[lé Sartuzi

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

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

Shortlisted Artist

ilesartuzi.com

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

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

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

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

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

Pollyana Quintella

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

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

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

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

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

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

“sem titulo (vedetes)”, 2017, mascara de latex, pedestal de microfone, ferro,
servomotor, arduino, projetor, dimensdes variaveis // “untitled (vedettes)”, 2017,
latex mask, pedestal, iron, servomotor, arduino, projector, variable dimensions

premiopipa.com // pipaprize.com

69



“wedding"”, 2019, gelatina de prata,
29 x 38 cm (cada) // “wedding”, 2019,
gelatin silver print, 29 x 38 cm (each)

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

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

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

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

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

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

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

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

moldados tecnologicamente,

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

aproximacoes e divergéncias.

“t.girls (standing)”, 2019, pernas

de manequim, ferro e dobradigas,

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

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

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

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

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

auroras, S&o Paulo, 2021 // Installation

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

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

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

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

Eis um aspecto significativo da producdo do artista: a negociacado
paradoxal entre falha e rigor. Apesar de apontarem fraturas e fen-
das a todo o tempo, seus objetos se caracterizam por certo apuro
econdmico, o que lhes rende uma precisdo propria. Fios, engrena-
gens, motores, tripés, entre outros suportes, sdo detalhadamente
considerados dentro do calculo da obra, desfazendo qualquer se-
paracdo entre estrutura e conteldo; ou cena e bastidores. O que
se percorre é a eficiéncia do fracasso. Como na licdo beckettiana,
o gue importa é falhar, mas falhar bem. E o fracasso se apresenta
de maneiras diversas. Em cabeca oca espuma de boneca — peca
sem atores realizada em 2019 que pode ser considerada um mar-
co dessa experimentacdo — figuras antropomorficas despencam e
se fragmentam. Um corpo de latex aparenta estar desconjuntado.
O movimento mecanico de uma boca estd dessincronizado com
o audio de sua fala. A projecdo do rosto de uma atriz sobre um
mMmaneguim permanece imperfeita. Repeticdes e loops incessantes
aproximam meétodo e deméncia; engrenagem e delirio. Didlogos
fragmentados e descontinuos refletem a prépria atencao dispersa
de seu publico e recusam nocdes de unidade e linearidade em bus-
ca de uma experiéncia difusa que exige do espectador uma postura
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“Dollhouse Gallery”, 2020, tour virtual
www.dollhouse.gallery // “Dollhouse
Gallery”, 2020, online Viewing Room
www.dollhouse.gallery

74

institutopipa.com

that the surrounding context begins to look staged and it is possible
to find the hackneyed elements of the house - also transformed
into a focus of attention - odd. In the bedroom, a male and female
mannequin seated on a double bed discuss their relationship, but
their fragmented dialogue only goes to reinforce the impossibility
of any communication. Although it is crude, the scene conjures
up an uncomfortable familiarity. There is no opposition between
imitated and imitator, nature and artifice, reference and referent.
Machinery, mannequins and miniatures act here to lay bare the
artificiality and emptiness of whatever is taken as natural or
human, showing its fictional dimension. In other words, the work of
[lé Sartuzi continually rearranges subject and object. Objectifying
the body, subjectifying things, not to save anything, but perhaps to
cleanse and rescue the clichés from their debris, defunctionalizing
anecdotes... until nothing happens.

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

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

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

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

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

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

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

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

“rrrrrrrr”, 2018, resina de poliuretano

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

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

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

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

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

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

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

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

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

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

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

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

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

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

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

onde voltam.

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

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

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

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

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

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

além de proporcionarem uma relacdo com o tempo propria deles,

ora com desencadeamentos simultaneos, ora focando a atencdo  “coluna (cabegas)”, 2018, latex e ferro,
do espectador para detalhes especificos de cada cena; eles criam 125 x23x23 cm // “column (heads)”,
um apelo central de dramaticidade: a possibilidade imanente da 2018, latex and iron, 125 x 23 x 23 cm

premiopipa.com // pipaprize.com 79



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

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

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

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

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

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

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

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

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

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

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

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

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

Como foi para vocé e sua obra esse periodo da pandemia? O que ndo sera mais igual? N&o
acredito que esse acontecimento tenha um efeito determinante e irreversivel, ao contrario do que se
acreditou no inicio. Mas também tirar uma posicdo no calor do momento poderia ser precipitado. As
estruturas basicas de classe se mantém e, portanto, ndo parece surgir uma mudanca revolucionaria de
subjetividade a partir disso. No que se refere aos trabalhos artisticos, esse periodo deu espaco para
desenvolvimentos que estavam em curso dentro da producédo e, no fim das contas, as ferramentas
gue comecei a explorar parecem responder bem a uma série de questdes levantadas pelo isolamento.
N&o obstante, os dois videos Night and Day e Worstward Ho! (2020) se relacionam diretamente com
uma pesquisa de videos realizados em apartamento que, desde 2016, se configuravam como um
espaco de excecdo, de uma realidade isolada. ensaio, h (2017) € um video inserido nessa pesquisa
cuja Unica experiéncia fora do apartamento era mediada por imagens de computador e visitas
virtuais. Quer dizer, existiam uma série de questdes que foram levantadas nesse periodo que ja
eram constituintes de pesquisas anteriores e que se adensaram de maneiras diferentes. Certamente
haverdo impactos e mudancas em algumas relacdes de trabalho, no mercado de arte, e na maneira
como Nnos relacionamos que devem se desenrolar nos proximos anos. Mas tendo a ser resistente a
ideia de gque o impacto desastroso desse fendmeno tenha implicacdes drasticas e duradouras por si.
Um comentario recorrente € que a “natureza” da humanidade e sua engenhosidade técnica e cultural
€ aquela da adaptacédo (junto a uma tendéncia conservadora, muitas vezes). O lapso de agudizacdo
das condicdes de isolamento, hiperconectividade e distanciamento social € um ensaio para questdes
centrais no desenvolvimento da espécie, por vir.
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“teatrinho”, 2021, madeira, ago, bonecos, veludo, luz led, motor de vibragao e arduino, 60 x 163 x 58 cm //
“little theater”, 2021, wood, steel, puppets, velvet, led light, vibration motor and arduino, 60 x 163 x 58 cm

“pele (corpo II)", 2018-2021, latex, 170 x 43 x 20. “queda’, 2021, video HD, cor, som, 12'20" // “skin (body II)", 2018-2021,
latex, 170 x 43 x 20 cm. “fall”, 2021, HD video, color, sound, 12'20".

Vista da exposigao “A. E A de novo." no auroras, Sao Paulo, 2021 // Installation view of the exhibition
‘A. And A Again” at auroras, Sao Paulo, 2021
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