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A produção artística de Carmela Gross assinala 
um olhar incisivo e crítico sobre a cidade 
contemporânea em sua dimensão política e social. O 
eixo comum, para além da diversidade dos contextos 
e das propostas elaboradas, está na relação entre o 
trabalho de arte e a cidade.   
 
O conjunto de operações que envolvem desde a 
concepção do trabalho, passando pelo processo 
de produção, até a disposição no lugar de exibição 
enfatizam a relação dialética entre a obra e o espaço 
urbano, entre a obra e o público/transeunte. Seus 
trabalhos procuram engendrar novas percepções 
artísticas que afirmam uma ação e um pensamento 
críticos e que trazem à tona a carga semântica do 
lugar, seja ele um espaço público, uma instituição ou 
o momento de uma exposição.  

Gross participou da Bienal de São Paulo em 7 edições, 
da Bienal de Moscou de 2007 e da 5ª Bienal do 
Mercosul. A artista tem obras públicas permanentes 
em Paris, São Paulo, Porto Alegre, Curitiba e Laguna. 
Ela foi destaque na exposição Mulheres Radicais, que, 
entre 2017 e 2018, ocupou o Hammer Museum, em 
Los Angeles, o Brooklyn Museum, em Nova York, e 
a Pinacoteca do Estado de São Paulo, reunindo 127 
artistas e coletivos de 15 países.

Seu trabalho faz parte de coleções permanentes 
como: Culturgest (Lisboa); MoMA (New York); MAC 
USP (São Paulo); Museu de Arte Moderna (São Paulo); 
Pinacoteca do Estado de São Paulo (São Paulo); 
Museu de Arte Moderna Aloísio Magalhães (Recife); 
Museum of Fine Arts (Houston); Colección de Arte 
del Banco de la República (Bogotá).

Carmela Gross’s artistic production marks an inci-
sive and critical look at the contemporary city in its 
political and social dimensions. The common axis, in 
addition to the diversity of contexts and proposals 
developed by her, is in the relationship between art 
work and the city.

The set of operations that involve everything from the 
conception of the work, through the production pro-
cess, to the layout in the exhibition place, emphasizes 
the dialectical relationship between the work and 
the urban space, between the work and the public/
passerby. Her works seek to engender new artistic 
perceptions that affirm a critical action and thought 
and that bring out the semantic charge of the place, 
be it a public space, an institution or the moment of 
an exhibition.

Gross participated in the São Paulo Biennial in 7 editions, 
the Moscow Biennial of 2007, and the 5th Mercosur 
Biennial. The artist has permanent public works in Paris, 
São Paulo, Porto Alegre, Curitiba, and Laguna. She was a 
highlight in the Radical Women exhibition, which, be-
tween 2017 and 2018, occupied the Hammer Museum in 
Los Angeles, the Brooklyn Museum in New York, and the 
Pinacoteca do Estado de São Paulo, bringing together 
127 artists and collectives from 15 countries.

Her work is part of permanent collections such as Cul-
turgest (Lisbon); MoMA (New York); MAC USP (São Paulo); 
Museum of Modern Art (São Paulo); Pinacoteca do Esta-
do de São Paulo (São Paulo); Aloísio Magalhães Museum 
of Modern Art (Recife); Museum of Fine Arts (Houston); 
Banco de la República Art Collection (Bogotá).

Carmela Gross 
São Paulo, 1946 

Vive e trabalha em São Paulo 

[Lives and works in São Paulo]

 

Entre 29 de março e 25 de 

setembro, Gross ocupa o 

Sesc Pompéia com uma 

grande exposição panorâmica 

curada por Paulo Miyada 

 

Between March 29th and 

September 25th, Gross 

occupies Sesc Pompéia with 

a large panoramic exhibition 

curated by Paulo Miyada 

 



Os GANCHOS de Carmela Gross são desenho e es-
cultura ao mesmo tempo. São gestos aparentemente 
rápidos que exigiram uma série procedimentos arte-
sanais e industriais para serem feitos. 

Douglas de Freitas aponta em seu texto ‘A gigantesca 
cartilha de Carmela Gross para enfrentar o mundo’ 
que a obra de Gross “burla fronteiras entre desenho, 
máquina e mão / cidade, multidão e indivíduo com 
suas ferramentas de questionar a ordem estabelecida, 
seus assaltos imagéticos, e suas armas de enfrentar o 
mundo e a arte”.

Em 1989, Gross apresenta pela primeira vez seus tra-
balhos realizados em ferro. Ana Maria Belluzo escre-
veu à época: “As figuras que definem o universo de 
visível de Carmela apresentam-se em momento an-
terior ao signo. Resistem como forma aos automatis-
mos e às facilidades da linguagem e se impõem como 
presenças visuais anteriores a qualquer significação”.

Carmela Gross’ “HOOK” is both drawing and sculpture 
simultaneously. This apparent quick gesture took a 
series of artisanal and industrial procedures to be cre-
ated. Its title, like its sharp edge, suggests perforation 
and, consequently, a certain degree of danger.

Douglas de Freitas points out in his text ‘Carmela 
Gross’ vast primer to face the world’ that Gross’s works 
“blurres boundaries between sketch, machine-made 
and handmade / city, crowd and individual, with its 
tools for questioning the established order, its imagistic 
assaults, and its weapons for facing the world and art”. 
 
In 1989, Gross presented her works made in iron for the 
first time. Ana Maria Belluzo wrote at the time: “The fig-
ures that define Carmela’s visible universe appear at a 
time prior to the sign. As a form, they resist the autom-
atisms and facilities of language and impose themselves 
as visual presences prior to any meaning.”

Gancho 
Hook





Carmela Gross
Gancho 2 

1995
63 x 53 x 0,5 cm 

ferro 
[iron]





Iván Argote é artista visual e diretor de cinema. 
Em suas esculturas, instalações, intervenções e 
produções de imagens em movimento, Argote usa 
a emoção, o humor e a ternura para questionar 
a nossa relação com o outro. Uma estratégia 
recorrente em sua obra é sugerir leituras críticas 
das narrativas históricas dominantes e, assim, tentar 
descentralizá-las. Através das suas esculturas, 
instalações, filmes e intervenções, ele questiona 
as nossas relações íntimas com instituições, poder 
e sistemas de crenças. Nas suas intervenções 
em monumentos, instalações de grande escala 
e performances, Iván Argote propõe novos usos 
simbólicos do espaço público.

Exposições em instituições internacionais incluem: 
Museu Guggenheim (Nova York), Centre Pompidou 
(Paris), Palais de Tokyo (Paris), Dortmunder 
Kunstverein (Dortmund), ASU Art Museum (Phoenix), 
Cisneros Fontanals Art Foundation (Miami), 
Colección de Arte del Banco de la República 
(Bogotá), SPACE (Londres), 5ª Bienal de Thessaloniki 
(Thessaloniki), MuseumsQuartier (Viena), MUDAC 
(Lausanne), Moving Museum (Dubai), Museo Carrilo 
Gil (Cidade do México), 30ª Bienal de São Paulo (São 
Paulo), Joan Miró Fondación (Barcelona), MACBA 
(Barcelona).

Seu trabalho faz parte de coleções permanentes 
como: Museu Guggenheim (Nova York, EUA); MACBA 
(Barcelona, Espanha) Centre Pompidou (Paris, 
França); Fundação de Arte Cisneros Fontanals 
(Miami, EUA); Museu de Arte ASU (Phoenix, EUA); 
Coleção de Arte do Banco de la República (Bogotá, 
Colômbia); Kadist (São Francisco, EUA).

Iván Argote is a visual artist and film director. In his 
sculptures, installations, interventions and mov-
ing image productions, Argote uses emotion, humor 
and tenderness to question our relationship with the 
other. A recurring strategy in his work is suggesting 
critical readings of the dominant historical narra-
tives and thus trying to decentralize them. Through 
his sculptures, installations, films and interventions, 
he questions our intimate relationships with institu-
tions, power and belief systems. In his interventions 
in monuments, large-scale installations and perfor-
mances, Iván Argote proposes new symbolic uses of 
public space.

Exhibitions on international institutions include: The 
Guggenheim Museum (New York), Center Pompidou 
(Paris), Palais de Tokyo (Paris), Dortmunder Kunstver-
ein (Dortmund), ASU Art Museum (Phoenix), Cisneros 
Fontanals Art Foundation (Miami), Colección de Arte 
del Banco de la República (Bogotá), SPACE (London), 
5th Thessaloniki Biennale (Thessaloniki), Museums-
Quartier (Vienna), MUDAC (Lausanne), Moving Museum 
(Dubai), Museo Carrilo Gil (Mexico City), 30th São 
Paulo Bienale (São Paulo), Joan Miró Fondación (Bar-
celona), MACBA (Barcelona).

His work is part of permanent collections such as: 
The Guggenheim Museum (New York, USA); MACBA 
(Barcelona, Spain) Centre Pompidou (Paris, France); 
Cisneros Fontanals Art Foundation (Miami, US); ASU 
Art Museum (Phoenix, USA); Colección de Arte del 
Banco de la República (Bogotá, Colombia); Kadist (San 
Francisco, USA).

Iván Argote 
Bogotá, 1983 

Vive e trabalha em Paris, França 

[Lives and works in Paris, France] 

 

O artista é destaque na 60ª 

Exposição Internacional de 

Arte da Biennale di Venezia 

 

The artist is highlighted 

at the 60th International 

Art Exhibition of La Biennale 

di Venezia 

 



Mamarracho

Na série Mamarracho, rabiscos são desenhados, 
digitalizados, ampliados 1000 vezes e depois pintados 
em telas brancas. As linhas pretas atravessam aleato-
riamente a tela, fluindo para a parede, tornando essas 
obras imagens-objetos híbridos que simulam uma 
pichação sobre uma tela em branco.

Os Mamarrachos se relacionam com o vídeo Retouch 
(2008), onde, em uma ação ficcional para a câmera, 
vemos Argote pintando com tinta spray preta duas 
pinturas de Piet Mondrian no Centre Pompidou. 
 
Assista ao vídeo aqui.

In the Mamarracho series, doodles are drawn, digitized, 
enlarged 1000 times, and then painted on white can-
vases. The black lines haphazardly cross the canvas, 
flowing onto the wall, making these works hybrid image-
objects that emulate graffiti tags on a blank canvas.

The Mamarrachos relate to the video Retouch (2008), 
in which, in a fictionalized action for the camera, we 
see Argote tagging with black spray paint two paintings 
by Piet Mondrian at the Centre Pompidou. 
 
Watch the video here.

https://vimeo.com/185456877
https://vimeo.com/185456877


Iván Argote
Mamarracho 

2023
122 x 226 x 5 cm 

tinta acrilica sobre tela e madeira 
[acrylic on canvas and wood ]



Bondage 

A série Bondage é composta por pinturas em 
pequeno formato em concreto que representam a 
remoção real ou fictícia de várias estátuas ao redor 
do mundo, especificamente aquelas que celebram 
figuras coloniais ou ideólogos militares. As estátuas 
são representadas em um fundo abstrato, como se 
estivessem levitando. 
 
A série é parte de um projeto maior de Argote, que 
foi apresentado em sua exposição individual no 
Centre Pompidou por ocasião de sua indicação ao 
Prêmio Duchamp, em 2022. A pesquisa envolve filmes, 
fotografias e instalações de grandes dimensões.

The Bondage series consists of small-scale concrete 
paintings that depict the actual or fictional removal 
of various statues around the world, specifically 
those celebrating colonial figures or military ideo-
logues. The statues are portrayed against an abstract 
background, as if they were levitating. 
 
The series is part of a larger project by Argote, which 
was presented in his solo exhibition at the Center 
Pompidou on the occasion of his nomination for the 
Duchamp Prize in 2022. The research involves films, 
photographs and large-scale installations.



Iván Argote
Bondage 

2022
51 x 30 cm 

tinta a óleo sobre concreto, metal 
[oil paint on concrete, metal]





Iván Argote 
L’Histoire est aujourd’hui celle de ceux qui ont vaincu et dominé 
 
Centre Georgeos Pompidou, Paris, France. 2022



A obra de Marcelo Cidade explora questões 
urbanas, arquitetônicas e sociais, trazendo signos 
e situações da rua para espaços dedicados à arte. 
O artista também realiza intervenções artísticas 
em espaços públicos. Suas instalações e esculturas 
abordam temas como violência, desigualdade social 
e a dicotomia entre as esferas públicas e privadas. 
 
Outra estratégia recorrente no trabalho de Cidade 
é o questionamento dos ideais modernistas - tendo 
a arquitetura como alvo particular - por meio 
de diversas operações estéticas, muitas vezes 
subversivas e informais, para criar uma linguagem 
própria. Seu trabalho muitas vezes parte de uma 
apropriação que é usada para avançar a discussão 
em torno da essência da arte - a linguagem em si - 
e sua conexão com o mundo material. 
 
Abordando questões como segregação, controle, 
resistência e tópicos relacionados aos poderes 
estabelecidos, outra característica distintiva no 
trabalho de Cidade é sua habilidade em transformar 
objetos cotidianos, como barricadas de concreto, 
cercas, correntes e outros elementos encontrados 
nas ruas, em obras de arte impactantes.

Marcelo Cidade’s work explores urban, architectural 
and social issues bringing street signs and situations 
to spaces dedicated to art. In his oeuvre, the artist 
also performs artistic interventions in public spaces.  
His installations and sculptures address themes such 
as violence, social inequality and the dichotomy 
between the public and the private spheres. 

Another recurrent strategy in Cidade’s work is the 
questioning of modernist ideals – having architecture 
as a particular target - through various aesthetic 
operations, often subversive and informal, to create 
a language of his own. His work often starts from an 
appropriation that is used to advance the discussion 
around the essence of art - language itself - and its 
connection to the material world. 

Tackling issues like segregation, control, resistance 
and topics related to the powers that be, another 
distinctive characteristic in Cidade´s work is his ability 
to transform everyday objects, such as concrete 
barricades, fences, chains and other elements found 
in the streets, into arresting works of art.

Marcelo Cidade 
São Paulo, 1979 

Vive e trabalha em São Paulo, Brasil 

[Lives and works in São Paulo, Brazil] 

 

 



2009; After Utopia. Museo Centro Pecci (Prato) 2009; 
An Unruly History of the Readymade. Fundación 
Jumex (Ecatepec) 2008; 27° Bienal de São Paulo, 
2006. Art Museum (MAR), Rio de Janeiro (2014); 
Museum of Modern Art of São Paulo – MAM SP (2014, 
2012, 2011, and 2010); Yerba Buena Center for the Arts, 
San Francisco (2014); Broad Art Museum, East Lansing 
(2013); Zacheta National Gallery, Warsaw (2013) The 
Krannert Art Museum, Champaign, Illinois (2103); CCA 
Wattis Institute for Contemporary Arts (2012); Tate 
Liverpool, Liverpool (2011); MUSAC – Castile and Leon 
(2010); 27th Bienal de São Paulo: Como viver juntos 
[How to live together], São Paulo (2006). 
 
A obra de Cidade está presente em  
importantes coleções:

Cidade´s work is present in  
important collections: 
 
: Phoenix Art Museum – Phoenix – USA; Fundação 
Serralves – Porto – Portugal; Museu de Arte Moderna 
de São Paulo – São Paulo – Brasil; Tate Modern – 
London – England; Kadist Art Foundation; Museo 
Tamayo Arte Contemporaneo – Mexico City – Mexico;  
Museu de Arte de São Paulo – MASP – São Paulo – 
Brasil; Bronx Museum – New York – USA; Itaú Cultural 
– São Paulo – Brasil; Sayago & Pardon Collection – 
Tustin – CA – EUA.

Cidade foi destaque em inúmeras exposições 
individuais e coletivas ao redor do mundo: 
 
[Cidade was featured in numerous solo and group 
exhibitions around the world]
 
Concretos. Museo de Arte Contemporáneo de 
Castilla y Léon [MUSAC], 2023; Elementar: fazer 
junto. Museu de Arte de São Paulo (São Paulo), 2023; 
Brutalism, Concrete, Art and Architecture. Tenerife 
Espacio de las Artes. (Santa Cruz de Tenerife), 2022; 
Marcelo Cidade: Ministry of All. Storefront for Art and 
Architecture (New York), 2019; Oslo Biennale, 2019; 
Do Disturb. Palais de Tokyo (Paris) 2018; x Marcelo 
Cidade: Subtotal – Museu Brasileiro da Escultura 
e Ecologia [MUBE] (São Paulo), 2017; Monumento, 
anti-monumentos. Museu Universitário el Chopo 
(Mexico City) 2017; Das Loch. Künstlerhaus Bremen 
(Bremen) 2016; Avenida Paulista. MASP (São 
Paulo) 2017; Biennial of the Americas. Museum of 
Contemporary Art (Denver); Fire and Forget. Kunst-
Werke (Berlin)2015; Marcelo Cidade: Somewhere, 
Elsewhere, Anywhere, Nowhere. Kadist SF (San 
Francisco), 2014; Marcelo Cidade: Quase Nada. Casa 
França-Brasil (Rio de Janeiro), 2013; When Attitudes 
Became Form Become Attitudes. CCA Wattis 
Institute for Contemporary Art (San Francisco) 2012; 
8ª Bienal do Mercosul (Porto Alegre) 2011; DLA Piper 
Series. Tate Liverpool. 2011; Marcelo Cidade: Vamos 
falar senhor fantasma. Fundação Serralves (Porto), 

...



Deus aSSima de todos faz parte da série ‘A 
retórica do poder’, em que Cidade se apropria das 
emblemáticas Black Paintings de Frank Stella como 
base formal para uma critica ao emprego da arte 
como estratégia de dominação. 
 
“Pensei que seria interessante reproduzir o padrão 
de linhas paralelas do “Black Paintings’ do Frank 
Stella com um produto disponível no mercado de 99 
centavos. Essas formas minimalistas já estão implícitas 
no nosso cotidiano, desde a arquitetura hostil, a bolsa 
de valores e as formas dos prédios espelhados. [...]
Os “Black Paintings’ poderiam ser feitos por um robô: 
todos pretos e repetitivos com formas geométricas 
totalitárias que te levam a perceber símbolos velados 
através do jogo geométrico. Isso está presente na série 
‘A retórica do poder’. Se olharmos para ‘Deus aSSima 
de todos’, você vê uma cruz de malta, tem uma 
mensagem subliminar que me interessa e que muito 
me seduz e que seduz o outro”. 
 
Marcelo Cidade

Deus aSSima de todos is part of the series ‘The 
Rhetoric of Power’, in which Cidade appropriates 
Frank Stella’s emblematic Black Paintings as a formal 
basis for a critique of the use of art as a strategy of 
domination. 
 
I thought it would be interesting to reproduce the 
parallel lines pattern of Frank Stella’s ‘Black Paintings’ 
with a product available on the 99-cent market. These 
minimalist shapes are already implicit in our daily 
lives, from hostile architecture, the stock exchange 
and the shapes of mirrored buildings. [...] The ‘Black 
Paintings’ could be made by a robot: all black and 
repetitive with totalitarian geometric shapes that lead 
you to perceive veiled symbols through the geometric 
game. This is present in the series A retórica do 
poder. If we look at “Deus aSSima de todos” [God 
Above Everybody], you see a Maltese cross, it has 
a subliminal message that interests me and that 
seduces me- and that seduces the other. 
 
Marcelo Cidade

A Retórica do Poder
Deus aSSima de todos



Marcelo Cidade
Deus aSSima de todos 

2021
231,5 x 200 x 51 cm 

painel canaletado, suporte metálico, escapamento de carro 
[grooved panel, metal brackets, car exhaust]







As esculturas da série Uma churrasqueira muito 
triste se apropriam de estruturas pré-moldadas para 
a construção de churrasqueiras. Cidade as reorga-
nizou em formas que aludem a esculturas e monu-
mentos públicos formalistas.

The sculptures in the Uma churrasqueira muito triste 
series appropriate pre-molded structures for the 
construction of barbecue grills. Cidade rearranged 
them in ways that allude to formalist sculptures and 
public monuments.

Uma churrasqueira muito triste
A very sad barbecue grill



Marcelo Cidade 
Uma churrasqueira muito triste 1

2023
214 x 74 x 54 cm

Estrutura pré moldada em concreto
[Pre molded concrete structure]





É uma característica marcante na obra de Edgard 
de Souza a dualidade entre o olhar para a história 
e para as estratégias políticas de representação em 
contraposição a um espaço íntimo de investigação. 
A dualidade também permeia sua maneira de fazer, 
contrapondo o virtuosismo pelo qual é celebrado 
na construção manual de obras que convivem com 
articulações de objets trouvés ressignificados. De 
Souza justapõe obras que parecem antagônicas em 
sua produção.

Edgard de Souza começa produzir no final dos anos 
1980 e, ao contrário da retomada da pintura, que 
imperava naquele momento nas cenas de São Paulo 
e do Rio de Janeiro, de Souza logo estabeleceu uma 
intensa relação com a tridimensionalidade. “Eu não me 
identificava com aquele furor, com aquele prazer de 
pintar que via em meus contemporâneos”, declarou 
uma vez. Sua produção debruçou-se sobre uma 
investigação sobre os cânones da produção visual, não 
somente nas artes visuais, mas também sobre o design 
enquanto elemento formador do relacionamento 
do homem com o espaço. Seu trabalho escapa as 
categorias das representações simbólicas, e colocam 
como problemas essenciais as noções de histórico e 
contemporâneo, de tradição e classicismo. 

Edgard de Souza’s oeuvre is characterized by a 
duality between looking at history and political 
strategies of representation, contrasted with 
an intimate space of investigation. This duality 
also permeates his approach, juxtaposing the 
virtuosity for which he is celebrated through 
manual construction of works that coexist with 
re-signified articulations of objets trouvés. De 
Souza juxtaposes works that seem antagonistic in 
his production.

Edgard de Souza began producing art in the late 
1980s, and unlike the resurgence of painting 
prevalent in São Paulo and Rio de Janeiro scenes 
at that time, De Souza quickly established an 
intense relationship with three-dimensionality. “I 
didn’t identify with that fervor, with that pleasure 
of painting that I saw in my contemporaries,” he 
once declared. His production focused on an 
investigation into the canons of visual production, 
not only in the visual arts but also in design 
as a formative element of man’s relationship 
with space. His work escapes the categories of 
symbolic representations and poses as essential 
problems notions of historical and contemporary, 
tradition, and classicism.

Edgard de Souza 
São Paulo, 1962 

Vive e trabalha em São Paulo, Brasil 

[Lives and works in São Paulo, Brazil] 

 

 



The artist has also been featured 
in international galleries such as 
Jack Shainman in New York, OMR 
in Mexico City, and L.A. Louver in 
Los Angeles.

In 2016, the Figueiredo Ferraz 
Institute in Ribeirão Preto held an 
exhibition analyzing 30 years of 
Edgard’s work, curated by Paulo 
Miyada. He has also participated in 
collective exhibitions at Culturgest 
in Lisbon, at the São Paulo Museum 
of Art (MASP), at the Museo 
Jumex in Mexico, at the Tomie 
Ohtake Institute in São Paulo, at 
Kunstmuseum Heidenheim, and at 
Haus Der Kulturen Der Welt Berlin 
in Germany, among others.

His work is present in collections 
such as the São Paulo Museum 
of Art (MASP) in Brazil, the 
Fundación Museo Reina Sofía in 
Spain, the Museum of Modern 
Art in São Paulo, the Palm Springs 
Art Museum in the USA, and the 
Pinacoteca do Estado de São 
Paulo in Brazil.

The outdoor sculpture park 
Inhotim Institute maintains a 
permanent plaza with a series of his 
bronze sculptures.

Edgard de Souza has participated in 
a series of emblematic exhibitions 
since the beginning of his career. 
In 1991, he participated in the 
Panorama da Arte Atual Brasileira 
in 1991, organized by the Museum 
of Modern Art in São Paulo. In 
2008, his work would illustrate the 
catalog and poster of Panorama 
dos Panoramas, which celebrated 
the 40th anniversary of the 
exhibition that aims to draw 
trends and critical reviews of the 
national art production.

His participation in the 24th 
edition of the São Paulo Biennial 
in 1998 was also significant. The 
invitation to the Biennial came from 
Adriano Pedrosa, who curated two 
other exhibitions on Edgard de 
Souza’s work, one for the Museu 
da Pampulha in 2001, and the 
artist’s panoramic exhibition at the 
Pinacoteca de São Paulo in 2004.

Edgard de Souza has shown at 
internationally renowned galleries. 
His first representation was by 
Thomas Cohn Gallery in Rio de 
Janeiro, an important hub for 
launching names that are now 
established in the national canon. 
Later, Souza was represented by 
Galeria Luisa Strina for 23 years. 

... representado por Galeria Luisa 
Strina durante 23 anos. O artista 
também tem passagem por 
galeria internacionais como Jack 
Shainman, em Nova York, OMR, na 
Cidade do México e L.A. Louver, 
em Los Angeles.

O Instituto Figueiredo Ferraz, 
em Ribeirão Preto, realizou uma 
mostra que analisava 30 anos 
da obra de Edgard em 2016, 
com curadoria de Paulo Miyada. 
Também se destacam exposições 
coletivas no Culturgest, em 
Lisboa, No Museu de Arte de 
São Paulo (MASP), no Museu 
Jumex, no México, No Instituto 
Tomie Ohtake, em São Paulo, 
no Kunstmuseum Heidenheim e 
no Haus Der Kulturen Der Welt 
Berlin, na Alemanha, entre outras.

Sua obra está presente em 
coleções como: Museu de Arte 
de São Paulo (MASP), Brasil; 
Fundación Museo Reina Sofía, 
Espanha; Museu de Arte Moderna 
de São Paulo, Brasil, Palm Springs 
Art Museum, nos EUA, Pinacoteca 
do Estado de São Paulo, Brasil.

O Instituto Inhotim mantém uma 
praça permanente com uma série 
de suas esculturas em bronze.

Edgard de Souza participou de 
exposições emblemáticas desde 
o início de sua carreira, como o 
Panorama da Arte Atual Brasileira, 
de 1991, organizado no Museu de 
arte Moderna de São Paulo. Mais 
tarde, em 2008, sua obra ilustraria 
catálogo e pôster do Panorama 
dos Panoramas, que celebrava 
os 40 da mostra que tem como 
missão desenhar as tendências 
e revisões críticas da produção 
nacional de arte.

Também foi representativa sua 
participação na 24ª edição da 
Bienal de São Paulo, em 1998. O 
convite para a Bienal partiu de 
Adriano Pedrosa, que faria outras 
duas curadorias sobre a obra 
de Edgard de Souza, uma para o 
Museu da Pampulha, em 2001, e a 
exposição panorâmica do artista 
que ocupou a Pinacoteca de São 
Paulo em 2004. 

Edgard de Souza circulou por 
galeria de renome internacional. 
Sua primeira representação foi 
pela galeria de Thomas Cohn, 
no Rio de Janeiro. O espaço 
de Cohn foi um importante 
hub de lançamento de nomes 
que hoje estabelecem o léxico 
nacional. Depois de Souza seria 



Sem título 
Untitled

No maior bronze já produzido pelo artista até 
hoje, dois corpos aparecem espelhados e unidos 
pelo torso, um em cima do outro. A ausência de 
particularidades específicas do modelo original 
que dá forma à obra transforma esse corpo em um 
modelo do coletivo.

Os bronzes baseados no corpo humano, que de Souza 
vem produzindo desde os anos 1990, lidam com temas 
existenciais como solidão, morte, afeto, sexo, e com 
referências da produção artística histórica.

In the largest bronze piece produced by the artist 
to date, two bodies appear mirrored and joined at 
the torso, one on top of the other. The absence 
of specific particularities of the original model 
that shapes the work transforms this body into a 
representation of the collective.

The bronze pieces based on the human body, which de 
Souza has been producing since the 1990s, deal with 
existential themes such as loneliness, death, affection, 
sex, and with references to art history.



Edgard de Souza
Sem título

2023
132 x 34 x 50 cm

bronze patinado 
[patinated bronze]







Através de sua prática, Ximena Garrido-Lecca 
utiliza uma variedade de materiais e linguagens 
simbólicas que focam em destacar as tensões entre 
o conhecimento ancestral e as estruturas coloniais.

Usando referências históricas, ela traça ciclos 
de transformação cultural, social e econômica e 
destilações de poder e resistência em torno das 
mudanças no uso dos recursos naturais. Seu trabalho 
lida com as relações entre natureza e cultura, ao 
mesmo tempo em que questiona as hierarquias 
tradicionais do conhecimento.

Exposições individuais incluem: CAN, Neuchatel; 
Portikus, Frankfurt; Galerie Gisela Capitain, Colônia; 
34ª Bienal de São Paulo; OCMA, Califórnia; Proyecto 
AMIL, Lima; MALBA Buenos Aires; SAPS, Cidade do 
México; 80m2 Livia Benavides, Lima; MATE, Lima; Max 
Wigram Gallery, Londres e MIMA, Middlesbrough.

Ela participou de várias exposições coletivas em 
museus e bienais como no Museu Madre, Nápoles; 
MALI, Lima; Museu Jumex, Cidade do México; El 
Espacio 23, Miami; Centro Pompidou em Chengdu; 
Turner Contemporary, Kent; Frac des Pays de la 
Loire, Carquefou; MOCAD, Detroit; 10ª Bienal do 
Mercosul, Porto Alegre; Pinchuk Art Centre, Kiev; 
Bienal de Cartagena de Indias; Pequim; 12ª Bienal de 
Cuenca; Saatchi Gallery, Londres e The Gallery of 
South Australia, Adelaide.

Seu trabalho está incluído em museus e coleções 
institucionais como Tate Modern, MALBA, MALI, 
Kadist, Perez Art Museum, Boros Collection, INBAL, 
Frac de Pays de la Loire, Coppel, Saatchi e coleções 
Sharpff-Striebich.

Through her practice Ximena Garrido-Lecca employs 
a range of symbolic materials and languages that 
focus on highlighting the tensions between ancestral 
knowledge and colonial structures.

Using historical references, she traces cycles of 
cultural, social and economic transformation and 
distillations of power and resistance around changes 
in the use of natural resources. Her work deals with 
the relationships between nature and culture, while 
questioning the traditional hierarchies of knowledge.

Solo shows include: CAN, Neuchatel; Portikus, 
Frankfurt; Galerie Gisela Capitain, Cologne; 34th 
Bienal de Sao Paulo; OCMA, California; Proyecto 
AMIL, Lima; MALBA Buenos Aires; SAPS, Mexico City; 
80m2 Livia Benavides, Lima; MATE, Lima; Max Wigram 
Gallery, London and MIMA, Middlesbrough.

She has participated in several museum group 
exhibitions and biennials such as in the Madre 
Museum, Naples; MALI, Lima; Jumex Museum, Mexico 
City; El Espacio 23, Miami; Centre Pompidou at 
Chengdu; Turner Contemporary, Kent; Frac des Pays 
de la Loire, Carquefou; MOCAD, Detroit; 10th Mercosul 
Biennial, Porto Alegre; Pinchuk Art Centre, Kiev; 
Bienal de Cartagena de Indias; Beijing; 12th Bienal de 
Cuenca; Saatchi Gallery, London and The Gallery of 
South Australia, Adelaide.

Her work is included in museums and institutional 
collections such as Tate Modern, MALBA, MALI, Kadist, 
Perez Art Museum, Boros Collection, INBAL, Frac 
de Pays de la Loire, Coppel, Saatchi and Sharpff-
Striebich collections.

Ximena 
Garrido-Lecca 
Lima, Peru, 1980 

Vive e trabalha em Lima  

e Cidade do México 

[Lives and works in Lima 

and Mexico City

 

 

 



Esta série de obras continua a investigação do artista 
sobre o papel do cobre na economia do Peru, onde 
esse recurso natural é exportado como matéria-
prima para uso em indústrias de tecnologia. Essas 
novas obras incorporam uma série de símbolos 
abstratos baseados em diferentes logotipos 
corporativos modernistas usados por diversas 
indústrias e entidades corporativas. Ao utilizar 
esses símbolos geométricos em uma forma tecida 
tradicional, Garrido-Lecca questiona a relação entre 
essas imagens modernas, ligadas aos motores da 
modernização, à economia global e seus vínculos com 
a abstração pré-colombiana.

This series of works continue the artist´s 
investigation on the role of copper in Peru´s 
economy, where this natural resource is exported 
as a raw material for its use in tech industries. 
These new works incorporate a series of 
abstract symbols that are based on different 
modernist corporate logos used by diverse 
industries and corporate entities. By using these 
geometric symbols in a traditional woven form, 
Garrido-Lecca questions the relation between 
these modern images, tied to the engines of 
modernization, the global economy, and their links 
to pre-Columbian abstraction. 

Modulações 
Modulations



Ximena Garrido-Lecca
Modulaciones - secuencia VIII 

2024
51 x 43 cm 

Fios de cobre tecidos 
[Woven copper wires]





Detanico e Lain adotam a linguagem como sujeito 
e objeto de seu trabalho. A dupla estabelece 
vocabulários que apresentam o mundo visto a partir 
de seus códigos de percepção e compreensão. Seus 
trabalhos amplamente conceituais empregam o uso 
de som, de gráficos, texto, vídeo e outros meios de 
arte tradicionais em suas instalações. Imbuídas de 
referências científicas, matemáticas e literárias, suas 
obras se debruçam sobre temas como o tempo, 
espaço e memória.

Em 2004 venceram o Nam June Paik Award, um 
dos mais prestigiados prêmios internacionais. No 
mesmo ano, em 2004, Angela e Rafael participam 
da Bienal de São Paulo, feito que se repete nas 
duas edições seguintes, em 2006 e 2008. Nesse 
meio tempo, em 2007, representaram o Brasil na 
52ª Bienal de Arte de Veneza.

Suas obras fazem parte de coleções como Musée du 
Louvre, Paris (França); FNAC (França); FMAC (França); 
FRAC île-de-france, Le Plateau, Paris, (França); 
Musée d’Art modern et Contemporain, Abbaye 
Sainte-Croix, Les Sables d’Olonne, (França); Coleção 
de Arte Taguchi (Japão); Museu Municipal de Arte 
da Toyota, Tóquio (Japão); Centro Calego de Arte 
Contemporânea, Santiago de Compostela (Espanha); 
Cifo-Cisneros Fontanals Art Foundation (EUA); 
Colección Isabel y Agustin Coppel, CDMX (México); 
Pinacoteca do Estado de São Paulo, São Paulo 
(Brasil); MAMAM, Recife (Brasil); Instituto Figueiredo 
Ferraz, IFF, Ribeirão Preto (Brasil). Museu de Arte da 
Pampulha, Belo Horizonte (Brasil).

Through her practice Ximena Garrido-Lecca employs 
a range of symbolic materials and languages that 
focus on highlighting the tensions between ancestral 
knowledge and colonial structures.

Using historical references, she traces cycles of 
cultural, social and economic transformation and 
distillations of power and resistance around changes 
in the use of natural resources. Her work deals with 
the relationships between nature and culture, while 
questioning the traditional hierarchies of knowledge.

Solo shows include: CAN, Neuchatel; Portikus, 
Frankfurt; Galerie Gisela Capitain, Cologne; 34th 
Bienal de Sao Paulo; OCMA, California; Proyecto 
AMIL, Lima; MALBA Buenos Aires; SAPS, Mexico City; 
80m2 Livia Benavides, Lima; MATE, Lima; Max Wigram 
Gallery, London and MIMA, Middlesbrough.

She has participated in several museum group 
exhibitions and biennials such as in the Madre 
Museum, Naples; MALI, Lima; Jumex Museum, Mexico 
City; El Espacio 23, Miami; Centre Pompidou at 
Chengdu; Turner Contemporary, Kent; Frac des Pays 
de la Loire, Carquefou; MOCAD, Detroit; 10th Mercosul 
Biennial, Porto Alegre; Pinchuk Art Centre, Kiev; 
Bienal de Cartagena de Indias; Beijing; 12th Bienal de 
Cuenca; Saatchi Gallery, London and The Gallery of 
South Australia, Adelaide.

Her work is included in museums and institutional 
collections such as Tate Modern, MALBA, MALI, Kadist, 
Perez Art Museum, Boros Collection, INBAL, Frac 
de Pays de la Loire, Coppel, Saatchi and Sharpff-
Striebich collections.

Detanico Lain 
Caxias do Sul, Brasil. 1973/1974  

Vivem e trabalham em Paris, França 

[Live and work in Paris, France] 

 

Os artista estão entre os finalistas 

do prestigioso Prix Marcel Duchamp 

2024 e realizarão uma individual no 

Centre Pompidou em outubro. 

 

The artists are among the finalists 

for the prestigious Prix Marcel 

Duchamp 2024 and will hold a 

solo show at the Center 

Pompidou in October. 



Em Terra Incógnita (2022), o título da obra aparece 
escrito em tinta acrílica sobre tela de linho, 
utilizando o sistema Timezonetype, desenvolvido 
por Detanico Lain. 

Timezonetype é uma tipografia criada a partir da 
relação entre fusos horários e as letras do alfabeto. 
A porção de terreno recortada pelo fuso horário é 
utilizada como a letra que ela designa. As palavras 
são escritas com pedaços de mapas, criando arranjos 
que rompem a ordem cartográfica e propõem novas 
leituras do mundo a partir da palavra

In Terra Incógnita (2022), the title of the work is written 
in acrylic paint on linen canvas, using the Timezonetype 
system developed by Detanico Lain.

Timezonetype is a typography created from the 
relationship between time zones and the letters of the 
alphabet. The portion of land cut by the time zone is 
used as the letter it designates. Words are written with 
pieces of maps, creating arrangements that break the 
cartographic order and propose new readings of the 
world from the word.

Terra Incógnita 



Detanico Lain
Terra Incógnita

2022
150 x 250 cm

verniz acrílico, gesso acrílico sobre linho cru 
[acrylic varnish, acrylic plaster on raw linen]









Fotógrafo e artista multimídia, Neves vive e trabalha 
em Diamantina [Minas Gerais, Brasil]. Teve formação 
artística autodidata, mas incorporou em sua técnica 
conhecimentos advindos de outras áreas de atuação. 
Em 1979, formou-se técnico em Química Industrial, 
profissão que exerceu até 1984 e que lhe rendeu 
recursos para a manipulação de negativos fotográficos 
que viria a executar mais tarde. Em 1987, montou 
em Belo Horizonte um pequeno estúdio fotográfico. 
Sua obra aborda temas relativos a questões raciais, 
e parte dela é composta por meio de técnicas 
de montagem em laboratório nas quais o artista 
sobrepõe às imagem fragmentos de outros negativos, 
cópias de outras imagens e informações verbais.

Dentre seus prêmios, é importante mencionar o 
Prêmio melhor Livro de Artista/Fotolivro. Instituto 
Moreira Salles, IMS, São Paulo (2023); Prêmio 
Mediterraneum 2022 per la fotografia d’autore, 
Catania (2022); Rumos, ItaúCultural, São Paulo 
(2020); Prêmio Videobrasil e WBK Vrije Academie, 
Holanda (2007); Grande Prêmio J.P. Morgan Award 
of Photography, São Paulo (1999); e VII Prêmio Marc 
Ferrez de Fotografia, Funarte, Rio de Janeiro (1994).

Suas obras integram importantes coleções como as 
do Museu Afro Brasil, São Paulo; Museu de Arte do 
Rio de Janeiro [MAR], Rio de Janeiro; Museu de Arte 
de São Paulo Assis Chateaubriand, MASP, São Paulo; 
Museu de Arte Moderna de São Paulo, MAM SP; São 
Paulo; Yvory Press Collection. C Magazine, Londres; 
World Bank Collection, Washington; Museum of Fine 
Art of Houston; Houston; Cuba Fototeca, Havana; J. 
P. Morgan Collection, São Paulo; e Regional Center of 
Photography, Pas-de-Calais, entre outras.

Photographer and multimedia artist, Neves lives and 
works in Diamantina [Minas Gerais, Brazil]. He had a self-
taught artistic education but incorporated knowledge 
from other areas of expertise into his technique. In 1979, 
he graduated as an Industrial Chemistry technician, a 
profession he practiced until 1984 and which provided 
him with resources for manipulating photographic 
negatives that he would later execute. In 1987, he set 
up a small photographic studio in Belo Horizonte. His 
work addresses themes related to racial issues, and 
part of it is composed through montage techniques in 
the laboratory, in which the artist overlays fragments 
of other negatives, copies of other images, and verbal 
information onto the images.

Among his awards, it is important to mention the Best 
Artist Book/Photobook Award, Instituto Moreira Salles, 
IMS, São Paulo (2023); Mediterranean Prize 2022 for 
author photography, Catania (2022); Rumos, ItaúCultural, 
São Paulo (2020); Videobrasil Award and WBK Vrije 
Academie, Netherlands (2007); J.P. Morgan Award of 
Photography, São Paulo (1999); and VII Marc Ferrez 
Photography Award, Funarte, Rio de Janeiro (1994).

His works are part of important collections such as 
those of the Afro Brazil Museum, São Paulo; Museum 
of Art of Rio de Janeiro [MAR], Rio de Janeiro; São 
Paulo Museum of Art Assis Chateaubriand, MASP, 
São Paulo; Museum of Modern Art of São Paulo, MAM 
SP; São Paulo; Yvory Press Collection, C Magazine, 
London; World Bank Collection, Washington; Museum 
of Fine Art of Houston; Houston; Cuba Fototeca, 
Havana; J. P. Morgan Collection, São Paulo; and 
Regional Center of Photography, Pas-de-Calais, 
among others.

Eustáquio Neves 
1955, Juatuba, Brasil 

Vive e trabalha em Diamantina, Brasil 

[Lives and works in Diamantina, Brasil] 

 

 

 



A ampliação analógica alterada com tinta a óleo e 
outras intervenções químicas feitas em laboratório, 
foi concebida a partir de uma imagem que registra 
a primeira comunhão do artista quando criança. As 
muitas camadas de intervenções referem-se àquilo 
que está sublimado na imagem original: suas raízes 
negras e os saberes que foram apagados da história. 
Na nova imagem, reorientada e redimensionada pelo 
artista, sua jovem figura surge segurando símbolos 
que se referem aos dois momentos: àquele da 
dominação e o do pertencimento. 
 

The analog enlargement altered with oil paint 
and other chemical interventions made in the 
laboratory was conceived from an image that 
captures the artist’s first communion as a child. 
The many layers of interventions refer to what is 
sublimated in the original image: He’s black roots 
and the knowledge that has been erased from 
history. In the new image, reoriented and resized by 
the artist, his young figure appears holding symbols 
that refer to both moments: that of domination and 
the one of belonging.

Sete



Eustáquio Neves
Sem título - da série Sete

2023
162 x 67 cm

fotopintura feita com tinta a óleo sobre papel de algodão 
[photopainting made with oil paint on cotton paper]







A produção de Marilá Dardot lida constantemente 
com a linguagem e a literatura através de vídeos, 
fotografias, gravuras, esculturas, pinturas, ações e 
instalações site-specific. Alguns trabalhos trazem 
no título referência a autores e obras literárias e 
filosóficas, enquanto outros exploram o aspecto 
formal do livro e a construção de espaços com acesso 
público, como bibliotecas.

Dardot já teve seu trabalho em importantes mostras 
e instituições pelo mundo como: XXIII Bienal de 
Cerveira, 2024; XVI Bienal de Cuenca, 2023; 13a Bienal 
do Mercosul, 2022; Bienal Sur, 2021; Bienal Ano ZERO, 
2021; Bienal de Coimbra, 2019; Bienal de Havana, 
2019; Seattle Art Museum, Seattle, 2017, Pera Museum, 
Istambul, 2017, Museu da Cidade, São Paulo, 2016, 
MAC Lyon, Lion, 2014, Astrup Fearnley Museet, Oslo, 
2013; David Rockefeller Center for Latin American 
Studies, 2012; 29ª Bienal de São Paulo, 2010; 27ª Bienal 
de São Paulo, 2016.

Sua obra está presente em importantes coleções 
como: Pera Art Museum (Istambul), Pinacoteca do 
Estado de São Paulo (São Paulo) e Museu de Arte 
Moderna – MAM SP (São Paulo).  
 
O Instituto Inhotim mantém uma galeria permanente 
com sua obras, A origem da obra de arte.
 
O Parque do Governador em Vitória, ES, mantém 
a instalação permanente Pensamento do Fora 
(revisitado) em seu parque. 

Marilá Dardot’s production deals with language 
and literature through videos, photographs, prints, 
sculptures, paintings, actions and site-specific 
installations. Some of them references literary and 
philosophical works and authors in their titles and 
concepts, while others take the shape of books and 
the construction of free-access spaces, like libraries.

Dardot’s work has been featured in major exhibitions 
and institutions around the world, such as: XXIII Bienal 
de Cerveira, 2024; XVI Bienal de Cuenca, 2023; 13th 
Bienal do Mercosul, 2022; Bienal Sur, 2021; Bienal 
Ano ZERO, 2021; Bienal de Coimbra, 2019; Bienal 
de Havana, 2019; Seattle Art Museum, Seattle, 2017; 
Pera Museum, Istanbul, 2017; Museu da Cidade, São 
Paulo, 2016; MAC Lyon, Lyon, 2014; Astrup Fearnley 
Museet, Oslo, 2013; David Rockefeller Center for Latin 
American Studies, 2012; 29th São Paulo Biennial, 2010; 
27th São Paulo Biennial, 2016.

Her work is featured in important collections such as: 
Pera Art Museum (Istanbul), Pinacoteca do Estado de 
São Paulo (São Paulo), and Museu de Arte Moderna – 
MAM SP (São Paulo).

The Inhotim Institute maintains a permanent gallery 
with her work “The Origin of the Work of Art.” 

The Governor’s Park in Vitória, ES, maintains the 
permanent installation “Pensamento do Fora 
(revisited)” on view to the public.

Marilá Dardot 
1973. Belo Horizonte, Brasil 

Vive e trabalha na Cidade do México

[Lives and works in Mexico City] 

 

 

 



Nesse trabalho capas de livros da coleção “Nações 
do Mundo” são desfeitas, deixando fragmentos de 
mapas, que compõe novas geografias. 

Os índices dos mesmos livros anunciam capítulos 
que descrevem países a partir de frases 
nacionalistas. Uma parte do tecido da capa, dobrada, 
dá título ao trabalho: Ações do mundo.

In this piece, book covers from the “Nations of the 
World” collection are undone, leaving fragments of 
maps and composing new geographies.

The indexes of the same books announce chapters 
that describe countries using nationalist phrases. A 
part of the fabric of the cover, folded, gives the title 
to the work: Actions of the world.

Ações do Mundo
Actions of the World



Marilá Dardot 
Ações do mundo
 
2021
120 x 166 cm. (aprox) 

capas de livros descascadas  
e páginas de índices
[peeled book covers  
and index pages]





Rosângela Rennó 
1962, Belo Horizonte, Brasil 

Vive e trabalha em Rio de Janeiro, Brasil 

[Lives and works in Rio de Janeiro, Brasil] 

 

 

 

A obra de Rosângela Rennó é marcada pela 
apropriação de imagens descartadas e encontradas 
em mercados de rua e antiquários, assim como 
pela investigação das relações entre memória e 
esquecimento. Em suas fotografias, objetos, vídeos 
ou instalações, trabalha com álbuns de família e 
imagens obtidas em arquivos públicos ou privados. 
A artista dedica-se também à criação de livros 
autorais. Rennó é doutora em Artes pela Escola de 
Comunicações e Artes da USP.

Em 2023, Rennó ganhou o Prêmio Woman in 
Motion 2023, e realizou a individual Sur Les 
Ruines de la Photographie durante o festival Le 
Rencontres de’Arles.  
 
A artista já teve exposições individuais em 
importantes instituições como, Estação Pinacoteca 
(São Paulo, 2021), Museum Für Angewandte Kunst 
Köln MAKK, (Cologne, 2021), Instituto Moreira Salles 
(Rio de Janeiro, 2017/2018), Photographers’ Gallery 
(Londres, 2016), Centro de Arte Moderna CAM – 
Fundação Gulbenkian (Lisboa, 2012), Prefix Institute 
Contemporary Art (Toronto, 2008), Centro Cultural 
Banco do Brasil CCBB (Rio de Janeiro, 2003), 
Museu de Arte da Pampulha (Belo Horizonte, 2002), 
Museum of Contemporary Art MOCA (Los Angeles, 
1996) e De Appel Foundation (Amsterdã, 1995).

Em seu extenso currículo, constam passagens por 
instituições como: Jeu de Paume, Paris;The 3rd 
Beijing Photo Biennial; Fondation Cartier, Paris; Palais 
de Tokio, Paris, 2012; , 22a e 29a Bienal Internacional 
de São Paulo; Musée National d’Art Moderne de 
Paris; 50a e 45a Bienal Internacional de Veneza.

Rosângela Rennó’s work is marked by the 
appropriation of discarded images found in street 
markets and antique shops, as well as by the 
investigation of the relationship between memory 
and forgetting. In her photographs, objects, videos, 
or installations, she works with family albums and 
images obtained from public or private archives. 
The artist also dedicates herself to creating original 
books. Rennó holds a Ph.D. in Arts from the School of 
Communications and Arts at USP.

In 2023, Rennó won the Woman in Motion 2023 Award 
and held the solo exhibition “Sur Les Ruines de la 
Photographie” during the Rencontres de’Arles festival.

The artist has had solo exhibitions in important 
institutions such as Estação Pinacoteca (São 
Paulo, 2021), Museum Für Angewandte Kunst Köln 
MAKK (Cologne, 2021), Instituto Moreira Salles (Rio 
de Janeiro, 2017/2018), Photographers’ Gallery 
(London, 2016), Centro de Arte Moderna CAM – 
Fundação Gulbenkian (Lisbon, 2012), Prefix Institute 
Contemporary Art (Toronto, 2008), Centro Cultural 
Banco do Brasil CCBB (Rio de Janeiro, 2003), Museu 
de Arte da Pampulha (Belo Horizonte, 2002), Museum 
of Contemporary Art MOCA (Los Angeles, 1996), and 
De Appel Foundation (Amsterdam, 1995).

In her extensive resume, she has been featured in 
institutions such as: Jeu de Paume, Paris; The 3rd 
Beijing Photo Biennial; Fondation Cartier, Paris; 
Palais de Tokio, Paris, 2012; 22nd and 29th São Paulo 
International Biennial; Musée National d’Art Moderne 
de Paris; 50th and 45th Venice International Biennale.



Coleções Privadas abertas ao Público (seleção) 
Public Collections open to the Public (selection)

- Hirsch Library at the Museum of Fine Arts Houston 
– Houston - USA
- Museum of Moderna Art [MoMA] – New York – USA
- Inhotim Centro de Arte Contemporânea - Brasil
- Fondazioni Cassa de Risparmo de Modena – Italia
- Daros LatinAmerica- Zurich - Switzerland
- Coleção Gilberto Chateaubriand / Museu de Arte 
Moderna do Rio de Janeiro – Rio de Janeiro – Brasil
- Coleção Pinacoteca do Estado de São Paulo. 
Comodato Roger Wright – São Paulo –Brasil
- Colección Jumex – Cidade do México – México
- Serviços Social do Comércio (Sesc) – Sesc Paulista 
– São Paulo - Brasil
- Museu da Fotografia Fortaleza – Fortaleza - Brasil

Coleções Públicas (seleção) 
Public Collections (selection)
 
- Museu da Fotografia Fortaleza – Fortaleza - Brasil
- Fundación Museo Reina Sofía – Madri - Espanha
- Museu de Arte de Brasília – Brasiília - Brasil
- Fundação Caloustre Gulbenkian – Lisboa – Portugal
-Museu de Arte Moderna de São Paulo (MAM SP) – 
São Paulo - Brasil
-Pinacoteca do Estado São Paulo – São Paulo - Brasil
-Museu de Arte da Pampulha - Belo Horizonte - Brasil
-Centro Galego de Arte Contemporáneo CGAC - 
Santiago de Compostela - Spain
-Museo de Arte Contemporáneo de Castilla y León 
[MUSAC]- Castilla y León - Spain
-Museo de Cáceres - Spain
-Museo Extremeño e Iberoamericano de Arte 
Contemporáneo [MEIAC] - Badajoz- Spain
-Art Institute of Chicago- Chicago - USA
-Latino Museum - Los Angeles - USA
-Museum of Contemporary Art [MOCA] - Los 
Angeles – USA
-Orange County Museum of Art – Newport 
Beach - USA
-Guggenheim Museum -Nova York - USA  
-Centro Georges Pompidou – Paris - France
-Tate Modern - London - England
-Culturgest - Lisboa- Portugal
-Stedelijk Museum voor Actuele Kunst SMAK - 
Gent - Belgium
- Fundação Joaquim Nabuco – Recife – Brasil
- Museu de Arte Moderna Aloisio Magalhães 
(MAMAM) – Recife – Brasil
- Coleção Pirelli - Museu de Arte de São Paulo 
[MASP] - São Paulo – Brasil

...





Anti-cinema, 1989 
 
Rosângela Rennó 
2022

Em 1988 tomei uma ‘dupla decisão’ que transformou 
radicalmente minha relação com a fotografia: 
parar de produzir imagens novas e me dedicar à 
apropriação e releitura do que chamava de ‘resíduos 
fotográficos’, limitando o ato fotográfico ao que eu 
considerava estritamente necessário. Surgiram ali, 
não como propósito, mas como consequência, tanto 
um princípio de economia na produção de novos 
imaginários, quanto o início de uma investigação 
sobre os diferentes ciclos de vida que as fotografias 
têm, em função de sua existência no mundo dos 
sujeitos e suas representações. Eu achava que 
muitas das fotografias que eu encontrava à beira 
do abandono pediam (e também mereciam...) uma 
sobrevida, ou seja, alguma ressignificação ou uma 
nova função simbólica.

Comecei pelo vernacular, a via que me parecia mais 
natural, revisitando e reutilizando imagens de álbuns 
de família. Logo em seguida fui compelida a entrar 
no território mágico do cinema e na sua relação 
direta com o dispositivo fotográfico. Recém-admitida 
na pós-graduação da Escola de Comunicações 
e Artes da USP, tendo o cinema como área de 
concentração, os fotogramas 35mm descartados 
na lixeira da sala de montagem da ECA se tornaram 
imediatamente objetos de escrutínio e desejo. 

O fotograma isolado de seu contexto é como 
um sobrevivente que narra sobre a suspensão 
de um tempo transcorrido, que é revisto (e 
editado), novamente, como fantasmagoria. Se 
a fantasmagoria não deixa vestígios, assim que 
o dispositivo cinematográfico é desligado, o 
fotograma é a prova de sua existência. Por meio de 

mecanismos de intertextualidade com a pintura, 
a publicidade, a história da arte e da fotografia, 
havia nos fotogramas uma miríade de possibilidades 
de leitura desse ‘tempo suspenso do tempo’, 
parafraseando Maurício Lissovsky, ‘um tempo de 
duração ilimitada, porém determinado a acabar’. O 
anti-cinema era um cinema às avessas. 

Em paralelo aos fotogramas transformados em 
imagens de grande formato havia um pequeno 
grupo de objetos onde o movimento era algo 
inventado ou atribuído, como se a suspensão do 
tempo pudesse acontecer a partir de uma colagem 
de imagens fotográficas; entretanto, o anti-cinema, 
aqui, era um pastiche bem-humorado do que no 
século 19 foi a fantasmagoria que oscilava entre a 
fotografia e o cinema.     



Anti-cinema, 1989 
 
Rosângela Rennó 
2022

In 1988 I took a ‘double decision’ that radically 
transformed my relationship with photography: to 
stop producing new images and dedicate myself to 
the appropriation and re-reading of what I called 
‘photographic residues’, limiting the photographic 
act to what I considered strictly necessary. From 
here on emerged, not as a purpose but as a 
consequence, both a principle of economy in the 
production of new imaginaries, and the beginning 
of an investigation about the different life cycles 
that photographs have, according to their existence 
in the world of subjects and their representations. 
I thought that many of the photographs that I 
found on the verge of abandon asked for (and also 
deserved…) a new life, that is, some resignification 
or a new symbolic function.

I started with the vernacular, which seemed the 
most natural to me, revisiting and reusing images 
from family albums. Soon after, I was compelled to 
enter the magical territory of cinema and its direct 
relationship with the photographic device. Newly 
admitted to the post-graduation program at the 
School of Communications and Arts at USP, having 
cinema as my main area, the 35mm photograms 
discarded in the garbage of ECA’s editing room 
immediately became objects of scrutiny and desire. 

The photogram isolated from its context is like a 
survivor that tells about the suspension of a time 
that has passed, which is revised (and edited), again, 
as phantasmagoria. If the phantasmagoria leaves 
no trace, as soon as the cinematographic device 
is turned off, the photogram is the proof of its 
existence. Through mechanisms of intertextuality 

with painting, advertising, art history and 
photography, there was in the photograms a myriad 
of possibilities for reading this ‘suspended time of 
time’, paraphrasing Maurício Lissovsky, ‘a time of 
unlimited duration, but determined to end’. The 
anti-cinema was a cinema in reverse. 

Parallel to the frames transformed into large format 
images there was a small group of objects where 
movement was something invented or attributed, 
as if the suspension of time could happen from a 
collage of photographic images; however, the anti-
cinema, here, was a humorous pastiche of what 
in the 19th century was the phantasmagoria that 
oscillated between photography and cinema.     



Rosângela Rennó 
A espera, da série Anti-cinema 

1989 
120 x 110 cm

Impressão com tinta pigmentada em 
papel de algodão Hahnemühle Photo 
Rag Barytha 315
[Printing with pigment ink on cotton 
Hahnemühle Photo Rag Barytha 
315g paper]



Um dos interesses centrais na obra de Tania Candiani 
é a ideia expandida de tradução, estendida ao 
campo experimental através do uso de linguagens 
visuais, sonoras, textuais e simbólicas. Muitos de seus 
projetos consideram o universo do som e a política 
da escuta como uma ferramenta capaz de expandir e 
transformar percepções, tanto humanas quanto não 
humanas. Outra parte fundamental de seu trabalho 
está relacionada às políticas e práticas feministas, 
entendendo-as como uma experiência comunitária, 
afetiva e ritualística.

Sua prática geralmente envolve grupos de trabalho 
interdisciplinares em vários campos, consolidando 
interseções entre arte, literatura, música, arquitetura, 
ciência e trabalho, com ênfase no conhecimento 
e técnicas ancestrais, tecnologias e sua história 
na produção de conhecimento. Ela é membro do 
Sistema Nacional de Criadores de Arte do México; é 
laureada com a Bolsa Guggenheim nas Artes // a Bolsa 
de Pesquisa para Artistas da Smithsonian Institution; 
é artista residente no programa Arts at CERN, em 
Genebra, Suíça. Em 2015, representou o México na 56ª 
Bienal de Veneza.  
 
Em anos recentes Candiani teve exposições 
individuais em instituições como: Locust Project, 
Miami; Blaffer Art Museum Houston; Fundación 
Casa Wabi Cidade do México; Museu Universitario 
Arte Contemporáneo [MUAC] Cidade do 
México; Museum of Contemporary Art Denver; 
Contemporary Art Center, Cincinnati; ASU Art 
Museum, Phoenix; Museo de Arte Moderno, Cidade 
do México, entre muitas outras.

One of the central interests of Tania Candiani’s work 
is the expanded idea of translation, extended to the 
experimental field through the use of visual, sound, 
textual and symbolic languages. Many of her projects 
consider the universe of sound and the politics of 
listening as a tool capable of expanding and transforming 
perceptions, both human and non-human. Another 
fundamental part of her work is related to feminist 
policies and practices, understanding them as a 
communal, affective and ritual experience. 

Her practice usually involves interdisciplinary work 
groups in various fields, consolidating intersections 
between art, literature, music, architecture, science, 
and labor, with an emphasis on ancestral knowledge 
and techniques, technologies, and their history in 
the production of knowledge. She is a member of 
the National System of Art Creators of Mexico; she 
is a recipient of the Guggenheim Fellowship in the 
Arts // the Smithsonian Institution Research Grant 
for Artists; she is an artist-in-residence at the Arts at 
CERN program, in Geneva, Switzerland. In 2015 she 
represented Mexico at the 56th Venice Biennale.  
 

In recent years, Candiani has had solo exhibitions at 
institutions such as: Locust Project, Miami; Blaffer Art 
Museum, Houston; Fundación Casa Wabi, Mexico City; 
Museo Universitario Arte Contemporáneo [MUAC], 
Mexico City; Museum of Contemporary Art, Denver; 
Contemporary Art Center, Cincinnati; ASU Art Museum, 
Phoenix; Museo de Arte Moderno, Mexico City, among 
many others.
 

Tania Candiani 
1974, Cidade do México, México 

Vive e trabalha em Cidade do México, México 

[Lives and works in Mexico City, Mexico] 

 

 

 



2017
Casa Wabi - Oaxaca - Mexico
2017-2015
ASU Art Museum Residency Arizona - USA
2016
Artist in Residence, Srishti – Bangalore - India
Maison des Arts Georges Pompidou; Saint Cirq 
Lapopie - France
2014
Artist in Residence LAZNIA II Gdansk - Poland
Artist in Residence - Glenfiddich - Scotland
2013
Production Residency - Basque Museum of 
Contemporary Art - Vitoria - Spain
Flora Ars+Natura (First residency) - Colombia
2012
URRA Residency Program - Buenos Aires - Argentina
2010
Artist in Residency Program - FONCA & ISCP - New 
York - USA
2009
Kaunas Biennial Residency Kaunas - Lithuania
2006
Production Residency, Plataforma, Puebla Mexico
2007
Artist in Residence, Slovenj Gradec - Slovenia
2005
Production Residency, Salina Art Center, Kansas, USA
2004
Bemis Center for Contemporary Art, Nebraska - USA 
2003
Bemis Center for Contemporary Art - Omaha - USA

Coleções (seleção) 
Collections (selection)
 
- Cincinnati Art Museum - Cincinnati - USA
- Deutsche Bank, Germany
- Instituto Nacional de Bellas Artes (INBA) - Mexico 
City - Mexico
- Museum of Contemporary Art San Diego - San 
Diego - USA
- The Mexican Museum - San Francisco - USA
- Museo Carrillo Gil - Mexico City - Mexico
- Museum of Contemporary Art San Diego [La Jolla] 
- San Diego - USA
- Alberta Du Pont Bonsal Foundation - San Diego - 
USA
- Museum of Latin American Art - Los Angeles - USA
- Centro Cultural Tijuana - Tijuana - Mexico
- Museo Universitario de Arte Contemporáneo 
(MUAC) - Mexico City - Mexico
- Museo Amparo - Puebla - Mexico
- Perez Museum - Miami - USA

Prêmios (seleção) 
Awards (selection)

2022
Ormstonhouse - River Residencies - Ireland
2019
Artist x Artist – Havana - Cuba
2018
Production Residency – Kochi - India
Lara Project – Bariloche - Argentina
Residency in the State University – Phoenix - USA
Charco Project - La Villa del Valle - Valle de 
Guadalupe - Mexico

...





Nesta série, Candiani trabalha com as qualidades 
matemáticas de danças tradicionais mexicanas. A 
artista trabalhou a partir da metodologia de notação 
coreográfica desenvolvida por Zacarías Segura Salinas 
e apresentada no livro Danzas Folkloricas de Mexico. 
O estudo apresentado no livro procura detalhar as 
coreografias, de modo que seja possível registrar 
todos os movimentos das danças, já que movimentos 
como o zapateado não tinham codificação anterior.  

Traduções e codificação são procedimentos 
constantes na produção de Candiani. Dance Scores 
lida, ao mesmo tempo, com a codificação apresentada 
no estudo de Segura Salinas e com as qualidades 
simbólicas do bordado em bastidor.

In this series, Candiani works with the mathematical 
qualities of traditional Mexican dances. The artist 
worked from the choreographic notation methodology 
developed by Zacarías Segura Salinas and presented 
in the book Danzas Folkloricas de Mexico. The 
study presented in the book seeks to detail the 
choreographies, so that it is possible to record all the 
dance movements considering that movements such 
as the zapateado had no previous codification. 

Translations and codification are constant 
procedures in Candiani’s production. Dance Scores 
deals with the codification presented in the study by 
Segura Salinas and also with the symbolic qualities of 
frame embroidery.

Dance Scores



Tania Candiani 
Los Sonajeros de Tuxpan, Jalisco - Da série Dance Scores 
 
2023 
Ø 15 cms cad [each]
 
60 bordados montados em bastidores de bambu 
[60 embroideries mounted on bamboo hoops]



Utilizando linhas, cortes e sobreposições, o 
trabalho de Nicolás Róbbio busca trazer novos 
significados para a estrutura de objetos comuns. 
Tudo parte do bidimensional: esquemas, 
contornos e espaços vazios formam um repertório 
interminável de notas sobre objetos cotidianos. À 
medida que cada uma de suas obras tenta sintetizar 
o máximo possível a estrutura de objetos reais, 
sua sobreposição em camadas sugere diferentes 
narrativas, combinações e, consequentemente, 
novas perspectivas sobre os mesmos objetos. 
Robbio investiga intensamente o poder do 
desenho enquanto gesto político que pode definir 
territórios, estratégias e desejos.

Entre suas exposições individuais, destacam-se: 
“La vigilia de las cosas”, Museo Histórico de la 
Nación, Buenos Aires (2021); “Três de espadas”, 
Museu Sivori, Buenos Aires (2019); “Estudios de 
Tensión”, John Hartell Gallery – AAP Cornell 
Architecture Art Planning, Ithaca (2018); “Ejercicios 
de resistência”, La Casa Encendida, Madrid (2017); 
“Plano Expandido: questões ao traçar uma linha”, 
SESC Pompéia, São Paulo (2016); “Observações 
de uma realidade sincopada”, Museu da Cidade, 
Lisboa (2015); Every Body Knows, Galerie Invaliden, 
Berlin (2013); “Se mueve pero no se hunde”, Galeria 
Vermelho, São Paulo (2010) e “Emissores Reunidos 
[episódio 1]: o amanhã de ontem não é hoje”, 
Fundação Serralves, Porto (2009).

Using lines, cuts, and overlays, Nicolás Róbbio’s 
work seeks to bring new meanings to the structure 
of common objects. Everything starts from the 
two-dimensional: diagrams, outlines, and empty 
spaces form an endless repertoire of notes on 
everyday objects. As each of his works tries to 
synthesize as much as possible the structure of real 
objects, their layering suggests different narratives, 
combinations, and consequently, new perspectives 
on the same objects. Róbbio intensely investigates 
the power of drawing as a political gesture that can 
define territories, strategies, and desires.

Among his solo exhibitions, notable ones include: 
“La vigilia de las cosas,” Museo Histórico de la 
Nación, Buenos Aires (2021); “Três de espadas,” 
Museu Sivori, Buenos Aires (2019); “Estudios de 
Tensión,” John Hartell Gallery - AAP Cornell 
Architecture Art Planning, Ithaca (2018); “Ejercicios 
de resistência,” La Casa Encendida, Madrid (2017); 
“Plano Expandido: questões ao traçar uma linha,” 
SESC Pompéia, São Paulo (2016); “Observações 
de uma realidade sincopada,” Museu da Cidade, 
Lisbon (2015); Every Body Knows, Galerie Invaliden, 
Berlin (2013); “Se mueve pero no se hunde,” 
Galeria Vermelho, São Paulo (2010); and “Emissores 
Reunidos [episódio 1]: o amanhã de ontem não é 
hoje,” Fundação Serralves, Porto (2009).

Nicolás Robbio 
1975, Mar del Plata, Argentina

Vive e trabalha em Buenos Aires, Argentina 

[Lives and works in Buenos Aires, Argentina] 

 

 

 



Robbio participou de importantes exposições 
coletivas, como “El orden y el acidente”, Museo de 
Arte Contemporáneo de la Mar del Plata (2020); “The 
Collection of Mr. X, The Man Who Lived 500 Years”, 
Galleria Alberta Pane, Veneza (2019); “Metrópole: 
experiência paulista”, Pinacoteca do Estado, São 
Paulo (2017); 4ª Trienal Poligráfica de San Juan, San 
Juan (2015); “Imagine Brazil”, MAC Lyon, Lyon (2014); 
“El Arte Contemporaneo de la X Bienal Monterrey”, 
FEMSA, Cidade do México (2013); “When Attitudes 
Became Form Become Attitudes”, CCA Wattis Institute 
for Contemporary Art, San Francisco (2012); “Para 
ser Construídos”, Museu de Arte Contemporáneo de 
Castilla y León [MUSAC], Léon (2010) e a 28ª Bienal de 
São Paulo (2008). 
 
Coleções Públicas 
Public Collections
 
- Museu de Arte Moderna de São Paulo (MAM-SP) – 
São Paulo - Brasil
- Museo de Arte Latino Americano de Buenos Aires 
(MALBA) – Buenos Aires – Argentina
- Espacio 1414 – San Juan – Porto Rico
- Fundação Serralves – Porto – Portugal
- Museo de Arte Contenporâneo de Castilla y León 
[MUSAC] - León – Spain
- Colchester Firstsite – Colchester – England
- Pinacoteca do Estado de São Paulo - Brasil

... Robbio participou de importantes exposições 
coletivas, como “El orden y el acidente”, Museo de 
Arte Contemporáneo de la Mar del Plata (2020); “The 
Collection of Mr. X, The Man Who Lived 500 Years”, 
Galleria Alberta Pane, Veneza (2019); “Metrópole: 
experiência paulista”, Pinacoteca do Estado, São 
Paulo (2017); 4ª Trienal Poligráfica de San Juan, San 
Juan (2015); “Imagine Brazil”, MAC Lyon, Lyon (2014); 
“El Arte Contemporaneo de la X Bienal Monterrey”, 
FEMSA, Cidade do México (2013); “When Attitudes 
Became Form Become Attitudes”, CCA Wattis Institute 
for Contemporary Art, San Francisco (2012); “Para 
ser Construídos”, Museu de Arte Contemporáneo de 
Castilla y León [MUSAC], Léon (2010) e a 28ª Bienal de 
São Paulo (2008). 
 
Coleções Privadas abertas ao Público   
Private Collections open to the Public
 
- Deutsch Bank NY – New York – USA
- SPACE Collection – LA - USA
- Cisneros Fontanals Art Foundation – Miami – USA
- Collecion Konex – Buenos Aires – Argentina
- Direção Regional da Cultura – Açores – Portugal
- Arquipélogo - Centro De Artes Contemporânea Dos 
Açores – Açores – Portugal
- Fundacion Artes Visuales Asociados (FAVA) – Santiago 
do Chile - Chile 



Nicolás Robbio 
Irreversible - da série Persiana Americana 

2023
200 x 137 cm

madeira e tinta
[wood and paint]





Em sua prática, Clara Ianni explora a relação 
entre a materialidade do espaço e suas formas de 
representação. Por meio de uma investigação da 
epistemologia da arte, política e história, o trabalho 
de Ianni se posiciona como um investigador da 
sociedade contemporânea. Seus trabalhos têm 
como campo de referência a história do Brasil, 
de sua formação colonial aos recorrentes ciclos 
autoritários, frequentemente questionando o que se 
entende por modernização.

A sua prática investigativa engloba a curadoria de 
exposições que incluem ‘O futuro da memória’, 
Instituto Goethe, São Paulo (2017); e, assitencia a 
curadores como Regis Michel, Museu do Louvre, 
Paris, e Artur Zmijewski, 7ª Bienal de Berlim (2012).

Seu trabalho está presente em coleções em 
todo o mundo, incluindo FRAC Poitou-Charentes 
Collection, Angoulême; Museu de Arte Moderna, 
MAM Rio, Rio de Janeiro; Collezione Taurisano, 
Nápoles; e MoMA, New York.

A seleção de exposições de que participou inclui:  
Concretos - Museo de Arte Contemporáneo de 
Castilla y Léon [MUSAC], Espanha, 2023; 34a Bienal 
de São Paulo 2022; Contar o tempo - Mariantonia, 
2022; 2021 Triennial: Soft Water Hard Stone - New 
Museum NY, USA, 2021; 34ª Bienal de São Paulo 2019;  
21º Bienal de Arte Contemporânea Sesc_Videobrasil 
2019; Histórias feministas. Museu de Arte de São 
Paulo[MASP], 2019; Modern Mondays: An Evening 
with Clara Ianni MoMA, NY, USA e X Berlin Biennale 
2018, entre muitas outras

In her practice, Clara Ianni explores the relation-
ship between the materiality of space and its forms 
of representation. Through an investigation of the 
epistemology of art, politics, and history, Ianni’s work 
positions itself as an investigator of contemporary so-
ciety. Her works refer to the history of Brazil, from its 
colonial formation to recurrent authoritarian cycles, 
often questioning what is understood by moderniza-
tion.

Her investigative practice includes curating exhibitions 
such as ‘The Future of Memory,’ Instituto Goethe, São 
Paulo (2017); and assisting curators like Regis Michel, 
Museu do Louvre, Paris, and Artur Zmijewski, 7th Ber-
lin Biennial (2012).

Her work is present in collections worldwide, includ-
ing FRAC Poitou-Charentes Collection, Angoulême; 
Museu de Arte Moderna, MAM Rio, Rio de Janeiro; 
Collezione Taurisano, Naples; and MoMA, New York.

A selection of exhibitions she has participated in 
includes: Concretos - Museo de Arte Contemporá-
neo de Castilla y Léon [MUSAC], Spain, 2023; 34th 
São Paulo Biennial 2022; Counting time - Mariantonia, 
2022; 2021 Triennial: Soft Water Hard Stone - New 
Museum NY, USA, 2021; 34th São Paulo Biennial 2019; 
21st Sesc_Videobrasil Contemporary Art Biennial 2019; 
Feminist Histories. São Paulo Museum of Art [MASP], 
2019; Modern Mondays: An Evening with Clara Ianni 
MoMA, NY, USA; and X Berlin Biennale 2018, among 
many others.

Clara Ianni
1987, São Paulo, Brasil 

Vive e trabalha em São Paulo

[Lives and works in São Paulo] 

 

 

 



Essa série surge da curiosidade sobre noções 
de futuro ou porvir que eram usadas em línguas 
mortas. Entre as línguas usadas no trabalho estão 
as que desapareceram por dominação de alguma 
outra cultura, pelo declínio das organizações 
políticas que tinham aquela língua como materna, 
por transformações e fusões com outros registros 
linguísticos ou pelo isolamento de seus falantes.

A partir dessa pesquisa, o trabalho busca criar o 
panorama de diferentes “devires” que nunca de fato se 
consumaram. Procura registrar também as projeções 
de um por vir que se transformou em passado.

Em sua forma, o trabalho também reflete sobre essas 
transformações, pois as letras que formam as palavras 
são apresentadas em blocos de folhas destacáveis, 
permitindo que o espectador pegue as letras que 
compõem essas expressões e remonte-as como quiser. 
Dessa maneira, o público ao mesmo tempo ativa e 
“mata” a obra original, por meio da sua transformação.

This series stems from a curiosity about notions of 
future that were used in dead languages. Among 
the languages used in the work are those that 
disappeared by domination of some other culture, 
by the decline of political organizations that had 
that language as mother tongue, by transformations 
and mergers with other linguistic registers or by the 
isolation of their speakers.

From this research, the work seeks to create the 
panorama of different “becomings” that have never 
really been consummated. It also seeks to record the 
projections of a future that have become past.

In its form, the work also weighs on these 
transformations, for the letters that form the words 
are presented in blocks of detachable sheets, allowing 
the viewer to take the letters that make up these 
expressions and reassemble them as they wish. In this 
way, the public at the same time activates and “kills” 
the original work through its transformation.

Futurus - da série Futuro
Futurus - from the Future series



Clara Ianni 
Futurus - da série Futuro
 

2015
30 x 20,5 cm cada parte de 7 [each part of 7] 

 
impressão offset sobre papel 75 gr perfurado, tinta guache preta e alumínio 
[offset printing on 75 gr perforated paper, black gouache and aluminum]





Artista de forte referência conceitual desde 
o início de sua carreira artística em 2000, 
Marcelo Moscheta vem criando obras e 
exposições decorrentes de viagens a lugares 
remotos, onde coleta elementos e imagens da 
natureza e os reproduz por meio do desenho 
e da fotografia, criando instalações e objetos. 
Recentemente, sua pesquisa está voltada para as 
principais relações do homem e meio ambiente, 
tecnologia e memória, identidades e nomadismo. 
Deslocamento, Território, Paisagem e Memória são 
os seus principais interesses.
 
Moscheta recebeu diversos prêmios e bolsas 
de pesquisa, incluindo The Pollock-Krasner 
Foundation Grant ((2017), The Drawing Center 
Open Sessions Program (2015), Bolsa Estímulo 
à Produção em Artes Visuais da Funarte (2014), 
Prêmio Marc Ferrez de Fotografia (2012), entre 
outros. Em 2013, participou da publicação Vitamin 
D2, da Phaidon Publishing House, uma antologia de 
desenho contemporâneo.

An artist of strong conceptual reference since 
the beginning of his artistic career in 2000, 
Marcelo Moscheta has been creating works and 
exhibitions arising out of journeys to remote 
places, where he collects elements and images 
from nature and reproduce them through 
drawing and photography, creating installations 
and objects. Recently, his research is aimed 
at the main relations of man and environment, 
technology and memory, identities and 
nomadism. Displacement, Territory, Landscape 
and Memory are his main interests.

Moscheta’s received several awards and research 
grants including The Pollock-Krasner Foundation 
Grant (2017), The Drawing Center Open Sessions 
Program (2015), Funarte’s Visual Arts Production 
Stimulus Grant (2014), Marc Ferrez Photography 
Prize (2012), among others. In 2013, he participated 
in the publication Vitamin D2, Phaidon Publishing 
House, an anthology of contemporary drawing.

Marcelo Moschetta
1976, São José do Rio Preto, Brasil 

Vive e trabalha em Coimbra

[Lives and works in Coimbra] 

 

 

 



Coleções Públicas e Privadas abertas ao público  
Public and Private Collections open to the public
 
- The New York Public Library, Nova York, EUA
- Museu de Artes Visuais [MAV], Universidade 
Estadual de Campinas - Brasil
- Art Jameel Collection – Arábia Saudita e 
Emirados Árabes 
- Museo del Barrio – Nova York – EUA
- Kunstpatrimonium – Patrimoine Artistique  - Art 
Collection - Bélgica
- Deutsche Bank – Nova Iorque - EUA 
- Lhoist Collection – Bruxelas – Bélgica 
- RNA Foundation – Moscou - Rússia 
- Musée d’art Moderne et d’art Contemporaine – 
Liege – Bélgica
- Museu de la Solidariedad Salvador Allende – 
Santiago – Chile
- Pinacoteca do Estado de São Paulo – São Paulo 
- Brasil 
- Coleção Gilberto Chateaubriand - Museu de 
Arte Moderna (MAM) - Rio de Janeiro - Brasil
- Museu de Arte Moderna (MAM) – São Paulo - 
Brasil
- Museu de Arte Contemporânea (MAC) USP – São 
Paulo - Brasil
- Museu de Arte Moderna (MAM) – Salvador - 
Brasil
- Museu de Arte Contemporânea (MAC) Sorocaba 
– Sorocaba - Brasil
- Museu de Arte Contemporânea (MAC) Goiânia – 
Goiânia - Brasil
- Museu de Arte Contemporânea de Campinas 
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(Pinacoteca Municipal) – São Paulo – Brasil
- Instituto Figueiredo Ferraz – Ribeirão Preto - Brasil
- Galeria Haidèe Santamaria – Casa de las 
Américas – Havana – Cuba
- Estampría Quiteña – Quito – Equador
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- Galeria de Arte da Faculdade de Artes Visuais de 
Goiânia – Goiânia - Brasil
- Coleção Fundação Jaime Câmara – Goiânia – Brasil
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Bizâncio faz parte de um conjunto de obras 
realizadas por Moscheta a partir de fragmentos de 
pedras litográficas. Com elas, o artista organizou 
“colunas” de pedras sobrepostas que levam o nome 
de ruinas de civilizações passadas. 

Aqui, objeto representado e instrumento de 
representação se fundem por via das pedras que 
foram múltiplas vezes utilizadas para gerar impressões, 
formando uma espécie de biblioteca em potencial.

Bizâncio [Byzantium] is part of a set of works
made by Moscheta from fragments of lithographic
stones. With them, the artist organized “columns”
of superimposed stones that take the name of ruins 
of past civilizations. 

Here, represented object and instrument of 
representation merge through the stones that were 
multiple times used to generate prints, forming a 
sort of potential library.

Bizâncio



Marcelo Moscheta 
Bizâncio 
 
2020
72 x 47 x 14 cm
 
pedras litográficas e ferro
[lithographic stones and iron]





André Komatsu integra a geração que cresceu 
com a retomada da democracia no Brasil e 
viu o neoliberalismo ser implementado pelas 
políticas econômicas nos anos 1990. E é nesse 
contexto que nasce sua obra. O artista questiona 
as diferentes formas de atuação do homem no 
mundo – a maneira como lida com o espaço 
urbano e com os poderes estabelecidos.

“O discurso sobre o poder e sobre os conflitos 
sociais, mais ou menos latentes, permeia os 
materiais, influencia sua escolha, constitui, de 
certa maneira, a verdadeira matéria-prima das 
esculturas e instalações de André Komatsu. Em 
muitos dos títulos escolhidos pelo artista ecoam 
reminiscências foucaultianas, o que exemplifica 
a maneira como a teoria da microfísica do poder 
de Michel Foucault, para além dos títulos, está no 
cerne das suas preocupações e até, poder-se-ia 
dizer, da sua visão de mundo”, reflete o curador 
Jacopo Crivelli Visconti.
 

André Komatsu is part of the generation that 
grew up with the return of democracy in 
Brazil and witnessed the implementation of 
neoliberalism through economic policies in the 
1990s. And it is within this context that his work 
is born. The artist questions the different ways in 
which man acts in the world - the way he deals 
with urban space and established powers.

“The discourse on power and social conflicts, more 
or less latent, permeates the materials, influences 
their choice, and constitutes, in a way, the true 
raw material of André Komatsu’s sculptures and 
installations. In many of the titles chosen by the 
artist, echoes of Foucauldian reminiscences can 
be heard, which exemplifies how Michel Foucault’s 
theory of the microphysics of power, beyond the 
titles, is at the heart of his concerns and even, one 
could say, of his worldview,” reflects curator Jacopo 
Crivelli Visconti.

André Komatsu
1978, São Paulo, Brasil 

Vive e trabalha em São Paulo

[Lives and works in São Paulo] 

 

 

 



Komatsu foi contemplado com o Prêmio Indústria 
Nacional Marcantonio Vilaça para as Artes 
Plásticas (2011); Illy Art Café, na Arco, Madri (2011); 
Bolsa Pampulha, em Belo Horizonte (2005); 
entre outros, e foi finalista do Future Generation 
Art Prize, de Kiev, Ucrânia (2012). Participou 
de residências artísticas no Museu de Arte da 
Pampulha, em Belo Horizonte (2005), Museu de 
Arte do Bronx, em Nova York (2009), Matadero, em 
Madri (2010), dentre outras.

André Komatsu representou o Brasil na 56ª 
Bienal de Veneza. Seu trabalho jea foi exposto 
em instituições como: Pinacoteca do Estado, São 
Paulo, Brasil; FuturDome, Milão; Bratislava City 
Gallery, Eslováquia; Heidi Museum of Modern Art, 
Melbourne, Austrália, Aichi Arts Center – Nagoya, 
Japão; Beijing Minsheng Art Museum, China; 
Museu de Lisboa, Portugal; The Rubell Family 
Collection, EUA; Museum of Contemporary Art 
Denver, EUA; Bronx Museum, EUA; 

Suas obras integram acervos de instituições como 
TATE Modern, de Londres; Museu de Arte Moderna 
de Nova York (MoMA), de Nova York; Pinacoteca 
do Estado de São Paulo, São Paulo; Museu de 
Arte Contemporânea de Barcelona (MACBA); e 
Middlesbrough Institute of Modern Art (MIMA), 
em Middlesbrough.

... Komatsu was awarded the Marcantonio Vilaça 
National Industry Prize for Plastic Arts (2011); 
Illy Art Café, at Arco, Madrid (2011); Pampulha 
Scholarship, in Belo Horizonte (2005); among 
others, and was a finalist for the Future Generation 
Art Prize in Kiev, Ukraine (2012). He participated in 
artistic residencies at the Pampulha Art Museum, 
in Belo Horizonte (2005), Bronx Museum of the 
Arts, in New York (2009), Matadero, in Madrid 
(2010), among others.

André Komatsu represented Brazil at the 56th 
Venice Biennale. His work has already been 
exhibited in institutions such as: Pinacoteca do 
Estado, São Paulo, Brazil; FuturDome, Milan; 
Bratislava City Gallery, Slovakia; Heidi Museum of 
Modern Art, Melbourne, Australia; Aichi Arts Center 
- Nagoya, Japan; Beijing Minsheng Art Museum, 
China; Lisbon Museum, Portugal; The Rubell Family 
Collection, USA; Museum of Contemporary Art 
Denver, USA; Bronx Museum, USA.

His works are part of the collections of institutions 
such as Tate Modern, London; Museum of Modern 
Art, New York (MoMA), New York; Pinacoteca 
do Estado de São Paulo, São Paulo; Museum of 
Contemporary Art of Barcelona (MACBA); and 
Middlesbrough Institute of Modern Art (MIMA), 
in Middlesbrough.



Relações de poder permeiam os materiais 
escolhidos por Komatsu. São essas relações que, 
frequentemente, constituem a verdadeira matéria- 
prima utilizada em sua obra. Lusco-Fusco promove 
o encontro das precariedade do Drywall, com o 
efêmero das notícias provenientes de recortes de 
jornais. Com cortes e golpes, Komatsu irrompe 
as superfícies de seus quadros em abstrações 
geométricas ou gestuais, enquanto fragmentos das 
notícias sugerem representações do que poderia 
surgir ali. Ao mesmo tempo que seus títulos sugerem 
um lugar entre o dia e a noite, suas formas sugerem 
algo entre a figuração e a abstração.

Power relations permeate the materials chosen by 
Komatsu. It is these relations that often constitute 
the true raw material used in his work. “Lusco- 
Fusco” brings together the precariousness of 
Drywall with the ephemerality of news from 
newspaper clippings. With cuts and punches, 
Komatsu breaks through the surfaces of his 
paintings into geometric or gestural abstractions, 
while fragments of news suggest representations of 
what could emerge there. While his titles suggest 
a place between day and night, his forms suggest 
something between figuration and abstraction.

Lusco-fusco



André Komatsu 
Lusco-Fusco (Welcome) 

2023
55,5 x 56 x 3,5 cm

Tinta acrílica e corte sobre jornal colado em 
placa de drywall e Steel frame
[Acrylic paint and cut on newspaper glued on 
drywall plaque and Steel frame]
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