71cm x 10,68cm.
Fonte: Jornal dos Sports, BN Digital.
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SOB O SIGNO DA MORTE: TRABALHO DO LUTO E RESISTENCIA NOS
GUEVARAS DE CLAUDIO TOZZI

ALEXANDRE PEDRO DE MEDEIROS!

1 Bolsista FAPESP, Doutorando em Histoéria da Arte, Universidade Estadual de
Campinas / royquaker@gmail.com

RESUMO EXPANDIDO

Em 11 de outubro de 1967 os jornais brasileiros noticiavam a confirmacao da
morte de Ernesto Guevara de la Serna, ocorrida dois dias antes. No dia seguinte
a noticia, Claudio Tozzi iniciou um painel intitulado Guevara, vivo ou morto... em
homenagem ao guerrilheiro e aos ideais revolucionarios propagados por ele. O
painel, que foi o primeiro de uma série de trabalhos dedicados ao “Che”, iniciou
o memorial do artista ao lider da Revolu¢do Cubana e operou dois designios
conectados entre si: homenagem ao ideélogo do foco guerrilheiro e trabalho do
luto. Em relacdo ao primeiro, € importante recordar que o artista participou de
atividades da Ac&o Libertadora Nacional, organizagdo de guerrilha urbana
fundamentada nas ideias de Guevara e comandada por Carlos Marighella que,
entre outras entidades, colaborou na luta armada contra a ditadura militar
brasileira em seus anos mais truculentos (1968-1974). Sobre o segundo, pode-
se afirmar que as repetidas aparicdes de imagens de Guevara vivo e morto, as
guais ocorrem em varios trabalhos produzidos por Tozzi nos anos 1967 e 1968,
estava relacionada a tarefa psiquica de desprendimento do objeto da perda, ou
seja, segundo a matriz psicanalitica freudiana, enquanto trabalho realizado pelo
luto. Entretanto, os Guevaras de Tozzi, assim como as Marilyns de Andy Warhol,
sdo marcados por um carater paradoxal: h4 o desligamento da libido em relacéo
ao objeto perdido, a0 mesmo tempo que h& uma fixacdo obsessiva neste e,
quicd, uma identificacdo com este, o que resultaria em uma abertura para o
significado traumatico. Sendo assim, esta comunicagao visa analisar a série de
Guevaras ndo s6 como trabalho do luto, mas também como agenciamento de
resisténcia artistica a ditadura através da exibicdo publica dessas obras, como
em 1967 no IV Salédo de Arte Moderna do Distrito Federal. A seguir, identificamos
uma seérie de trabalhos realizados por outros artistas a partir da apropriacéo de
fotografias de “Che” Guevara, como o brasileiro Rubens Gerchman e os
argentinos Antonio Berni, Roberto Jacoby e Carlos Alonso, com o0s quais
efetuamos algumas aproximacfes e distanciamentos em relacdo as obras de
Tozzi. Desde uma leitura comparativa efetuada entre producdes que
apresentaram cadaveres em diversos periodos da histéria da arte, concluimos
gue as fotografias de Guevara morto nos propéem, de um lado, uma narrativa
do martirio, tal qual o de Jesus Cristo, mas que, por outro lado, reforcam a
imagem do cadaver como exemplo de uma adverténcia politica.

PALAVRAS-CHAVE:

Claudio Tozzi. Ernesto “Che” Guevara. Luto e melancolia. Resisténcia artistica.
Apropriacéo.
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CLAUDIO TOZZI: Guevara, vivo ou morto..., 1967.

Tinta em massa e acrilica sobre aglomerado, 175 X 300 cm.
Sao Paulo, Colecao particular.

Fonte: Do autor.
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CLAUDIO TOZZI: Guevara morto, 1967.

Acrilico sobre tela e moldura de chapa de ferro, 50 X 50 (80 X 80 com moldura) cm.
Museo de Arte Latinoamericano de Buenos Aires.

Fonte: malba.org.ar.
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ANTONIO BERNI: Sem titulo, c. 1967.

Oleo sobre tela, 50 X 60 cm.

Buenos Aires, Colecéo particular.

Fonte: HERKENHOFF, Paulo; ALONSO, Rodrigo; AGUILAR, Gonzalo. Arte de contradicciones.

Pop, realismos y politica. Brasil — Argentina 1960. Ciudad Autbnoma de Buenos Aires:
Fundacion Proa, 2012, p. 108.
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PARA AI:EM DA GUERRA E DA PAZ:
UMA CONEXAO ENTRE BRASIL E ARGENTINA

MARIA CAROLINA RODRIGUES BOAVENTURA?

1 Programa Interunidades em Estética e Historia da Arte — MAC/USP.
mariacarolinaboaventura@usp.br

RESUMO EXPANDIDO

Esta comunicacdo tem como objetivo apresentar o inicio de um estudo
comparativo que se propde a investigar como personagens construidos pelos
pintores Candido Portinari (brasileiro, 1903 — 1962) e Antonio Berni (argentino,
1905 — 1981) podem revelar tematicas sociais importantes, sejam tais
personagens reais ou ficcionais. Tal estudo é tema central de um projeto de
doutoramento que se concentra nas obras em que Portinari revela uma série
de figuras de meninos originarios de sua terra natal, Brodowski (interior de Séo
Paulo) em seu cotidiano mais pueril e lidico e também em cenas de trabalho,
tristeza e reflexdao. Berni também traz em uma série de xilogravuras e colagens,
um personagem ficcional, filho de operario e dos arredores de Buenos Aires,
Juanito Laguna. Desta maneira, através de arquétipos e padrdes construidos
para estas criancas se busca explorar as producdes artisticas destes pintores e
suas relacdes com 0s contextos sociais em que viviam. Neste sentido, se
espera indagar como uma forma humana jovem e pura pode dar tanto peso e
significado a certos discursos ideoldgicos de parcelas da populacdo que se
veem esmagadas por conflitos de ordem econdmica, politica e social. Nao
sendo, portanto, apenas um estudo comparativo entre visualidades de paises
fronteiricos, é para além disso. Interessa perceber como dois artistas
contemporaneos marcaram a arte moderna latino-americana com temas téao
proximos e figuras tdo sofridas, mas ao mesmo tempo tdo esperancosas.
Como ponto partida, entdo, para esta analise se observa, especialmente, 0s
painéis “Guerra e Paz”, pintados a 6leo por Portinari, entre 1952 e 1956; e
Juanito dormido, colagem de Berni de 1978. Embora haja uma distancia
cronologica nestas duas producdes, cabe dizer que estes dois artistas
modernos e contemporaneos em suas trajetorias apresentam uma abordagem
de obras modernistas de cunho social que tém como ponto de partida
personagens emblematicos de contexto culturais diferentes, mas que revelam
tematicas - como a miséria, a exclusdo de direitos fundamentais, a abnegacao
de uma classe social - e a articulacdo de composi¢cbes e iconografias
semelhantes. Neste viés, se pretende observar iconografica e
iconologicamente como a figura de meninos é representada nestas obras entre:
0 nu e o vestido, o abandono e a acolhida, a rigidez e o movimento, o chorar e
o0 brincar, a guerra e a paz.
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PALAVRAS-CHAVE:
Candido Portinari. Antonio Berni. Guerra. Paz. Meninos.

IMAGENS:

CANDIDO PORTINARI: Guerra, 1952-1956.

Painel a 6leo, 1400 X 1058 cm.

Nova York, Organizacao das Nagfes Unidas — ONU.
Fonte: http://www.portinari.org.br/
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CANDIDO PORTINARI: Paz, 1952-1956.

Painel a 6leo, 1450 X 953 cm.

Nova York, Organizacao das Nagfes Unidas — ONU.
Fonte: http://www.portinari.org.br/
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ANTONIO BERNI: Juanito dormido, 1978.

Oleo, madeira, latas, tela, juta, pregos, papel maché e brinquedo de plastico sobre madeira,
156 x 111 cm. Buenos Aires, Museo de Arte Latinoamericano — MALBA.
Fonte: https://coleccion.malba.org.ar/
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1972: ARTE EM CONTRATEMPO
MARCO PASQUALINI DE ANDRADE?

1 UFU/CBHA / marcodeandrade@uol.com.br

RESUMO EXPANDIDO

A relagdo entre o tempo, a época, e os fatos artisticos que se manifestam em tal
contexto traz uma série de complexidades que ora refletem os aspectos
historicos, ora pairam sobre eles como uma nuvem cambiante, as vezes
melancoélica em sua aparente autonomia e ensimesmamento.

O ano de 1972 mostra um interesse peculiar, tanto em termos mundiais, como
no caso singular brasileiro: a reeleicdo de Nixon; a olimpiada de Munique e o
ataque terrorista a comitiva israelense; a convencdo do meio ambiente de
Estocolmo e os desastres aéreos; a guerra do Viethnam em seu apice; a ditadura
militar com Médici em sua escalada de horror e perseguicdo politica; as
comemoracoes do sesquicentenario da independéncia; as vitorias brasileiras no
futebol e no automobilismo; a transamazodnica e a inauguragéo do metrd de Sao
Paulo.

A proposta de comunicacdo € tomar trés exposi¢cdes acontecidas naquele ano
de 1972: Arte/Brasil/Hoje: 50 anos Depois, organizada por Roberto Pontual na
Galeria Collectio, em S&o Paulo; VI Jovem Arte Contemporanea no Museu de
Arte Contemporanea da USP; e a 52 Edicdo da Documenta de Kassel,
organizada por Harald Szeemann.

A partir de uma visao dialégica entre as mostras, pretende-se trazer algo do
estado de espirito daquela dificil e sombria época, entre propostas melancoélicas
e ativistas, de consagracdo e desconstrucdo de artistas, tendéncias e valores
artisticos.

As comemoracdes dos cinquenta anos da Semana de Arte Moderna de 1922
sao o estopim da mostra de Pontual, e alinham-se ao sentido mais “otimista” de
demonstrar como a arte brasileira evoluiu e se consolidou, inclusive em termos
de mercado de arte, como era do interesse da galeria que a recebeu.

Por outro lado, as mostras experimentais Documenta e JAC trazem os conflitos
artisticos, politicos e sociais traduzidos em suas estruturas e propostas. Mas,
enguanto a mostra do museu paulista escancara sua instabilidade em processo,
a quadrienal alema serve de trampolim para uma afirmacdo dominante das
tendéncias da arte contemporanea em um contexto internacional.

Os eventos serdo tratados a partir de bibliografia, da fortuna critica e de
documentos textuais e imagéticos ja coletados e outros disponiveis nos acervos
da internet.

PALAVRAS-CHAVE:
1972. Jovem Arte Contemporanea. Documenta 5. Roberto Pontual. Harald
Szeemann.
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IMAGENS:

VI Jovem Arte Contemporanea: vista da montagem dos projetos dos artistas, 1972.
Fotografia.
Fonte: mac.usp.br.

JOSEPH BEUYS: Luta de box para Democracia Direta, 1972.
Fotografia.
Fonte: documenta.de.
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ROBERTO PONTUAL: Arte/Brasil/Hoje: 50 anos depois, 1973.
Fotografia da pagina sobre Claudio Tozzi.
Fonte: flaviasantosleiloes.com.br.
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AFINAL, A VIDA SE TORNOU UM POEMA AFLITO:
OS POEMATICOS CONTURBADOS DE LENIR DE MIRANDA

PAULA RAMOS!

1 UFRGS / paulavivianeramos@gmail.com

RESUMO EXPANDIDO

“Nos tempos em que vivo, como tracar poéticas que nao sejam conturbadas?”.
Essa € a pergunta que Lenir de Miranda se faz a todo instante, quase a justificar
0 tom caustico de sua obra; essa € a pergunta que ela também lanca ao publico,
notadamente o desavisado, como a lhe exigir um posicionamento: sim, nos
tempos em que vivemos, como ndo expressar o horror, a nausea, o mal estar, a
profunda melancolia?

Artista multipla, com vasta producédo em pintura, desenho, livro de artista, objeto,
performance e pintura-instalacdo, Lenir de Miranda nasceu em Pedro Osorio,
Rio Grande do Sul, em 1945. Localizado na regido Sul do Estado, 0 municipio
teve, durante anos, outro nome: Vila Olimpo. Curiosa e coincidentemente, a
artista vem empreendendo, com sua obra, um reencontro com 0 mito,
notadamente com o herdi Ulisses, um dos protagonistas de Homero, revisitado
com especial atencdo por James Joyce. Ao contrario da morada dos antigos
deuses gregos, no entanto, onde s6 se conhecia o éter, a luz pura, e onde 0s
alimentos se reduziam ao néctar e a ambrosia, Lenir, nascida no ano de término
da Segunda Grande Guerra, revelaria, por meio de sua obra, uma terra desolada,
as sobras dos conflitos, o périplo dos sobreviventes.

Entre suas producdes mais recentes, em dialogo com os infortinios e as
incertezas contemporaneas, estdo os chamados “poematicos conturbados”,
trabalhos em pequeno formato, feitos em simples folhas A4 e que operam uma
sintese entre texto e imagem, entre figuras e poemas produzidos pela artista. Ao
comenta-los, Lenir afirma: “Poematico: poema com ar sob pressao, premido
pelos tempos atuais. Funciona sob presséo e apresenta um percurso semantico
conturbado, passando por um método ideografico, com diferentes pontos de
fuga. Poematicos conturbados: poemas sob a pressao dos tempos atuais”.

De modo esporédico, Lenir vem se dedicando a esses trabalhos desde, pelo
menos, o inicio dos anos 2000. Ha cerca de cinco anos, porém, observando as
crises migratorias internacionais, os fundamentalismos, os regimes totalitarios, a
perda dos direitos e a escassez dos encontros e das trocas humanas, sobretudo
em tempo de pandemia, a artista vem concentrando sua energia nesse eixo. A
presente proposta de comunicacao versa sobre essa série, despretensiosa em
seu suporte e matéria, mas absolutamente potente em suas tensdes semanticas.
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PALAVRAS-CHAVE
Lenir de Miranda. Poeméticos conturbados. Texto e imagem. Tensdo semantica.
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HELNWEIN, WATERIDGE E BORREMANS: INFAMILIAR E MELANCOLIA
EM CONVERGENCIA

LICIUS DA SILVA!

1 Universidade Federal do Rio de Janeiro / liciusbossolan@eba.ufrj.br

RESUMO EXPANDIDO

A presente comunicacao pretende trazer uma reflexdo no campo epistemolégico
da imagem através da confrontacdo de trés pintores figurativos contemporaneos:
Gottfried Helnwein (Austria, 1948), Jonathan Wateridge (Zambia, 1972) e
Michaél Borremans (Bélgica, 1963). O que une a producdo desses trés artistas
€ como eles pensam o processo de criagdo da pintura conectada a fotografia.
Em seus trabalhos existe uma convergéncia entre aspectos particulares dos
campos poeético, semantico e técnico da natureza da imagem, em especial no
que se refere as sensacdes de inquietacdo e desconforto causadas ao
espectador e conectadas ao conceito psicanalitico “estranho” ou infamiliar [das
Unheimliche] de Sigmund Freud. Dessa forma, nosso objeto de interesse é a
relacdo entre a imagem fotografica e pictérica, aqui apontada em hip6tese como
responsavel pela potencializacéo do infamiliar.

A titulo de exercicio, nossa analise partira de duas pinturas de Gerhard Richter.
Nelas sua filha Betty figura como modelo para os registros fotograficos que
serviram de referéncia para o pintor. Essas obras, por sua vez, seréo
confrontadas com pinturas especificas dos trés pintores mencionados com as
quais apresentam conexdes e similaridades de ordem estética e simbdlica.
Através da via teorica tracada por Aby Warburg e Georges Didi-Huberman,
observando-se conceitos como imagem dialética, sobrevivéncia da imagem
[Nachleben] e a poténcia sintomal presente na imagem, serd possivel analisar
semelhancas estruturais que nos permitam observar a atmosfera infamiliar
presentes nessas obras, geradora de sensacdo de estranhamento no
espectador. A relacdo dessas imagens com a inquietante percepcdo da
consciéncia animica, da morte e, em certa medida, do duplo — categorias de
infamiliar apontadas por Freud — encontram uma emanag¢do no campo da
melancolia, mais especificamente em um luto ndo vivenciado e remetem a um
sentimento de n&o pertencimento.

PALAVRAS-CHAVE:
Pintura. Fotografia. Infamiliar. Melancolia.
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IMAGENS:

MICHAEL BORREMANS: Sleeper, 2007-08.

Oleo sobre tela, 40 x 50 cm.

Fonte: CHRIST, Hans e Reust, Hans Rudolf. Michaél Borremans - Eating the Beard. Budapest:
Hatje Cantz, 2011.

GOTTFRIED HELNWEIN: The murmur of the innocents 10, 2009.

Técnica mista sobre tela, 127 x 190 cm.
Fonte:https://www.helnwein.com/works/mixed_media_on_canvas/image_1872-The-Murmur-of-
the-Innocents-10 (visitado em 10 de maio de 2021)
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GERHARD RICHTER: Betty, 1977.

Oleo sobre tela, 30 cm x 40 cm.

Catalogue Raisonné: 425-4.

Fonte: https://www.gerhard-richter.com/en/art/paintings/photo-paintings/children-52/betty-
6189/?&categoryid=52&p=1&sp=32 (visitado em 14 de julho de 2021)
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O LIMITE DA PINTURA OU ONDE ESTAO OS TEMPOS SOMBRIOS
ALEXANDRE RAGAZZ]

' Universidade do Estado do Rio de Janeiro / alexandreragazzi@yahoo.com.br

RESUMO EXPANDIDO

Quando Frenhofer, o magistral e ficticio pintor imaginado por Honoré de Balzac
para seu conto “A obra-prima ignorada”, enfim mostrou o quadro em que
representou Catherine Lescault para o consagrado pintor Frans Pourbus e o
entdo desconhecido Nicolas Poussin, ambos ficaram atbnicos diante daquela
“muralha de pintura”, cujas cores “confusamente amontoadas” impossibilitavam
0 reconhecimento da retratada. Enquanto Frenhofer via ali uma mulher de
verdade, os outros dois pintores ndo enxergavam mais do que a propria
matéria constituinte da pintura. Diante dessas percepc¢des completamente
opostas, Frenhofer desesperou-se e, mergulhado na duvida, alternando
momentos de lucidez e loucura, deparou-se com 0 momento mais sombrio de
sua existéncia. Ja no final do século XIX e a proposito desse texto, Paul
Cézanne teria dito a Emile Bernard: “Frenhofer sou eu!”. A questdo que aqui se
coloca é: por que essa identificacdo? Talvez seja possivel afirmar que ela
acontecia por se tratar de artistas que pertencem ao grupo daqueles hesitam,
daqueles que ndo se apegam as certezas, daqueles que tém a duvida como
mestra. Enfim, trata-se dos artistas que padecem de uma espécie de “loucura
da duvida”, como nos lembra Georges Didi-Huberman a partir do livro de
Legrand du Saulle. Nesse sentido, era também por razdes semelhantes que
Jacopo Pontormo provocava compaixdao em Giorgio Vasari, que 0 via
atormentar-se diante das obras de Poggio a Caiano, “destruindo e refazendo
hoje aquilo que havia feito ontem”. A partir desses elementos, nesta
comunicacdo pretende-se explorar o fato de que os “tempos sombrios”,
frequentemente condicionados pelo contexto em que os individuos estédo
inseridos — sendo, portanto, atravessados por questdes politicas, econdmicas,
sociais, culturais ou religiosas —, ndo raro carregam como componente principal
a proépria individualidade do artista, a qual por vezes o faz chegar, como diz
Diderot, no “dltimo limite da arte”.

PALAVRAS-CHAVE:
Pintura e Representagdo. Teoria da Arte. Modelos Artisticos.
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JEAN FAUTRIER: La Jolie Fille (A Bela Moga), 1944,
Oleo, pastel e nanquim sobre papel aplicado sobre tela, 62 X 50 cm.
Colecéo particular.
Fonte: www.mam.paris.fr/fr/lexpositions/exposition-jean-fautrier.
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O CORPO MELANCOLICO EM ESTADO DE HORROR
LUISA PEREIRA VIANNA?; THAYNA DE PAULA DA SILVA?

L Universidade Federal de Juiz de Fora /lluisavianna@gmail.com
2 Universidade Federal de Juiz de Fora /tkpn7337@gmail.com

RESUMO EXPANDIDO

Este trabalho visa analisar e refletir a iconografia do corpo melancélico a partir
do sentimento de horror. Neste escopo, trabalharemos de forma comparativa as
obras Zelfportret met spiegel (1908) de Leon Spilliaert, Lucifer (1890/1891) de
Franz Von Stuck e Figure with Meat (1954) de Francis Bacon. Tendo em vista as
multiplas definicbes da melancolia, onde o termo comporta os mais variados
fendmenos e estados, a questdo que subjaz o presente trabalho refere-se ao
modo como esses trés artistas, cada qual em suas condicdes histéricos-culturais,
vao representar as variedades sintoméaticas ou fenomenolégicas da melancolia.
Sabemos que tais artistas podem ser vinculados a vertente artistica do Fin de
Siecle denominada Decadentismo, na medida em que o estado de horror
provocado pelo sentimento de perda identificado nas producbes aqui
examinadas, € um dos elementos que caracteriza tal tendéncia. Conforme
ressaltado por Walter Benjamin, temos a perda de um mundo que nao existe
mais, a perda das possibilidades de transmisséo da experiéncia, ou até mesmo
a perda de algo sequer vivido, no entanto presente somente em sua auséncia.
Podemos refletir todas essas questdes na obra de Lucifer, 0 homem demaonio de
Stuck, no Papa Inocéncio X, de Bacon, e no autorretrato de Spilliaert. A
psicandlise, tal como a medicina moderna, vai defender uma compreenséo da
origem da melancolia oriunda principalmente da mente, entendida como a base
da imaginacdo, e ndo da incompatibilidade organico-corporal, como tratado
tradicionalmente nos periodos anteriores. Similarmente, Jean Starobisnk (2016)
vai afirmar que a melancolia, enquanto um distarbio, trata-se de um “fato
cultural”, de modo que as qualidades fenomenolégicas deste estado variam de
acordo com as condi¢des culturais. Compreendemos que o horror, caracterizado
pelo estranhamento e a resposta diante a instabilidade do mundo, pode ser
interpretado como uma das variadas formas do sentimento melancélico. Deste
modo, entre perdas e excessos, as obras de arte aqui delimitadas nos permitem
uma aproximacdo em explorar seu significado histérico-cultural, porquanto
adotamos o argumento de que exibem um material pictérico acerca de uma
corporeidade da melancolia.

PALAVRAS-CHAVE:
Melancolia. Horror. Representacdes melancolicas. Corporeidade.

Decadentismo.
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IMAGENS:

LEON SPILLIAERT: Zelfportret met spiegel, 1908.
Tinta, nanquim, guache, aquarela e pastel, 48 X 63 cm.
Ostende, Bélgica, Mu.ZEE.

Fonte: muzee.be.
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FRANZ VON STUCK: Lucifer, 1890-1891.
Oleo sobre tela, 161 X 152 cm.

Sofia, Bulgaria, National Gallery for Foreign Art.
Fonte: nationalgallery.bg.
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FRANCIS BACON: Figure with Meat, 1954.

Oleo sobre tela, 129,9 X 121,9 cm.

Chicago, Estados Unidos, Art Institute of Chicago.
Fonte: artic.edu.
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Al WEIWEI: A VIDA COMO FORMA DE ARTE
ADRIANE SCHRAGE WACHTER?

1 Universidade Federal do Rio Grande do Sul /adri.wachter@gmal.com

RESUMO EXPANDIDO

Essa pesquisa tem como objetivo investigar aspectos da vida que se relacionam
com os trabalhos Maquetes S.A.C.R.E.D (2011-2013) e Quebra cabeca da
liberdade de expressdo (2015) do artista chinés contemporaneo Ai Weiwei
(1957). Sao trabalhos apresentados na exposicdo Raiz Weiwei, em 2018 na
OCA, Parque do Ibirapuera, na cidade de S&o Paulo que trazem contextos
vividos pelo artista na sua tentativa de afirmacdo como artista, em busca da
liberdade de expressdo. Suas proposi¢des vinculam frequentemente aspectos
como os direitos humanos, a liberdade de expressao, interligados aos regimes
opressivos em vigor na Revolucdo Cultural de Mao Tsé-Tung (1966-1976). Seus
trabalhos evidenciam a importancia da arte que se origina da propria experiencia
de vida do artista. Proposicbes como Maquetes S.A.C.R.E.D (2011-2013)
realizadas que expressam na forma de “esculturas” os momentos em que o
artista foi constantemente vigiado e interrogado, ao ser preso por 81 dias em 4
de abril de 2011 no aeroporto internacional de Pequim, sem nenhuma acusacéo
formal. Cada letra representa um tema/titulo de um dos dioramas criados durante
a producdo dessa obra. Uma preocupacdo latente do artista que vigora
igualmente no trabalho Quebra cabeca da liberdade de expressédo (2015),
realizado em porcelana, composto por 32 pecas que se unem para formar o
mapa da China revelando a sua multiplicidade como nacéo. Inspirados em
pingentes tradicionais do lugar, feitos frequentemente de madeira, porcelana e
jade. Amuletos que traziam o sobrenome das familias chinesas que funcionavam
como simbolos de status e sorte. Nesse caso, 0 artista substitui o usual
sobrenome pelo slogan “liberdade de expressao”, reforcando claramente a sua
posicao contraria a censura do pais sofrida por ele e outros artistas.  vistos e
experenciados sob a sua 6ética. O engajamento do artista seja na preservacao
da tradicdo da cultura chinesa, como as porcelanas realizadas na dinastia Han
por exemplo, os métodos escultéricos de construcdes de méveis tradicionais
(sem cola), e os refugiados que chegavam aos paises tanto na Grécia, como na
Alemanha foram alguns pontos que o artista lutou. Aspectos que unem as
culturas oriental e ocidental, gue compreendem valores distintos, principalmente
na preservacao de objetos.

PALAVRAS-CHAVE:
Ai Weiwei. Liberdade de expresséo. Arte. Vida.
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Al WEIWEI: Maquetes. S.A.C.R.E.D, c. 2011-2013.
Fibra de Vidro, 47 pecas de diversas dimensdes.
Fonte: Raiz Ai Weiwei/org Marcello Dantas. S&o Paulo: Ubu Editora, 2018.
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Al WEIWEI: Quebra cabeca da liberdade de expresséo, c. 2015.
Porcelana, 51X 41 x 0,8 cm.
Fonte: Raiz Ai Weiwei/org Marcello Dantas. Sao Paulo: Ubu Editora, 2018.
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ELES, OS REFUGIADOS DO CAPITAL
DEBORA DOS SANTOS CAMILO?;
1 Universidade Federal do Rio de Janeiro / debora.camilo.dc@gmail.com

RESUMO EXPANDIDO

Esta comunicacdo tem como objetivo apresentar as acdes do capital para a
producédo de subjetivagbes melancolicas. O trabalho do artista/ativista politico Ai
Weiwei sera o ponto de partida dessa escrita expandida. Nas inimeras revisdes
criticas acerca do Totalitarismo, Decolonial, Decolonialidade, Imperialismo,
Colonizacgao, Colonialidade etc., o Capital € o motor propulsor da crise e das
natalidades em todos os fendmenos politicos. O capital como teoria social
instaura acidentes para gerencia-los, e, idealizar novos modos de vida. A
natalidade aqui ndo € a mesma pensada por Hannah Arendt e sua visdo sobre
politica, ja que a industria cultural necessita da alienacao para garantir que seus
icones negociem a abertura de novas experiéncias imagéticas, neste caso.

O debate critico € como o capital produz novas subjetivacdes a partir das
mentiras instauradas. O lugar da felicidade como forma de suprir a tristeza e/ou
o luto e, além disso, um apelo para 0 mundo ficticio a partir de uma realidade
simplificada. Para ser mais clara: consumo para suprir um estado ou uma falta
de algo. Ou seja, a producdo da politica da melancolia como pretexto para uma
nao participacao politica. Os dois trabalhos selecionados de Weiwei, abaixo, sdo
construidos a partir dos efeitos destrutivos desse senso de vida.

O conceito de melancolia foi discutido por Freud em 1917, mas tratarei da criacéo
de um estado da negociacdo da falta, que acredito ser a base do capitalismo
para produzir desejos, pois assim temos uma comunhdo com uma comunidade
— pertencemos pelo que consumimos. Minha argumentacéo estara baseada nos
investimentos da filésofa Marie-José Mondzain sobre a imagem, o sujeito e o
poder que sdo atravessados pelas forcas opressoras dessa teoria social. Os
desdobramentos de Mondzain estdo no livro “Imagem, icone e economia: as
fontes bizantinas do imaginario contemporaneo, 2013.

Minha hipétese representacional é que as relagbes politicas das imagens
artisticas tais como o enfrentamento e/ou a comunicabilidade com os efeitos
destrutivos do capital, deveu-se as movimentagbes do capital que na
contemporaneidade recorre, para reafirmar o seu poder, ao imaginario para
engendrar modos de vida. Ai Weiwei transforma essas formas de violéncia em
imagem artistica.

PALAVRAS-CHAVE: (até 5 palavras-chave)
Imagem artistica. Capitalismos. Subjetivacdo. Politica. Superficialidade.

IMAGENS: (até 3 imagens)
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Al WEIWELI: Container de Beijie, 2014.
Madeira huali. 240 x 160 x 100 cm.
Fonte: Livro Raiz Weiwei, p. 93
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Al WEIWEL: Lei da viagem (Protétipo B), 2016.
PVC refor¢ado, 1 bote, 51 figuras
3x16 x5,6 m.

Fonte: Livro Raiz Weiwei, pp.: 100 e 101.
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MEMORIAS DE UMA TRAGEDIA: REFLEXOES SOBRE O MONUMENTO AS
VITIMAS DO NAUFRAGIO DO NOVO AMAPA

TIAGO VARGES DA SILVA!

lUniversidade Federal de Goias / tiagovarges@gmail.com

RESUMO EXPANDIDO

A presente comunicacao é parte da minha pesquisa de doutorado desenvolvida
junto ao Programa de Pés-Graduacgdo em Histéria, da Universidade Federal de
Goias — PPGH-UFG, que aborda a historia e a arte funeraria dos cemitérios do
estado do Amapa construidos ao longo do século XX. Os timulos, nas suas mais
diversas tipologias e formas, constituem o objeto da referida pesquisa. Dentre os
cemitérios do Amapa, o Cemitério Municipal de Santana possui um conjunto de
tumulos Unicos, que foram construidos com o objetivo de preservar a memaria
das vitimas do naufragio do navio Novo Amapa4, considerada a maior tragédia da
histéria amapaense. Na noite do dia 06 de janeiro de 1981, o barco Novo Amapa,
naufragou no Rio Matapi, com aproximadamente 696 pessoas a bordo, quando
fazia a rota entre Santana, no estado do Amapa, ao distrito de Monte Dourado,
no municipio paraense de Almeirim. A tragédia levou a Obito aproximadamente
378 pessoas, das quais 330 foram sepultas no Cemitério Municipal de Santana.
A violéncia da tragédia, ocasionada pela quantidade de vitimas, foi
potencializada no sentimento coletivo em decorréncia das dificuldades de
resgate dos corpos para o seu devido funeral. A auséncia de recursos materiais
para o resgate agil, ndo permitiu a identificacdo da maioria dos corpos,
impossibilitando veldrios individuais. Tal situagcdo obrigou a realizacdo de
enterros em cinco grandes sepulturas coletivas, quatro para os adultos e uma
para as criancas. No ano de 1996, 15 anos apos a tragédia, foi erigido um
monumento entre as sepulturas em homenagem as vitimas do naufragio. As
sepulturas foram delimitadas por cal¢cadas e entre elas erigido um pilar retangular
com uma Biblia aberta em concreto, em cuja base foram anexadas duas placas
em aco com 0s nomes das vitimas. Atualmente, é possivel encontrar pequenas
réplicas de timulos em madeira e alvenaria, construidos aleatoriamente sobre o
espaco, com intencéo de demarcar um espaco individual de memdria, no interior
de um espaco de memdrias coletivas. Propomos, com este trabalho, analisar a
relacao deste monumento funerario com o fato histérico que o originou e 0s seus
usos ao longo do tempo.

PALAVRAS-CHAVE:
Cemitério. Monumento funeréario. Naufragio do Novo Amapa. Morte.
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IMAGENS:

EDGAR RODRIGUES: Sepultamento das vitimas do Novo Amapa, 1981. Fotografia
Fonte: https://gl.globo.com/ap/amapa/noticia/2021/01/06/maior-naufragio-do-amapa-completa-
40-anos-foi-um-sufoco-lembra-sobrevivente.ghtml

ELIEL CHAGAS: Monumento as vitimas do Novo Amap4, 2021.
Fotografia colorida. Fonte: Arquivo pessoal.
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TIAGO VARGES: Quadra 1 - Monumento as vitimas do Novo Amapa, 2019.
Fotografia colorida. Fonte: Arquivo pessoal.
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SORRISO NEGRO
LORRAINE PINHEIRO MENDES?

1 Universidade Federal do Rio de Janeiro / lorraine.artes@gmail.com

RESUMO EXPANDIDO

A proposta dessa comunicagao tem por objetivo olhar mais uma vez para a obra
Negra tatuada vendendo caju, de Jean-Baptiste Debret, como veiculo de analise
gue pode se desdobrar em método para enxergar outras leituras possiveis em
imagens da colonialidade. Sabe-se que a representacdo no negro na histéria da
arte branco-brasileira é pautada por uma gramatica racializada de
representacdo, onde ser negro é associado a violéncia, ao trabalho, a
subserviéncia, a sexualidade e a melancolia — outra palavra para banzo.

Pensar na melancolia associada ao negro na construcdo das imagens que
formam o imaginario coletivo de nacéo pela ideia de Sorriso Negro, através do
samba de mesmo nome do grupo Fundo de Quintal, € entender a existéncia
negra no Brasil, ou negro-vida, que escapa as maneiras de representar e
compreender 0 negro-tema - conceito desenvolvido por Guerreiro Ramos. Nao
se trata de um movimento que recusa a melancolia ou o acumulo de leituras que
formam essa imagem, mas sim conjura, a partir de um detalhe da obra visto
através da luz negra. Uma memoria que, em oposi¢ao a consciéncia, portanto a
histéria oficial, deixa ver um indice e seu significado: as joias de crioula.

Mais do que ser um Pathosformel, os balangandas a cintura da negra tatuada
qgue melancolicamente vende cajus, nos indicam as histérias de liberdade das
ganhadeiras, nome pelo qual também ficaram conhecidas as negras de ganho.
Como acessar as imagens da colonialidade e Ié-las pelos nossos termos? Pelo
drible da memaria temos a possibilidade de escrever a histéria de um passado-
presente.

Ha também o intuito de relacionar a obra de Debret a personagem Poncia
Vicéncio, do livro de mesmo nome da autora mineira Concei¢do Evaristo, de
forma a evidenciar que a poética negra contemporanea, ainda que entenda a
construgcdo do ser negro a partir da melancolia, o faz com a complexidade do
samba Sorriso Negro que diz que negro é solidao, é luto e saudade, mas que
também é a raiz da liberdade.

PALAVRAS-CHAVE:
Afrocentricidade. Decolonialidade. Ganhadeiras. Melancolia. Memoria.
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IMAGENS:

L % y e

Jean-Baptiste Debret: Negra tatuada vendendo caju. ¢.1827.
Aquarela sobre papel, 15,6 X 21cm.
Museu Chacara do Céu, Rio de Janeiro.
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NAS FRESTAS DO TEMPO: ENSAIOS DO PERECIVEL
DINAH DE OLIVEIRA?

1 Universidade Federal do Rio de Janeiro /dinaholiveiraufri@gmail.com

RESUMO EXPANDIDO

Nossos tempos de producédo académica e artistica ndo estao dissociados da
ordem imperativa do real. A convocacdo contemporanea dos tempos sombrios,
dos quais nos falou Hannah Arendt em seu livro seminal, ressalta as ferramentas
criticas investidas na pesquisa a partir do complexo modernidade-colonialidade.
O semiologo argentino Walter Mignolo nos aponta a feicdo estrutural que
constitui tal projeto, no qual a colonialidade - significante disponibilizado no
simbdlico a partir do final dos anos 80 pelo socidélogo peruano Anibal Quijano, é
indissocidvel da constituicAo da modernidade em sua rede econdmica,
epistémica e subjetiva. Segundo Luiz Rufino, o tempo colonial € um carrego
produtor de precarizagédo da vida por meio do desencantamento que afeta as
formas de existéncia, produzindo dicotomias de vida e morte, natureza e cultura
e ainda constituindo a manuten¢do de uma teologia politica. Sua proposta é a de
um projeto de desobediéncia e cruzamento epistémico em consonancia com o
principio pluriversal de Exu - 0 mensageiro e pedagogo-senhor das
encruzilhadas-possibilidades em que o poético, o politico e o carater ético tomam
os lugares de enunciagao.

Pensar na perpetuacdo da colonialidade nos coloca diante dos discursos que
engendram a racialidade no Brasil e assim, entendemos a exceg¢éo benjaminiana
como instancia para abertura das possibilidades. Nesta perspectiva, a pesquisa
recortada aqui experimenta um modo de pensamento critico que ndo traca uma
analitica da arte sob suas ferramentas tedricas mais especificas, mas tem o
desejo de elaborar um discurso que vem do encontro com o trabalho da arte
contemporanea. No0sso cruzamento epistémico bordeja a nocdo de
transmissibilidade em interlocucdo com Walter Benjamin e com a dimenséo do
perecivel na agéncia dos trabalhos da artista Castiel Vitorino Brasileiro. O
perecivel em Castiel € um conceito e ao mesmo tempo uma operacao de
transubstanciacdo que ndo se confunde com a finitude, mas articula e transcria
a vida como uma espiral infinita e deslizante dos enquadramentos do tempo
linear. Sua ativacdo metodologica € imantagéo de radicalidades do pensamento
negro na complexidade de um tempo péstumo criador de mundo em seu vetor
diasporico (memorias postumas, assim como matéria organica dos corpos
mortos no translado Atlantico), em coexisténcia com a temporalidade de escape
dos dispositivos e politicas de morte.

PALAVRAS-CHAVE:
Castiel Vitorino Brasileiro. Decolonial. Transmissao. Perecivel. Walter Benjamin.
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CASTIEL VITORINO BRASILEIRO: Corpo-flor, 2016-2021.
Foto-performance, impressao fotogréafica sobre papel 594x841mm
Fonte: https://www.premiopipa.com/

CASTIEL VITORINO BRASILEIRO: Mergulho como rede, 2018
Foto-performance, impresséao fotografica sobre papel 594x841mm
Fonte: https://www.premiopipa.com/
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AGUAS REVOLTAS
As tensdes entre aguadeiras/os a beira do chafariz

FRANCISLEI LIMA DA SILVA?!

1Doutorando em Histéria da Arte (PPGHIST/IFCH/UNICAMP — bolsista CAPES)
francislei.lima@gmail.com

RESUMO EXPANDIDO

O chafariz no mundo luso-brasileiro, bem como no Brasil independente, era o
lugar onde as tensdes da sociedade se deflagravam cotidianamente. O trajeto
do ir buscar agua no chafariz ndo era um caminho tranquilamente percorrido.
Mesmo o aparente sossego do escravizado retratado por José dos Reis Carvalho
(1800-1882), cujo rosto ndo vemos por conta da “mascara de flandres”,
recostado no tanque aguardando seu barril encher até a boca, poderia ser
interrompido bruscamente por uma contenda. Fosse por conta de um pouco de
liguido no fundo de uma vasilha ou por rixas entre aguadeiros, mostrava-se
rapidamente como um cenario marcado pelo confronto; dai a necessidade de ser
vigiado pelos poderes locais. Se o paredao das bicas era aformoseado com 0s
ornatos apropriados, que permitiam demarcar a ordem estabelecida pelo Senado
da Camara nos povoados, na pratica, outra dindmica se configurava junto aos
monumentos publicos para a coleta da agua — afazer este, como todo aquele
associado ao esforgo fisico do trabalho, reservado as mulheres e homens
negras/os escravizadas/os. Na contram&o do que era conveniente ou decoroso
a esses espacos, 0S seus corpos, associados ao corpo do chafariz, conferiam a
urbis uma forte marca de exposi¢cdo da dor. Desenhadores e pintores como
Johann Moritz Rugendas (1802-1858) e Jean-Baptiste Debret (1768-1848)
registraram aguadeiras/os unidas/os a pesadas bilhas e barris sobre a cabeca,
oferecendo a n6s um dos atributos a serem evidenciados junto aos instrumentos
de castigo, como as gargalheiras, correntes e mascaras. Nesse sentido, as
imagens de artistas que se abeiraram dos chafarizes para observar e registrar
visualmente toda essa movimentacao de pessoas se tornam fundamentais para
um conhecimento mais aprofundado sobre as personagens que ali transitavam
dia e noite. Suas imagens deram contornos, usando os termos da documentacéo
de época, a “devassada”, “miseravel”’ e “incivilizada” condi¢cdo da aglomeracao
junto as bicas, tais como assédios, zombarias, jogos, bofetadas, socos,
ferimentos provocados com facas, paus e pedras, roubos de vasilhames, bem
como insultos e desobediéncia a guarda. O registro da tensdo em volta do
chafariz ndo se limitou ao contexto brasileiro. No além-mar, Nicolas-Louis Albert
Delerive (c. 1755-1818) captou homens se esbofeteando, recorrendo aos
proprios barris para serem utilizados uns contra 0s outros na peleja em espago
publico. Todos esses elementos vém a ser iluminados, em grande medida, na
aproximacgéo entre desenhos e pinturas onde ficam nitidos arrependimentos e
uma certa amenizacao da violéncia pregressa nas imagens gravadas para serem
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comercializadas na Europa, ao longo do século XIX, como visdes estereotipadas
da realidade brasileira, enquanto figuras de costumes e tipos populares.

PALAVRAS-CHAVE: Aguadeira/o. Chafariz. Escravizada/o. Monumentos da
agua. Tensao.

IMAGENS:

JOHANN MORITZ RUGENDAS: «Porteurs D’Eau», 1835.
Litografia colorida a méao sobre papel, 34,9 X 51,3 cm.
(Engelmann & Cie).

Fonte: dspace.brasilianaiconografica.org
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JEAN-BAPTISTE DEBRET: Masque de fer-blanc que I'on fait porter aux négres, c. 1820-1830.
Aquarela, 18,7 x 12,5 cm.
Fonte: Museus Castro Maya/IBRAM.

.

.

JOSE DOS REIS CARVALHO: Chafariz do Lagarto, 1851.

Fonte: acervo.bndigital.bn.br

s.Ir.
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EX-SOMBRAS?
IMAGENS E (RE)IMPRESSOES DO MUNDO EM ROSANA PAULINO

ROGERIA DE IPANEMA

Universidade Federal do Rio de Janeiro/ rogeriadeipanema@eba.ufrj.br

RESUMO EXPANDIDO

Para a edicdo 41° Coléquio do CBHA Artes em tempos sombrios destacamos,
das imagens impressas que atravessam de forma decisiva a potente obra de
Rosana Paulino, um especial olhar para duas montagens profundas no livro de
artista Historia Natural? Nas duas paginas especificas, a artista manipula
fragmentos de imagens para desmontar a construgdo dos sentidos da historia
ocidental, intertextualizados com a cartografia europeia e sua visdo de mundo;
incluindo a baixa visdo e anulacdo do mundo dos outros. Paulino colide com
tantos poderes em suas reimpressdes e todos extremamente racializados —
econdmico, social, cientifico e cultural -, que em sua operacao artistica de corte
e costura, cola e sutura, mexe também com os mapas, fortissimos instrumentos
do poder politico para a dominacéo territorial e mercantil de coisas e gentes. As
histérias das imagens passam obrigatoriamente pela reproducdo de cartas e
mapas mundi, cujas visualidades geograficas eurocéntricas sdo programas
carregados de significados simbdlicos sobre as partes do mundo e do como
entendiam sé-las, em fins do século XVI adiante. A velha cosmografia
quinhentista realizada em tinta e pincel sobre pergaminho passou a ser gravada
em metal, impressa em papel e publicadas no formato de atlas compilados e,
subsequente, dos atlas de novas cartas em obras teméticas e exclusivas. Muito
evidenciada pela ordem do discurso visual politico e feminista, Rosana Paulino
opera os tempos de sombras e ainda persistentes a populacdo negra,
anacronizando imagens, palavras e objetos por diferentes materiais e

184



tecnologias, contudo, se autorreferencia, “Eu sou da gravura mesmo, fazer,
refazer, fazer e refazer muitas vezes, e a gravura tem essa coisa das camadas.”
(Arte e Ensaios, n. 37, 2019). E, entende-se este lugar na dimensao da sua obra,
vemos Paulino gravadora, impressora e editora. Nas paginas de Historia
Natural? a artista enfrenta camadas de tempo propondo a reedicéo atualizada e
corrigida de um novo atlas social do século XXI, da histéria da historia negra no
mundo e no Brasil. Re(visdes) artistico-epistemoldgicas paulinas que nos
remetem aos conceitos de historicidade em Benjamin, de forma a pensar que no
plano politico, sintetiza Didi-Huberman (2017), “nao ha forga revolucionaria sem
remontagem dos lugares genealdgicos, sem rupturas e retessituras dos lacos de

filiacdo, sem reexposi¢des de toda a histéria anterior”.

PALAVRAS-CHAVE

Arte da imagem impressa. Impressées de Rosana Paulino. Da mulher negra.
Mapas mundi. Arte e politica.
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NARRATIVAS VISUAIS DE MARTIRIO E VITORIA
NA IGREJA DE N. SRA. DA PALMA

LUIZ ALBERTO RIBEIRO FREIRE

Pesquisador CNPQ 2- EBA-UFBA / luizfreire1962@gmail.com

Desde que se tornou a mais importante intercessora entre os fiéis catolicos e seu
filho Jesus, Maria passou a ter inumeras invocagbes como senhora de todos,
Nossa Senhora. Muito cedo, no século XVII, o culto a Nossa Senhora da Palma
foi introduzido na Bahia pelo portugués Francisco da Cruz Arraes, que trouxe de
Lisboa em 1630 uma imagem dessa senhora, de quem era devoto porque |he
era vizinho na Pardoquia de Sao Nicolau. A construgdo do templo, contudo,
deveu-se a seus filhos, que herdaram a devogao. Um deles, o Alferes Bernardo
da Cruz Arraes ficou gravemente doente e em uma visita de seus irmaos, um
deles, Manuel da Cruz Arraes comunicou ao enfermo um sonho que tivera, no
qual foi indicado que sua saude seria resgatada se edificasse uma igreja propria
para Nossa Senhora da Palma, juntaram-se todos e fizeram a promessa, que
alcancada, determinou a compra do terreno e a edificagao.

Em cerca de 1670, depois de concluido o templo, trasladou-se em procisséo a
imagem da N. Sra. Que estava na ermida de Sdo José. Apos o falecimento dos
irmaos devotos, a igreja e o terreno contiguo foi cedidos aos Agostinhos
Descalgos, recém chegados a Bahia para erguerem seu hospicio, que serviriam
de passagem aos missionarios da llha de Sdo Thomé e mais terras da costa da
Africa, o que ocorreu em cerca de 1693.

Durante o século XVIII os agostinhos ampliaram a igreja e cuidaram de
ornamenta-la com talha, pintura e demais ornatos realizados provavelmente na
ultima década do setecentos. Tal ornamentacéo, que se preserva até 0os nossos
dias, desenvolve narrativas referentes a invocagao de Nossa Senhora da Palma
e a propagandistica da ordem reformada dos agostinhos, narrativas que se
desenvolvem em esculturas entronizadas nos retabulos e principalmente nas
pinturas, pois a talha, além das pecgas liturgicas fundamentais, aparece
emoldurando os painéis em um programa determinado ainda pelo horror vacui.
O conjunto pictorico é tao notavel, que se completa na pintura em perspectiva do
forro. Por todo o templo, mensagens evocando o martirio e a vitoria aludem a
historia e aos atributos da santa méae e de seu filho, de maneira que os sofrimento
e a vitoria alcangada por eles se projeta na promessa e esperanga de que o
mesmo aconteca aos fieis, assim como aconteceu aos patrocinadores do templo.

PALAVRAS-CHAVE:
1. N. Sra. da Palma 2. Bahia 3. Século XVIIl 4. Martirio 5. Vitoria
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ANONIMO: imagem de N. Sra. da Palma, séc. XVIII.
Madeira entalhada, dourada e policromada.
Salvador, Igreja do Convento de N. Sra. da Palma.
Fonte: fotografia do autor.
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ANONIMO: Tarja simbélica do arco cruzeiro da Igreja de N. Sra. da Palma (A cruz do martirio e
a palma da vitéria), séc. XVIII.
Madeira entalhada, dourada e policromada.
Salvador, Igreja do Convento de N. Sra. da Palma.
Fonte: fotografia do autor.
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ANONIMO: Composigdo ornamental do lado do evangelho da Igreja de
N. Sra. da Palma, séc. XVIII.
Madeira entalhada, dourada e pinturas em 6leo sobre telas.
Salvador, Igreja do Convento de N. Sra. da Palma.
Fonte: fotografia do autor.
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PRESENCA INDIGENA NA ARTE COLONIAL: O CASO DA IGREJA DE SAO
LOURENCO DOS iNDIOS

SILVIA BARBOSA GUIMARAES BORGES!
1 EBA/ UFRJ / silviagborges@eba.ufrj.br

RESUMO EXPANDIDO

No lugar hoje chamado Niterdi, o territorio foi alterado e as narrativas foram
construidas sobre siléncios, violéncias e apagamentos. Dedicar o olhar para os
objetos que materializam tais silenciamentos, como indicios simbdlicos de
presenca e de resisténcia, consiste em um necessario desafio.

A Igreja de S&o Lourenco dos indios, uma pequena construcio de arquitetura
simples, em pedra e cal, guarda vestigios de um passado ora exaltado, ora
emudecido pelas narrativas sobre o povoamento que deu origem a Niterdi. A
pequena construcdo é uma das mais antigas da regido da Baia da Guanabara,
oposta a cidade do Rio de Janeiro, que foi povoada a partir de sesmaria doada,
em 1568, pelo Rei ao chefe temimind, Arariboia, em reconhecimento a acao de
seu povo na expulsao de franceses que ocupavam o Rio de Janeiro. Como em
grande parte dos monumentos religiosos coloniais, a arquitetura sébria contrasta
a ornamentacdao interior. A igreja preserva o retabulo dedicado a Sao Lourenco
€ reconhecido como marco do maneirismo que caracterizou os interiores das
igrejas jesuiticas, desde o célebre artigo de Lacio Costa, publicado 1941, na
Revista do SPHAN. De valor histérico e artistico inegavel, a igreja foi
municipalizada ainda no século XIX e restaurada h& 20 anos.

Datado do inicio do seiscentos, o retabulo da Igreja de S&o Lourenco dos indios
segue a mesma tipologia utilizada na Igreja de Sdo Pedro dos Clérigos, cujos
retabulos foram transpostos para a Igreja da Santa Casa da Misericérdia, por
ocasido da derrubada do Morro do Castelo. A singularidade do caso de Sé&o
Lourenco reside na preservacdo do conjunto retabular, mas, sobretudo, na sua
presenca em seu local de origem.

E é na sua origem que reside particular importancia. A igreja € marco do
povoamento da regido a partir de um aldeamento temimind, liderado por
Arariboia, indigena convertido ao catolicismo que se tornou Martim Afonso de
Souza. A presenca indigena pode ser vista, ainda que silenciada, na capela-mor
da igreja. No piso de tijoleira que recobre toda a extensdo da capela-mor ha
registros de grafismos indigenas.

E a partir do olhar para esses grafismos — quase que em um exercicio
arqueoldgico — que buscamos explorar esses registros, essas presencas
indigenas aqui compreendidas como indicios visuais que nos permitem pensar
uma arte colonial menos colonizada.

PALAVRAS-CHAVE: (até 5 palavras-chave)
Arte colonial. Arte indigena. Arte jesuitica
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IMAGENS:

Retabulo da Igreja de S&o Lourenco dos indios, Niter6i/RJ
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Grafismo indigena, Capela-mor da Igreja de S&o Lourenco dos indios, Niter6i/RJ
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OS RITOS PROCESSIONAIS COMO CATARSE TAUMATURGA COLETIVA
NA VITORIA DO SECULO XIX

NELSON PORTO RIBEIRO

Professor Titular no Departamento de Arquitetura e Urbanismo da Universidade
Federal do Espirito Santo. Pesquisador do CNPq / nelsonporto.ufes@gmail.com

RESUMO EXPANDIDO

A procisséo era o ritual religioso mais presente na cultura urbana da América
portuguesa do século XVIII. Viajantes de paises do norte europeu onde as ideias
do iluminismo ja predominavam, eram unanimes em constatar que nao se
passava um dia sequer sem que uma procissdo passasse acompanhada por
musicos, soldados e padres. O Capitdo James Cook em 1768 observou: ‘Existem
mais procissfes religiosas neste lugar do que em qualquer pais papista da
Europa’. E na época do Barroco que a procissdo, esta expressdo publica do
fervor e do transe coletivo religioso, tomou toda a sua dimensado histérica e
artistica, nos dizeres de Maravall. Os poderes taumaturgicos da procisséao foram
sempre reconhecidos como fortes pela mentalidade pré-iluminista do
cristianismo ibérico; veja-se por exemplo a enorme procissao que se realizou em
Lisboa exatamente um ano apdés o grande terremoto de 1755 quando o0s
apocalipticos previam que um terremoto mais forte ainda viria para terminar o
‘servigo’, procissado na qual ia a frente o Duque de Lafées em autopenitencia. A
religiosidade da América portuguesa alimentou-se desta pratica, até, ao menos,
o final do século XIX — mesmo que a cultura neste momento ja ndo se pudesse
chamar barroca e que ja estivesse definitivamente conspurcada pelo
pensamento laico e ‘icondfobo’ do iluminismo. Acredito que podemos falar de
praticas mentais residuais sobrevivendo no contexto de um mundo fragmentado,
onde o cientificismo do iluminismo predominando nas esferas civis ndo era capaz
de exterminar ainda a religiosidade tradicional que sobrevivia nas crencas
populares do dia a dia. Ao longo de todo o século XIX a Vila da Victoria, na
Provincia do Espirito Santo, foi assaltada por epidemias ciclicas que eram reflexo
das condi¢cbes miseraveis de sanitizacdo da urbe mas que recebiam como
resposta terapéutica ndo o tratamento cientifico do urbanismo, mas o rito
processional taumaturgico, tal como em 1895 quando a cidade foi tomada por
uma epidemia de variola e os rituais de exorcismo da doenca passaram pela
devocao de N. Sra. da Conceigao através de “missa de peniténcia e procissao”
e posteriormente, de procissao e missa de jubilo pela extingdo da epidemia. O
propdsito do presente artigo € o de se debrucar sobre as préaticas processionais
da segunda metade do século XIX na cultura urbana capixaba, tentando
demonstrar como elas ainda estavam ancoradas num imaginario religioso
impregnado de simbolos e representacdes da cultura pré-iluminista.

PALAVRAS-CHAVE:
Procisséao. Pré-iluminismo. Século XIX.
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SABEDORIA EM TEMPOS DE ESCRAVIDAO:
O TETO DE PARACATU NO PALACIO DO ITAMARATY

ANGELA BRANDAO

Unifesp/CBHA/CNPq 2

RESUMO EXPANDIDO:

A Arte no Brasil Colonial se desenvolveu durante parte do periodo escravista,
um dos tempos mais cruéis e violentos de nossa historia, cujas consequéncias
se refletem até hoje na sociedade brasileira. A arte colonial brasileira foi
predominantemente religiosa; contudo, ha expressdes artisticas em espagos de
civis, como casas abastadas de donos de terras, minas e ricos comerciantes.
S&o, porém, raras as manifestacées de arte ndo-religiosa, de tematica profana.
No Palacio do ltamaraty, em Brasilia - DF, encontra-se um teto pintado a témpera
sobre madeira, proveniente de uma fazenda de Paracatu, ao noroeste de Minas
Gerais, datado do século XVII. Paracatu foi o local da Ultima grande descoberta
de ouro na regido, com duracdo efémera. Sua proximidade geografica, em
relacdo a capital do pais, propiciou que esta obra fosse deslocada para a
Colecao do ltamaraty nos anos 1960, possivelmente por ter se arruinado a casa
de fazenda de onde proveio. S&o cinco painéis: quatro gamelas laterais contendo
duas figuras femininas: uma delas toca um instrumento de cordas, e outra traz
um livro nas maos; e dois personagens masculinos: um toca flauta e outro, com
suas quatro maos, ergue uma tibia, seguindo a Alegoria da Sabedoria Humana
de Cesare Ripa. No painel central, esta a figura da deusa romana Minerva (Atena
para os gregos), entronizada, identificada pela legenda: “A Deosa Minerva
Rainha da Sabedoria”. Nao sabemos nada a respeito de sua autoria e seu local
de origem, a ndo ser a hipotese adotada pelo museografia, que a define como
proveniente de uma sala de muasica. Porém, ndo se trata exatamente de uma
Alegoria da Mdusica, associada a devocdo a Santa Cecilia, nem tampouco de
uma Alegoria dos Sentidos da Audicdo e da Visdo; mas de uma representacao
da Sabedoria, personificada por Minerva, como protetora das artes e dos
saberes, apontando para um espaco destinado a leitura e a musica, uma
biblioteca, talvez. A brancura das peles, a delicadeza do vestir e dos gestos
dessas figuras apontam para o universo do refinamento préprio da cultura
europeia de finais do século XVII e exaltam as artes e a literatura, num intricado
jogo iconografico, como manifestacfes de existéncia civilizada e cortesa. Trata-
se de uma pelicula de civilidade completamente desconectada com a realidade
da escraviddo. Podemos enxergar na obra algo que ndao nos informa num
primeiro olhar? Podemos dizer que se trata de uma camada de siléncio e
apagamento da realidade nos tempos de escraviddo?

PALAVRAS-CHAVE:
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Minerva. Teto. Paracatu. Palacio do ltamaraty. Pintura Colonial.

IMAGEM:

Andnimo: Teto proveniente de uma fazenda de Paracatu - MG, século XVII.
Témpera sobre madeira, 390 x 450 cm. Brasilia — DF, Palacio do Itamaraty. Foto Rdmulo
Faldini. Fonte: Palacio Itamaraty Brasilia, Rio de Janeiro. S&o Paulo: Banco Safra, 1993. p. 35.
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PERSONAGENS LITERARIAS FEMININAS NA ARTE BRASILEIRA DO
SECULO XIX: OS CASOS DE FRANCESCA E HELOISE

VITORIA AMADIO DE OLIVEIRA?

1 Universidade Federal de Sdo Paulo /amadio.vitoria@gmail.com

RESUMO EXPANDIDO

Esta comunicacdo parte de uma pesquisa que investiga figuras femininas em
pinturas inspiradas por obras literarias feitas entre 1880 e 1920 no Brasil, a
partir do contexto histérico no qual elas estdo inseridas e suas relaces com
outras obras de teméticas semelhantes. A pesquisa analisa como se deu a
construcdo de personagens canonizadas da literatura internacional, tendo
enfoque somente numa vertente n&o-indianista. Para tanto, exploramos
personagens como Heloise pintada por Pedro Américo em 1880, Francesca de
Aurélio de Figueiredo feita em 1883, Desdémona de Rodolpho Amoédo de
1892 e Virginia de Antdnio Parreiras realizada em 1905. A pesquisa investiga
como tais personagens sdo representadas, o porqué suas histérias séo
populares dentre os pintores e a recepc¢ao dos quadros pela critica.

Explorando o nucleo da pesquisa que analisa as imagens de personagens que
ficaram conhecidas por seus amores impossiveis, trataremos, nesta
comunicacdo, de Francesca da Rimini (1882) de Aurélio de Figueiredo e O voto
de Heloise (1880) de Pedro Américo. As obras dos dois irméos apresentam
mulheres medievais cuja popularidade das historias retornaram durante o
periodo contemplado pela pesquisa e as tornaram inspiragbes para muitas
manifestaces artisticas. Esse alto nimero de obras as ressignificam e criam
uma ideia nova sobre quem elas foram, sendo assim transformadas em
simbolos de questdes relativas ao século XIX, como a valorizacdo do amor
romantico idealizado.

Analisaremos como Aurélio de Figueiredo adentra essas probleméaticas ao usar
como inspiracdo uma tragédia escrita por Silvio Pellico, ao invés do canbnico
texto de Dante Alighieri que menciona primeiramente a personagem.
Figueiredo atualiza o tema da histéria e insere outra camada interpretativa, mas
mantém a esséncia trdgica da histéria da heroina. A Heloise de Américo
também tem um carater semelhante, sendo uma composicao bastante original
qgquando comparada com outras que a representam. O recurso narrativo da
fumaca presente na obra € um elemento que demonstra a sofisticacdo do
trabalho de Ameérico, ja que traz uma solucdo para evocar as reminiscéncias
nostalgicas da mulher.

Em suma, essa comunicacdo busca elucidar algumas questdes sobre o
ineditismo nas respectivas obras dos pintores brasileiros, trazer a tona uma
comparacao entre a fonte literaria e a pintura a 6leo e propor uma reflexdo
sobre as representacdes de personagens femininas melancoélicas na historia da
arte Oitocentista.
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PALAVRAS-CHAVE:
Francesca da Rimini. Heloise. Século XIX. Arte brasileira.

IMAGENS:

FRANCISCO AURELIO DE FIGUEIREDO E MELLO: Francesca da Rimini, c.1883.
Oleo sobre tela, 272 X 206 cm.
Rio de Janeiro, Museu Nacional de Belas Artes.
Fonte: artsandculture.google.com.
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PEDRO AMERICO: O voto de Heloise, ¢.1880.
Oleo sobre tela, 150 X 104 cm.
Rio de Janeiro, Museu Nacional de Belas Artes.
Fonte: artsandculture.google.com.
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MELANCOLIA E DESESPERANCA NA OBRA DE MAURICIO WELLISCH

MARTINHO ALVES DA COSTA JUNIOR?

1 Universidade Federal de Juiz de Fora (UFJF / CBHA) /martinhoacjunior@gmail.com

RESUMO EXPANDIDO

Esta comunicacdo objetiva dar visibilidade ao trabalho de Mauricio Wellisch
(1904-1961). Artista atuante nas primeiras décadas do século XX, Wellisch
destacou-se especialmente com suas ilustracdes. Participou de exposicdes
como pintor e foi um proficuo cronista e critico das artes. Formado em direito em
1925, logo se envereda para uma carreira politica, trabalhando continuamente
no Itamaraty. Diplomata de carreira, atuou em inimeras cidades, como
Antuérpia, Praga etc. Neste periodo, afasta-se dos pincéis, mantendo-se, no
entanto, fiel a escrita numa continua abordagem da cultura e das artes nestes
lugares em que visitou. Para este trabalho centraremos a andlise em dois
periddicos, Phoenix e Boletim de Ariel. O primeiro, editado entre os anos de 1924
e 1926, tinha como proposta estabelecer um norte, perceber e agirem um mundo
pos-guerra, reerguer-se das cinzas a partir das artes. Além de Wellisch o
periddico foi ilustrado por Ismael Nery, Oswaldo Teixeira, A, Voigt, Lleux entre
outros. Em casos especificos como Lleux ou Voigt a estética € proxima aquela
de Mauricio Wellisch.

E sob esta concepcdo de mundo do poOs-guerra que o artista explorara em
diversas ilustracGes para o periddico. No ano de 1924 participa assiduamente da
revista, ilustrando diversos volumes. Em 1925, com sua ida a Europa, ndo realiza
trabalhos para a Phoenix e volta a apresentar com menor incidéncia em 1926.
Em Canto da Renuncia, marco de 1924, por exemplo, Wellisch desenvolve esse
sentimento melancdlico e de aporia, em mundo cansado. A decoragdo do traco
e o luxo aparente se avizinham ao peso incomensuravel da vida, ou de modo
mais pragmatico de viver. Ou para a ilustracdo Teédio,de Mario Lopes de Castro.
Um homem se prosta em seus proprios pensamentos. Uma grande tanica preta
0 envolve e se une com a longa cabeleira, olhos profundos e cabisbaixo o tédio
se confunde com vinganga e torpor.

Procuremos alinhar essa produgcao nas ilustragbes da Phoenix com os escritos
do autor para o Boletim de Ariel, que circulou entre 1931-1939. Grandes nomes
passaram pelo boletim, como Murilo Mendes, Mario Pedrosa, entre tantos
outros. Ali publicou sobre suas compreensdes sobre arte, em especialno cenario
europeu que vivenciou a partir de 1925, bem como sobre teatro, danca, poliica,
e advogou a favor do cinema em um momento que indaga a aceitagdo e repulsa
do meio como arte.

Estudar esses dois periédicos é, portanto, fundamental para entender a obra de
Wellisch e sua visdo majoritariamente melancolica.

PALAVRAS-CHAVE:
Mauricio Wellisch. llustragédo. Critica de Arte.
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IMAGENS:

- "‘. sl ; L&‘_ 'O'/.';rqﬁ
MAURICIO WELLISCH: Canto da Renuncia, 1924.
llustragdo para o periédico Phoenix. Margo de 1924.

MAURICIO WELLISCH: Tedio, 1924.
llustracdo para o periédico Phoenix. Abril de 1924.
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LOCUS MELANCHOLICUS.
A MELANCOLIA NA IMAGEM DAS MINAS E DOS MINEIROS.

ANDREIA DE FREITAS RODRIGUES?

L Universidade Federal de Juiz de Fora/andreia.rodrigues@ufjf.edu.br

RESUMO EXPANDIDO

Em o “Discurso histérico e politico sobre a sublevacdo que nas Minas houve no
ano de 17207, texto andnimo, atribuido ao Governador das Minas, D. Pedro de
Almeida, ha o destaque para a terra inquieta e “amotinada por dentro”, como no
inferno, justificando e fundamentando a necessidade dos castigos aplicados aos
revoltosos. O ouro despertaria a corrupcdo moral e a avidez por bens de todas
as ordens, tornando “bulicoso o animo” dos habitantes da terra onde se cria e
que enriqguecem com a mineracdo. Partindo da andlise e interpretacdo de
imagens de Saturno, esta comunicagao procura responder a indagacéo: Seria
Minas Gerais um auténtico locus melancholicus? A melancolia, como sabemos,
€ um assunto tdo amplo quanto complexo, manifestacéo de longuissima duracdo
e tema que aparece desde a antiguidade, organizado a partir de diversas
interfaces e relagdes entre diferentes campos de conhecimento, como a filosofia,
a histdria, a arte, a literatura, a medicina, a astrologia, a alquimia, assim como
em diferentes contextos histéricos, artisticos, politicos, religiosos, entre outros.
Toda essa pluralidade confere ao humor melancélico uma extensa lista de
interpretacdes e representacdes, entre elas, a da melancolia regida pela teoria
dos quatro humores, pelos quatro elementos, ventos, estacfes do ano e sua
ligacdo com o planeta Saturno. O centro da terra &€ também o centro da bile
negra, sendo a mineracdo uma das atividades regidas por Saturno, planeta
carregado de interpretacfes supersticiosas, que muitas vezes convergem com
as abordagens relacionadas a alquimia, incluindo ai varias cenas com mineiros
e minas, presentes nos manuais da ciéncia oculta. O alguimista cavou a terra a
procura da matéria, do mineral-embrido com o qual operou a transmutacédo, a
pedra filosofal. A representacdo dos mineiros nos primeiros livros sobre
mineracao e metalurgia da primeira metade do século XVI, ainda guarda muitas
relacdes com as imagens dos alquimistas, seres adentrando as profundezas da
terra e de certa forma fundamentando a caracterizagcédo na qual Minas seria um
local melancdlico para além de sua topografia.

PALAVRAS-CHAVE:
Alguimia. Melancolia. Minas Gerais. Mineiros. Saturno.
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TODOS OS DIAS A SOMBRA DAS MELANCOLIAS
BIANCA KNAAK *

1 Professora do Instituto de Artes da Universidade Federal do Rio Grande do Sul /
bknaak@hotmail.com

RESUMO EXPANDIDO

A cada tempo e lugar, como nos mostrou Walter Benjamin, as percepc¢des do
mundo foram tratadas, narradas e interpretadas a luz dos acontecimentos
histéricos e subjetivos. A imprensa escrita, desde a invencédo dos tipos moveis,
foi o mais &gil lugar de narracédo dos fatos e afirmacéo de opinides. A realidade
reportada nos jornais, exposta em paginas de papel barato, espécie de museu
de minucias efémeras, como ja constatado por Jorge Luis Borges em um conto
de seu O livro de areia, configura um espaco diagramado e reiterado de
encontro e confronto com a esfera publica. particularmente em tempos
sombrios (como guerras, pandemias, governos autoritarios, ditaduras) esse
espaco torna-se ainda mais potente. A circulacdo de narrativas transcritas e
ilustradas convoca interpretacbes e tomadas de posicdo. Estando as
dimensbes publicas e privadas entrelacadas social, politica, estética e
culturalmente, muitos artistas ja reagiram ao jornal e, ao longo da histéria,
alguns até o incluiram fisicamente em suas criacbes. Assim, tanto o jornal
como a expressao artistica podem ser lidos como espacos publicos de acao.
Do combate a afasia, diante da percepc¢éo das catastrofes tanto quanto das
pequenas tragédias do dia a dia, as manifestacdes, recepcdes, motivacdes e
apropriacfes artisticas tornam-se espacos de exposicdo da dor, do medo, do
desdém e do desalento, como apontou Sigmund Freud em Luto e Melancolia
mas também de acolhimento, autoconhecimento, resiliéncia, luta e esperanca.
Penso que reconhecer as melancolias expressas no campo artistico pode ser
uma abordagem de mutuo sintoma. De um lado, artistas que sob ela produzem
e, de outro, subjetividades que assim a identificam. Adviriam dai as poténcias
psicossociais como expressdes de representatividade, dispositivos de
reverberacdo das forcas coletivas, como (auto)imagens de empoderamento, de
encontros e agenciamentos ao longo da histéria? Esse texto reverbera a
exposicao de Leila Danziger, realizada em Porto Alegre em 2013, sob minha
curadoria, intitulada Museu de minacias efémeras. Nela, reflexdes sobre o
tempo, a imagem e a histéria desbordam as paginas de jornais usadas como
suporte de suas obras. Paginas recolhidas pelo mundo e colecionadas pela
artista tem seu texto apagado por ela, deliberadamente. Assim, as fotografias
se destacam da diagramacéo, (re)iniciando assuntos subjacentes. Na folha
fragil do papel deflorado pelo decalque apagador, um outro texto é acrescido,
carimbado pela artista. Mais assunto. Ao apagar a operagcao nos permite
vislumbrar os vestigios do verso da pagina impressa mas, também, a interdita
em sua funcdo informativa, transformando esse espa¢o midiatico noutra
narrativa, ainda mais potencialmente relacional e intimamente convocatoria.
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Nessa apropriacdo/ citagdo surgem imagens poéticas atemporais. No entanto,
segundo a artista, a melancolia apontada em suas obras é, em verdade, uma
estratégia reativa a uma temporalidade excessivamente veloz e voraz que
embaralha passado, presente e futuro tornando-os opacos e inacessiveis.
Portanto, revisitar sua produgcdo naquela exposicdo me ajuda a refletir sobre
ser curadora nesses tempos historicos sobrepostos e aos quais a experiéncia
simbdlica ndo escapa nem topoldgica, nem ideologicamente, a materialidade
das economias.

PALAVRAS-CHAVE:
Exposicao. Curadoria. Narrativas. Apropriacao.
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Escultor EUGENIO PRATTI, jazigo do General Julio Marcondes Salgado; Cemitério
Sao Paulo, 1932.Fonte: Josefina Eloina Ribeiro, 1999.
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Escultor JULIO STARACE, Jazigo de Clineu Braga de Magalhaes; Cemitério S&o
Paulo,1932. Fonte: Josefina Eloina Ribeiro, 1999.
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Escultor GALILEO EMENDABILI, Jazigo de Ibraim Nobre; Cemitério S&o
Paulo,1970.Fonte: https: saopauloantiga.com.br/1932-arte-da-revolugéo-nos-
cemiterios-paulistas.
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NOTAS QUE ESPELHAMA ALMA: RESSENTIMENTO E MELANCOLIA NO
PENSAMENTO DE M. BROCOS (1852-1936)

HELOISA SELMA FERNANDES CAPEL?

1 Universidade Federal de Goias /hcapel@gmail.com

RESUMO EXPANDIDO:
A comunicacdo investiga o pensamento artistico do pintor compostelano e

professor da Escola Nacional de Belas Artes Modesto Brocos y Gomez (1852-
1936) no entresséculo, considerando sua atuacdo como professor e artista,
especialmente entre os anos de 1898-1915. Considera ser essa uma etapa dificil
na trajetéria do artista, afetada pela agitacdo geral e as mudancas ocorridas no
alvorecer da Republica, os movimentos politico-educacionais empreendidos e
seus impactos na Escola Nacional de Belas Artes, seu espaco de atuacao
institucional. A Escola era uma evidente catalisadora de sociabilidades que
envolviam arte e politica. Tal moldura histérica e artistica vai se somar a
conjuntura biogréafica de Brocos, suas dificuldades para se recolocar no cenario
artistico carioca apds trés anos de auséncia. A estada de Brocos na Europa entre
Paris, Roma e Espanha e arecepcao da encomenda mistica Las Tradiciones del
Apostol Santiago em Galicia (Ca.1897) foram frustrantes a época. Em
perspectiva melancdlica e ressentida, o artista vai produzir uma série de textos,
posteriormente reunidos no livro “A Questao do Ensino de Bellas Artes; seguido
da critica sobre a diregao Bernardelli e justificacdo do autor” (1915) para interferir
no ensino artistico da escola e se contrapor a sua dire¢do e administracdo. Tais
sensibilidades, em poténcia (Nietzsche), também vao interferir em sua obra. Ao
voltar ao Brasil, em onze anos de muitas dificuldades, o autor vai apresentar
pinturas de paisagens nos saldes de Belas Artes, algumas em torno do Barreiro
(Teresopolis), regido na qual se exila para escrever e pousar o olhar na dimensao
melancodlica da sensibilidade e da visdo (Goethe). Na trajetoria de Brocos, um
pintor de género, a expressdo desse periodo melancélico produz algumas
experimentacdes e ecletismos. Leitor de Stendhal (1783-1842), Alfred de Musset

(1810-1857) dentre outros romanticos, Brocos vai se aproximar do simbolismo e
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experimentar técnicas impressionistas em obras de menor repercuss&o. E um
momento crepuscular na historia do artista, potencializado pela recepg¢éo critica
de suas obras e seus esfor¢cos, como um experimentado pintor de costumes,
para se colocar em novos tempos.

PALAVRAS-CHAVE:
Modesto Brocos. Melancolia. Ressentimento. Ecletismo.

IMAGENS:

Las tradiciones del apostol Santiago en Galicia. Modesto Brocos. Ca. 1897. Oleo sobre tela.

Sacristia de la catedral de Santiago de Compostela. ©Fundacion Catedral de Santiago.
Foto: Margen fotografia.

Paisagem. Modesto Brocos. Oleo sobre tela. Acerno particular. s/d
Foto: Leoiram Alves
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ARTE CONCEITUAL, CRITERIOS DE JULGAMENTO E O RETORNO DO
FAZER ARTISTICO: VIl SALAO NACIONAL DE ARTE DO Museu de Arte da
Pampulha

RODRIGO VIVAS'

" Universidade Federal de Minas Gerais / rodvivas@gmail.com

RESUMO EXPANDIDO

Nos primeiros anos da década de 1970, nos deparamos com uma sensagao de
ressaca. E dificil relacionar as correlacdes entre a decretacdo do Al-5, em
1968, e os processos de producgao artistica. A cada nova pesquisa percebemos
as complexidades nessas conexdes, ja apresentadas pelos trabalhos de Artur
Freitas (2004), Marilia Andrés Ribeiro (1998) e Marcelo Ridenti (1993 e 2000),
apenas para citar alguns.

No que se refere aos Salées Nacionais de Arte da Prefeitura de Belo Horizonte,
percebe-se desde o IV saldo, ocorrido em 1972, questbes a respeito dos
tensionamentos que vinham ocorrendo no cenario das artes e que trouxeram
um principio de esgotamento do seu modelo. Frederico Morais foi responsavel
por um quadro de agbes conhecidas como “Do Corpo a Terra”, “Objeto e
Participagao” e, posteriormente, foi premiado como artista no Saldo de 1970,
com obras conceituais pertencentes a série “A Nova Critica”, que questionava
os critérios de selecao das obras de arte.

A obra “Tumulos”, de Teresinha Soares, premiada em 1972, foi considerada de
acordo com Angelo Oswaldo', uma indicagdo de que a morte dos Salbes
enquanto experimentacgéo artistica de fato aconteceu. A artista leva ao museu
uma representacgao literal da morte associada a uma performance.

Esse cenario foi modificado, a partir do VIl Saldao ocorrido em 1975, com a
proposta de reativar o evento contando com os esforgos de Clarival do Prado
Valadares, Dina Lopes Coelho e Morgan Mota. Para tanto, criaram a definigdo
de "juri aberto®” e a premiagdo de artistas que propunham uma nova
visualidade no cenario da década de 1970. Como destaque, podemos pensar
em dois artistas que foram premiados neste saldo: Maurino Araujo e Marcos
Coelho Benjamim.

Maurino Araujo, escultor autodidata natural do interior de Minas Gerais, passa
a figurar no cenario dos Salbées, sendo premiado por esculturas que

' OSWALDO, Angelo. No saldo anti-saldo, é hora de ver a realidade. Estado de Minas, Belo
Horizonte, 15 dez. 1972, s/p.

2 O juri aberto consistiu em uma modalidade de julgamento pela qual se permitia a presenga do
publico e dos artistas participantes, de modo com que dividas ou questdes relativas as
opinides dos jurados, pudessem ser questionadas por escrito, cabendo ao juri a prerrogativa de
responder ou nao ao requisitante.
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ressignificavam o imaginario religioso. Dentre elas, duas obras foram
incorporadas ao acervo do Museu de Arte da Pampulha: “Exodo” e “A Mulher e
Dragéao”.

No que se refere ao segundo premiado, que também sera objeto de analise
nesta apresentagdo, encontramos Marcos Coelho Benjamim, artista que, assim
como o primeiro, iniciava sua carreira. Diferentemente de Maurino Araujo,
Benjamim investe sua produ¢do em uma narrativa cOmica, aproximando os
universos Disney e Pop Art que ficou conhecida como Disneywold erética’.
Posto isso, apresentaremos as questdes que permearam o debate do
respectivo saldo a partir do debate do juri, da critica de arte e da analise das
obras citadas.

PALAVRAS-CHAVE:
Arte Contemporanea; Saldes de Arte; Arte Conceitual; Marcos Coelho
Benjamim, Maurino Araujo.

IMAGENS:

MARCOS COELHO BENJAMIM: Agente Disney, 1952.
Aquarela, ecoline, nanquim e papel colado sobre papel, 36,8 x 29,8 cm.
Fonte: Acervo do Museu da Pampulha, Belo Horizonte (MG).

3 PONTUAL, Roberto. Uma familia de desenho. Jornal do Brasil, Rio de Janeiro, n. 91, 8 jul.
1974, p. 2. Cad. B. Artes Plasticas.
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MAURINO ARAUJO: A Mulher e Dragéo, 1943.
Madeira policromada, 50,5 x 54 x 43 cm.
Fonte: Acervo do Museu da Pampulha, Belo Horizonte (MG).
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MAURINO ARAUJO: Exodo, 1943.
Madeira policromada, 46 x 38,2 x 32,5 cm.
Fonte: Acervo do Museu da Pampulha, Belo Horizonte (MG).
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A HISTORIOGRAFIA DA ARTE BRASILEIRA SOB O SIGNO DE SATURNO

SONIA GOMES PEREIRA (Universidade Federal do Rio de Janeiro /
sgomespereira@gmail.com)

RESUMO EXPANDIDO

Em seu livro Revolta e Melancolia de 1992, Michael Léwy e Robert Sayre
desenvolvem a ideia de que o Romantismo, mais do que uma corrente europeia
dos séculos XVIII e XIX, é uma visdo de mundo complexa que persiste até
nossos dias, em toda parte, como resposta ao modo de vida da sociedade
capitalista. Assim, dimensdes romanticas estariam presentes em Maio de 68 na
Franca, nas revolucdes terceiro-mundistas, na Teologia da Libertacdo, em
correntes ecossocialistas e — eles ndo dizem, mas eu acrescento — nas lutas
identitarias atuais. O principio unificador na diversidade das expressfes
romanticas seria o “colocar-se na contragcdo da modernidade”.

No caso brasileiro, o cenario de fundo das discussdes em torno da nossa cultura
desde o século XIX parece ter sido, ndo o “colocar-se na contraméo da
modernidade”, mas a percepgao aguda e dolorosa de “ser ou estar na
contramao da modernidade”. Afastado dos centros hegemoénicos, amarrado a
um sistema agrario que se prolongou mesmo depois da Republica, ansiando por
uma industrializacdo que s6 aconteceu tardiamente, preso a um sistema
patriarcal que parece até os dias de hoje inexoravel e submetido & acdo
imperialista das novas formas de colonizag¢ao, o Brasil continua na contramao,
mesmo que a modernidade esteja, ela mesma, enfrentando grave crise mundial
em Varios niveis — politico, social, ecologico.

A reacdo a esse sentimento permanente de inadequagéo dentro da civilizagdo
ocidental parece ter engendrado dois tipos de comportamento. De um lado, a
vontade de atingir o nivel dos modelos hegemdnicos eleitos. Por outro lado, a
negacao deles e o elogio da cultura autéctone ou pelo menos da cultura
miscigenada.

Esse € o horizonte a partir do qual pretendo analisar a trajetoria da historiografia
da arte brasileira a partir do século XIX até meados do XX. S&o, na verdade, trés
momentos distintos. Em primeiro lugar, os escritos de Manuel de Araudjo Porto
Alegre em meados do XIX e sua pratica de uma Histéria da Arte que liga a
tradicdo de Vasari e Lanzi a nova vertente do método filolégico na analise das
fontes documentais. O segundo momento seria a pratica dos criticos de arte na
passagem XIX e XX, sua relacdo com o Positivismo, mas sobretudo o ideério
dos criticos franceses de arte. Finalmente, nos anos 1940, a repercussao da
atuacao de Hanna Levy no SPHAN, assim como das aulas de Roger Bastide na
USP, na divulgacgéo de historiadores da arte de lingua alema, especialmente num
novo entendimento do conceito do estilo Barroco.
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PALAVRAS-CHAVE:
Historiografia. Arte Brasileira. Periferia. Inadequacdo. Séculos XIX e XX.
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LIBERDADE VISIONARIA: A FUNCAO SOCIAL DA ARTE NA CRITICA DOS
ANOS 40 DE MURILO MENDES

RAQUEL QUINET PIFANO?

1 Universidade Federal de Juiz de Fora - CBHA / raquinet.rgp@gmail.com

RESUMO EXPANDIDO

O conflito com a realidade € o mote central da poesia de Murilo Mendes,
embate que o poeta resolveu (ou tentou resolver) ora aproximando-se do
surrealismo, ora do construtivismo. Tendo publicado seu primeiro livro “Poemas”
em 1930, durante a década de 30, refletiu sobre a realidade através do
surrealismo até a publicacédo de “As metamorfoses” em 1942. A partir dai, opera-
se uma transformacdo na sua escrita poética, visivel nos livros “Mundo Enigma”
(1942) e “Poesia Liberdade” (1947). “Mundo Enigma”, obra marcada por intenso
pessimismo, coincide com 0 momento em que o poeta contraiu tuberculose e
com a Il Guerra Mundial. E também momento em que Murilo conheceu e
conviveu com o historiador portugués exilado pela ditadura salazarista Jaime
Cortesao e o casal Maria Helena Vieira da Silva e Arpad Szenes, ela portuguesa
e ele judeu, refugiados no Brasil por causa da guerra.

Entre “Mundo Enigma” e “Poesia Liberdade”, percebe-se uma mudanca
na postura do poeta diante do real. Partindo do entendimento da arte como
criadora de um espaco autbnomo, prevalecia na poesia de Murilo a fantasia
sobre a realidade, transfigurando-a num sentido positivo. Agora, a realidade
social se imporia a propria autonomia da arte, criando-lhe algumas condi¢des. A
reflexdo sobre a realidade social se estendeu a sua critica das artes plasticas.

Ao longo da década de 40, diante da experiéncia da tuberculose, dos
regimes autoritarios na Europa, dos horrores da 2% Guerra Mundial e da
instabilidade politica no ambito nacional, o tema da funcéo social da arte ganhou
certa centralidade na sua reflexao sobre arte. O poeta passou entdo a examinar
nas artes visuais como o artista incorporaria a realidade social e cultural e a
expressaria em sua obra. Entre 1942 e 1951, Murilo escreveu sobre a obra de
Vieira da Silva (1942), Arpad Szenes (1946), Ismael Nery (1948), Djanira (1949),
Di Cavalcanti (1949), Lasar Segall (1951) e Livio Abramo (1951). Em todos estes
textos criticos, Murilo refletiu sobre a questédo social inserida numa dimensédo
mais vasta da existéncia humana. Sem se posicionar dicotomicamente entre a
defesa da pintura social em detrimento da “arte pela arte”, o poeta expds um
entendimento da criag@o artistica, onde intuicdo e razdo se complementam, e
fez a defesa da liberdade do artista como meio de consciéncia artistica. Assim,
proponho nesta comunicacéo refletir e apurar as no¢des de liberdade artistica e
das relacdes entre artista e meio social propostas por Murilo Mendes na critica
de arte escrita ao longo da década de 40.
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PALAVRAS-CHAVE:
Critica de Arte.Murilo Mendes.Realidade Social. Liberdade.
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A IMAGEM DE UM MUSEU CHAMAS

Helena Wilhelm Eilers

1 Universidade Federal do Rio de Janeiro (PPGAV-EBA) / helenaweilers@gmail.com

RESUMO EXPANDIDO

Em setembro de 2021 completam-se trés anos do tragico incéndio que
destruiu grande parte do acervo do Museu Nacional do Rio de Janeiro. Desde
entdo, um processo de reconstrucdo vem sendo conduzido por entidades e
pesquisadores, resultando na recuperacao de pecas que serao restauradas, na
impressao de itens com tecnologia 3D, na doacao vinda de outras instituicées
para recompor o acervo e no desenvolvimento de um projeto de reconstrugcéo do
prédio histérico. Entretanto, mais do que pontuar as aclGes que estdo
possibilitando fazer ressurgir das cinzas um “novo museu”, acredita-se que é
necessario néo deixar o fogo daquela noite se apagar.

A partir da leitura realizada por Michel Lowy, em Aviso de Incéndio: sobre
o conceito de histéria de Walter Benjamin, propomos refletir sobre a relacéao feita
por Benjamin entre o progresso e 0 castigo eterno da repeticdo. Quando
percebemos que o incéndio do Museu Nacional ndo € um caso isolado na
realidade brasileira, sugerimos que a Unica maneira sair desse loop infernal é
manter o acontecimento vivo, deixar essas faiscas sempre no presente, para que
o incéndio ndo seja apenas aquilo que j4 passou. Com o aporte teérico de
Georges Didi-Huberman, propomos que, para que esses eventos ndo sigam
retornado, eles ndo devem ser guardados como parte do passado, mas sim
sempre reimaginados e tornados visiveis. Nao se pode apenas se contentar com
um NOvVO Museu, com um novo acervo. Mais do que reconstruir, é preciso que se
preste atencdo naquilo que restou. Com isso, destacamos nesta comunicacéo
as imagens do incéndio e as cinzas do museu, para quem sabe assim, 0os cacos
nao virem restos, registro ou arquivos e que as imagens do museu em chamas
ndo deixem de arder. Propomos manter o Outrora sempre pulsando a luz do
Agora.

PALAVRAS-CHAVE:
Museu Nacional. Rastros. Imagens. Walter Benjamin.

IMAGENS:
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Denilson Baniwa: Améaka 2020
Residuos de incéndio e vidro
Foto: Isabella Matheus
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Crénio de Luzia, 2019
Réplica realizada com impressora 3D.
Fonte: Instituto Nacional de Tecnologia (INT)

Museu Nacional em chamas
Foto: Fernando Souza/Adufrj
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Fonte: Revista Piaui
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NUNO RAMOS: LUTO E RENASCIMENTO EM TEMPOS SOMBRIOS
DANIELA DOS PASSOS MIRANDA NAME (DANIELA NAME)

Doutora pela ECO-UFRJ, mestre pela EBA-UFRJ, curadora Revista Caju /
daniname@gmail.com

RESUMO EXPANDIDO

Esta comunicacdo e seu artigo derivado buscam analisar como a obra do
artista Nuno Ramos (Sao Paulo, 1960) estabelece uma relagdo com um ciclo
de vida e morte e percorre estados simbdlicos ligados as nogdes de luto e
melancolia, esperanca e renascimento. O ponto de partida é a série “A extingao
€ para sempre” (2021), que reune sete trabalhos distintos e vem sendo
apresentada a partir do Sesc Avenida Paulista, em Sao Paulo. Ao longo de um
ano, os trabalhos serdo paulatinamente irradiados para o Brasil e o mundo
através da internet, que funciona como suporte e como campo de participacao
e co-autoria por parte do publico.

“A extincdo é para sempre” € atravessada pela pandemia de Covid-19 e outras
crises do Brasil recente, pressupondo que o atual estado de desamparo que
abate o pais — tanto em seu cotidiano quanto no imaginario — tem raizes muito
profundas. “Chama”, um dos trabalhos da série, € um memorial para nossos
mortos, um veldrio; mas dialeticamente € ainda uma afirmagdo da chama da
vida. Um isqueiro instalado no prédio do Sesc estara acesso e irradiado pela
internet durante as 24 horas de 365 dias. Com o passar dos meses, artistas e
pessoas de profissdes distintas de todo o planeta serdao convidados a colaborar
com o trabalho, enviando imagens de suas chamas ao vivo. A multiplicagao de
chamas evidencia a alimentagdo de um fogo eterno, de sobrevida as perdas.
“Chama” mostra como os trabalhos de “A extingao é para sempre” apontam
para os ciclos de aparicao e dissolugcdo da obra de arte no espaco material ou
simbdlico, uma das caracteristicas marcantes da obra de Ramos desde o inicio
de seu percurso, nos anos 1980.

Em “Através dos desejos (Fragmentos sobre o que nos subleva)’, ensaio
incluido em “Levantes” (Edigbes Sesc, 2018), Didi-Huberman chama atengao
para Pierre Fetida e a percepcdo de que nossas perdas nao sao
necessariamente paralisantes, e “o luto coloca o0 mundo em movimento” (1978).
Este estado de melancolia ativa e inconformada parece ser um fio em comum
nao apenas nos trabalhos multilinguagem de “A extingdo é para sempre”, mas
em obras que marcaram a trajetéria de Nuno Ramos. Este ensaio se dispde a
esta investigacdo, cotejando a proposta mais recente do artista com as duas
versdes de “111” (1992/2012), “Morte das casas” (2004), “Bandeira branca”
(2010) e outros trabalhos. Além da obra de Didi-Huberman, textos do proprio
artista e de Jeanne Marie Gagnebin apoiarao a analise.

222



PALAVRAS-CHAVE
Nuno Ramos. Arte contemporanea. Melancolia. Luto. Narrativa.

IMAGENS:

NUNO RAMOS: Chama, 2021.
Objeto e transmissao pela internet, dimensdes variaveis.
Sao Paulo, Sesc Avenida Paulista.
Fonte: https://m.sescsp.org.br/

NUNO RAMOS: Bandeira branca, 2010.
Instalagao, dimensbes variaveis.
Sao Paulo, Bienal de Sao Paulo.
Fonte: http://www.bienal.org.br/exposicoes/fotos/4063
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NUNO RAMOS: 111 — Uma vigilia, 2012.
Video a partir de transmisséo ao vivo pelo Facebook, dimensdes variaveis.
Sao Paulo.
Fonte:
https://m.folha.uol.com.br/ilustrada/2016/11/1828467-ze-celso-e-ferrez-abrem-vigilia-de-nuno-ra
mos-por-vitimas-do-carandiru.shtmi
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PATRIA, NOSTALGIA E AS ANTI-BANDEIRAS DE
ANTONIO DIAS E RAUL MOURAO

PATRICIA CORREA

Universidade Federal do Rio de Janeiro / patricia.la.correa@gmail.com

RESUMO EXPANDIDO

Desde o final de 2018 vejo de minhas janelas varios daqueles retangulos de
tecido em que predominam o verde, amarelo e azul, com um losango e um
circulo concéntricos, com estrelinhas e palavras que, a certa distancia, nao
posso ler, mas sei bem quais sdo. Presas a grades e parapeitos, tornaram-se
guase inescapaveis ao olhar e, na verdade, bastante torturantes. A invasao de
bandeiras brasileiras se acirrou na tltima elei¢éo presidencial, mas desde o inicio
do segundo mandato de Dilma Rousseff, em 2015, ja se anunciava em
manifestagbes de rua e foi se intensificando desde entdo. Mesmo para quem
nunca ligou para simbolos patrios e seu sentimentalismo, essa invasédo impde
alguma reflexdo que nos ajude a concatenar o Brasil de hoje. Urge sair dessa
terrivel avalanche nostalgica que elegeu a bandeira para embrulhar a fantasia
de um retorno a unidade patriética, a um passado incorrupto, & ordem e ao
progresso que, bem sabemos, nunca existiram.

A partir da constatacdo desse mecanismo nostéalgico de um Brasil assombrado
por seu autoritarismo insepulto, fui buscar nas anti-bandeiras de dois artistas
meios de driblar um sentido imobilizante da experiéncia nostélgica: O pais
inventado (1976), de Antonio Dias, e New Brazilian Flag (2019), de Raul Mouré&o.
N&o é gratuito o fato de que uma foi criada na ditadura militar e a outra no meio
dos atuais riscos a democracia. Como Maria Angélica Melendi tem indicado, ha
correspondéncias entre “os espacos do nao dito no passado e os lugares sem
lei do presente”, especificamente entre os espectros da censura, do exilio e da
morte que conectam os dois periodos, para os quais, acrescento, a bandeira
nacional serviria de liame. Outra autora, Svetlana Boym, permite a exploracéo
de um sentido divergente de nostalgia — que, ao invés de mirar a reconstrugao
do lar ideal, essa patria amada que alimenta sectarismos e fascismos, mira
criativamente, e como estratégia de sobrevivéncia, a impossibilidade de um
retorno ao lar, unidade tdo reconfortante quanto falsa. Boym diferencia uma
nostalgia restauradora, aquela que “protege a verdade absoluta”, de uma
nostalgia reflexiva que “a coloca em duvida”. Se a primeira se apega a casa
(nostos), a segunda cultiva o proprio anseio do retorno (algia), postergando-o
indefinidamente, “melancolicamente, ironicamente, desesperadamente”,
guerendo imaginar muitos lugares porgue sabe que nenhum é o seu. Talvez por
isso faltem pedacos as bandeiras de Dias e de Mourao.

PALAVRAS-CHAVE:
Nostalgia. Bandeira. Antonio Dias. Raul Mourao.
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IMAGENS:

ANTONIO DIAS: O pais inventado (Dias-de-Deus-Dara), 1976.
Seda e bambu laqueado, 500 cm altura.
Fonte: https://www.moma.org/collection/works/153952

RAUL MOURAO: New Brazilian Flag, 2019.
Tecido, 128 x 190 cm.
Fonte: http://www.artnet.com/
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LEVANTES EM TEMPOS SOMBRIOS
RENATA CRISTINA DE OLIVEIRA MAIA ZAGO?

1 Universidade Federal de Juiz de Fora /renatamaiazago@gmail.com

RESUMO EXPANDIDO

No momento em que Georges Didi-Huberman escrevera o texto para o catalogo
da exposicao Levantes, em marco de 2016, cerca de 13 mil pessoas estavam
paralisadas, segregadas em Idomeni, no norte da Grécia, visto que a Macedonia
fechara suas fronteiras. O local que antes era de transito, parada tipica para os
refugiados de paises em crise que tentavam chegar a Austria ou a Alemanha,
tornou-se, com o acirramento do controle migratério na Europa, um
acampamento agigantado, um gargalo repleto de pessoas em condi¢cdes
limitrofes: ndo havia abrigo, estavam expostos a chuva, ao frio, a miséria.
Levantes confronta o publico com essa situacdo e com contradi¢cdes e conflitos
sobre a historia e 0 mundo contemporaneo por meio de imagens — pinturas,
gravuras, fotografias e filmes — que apresentam possibilidades, provocacoes e
contestacdes e evocam a percepcao de um mundo nao linear, perpassado por
revolucdes, revoltas e gestos que, geralmente, padecem de esquecimentos e
apatias coletivas.

E nessa perspectiva que o fil6sofo e historiador da arte propde materializar suas
pesquisas a respeito do tema, que realiza ha alguns anos — particularmente por
meio de uma série de publicacdes intitulada O olho da Histéria, bem como da
curadoria da mostra Atlas: ¢Como llevar el mundo a cuestas? (Museo Reina
Sofia, 2010-2011) que se desdobra em Levantes — em formato de exposi¢ao.
N&o se trata de erigir uma narrativa da historia dos levantes, mas constituir um
atlas iconografico de gestos, agbes, palavras e ideias que desafiam qualquer
sujeicéo a um poder absoluto. E evidente, em seu empreendimento, a referéncia
tanto ao pensamento quanto ao Bilderatlas de Aby Warburg.

Trata-se de trazer a tona o grito, o brado, o movimento de subelevacao, e ainda,
o siléncio, a dor e o choro, imagens tdo pertinentes ao contexto social atual. Didi-
Huberman concebeu a mostra para o Jeu de Paume, em Paris, em 2016, ja
prevista sua itinerancia para Barcelona, Buenos Aires, Cidade do Meéxico,
Montreal e S&o Paulo, em 2018.

O objetivo desse artigo, portanto, € analisar a exposicdo Levantes, realizada no
SESC-SP em 2018, como um importante evento no ambito das artes visuais que
pode ser utilizado para pensar uma outra via para a escrita da histéria da arte,
principalmente, como um modo de movimentar uma histéria problematica da arte
em tempos sombrios.

PALAVRAS-CHAVE:
Levantes. Georges Didi-Huberman. Exposicdes. Aby Warburg. Curadoria.
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AQUELES QUE SE FORAM: O LUTO E A REPRODUTIBILIDADE TECNICA
EM DOIS MOMENTOS

VANESSA FREITAS MENDES CALLADO

' mestranda do PPGHA-UERJ /nessa.callado@gmail.com

RESUMO EXPANDIDO

Quando alguém morre, ficam as fotos, e a imagem e a voz gravadas, desde a
era da reprodutibilidade técnica é possivel perpetuar assim um morto. Barthes
escreveu A camara clara em busca de uma fotografia da mae que tivesse o exato
olhar que ele lembrava como sendo o dela. Essa fotografia ele encontra em uma
imagem da mé&e aos 5 anos de idade. Foto que ele nunca nos mostra. Aquele
punctum dizia respeito sé a ele, ninguém mais veria o que ele viu ali. Porém se
ninguém poderia compreender aquela foto da menina que seria sua mae,
guantas imagens cada um tem que s&o invisiveis aos outros? Barthes diz que a
fotografia atesta que o que vejo existiu e Susan Sontag, que a fotografia é tanto
uma psedopresenga quanto uma prova de auséncia. Nada mais verdadeiro
quando essa fotografia trata dos mortos. A fotografia analégica, que era a
tecnologia corrente quando os dois livros foram escritos na década de 1970, tem
em si o atrativo de ser o indice de uma luz que atingiu um objeto e se grava no
grao que compde o filme, portanto tem uma muito poderosa materialidade,
apesar de suas posteriores copias serem reproduziveis e manipulaveis, ainda se
da como era descrita a era da reprodutibilidade técnica por Benjamin. As fotos
em redes sociais e os audios em programas de mensagem sao, hoje, objetos
banais da vida cotidiana. Nao passam de dados desmaterializados em nuvens
de armazenamento. Facilmente compartilhaveis e manipulaveis, como objeto
reprodutivel, o digital esta em um nivel sem precedentes. Mas quando se trata
da imagem de alguém que faleceu, a psedopresencga ndao € a mesma? Quando
se vé a foto alguém morto em uma rede social ou se ouve a voz no audio do
programa de mensagens, o que se sente ndo é o mesmo punctum que Barthes
sentiu com sua mae? O fato dessas imagens serem mais abundantes e facies
de alcangar ou apagar, muda algo? Se a tecnologia mudou radicalmente, os
efeitos psicoldgicos e sociais da reprodutibilidade mudaram de qué maneira?
Uma imagem fotografica ndo permanece sendo uma imagem fotografica apesar
de qual seja seu suporte? Como se da o processo de luto a partir dessas imagens
que ficam? E se os mortos nos sdo particularmente indiziveis como os
desaparecidos das ditaduras? Ou os mortos nos sao os mesmos desde o tempo
de Nadar? Os escritos de Sontag e Barthes continuam pertinentes ou nao?

PALAVRAS-CHAVE:
Luto. Fotografia. Reprodutibilidade técnica. Imagem digital.
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IMAGENS:

SILVIO ZUCCHERI:

Marcha de la Resistencia, Buenos Aires, 1983.

Fotografia PB.

Fonte: Levantes, Didi-Huberman, catalogo da exposigéo, Edigdes Sesc.
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FELIX NADAR:

Victor Hugo em seu leito de morte, 1885.
Carte de Visite, 18,7 x 24,4 cm.

Fonte: getty.edu
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SUSPENSOES E OUTRAS ALTERAGOES DA PERCEPGAO
DO TEMPO EM HELIO FERVENZA

EDUARDO FERRERA VERAS?

1 PPGAV/UFRGS / eduardo.veras@hotmail.com

RESUMO EXPANDIDO

Na exposicao que apresentou em 2018, na Galeria Mamute, em Porto Alegre, o
artista visual Hélio Fervenza (Santana do Livramento, 1963) propunha, desde o
titulo, diferentes possibilidades de percepc¢éo sobre o tempo: o tempo historico,
o tempo cronoldgico, 0os tempos internos de cada um, os tempos que se
suspendem, sem relogio e sem calendario. Tempos reversos aludia, no nome,
as pesquisas académicas — proprias da Fisica, da Matemética, da Biomedicina
e das Engenharias — que preveem a possibilidade de se recriar, em laboratorio,
as condicdes de engendramento de determinados fendmenos. Em tese, isso
permitiria a recriacdo do instante anterior aos processos de deterioracdo. Seria
uma espécie de contrafluxo da chamada obsolescéncia programada: a sorte de
reconfigurar as continuidades que nos seriam desejaveis.

Em trés séries distintas de trabalhos, Fervenza sugeria alteracdes perceptivas
do presente, nos projetando de volta, ao menos hipoteticamente, ao segundo
antes da queda. O procedimento, por 6bvio, ndo era literal, mas metaforico.

Na série que abria a exposicdo, extensas réguas de acrilico, fixadas nas
paredes, pareciam medir e abracar distancias. No formato de colchetes, os
objetos traziam diferentes combina¢des numéricas, que, logo se compreendia,
assinalavam pontuacdes temporais: datas significativas para a configuragéo do
Brasil — de, 1500, ano do Achamento, ao golpe de Estado de 2016.

Em outra série, de carater mais instalativo e performatico, quatro paus-de-chuva
em acrilico produziam, aos serem manipulados, uma trilha sonora de harmonia
intuitiva, remetendo ao esforgo caracteristico das ampulhetas. A agéo articulava-
se ao video em que dois pares de méaos derramavam areia de um para outro,
também como uma ampulheta, alterando o correr (sempre arido) das horas.

Na terceira e ultima série, o0 artista — presente nas Bienais de Veneza (2013),
Séo Paulo (2012) e Mercosul (1999) — trabalhava com carimbos sobre papel. As
composi¢cdes evocavam tanto sua intensa experiéncia com xilogravura quanto
seu gosto pela incorporacdo de sinais da escrita: além das chaves, parénteses
e colchetes, presentes nas duas outras séries de trabalhos, agora havia também
virgulas, letras, palavras. A linguagem, porém, truncava-se, com espelhamentos,
falhas e deformagBes em vocabulos como lei ou democracia.

Esta comunicacdo busca discutir como, nas partes e no todo, a exposicao
evocava, as vezes sutiimente, as vezes de forma direta, as imposi¢des do poder.
O conjunto de trabalhos de Fervenza — concebido em tempos sombrios — parece
atravessa-los, absorvé-los e, de alguma forma, enfrenta-los.
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PALAVRAS-CHAVE:
Hélio Fervenza. Arte contemporanea. Exposicdo. Tempos reversos. Parénteses.

IMAGENS:

HELIO FERVENZA: Reldgios: dias de areia, segundos de chuva (detalhe), 2015.
Instalacdo (video, quatro paus-de-chuva em acrilico e adesivagens sobre parede),
dimensdes variaveis. Fotografia da montagem na Galeria Mamute, em Porto Alegre:
Niura Burges. Colecao do artista.
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HELIO FERVENZA: Relégios: dias de areia, segundos de chuva (detalhes), 2015.
Instalagédo (video, quatro paus-de-chuva em acrilico e adesivagens sobre parede),
dimens®es variaveis. Fotografias da montagem na Galeria Mamute, em Porto Alegre:
Niura Burges. Colecao do artista.
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HELIO FERVENZA: Série Inversdes, 2018.
Tinta de impressao carimbada sobre papel de arroz, 40 x 60 cm.
Colecéo do artista.
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Hanna Levy Deinhard sobre Honoré Daumier e a resisténcia
das multiddes
DANIELA PINHEIRO MACHADO KERN?

1 PPGAV/UFRGS /daniela.kern@ufrgs.br

RESUMO EXPANDIDO

Para alguns historiadores da arte da geracdo de Hanna Levy Deinhard (1912-
1984), como Ernst Kris (1900-1957) e E.H. Gombrich (1909-2001), o artista
francés Honoré Daumier (1808-1879) tornou-se simbolo maior da luta
antifascista, sobretudo na Europa. E assim que Ernst Kris organiza, entre
novembro e dezembro de 1936, uma grande exposi¢cao de obras de Daumier no
Albertina, em Viena. O proprio Kris teria de buscar refagio inicialmente na
Inglaterra, assim como Gombrich, em funcdo da Segunda Guerra Mundial.
Interessa atraveés da presente comunicacdo analisar de que maneira Hanna Levy
Deinhard, também ela exilada e critica do fascismo, apropriou-se, mesmo que
indiretamente, da discusséo sobre a arte politica de Daumier que ja havia sido
colocada por Kris e Gombrich no projeto que mantiveram em conjunto, dedicado
a historia da caricatura. No final de sua carreira, Hanna Levy Deinhard discorreu
sobre o0 modo como Daumier representava multiddes em suas obras na
comunicacado intitulada Daumier et sa représentation de la foule moderne,
apresentada no coléquio Daumier et les debuts du dessin de presse, que ocorreu
em 1979, em paralelo a exposicdo Honoré Daumier: Parcours, realizada na
Maison de la Culture de Grenoble. Pretende-se empreender neste trabalho um
levantamento dos topicos analiticos propostos na comunicacdo de Hanna Levy
Deinhard, tais como a ideia de elaboracdo de uma “iconologia da multidéo”, a da
modernidade intrinseca a representacdo pictorica e grafica do fendbmeno das
multiddes, a da especificidade da representacdo da multiddo em Daumier, ao
mesmo tempo individualizante e tipologica, e a das diferencas entre essa forma
de representacdo, com importantes conotacdes politicas, e a de artistas de
geracOes posteriores, como Dix e Grosz, até chegar ao tema do lento
desaparecimento da representacdo de multidées como motivo para a obra de
arte. Ainda ndo suficientemente conhecida no Brasil como critica de arte
moderna, almeja-se, com esta comunicacéo, lancar luz sobre um dos mais
significativos textos de Hanna Levy Deinhard a abordar esse periodo em
especifico.

PALAVRAS-CHAVE:
Antifascismo. Histéria da Caricatura. Multiddes na arte.
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MEDUSA: DE IMAGEM ARCAICA A ICONE CONTEMPORANEO DE
RESISTENCIA

ICLEIA MARIA BORSA CATTANI?

1 Universidade Federal do Rio Grande do Sul / icleiacattani@gmail.com

RESUMO EXPANDIDO

Medusa surge, no periodo grego arcaico, unicamente como imagem, de fungéo
controversa: mascara ritual ou figura protetora. Somente a partir de Homero, ela
comeca a ter uma narrativa propria, mas essa soO foi desenvolvida nas
Metamorfoses, de Ovidio. Sua versdo serd predominante na arte, do
Renascimento ao século XXI, com contemporaneos como Vic Muniz, Joana
Vasconcelos, Damien Hirst e Eliane Chiron, cujos trabalhos serdo aqui
analisados. A imagem—fonte mais citada hoje é a de Caravaggio, que se baseou
nas Metamorfoses. O pintor empregou o formato de tondo, simulando o escudo
de Perseu. Brilhante como um espelho, ele refletia a imagem do monstro,
permitindo ao herdi vé-lo pelo reflexo pois, se a olhasse diretamente, seria
transformado em pedra. Caravaggio pintou o mito no momento mesmo da sua
decapitacdo, criando uma figura de horror mas que fascina. Pintando um
autorretrato como Medusa decapitada, deixa os espectadores ainda mais
atonitos frente a pintura — paralisados, transformados em pedra, como na
narrativa. Chiron recupera a poténcia desta figura, como nas imagens arcaicas.
Suas “pinturas digitais” mostram o puro horror das guerras e atentados atuais,
além das violéncias de género. Medusa, punida por Atena por ter sido violentada
no seu templo, é a vitima transformada em culpada. Julia Kristeva e Hélene
Cixous e, mais recentemente, o movimento Me too, apropriaram-se deste mito,
que passou a icone da resisténcia das mulheres. Na narrativa grega, Medusa
possuia os dois aspectos opostos, de protetora e de destruidora.

Nos trabalhos de Chiron, como nos tempos arcaicos, Medusa se torna pura
poténcia imagética; misturada a outras imagens da violéncia e do horror, cabe
aos espectadores identifica-la. As fotografias realizadas, muitas vezes, no
amago dos conflitos, sao as fontes a partir das quais a artista trabalha no suporte
digital, intensificando o pathos original; 0 mesmo modo, manipula as formas,
fundindo-as em parte e mesticando-as, para que resultem em obras violentas,
fortes, médusantes, obras de resisténcia.

PALAVRAS-CHAVE!
Eliane Chiron. Medusa. Mitologia e Arte Contemporanea. Violéncia Politica e
Social. Arte como Resisténcia.

IMAGENS:
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ELIANE CHIRON: Petite tunisienne, 2012.
Imagem manipulada digitalmente, medidas variaveis.
Paris, colecdo da artista

ELIANE CHIRON: Sem titulo, 2021.
Imagem manipulada digitalmente, medidas variaveis.
Paris, cole¢éo da artista.
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TITULO DA COMUNICACAO
A ARTE MILITANTE DE PEDRO ESCOSTEGUY E RUBENS GERCHMAN
(1966-1968).

RESUMO EXPANDIDO
Embora o Brasil seja um Estado Democratico de Direito, contraditoriamente,

vive tempos nebulosos, que geram incerteza, angustia e desilusdo, o que, em
muitos aspectos, remete ao periodo ditatorial (1964- 1985). Por essa razdo, em
oposi¢cdo a negacdo e as tentativas de apagamento, é preciso refletir e avivar a
memdria recente, para que 0 autoritarismo e a repressao nao caiam ho
esquecimento e voltem a se repetir no nosso Pais. Se, como bem observou
Schwarz (1978), no inicio da ditadura militar a esquerda ndo revelou grande
capacidade de articulacdo, coube a juventude e a nova geracao de artistas que
entdo emergia reagir com energia aquela abrupta interrupcdo do processo
democratico, que instituiu a repressao, a perseguicao, a tortura e a censura. Os
jovens estudantes mostrariam seu descontentamento em constantes
manifestacbes nas ruas e os artistas emergentes, reformularam corajosa e
ousadamente as linguagens expressivas, recorrendo a uma iconografia visual
de alto teor critico, para denunciar a realidade so6cio-politica, embora
conscientes da inefichcia da arte para modifica-la, pelo menos de imediato. O
objetivo desta proposta € refletir sobre algumas proposicdes criativas e
interativas, de autoria do poeta e artista Pedro Geraldo Escosteguy (1916-
1989) e do carioca Rubens Gerchman (1942-2008), que na década de 1960
fizeram parte da linha de frente da vanguarda, recorrendo a novos suportes,
materiais e a uma linguagem diversificada, que misturava elementos visuais e
semanticos e se contrapunha a tradicional pintura de cavalete. Substituiram,
assim, a arte contemplativa e sacralizada por objetos inusitados ou insdlitos,
interativos e repletos de ironia, construidos com dejetos industriais, para serem
tocados, modificados, vivenciados e até destruidos pelo publico. O objetivo era
demover o espectador de uma atitude passiva, para leva-lo a participar e a agir
criativamente. O ineditismo e o significado das propostas, desses e de outros

artistas, se amplificavam na liberdade concedida ao publico para interagir e
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transformar a obra, numa época de forte repressédo e em que o direito de se
comunicar, se expressar e se manifestar foi proibido ou cerceado. O curto
espaco de tempo que se estende do golpe militar a recrudescéncia do regime
com a promulgacdo do AI5 foi, talvez, o mais produtivo, transformador,
desafiador e efervescente da histéria da arte no Pais, o que contribuiu para a
criacdo de uma identidade artistica brasileira, expressa pela Tropicélia e pela
renovacdo do circuito cultural, com a realizacdo de eventos memoraveis, em
especial no Museu de Arte Moderna do Rio de Janeiro, e 0 surgimento de
ousados empreendimentos comerciais, alguns de duracdo efémera, como foi o
caso da Galeria G-4, de Sérgio Bernardes, cuja programacao privilegiou as
experiéncias artisticas inovadoras. A reflexdo serd respaldada em tedricos

como Oiticica, Gucht, Ranciéere e Grenier.

PALAVRAS-CHAVE:

Arte e Politica. Arte Participativa. Anos 60. Pedro Escosteguy. Rubens
Gerchman.

IMAGENS:
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Fig.1. Pedro Escosteguy, Objeto Popular (Vote), 1966.
Madeira e tinta acrilica - 130,6x96,5cm

Disponivel em:galeriasuperficie.com.br/artista/pedro-escosteguy/
Acessoem 07.06.2021.

Fig.2. Rubens Gerchman, Onibus 57914, 1966.

Madeira e isopor — dimensdes variadas.

Artistas participantes da exposi¢cdo Pare, na Galeria G-4, interagindo com o objeto.

(Da esquerda p/a direita: GerchmanRoberto Magalhdes, Carlos Vergara, Anténio Dias e
Pedro Escosteguy). Fotografia aceno Instituto Rubens Gerchman.

Disponivel em: http://www.institutorubensgerchman.org.br.
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EM FAVOR/CONTRA OS MONUMENTOS: RENEGOCIANDO A ARTE NO
ESPACO PUBLICO
INES LINKE'

" Universidade Federal da Bahia / ineslinke@yahoo.com

RESUMO EXPANDIDO

Neste trabalho prop6em-se investigar abordagens e estratégias recentes,
relacionadas as praticas artisticas/curatoriais no espaco publico. Para tanto,
recorremos as teorias da arte publica e filosofia politica no intuito melhor refletir
sobre a (im)pertinéncia e/ou (in)adequacao de esculturas e monumentos, iSso a
partir do exame de contestacdes e reivindicagdes que possibilitem revisitar um
antigo debate que se estabeleceu em torno da memdria e processos de
construcgdo histérica, da (des) institucionalizacdo da esfera publica e do espaco
urbano. Buscamos, portanto, retomar a argumentacdo dialética de Henri
Lefebvre, quer seja contra e/ou a favor dos monumentos, para entdo observar
e analisar a crescente problematizacdo de valores politicos, estéticos e éticos
de monumentos publicos. A arte publica, no caso brasileira, teve um papel
central nas homenagens e comemoragdes vinculadas a agendas coloniais e
um passado imperial, assim como a valores modernos e ideoldgicos do Estado.
Como simbolo de uma histéria oficial € celebrado um passado grandioso e
vitorioso, marcado por ideias de desenvolvimento e progresso. Embora distante
do publico e, na maioria dos casos, relegado ao esquecimento, percebe-se que
nos ultimos anos, 0s monumentos se tornaram alvo de discussdes acaloradas.
Neste ambiente, distintos gestos e estratégias transferem uma nova visibilidade
aos monumentos, por vezes transformando-os em sitios de manifestagédo
politica e contestacdo. Consequentemente, diante desta possibilidade,
tentamos a partir de estudos de casos, analisar as estratégias de
posicionamento diante dos conflitos atuais caracterizados por “formas de
adicdo e subtracdo”, criando deste modo a investigagdo de gestos artisticos
gue se pdem a favor e contra 0 monumento, no intuito de reformular o sentido
ou extinguir a arte publica. Assim, neste trabalho propdem-se estabelecer um
didlogo com o pensamento de Jacques Ranciere no intuito de refletir sobre a
funcdo da politica da arte em tempos/momentos onde enfrentamos diversas
crises (saude, politicas, sociais, culturais, educacionais, econdmicas, etc.), a
simplificagé@o dos discursos e a baixa tolerancia as diferengas, ambivaléncias e
contradicoes.

PALAVRAS-CHAVE:
Arte publica. Monumento, Experiéncia. Politica. Dissensus.
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O GRUPPO DEGLI OTTO E A MEMORIA DA RESISTENCIA ITALIANA EM
UM ACERVO NO BRASIL

MARINA BARZON SILVA!

1 Escola de Comunicacao e Artes da Universidade de Sao Paulo/
marina.barzon.silva@usp.br

RESUMO EXPANDIDO

Em 1957, quando Giorgio Morandi ganha o Grande Prémio de Pintura da IV
Bienal de Sao Paulo, Mério Pedrosa afirma em sua coluna do Jornal do Brasil
gue em “sua maneira humilde, silenciosa, foi ele o maior resistente ao fascismo,
as poténcias violentas da época’. E uma afirmagado que de forma aparentemente
impensada desqualifica a participacdo de diversos artistas em um movimento
ativamente resistente que a Italia assistiu, e atribui a um pintor que passou estes
anos isolado e em siléncio, a resisténcia.

E interessante contrastar essa afirmacdo de Pedrosa com um artigo de outro
critico brasileiro, Méario Barata, que em 1954, na ocasido de uma exposicao de
artistas italianos no MAM do Rio de Janeiro, lembra em especial do grupo
Corrente, formado por artistas e criticos que durante o acirramento do
totalitarismo do regime sofreu repressdo gradual, que culminou na ordem de
proibicdo da publicacdo em torno da qual se organizavam, pelo préprio Mussolini
em 1938. Barata lembra que esses artistas eram “obrigados a ver ocultamente
reproducdes de Picasso” e que se uniram contra a producao valorizada pelo
regime em defesa da liberdade poética.

A narrativa de Barata, diferente da de Pedrosa, reproduz aquela defendida pelos
artistas expostos na ocasido em que escreve, e reiterada pela Bienal de
Veneza e pela representacao italiana por ela organizada para a Bienal de S&o
Paulo. Esses artistas expostos eram entédo parte do Gruppo degli Otto, preterido
herdeiro do Corrente e formado por artistas que em sua maioria pegaram em
armas pela Liberacao.

Propde-se discutir os reflexos dessas narrativas da resisténcia, perpetuadas por
criticos brasileiros, e presentes através do acervo do antigo MAM de S&o Paulo.
Neste periodo o museu adquiriu de forma sistematica de obras do Gruppo, hoje
no MAC USP. Esses artistas entendiam sua producéo do periodo como uma
continuidade da resisténcia. Desejavam-se também como uma resposta
imediata ao debate que polarizava a critica e os artistas italianos naqueles anos,
propondo uma terceira via no mundo dual da Guerra Fria. A analise das obras
gue temos em um acervo brasileiro desses artistas ajuda a compreender as
consequéncias desse Regime na vida daqueles que apds vencerem o fascismo
e a guerra, sentiram em sua vida cotidiana, em suas decisdes poéticas, em suas
relacbes pessoais, a antinomia que permeou o periodo. Buscaram mais uma vez
resistir, em seus temas e na escolha pelo grupo, que carrega por Si um
significado pungente.

243



PALAVRAS-CHAVE:
Gruppo degli Otto. Bienal de Veneza. Bienal de S&o Paulo. Acervo MAC USP.

IMAGENS:

EMILIO VEDOVA: Protesto pelos Condenados de Sevilha, 1952.
Témpera sobre tela, 130,6 x 60,1 cm
S&o Paulo, Museu de Arte Contemporanea da Universidade de Sao Paulo.
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RENATO BIROI'_LI: Foice, Cadeira e Cesto sobre Eira, 1952
Oleo sobre tela, 54 cm x 110 cm
S&o Paulo, Museu de Arte Contemporénea da Universidade de Sao Paulo.
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Corpo politico e mulheres artistas: Brasil e Portugal (Anos 1960 e 1970).
Vera Rozane Araujo Aguiar Filha'

' Universidade de Coimbra / verinha.araujo25@gmail.com

RESUMO EXPANDIDO

O corpo feminino esteve presente em toda a histéria da arte, entretanto, nas
décadas de 1960 e 1970 é que ganham um espago nunca antes visto: o da
livre criacdo e autoria. Essa virada na perspectiva acerca da participagao da
mulher no campo artistico esteve intimamente ligada a chamada Segunda
Onda do Movimento Feminista, que eclodiu nos Estados Unidos e reverberou
em diversos paises do mundo Ocidental. Em minha pesquisa de Doutorado em
Arte Contemporéanea, pelo Colégio das Artes da Universidade de Coimbra,
investigo como mulheres artistas no Brasil e em Portugal, durante as décadas
de 1960 e 1970 usaram de seus proprios corpos para fazer arte, mas, nao
qualquer arte. Suas praticas eram, sobretudo, politicas. Nao se pode esquecer
que durante a segunda metade do século XX, ambos os paises passaram por
experiéncias politicas autoritarias, fator preponderante para entender a pratica
artistica dessas mulheres e os contextos sociais e culturais que viviam. Tratarei
este e outros temas transversais de cunho mais teérico, aliada a ampla teoria
feminista para pensar na experiéncia das mulheres ao usar de seus
corpos/artes como resisténcia as ditaduras impostas e como conformam
lugares de atuacdo fundamentais para a geragcdo de mulheres artistas
contemporaneas. Assim, trago a reflexdo de Linda Nochlin, no texto Como o
feminismo nas artes pode implementar a mudancga cultural, publicado em 1974,
que pergunta como o feminismo influiu, de fato, em sua abordagem pessoal da
historia da arte. Em sintese, me aproprio da fala de Nochlin quando diz que
como individuos e membros de grupos sociais, podemos realizar mudangas
através de escritos, publicagdes, divulgagao, ou mesmo pensando as questdes
€em nossos proprios campos. Pensamento € agao, conforme elucida Nochlin e é
sobre isso que vou discutir ao problematizar a necessidade de descolonizar o
conceito de arte eurocéntrico, que fomenta uma historia da arte machista e
misdgina. Destaco que ainda hoje ha certa dominagao do territério da dita arte
feminista como “excentricidade”, “exoética” ou como demasiada “politica”, o que,
para os que entendem arte a partir de uma visao idealista/formalista, a pratica
artistica das mulheres deixa a desejar pois ndo tem “forma”, “conteudo”
nomeadamente estético. Essas naturalizagdes acontecem justamente pela falta
de analise critica do conceito de arte e consequentemente, de arte feminista e
€ também sobre isso que minha tese trata.

PALAVRAS-CHAVE:
Feminismos. Corpo Polit