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PAISAGENS RUMINADAS
DE LUIZ ZERBINE NO CCBB R]



EDITORIAL

UMA EDICAO, MUITOS DESTAQUES

A primeira retrospectiva de Luiz Zerbini, Paisagens Ruminadas, que serd inaugurada

no dia 19 de junho, no Centro Cultural Banco do Brasil Rio de Janeiro, é apenas um

dos destaques dessa edicdao. Com 140 obras, algumas delas nunca exibidas, a mostra
oferece ao publico a possibilidade de mergulhar no universo do processo criativo de Zerbini,
um dos maiores expoentes da Geracao 80 da arte brasileira, para quem “viver é ruminar

paisagens”.

Outros dois grandes nomes da arte brasileira do século XX, Amilcar de Castro e Burle Marx,
também figuram nas paginas da Oxigénio. E nao é para menos! A partir do dia 4 — data que
marca os 30 anos da morte do mestre do paisagismo — trinta esculturas de Amilcar de Castro
aportam no Jardim Burle Marx, no Eixo Monumental de Brasilia, estabelecendo um
verdadeiro Didlogo de Gigantes. A iniciativa é do Instituto de Pesquisa e Promocao a Arte

e Cultura (IPAC).

No mundo das artes cénicas, quatro grandes espetaculos, no Rio e em S3ao Paulo: As Aves

da Noite, de Hilda Hilst; As Criancas, de Lucy Kirkwood; Fim de Partida, de Samuel Beckett
com direcdo de Eid Ribeiro, que celebra 80 anos; e Lingua — peca que leva a cena uma trama
criada em portugués e em Libras para refletir sobre os impasses de comunicag¢ao universais.

Tem ainda festival de cinema em Curitiba; Floresta Botdnica dentro de uma galeria de arte;
Brasil Virtual no Canal Curta; a arte de um belo passeio em Amsterda...

Boa Leitura!

Capa: Luiz Zerbini, Concrete Jungle, 2011 — Foto: Divulgagéo

Jornalista Responsavel: Vera Matagueira — MTB 16.742 | Editora: Ana Ligia Petrone
Correspondente em Londres: Maria Herminia Donato
Colaboradora: Maurette Brandt
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TE, de Hilda Hilst,

em apresentacoes gratuitas nos

Teatros Arthur Azevedo e Paulo Eiro, SP

O espetdculo As Aves da Noite, drama teatral escrito por
Hilda Hilst ha 55 anos, terd apresenta¢Oes gratuitas em
Sdo Paulo, nos teatros Arthur Azevedo e Paulo Eird, entre
os dias 6 e 16 de junho. A encenagdo, que se passa em
Auschwitz, tem dire¢ao de Hugo Coelho e elenco formado
por Marco Antbnio Pamio, Marat Descartes, Regina Maria

Remencius, Rafael Losso, Walter Breda, Fernando Vitor,
Marcos Suchara, Wesley Guindani e Heloisa Rocha. Vence-
dor do Prémio APCA de Melhor Espetaculo Virtual,
em 2022, o projeto foi contemplado pela 172 Edigdo
do Prémio Zé Renato, da Secretaria Municipal de Cultura
de Sao Paulo.




O enredo da pega parte da histdria real do padre francis-
cano Maximilian Kolbe que se apresentou voluntaria-
mente para ocupar o lugar de um judeu sorteado para
morrer no chamado “pordo da fome”, em um campo de
concentragdo nazista de Auschwitz. Segundo o diretor
Hugo Coelho, “esta é uma versdo contemporénea do texto
de Hilda. Ndo é uma reconstituicGo de Auschwitz, parti-
mos de ld. O espetdculo é um grito contra a barbdrie, con-
tra o fascismo que usa a violéncia como instrumento
de agdo politica”.

No pordo da fome, a autora coloca em conflito os pri-
sioneiros condenados a morrer na cela: o Padre, o
Carcereiro, o Poeta, o Estudante e o Joalheiro, que sdo vi-
sitados pelo Oficial da SS, pela Mulher que limpa os fornos
e por Hans, o ajudante da SS. Na montagem, eles apare-
cem isolados, confinados em gaiolas como um signo, uma
alusdo a prisdo onde a histdria se passa.

“A primeira coisa que os governos totalitdrios e ditatoriais

fazem ao prender alguém é destitui-lo de sua dignidade e
submeté-lo ao sofrimento extremado, e isso os nazistas
fizeram com requintes inimagindveis de crueldade”, co-
menta Hugo Coelho. Segundo ele, a proposta de con-
cepcdo de Hilda Hilst é muito clara, colocando as perso-
nagens em estado de reflexdo sobre suas préprias condi-
¢Oes no confinamento. A leitura que a autora faz dos as-
pectos éticos e humanos passam por questionamentos
sobre Deus, sobre o mal e sobre a crueldade.

Nos didlogos estdo o embate entre a vida e o que lhes
resta, os devaneios entre o desespero e o delirio. O poeta
declama como se morto estivesse, o estudante sonha com
outro tempo, o joalheiro ainda se lembra da magnitude
das pedras, a mulher é humilhada em sua condi¢do infe-
rior. O Carcereiro, mesmo sendo um condenado, ironiza
a condi¢do dos demais e os trata com escarnio; o SS os
chama de porcos e os agride, enquanto o estado de de-

bilidade emerge da vida e da ja ndo existéncia desses hu-
manos subjugados.

A montagem de As Aves da Noite busca elucidar a hu-
manidade contida no texto, mergulhando nas possibili-
dades inesgotdveis do drama para emergir na poética da
tragédia. “O discurso racional ndo dd conta da realidade.
A arte tem o papel de traduzir esse discurso como uma se-
gunda realidade que passa pela razéo, mas também pelo
sensorial e pela emogéo”, reflete o diretor.




As Aves da Noite, idealizada pelo produtor Fabio Hilst, teve
sua primeira temporada apresentada virtualmente, de-
vido a pandemia da covid-19. Foi gravada em video, 80
anos apo6s a morte de Maximilian Kolbe, exatamente no
momento em que o mundo vivia uma experiéncia de con-
finamento. Kolbe morreu em Auschwitz, em 1941, e foi
canonizado em 1982, pelo Papa Jodo Paulo Il. S3o Maxi-
miliano é considerado padroeiro dos jornalistas e radia-
listas e protetor da liberdade de expressao.

As Aves da Noite

Duragdo: 75 min | Género: Drama | Classificagdo: 16 anos
Ingressos:

Gratuitos — Bilheterias dos teatros, 1h antes das sessGes
Ingressos antecipados: Sympla — www.sympla.com.br

Teatro Arthur Azevedo
Av. Paes de Barros, 955, Alto da Mooca, S3o Paulo / SP

Tel.: (11) 2604-5558

Capacidade: 349 lugares

De 6 a 9 de junho

quinta a sabado, as 21h, e domingo, as 19h

De 14 a 16 de junho

sexta e sabado, as 21h, e domingo, as 19h

09/06 (domingo) — Intérprete de Libras, audiodescri¢do
e bate-papo com o publico

Teatro Paulo Eiré

Avenida Adolfo Pinheiro, 765, Santo Amaro, S3o Paulo / SP
Tel.: (11) 5546-0449

Capacidade: 467 lugares

De 20 a 23 de junho

quinta a sabado, as 21h, e domingo, as 19h

De 28 a 30 de junho

sexta e sabado, as 21h, e domingo, as 19h

23/06 (domingo) — Intérprete de Libras, audiodescri¢do

e bate-papo com o publico

Foto: Priscila Prade


http://www.sympla.com.br

“AS CRIANCAS’,
da inglesa Lucy Kirkwood, no Teatro Tom Jobim
— Jardim Botanico, Rio de Janeiro

Foto: Divulgagéo

Reparacéo e redencédo sdo temas dessa peca que volta seu olhar
para os catastroficos resultados da interagcdo entre os humanos e a natureza.
Espetaculo premiado fica em cartaz até 23 de junho



Com direcdo de Rodrigo Portella e atuagdao de Analu
Prestes, Mario Borges e Stela Freitas, “As Crian¢as”, que
estreou com grande sucesso em 2016 em Londres, foi
indicada a 25 prémios no Brasil, vencedora em nove
deles, entre Shell, APTR, Cesgranrio e Botequim Cultural.

O espetdculo levanta duas camadas de reflexdo: num
nivel individual, fala da rela¢do do ser humano com a
passagem do tempo e seu inventario de perdas e ga-
nhos; e num nivel coletivo, trata de discussdes éticas
sobre a responsabilidade com o uso dos recursos do
planeta e com as geragoes futuras.

A peca conta a histéria de trés fisicos nucleares que
se encontram numa isolada casa a beira-mar em
regido outrora bucdlica, mas devastada por um aci-
dente nuclear.

Estruturalmente, se sustenta pelo desvendamento pro-
gressivo dos sentimentos desses personagens que, aos
poucos, vdao mostrando ndo sé os seus problemas afe-
tivos, mas também a profunda crise ética em relagdo a
seu papel na sociedade em que vivem.

Paralelamente a questdo nuclear, o texto investe nas
particularidades da vida dos trés individuos — sua re-
lagdo com os filhos (ou a opgdo por nao té-los), a
proximidade da morte, a trai¢cdo, as omissées, a fan-
tasia e o desejo. “Entendo que Kirkwood quer que
pensemos em nossa responsabilidade com as futuras
gera¢ées. Mas, para mim, a grande pergunta da
peca é a seguinte: salvar as criangas de um futuro
catastréfico é um ato de heroismo ou uma obri-
gagdo?”, questiona o diretor.

As Criangas

Até 23 de Junho

Espago EcoVilla Ri Happy

Jardim Botanico do Rio de Janeiro, Rua Jardim Botanico,
1008, Rio de Janeiro / RJ

Dias/Hordrios: sexta e sabado as 20h e domingo as 19h
Ingressos: RS 35 (meia) | Telefone bilheteria: (21) 3553-2616
Duragéo: 80 min | Classificagdo: 14 anos

Género: tragédia comico-delirante

Foto: Divulgacéo




Foto: Bruno Lemos

Espetaculo site specific de Fause Haten,
EU SOU UM MONSTRO, reestreia no Teatro Vivo, SP

Criado a partir de um acontecimento da vida do artista Francis Bacon,
o trabalho mescla teatro, performance, video e artes plasticas
para propiciar uma experiéncia unica ao espectador

Na véspera da estreia de uma importante exposicao,
um artista encontra seu namorado morto e deixa o
corpo no mesmo lugar, para nao atrapalhar o grande
dia. A histdria, com ares de filme de mistério, aconte-
ceu com o pintor anglo-irlandés Francis Bacon (1909-
1992) e inspirou Fause Haten a criar a performance “Eu

Sou um Monstro”, que faz sua segunda temporada em
Sdo Paulo, até 30 de junho, no Teatro Vivo.

Tudo comecou a partir da palavra. Haten, que transita
entre as diversas artes, ficou muito impressionado com
esse relato e escreveu um conto ficcional. Em um de-
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terminado momento, surgiu a ideia de transportar
a narrativa para o teatro — foi quando comegou a fazer
leituras individuais para amigos atores e diretores de
teatro. Nessas leituras, sempre gravadas e roteirizadas
depois, foi performando de improviso todo o restante
da obra.

“Eu Sou um Monstro” alcancou seu formato final e fez
uma temporada na Casa Rosa Salvador, em 2022. Na
pratica, o universo desenvolvido pelo conto foi ex-
pandido para se tornar esse teatro-performance site
specific, ou seja, que pode ser adaptado e alterado por
cada espaco onde é encenado.

SOBRE A ENCENAGCAO

Fause Haten pretende submeter o publico a experién-
cia de sentir um ser idolatrado se transformar em um
monstro — o sentimento de admirag¢do e aversao colo-
cados em confronto. Tudo aquilo que é pode ndo ser.
E tudo aquilo que deveria ser talvez nao seja. Todas as
expectativas da rotina de um espetaculo teatral como
a chegada, a entrada e o fim podem ser subvertidas e
a magica do teatro se fara por outras vias. “Talvez as
projecdes de imagens do espetdculo acontecam dentro
da cabeca do espectador. 'Eu Sou um Monstro' se
apresenta como teatro, mas poderia ser uma exposi¢Go
ou uma performance de artes visuais. Mas o trabalho
é mais do que isso", comenta o artista.

Como estilista, Fause extrapola ao também performar
seus desfiles. Como ator, cria seus textos, cenarios e fi-
gurinos. As artes plasticas também estdo presentes na
cena ou nos seus processos de criagdo. Neste trabalho,
em particular, tudo estd amalgamado.

As obras visuais do espetaculo sao fotos-performances
elaboradas com o rosto de Fause acrescido de dife-
rentes materiais, como fitas, corddes e adesivos. Essas
imagens provocam distor¢des em busca de um "novo"
rosto ou da revelacdo de um interior desconhecido.

Neste jogo, ele coloca na mesa as inquietacées de um
artista a respeito da arte. “Quando eu li ‘Os anormais’,
de Michel Foucault, que estabelece uma relagdo entre
0 exame psiquidtrico e o direito penal, partindo da
andlise de grandes casos de monstruosidade criminal,
vi vdrias frases que se eu tirasse a palavra monstro e
colocasse artista, o sentido se manteria. Entdo, estou
assumindo que sim, somos monstros: deixamos as pes-
soas sem ar e fazemos coisas inimagindveis. Eu sou um
artista e quero redesenhar o mundo!”, defende.

SOBRE FAUSE HATEN

Reconhecido por sua trajetéria na moda, comecou a es-
tudar artes cénicas em 2006, no Teatro Escola Célia He-
lena, onde se formou em 2010. A partir do teatro, foi
se reconhecendo também como performer e acabou
chegando as artes visuais (video, fotografia, escultura,
pintura téxtil e pintura a 6leo).

Eu Sou um Monstro

Até 30 de junho

Teatro VIVO — Espago Convivéncia

Avenida Doutor Chucri Zaidan, 2460 Morumbi, Sdo Paulo / SP
Dias/Hordrios: sdbados as 20h e domingos as 18h

Ingresso: R$100 (inteira), R$50 (meia-entrada)
Recomendagdo de idade: 14 anos

Capacidade: 30 lugares | Duragdo: 50 minutos

Foto: Divulgagdo




CCBB Rio de Janeiro
celebra 80 anos do
iconico diretor mineiro
Eid Ribeiro

CcOom nova encenagéo

de “Fim de Partida”, |

’de Sa'muel Beckett

R
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Com estreia dia 5, a montagem de Eid Ribeiro traz um ator-palhago
para viver o personagem Hamm, que contorna suas dificuldades motoras e cognitivas,
ocasionadas por dois AVCs recentes, com recursos tecnoloégicos e o auxilio do filho,
que divide a cena com o pai desde a infancia

Ao completar 80 anos de vida, Eid Ribeiro retorna a um
dos mais conhecidos textos de Samuel Beckett, “Fim de
Partida”, peca ja levada aos palcos pelo diretor mineiro
nos anos 1980. Hoje, Eid, que é um dos mais respeita-
dos artistas do teatro brasileiro, inova ao revisitar o es-
petdculo, tendo, desta vez, dois palhagos da Trupe
Garnizé como protagonistas: Francisco Dornellas e seu
filho Victor.

Completam o elenco, em participacdes especiais, Jodo
Santos e Marina Viana. A estreia no Rio de Janeiro sera
dia 5 de junho, no Teatro Ill do Centro Cultural Banco
do Brasil, onde fica em cartaz até 30 de junho com
apresentacdes de quarta a sabado as 19h e domingo

as 17h30. A peca estreou nacionalmente no CCBB Belo
Horizonte, esteve em Brasilia no ultimo més e segue
em temporada para o CCBB Sao Paulo. O patrocinio é
do Banco do Brasil, por meio da Lei Federal de Incen-
tivo a Cultura.

A nova encenacao de Eid Ribeiro traz um Beckett com
tons de comédia, sem deixar de ser profundamente hu-
mano. No palco, Francisco Dornellas (78) vive Hamm e
contorna suas dificuldades motoras e cognitivas, oca-
sionadas por dois AVCs recentes. Para superar os de-
safios, Chico conta com recursos tecnoldgicos e o
auxilio do filho, Victor Dornellas, que divide a cena com
seu pai desde a infancia.

Foto: Divulgagédo



“Queremos mostrar que Samuel Beckett é um escritor
e poeta visiondrio. A medida que o tempo passa, sua
criagdo se torna cada vez mais atual diante do mundo
em que vivemos. E nada melhor que a sabedoria de um
velho palhago para narrar a sua historia. Esperamos,
assim, que o nosso Fim de Partida seja uma ode de
amor ao teatro, e de demonstracgdo da possibilidade de
enaltecer a vida através da arte”, explica Eid Ribeiro.

O resultado pode ser visto como um espetdculo que
navega rumo ao acaso e a improvisa¢dao, mas com pon-
tual elaboracao em determinados momentos.

O “Fim de Partida” de Eid Ribeiro busca provocar uma
simbiose entre o personagem da ficcdo beckettiana e a
linguagem da palhacaria, com duas narrativas que per-
correrdo caminhos paralelos, mas que se identificardo
em determinados momentos, praticando um jogo de
ironia e escarnio, rindo do tragico destino tracado para
a humanidade.

Escrito num contexto pds-catastrofes, apds duas guer-
ras mundiais, sobre os destrocgos e os entulhos do nazi-
fascismo, Beckett desloca o olhar sobre este plano
geral de destruicdo e envenenamento social e escreve,
entre 1954 e 1956, essa peca sobre as relagbes toxicas,
servis e parentais, em que no espaco fechado de um
bunker as duas personagens principais, Hamm e Clov,
agem e dialogam num jogo de repeticGes proprio da
comédia burlesca.

SOBRE EID RIBEIRO

Eid José Ribeiro Aguiar nasceu em Caxambu, em 1943.
Dramaturgo, roteirista e diretor teatral ja dirigiu e es-
creveu para coletivos como Grupo Galpao, Grupo
Teatro Delle Radici (Suiga), Grupo Trama, Cia Acbmica
e Grupo Armatrux. Foi ainda fundador do Grupo Ge-
racao, coletivo teatral que atuou na resisténcia a di-
tadura militar no Brasil, repdrter e colunista de diversos
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jornais mineiros e fluminenses e curador e diretor de
programacdo do Festival Internacional de Teatro Palco
& Rua de Belo Horizonte. Sua obra tem um estilo incon-
fundivel: traz referéncias que vao do teatro moderno
norte-americano e europeu aos circos mambembes do
Brasil, do experimental ao popular, do grotesco ao su-
blime, do existencial ao politico.

Fim de Partida

De 5 a30de junho

Centro Cultural Banco do Brasil — Teatro Il

Rua Primeiro de Margo, 66, Centro, Rio de Janeiro / RJ
Informagdes: (21) 3808-2020 | ccbbrio@bb.com.br
Dias/Hordrios: quarta a sdbado as 19h e domingo as 17h30
Valor do ingresso: RS 30 (inteira) e R$15 (meia)

Estudantes, maiores de 65 anos e Clientes Ourocard pagam

meia entrada
Ingressos adquiridos na bilheteria do CCBB ou
antecipadamente pelo site bb.com.br/cultura

Classificagdo: 16 anos

Foto: Divulgagao



http://ccbbrio@bb.com.br
http://bb.com.br/cultura

Foto: Renato Mangolin

LINGUA

Espetaculo no Sesc Copacabana leva a cena uma trama criada em portugués
e em Libras para refletir sobre os impasses de comunicagdo universais.
Com diregéo de Vinicius Arneiro, a pec¢a nasce do projeto pioneiro
de unir artistas surdos e ouvintes em uma historia bilingue e bicultural

Como realizar um espetaculo teatral bilingue (em por-
tugués e em Libras) que ndo coloque a condicdo de sur-
dez como tema central da histéria? Como fazer com
gue essa trama seja acessivel ao publico ouvinte e
surdo sem que haja um intérprete tradutor de Libras

no canto do palco? Como criar uma dramaturgia inédita
que se propGe a assimilar a cultura surda e suas refe-
réncias estéticas? Esses foram os principais desafios de
“Lingua”, encenacdo dirigida por Vinicius Arneiro, que
estreia no dia 6 de junho no Sesc Copacabana/Meza-




nino, Rio de Janeiro, na busca de estimular reflexdes
sobre convivéncia, comunicacdo e os possiveis novos
rumos nas praticas de acessibilidade.

Assinada por Pedro Emanuel e Vinicius Arneiro, com in-
terlocucdo de Catherine Moreira, a dramaturgia foi cri-
ada em sala de ensaio com o elenco, que reune Erika
Rettl, Filipe Codeco, Jhonatas Narciso, Luize Mendes
Dias e Ricardo Boaretto, a partir de situaces que con-
templavam lagos familiares e de amizade. O espetaculo
da prosseguimento a uma pesquisa iniciada por Filipe
Codeco e Vinicius Arneiro de unir Libras e portugués na
cena artistica. A peca-filme “Aquilo De Que Ndo Se Pode
Falar", que estreou virtualmente em dezembro de
2021, contava com um ator surdo e outro ouvinte, e foi
indicada a quatro Prémios APTR.

Em “Lingua”, o desejo de dizer alguma coisa e a impos-
sibilidade de ser compreendido, ndo importa em que
idioma, sdo as questdes centrais da histéria. Durante
uma comemoracao de aniversario, vamos conhecer as
relacdes desenvolvidas por um taxista surdo. Como
lidar com a distancia entre aquilo que se sente e a ten-
tativa de dizé-lo?

“Embora tenha um ator surdo em cena, a gente nunca
quis que o tema central da pe¢a fosse a surdez. A
maneira como a gente se organiza para contar essa
histdria e a histdria em si é atravessada por esse fato,
jd que acompanhamos a relagéio de uma pessoa surda
com o mundo, mas ndo é o ponto de partida”, explica
Vinicius Arneiro. “A gente tem o desejo de trazer mais
surdos para o teatro. Nés, ouvintes, nos habituamos a
fazer sessées com tradugbes em Libras, mas sabemos
que essas apresentagcbes acabam esvaziadas de um
publico surdo porque ndo sdo pegas pensadas para
eles. Claro que sdo iniciativas importantes, mas esta-
mos em busca de uma maior integragdo. Em ‘Lingua’,
fizemos uma criagdo artistica efetivamente pensando
nos dois idiomas”, completa.
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Este projeto pioneiro de integracao entre surdos e ou-
vintes nas artes contou com a intérprete de Libras Lor-
raine Mayer durante todo o seu processo de ensaios.
Assim foi possivel a comunicagdo eficiente com o ator
Ricardo Boaretto, que vive o protagonista surdo. “O que
a gente vé nos espetdculos, em geral, sGo ouvintes
fazendo papéis de surdos. E os surdos acabam ndo se
identificando com aquele personagem”, avalia Ricardo.
“E preciso dar cada vez mais espaco aos atores com
deficiéncia, e investir na cria¢do de personagens surdos
mais complexos, com vdrias camadas, pois ainda sGo
muito rasos na maioria dos espetdculos. Estamos agora
em um momento de visibilidade desta luta, mas ainda
hd um longo caminho a ser percorrido”, completa.

SINOPSE

Uma made prepara uma festa de aniversdrio para seu
filho surdo que cresceu rodeado de pessoas ouvintes.
O encontro, que redne um pequeno grupo de amigos
do rapaz, revela ndo so afetos, mas também dilemas e
a diferenca cultural entre eles. Além disso, convida o
publico a perceber como lidar com a distancia entre
aquilo que se sente e a tentativa de dizé-lo.

Lingua

De 6 a 30 de junho

Sesc
Copacabana/Mezanino
Rua Domingos Ferreira,
160, Copacabana, Rio de
Janeiro /RJ

Tel.: (21) 2547-0156
Dias/Hordrios: quinta a
domingo, as 20h30
Ingressos: RS 30 (inteira),
RS 15 (meia-entrada)

e RS 7,50 (associado do
Sesc)

Foto: Renato Mangolin
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Luiz Zerbini, Agua amarela, pedra rosa, 2021 Foto: Pat Kilgore

PAISAGENS RUMINADAS

Primeira grande retrospectiva de Luiz Zerbini,
no Centro Cultural Banco do Brasil Rio de Janeiro




Numa reflexdo sobre seu processo de criagdo, Luiz
Zerbini afirma que "viver é ruminar paisagens”. Com
este mote, o Centro Cultural Banco do Brasil Rio de
Janeiro apresenta a primeira grande retrospectiva do
artista, um dos principais expoentes da Geracao 80 da
arte brasileira. Paisagens Ruminadas, a exposicao, que
acontece de 19 de junho a 2 de setembro, ocupa todo
o primeiro andar do CCBB, oferecendo ao publico um
momento Unico para apreciar e refletir sobre os quase
50 anos de trajetdria de Luiz Zerbini, cuja obra multi-
facetada e inovadora marca profundamente o cenario

artistico nacional e internacional.

Nesta retrospectiva, sob a curadoria de Clarissa Diniz,
0 publico tera a oportunidade de mergulhar no uni-
verso peculiar e instigante do artista e imergir no
processo criativo de Zerbini, que descreve sua arte
como uma jornada de ruminagdo, em que paisagens,
sonhos e memorias sdo triturados e reconfigurados de
forma involuntaria. Com 140 obras, algumas delas
nunca exibidas, divididas em cinco nucleos tematicos,
os visitantes serdo conduzidos por uma viagem visual
gue perpassa as constantes reelaboragdes paisagisticas
do artista ao longo de sua carreira.

A mostra destaca a centralidade da paisagem na
pratica artistica de Zerbini, que transcende os limites
da pintura para se manifestar em multiplas linguagens
e experimentacdes. Sua producdo artistica revela-se
como um verdadeiro mosaico de formas, cores,
padrdes e narrativas, refletindo ndo apenas a visdao do
artista, mas também sua inquietude e sensibilidade

diante do mundo.

“Paisagens Ruminadas percorre alguns dos caminhos

da voluptuosa e fascinante paisagistica de Luiz Zerbini.
Ao reunir obras de vdrias décadas e apresentar escul-
turas, objetos, monotipias, instala¢des e videos, a ex-
posi¢do matiza o ja conhecido protagonismo de sua
pintura, convidando os visitantes a observarem como
a ruminagdo tem sido o principal método de criagdo
desse artista que desde cedo vem mastigando, di-
gerindo, regurgitando e novamente devorando suas
proprias referéncias, signos, composigoes, perspectivas,
narrativas, formas, cores, padronagens, imagens”,

comenta Clarissa Diniz.
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A obra de Zerbini é um convite a reflexdo sobre a na-
tureza da arte e sua relacdo intrinseca com a vida. Além
de sua proeminéncia como pintor, ele destaca-se como
um artista multimidia, cuja producdao multifacetada ex-
plora os limites entre as artes visuais, a musica e o cine-
ma. Ha quase 30 anos, a serem completados em 2025,
Zerbini participa do coletivo sonoro Chelpa Ferro, cri-
ado junto com os artistas Barrdo e Sergio Mekler, que
produz obras como objetos, instalacdes, performances,

além de shows e CDs.

Luiz Zerbini, Primeira Missa, 2014

Apds o CCBB Rio de Janeiro, a exposicdo segue para o
CCBB Brasilia. O patrocinio é do Banco do Brasil, por

meio da Lei Federal de Incentivo a Cultura.
A EXPOSICAO
As 140 obras em varios suportes (pintura, instalacdo,

videos) da exposicdo dividem-se em cinco nucleos:

1 - “viver é ruminar paisagens”

O primeiro nucleo objetiva afirmar a centralidade da

Foto: Jaime Acioli
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paisagem para a pratica artistica de Luiz Zerbini. Sua
paisagistica ndo se restringe a pintura ou a linguagens
especificas, mas constitui um método e criacdo e de ex-
perimentacdo que, tanto na arte quanto na vida, tem
atravessado seus quase 50 anos de trabalho. Um dos
destaques é a obra de dimensdes monumentais (250 x
394 cm) “High Definition” (2009), que marca o retorno
de Zerbini as pinturas figurativas depois de alguns anos
dedicados ao trabalho com o grupo Chelpa Ferro.

2 - “o lugar de existéncia de cada coisa”

Reulne obras que apresentam algumas das estratégias
de Zerbini para forjar os "lugares de existéncia" de sua
obra, combinando as tradi¢des naturalistas da repre-
sentacdo da paisagem com o interesse pela fabulacao,
pela memodria, pela alegorizacao, pelo onirico, pelo
poético. Neste nucleo, sdo apresentados objetos que
estdo presentes nas pinturas, explorando a ideia de “o
lugar de existéncia de cada coisa”, também no espaco

expositivo, como em “Mesa Mar” (2017).

O nlcleo também aponta para a sensagao de vertigem
gue emerge quando as coisas parecem fora de seus lu-
gares de existéncia, transformadas em espectros ou

fragmentos de si mesmas.

3 - “da natureza alegérica da paisagem:
Massacre de Haximu e Primeira Missa"
Na ultima década, a ruminacdo que caracteriza a
alegodrica paisagistica de Luiz Zerbini revelou sua vo-
cagao histdrica, dando luz a pinturas que releem o
Brasil e suas representag¢des artistico-politicas. Nessa

diregdo, o artista tem combinado signos e personagens

em grandes paisagens alegdricas que revisitam a histo-
ricidade para refazer leituras histéricas e avivar
membdrias de resisténcia e insurgéncia. Desse exercicio
tém emergido obras que confrontam iconografica-
mente as narrativas oficiais do pais, as quais comu-
mente apagam as memoarias da violéncia social que
caracteriza a constituicdo colonial da nagdo. Neste nu-
cleo, dois destaques: "Massacre de Haximu" (2020) e
"Primeira Missa" (2014).

4 - “eu paisagem”

A paisagistica de Luiz Zerbini ndo alimenta a cartesiana
separagdo entre o eu e o outro, a natureza e a cultura,
o ponto de vista e o ponto de fuga. O quarto nucleo da
mostra apresenta obras que, assim como "eu pai-
sagem" (1998), exploram as implicacdes entre 're-
tratado e retratante' ou 'o sujeito e a cena’, reconhe-
cendo que a subjetivacdo é inerente aos territérios, aos

objetos, as plantas, ao acaso, ao vazio etc.

Foto: Divulgacédo




Como "Paisagem inutil" (2020),
este nucleo também ambienta
obras que investigam os esquemas
formais e ontoldgicos de estruturas
graficas ndo-ocidentais que, como
os kenes HuniKuin ou os tecidos
com o Batik da Indonésia, elabo-
ram estéticas vinculadas a cosmo-
visdes que concebem o mundo
sem a separagdo cartesiana da
qual, na Europa de séculos atras,
emergiu a ideia de "paisagem".

5 - “nao é sé sobre o que se vé”
Como escreve num poema do livro
“Rasura”, para Zerbini, uma obra
visual "ndo é s6 sobre o que se estd
vendo", mas é também sobre "o
que se pensa quando se estd

sentindo o que se estd ouvindo

quando se estd vendo". O ultimo
nucleo da exposicao traz obras cuja
inscricdo paisagistica se estende
para além das referéncias visuais,
acionando leituras sonoras, espaci-

ais, ritmicas ou vibrateis. Em “Mi-

ragem” (2004), composta num

momento em que Zerbini vinha
trabalhando intensamente junto
ao Chelpa Ferro, é possivel ver

como o artista articula alguns de

Luiz Zerbini, sem titulo /
"Prata e Rosado", 1999

Foto: Divulgagdo




seus principais interesses da época: a paisagem, a

geometria e a sonoridade/musicalidade.

O ARTISTA

Luiz Zerbini nasceu em Sao Paulo, em 1959. Iniciou sua
atividade artistica no final dos anos 1970. Expoente da
chamada Geracéo 80, é conhecido por fazer pinturas em
grande escala de colorido exuberante, em geral figura-
tivas e com incursdes no abstracionismo geométrico.
Suas composicées incluem a paisagem e as formas da
natureza. Sua obra transita entre a pintura, a escultura,
ainstalacdo, a fotografia, a producdo de textos e videos.

E um dos integrantes do grupo Chelpa Ferro.

Entre as exposi¢cdes recentes, destacam-se: Siamo
Foresta, Triennale Milano, Mildo (2023); Dry River,
Sikkema Jenkins & Co, New York (2022); A mesma
histoéria nunca é a mesma, MASP, Sdo Paulo, Brasil
(2022); Fire, Stephen Friedman Gallery, Londres, Reino
Unido (2020); Nous Les Arbres, Fondation Cartier, Paris
(2019); Intuitive Ratio, South London Gallery, Londres
(2018); Dreaming Awake, House for Contemporary Cul-
ture, Maastricht (2018); Luiz Zerbini, Stephen Friedman
Gallery, Londres, Reino Unido (2017); Perhappiness,
Sikkema Jenkins & Co, New York (2016); Natureza Es-
piritual da Realidade, Galpao Fortes Vilaga, Sdo Paulo
(2015); Pinturas, Casa Daros, Rio de Janeiro (2014);
amor lugar comum, Centro de Arte Contemporanea
Inhotim (2013); Amor, MAM - Museu de Arte Moderna

do Rio de Janeiro, Rio de Janeiro, (2012); dentre outras.

A CURADORA
Clarissa Diniz é curadora, escritora e educadora em

arte. Graduada em artes pela UFPE, mestre em histdria
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Luiz Zerbini, Macunaima 7, 2017

da arte pela UERJ e doutoranda em antropologia pela
UFRJ. E professora da Escola de Artes Visuais do Parque
Lage, no Rio de Janeiro. Além de alguns livros publica-
dos, tem textos incluidos revistas e coletdneas sobre
arte e critica de arte, a exemplo de Criagdo e Critica —
Semindrios Internacionais Museu da Vale (2009); Artes
Visuais — colegdo ensaios brasileiros contempordneos
(Funarte, 2017); Arte, censura, liberdade (Cobogd,
2018); Amérique Latine: arts et combats (Artpress,

Foto: Pat Kilgore
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marc¢o 2020). Desenvolve curadorias desde 2008 e,
entre 2013 e 2018, atuou no Museu de Arte do Rio —
MAR, onde realizou projetos como Do Valongo a
Favela: imagindrio e periferia (cocuradoria com Rafael
Cardoso, 2014); Pernambuco Experimental (2014) e
DjaGuata Pord — Rio de Janeiro Indigena (cocuradoria
com Sandra Benites, Pablo Lafuente e José Ribamar
Bessa, 2017). Em 2019, organizou a mostra A Nordeste
(cocuradoria com Bitu Cassundé e Marcelo Campos.
Sesc 24 de Maio, Sdo Paulo) e, em 2022, integrou a cu-

radoria das exposicOes Histdrias Brasileiras (MASP, Sao

Luiz Zerbini, Distraidos Venceremos, 2015

Paulo) e Raio-que-o-parta: ficcdes do moderno no Brasil
(Sesc 24 de Maio, Sdo Paulo).

SERVICO

Luiz Zerbini - Paisagens Ruminadas

De 19 de junho a 2 de setembro

Centro Cultural Banco do Brasil Rio de Janeiro - CCBB RJ
Rua Primeiro de Margo, 66, Centro, Rio de Janeiro / RJ
Contato: (21) 3808-2020 | ccbbrio@bb.com.br

Mais informagdes em bb.com.br/cultura

Dias/Hordrios: de quarta a segunda, das 9h as 20h,
fechado as tergas-feiras

Entrada gratuita — Retire seu ingresso em_bb.com.br/cultura

Foto: Divulgacéo
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Dialogo de gigantes na data do 30” Aniversario
de morte de Burle Marx

Foto: Marilia Panitz

Trinta esculturas de grandes dimensées de Amilcar de Castro aportam no Jardim Burle Marx,
no Eixo Monumental de Brasilia, no dia 4 de junho.
As obras que evidenciam a importancia da arte e da natureza na vida urbana
permanecerao no local durante dois anos

A confluéncia da harmonia estética de dois dos mais Burle Marx, uma iniciativa do Instituto de Pesquisa e

celebrados nomes da arte brasileira do século XX pro- Promocdo a Arte e Cultura (IPAC) em parceria com o

move o encontro das poéticas do paisagista e do escul- Banco de Brasilia (BRB), que cedeu o espaco para a ins-

tor. Trata-se do projeto Amilcar de Castro no Jardim talagdo das esculturas.
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A interacdo das obras de Amilcar de Castro com a pai-
sagem, a arquitetura e o urbanismo de Brasilia, nos
jardins do criador do paisagismo moderno — num es-
paco publico —, representa um marco na capital do Pais.
As esculturas do grande mestre podem ser vistas em
pragas e parques mundo afora, mas sempre solitdrias,
ou em didlogo com outros autores. O conjunto no cen-
tro de Brasilia serd uma experiéncia inédita que o

publico poderd apreciar durante 24 meses.

Amilcar de Castro — que dizia “faco esculturas para
participar do espaco publico” — e Burle Marx se
cruzaram em diversos projetos e compartilharam uma

profunda afinidade estética, especialmente na busca

de novas formas de expressao, para além da represen-
tacdo figurativa. A natureza, para ambos, era fonte
constante de inspiragdo, assim como o fato de conce-
berem suas obras pensando no espaco em que elas se
inseririam, criando relagdes dinamicas entre escultura,

arquitetura e paisagem.

Roberto Burle Marx, considerado por muitos o criador
do paisagismo moderno, foi parceiro de Lucio Costa e
de Oscar Niemeyer desde a primeira metade do século
20. Até 2022, no Plano Piloto de Brasilia, existiam nove
jardins publicos criados por ele (todos tombados como
patrimonio histérico e artistico do DF); em setembro

do ano passado foi inaugurado o décimo — o Jardim de

Foto: Marilia Panitz
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Burle Marx. Esbocado pelo paisagista em 1975, o pro-
jeto foi realizado pelo escritdrio Burle Marx, junto com
Haruyoshi Ono, paisagista, arquiteto e discipulo de
Burle Marx, e sua filha Isabela Ono. Agora, o jardim re-

cebe, também, a arte de Amilcar de Castro.

As esculturas de Amilcar sdo obras pertencentes a um
pensamento que se constitui em um dos mais conheci-
dos movimentos artisticos brasileiros no mundo: o neo-
concretismo — assim como a arquitetura modernista da
cidade nova. E esse encontro entre Brasilia e as obras
de arte construtivas brasileiras originou muitos de-

bates, além de diversos artigos e ensaios.

A proposta curatorial do projeto, assinada por Marilia
Panitz, traz como ideia central oferecer ao publico um
espaco de contemplacdo e debate sobre a obra de
Amilcar de Castro em didlogo com a perspectiva urbana
da capital. ”"Brasilia é contempordnea das pesquisas
neoconcretas; é contempordnea do nascimento das
obras do mestre do corte e da dobra. Mas as grandes

esculturas em ago de Amilcar, curiosamente, néo

pousaram na capital” — destaca a curadora.

Fotos: Marilia Panitz

AMILCAR DE CASTRO NA PRACA BURLE MARX é o se-
gundo projeto do IPAC com as obras do escultor: em
2022, por ocasido do centenario de Amilcar, inaugurou
“Jardim de Amilcar de Castro: neoconcreto sob o céu
de Brasilia”. Daiana Castilho Dias, presidente da insti-
tuicdo, ressalta que exibir obras de arte em espacos
publicos é fundamental ndo apenas pela estética que
acrescenta ao ambiente, mas também pelo papel vital
que desempenha na promogdo da cultura e da apreci-
acado artistica na sociedade.

— Ao colocar obras de arte em locais acessiveis a todos,
estamos democratizando o acesso a arte, possibili-
tando que pessoas de diferentes origens e contextos
tenham contato com a express@o criativa humana.
Além disso, o encontro de Amilcar de Castro e Burle
Marx vai transformar o Eixo Monumental em um lugar
mais vibrante, inspirador e inclusivo, estimulando o
didlogo, a reflexdo e a interag¢do social entre os cida-

ddios em Brasilia — conclui Daiana.

SERVICO
Amilcar de Castro no Jardim Burle Marx
A partir de 4 de junho

Eixo Monumental — Brasilia




Fernanda Gontijo, A primeira palavra do corpo Foto: Divulgagéo

Num nstante, em Belo Horizonte

Mostra de Fernanda Gontijo, na GAL, em BH, apresenta uma selegcdo
de trabalhos recentes da artista em pintura, desenho e colagem,
além de uma obra site-specific. A curadoria é de Marina Romano
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Fragmentos coletados durante caminhadas no hiper-
centro de BH, em composi¢cdo com trabalhos anteriores
e fragmentos do préprio atelié comp&em as obras de
Um Instante, de Fernanda Gontijo. O ponto de partida,
segundo a artista, aconteceu durante uma caminhada
no centro da cidade, ocasido em que foi surpreendida

por uma forte corrente de vento.

“De repente, tudo estava suspenso no ar, girando, eu
mal conseguia manter os olhos abertos. NGo durou
muito tempo, mas depois daquele instante nada estava
mais como antes. Essa experiéncia é o que pretendo
mostrar na galeria. A proposta é refletir a forga e a de-
licadeza daquele momento, tornando visiveis elementos
antes imperceptiveis e como a fugacidade de um ins-
tante pode mudar toda nossa percepgdo do mundo”,

revela Fernanda.

Fernanda Gontijo, Tudo é rastro

Foto: Divulgagao

Fernanda Gontijo é artista visual e designer grafica.
Através do desenho, da colagem, da pintura e da fo-
tografia explora diversas materialidades e texturas, in-
corporando fragmentos do seu cotidiano e da paisagem
urbana, investigando a natureza experimental constru-
tiva do processo criativo. Em 2020 sua pesquisa foi con-
templada pela Lei Aldir Blanc do Governo do Estado de
Minas Gerais. Formada em Comunicagao Social, é pds-
graduada em Processos Criativos em Palavra e Imagem
e em Artes Plasticas e Contemporaneidade pela Escola
Guignard (UEMG).

TEXTO CURATORIAL — MARINA ROMANO
“A recriagdo do mundo é um evento possivel
o tempo inteiro.”

Ailton Krenak

A poténcia de vida da agdo tem o efeito de movimento
constante — subitamente, uma eventual reviravolta
pode perturbar a norma e alterar tudo aquilo que era
conhecido. Bastou um instante para que uma ventania
repentina levasse pelos ares as coisas que estavam no
chdo, inertes. Fernanda Gontijo recorda esse episddio,
vivido em uma de suas caminhadas pela cidade.
Quando pousaram, depois de girarem em redemoinho,
os vestigios da vegetacdo, de pessoas e das construcoes
voltaram para o solo em outra organizagdo, como

novos rastros.

O momento de suspensdo no ar é carregado de in-
certeza e reflete a experiéncia da vida no mundo, em
sua condicdo efémera e instavel. Para enxergar esse
breve retrato em uma espiral de vento na rua, é preciso

a pratica de uma atencdo sensivel a simplicidade do co-
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tidiano. Num Instante apresenta os trabalhos como
produtos da atengdo inequivoca a aparente banalidade

dos fragmentos de matéria no espaco urbano.

Em sua obra, a artista constrdi imagens com a intengao
de criar corpos para existir no mundo, manifestando
sua propria existéncia impermanente. Para fazer isso,
versada nos modos da colagem, costuma misturar uma
variedade de materiais, abordando o papel, o tecido e
a tela com canetas, lapis, spray, nanquim, acrilica,
guache e o que mais encontrar no atelié, de pedacos
de fita-crepe usada a cascas de parede. Com cuidado,
recoloca os objetos e suas histdrias pregressas em
novos contextos, um procedimento que usa o proprio

corpo como um ponto na trajetéria de vida de outro.

A pintura traz esse gesto, imprimindo no campo pic-
tdrico o resultado, em escala real, do percurso das per-
nas e bracos pelas ruas. E, por onde se olha, a presenca
da cor é quase espontanea, em composi¢cdes suaves e
equilibradas, como registros de uma memoria agra-
davel da paisagem. Em um dos trabalhos, o lencol que
amparava o repouso, vai para o atelié e vira territério
da acdo. Em outro, o papel que sai da mesa para o
chdo, apoiando os impulsos de um corpo que danca.

Tudo estda em movimento.

Para Fernanda Gontijo, o habito de incorporar a obra
aquilo que é da ordem do comum, sem esconder o erro
e a imperfeicdo, parte do desejo de poder existir de
forma mais verdadeira, ainda que pouco articulada.
Nesse sentido, as caminhadas trazidas em relatos vi-

suais nesta exposi¢cdo servem como meios para obser-

var e coletar materiais, ou como objetivo em si, em
uma agdo que é notavelmente ordinaria. Assim, essa
producdo narra trajetos por entre os locais que ela
habita e aqueles que frequenta, acolhendo os restos e
propondo sentidos daquilo que sobra do fluxo de vida

pela cidade, em transformagdes continuas.

"Num Instante" de Fernanda Gontijo

Até 13 de julho

GAL — Galeria de Arte Contemporénea

Rua da Groenlandia, 50, Sion, Belo Horizonte / MG
Dias/Hordrios: terca a sexta-feira, das 14h as 18h30;
sabado das10h as 14h;

visitas em outros horarios disponiveis, sob agendamento
Tel. / whatsapp: (31) 9370-8998

Entrada Gratuita

@gal.art.br

Fernanda Gontijo, Vento grande

Foto: Divulgacéo
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"ATE. ONDE MARCA", de Mariana Katona,

no Gentro Cultural Correlos R]J

Foto: Divulgacao

A mostra, com 21 trabalhos de técnicas variadas, busca transmitir ao publico
uma pesquisa sobre o corpo como instrumento de expresséo artistica
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Artista de uma linhagem que utiliza o corpo como ins-
trumento, Katona se dedica a mais de uma década de
sua trajetdria a dar forma as suas inquietacdes sen-
siveis e conceituais, utilizando uma diversidade de ma-

teriais, técnicas e suportes.

Sua obra revela sensac¢ées de estranhamento e desen-
raizamento, refletindo memarias pessoais e familiares
em seus trabalhos. Explorando o corpo e acumulando
marcas, friccGes e inscricdes na pele, suas séries su-
gerem uma composi¢ao de paisagens que lembram

teares a espera de serem desenrolados e tecidos.

A artista também dialoga com a tradi¢do feminina da
costura em contraposicdo ao peso do martelo, recons-
truindo memodrias e sugerindo relagdes entre o siléncio
do bordado e o ruido do rasgo. Ao trabalhar com fios,
linhas, pregos e peles, seu corpo machucado pulsa e in-

dica que marcar pode ser uma outra forma de escrever.

TEXTO CURATORIAL

(...) Percorrendo a exposi¢do, os visitantes podem
acompanhar os processos de criagdo de Mariana Ka-
tona, sua selecdao meticulosa de materiais, seus gestos
precisos e as relagdes que tece entre os trabalhos, re-
velando a dedicacdo da artista tanto em dar corpo as
inquietagdes que a movem, quanto em fazer o espec-
tador sentir a forca e a dor de um corpo que cria,

machuca e poetiza.

Como indica o titulo da exposicao, os trabalhos, aqui

reunidos, sondam os limites de um corpo que a artista

explora, em suas minudéncias, com artefatos associa-
dos a um fazer artesanal: linhas, agulhas, teares, pre-
gos. O trabalho de Mariana Katona com marcas na pele
comecgou por volta de 2009, quando ela residia na
cidade do Rio de Janeiro, onde ocorreram seus primei-
ros trabalhos com o préprio corpo, enquanto suporte

para inscricdes mais diversas.

Dessas experiéncias, em que o corpo da artista era afe-
tado por frases e detalhes arquitetonicos, nasce Poros
Urbanos, trabalho exibido inicialmente na Russia. Mon-
tada com fragmentos da pele marcada da artista, a
frase I do not know how my body fits here diz de uma
sensacao de nao pertencimento ou de desencaixe no

mundo, aludindo a experiéncias familiares e pessoais.

Mariana Katona, detalhe de Poros Urbanos, 2012
Foto: Divulgagédo

Neste trabalho, além da pele, a artista utiliza prego e

tecido, ao mesmo tempo em que inicia pesquisas com



Mariana Katona, Sem titulo, 2020

costura, buscando explorar a expressividade de outras
técnicas e, principalmente, de outras superficies. Assim,
surge seu interesse pelos teares, cujo uso ela subverte,
ja que suas maos tecem ndo um tecido, mas paisagens

imagindrias, muitas delas vazadas ou sugeridas.

Essas paisagens sdo construidas pela artista ndo apenas
com teares, mas também com pontos e linhas. Nova-
mente, o corpo é o suporte, seja para nele marcar o de-
senho de territdrios, seja para perfurd-lo com pregos
de um tear a espera de um fiandeiro ou uma fiandeira
gue tega seus proprios vinculos, suas préprias linhas,
suas proprias marcas. (...)

Francisco Camélo / curador

SOBRE MARIANA KATONA

Mariana Katona (Rio de Janeiro, 1985) é artista visual.
Formou-se em cinema em 2007. Em 2009-11, cursou o
mestrado em Artes pela UERJ. Sua primeira exposi¢ao
individual foi em 2018 intitulada, Janelas, na Galeria
Ibeu — RJ. Participou de diversas coletivas, entre as
quais, Saldo de Artes Visuais Novissimos (2016) — RJ,

City as a process (2012) Ekaterinburg — Russia, Zona

Foto: Divulgacédo

oculta (2010) — RJ e Olheiro da arte (2010) — RJ. Atual-

mente, vive e trabalha em Sdo Paulo.

SOBRE FRANCISCO CAMELO

Francisco Camélo (Ceara, 1991). Atualmente é
Pesquisador de Pés-Doutorado (FAPERJ PDR-10) na
Universidade Federal do Rio de Janeiro (UFRJ). Doutor
em Letras pelo Programa de Pds-Graduagao em Lite-
ratura, Cultura e Contemporaneidade da Pontificia Uni-
versidade Catélica do Rio de Janeiro (2021). Realizou
Estagio Doutoral na Ecole des Arts/Institut ACTE (Arts
Créations Théories Esthétique) da Université Paris 1
Panthéon-Sorbonne, com bolsa CAPES/Print, de setem-
bro de 2019 a dezembro de 2020.

SERVICO

"Até onde marca" — Mariana Katona

Até 6 de julho

Centro Cultural Correios RJ

Rua Visconde de Itaborai, 20, Centro, Rio de Janeiro / RJ
@correioscultural

Dias/Hordrios: terga a sabado, das 12h as 19h

Gratis | Livre

Acessibilidade: adaptado para pessoas cadeirantes



http://@correioscultural

Pietrina

Checcacci

Carnagdo

e
Tdticas

do Corpo

Pietrina Checcacci, A Forga, 2006
Foto: Divulgagdo
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Perto de completar 83 anos, a artista nascida na Italia e residente no Brasil desde
seus treze anos, ganha uma dupla homenagem, no Rio e em S&o Paulo.
No Rio, “Carnagao”, na Danielian Galeria, Gavea, com mais de 30 obras, varias inéditas;
em S&o Paulo, “Taticas do Corpo”, na Galeria Galatea, com destaque
para os trabalhos de cunho politico e para as pinturas que trazem o corpo
em primeiro plano a partir do olhar feminino

No espaco carioca, “Carnagdo” sera exibida até 20 de
julho. A mostra reldne 35 obras de Pietrina Checcacci,
vdrias recentes e inéditas, que percorrem sua trajetéria
desde os anos 1970. Foi naquela década que a artista
passou a usar o corpo feminino como protagonista em
sua producao, momento em que o Brasil vivia sob uma
ditadura — “entre o exilio e a tortura, o corpo represen-
tava o primeiro espago da manifestagdo politica, frdgil
pela inseguranga e forte pela capacidade de resistén-
cia” — explicam os curadores Marcus de Lontra Costa
e Rafael Fortes Peixoto.

No texto que acompanha a exposi¢do, os curadores
destacam que em um caminho adjacente as guerrilhas
artisticas do cenario na época, as investigacdes estéti-
cas de Pietrina no campo da pintura e do desenho
levaram-na a desenvolver uma identidade visual pré-
pria: do pop, trazia a apropriacdo da imagem; do kitsch
a assimilacdo de visualidades e linguagens na popula-

rizacdo destas imagens.

“Pietrina acentua a presen¢a feminina na arte pop
brasileira com suas figuras sensuais repletas de desejo.

Fiel a imagem, ela faz do corpo a sua principal ferra-

Pietrina Checcacci, Carnagbes — Carnes enlouquecidas me

contm porque existo / série Flutuantes, 2023
Foto: Divulgagdo



Pietrina Checcacci, Pernas azuis, 1998

menta de criagdo e encantamento de mundo. Suas for-
mas arredondadas, como as curvas e dobras barrocas,
imprimem ao corpo feminino um territdrio de luta, em-

poderamento e prazer”, diz Marcus de Lontra Costa.

IMAGENS DE FORTE IMPACTO VISUAL

Rafael Fortes Peixoto destaca que “Pietrina faz parte de
uma geragéo de artistas mulheres fundamental para
estruturar a libertagdo e ampliagdo do cendrio artistico
e cultural brasileiro. Com imagens de forte impacto vi-
sual, suas obras estdo inseridas no imagindrio das dé-
cadas de 1980 e 1990. A ideia dessa exposi¢tio é mos-
trar para o publico tanto obras desse periodo como
também a producgdo atual da Pietrina, que fard 83

anos, e estd a todo vapor”.

“Pietrina Checcacci se dedica ao longo de 60 anos de
carreira artistica a esse espago de provocagdo e con-

quista. Entre a pintura e a escultura, a projecdo de um

Foto: Divulgagédo

feminino de detalhes, paisagens e cosmos —a matriz da
existéncia. Esta exposi¢do retne obras de diferentes
periodos de sua criag¢@o para instigar olhares frescos
para uma produgdo que seque ativa e vibrante”, es-

crevem os curadores.

Pietrina nasceu em 1941 na Itdlia e com treze anos se
mudou para o Rio de Janeiro. “Na conturbada década
de 1960, integrou-se ao cendrio cultural, participou dos
principais salées e mostras ao lado de contempordéneos
como Rubens Gerchman, Claudio Tozzi e Ivan Freitas, e
desenvolveu pinturas com forte influéncia da pop ame-
ricana e da dentncia politica que marcou a produgdo
daquela geragdo de artistas”, contam Marcus de Lontra

Costa e Rafael Fortes Peixoto.

Eles destacam que “nos anos 1970, o corpo feminino
assumiu o protagonismo em suas telas. Neste periodo

no Brasil, entre o exilio e a tortura, o corpo represen-



tava o primeiro espag¢o da manifestagdo politica, frdgil

pela insegurancga e forte pela capacidade de resisténcia”.

Ainda no texto curatorial, afirmam que a artista susten-
tou uma postura audaciosa para o mercado brasileiro.
“Pietrina manteve uma relagdo mais intima com o
publico do que com a critica de arte, quase sempre im-
pregnada de historicismos e conceitualiza¢ées. Sua pro-

dugdo, a partir da década de 1970, reflete estratégias

Pietrina Checcacci, (detalhe) Eu por Eu mesma / série Flutuantes, 2023
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de agdo que apostavam na populariza¢do como ferra-
menta democrdtica de acesso a arte e de questiona-
mento do papel da mulher na sociedade, sem, no

entanto, abandonar a importdncia do fazer artistico”.

Os curadores ressaltam também que na pintura,
através de grande habilidade técnica, a artista desen-
volveu imagens de forte apelo visual que sdo como

jogos para o olhar. “Numa visdo do corpo como signo

Foto: Divulgagao
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césmico da vida, a artista passou a utilizar a imagem
como ferramenta de propagac¢do de provocacgdes, sub-
metendo-as a experiéncia primeira do olhar para o
belo”, assinalam os curadores, salientando uma frase

da artista: “Minhas telas sdo como um anzol”.

GALATEA - TATICAS DO CORPO

Na galeria Galatea, em S3ao Paulo, a mostra “Pietrina
Checcacci — Tdticas do corpo”, com abertura no dia 4 de
junho, apresentard aproximadamente 40 obras desde a
década de 1960 até os desdobramentos atuais da pro-
ducdo da artista. A exposicdo destaca tanto seus traba-
Ilhos de cunho politico, que dialogam com a estética da
Nova Figuracao Brasileira, quanto as pinturas que trazem

0 corpo em primeiro plano a partir do olhar feminino.

Fernanda Morse, que assina o texto critico da ex-
posicdo na Galatea, comenta: “Diante de toda a diver-
sidade das correntes artisticas em a¢do na segunda
metade do século XX, Pietrina ndo sequiu uma cartilha
especifica. Como a propria artista diz, o ser humano foi
desde o inicio o seu leitmotiv e ganhou cada vez mais
espago em seu trabalho com o passar dos anos, distan-
ciando-se de uma certa investiga¢do em torno do uni-
verso politico, dos jogos de aparéncia e dos conflitos

morais”, observa.

SOBRE PIETRINA CHECCACCI

Pietrina Checcacci nasceu em 1941 em Taranto na Italia
e mudou-se em 1954 para o Rio de Janeiro. Cursou a
Escola Nacional de Belas Artes e na década de 1960 j3a
mantinha ativa atuac¢do no cenario artistico carioca

junto as pesquisas pop da nova figuragdo. Nos anos

1970, desenvolveu uma linguagem visual que toma o
corpo feminino como espaco de reflexao e de criagao
de um repertdrio de imagens que questionam o lugar
do desejo, do prazer e da liberdade feminina na so-

ciedade brasileira.

Ao longo dos seus 60 anos de trajetdria artistica desen-
volveu suas pesquisas em diversos suportes como a
pintura, a escultura e a gravura, mantendo uma relagao
de subversdo quanto ao papel daimagem no ambiente
contemporaneo. Pietrina realizou diversas exposi¢coes
individuais e participou de mostras de relevancia na-
cional e internacional. Seus trabalhos integram impor-
tantes cole¢6es como a do Museu Nacional Centro de
Arte Reina Sofia e a Cole¢do Chateaubriand — Museu
de Arte do Rio de Janeiro, entre outras obras publicas

e colegGes particulares em todo o mundo.

“Carnagdo”

Até 20 de julho

Danielian Galeria, Gdvea, Rio de Janeiro

Rua Major Rubens Vaz, 414, Gavea, Rio de Janeiro / RJ
Tels.: (21) 2522-4796 / (21) 98802-8627
Dias/Hordrios: segunda a sexta-feira, de 11h as 19h;
sabados, de 11h as 17h | Entrada gratuita
contato@danielian.com.br
https://www.danielian.com.br/

“Taticas do corpo”

Abertura: 4 de junho, das 18h as 21h

Até 13 de julho

Galatea, Séo Paulo

Rua Oscar Freire, 379, loja 1, Jardins, Sdo Paulo / SP
Dias/Hordrios: segunda a quinta, das 10h as 19h;
sexta, das 10h as 18h; sabado, das 11h as 15h
https://www.galatea.art/



http://contato@danielian.com.br
https://www.danielian.com.br/
https://www.galatea.art/

Sergio Zalis, Scheveningse Bosjes

Nas lentes de SERGIO ZALIS,

um novo olhar sobre dois parques,

icones das cidades do Rio de Janeiro e de Haia

“Dicotomia” sera apresentada no Instituto Anténio Carlos Jobim,
no Jardim Botéanico, de 20 de junho a 20 de julho




Sergio Zalis, Jardim Botéanico

A paixdo de Sergio Zalis pela fotografia e pelas cidades
do Rio de Janeiro e de Haia, representadas por seus
principais parques, estdo reunidas na nova exposicao
individual do artista, Dicotomia, que tem curadoria de
Christiane Laclau. A inauguragao sera no dia 20 de
junho e a exposicdo segue em cartaz até 20 julho, na

galeria do Instituto Ant6nio Carlos Jobim.

O brasileiro Sergio Zalis se tornou cidadao holandés no
inicio deste ano. Ha décadas, ele se divide entre os
dois paises; agora, presta homenagem a ambos na
mostra Dicotomia, ressaltando a beleza de parques

gue fazem parte da sua vida: o Jardim Botadnico do Rio

de Janeiro e o Scheveningse Bosjes, Haia. Criados no

século XIX, as duas areas — com fauna e flora carac-
teristicas de climas bem diferentes — sdo reveladas
através de fotografias imersivas feitas em diversas

estacées do ano.

“O fotdgrafo trabalhou entre 2023 e 2024 nas duas flo-
restas urbanas, dois microuniversos que se complemen-
tam na imaginagdo afetiva do artista; Zalis mostra
Haia com um olhar brasileiro e o Rio com uma estética
holandesa. E o conceito da dicotomia, onde dois ele-
mentos opostos sdo, frequentemente, complemen-

tares”, afirma a curadora Christiane Laclau.
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Dicotomia apresenta 18 fotografias ampliadas em
grandes formatos, além de dois videos que mostram o
processo de criagcdo das obras. Utilizando a técnica
focus stacking, Sergio captura uma série de imagens em
diferentes distancias de foco, mescla cada uma delas
digitalmente e tem como resultado todos os elementos
em foco nitido. Essa técnica confere uma representagao
hiper-realista que se desvia drasticamente da percep¢ao
visual humana e também das lentes fotograficas con-
vencionais. Nas fotografias da mostra, as texturas in-
trincadas das arvores, das folhas e da vastiddao do céu
sdo reveladas sem distin¢ao de nitidez, evocando uma

sensagdo quase surreal.

“A fotografia de Sergio Zalis causa um efeito misto,
atordoante e maravilhoso. Ao observar os detalhes da
floresta impressos no papel é impossivel dizer se hd
mais vida na vegetagdo original ou na inventada pelo
artista. Sdo imagens nas quais cada centimetro do
quadro tem vida prdpria, sem hierarquia de valor entre

uma ou outra particula. Zalis renova o olhar do publico

Sergio Zalis, Scheveningse Bosjes

carioca ao apresentar, longe do documental ou do cien-
tifico, uma desorientagdo para reinventar a experiéncia
com o mundo verde que se esconde entre asfaltos”,

observa Laclau.

SOBRE O ARTISTA

Sergio Zalis sempre trabalhou em fotografia e jorna-
lismo. Iniciou a carreira em 1974, aos 18 anos, na ex-
tinta revista Manchete. Criado no Rio de Janeiro, cursou
Economia por um ano e meio antes de se dedicar ex-
clusivamente ao estudo da fotografia — primeiro entre
1977 e 1980 no Hadassah Community College, em
Jerusalém, Israel. Depois, entre 1981 e 1984, como
bolsista na Academia Nacional de Belas Artes, em

Amsterdam, Holanda.

Sergio ganhou o 5° Prémio Marc Ferrez de Fotografia,
pela FUNARTE. Exp6s no MAM RJ e no MIS SP, entre
outros locais. Criou a agéncia fotografica ZNZ. Traba-
lhou por mais de vinte anos na Editora Abril, como di-

retor executivo, foi um dos fundadores da revista Caras

Sergio Zalis, Jardim Botéanico
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e diretor de redagdo da revista Contigo. Nos ultimos
nove anos, trabalhou na area de Comunicag¢do da TV

Globo, como consultor de fotografia.

SOBRE O INSTITUTO ANTONIO CARLOS JOBIM

O Instituto Anténio Carlos Jobim iniciou suas atividades
em maio de 2001, com objetivo de preservar e disponi-
bilizar para o publico a obra musical e poética do Maes-
tro Tom Jobim, além de seu pensamento, admiragdo e

preocupagdo com a preservacao da natureza do Brasil.

Sergio Zalis, Scheveningse Bosjes

Dicotomia — Exposicdo de fotografias de Sergio Zalis
De 20 de junho a 20 de julho

Instituto Anténio Carlos Jobim

Jardim Botéanico do Rio de Janeiro, Rua Jardim Botanico,
1008, Rio de Janeiro /RJ

Tel.: (21) 2259-3237

Dias/Hordrios:

de quinta a terga (fechado as quartas), das 9h as 17h
Entrada franca

@sergiozalis

www.sergiozalis.com



http://@sergiozalis
http://www.sergiozalis.com

“TriangulLAR”,
com Roma
Drumond,

Pedro Tebyrica
e Antonio

Tebyrica

Familia estara reunida
profissionalmente pela
primeira vez, em exposi¢cao
que inaugura na Galeria
Patricia Costa, RJ, com
curadoria de Denise Mattar

Roma Drumond, Dupla 1
Foto: Divulgagédo
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Unidos pelos lagos sanguineos e artisticos,
Roma Drumond, Pedro e Antonio Tebyrica,
made, pai e filho, apresentam seus traba-
lhos em “TrianguLAR”, mostra que serd
inaugurada no dia 6 de junho, as 18h. Suas
pinturas e esculturas ocupardo os espagos
expositivos da Galeria Patricia Costa,

em Copacabana.

“Embora tenham trabalhos bastante dis-
tintos e particulares, é possivel observar
desdobramentos e envolvimentos que per-
meiam a produg¢do do trio”, afirma a cu-

radora, que define o perfil de cada um.

“Roma Drumond é herdeira da Op-Art, mo-

vimento oriundo do concretismo, que, na

década de 1960, decretou o fim da pintura
de cavalete e da escultura figurativa, con-
vidando o publico a participar de novas ex-
periéncias estéticas, cinéticas, interativas e
sensoriais. Seu trabalho conciso e preciso
se estrutura em elementos que mesclam
escultura e pintura oferecendo possibilida-
des visuais instigantes, criando uma dang¢a

na qual visitante e obra formam um par”.
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“O trabalho de Pedro Tebyrigd remete de
imediato ao grupo argentino Madi que,

embora pioneiro no concretismo, sempre

Pedro Tebyriga Foto: Divulgagéo manteve uma certa informalidade e uma



liberdade no uso da forma, da cor e da prépria
pincelada. Ndo por acaso Pedro deixa aparente,
com muita sutileza, as diferengas cromdticas re-
sultantes dos diversos tipos de tinta... SGo cons-
trugbes complexas e por vezes dispersas, que
caracterizam a liberdade interior que permeia a

sua produgdo”.

“Frequentando exposi¢bes desde pequeno, até a
exaustéo, Antonio nGo queria ser artista, mas ndo
conseguiu escapar ao chamado. Entretanto, seu
trabalho ndo se prende a pesquisas formais, mas
ao gesto, a cor e a textura. Praticante de skate,
Antonio vivencia as manobras radicais do esporte
como experiéncias pictdricas. Na velocidade e nos
rdpidos movimentos vé formas, luzes e cores que
se deslocam, se misturam e se espalham. E as suas
telas absorvem essas manobras, os cortes abruptos,
os acumulos de matéria e o espraiamento de
cores. Um certo humor dcido permeia sua pro-
dugdo, capaz de gerar uma obra enorme, com-
posta de retalhos de imagens belas, mas distor-
cidas que ele intitula Fake News”.

SERVICO

“TRIANGULAR” — Roma Drumond, Pedro Tebyri¢cd
e Antonio Tebyriga

Abertura: 6 de junho das 18h as 21h

Visitagdo: de 7 de junho a 2 de julho

Galeria Patricia Costa

Av. Atlantica, 4.240/lojas 224 e 225, Copacabana,
Rio de Janeiro / RJ

Antonio Tebyrica Foto: Divulgagéo

Tels.: (21) 2227-6929 / (21) 98868-1993
Dias/Hordrios: de segunda a sexta, das 11h as 19h;
aos sabados, das 11h as 17h

Classificagdo livre | Entrada franca
www.galeriapatriciacosta.com.br

@galeriapatriciacosta



http://www.galeriapatriciacosta.com.br
http://@galeriapatriciacosta

A CIDADE NAO SABE SEU NOME
na Oa Galeria, Vitoria, ES

Barbara Bragato, Paisagem insular I, 2024




Fredone Fone, Sem titulo, série Desaparego e volto
quando quero, 2024

Barbara Bragato, Bruno Zorzal, Raquel Garbelotti e Tom
Boechat sdo os artistas da mostra "A cidade ndo sabe
seu nome", coletiva da OA Galeria, em Vitéria. A ex-
posicdo, que tem como ponto de partida a memaria da
cidade e os vestigios da llha da Pélvora, mergulha nas
profundezas da histdria urbana e das narrativas ocultas

que permeiam o cotidiano.

A mostra faz mencdo ao projeto "ndo sair até o rojdo
estourar”, idealizado pela curadora Clara Pignaton em
2021 na llha da Pdlvora, e retne obras que exploram a
atmosfera e os desafios da vida urbana, destacando a
desconstrucdo dos limites entre o coletivo e o indivi-

dual, entre o perceptivel e o desconhecido.

Bruno Zorzal e Raquel Garbelotti participaram do Pro-

jeto na llha da Pélvora, convidados por Clara Pignaton;

Raquel Garbelotti, Aroeira, série Invasoras, 2024

Barbara Bragato documentou a ocupacdo, e Tom
Boechat realizou uma incursdo posterior ao local onde
produziu fotografias que fazem parte de sua série
"A ficcdo dos dias".

"A cidade néo sabe seu nome" convida o publico a re-
fletir sobre a poténcia da imagem fotografica, a fragili-
dade da memoria e as lacunas na linguagem, enquanto
mergulha em ruinas ndo apenas arquiteténicas, mas
também discursivas. Os artistas desafiam as fronteiras
da representacdo e da percepcao, revelando histérias

entrelacadas e narrativas fragmentadas.

Com o texto critico de Bianca Dias como guia, a ex-
posicdo oferece uma visdao densa e provocativa das
obras, que dialogam entre si e com o espectador, apon-

tando para uma dimensdo de futuro e resgatando
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as subjetividades aniquiladas presentes nas cidades

contemporaneas.

Paralelamente, no Projeto Mezanino, o artista visual
Fredone Fone apresenta uma série recente de cola-
gens, expandindo os limites de sua expressdo artistica

e convidando o publico a explorar novas perspectivas.

SOBRE A OA GALERIA

Inaugurada em 2007 pela galerista Thais Hilal, a OA
surgiu motivada pelo desejo de valorizar, difundir e
contribuir com a construgao de um olhar sensivel para

a arte contemporanea. Sua atua¢do acompanha o de-

Bruno Zorzal, Sem titulo #16, série Impermanéncia, 2024

senvolvimento de artistas visuais e a difusdo de suas
obras em diferentes propostas e linguagens.

SERVICO

A cidade ndio sabe o seu nome, coletiva com os artistas
Bdrbara Bragato, Bruno Zorzal, Fredone Fone,

Raquel Garbelotti e Tom Boechat

Até 19 de julho

OA Galeria

Av. César Hilal, 1180, loja 9, Praia do Sua, Vitéria / ES
Tel.: (27) 99944-5001 | E-mail: contato@oagaleria.com.br
Instagram: @oagaleria

Dias/Hordrios:

segunda a sexta (exceto feriados), das 10h as 19h



http://contato@oagaleria.com.br
http://@oagaleria
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Yolanda Freyre, Thanatos e Eros, 2022 /24 Foto: Divulgag3o

PINACOTECA BOTANICA,
na Galeria Anita Schwatz, R]

Até o dia 22 de junho, o espago da galeria Anita Schwartz, na Gavea,
abriga uma pinacoteca botanica. O ponto de partida é a gigantesca pintura inédita
de Yolanda Freire (1940), “THANATOS E EROS”, produzida entre 2022 e 2024,
em 6leo sobre lona. Em torno dessa obra icénica da artista,
com quase 6 metros de largura por 1,20m de altura, a curadora Cecilia Fortes
reuniu obras de outros artistas que também abordam a tematica botanica

Com diferentes nuances, em estilos e midias variados Caneca, Noara Quintana, Pedro Varela e Rosana
— pintura, escultura, fotografia e desenho — os trabalhos Palazyan completam a mostra.

de Abraham Palatnik, Afonso Tostes, Bruno Vilela, Clau-

dia Casarino, Claudia Jaguaribe, Claudia Melli, Duda Yolanda Freyre (1940) iniciou sua formacdo com Ivan
Moraes, Esther Bonder, Farnese de Andrade, Fernando Serpa (1923-1973) e Bruno Tausz (1939). Considerada

Lindote, Frans Krajcberg, Gabriela Machado, Maritza uma das precursoras da performance no Brasil, fez em



1974, no quintal de sua casa em Petrdpolis “A Horténsia
e a Galinha”, um ato em homenagem aos desaparecidos
politicos, como seu proprio irmao, morto pela ditadura
brasileira. A importancia da natureza para Yolanda — como

as horténsias, flores abundantes em Petrdpolis e as mon-

tanhas — acompanham seu trabalho.

Afonso Tostes, As coisas que ainda existem /

Exoesqueleto, 2022 Foto: Divulgagéo . . . )
Yolanda possui uma conexdo profunda com a paisagem

natural, que transborda sensibilidade. Ao nos apresentar
a sua floresta, ela nos convida a conhecer um lugar
sagrado, intimamente conectado as suas vivéncias. A
histdria comeg¢a na década de 1970. Em frente a casa onde
morou em Petrdpolis havia uma montanha, uma presen¢a
forte da mde natureza. Surgiu ali a primeira epifania:
Yolanda observou que a montanha mudava de cor con-
forme a variagdo atmosférica e o seu estado de espirito —
era roxa quando estava afetuosa e cinza quando sorria”,

diz Cecilia Fortes.

A segunda epifania se deu quando Yolanda Freyre visitou

seu sobrinho, que mora em meio a mata atlantica. Ali,
Fernando Lindote, Quando o mundo era um

grande rio, 2024 Foto: Divulgagéo Yolanda “sentiu a presen¢a de seu falecido irmdo, vitima
da violéncia dos anos de ditadura no Brasil, pai de seu so-
brinho. A partir desse momento, a floresta se tornou um
lugar especial, de conexdo e reencontro com seres queri-
dos. Diante da grandeza do acontecimento, Yolanda decide
pintar essa mata atldntica e, ao comecgar, entendeu que
para contar sua histdria era preciso um grande painel para

expressar o sentimento”, revela a curadora.

Pedro Varela, Sem titulo (Série noite), 2023
Foto: Divulgagdo




Cecilia ressalta ainda que a expressdao Nhe€ry,
usada pelo povo guarani para denominar a mata
atlantica, pode ser traduzida como ‘lugar onde os
espiritos se banham’. “Talvez por essa razdo,
Yolanda incorporou ao painel um grande rio, o rio
da vida, a primeira vista uma metdfora de nasci-
mento e morte. E aqui ocorre a terceira epifania:
na interpretacdo budista, a vida é um rio que corre
no sentido do mar. E quando chega ao mar, ele
ndo desaparece, ele se transforma, deixa de ser
rio para se tornar mar, deixa de ser eu para virar

noés”, conclui.

Pinacoteca botanica ocupa os dois andares da galeria.

“Pinacoteca Botdnica”

Até 22 de junho

Anita Schwartz Galeria de Arte, Gdvea, Rio
Rua José Roberto Macedo Soares, 30, Gavea,
Rio de Janeiro / RJ

Tels.: (21) 2274-3873 | 2540-6446
99603-0435 (whatsapp)

Entrada gratuita

Dias/Hordrios: segunda a sexta, das 10h as 19h,
e aos sabados das 12h as 18h
www.anitaschwartz.com.br

Claudia Jaguaribe, Série Flor do Asfalto, 2023

Foto: Divulgacédo



http://www.anitaschwartz.com.br

Foto: Still divulgagao

BRANSIL VISUAL

Série reflete como as artes visuais brasileiras foram impactadas pelos acontecimentos
dos ultimos anos no pais e no mundo. Pré-estreia acontece na Pracga Luis de Camées
(Praca do Russel), na Gléria, RJ, no dia 22/6, e estreia sera no dia 25/6 no Canal Curta!

Como os acontecimentos ocorridos nos ultimos anos
impactaram as artes visuais brasileiras? Este é o
recorte da série “Brasil Visual”, dirigido por Rosa Melo,
gue estreia no dia 25 de junho, as 20h30, no Canal

Curta! A pré-estreia, no dia 22, acontece na Praca Luis

de Camaes (Praca do Russel), na Gldria, RJ, as 17h, em
um evento aberto ao publico, com exibicao de trés
episddios, mesa de conversa com alguns participantes
da série e a presenca de DJs convidados. Partindo das

artes visuais, a série aborda temas que impactaram



toda a sociedade, como a pandemia de COVID-19, as
manifestacdes que tomaram o pais, a inteligéncia
artificial, passando por temas como espiritualidade,
a dualidade do mundo dos vivos e dos mortos,

entre outros.

“Esse projeto fala sobre a vida através da arte,
mostrando um pouco como a produgdo artistica foi
atravessada por questdes tdo importantes do nosso co-
tidiano”, afirma Rosa Melo, diretora-geral da série, que
tem codirecdo de Lia Leticia. “Brasil Visual” é uma rea-
lizacdo de Rosa Melo ProducgGes Artisticas e AC Pro-
ducbes, BRDE, Ancine, FSA e Secretaria de cultura
e economia criativa do Rio de Janeiro através da Lei

Paulo Gustavo.
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Com treze documentarios, de 26 minutos cada, “Brasil
Visual” traz entrevistas com artistas, pesquisadores,
povos indigenas, povos de terreiro, entre outros. Den-
tre os 36 entrevistados, estdo artistas contemporaneos
e especialistas de todas as regidoes do pais, entre os
guais, os artistas Cildo Meireles e Rosana Paulino; o
curador e artista indigena Denilson Baniwa; a cu-
radora, ativista indigena Guarani Sandra Benite; o neu-
rocientista Sidarta Ribeiro; o pedagogo Luiz Rufino;
a curadora, pesquisadora e critica de cinema Kénia
Freita; a autora, educadora e diretora da Redes da
Maré Eliana Sousa Silva; o sacerdote, artista e
pesquisador de simbologias e mitologias afro-
brasileiras Bruno Balthazar, o Alapini (sacerdote do

culto dos Egunguns) Balbino Daniel de Paula.

Foto: Still divulgagdo
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A série conta com trilha original do coletivo Chelpa
Ferro nas vinhetas de abertura, passagem e encerra-
mento e participacao especial do artista Cabelo, como
entrevistador-participante, que vivencia conversas
com liderangas sem-teto, ritualizadores da ancestrali-
dade e artistas de universos multiplos. No mesmo
fluxo coletivo que o programa incorpora para seus
novos conteudos, o performer entrevistador abre ca-
minho para a polifonia de vozes que reivindicam seus
lugares no tempo histdrico em que a série é produzida.
Vozes mortas, vozes vivas, humanas, minerais, eletro-

magnéticas, insubmissas.

“Brasil Visual” sera dividida em trés eixos tematicos:
“Do Invisivel, Insubordina¢do e Distdpicos do Presente”.

Cada episdédio serda marcado pela abordagem de um
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tema e o comparecimento de uma coletividade que
mantém esse tema vivo, seja nas vozes ancestrais que
permeiam as obras em “Do Invisivel”, nos corpos em
luta que constituem o campo de florescimento das cri-
acoes em “Insubordinagées” ou na arte de desfun-
cionalizar os comandos da tecnologia contemporanea

em “Distopicos do Presente”.

Nessa novissima temporada, as producdes artisticas
brasileiras sdo montadas em relagao intensiva com o
ambiente que cruzam. As obras nao ilustram um saber,
mas nascem e participam da criacdo de saberes. Bem
como o horizonte da coletividade apresenta-se en-
guanto um manancial de ideias para o conteudo do
programa, também o modo de producdo dos episédios

buscou ressoar esse alinhamento plural. Rosa Melo

Foto: Still divulgagao
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conduziu a dire¢cdo-geral da temporada para um arranjo

de possibilidades de interven¢des multidimensionais.

Quase uma década depois da primeira temporada, com
novos protagonistas e novos temas, tendo as artes vi-
suais como foco principal, “Brasil Visual” amplia o de-
bate para questdes fundamentais para toda populacao.
“Entre o intervalo de uma temporada para outra, o
Brasil e o mundo enfrentaram conturbag¢des de todas
as naturezas e esse tremor se vé refletido na produgdo
das obras, no pensamento dos entrevistados e na forma

coletivizada que molda o programa”, afirma Rosa Melo.

EIXOS TEMATICOS

“Do Invisivel” tem sua abordagem conduzida a partir
de processos artisticos e experiéncias de criagdao que
tratam de fendmenos da natureza, que mostrardo que
ndo a humanidade ndo estd diante de subjetividades
guaisquer, mas de forgas vinculadas a espiritualidades
e a dualidade vida/morte ancestralidade e tudo que de

alguma forma trata dessas questdes.

“Insubordinag¢do” joga luz sobre questées ocorridas no
pais recentemente e como as pessoas ligadas a cultura
lidaram com elas. Tem seu foco em a¢Ges artisticas, edu-
cativas, praticas sociais participativas e autbnomas na
area das artes visuais que abordam, de diferentes
maneiras, lutas por direitos, questdes decisivas da

nossa formacao histdrica, tais como as lutas por terra,
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Foto: Still divulgagéo

vividas pelos povos indigenas e quilombolas, e as lutas
por moradia, encampadas por diferentes movimentos

e organizac¢des sociais nas cidades brasileiras.

“A coletividade e os movimentos sociais e artisticos
também sdo conteudos presentes neste eixo, como, por
exemplo, o uso dos meios de comunicagdo como ferra-
menta de resisténcia e mobilizacGo de rede, como a
Rddio Yandé, a primeira rddio indigena do Brasil, que
nasce com a natureza coletiva de mobiliza¢éo de comu-
nicagdio, mas que também ndo perde a caracteristica

de ser uma agdo artistica”, conta Rosa Melo.

“Distopicos do Presente” fala sobre como os artistas
pensam a passagem do tempo. A partir do marco
histérico de Brasilia, a série brinca com a ideia de pro-

gresso para falar de futuro.

“Esses trés nucleos podem parecer completamente
diferentes, mas se atravessam fortemente, apesar de
algumas questées estarem mais centradas em alguns

eixos”, diz a diretora.

Série Brasil Visual

Pré-estreia: 22 de junho, as 17h, na Praga Luis de Camdes
(Praga do Russel), Gléria, Rio de Janeiro / RJ

Entrada gratuita

Estreia: 25 de junho, as 20h30, no Canal Curta!

Episédios: tercas-feiras, as 20h30
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Olhar de Cinema destaca obras
de HOU HSIAO-HSIEN,

um dos cineastas mais influentes dos tultimos 40 anos

Hou Hsiao-Hsien

Foto: Reprodugéo

Festival Internacional de Curitiba reapresenta na tela grande
oito produgées do premiado diretor Hou Hsiao-hsien, que teve sua carreira interrompida
pelo Alzheimer, na Mostra Olhar Retrospectivo

De 12 a 20 de junho, o 132 Olhar de Cinema — Festival
Internacional de Curitiba reunird curtas e longas-me-
tragens de todo o mundo nas salas de cinema da capital
paranaense, com sessdes no Cine Passeio, no Cinemark

Mueller e na Opera de Arame.

O evento, que é um dos principais festivais dedicados

a sétima arte no Brasil, € composto por 10 mostras,

cada uma propondo um olhar diferente sobre as pro-

ducdes selecionadas e a forma de consumir o cinema.

Na Mostra Olhar Retrospectivo, um grande nome do
cinema mundial é destacado, por meio de uma retros-
pectiva de suas obras e uma reflexdao profunda sobre
sua trajetdria. Na edicdo 2024, o espaco sera dedicado

ao diretor Hou Hsiao-hsien, um dos mais influentes



cineastas dos ultimos 40 anos e que, devido ao
Alzheimer, anunciou em 2023 a interrupc¢do, em vida,

de sua impressionante trajetdria cinematografica.

“Queremos celebrar em vida a trajetdria artistica de um
dos grandes mestres do cinema contempordneo, pro-
movendo a descoberta ou reencontro pelo publico de
suas obras na tela grande, com toda a opuléncia visual
e sonora que o cinema de Hou Hsiao-hsien merece”, co-

menta Antonio Gongalves Jr, diretor do Olhar de Cinema.

Oito dos 18 longas do cineasta foram selecionados,
apresentando trés fases de sua carreira: o estabeleci-
mento de sua visdo de mundo e do cinema nos anos
de 1980; a consolida¢do de seu estilo e o reconheci-
mento mundial nos anos 1990; e suas obras de “ma-

turidade”, do século XXI.

As produgdes que compdem a Mostra Olhar Retrospec-

tivo sdo (sinopses):

“A Assassina”

(“CikeNie Yin Niang”| Taiwan | 2015 | 105’)

Durante a dinastia Tian, no século VIII, uma assassina
profissional, Yinniang, treinada com os melhores
mestres, é encarregada de matar um homem do go-
verno, mas nao consegue cumprir sua missao quando
0 vé segurando um bebé recém-nascido. Pela sua co-
vardia, ela é punida com o castigo de matar o proprio
primo, por quem é apaixonada e estava destinada para

se casar desde a adolescéncia.

“Café Lumiere” (“Kohijikd” | Japdo | 2003 | 108’)

Uma jovem pesquisadora japonesa estd realizando
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uma ampla andlise sobre a vida e a obra de um com-
positor taiwanés. Porém, para terminar sua tese, ela
tera que encontrar o café onde o musico costumava

ficar, mas essa missdao pode ser complicada.

“Millennium Mambo”

(“Qian xi man bo” | Taiwan | 2001| 119’)

No comeg¢o de um novo milénio, em 2011, a jovem
Vicky conta sua histéria a partir de 10 anos atrds, des-
crevendo sua juventude e as mudancas pelas quais es-
tava passando. Na época, ela trabalhava com aten-
dente em um bar e estava dividida entre dois homents,
um era o seu chefe e protetor, enquanto outro era um

cafajeste que a enganava.

Foto: Reprodugéo

“Adeus, Ao Sul”

(“Nanguozaijian, nanguo” | Taiwan | 1996 | 116’)

A cidade de Taipei vé o surgimento de todo tipo de
criminosos por causa da grande transicdo politica que
Taiwan enfrenta. Esta é a histdria de dois pequenos

criminosos da cidade.

“O mestre das marionetes”
(“Xi mengrensheng” | Taiwan / 1993 / 142’)

O mestre de marionetes Li Tian-lu conta a histéria de
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sua vida e como era Taiwan na primeira metade do

século XX.

“Cidade das tristezas”

(“Beigingchengshi” | Taiwan | 1989 | 157’)

O filme acompanha, nos primeiros anos de Republica
da China, na Taiwan de 1945, a queda da familia do pa-
triarca LinAh-lu. O primogénito da familia, Wen-heung
lida com o nascimento de seu primeiro filho, enquanto
lidera o restaurante da familia, que é a fonte de renda.
O irmao do meio, que tem problemas psicoldgicos cau-
sados pela guerra, logo comeca a fazer negdcios com a
mafia de Xangai, enquanto o cagula surdo, Wen-ching,
é atuante da resisténcia. Em fevereiro de 1947, mais de
20 mil habitantes sdo mortos numa rebelido e a familia

de Lin é tragicamente modificada.

“Poeira ao Vento”

(“Lianlianfengchén” | Taiwan | 1986 | 109’)

Um homem e uma mulher parecem ser o par ideal do
outro entre todos os habitantes da cidade. O unico
problema é que eles ndo estdo juntos e parece que
nem o tempo e o destino dardo sinais que eles con-

seguirdo se encontrar.

Foto: Reproducéo

“Tempo de viver e tempo de morrer”
(“Tongnidnwangshi” | Taiwan | 1985 | 138’)

O filme semi-autobiografico de HouHsiao-hsien traz sua
infancia e adolescéncia em Taiwan, lidando também

com as mortes de seu pai, sua mie e sua avo.

A 132 edi¢do do Olhar de Cinema — Festival Interna-
cional de Curitiba é realizada por meio do programa de
apoio e incentivo a cultura — Fundacgao Cultural de Cu-
ritiba e da Prefeitura Municipal de Curitiba, sendo tam-
bém o projeto aprovado pela Secretaria de Estado da
Cultura - Governo do Parana, com recursos da Lei Paulo
Gustavo, e pelo Ministério da Cultura — Governo Fe-
deral, com patrocinio do Itau e Perdxidos Brasil, apoio
do Instituto de Oncologia do Parand, Sanepar, Cimento
Itambé, Favretto Midia Exterior, e apoio cultural de Pro-
jeto Paradiso, Cine Passeio, Instituto Curitiba de Arte e
Cultura. Verifique a classificacdo indicativa de cada

filme e sessdes com acessibilidade de audiodescrigao.

@ OlhardeCinema

Festival Internacional de Curitiba
/ Curitiba Int'l Film Festival

12 - 20 jun 2024

SERVICO

132 Olhar de Cinema - Festival Internacional de Curitiba
12 a 20 de junho

Cine Passeio, Cinemark Mueller e Opera de Arame

Site oficial: www.olhardecinema.com.br

Redes Sociais:
Instagram: www.instagram.com/Olhardecinema

Facebook: www.facebook.com.br/Olhardecinema



http://www.olhardecinema.com.br
http://www.instagram.com/Olhardecinema
http://www.facebook.com.br/Olhardecinema

Foto: Reproducéo

Peguel um trem amarelo e prata

com a arte na cabeca e ful at¢ Amsterda!

Texto e Fotos: Maria Herminia Donato

Buscando evitar aeroportos e ajudar o planeta, embar-
guei em uma viagem de trem com a companhia
Eurostar, partindo do cora¢do de Londres, St. Pancras
International, em Kings Cross. Em menos de quatro

horas ja me encontrava na estacdo central de Ams-

terdd, pronta para mergulhar na arte, rever a familia e

explorar tudo que essa cidade tem a oferecer.

A viagem de trem Londres-Amsterdd emite 80%

menos carbono do que o voo equivalente. E pensar
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gue mais de quatro milhdes de passageiros por ano
voam entre Londres e Amsterda, numa das rotas
aéreas mais movimentadas da Europa! Na sua proxima

viagem, pense no planeta.

Construida numa paisagem artificial, feita pelo homem,
Amsterdd — como Veneza — é uma maravilhosa cidade

erguida sobre um labirinto de antigos canais.

No comeco, era um assentamento medieval préximo
ao rio Amstel; no século XVI, era uma cidade murada
delimitada pelos canais Singel e Kloveniersburgwal.
E no século XVII foram construidos os principais canais:
Herengracht, Keizersgracht e Prinsengracht, para evitar
inundacgdes, formando um padrdo de teia de aranha

gue se estende pela cidade até hoje.

Depois dos “como vai e ndo me diga” trocados com
minha sobrinha, enquanto eu tomava um cafezinho,

fomos fazer compras no Zuidermarkt.

Trata-se de um pequeno mercado sem fins lucrativos
que acontece todos os sabados na Jacob Obrecht-
straat, e que oferece produtos organicos locais e
sazonais. Organizado em cooperagao com o bairro de
Oud-Zuid, onde vizinhos entusiasmados ajudam
como voluntarios, € um lugar onde se pode fugir dos
turistas e, como os moradores, tomar um café ou
comer hamburger e panquecas, no meio de uma pe-

quena praga.

Zuidermarkt

ARTE IMERSIVA, LAE CA

Confesso que nao sou grande fa de arte imersiva dos
grandes mestres da pintura. Reconheco, porém, que a
expo Bigger & Closer (not smaller & further away)—em
traducdo livre, Maiores e mais préximas (em vez de
menores e mais distantes) — dirigida pelo préprio
artista, o inglés David Hockhney, que hoje vive na
Franca — é um sucesso no Lightroom de Londres.
O artista utiliza uma nova linguagem independente,
gue cria um impacto sensorial que envolve o corpo
todo. E algo bem distinto do padrdo das mostras de

grandes mestres que ja existem por ai.

Ja em Amsterd3, visitei a Fabrique des Lumieres, uma
antiga usina de gds transformada num grande centro
de arte digital, que apresenta, no formato imersivo,

Mestres Holandeses de Vermeer a Van Gogh. A mostra



relne um total de 325 obras de arte de 50 artistas
holandeses. As obras de Mondrian e Natureza Morta,
a meu ver, sdo as que apresentam melhor sincronia

entre imagem esom.

Agora me pergunto: quantas pessoas dessa plateia iriam

visitar os grandes mestres holandeses nos museus?

FRANS HALS: QUASE ESQUECIDO,

FOI INSPIRACAO PARA VAN GOGH

Segundo a escritora Siri Hustvedt, quando nos de-
paramos como uma obra de arte, ndo somos apenas
testemunhas da intencao do artista; somos livres para
refletir, sonhar, questionar e teorizar. Em busca desse
momento Unico e inesquecivel entre mim e obra de
arte — e consequentemente, o artista —fui ver a retros-
pectiva de Frans Hals (1582/84-1666) no Rijksmuseum.

Seu estilo livre e expressivo era Unico, quando com-
parado com a precisdo e as superficies lisas (que quase
ndo mostravam as pinceladas) dos seus contempora-
neos. Hals passou todos os 80 anos de sua vida em
Haarlem, cidade préxima de Amsterda. Ganhou reco-
nhecimento artistico aos 30 anos; mas, apesar do suces-
so, permaneceu esquecido (século XVIII) até o Impres-
sionismo e outros movimentos que favoreciam pince-

ladas livres. Van Gogh o considerava seu precursor.

O retrato de Cunera van Baersorp, com uma das maos

na cintura —uma pose incomum em retratos femininos,
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em que Hals subverte a maneira de retratar uma mu-
Iher, ao retrata-la numa pose de poder e de igualdade
masculina. Seus contemporaneos observavam esse
poder que emanava das suas pinturas, principalmente
nas de grandes formatos. Isso fica evidente no retrato
do rico comerciante Willem Heythuysen e nas pinturas

de guardas civicos.

Frans Hals, Retrato de Cunera van Baersorp
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Frans Hals, Laughing boy with a wine glass

Além dos retratos, Hals pintou pessoas que encontrava
nas ruas de Haarlem: pescadores, criangas, trabalhado-
ras do sexo, pessoas com deficiéncias mentais. Todas sdo
retratadas sorrindo um desafio, porque as fei¢cdes
mudam com o riso. Sua maneira rapida e livre de pintar

favorece o registro natural do sorriso.

A pintura Retrato de Catharina Hooft com sua enfer-
meira — 6leo sobre tela, 1619-1620 — é um raro retrato
de uma crianga com sua ama de leite. Catharina Hooft
é retratada como uma princesa, porém o nome da en-

fermeira permanece desconhecido.

Retrato de um Homem com Chapéu Caido (c. 1660), um
dos ultimos retratos feitos pelo artista, exibe o estilo
mais livre de Hals — com menos detalhes, mas também
com a pose do braco nas costas da cadeira — detalhe que

esta presente desde o inicio de sua carreira.

Que exposi¢cao maravilhosa!

VIDA REAL, ARTE PRESENTE

Sai do museu e passei no supermercado Albert Heijn; ja
no corredor de entrada, vi que os posters usam pinturas
dos mestres holandeses com produtos promocionais

inseridos nas obras.

Que viagem! De obras de arte em movimento nas pare-
des, tetos e chdo, para uma experiéncia extraordinaria
das obras ao vivo e a cores — até chegarem a realidade
da sociedade de consumo, na parede do supermercado.
Ndo é a-toa que chamam Amsterda de cidade de todas

as liberdades.
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Zuidermrkt

O Zuidermrkt acontece na praga na esquina da Jacob
Obrechtstraat com a Johannes Verhulststraat em
Amsterdam Oud-Zuid.

Hordrio: todos os sabados das 9h30 as 17h

Tram nimero 3, 5,12 Museumplein

Estacionamento local Q-Park Museumplein
www.zuidermrkt.nl

Fabrique des Lumieres

Pazzanistraat 37, 1014 DB Amsterdam

Hordrio: das 10h as 17h, todos os dias exceto sexta

e sabado, que fica aberto até as 21h, e domingo, até as
18h

www.fabrique-lumieres.com

Rijksmuseum

il o 1o ML sy o+ 4 bl e 455 LA, Museumstraat 1

. 1071 XX Amsterdam

Hordrio: todos os dias das 9h as 17h
www.rijksmuseum.nl

Frans Hals, Retrato de Catharina Hooft com sua enfermeira

Restaurantes

Blushing

Paulus Potterstraat 30A
1071 DA Amsterdam
www.enjoyblushing.com

George W.PA.
Willemsparkweg 74
1071 HK Amsterdam
www.georgewpa.nl

De Kas

Kamerlingh Onneslaan 3
1097 DE Amsterdam
www.restaurantdekas.com

Frans Hals, auto-retrato
Foto: Reprodugéo
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