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Beatriz Milhazes, Wild potato.

AGEnda.

Para a mostra, em dose dupla, Beatriz
Milhazes: Avenida Paulista, o publico

poderd conhecer e percorrer a
trajetdria profissional da artista plastica
carioca em um arco temporal de
producao que segue de 1990 a 2020.
Realizada em parceria com o Itdu
Cultural e Masp, a exposicao apresenta
ampla selecdo de pinturas,
gravuras, colagens e
tridimensionais, além de trabalhos
inéditos realizados em parceria com a
coredgrafa Marcia Milhazes, irma da
artista.

No Itad Cultural (IC),
assinada por Ivo Mesquita, a mostra
ocupara trés andares da sede, com a
exibi¢do de 80 obras, entre colagens e

uma
obras

com curadoria
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gravuras, e a apresentacdo de um
minidocumentério.

Ja no Masp, sob curadoria de Adriano
Pedrosa e assisténcia de Amanda
Carneiro, hd um panorama das pinturas
e obras tridimensionais da artista.

Para conferir Beatriz Milhazes: Avenida
Paulistano Itau Cultural e Masp, agende
sua visita em itaucultural.org.br e

masp.org.br

BEATRIZ MILHAZES: AVENIDA
PAULISTA ¢ ITAU CULTURAL ¢ SAO
PAULO * 12/12/2020 A 30/5/2021



GALERIA CAFE SAO PAULO apresenta

LIVRE Em todos os momentos da histéria, a cultura da
) sociedade cria expectativas para cada individuo.
E, em todos os momentos, sdo individuos que falham

EU em cumprir as expectativas - que as ultrapassam ou
se afastam delas - que acabam marcando a histéria.
Nesta época peculiar, em que a vida nunca nos
pareceu tdo preciosa, a exposi¢dio , celebra a

RAMON VIETEZ individualidade, o espage que criamos na sociedade
BEATRIZ MENEZES para sermos nds mesmos, um espago onde podemos

RODRIGO MARTINS nos despir das expectativas e ser respeitados em
MICHELLE MARTINES nossa alegrig, desejo, amor, tristeza, soliddo.

Para saber o valor,
das obras e como
neoiizngﬁo @ GALERIA adquirir, aponte
CAFE a cimera do seu

celular para o

QR Code ao lado

Praca Benedito Calixto, 103 - Pinheiros - Sdo Paulo Funcionamento: de segunda a sexta, das 11 &s 20h



de arte

PELO MUNDO e Arquedlogos acreditam
ter descoberto a mais antiga obra de arte

conhecida no mundo: trés porcos
selvagens pintados nas profundezas de
uma caverna de calcario na ilha indonésia
de Sulawesi ha pelo menos 45.500 anos.
As antigas imagens, reveladas esta
semana na revista Science Advances,
foram encontradas na caverna Leang
Tedongnge. Feita com pigmento ocre
vermelho, a pintura parece retratar um
grupo de porcos verrugosos Sulawesi,
dois dos quais parecem estar lutando.

CURIOSIDADES ® O Museu Oscar
Niemeyer (MON) entrou na lista dos
museus brasileiros mais famosos na rede
social Instagram, segundo a Musement,
plataforma digital de descobertas de
experiéncias pelo mundo. Classificado em
quarto lugar, o MON alcangou mais de 47
mil publicacées. Entre os dez primeiros no
ranking, é o Unico fora do eixo Rio-Sao
Paulo.

GIRO NA CENA ¢ Um museu de cera
pouco conhecido em Rolandia-PR, tornou-
se objeto de ridicularizardo nas redes
sociais pelo mundo, gragas a publicagdo
de um video antigo redescoberto. Entre
as figuras de cera, todas feitas pelo
escultor Arlindo Armacollo, estdo figuras
internacionalmente consagradas como
Madre Teresa, Princesa Diana e Albert
Einstein, além de personagens de ficcao,
como Shrek e Chaves.



POLEMICA e Claude Lévéque, um artista condecorado
que representou a Franga na Bienal de Veneza de
2009, suspendeu seu relacionamento com sua galeria
e viu seu trabalho ser permanentemente removido das
paredes de um museu em Genebra devido a uma
investigacao criminal em andamento por promotores
franceses.

O escritério do promotor publico de Bobigny
confirmou que a policia local langou uma investigacdo
preliminar por “atos de estupro e agressdo sexual
contra menores de 15 anos” em maio de 2019.

VISTO POR Al  ExFinito,
no Farol Santander S3o
Paulo, é a primeira
grande mostra individual
no Pais do artista chileno
Ivan Navarro.

Instalada no 22° andar, a
mostra exibe 14 obras
inéditas que  foram
produzidas localmente,
além da instalacao de arte
publica Escada (Caixa
dAgua) que ja foi
exposta em Nova York.

“Estou ansiosa para unir nossos « DISSE A CURADORA
obyjetivos comuns de expandir a Naomi Beckwith, veterana do
histona da arte e tambem trabaihar Museu Guggenheim Nova York, ao
para moldar uma nova reaiidade ser nomeada como a primeira
para as artes e a cuiturd curadora-chefe negra da Instituicdo.
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O MUSEU BUCERIUS KUNST FORUM ESTA
DEDICANDO UMA RETROSPECTIVA A GEORGES
BRAQUE, A PRIMEIRA PESQUISA ABRANGENTE DE
SUAS PINTURAS NA ALEMANHA EM MAIS DE 30
ANOS. BRAQUE E CONSIDERADO O INICIADOR DO
CUBISMO E UM DOS PRINCIPAIS ARTISTAS DO
SECULO 20. A EXPOSICAO CRONOLOGICAMENTE
ORGANIZADA TRACA A SURPREENDENTE
DIVERSIDADE CRIATIVA DELE: DESDE SEUS
PRIMEIROS TRABALHOS FAUVISTAS, PASSANDO
PELO DESENVOLVIMENTO DO CUBISMO, ATE SUA
ULTIMA SERIE QUASE ABSTRATA NO PERIODO DO
POS-GUERRA

POR KATHRIN BAUMSTARK

“Monsieur Braque é um homem muito jovem e
corajoso. [...] [Ele] reduz tudo - paisagens, figuras,
casas — a padrdes geométricos, a cubos”, comentou
o critico de arte Louis Vauxcelles ao ver a primeira
exposicao individual de Braque em 1908, considerada
a estreia publica do cubismo.

O trabalho de Georges Braque (1882-1963) foi
exposto extensivamente na Alemanha,
particularmente nos anos 1930 a 1960, com a dltima
grande exposi¢do ocorrendo em 1988. No entanto,
enquanto varios museus da Europa homenagearam o
artista com grandes mostras, pouco de seu trabalho
foi visto no circuito alemao desde o final dos anos
1980. Agora, apés um hiato de mais de 30 anos, uma
ampla selecdo de suas pinturas estara finalmente em
exibicdo na Alemanha, em uma exposi¢cdo com 80
obras importantes emprestadas, a maioria delas do
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© Foto: Centre Pompidou, MNAM-CCI / Georges Meguerditchian / Dist. RMN-GP

Le Guéridon rouge, 1939-1952, © VG Bild-Kunst, Bonn 2020







Le Viaduc de L'Estaque, 1908 e Les instruments de Musique, 1908. © VG Bild-Kunst, Bonn 2020.
© Foto: Centre Pompidou, MNAM-CCI / Georges Meguerditchian / Dist. RMN-GP

Centre Pompidou, em Paris. A exposicdo Dance of Shapes foi organizada
cronologicamente em sete capitulos e demonstra como Braque, com toda a sua
diversidade, e, apesar das mudancas estilisticas e formais, sempre se manteve fiel
a sua linha caracteristica — bem ao contrario de seu colega artista Pablo Picasso,
por exemplo.

O primeiro capitulo da exposicdo aborda os primeiros trabalhos do artista nos anos
1906-1907. As poucas pinturas conhecidas desse periodo atestam seu entusiasmo
pelo fauvismo e relagdes estreitas com seus protagonistas, principalmente Henri
Matisse, André Derain e Maurice de Vlaminck. Braque comentaria mais tarde que
era o aspecto fisico do fauvismo que mais o atraia na época. Tons claros, pinceladas
expressivas e formas criadas por cores puras dominam suas obras desses anos.
No segundo capitulo da mostra, traca-se o progresso do cubismo de 1908 a 1914.
“Trate a natureza por meio do cilindro, da esfera e do cone”, escreveu Paul Cézanne
ja em 1904. Nas paisagens, naturezas mortas e nus que Braque pintou a partir de
1908, ele adotou a abordagem geométrica de Cézanne para a forma, bem como
sua restricdo aos tons de ocre. Braque e Picasso comecaram entdo a colaborar
estreitamente em 1909, formando uma “equipe” cubista que duraria até o inicio
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Le Guéridon, 1911 e L'homme a la guitare, 1914. © VG Bild-Kunst, Bonn 2020
© Foto: Centre Pompidou, MNAM-CCI /

da guerra, em 1914. Nas obras que os dois produziram entre 1909 e 1912, eles
dividiram seus temas em formas esquematicas e, em seguida, colocaram vérias
vistas do objeto representado frontalmente, lado a lado. As caracteristicas desse
cubismo analitico sdo uma paleta cinza-marrom reduzida e a abertura de formas
fechadas. Esse primeiro modo cubista foi seguido pelo cubismo sintético de 1912
a 1914. Em contraste com a aparéncia quase abstrata das obras da fase anterior,
as formas nessas novas pinturas eram mais legiveis, as cores mais vibrantes e a
abordagem quase ludica, desafiando os preceitos da pintura tradicional.

A Primeira Guerra Mundial trouxe entdo uma ruptura abrupta no desenvolvimento
do cubismo. Muitos artistas modernos pareciam renunciar a abordagens de
vanguarda e, em vez disso, passaram a cultivar um estilo neoclassico. Braque teve
um papel fundamental nessa tendéncia, como pode ser visto no terceiro capitulo
da mostra. No Paris Salon d’Automne, em 1922, toda uma galeria de exposi¢ao foi
dedicada ao trabalho dele. Muitos criticos de arte presumiram, ao ver as pinturas
em exposicao, que refletiam o legado de Camille Corot e do escultor renascentista
Jean Goujon, que Braque havia dado as costas de uma vez por todas ao cubismo.
O historiador de arte alemao Carl Einstein foi um dos poucos que interpretou o
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pseudoclassicismo de Braque como uma continuacdo e um passo adiante em sua
trajetéria cubista. Em contraste com o cubismo de sua fase anterior, entretanto,
as naturezas-mortas de Braque do inicio dos anos 1920 parecem mais suaves e
organicas.

Outro capitulo da mostra oferece um vislumbre do figurino de Braque e dos designs
de palco de meados da década de 1920. Os principais exemplos sdo os trabalhos
dele para o Ballet Salade, de Léonide Massine e Darius Milhaud, que a companhia
Les Soirées de Paris apresentou em Paris, em 1924, em eventos de caridade que
ela organizou. Os cenérios e figurinos de Braque tém uma aparéncia simples e
discreta, exibindo os mesmos tons de cinza e marrom de muitas de suas pinturas.
Entre 1931 e 1942, Braque criou uma série de naturezas-mortas que remetem ao
legado do cubismo sintético. Esses sdo o foco do quinto capitulo da exposicdo. As
naturezas-mortas desse periodo tém um desenho ornamental plano. Braque trata
os objetos inanimados em suas composi¢gdes como seres vivos, emprestando-lhes
formas decorativas redondas e curvilineas. Esse biomorfismo pode ser comparado
as naturezas mortas contemporaneas de Picasso, mas Braque também traz

Les Poissons noirs, (Detail), 1942, © VG Bild-Kunst, Bonn 2020.
© Foto: Centre Pompidou, MNAM-CCI /




Atire d'aile, 1956-1961, Donation Madame Georges Braque, 1965 © VG Bild-Kunst, Bonn 2020 ©
Foto: Centre Pompidou, MNAM-CCI / Bertrand Prévost / Dist. RMN-GP

elementos surrealistas. Ele explora aqui a fusdo de objeto e corpo e suas infinitas
transformacdes — a silhueta curva de um violado, por exemplo, ecoa a figura humana:
“um copo acaba sendo um bandolim, um violdo completa uma garrafa” (Carl
Einstein).

Quando a Segunda Guerra Mundial estourou, Braque inicialmente ficou na casa e
estudio que ele tinha na Normandia, e depois voltou para Paris com a familia em
1940. Passou os anos de ocupacao vivendo e trabalhando em condi¢des precérias,
retirando-se para uma espécie de “passividade ativa”. As composi¢des sombrias e
reduzidas desse periodo sdo apresentadas no sexto capitulo da exposi¢do. Braque
certa vez observou que os temas recorrentes do cranio, rosario e crucifixo eram
apenas um pretexto para a pesquisa formal e ndo tinham a intengdo de evocar as
angustias dos tempos de guerra. Mesmo assim, a atmosfera sombria de guerra e
ocupagao parece permear as pinturas de Braque.

O periodo do pds-guerra trouxe um amplo reconhecimento a Braque. Em 1946,
foi agraciado com a Ordem de Mérito da Légion d’honneur da Franca e, em 1948,
com o Grande Prémio de Pintura da Bienal de Veneza. Uma série de exposi¢des
de seu trabalho foi realizada, especialmente na Alemanha, onde a arte dele ja foi
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Atelier IX, 1952/1953-1956 accomplished,
© VG Bild-Kunst, Bonn 2020

© Foto: Centre Pompidou, MNAM-CCI /
Bertrand Prévost / Dist. RMN-GP

considerada degenerada durante a
era nazista. Em 1961, o Louvre, em
Paris, montou uma grande
retrospectiva para Braque - a
primeira exposicdo que o museu ja
dedicou a um artista vivo. No inicio
dos anos 1950, o Louvre ja o havia
contratado para fazer uma pintura
de teto. A imagem mostra silhuetas
negras de passaros flutuando sobre
um fundo azul e foi o ponto de
partida para uma série de trabalhos
com temas de passaros, que podem
ser vistos no Ultimo capitulo da
exposicao. Nessas obras, essas aves
sdo representadas
pictograficamente e a concepc¢édo
de espaco é nova para Braque.
Desde a fase cubista, ele pintou
quase apenas interiores. Mas agora
o tema dos passaros o estimulou a
abrir suas obras ao ar livre: o céu se
tornou visivel novamente. Braque
se dedicou assim nos ultimos anos
de vida a uma série de paisagens,
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adotando um formato horizontal raro
em sua obra e aplicando tinta em
camadas de empastamento. A
paisagem crepuscular de The Weeding
Machine — muitas vezes comparada ao
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Wheat Field with Ravens, de Vincent van
Gogh - é considerada a Gltima pintura
que Braque fez antes de morrer, em 31
de agosto de 1963.




The Weeding Machine, 1961-63. © Foto: Centre Pompidou, MNAM-CCI /Bertrand Prévost / Dist. RMN-GP

Kathrin Baumstark é

| j GEORGES BRAQUE: DANCE OF
curadora e diretora artistica

de cinema e audiovisual do SHAPES ¢ BUCERIUS KUNST FORUM
Bucerius Kunst Forum. e ALEMANHA « 10/10/20 A 30/4/21
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KRIS MARTIN CRIA IMAGENS A PARTIR DE
OBJETOS QUE LEVANTAM QUESTOES SOBRE
CONCEITOS COMO TRANSITORIEDADE,
IDENTIDADE E MORTE. DENTRO DE TEMAS QUE
PERCORREM A HISTORIA DA ARTE HA SECULOS,
O ARTISTA BELGA ENTRELACA LITERATURA E
MITOS EM SEU TRABALHO

POR IASMINE SOUZA

Quanto vale um minuto de siléncio para uma
sociedade frenética? Em 2007, Kris Martin conseguiu
silenciar a Frieze Art Fair de Londres, uma das feiras
de arte contemporénea mais badaladas do mundo.
Visitantes e galeristas se entreolharam quando uma
voz feminina deu o comando no sistema de
autofalante. O artista belga de 48 anos é sempre
bem-sucedido quando se trata de provocar um
momento raro e precioso de reflexdo pessoal ao
espectador, com absoluta simplicidade de método.
“Um minuto de siléncio sem motivo. Para ninguém.
Por nada. S6 um minuto para vocé. Um minuto para
ganhar ou perder, para desperdigar ou usar. Depende
de vocé”. Estar presente. Um desafio caro a
modernidade.

Para quem ainda tem dificuldade em se despir do
preconceito e sair da caixinha da pintura de cavalete,
encontra aqui mais uma oportunidade de desviar
seriamente do convencional na arte. Martin ressignifica
a identidade de materiais e objetos familiares do
cotidiano com um vasto vocabulério simbédlico. Suas
intervengdes engenhosas criam novos espacos de
investigagdo para os bons e velhos dilemas da
existéncia humana: o tempo, a vida e a morte. E bem
verdade que essas questdes permeiam a arte e
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The End, 2006. Courtesy Kris Martin.







Bee, 2009.
Foto: Dirk Pauwels.

angustiam a humanidade ha séculos — e, nesse ponto, ndo ha ineditismo —, mas ele
garante ao menos o convite para a constru¢do de um novo olhar sobre o que vocé,
talvez até pretensiosamente, acreditava que ja sabia. Um olhar mais poético e ndo
tao sério quanto o que estamos acostumados a destinar a nossa finitude.

Como um bom filho que a casa torna, é na Bélgica, em Gante, no museu S.M.AK.,
que acontece a primeira retrospectiva do artista, £X/7, com alguns dos mais
significativos trabalhos produzidos ao longo dos seus 20 anos de carreira. Aqui,
um alerta: a data das obras pode causar surpresa. As provocagdes de Martin vestem
tdo sob medida o momento de hoje que parecem ter sido produzidas nos ultimos
meses ou semanas. E certo que as nocées de impermanéncia, transitoriedade e
vulnerabilidade da existéncia no planeta nunca estiveram tdo escancaradas, mas é
de muito antes o esforco do artista para mostrar como sdo ingénuas as nossas




aspiracdes de longevidade. Por meio de instalagdes e esculturas com forte poder
visual, ele nos coloca frente a incerteza da vida. Mas, ao contrario do que se poderia
pensar, o desconforto desse encontro ndo o deprimird e pode até ser que lhe
arranque um sorriso. Em tempos de crise, talvez seja exatamente o que precisamos.
O titulo EX/T, além de brincar com o retorno de Martin a sua terra natal apés 20
anos, esconde outra aparente (e excelente!) contradicdo: entre para sair. Assim
como o artista, que pensa profundamente e faz do seu cérebro o estudio, reflita
para além da imagem, desafie-se. E um processo transformador e tocante. Em Bee
(2009), como alegoria da crise ambiental, o visitante observa o cadaver de uma
pequenina abelha de ouro de barriga para cima. J& em 700 Years (2004), Martin
apresenta uma esfera de aco dourada preparada para detonar cem anos depois,
em 2104. Ainda restam 84 anos ao cronometro interno. Em Festum // (2010),

29







milhares de confetes de bronze foram espalhados ao chao.
Na sensacdo de pds-festa, a solidez do material contraria
a efemeridade da celebracdo. Ha ainda um Microscopio
(2020) com lentes adaptadas para deixar os objetos
menores e um grande baldo de ar quente em uma sala
vazia, longe do céu e sem passageiros. O sonho
abandonado de voo do corpo e da mente (T.Y.FF.S.H.,
2009).

Para Vase (2005), Kris Martin quebrou um vaso de
porcelana e o remontou colando penosamente os pedacos
a cada nova exibicdo. Toda vez que a obra é levada a
publico, o ciclo de destruicdo e reconstrucdo se repete.
Atualmente fragmentado em incontéveis cacos, ainda se
pode vé-lo de pé, talvez ostentando a forga que hd em sua
fragilidade. A paciéncia de um monge também foi
exatamente o que o artista precisou para criar /diota, do
mesmo ano, quando reescreveu a mao o classico romance
de 1.494 paginas de Fyddor Dostoiévski, substituindo o
nome do protagonista Myshkin pelo dele. “Fazendo isso,
eu mesmo me tornei o idiota”, diz na descri¢do obra.

Um rico didlogo se estabelece em A/tar (2014), que surge
da admiragdo de Martin pela suntuosa obra prima do
século 15, Retabulo de Ghent(1432), dos irmaos Hubert e
Jan Van Eyck. Uma enorme estrutura de aco replica a
moldura do poliptico, omitindo apenas os painéis religiosos
que compdem o seu interior. Alias, lacunas eloquentes sdo
tipicas do seu trabalho. Ele sabe que é exatamente a
sensacdo de estar faltando algo que possibilita espaco livre
a imaginacdo. Na estrutura, originalmente instalada na
praia de Ostend e agora no centro de Gante, por ocasido
da mostra, as narrativas biblicas ddo lugar a paisagem em
todos os seus detalhes, em uma bela conexdo entre o real
e o divino. Através das janelas, um espelho do mundo
visivel, tal como pretendido nos esforcos realistas dos
irm3os Van Eyck. Ainda do fascinio pelo retdbulo nasce £va
e Addo (2017), em que os rostos do homem e da mulher,
em vez de olharem fixamente um na dire¢do do outro — no
trabalho original eles estdo posicionados frente a frente
nas asas articuladas exteriores —, olham em direcbes
opostas, de costas e divididos por um espago em branco,
possivelmente dispostos em soliddo e siléncio.

Vase, 2005. Coutesy Kris Martin.
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Eve & Adam, 2019
Courtesy the artist and Sean Kelly, New York.
Photography: Jason Wyche, New York



e Olham em direcoes opostas, de costas e divididos
0Or um espaco em branco, possivelmente

dispostos em soliddo e siléncio”










Mandi VIII, 2006.
Courtesy Kris Martin.
Foto: Sara Deal

Para os amantes de histéria da arte, também causa
impacto ver incompleta uma das mais comoventes e
fascinantes obras classicas do periodo helenistico:
Lacoonte e seus filhos. Na réplica da icénica escultura
grega, Mand/ VI//(2006), Kris Martin suprimiu o elemento
de horror da tragédia e fez desaparecer as ferozes
serpentes marinhas, enviadas pelos deuses gregos para
punir a interferéncia do sacerdote, que tentou advertir os
compatriotas troianos a ndo aceitarem o presente dos
gregos, o cavalo de Troia. O artista parece ter retirado o
essencial, mas quem chegou até aqui ja entendeu que a
arte, as vezes, esta exatamente naquilo que n3o se vé.
Agora, contra o que ou quem é a luta desesperada? A
experiéncia de cada um dira.

lasmine Souza Encarnacao Novais é
’ Procuradora do Municipio de Séo

Paulo, entusiasta da histéria da arte e

autora do perfil @minutodearte.

KRIS MARTIN: EXIT ¢ S.M.A.K * BELGICA
3/3/2020 A 01/3/2021
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PIONEIRO DO SIMBOLISMO ALEMAO, MAX KLINGER
(1857-1920) FOI UMA DAS PERSONALIDADES
ARTISTICAS MAIS PROEMINENTES E, AO MESMO
TEMPO, MAIS CONTROVERSAS NA CENA ARTISTICA
INTERNACIONAL POR VOLTA DE 1900. SEU
TRABALHO INCLUI PINTURAS, ESCULTURAS E UMA
RICA OBRA GRAFICA

POR AGNIESZKA LULINSKA

Inspirado por pelo compositor Richard Wagner, Max
Klinger se esforcou para superar as fronteiras do
género no sentido de uma obra de arte total em que
pintura, escultura, gréficos, arquitetura — e musica
também - se fundem em uma unidade harmoniosa.
Com sua “fantasia original” e invengdes de imagens
tecnicamente virtuosas no campo da gravura, Max
Klinger ganhou grande admiragdo desde o inicio de
sua carreira artistica. Em suas pinturas e esculturas, ele
se afastou da concepgdo académica e idealizada das
figuras, em direcdo a uma representagdo entdo
chocante do corpo humano nu. Assim, Klinger
contribuiu significativamente para a formulacdo de uma
imagem moderna do homem na arte.

O foco da exposicdo — que inclui cerca de 200 obras
de todos os campos criativos de Klinger — é a
monumental escultura de Beethoven, de 1902. Essa
obra excepcional é considerada o climax da Adoragéo
Romantica tardia de Beethoven e uma contribuicido
para o ano de aniversario do compositor em
2020/2021.
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Banhista refletindo na d4gua, 1896/97.
Foto: © InGestalt / Michael Ehritt

INSPIRACAO EM RODIN

Entre 1883 e 1902, Max Klinger ficou mais tempo em
Paris. Esse centro da arte moderna teve um impacto
duradouro na obra dele: foi 1& que conheceu os
movimentos artisticos atuais, como o Impressionismo,
e descobriu a pintura de nus, que se caracteriza pela
iluminacdo requintada. Ao mesmo tempo, lidou com
a escultura francesa da época, tendo na indiscutivel
estrela de Auguste Rodin uma influéncia.

Klinger conheceu pessoalmente o admirado colega
em 1900.

Ambos os escultores colocaram o corpo humano em
sua nudez natural no centro de sua arte. Uma
modelagem viva das superficies, bem como a eficaz
técnica nao finita de Rodin, na qual ele deixou a forma
plastica “crescer” do marmore - uma “marca
registrada” dos franceses —, podem ser encontradas
em Klinger, cuja admiracao particular era pelos
desenhos e aquarelas independentes de Rodin, que,
apesar da tecnologia mais econémica, impressionavam
por seu carisma vivo e modernidade formal.
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UMA VIDA - A QUEDA DO HOMEM COMO CRITICA DO
TEMPO

O ciclo de gravuras criado entre 1880 e 1884, Ein Leben (Uma
vida), ilustra a abordagem artistica de Klinger de combinar a
arte simbdlica das ideias com a critica do tempo. Ele queria
questionar novamente os fendmenos da vida moderna contra
o pano de fundo de “uma grande visdo de mundo”. Ao mesmo
tempo, ele denunciou a duplicidade burguesa de seu tempo e
foi um dos primeiros artistas alemaes a abordar o tema da
prostituicdo. O destino individual aqui apresentado é um
exemplo da situacdo de vida das mulheres em uma dura
realidade social.

O ciclo consiste em 15 cenas parcialmente realistas, simbdlicas
e alegéricas. A pagina de rosto mostra a queda biblica no
pecado — o ponto de partida para as ideias tradicionais de culpa
e expiacdo. As cenas a seguir abordam as fantasias opressivas
de uma jovem e sua subsequente realizacdo sexual. A parte
principal descreve sua carreira trdgica como uma mulher
“caida”, a perda associada de sua dignidade humana leva a
inevitavel ruina e exclusdo da sociedade. No epilogo, Klinger
coloca a histéria da prostituicdo no contexto do ensino cristdo
da salvacdo e apela a caridade de seus semelhantes.

MITO - MODERNO!

O conhecimento da histéria e da cultura da antiguidade fazia
parte do canone educacional burgués no século 19. Mas a
onipresenca da antiguidade nas artes muitas vezes levou a
erosdo ideal. “Sé tem material morto [sic], estilos usados, sejam
eles renascentista ou grego”, criticou Max Klinger, em 1891.
As interpretacdes de Klinger de temas conhecidos e seu estilo
de design divergiram dos conceitos de imagem classicistas e,
assim, criaram novos mitos no espirito de sua época. Usando
uma combinagdo de motivos da antiguidade e do cristianismo,
ele desenvolveu um novo e surpreendente conteldo de
imagem caracterizado pela inventividade e pela ironia sutil. Suas
obras escultéricas refletem a discussdo da época sobre as cores
originais das esculturas antigas.

Nas grandes tradi¢des narrativas — a Biblia e a mitologia — seu
foco era particularmente em figuras femininas controversas
como Eva, Salomé e Cassandra. As primeiras esculturas de
Klinger estabeleceram o espectro de papéis femininos entre a
sedutora assassina Salomé e a vidente tragicamente falida
Cassandra.
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A nova escultura Salome, 1893. Foto: © InGestalt / Michael Ehritt.
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O NU - “NUCLEO E FOCO DE TODA ARTE"

Max Klinger desfrutou de uma educacéo artistica
classica, que o moldou como um artista figurativo.
Em suas obras, ele prestou homenagem ao ideal
estético entdo geralmente aplicavel da nudez
antiga. A absorcdo desses modelos se deu pelo
estudo de moldes de estatuas gregas, onde o novo
meio da fotografia serviu de sugestdo, modelo
iconogréfico e prova, com o contrapeso do uso de
modelos vivos para obter o "ideal da realidade”
desejado.

Em seu trabalho teérico de arte Pintura e Desenho,
de 1891, Max Klinger defendeu veementemente
uma reproducgao imparcial do corpo nu e forneceu
impulsos inovadores para a formulagdo de uma
imagem moderna do homem na arte.

Como outros artistas de sua época, ele contratou
atletas profissionais como modelos para suas obras.
Isso abriu novas possibilidades para a representacgéo
do nu masculino, tanto formal quanto
tematicamente. Em seus retratos de mulheres,
embora se orientasse para o ideal classico de
beleza, atribuia grande importéncia ao estudo da
natureza — "Pele, estrutura corporal, compreensio
do exterior por meio da compreensdo interior”
eram o foco do seu interesse.

Hera, (Estudo de Cristo no Olimpo), 1896. © Foto: A. and DB Collection, Munich.







A CRUCIFICAGAO DE CRISTO - PRONTO PARA O PALCO

Na época da partida Klinger para Roma, em 1888, ele era celebrado como um
dos maiores mestres da arte grafica desde Diirer e Rembrandt. Em contraste, o
publico conservador e partes dos criticos de arte eram céticos em relagéo a pintura
dele. Isso também se referia 8 monumental pintura A Crucificacdo de Cristo, de
1890.

A composicdo lembra exemplos italianos e alemaes do Renascimento, mas, ao
mesmo tempo, rompe com essa tradi¢do. O baixo ponto de fuga do cenério em
forma de palco atrai o observador diretamente para aimagem. O Cristo crucificado
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e nu - o verdadeiro personagem principal — ndo é mostrado no eixo central, como
é de costume, mas determina a “"metade direita, pesada, nua” de acordo com as
palavras de Klinger. No centro da foto, é possivel ver Maria congelada de dores e
a agitada Maria Madalena, apoiada pelo apdstolo Jodo. As figuras assistentes na
borda esquerda da imagem aparecem como observadores indiferentes dos eventos
dramaticos.

A interpretacdo idiossincratica de Klinger da cena da crucificacdo, especialmente
a figura nua de Cristo, gerou um escéndalo. Durante a apresentacgdo, em 1891, a
pintura teve que ser parcialmente drapeada, mais tarde, Klinger pintou uma tanga
sobre a nudez de Cristo.




“ ,
Klinger concretizou

sua visao da ‘obra
de arte do futuro”

abrangendo todos
05 géneros”

BEETHOVEN DE KLINGER - A VISAO DA "OBRA DE ARTE DO FUTURO”

A escultura de Beethoven desempenha um papel fundamental na obra de Klinger
e, ao mesmo tempo, marca o ponto alto internacional de sua carreira artistica.
Desde a primeira ideia que Klinger teve ao tocar piano em seu estidio em Paris,
em 1884, até a criacdo do modelo de gesso colorido em 1887, e a finalizagdo do
quadro em 1902, foram necessérios cerca de 17 anos de trabalho &rduo, associado
a elevados gastos logisticos e financeiros.

Beethoven aparece aqui com um exagero patético, como um titd musical com
tragos prometeicos, um génio que se esforca criativamente, aliviado do tempo. A
escultura, composta por 13 pecas, foi criada tendo como pano de fundo
experiéncias entdo novas no campo do plastico colorido e discussdes cientificas
sobre as cores de esculturas antigas. Com seu trabalho monumental
controversamente recebido, Klinger finalmente se estabeleceu como escultor. Ao
mesmo tempo, ele concretizou sua visdo da “obra de arte do futuro” abrangendo
todos os géneros, inspirada na arte das ideias do maestro e compositor Richard
Wagner.

Beethoven se tornou indiscutivelmente a atracdo principal da XIV Exposicao da
Secessdo de Viena, em 1902, dedicada ao compositor e concebida como uma obra
de arte atemporal.

Beethoven, 1902.
© InGestalt / Michael Ehritt
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ELSA ASENIJEFF - ESCRITORA. MUSA. COMPANHEIRA DE VIDA

A escritora e ativista dos direitos das mulheres nascida em Viena, Elsa Asenijeff
(1867-1941), foi uma personalidade extraordinaria. Ela conheceu Max Klinger em
Leipzig, em 1897-1898; e seu caso de amor de longo prazo foi acompanhado por
uma intensa troca artistica.

Ela escreveu um estudo sobre o processo de criagdo da escultura de Beethoven,
em 1902, uma obra fundamental e indispenséavel até hoje. Em 1907, Klinger ilustrou
a histéria Epithalamia, de Elsa, com desenhos sobre Amor e Psiqué. Dois anos
depois desse esforco conjunto, o relacionamento do casal, que ainda nao fora
admitido em publico mesmo apds o nascimento de sua filha Desirée em 1900,
conheceu um ponto de virada: Klinger conheceu a jovem Gertrud Bock, modelo
dele e futura esposa.

Para Elsa, isso deu inicio ao declinio social e financeiro. A internacdo forcada em
um hospital psiquiatrico de Leipzig encerrou a carreira literaria dela em 1923, e
passou o resto de sua vida, até 1941, em varias instituicdes psiquiatricas.

GERTRUD BOCK - “UMA NOVA JUVENTUDE ..."

Quando e onde exatamente Max Klinger e Gertrud Bock (1893-1932) se
conheceram, ndo pode ser esclarecido. Ela e a irm3, Ella, provavelmente foram
modelos na Academia de Leipzig. O fascinio de Klinger pelo carisma erético da
jovem, seus tracos faciais distintos e o corpo andrégino se reflete em inimeras
representacdes da década de 1910.

Em contraste com Elsa Asenijeff, que Klinger retratou nua apenas uma vez em um
selo exlibris em 1899, Gertrud Bock parece onipresente no trabalho dele. Em sua
vida privada, também, Gertrud, um tanto paternalmente caracterizada como
“descomplicada” por Klinger, ocupou um espaco cada vez maior. Inicialmente uma
modelo reveladora, entdo amante e governanta leal na segunda residéncia de
Klinger perto de GrofB3jena, ela se tornou esposa dele pouco antes da morte de
Klinger, em 1920.

Por muito tempo, Klinger se sentiu dividido entre as duas mulheres e também lidou
com esse dilema artisticamente. Ao criar uma nova decoragdo para seu quarto na
Villa Albers, produziu retratos das duas mulheres, em pinturas a serem penduradas
nos éngulos do cémodo.

@ Agnieszka Lulinska é curadora MAX KLINGER E A ARTE DO FUTURO
— do Bundeskunsthalle em Bonn, e BUNDESKUNSTHALLE ¢ ALEMANHA

Alemanha. ¢ 16/10/20 A 31/01/2021
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“MINHA PINTURA VEM DA IDEALIZACAO ROMANTICA
DO TRIVIAL, DO ORDINARIO, DO COTIDIANO, DA
BANALIDADE. SINTO QUE EXISTE UMA POTENCIA NO
COMUM."

CONHECA AQUI, A OBRA DA ARTISTA MARJO
MIZUMOTO. A PINTORA PAULISTANA E A VENCEDORA
DO PREMIO DASARTES 2021 PELA ESCOLHA DO JURI,
NA MAIOR EDICAO DO CONCURSO, EM 11 ANOS

POR LEANDRO FAZOLLA

O tempo parece estar no centro da producdo de Marjd
Mizumoto. Com um olhar atento para o cotidiano, o processo
pictérico da artista parece se aproximar ao de um cronista
que seleciona fragmentos do dia a dia, elementos de um
mundo ordinario que pulsa vida em todos os seus aspectos.
De uma ida corriqueira a uma geladeira cheia de produtos e
marcas a um prosaico banho de piscina, suas telas colocam
em evidéncia momentos fugidios a que ndo damos atencéo,
até se revelarem por meio de suas pinturas.

Atenta ao universo que a cerca, ndo a toa, nos Ultimos tempos,
a artista também incluiu a pandemia em sua producdo: em
algumas de suas telas mais recentes, Mizumoto faz referéncias
a Covid-19, como é o caso de O Pulso Ainda Pulsa em que,
com cores contrastantes e vibrantes e pinceladas bem
marcadas, a artista retrata uma profissional da medicina
completamente paramentada. Em seus olhos se evidenciam
o horror e o espanto diante do caos em que o setor
mergulhou nos Ultimos tempos. Para a criacdo da obra, Marjé
convidou uma plantonista para encenar a imagem que
pretendia retratar. Essa encenacdo de imagens é apenas uma
das formas de processo da artista, que também usa como
elemento disparador de suas obras fotografias feitas em seu
dia a dia e até mesmo colagens de imagens que possam
compor as cenas que pretende criar.
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O Pulso ainda pulsa, (Dra. Raquel Santana), 2020. Todas as fotos: cortesia da artista.
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ELSERIGORGOM ai pureza da respostagdaSgceriancas,
S ER Sl vida, é bonita%eré bonita.l . .

Acima: Domingo Legal, (Marie Yuki Mizumoto Gomes e Leon Mizumoto Gomes), 2020.
A direita: Miss Empatia 2020, (Auto-retrato), 2020.

Bacharel em Artes Plasticas pela FAAP-SP, Marj6é usa ndo apenas
personagens externos como inspiragdo para suas pinturas, mas, também,
a prépria biografia. E o caso de Sweet Disposition, um autorretrato da
artista amamentando em uma banheira. Em texto que acompanha a obra
no portfélio da artista, a pintora revela: “fiquei gravida pela segunda
vez, de uma menina, Marie. Ela nasceu e com ela nasceu também a mae
que ensinaria uma menina a ser mulher. Adentrei no feminismo, senti-me
empoderada, percebi que os padrdes que a sociedade impunha sobre
meu corpo ndo faziam sentido, ele era simplesmente perfeito: gerou,
pariu e nutriu meus filhos”.

Os textos que acompanham as imagens da artista colaboram nesse
aspecto de cronista que surge a partir de sua producdo. Cada pintura
de Marjé traz consigo histérias, reais ou ficticias, e tais histérias sdo
ressaltadas pela propria artista por meio de versos, textos, poemas...
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Acima: Vick Rockets, (Vick Garaventa), 2011.
A esquerda: The Shining, (Tom Inari), 2020.

Mais do que isso, por vezes, a artista acrescenta fragmentos de
texto nas proéprias telas, acentuando ainda mais a sensagdo de que
o0 que estd pintado ndo é uma imagem estanque, mas um
fragmento de uma cena, de uma acdo que se desenvolve para
antes e depois do momento capturado. Nesse processo, suas
pinturas se aproximam de outras linguagens como o cinema, a
propaganda e a fotografia. Ndo a toa, dentre suas principais
referéncias artisticas, estdo nomes de pintores como Lucian Freud,
Edward Hopper, Diego Veldzquez, Gustave Courbet, mas,
também, a fotégrafa Nan Goldin e os cineastas Quentin Tarantino
e Stanley Kubrick.

As pinceladas da artista, que recentemente venceu o 25° SAV -
Saldo de Artes Visuais de Vinhedo, também costumam variar. Se
em Sweet Disposition e The Shining, o que vemos sdo pinceladas
mais disfarcadas em uma pintura delicada, em telas como You
talking to me? e Vick rockets pode-se perceber pinceladas mais
marcadas, pelas quais se evidenciam imageticamente os conflitos
internos das personagens.
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My milkshake brings all
the boys to my yard, 2015.

Com obras atualmente expostas no 16 ° Saldo Nacional de
Arte Contemporanea de Guarulhos, Marj6 relata que, em
seu processo, ha situagdes em que se sente “como um
voyeur, espiando para dentro de uma janela, curiosa, vendo
o pedacinho da vida de alguém. Por um instante, posso ndo
ser mais eu, sou outra pessoa, outro personagem dentro
desse universo particular”. Por meio de sua producdo, a
artista tem a capacidade de fazer isso também com o
publico que espia, intrigado. Para além de imagens a serem
contempladas, a artista entrega narrativas cheias de vida
que fazem movimentar a imaginacao de quem as contempla,
cenas que parecem vibrar na superficie da tela, ao ponto
que ndo espantaria se algum espectador, em determinado
momento, pudesse jurar ter visto uma de suas personagens
Ihe piscar sobre a tela.

Leandro Fazolla é ator, historiador e produtor cultural.

Mestre em Arte e Cultura Contemporénea, na linha de

pesquisa Historia, Teoria e Critica de Arte. Bacharel em
Histéria da Arte. Ator e produtor da Cia. Cerne, com a

qual foi contemplado no edital Rumos Itat Cultural.
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AOS 30 ANOS, MAXWELL ALEXANDRE RETRATA EM SUA OBRA UMA POETICA
QUE PASSA PELA CONSTRUCAO DE NARRATIVAS E CENAS ESTRUTURADAS A
PARTIR DA VIVENCIA COTIDIANA PELA CIDADE E NA ROCINHA, ONDE
NASCEU, TRABALHA E RESIDE. AQUI, O ARTISTA FALA A DASARTES SOBRE O
PROCESSO DE INSPIRACAO E CRIACAO DE 5 OBRAS DE SUA JOVEM CARREIRA

POR MAXWELL ALEXANDRE

WALLRIDE PAINTING

“No inicio de 2015, tive a chance de

trabalhar em um edificio abandonado

na Estrada das Canoas, no Rio: o Gavea

Tourist Hotel, mais conhecido como

Esqueleto. Nessa experiéncia de

imersdo e isolamento, alcancei uma

nova postura em minha pratica com

Patins Street, pois, pela primeira vez,

usei uma manobra com outro fim, o de

ndo ser manobra, mas se autorregistrar,

marcar seu impacto e efemeridade no

espaco. Assim surgiu a pratica do wallride

painting. uma performance que comeca com a tinta

no ch&o e, ao passar por cima com patins, carrego pigmentos

que registram meu trajeto sobre o canvas preso a parede, enquanto executo a
manobra chamada wallride.

Esse trabalho é muito importante pra mim, pois acredito que ele simboliza a jungéo
entre minha pratica antiga como patinador de street e minha pratica atual como
artista plastico.”

Paginas anteriores: Um cigarro e a vida pela janela (diss), 2019. Foto: Cortesia do artista.
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CERIMONIA DE BATISMO COLETIVO

“A obra consiste em uma instalacdo composta de cinco telas pintadas com padroes
de piscina Capri, sendo trés delas suspensas formando uma sala, e duas como forro
de chdo. No centro fica um tanque batismal com agua. A organizacdo desses
elementos constréi um templo para a passagem dos fiéis nas dguas em um ritual
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de batismo. A instalagao foi ativada pela primeira vez em 19 de setembro de 2019,
para batizar 21 artistas em uma ceriménia de batismo coletivo pela Igreja do Reino
da Arte (A Noiva), em um estande durante a feira ArtRio, na Marina da Gléria.”
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“QO ritual de Peregrinagdo na Igreja do

Reino da Arte é o trabalho de fé pela

caminhada. Escolhe-se um ponto de partida

e chegada, e, normalmente, os fiéis carregam

obras durante o trajeto. E muito comum que sejam feitas paradas especificas em
alguns pontos da cidade, durante o caminho, para a realizagdo de pequenos cultos.
No dia 24 de julho de 2018, foi realizada uma das caminhadas mais longas da Noiva.
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£ muito comum que

sejam feitas paradas
especiticas em alguns
pontos da cidade,
durante o caminho, para
a realizacédo de
0equenos cultos”

PEREGRINACAO

A ocasido foi minha primeira

exposicdo individual, na galeria A Gentil

Carioca. Eu havia pintado quatro grandes

painéis para o show. Eu me reuni com a Igreja em

meu atelié, na Rocinha, e caminhamos com os rolos de pinturas nos ombros até o

espaco expositivo, no centro do Rio, em um trajeto de aproximadamente 20 km,
em aproximadamente quatro horas.”
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PARDO E PAPEL, PERFORMANCE: BK' E
BACO EXU DO BLUES

" A exposicao itinerante de Pardo é Papelpassou

em 2019 pelo Museu de Arte do

Rio (MAR), e foi nesse momento que eu tive a
chance de apresentar pela primeira vez uma
performance da série, com Bk’ e Baco Exu do
Blues. Foi montado um palco nos pilotis do Museu

para os poetas performarem seis faixas, com uma
pintura ao fundo, de padrdes de piscina Capri
dourados, feita especialmente para a ocasido. A
performance foi também uma maneira de desafiar as

estruturas ja estabelecidas da formatagdo de Pardo € Papel. Apresentar a série em
formato de performance foi um dos caminhos que encontrei para colocar isso a
prova. A articulagdo dessas cronicas ndo podia estar presa a um Unico suporte. Foi
navegando por essa ideia que entendi que minha busca era pela valorizacdo e pelo
reconhecimento do conteddo da série: pretos empoderados, marrentos,
ostentando, vencendo...

Como Baco falou em entrevista para o museu, "foi uma noite importante de
ocupacgdo de um espago de perspectiva branca, um encontro de arte preta, algo
que vai ser histérico daqui a um tempo”. A performance aconteceu na inauguragédo
da mostra e a divulgacdo causou alvorogo nas redes sociais, lotando o museu. A
plenitude da série se deu ali, com toda a comunidade preta empoderada cantando
“Minha vez de ganhar!”, refrdo da faixa Vivos de Bk’, com participagdo de Baco
Exu do Blues.”
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ANJO MAXWELL

|GREM: D0 REIND DA ARTE

“No dia primeiro de abril de 2019, eu

me casei dentro da Igreja do Reino da

Arte, e eu nunca tinha namorado antes.

Eu ainda n3o tinha formalizado um pedido

de namoro a minha parceira e a gente ja foi

direto para o casamento, que foi nessa data

considerada o dia da mentira. A partir desse gesto, a data ficou marcada para mim
como um momento em que eu me jogo em um lugar novo.

Entdo, no dia primeiro de abril de 2020, a fim de repetir esse processo de me atirar
em outra area que ndo domino, eu lancei um album musical. Embora eu ja
tivesse planejado esse langamento, sé consegui comecar a trabalhar no disco nas
duas semanas finais de marco. Por ndo entender nada de musica, a premissa era
trabalhar sozinho, pois eu queria um resultado honesto de minha relacéo inicial
com a musica. Comecei o processo visitando anotagdes antigas, ja que essa é uma
prética constante que carrego, a de escrever. Depois, comecei a elaborar as letras
e fazer o download de alguns beats livres na internet, e editei no Fina/ Cut, porque
era um programa de edi¢do de video familiar para mim, considerando que trabalhei
com filmes no passado. O album é meu 4° Dizimo (culto de entrega individual do
artista) pela Noiva. Por ter trabalhado em um prazo de duas semanas apenas, o
processo acabou sendo muito intenso, ainda mais com todos os desafios que eu
n3o podia prever. Eu tive que ficar completamente focado nesse periodo, ja que
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na Igreja a gente tem esse
compromisso de marcar a data e
entregar. Isso é um dogma. A partir do
momento que agendei para o dia primeiro
de abril, eu ja ndo poderia mais voltar atras.

Se eu tivesse conseguido desenvolver apenas duas
faixas, seria esse o langamento.

A obra anjo Maxwellé um album para edificar fé de artista. Gosto dessa conotacao
porque é precisa quando penso que o trabalho é marcado pelo inicio da
quarentena, onde o isolamento social trouxe ansiedade e um futuro incerto para
nos. Sdo dez faixas reunidas que o publico pode acessar nas plataformas digitais.
Como artista, penso que é poderoso buscar outras midias para me manifestar,
inclusive alimentar e complementar minhas outras praticas. Entao, o aloum acaba
sendo uma peca interessante para entender toda essa mitologia que eu venho
criando. E mais uma parte do meu evangelho.”

MAXWELL ALEXANDRE: PARDO E PAPEL ¢
FUNDAGAO IBERE CAMARGO ¢ PORTO ALEGRE
©17/10/2020 A 14/2//2020
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Resenhasa

POR TEREZA DE ARRUDA

SANDRA VASQUEZ DE LA HORRA
A VIAGEM IMAGINARIA

A obra de Sandra Vasquez de la Horra
reflete seu legado sécio-cultural. A
artista nasceu no Chile em 1967, uma
época marcada por torturas e
perseguicdes durante o regime de
Pinochet. Ndo somente seu contexto
familiar, mas também o legado histérico
colonial e sua relagcdo com a populagédo
indigena local compdem seu patrimdnio
cultural. Sandra Véasquez de la Horra
estava em busca de uma forma de
processar e reproduzir essa realidade
tendo encontrado este caminho em sua
producgdo
comunicacgao visual no Chile de 1989 a
1994. Entre 1995/1996 estudou artes
plasticas com Jannis Kounellis na
Academia de Arte de Dusseldorf. Em
1999 ela se mudou para a Alemanha,
onde vive até hoje, complementando
seus estudos de arte com Rosemarie
Trockel
Dusseldorf. Em um subsequente curso
de poés-graduacdo na faculdade de
midia em Coldnia, ela aperfeicou-se nas
areas de fotografia, cinema e novas
midias.

Justamente Jannis Kounellis, co-
fundador do movimento Arte Povera.
testemunha e protagonista do
desenvolvimento sécio-cultural do pds-
guerra, foi um dos grande propulsores
da obra de Vasquez de la Horra. Assim
como ela ele também abandonou muito
cedo o seu local de nascimento na

artistica. Ela estudou

na Academia de Arte de
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Grécia para se tornar um artista
internacional. No Brasil uma das Ultimas
atuacdes de Kounellis foi em 2015 na
concepgdo do cendrio da opera
Lohengin de Wagner para o Theatro
Municipal de Sdo Paulo. Sua obra foi
marcada por narrativas sécio-politicas,
que representou principalmente em
instalagdes, objetos e montagens com
a utilizaggo de elementos nao
convencionais como ferro, pedra e juta.
Sandra assim como Jannis, abandonou
cedo seu local de nascimento, o Chile.
Embora tenha sido sua estudante,
Sandra
caracteristicas

manteve-se fiel as
artisticas, que se

suas



caracterizam por desenhos narrativos
criando uma espécie de cartografia
composta de seres humanos que se
destacam como figuras centrais em
constante processo de didlogo e
transmutacdo com a natureza. Seus
canais de percepcdo sdo abertos e
amplos para sentir, perceber, assimilar
e digerir novos impulsos. Seu contexto
autobiografico molda continuamente
sua existéncia artistica.

O sincretismo desempenha um grande
papel em sua vida. A origem estd em
sua infancia pautada por encontros
cotidianos com a populacdo indigena
do Chile. Posteriormente ocorreu uma
imersdo pessoal com os deuses da
religido afro-americana, parte
integrante da cultura na América Latina
a partir da heranca dos
descendentes. Este percurso foi
delimitado j& durante a estadia da
artista na Alemanha, em um contexto e
cultura eurocentrista, onde estas
caracteristicas e a propria crenga
parecem ter um papel de
estranhamento e abstracdo nédo
compativel com a racionalidade ai
vigente. Na arte contemporénea
internacional poucos sao os
protagonistas que representam uma
aproximagdo e reconhecimento do
sincretismo de forma tdo auténtica
como a artista Sandra Vasquez de ha
Horra. Ela ndo esconde seu entusiasmo
pelo  extra-sensorial, por essa
percepcao improvavel. Ha precedentes
na histéria da arte ou rumores de que
artistas como Rodin, Piet Mondrian ou
ainda Wassily Kandisnsky tenham se
confrontado com esta temética sendo
que o proprio Kandinsky elaborou em
1911 um trabalho tedrico relevante
sobre o assunto com o titulo “Sobre o
Espiritual na Arte”, cuja ressonancia

afro-

entoou até na escola racional do
Bauhaus, onde Kandinsky era um dos
professores debatendo  ai
abordagens e experimentos
simbolos extra-sensoriais.
Sandra Vasquez de la Horra expds
recentemente na Galeria Michael Haas
de Berlim onde também lancou o livro
Aguas Profundas realizado por ocasido
de sua recente exposicdo no Museo
Novecento de Florenca. No Brasil ela
participou em 2012 da Bienal de Arte
de S&o Paulo.

sobre
com

Tereza de Arruda ¢ historiadora de

 arte formada pela Universidade
ql‘ Livre de Berlim. Curadora da
mostra Chiharu Shiota - Além da
Meméria, em cartaz no circuito do

Centro Cultural Banco do Brasil.
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