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Tecnofagias 
goes beyond 
a mere 
exhibition. 
This show is an 
experience, 
synonym of 
interactivity 
and innovation.

3M is one of the most innovative companies in the world. It 
bets on new ideas and perspectives that generate over 55 
thousand products for various markets, using 46 techno-
logical platforms to make people’s lives better.
This year, the III 3M Digital Art Show consists of a very 
interesting dialog between garage science and cutting-
edge technology. Although these seem antagonistic, 
this exhibition shows that both may be creative and 
interactive.
Such a tension between popular and scientific knowl-
edge brings forth rich creations, which are sponsored 
and encouraged by 3M following one of our great values:  
collaboration.
And it is due to such dialogue and collaboration that the 
most valuable achievements take place - new knowledge 
and a new look on digital art, a true evolution. Something 
that culminates in innovation. And that is our essence.

Tecnofagias  
vai além 
de uma 
exposição. 
A mostra é uma 
experiência, 
sinônimo de 
interatividade,  
e inovação.

A 3M é uma das empresas mais inovadoras do mundo. 
Aposta em ideias e novos olhares que geram mais de 
55 mil itens de produtos para os mais diversos merca-
dos, usando 46 plataformas tecnológicas para fazer a 
vida das pessoas melhor.
A III Mostra 3M de Arte Digital traz neste ano um diá-
logo muito interessante entre a ciência de garagem e 
a tecnologia de ponta. Se por um lado, parecem anta-
gônicas, por outro, demonstram que a criatividade e a 
inventividade estão presentes em ambas.
Esse tensionamento entre o saber popular e o saber 
científico traz uma riqueza que a 3M incentiva e que é 
um de nossos grandes valores, a colaboração.
E é nesse diálogo e nessa colaboração que o maior 
ganho acontece - um novo conhecimento e um novo 
olhar sobre a arte digital, uma evolução.  Algo que 
culmina na Inovação. E que é nossa essência.
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De forma convidativa, a III Mostra 3M de Arte Digi-
tal ocupou todos os espaços de encontro do Insti-
tuto Tomie Ohtake, até a área que separa o edifício 
da rua. Proposto pela curadora Giselle Beiguelman, 
que transita entre o meio acadêmico e o campo da 
produção artística, o tema Tecnofagias aborda a so-
fisticada tecnologia e a criativa execução artesanal 
fundidas na arte contemporânea brasileira. 
Organizada em torno da possibilidade de efetivação de 
uma fértil instância dialógica entre os trabalhos apre-
sentados e o público, a original curadoria reuniu traba-
lhos concebidos por artistas que dominam a máquina 
e a poesia, colocando ambas em privilegiada posição.
Com abrangente elenco de brasileiros engajados em 
circuitos locais e internacionais, a mostra conjugou 
variadas alternativas de contato entre arte e vida, 
atribuindo à tecnologia a capacidade comunicativa 
da obra, além de meio para utilização e subversão 
artística. O projeto promoveu, ainda, debates e refle-
xões que se estenderam ao longo de todo o período 
da mostra, seja pela conexão direta com o espaço da 
cidade, seja pela participação dos jovens no desen-
volvimento de uma plataforma crítica e de formação.

Instituto Tomie Ohtake

III Mostra 
3M de Arte 
Digital:
A Máquina  
e a Poesia

In an enticing way, the III 3M Digital Art Exhibition has oc-
cupied all the meeting spaces at Instituto Tomie Ohtake, 
even the area between the building and the street. Pro-
posed by curator Giselle Beiguelman, who transits among 
the academic milieu and the artistic production field, the 
theme Technophages approaches sophisticated technol-
ogy and creative crafts production which are blended in 
Brazilian contemporary art.
Organized around the possibility of effecting a fertile 
dialogic instance among the presented works and the 
public, the original curatorship has put together works 
conceived by artists who dominate machine and poetry, 
placing both in a privileged position. 
With a wide cast of Brazilians engaged in local and inter-
national circuits, the exhibition has joined several con-
tact alternatives between art and life, conferring to tech-
nology the communicative capacity of the work, besides 
a means for artistic use and subversion. The project has 
also promoted debates and reflections that have extend-
ed throughout the show’s term, either through a direct 
connection with the city space, or through the participa-
tion of the young in the development of a critical and 
formational platform.

Instituto Tomie Ohtake

III 3M 
Digital 
Art Show: 
Machine 
and Poetry
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Tecnofagia não é uma tendência, nem um mo- vimen-
to, mas uma conceituação pessoal, elaborada para dar 
conta de operações marcantes na produção brasileira 
relacionada à artemídia. 
Nela chamam a atenção a ênfase nos processos de 
combinação entre a tradição e a inovação, os arranjos 
inusitados entre saberes imemoriais e de última gera-
ção e a revalidação das noções de high e low tech. Em 
uma frase, tecnofagia é o encontro entre a ciência de 
ponta e a ciência de garagem.
Essa abordagem esboça uma estética que opera pela 
combinação e remodelagem de equipamentos e pro-
dução de dispositivos capazes de agenciar outras for-
mas de criação e ações micropolíticas de apropriação 
das tecnologias.
Mas essas relações não confluem nunca para uma 
definição estável. Ela é dinâmica, mutante, fruto de 
estratégias e metodologias temporárias e inespera-
das que respondem à era do poder (cracia) mutante e 
transitório - ad hoc (aqui e agora). Pertence, portanto, 
ao âmbito da adhocracia. 
Mais um roteiro que uma organização, um estado de 
espírito poroso que permeia tudo, uma nova receita do 
conhecimento remixada, um novo marco para a convi-
vência entre disciplinas, como afirma Bernardo Gutier-
rez (2012), a adhocracia está no vértice e no vórtice 
dos processos de criação dos artistas aqui reunidos.
Eles e elas são todos brasileiros. Inclusive Rafael Mar-

Arte.BR:  
Tecnofágica, 
Adhocrática  
e Radicante

Giselle  
Beiguelman
curadora/curator

Technophagy is neither a trend nor a movement, but a 
personal conceptualization elaborated to embrace op-
erations regarding the Brazilian media art production. 
Noteworthy is the emphasis laid on the combination 
of tradition and innovation, unusual arrangements of 
age-old and leading-edge know-how and the revalida-
tion of high and low tech. In short, technophagy is the 
encounter of cutting-edge and garage science.
Such an approach outlines a form of art that oper-
ates through combining and remodeling equipment 
and producing devices able to provide unprecedented 
forms of creation that pave the way to micro-political 
actions aimed to the appropriation of technology. 
However, these relations hardly merge into stable defi-
nitions. They are dynamic and mutant results of tem-
porary and unexpected methodologies and strategies 
vis-á-vis the era of mutant and transitory power (cra-
cia) – ad-hoc (here and now). Therefore, they pertain 
to the realm of ad-hocracy. 
A script rather than an organization, a porous state 
of mind that permeates everything around it, a new 
and remixed recipe  of knowledge, a new framework 
for the coexistence of  disciplines, as stated by Ber-
nardo Gutierrez (2012), ad-hocracy lies in the vertex 
and the vortex of the creative processes of the artists 
gathered in this exhibition.
They are all Brazilian. Even Rafael Marchetti, Argen-
tinean, partly brought up in Uruguay, who has lived 

Art.BR:  
Technophagic, 
ad-hocratic  
and radicant
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chetti, argentino, criado em parte no Uruguai, que 
aqui reside e trabalha há um bom tempo. 
É que são todos radicantes, conceituação que Nicolas 
Bourriaud importou da biologia para caracterizar a es-
tética da globalização. Radicante “designa um organis-
mo capaz de fazer brotar suas raízes e de agregá-las 
à medida que vai avançando.” Como as heras. Como 
esses artistas que produzem suas raízes no processo 
de seu deslocamento. (Bourriaud 2011, 20; 50)
Há um pouco e muito de Brasil nisso tudo. Porque só a 
brasilidade nos desune. Socialmente. Economicamen-
te. Filosoficamente.
Remixo, explicitamente, Oswald de Andrade e o Ma-
nifesto Antropófago. Vários interlocutores associam-
-no à ideia de Tecnofagia, central nesta exposição. Em 
alguns sentidos essas associações são pertinentes. 
Mas no que diz respeito às formas como os artistas 
aqui reunidos definem sua relação com o Brasil, ela (a 
ideia de Tecnofagia ) se revela mais próxima de Mário 
de Andrade e sua ideia de sermos trezentos, sermos 
trezentos-e-cincoenta. A multiplicidade de visões e re-
lações com o Brasil definidas pelos artistas que parti-
ciparam da III Mostra 3M de Arte Digital multiplicam 
exponencialmente essa bela equação de um de nos-
sos artistas-intelectuais mais polivalentes. São visões 
e percepções que variam quase na mesma proporção 
em que pululam, a cada jogo, novos técnicos de nos-

and worked in Brazil for a long time now. 
In fact, they are all radicants, a concept that Nicolas 
Bourriaud imported from biology in order to charac-
terize the aesthetics of globalization. Radicant “refers 
to an organism able of making its own roots grow and 
re-enroot as it advances forward”, like the ivy. Like-
wise, these artists produce their own roots in a for-
ward-moving process (Bourriaud 2011, 20; 50).
One can find both a little and a lot of Brazil in all this. 
Because only Brazilianity sets us apart. Socially. Eco-
nomically. Philosophically.
Hereby, I explicitly remix Oswald de Andrade and the 
Anthropophagic Manifesto. Various interlocutors as-
sociate the latter to the idea of Technophagy, which is 
central in this exhibition.  In a certain sense, such as-
sociations are pertinent. However, as regard the way 
in which these artists define their relation to Brazil, 
the idea of Technophagy comes closer to Mário de An-
drade and his idea that we are three hundred, we are 
three hundred and fifty.  The various visions of and 
relations to Brazil stated by the artists that participate 
in the III 3M Digital Art Show multiply exponentially 
the remarkable equation stated by one of our most 
multifaceted artists. These are visions and percep-
tions that vary at the same pace in which, upon almost 
every game, new coaches are assigned to our National 
Football Team, as one can see in the artists’ personal 
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sa seleção de futebol, conforme se pode constatar em 
suas páginas pessoais neste catálogo.
A “Alegria é a prova dos nove”, como já nos ensinava 
Oswald de Andrade, nos idos de 1928, no famoso Ma-
nifesto Antropófago. Método artesanal de verificação 
de contas, quando as calculadoras não eram comuns, 
significa achar o resto da divisão de um número pelo 
nove. Basta somar os algarismos e tirar do resultado o 
maior múltiplo de nove nele contido.
Aqui o resultado dessa regra, popularmente chama-
da de “noves fora”, é sete, o número da criação. Afi-
nal, esta é uma exposição de artistas que devoram as 
tecnologias e as mídias para triturá-las e devolvê-las 
ao coletivo como propostas estéticas que permitam 
leituras plurais da contemporaneidade. Tecnofágicas, 
adhocráticas e radicantes. 

 

pages in this catalogue.
“Happiness is the proof by nine”, as Oswald de An-
drade wrote in 1928, in his well-known Anthropophagic 
Manifesto. The nine proof is a sort of hand-crafted 
method to verify a mathematical operation devised 
when calculators were not around, which consists in 
finding the remainder of the division of a given num-
ber into nine. It only takes adding the numbers and 
consider the highest multiple of nine contained in the 
given number.
In this case, the result of that rule popularly known as 
“nines out” is seven, the number of creation. After all, 
this is a joint exhibition by artists who devour technol-
ogies and media to crush them and give them back to 
the public as aesthetic proposals that allow for a plu-
rality of readings of contemporaneity. Technophagic, 
ad-hocratic  and radicant. 
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A alegria é
a prova dos
nove.Noves
fora, sete,
o número da
criação

happiness is 
the proof
of nine.nines 

out, seven, 
the number of
creation  
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A identidade visual da exposição foi criada por Ricardo Van Steen. A logomarca Tecnofagias envolveu a criação 
de uma fonte tipográgica especial que condensa visualmente os conceitos gerais da III Mostra 3M de Arte Digital
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artistas _ ARTISTS

A III Mostra 3M de Arte Digital reuniu 15 artistas 
que, em conjunto e em cada uma de suas obras, 
refletem, de formas variadas, sobre as relações 
entre mídia e cultura, apropriando-se das tecno-
logias,  em todas as suas vertentes (analógicas, 
mecânicas, eletrônicas e digitais).  
Os textos sobre sua participação na exposição são 
resultado de entrevistas individuais  em que con-
versamos sobre os projetos apresentados, as rela-
ções de sua produção com o Brasil e suas interpre-
tações do conceito central da Mostra, Tecnofagias. English version begins on page 134

Detalhes das obras de Rafael Marchetti e Lea Van Steen
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arthur omar
a pele mecânica
versão 2012 (2002)
Instalação para sala 
circular com cinco 

canais de imagem e 

projeção em WatchOut

A Pele Mecânica é uma máquina visual de 

multiplicar. A partir da série fotográfica já 

clássica do artista, Antropologia da Face Glo-

riosa, em preto e branco,  são criadas mais de 

3000 variações  cromáticas. Uma sucessão 

vertiginosa em que original, cópia, manipu-

lação e cromatização colocam  as fotografias 

originais em processo de confrontação e de-

vir a partir do preto e branco, do classicis-

mo e monumentalidade de uma obra já de-

finitiva. A coleção torna processo e matéria 

para novas séries de figurações, abstrações 

e devires que atravessam diferentes fases  e 

estilos da história da arte.

Brasil

O Brasil fala por mim, 
mas eu não preciso falar 
pelo Brasil. Ele é o meu 
campo exploratório, e 
o meu desejo é que ele 
absorva um pouco do que 
eu estou depositando no 
seu interior. O Brasil 
é um processo, e eu faço 
parte desse processo. 
Nem eu nem ele sabemos o 
que sairá disso, ou quem 
influenciará quem...
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Tecnofagias

A tecnologia de ponta está nos 
laboratórios de manipulação genética, 
ou no supercolisor de hádrons do CERN 
e na complexa robótica do Curiosity, 
explorando Marte em busca de vestígios 
de vida extinta há um bilhão de anos. 
Não consigo imaginar nenhuma arte 
que tenha se beneficiado disso, a não 
ser como metáfora poética.A garagem, 
por outro lado, é uma constante na 
arquitetura dos lares suburbanos 
americanos, que produziu o Macintosh 
e as bandas de garagem, mas que hoje 
vai sendo substituída por edifícios-
garagens ou imensos estacionamentos 
subterrâneos, e também não consigo 
imaginar uma arte produzida no interior 
desses espaços. Quando se pula de um 
trampolim, às vezes se diz que foi um 
salto de ponta-cabeça. Talvez tenhamos 
que inventar um novo tipo de salto. 
Como seria um salto de ponta-garagem? 

Arthur Omar transita por diversas mídias e linguagens, abordando temas como o êxtase estético, 
a violência sensorial e social e a busca de uma nova iconografia para a representação de elementos da cultura brasileira. Foi destaque na  
Bienal de São Paulo de 2002 com a série Viagem ao Afeganistão, realizada na zona de catástrofe, entre Cabul e  Bamyan. Em 1999 teve uma 
retrospectiva completa de sua obra de filmes e vídeos no MoMA (Nova York). Em 2001 foi premiado por duas exposições individuais pela 
Associação Paulista de Críticos de Arte e em 2006 sua exposição Zooprismas foi escolhida como melhor exposição do ano pelo Jornal O Globo. 
Entre suas obras recentes destacam-se os longas-metragens em vídeo Sonhos e Histórias de Fantasmas e Cavalos de Goethe. Publicou, entre 
outros, os livros Antropologia da Face Gloriosa,  O Esplendor dos Contrários e Viagem ao Afeganistão, com introdução do filósofo italiano 
Antonio Negri. Vive e trabalha no Rio de Janeiro.

Ficha Técnica: 
Fotografias da série Antropologia da Face Gloriosa: Arthur Omar
Edição da versão 2012: Alice Dalgalarrondo
Música original e efeitos sonoros: Arthur Omar 
Sistema de projeção: WatchOut
Efeitos Visuais: Hiperespaço
Produção: Córtex Digital
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Cássio 
Vasconcellos
Aeroporto (2012) 
e CEASA (2012)
FOTOGRAFIA

Aeroporto e CEASA questionam as transformações do olhar pela mediação dos novos dispositivos de captura e vi-

sualização de imagens. Discutem o estatuto da fotografia como testemunho e da visão aérea que emerge no olhar 

embalado pelo Google Maps. “De 10 anos pra cá, tornou-se comum ver as coisas desse ângulo, chapadas, de cima, 

um ponto de vista que pertencia às aerofotogametrias, uma forma de mapeamento e reconhecimento do territó-

rio de circulação super restrita”, comenta o artista. Não só mudaram os pontos de vista, mas também os ritmos 

do olhar. Produzidas em quantidades cada vez maiores e em escalas de tempo cada vez menores (a cada minuto 

cerca de 2500 imagens são disponibilizadas no Flickr e cerca de 3600 no Instagram), as imagens hoje parecem 

nos intoxicar de realidade. “A grande questão passa a ser simular uma coisa como se fosse verdade, trabalhar no 

limiar”, afirma Cássio Vasconcellos. Paisagens fabricadas, resultantes de colagens minuciosas de fotos realizadas 

em vários voos, Aeroporto e CEASA impõem-se como absurdos possíveis. No seu convincente non-sense, retomam 

as ambivalências entre mapas e territórios, enunciando: isto não é um decalque. São representações inscritas na 

plenitude da imaginação.

ACIMA, DETALHE DE AEROPORTPO
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BRASIL

CADA VEZ MENOS É 
POSSÍVEL VER UMA OBRA 
E FALAR: “ISSO AQUI É 
COISA DE BRASILEIRO”. 
NÃO EXISTE MAIS 
ISSO, O TRABALHO JÁ É 
GLOBALIZADO. A QUESTÃO 
URBANA, SIM, SEMPRE 
ESTÁ PRESENTE PARA 
MIM. ALGUÉM QUE NÃO 
MORE NO MEIO DE TUDO 
ISSO AQUI TALVEZ NÃO 
SINTA TANTO NA PELE 
ESSAS IMAGENS.

À DIREITA, DETALHE DE CEASA
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TECNOFAGIAS

aeroporto e ceasa TÊM MUITA 
TECNOLOGIA EMBUTIDA. FORAM 
FEITAS A PARTIR DE VOOS DE 
HELICÓPTEROS E SÃO PROJETOS 
QUE NÃO SERIAM POSSÍVEIS HÁ 
ALGUNS ANOS. ESSE TRABALHO 
SÓ É POSSÍVEL HOJE EM DIA 
POR MEIO DA COMPUTAÇÃO E 
DOS RECURSOS DE EDIÇÃO DE 

IMAGENS. DESSE PONTO DE 
VISTA, SÃO CIÊNCIA DE PONTA. 

MAS PARA CHEGAR NISSO É 
PRECISO PASSAR TAMBÉM PELA 
MONTAGEM MANUAL DA MAQUETE, 
COM MASSINHA E MUITA CIÊNCIA 

DE GARAGEM. 

Cássio Vasconcellos (São Paulo, 1965) iniciou sua trajetória na fotografia 
em 1981 na escola Imagem-Ação. Com experiências em fotojornalismo e publicidade, é autor de Noturnos, série de imagens feitas com Polaroid, um 
dos mais premiados projetos fotográficos brasileiros nacional e internacionalmente. Suas fotos fazem parte de acervos museológicos e coleções 
do Brasil e do exterior.

cassiovasconcellos.com.br

FICHA Técnica e créditos: 

Aeroporto: Impressão em 
jato de tinta sobre papel de 
algodão, montada sobre PS 
(MR Estúdio Digital)
Medida: 2 m X 5 m (divididos em 
cinco painéis de 2 m x 1 m cada)
Tratamento de imagem: Carlos 
Buchmann

CEASA: Impressão em papel 
fotográfico aplicado em ACM 
(Image Press)
Medida: 1,48 m X 3,70 m
Tratamento de imagem:  
Carlos Buchmann

Fotografia:  
Cássio Vasconcellos
entrevista realizada por 
rodolfo chapchap
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Cia de Foto
País Interior (2012)
(Série de refotografias  

 do filme Terra em Transe)

País Interior (2012) é uma releitura de Terra em Transe (Glauber Rocha, 1967), um ensaio feito a partir da captura 
e colorização dos fotogramas, entremeados por textos que combinam fragmentos do roteiro, com excertos crí-
ticos sobre fotografia e estética e remixes dos áudios originais de Terra em Transe. Na defasagem criada entre 
a imagem, o texto e o áudio, projeta-se uma outra história. Ela se desenvolve, simultânea e paradoxalmente, na 
separação entre o que se apreende pelo visível e pelo dito e na expressão dos corpos que não se dissolve do fluxo 
audiovisual, faiscando em uma espécie de atração e reação. Na tensão entre as matérias que se tocam e se distan-
ciam descompassadas pulsa, lá dentro, uma paisagem. Mas não um landscape, nem um indoor, e sim uma paisagem 
do íntimo e dos gestos.
“Interrompemos o movimento e tiramos do filme seu estado de cinema. Suprimindo o movimento e as palavras, 
restaram os atos desencarnados expelindo garantias de recomeços. Abriu-se, pois, a travessia para o interior de 
onde emerge este ensaio. A vida dada a essas fotografias é a vitória do tempo, que, como sujeito, mora nesse filme 
e chega à nós, expirando um futuro. Já eram fotografias antes mesmo de iniciar-se o filme que constituíram, sem 
perderem a condição de unidade, e sobreviveram em um mundo que já não precisa respeitar imagem”, afirmam 
os artistas da Cia de Foto.

tecnofagias 

O termo Tecnofagias nos instiga  
a conceber uma certa reprogramação 
das possibilidades tecnológicas 
ou de regurgitar sentidos via
programas implacáveis, tendo  
na precisão de ferramentas 
a possibilidade da deriva 
artística. 
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BRASIL

Ser brasileiro já faz um 
emaranhado nas possibilidades 
humanas. Em nosso caso, somos 
de São Paulo e de Pernambuco, 
éramos dos bairros de Moema ou 
de Casa-Forte. Fomos crianças 
na Chapada e já moramos em João 
Pessoa, em Londres, na Flórida. 
Torcemos para o São Paulo e para 
o Sport. Nossos sobrenomes são 
alemão, português, italiano, 
espanhol. Nosso assistente é 
um Japonês de Kioto e vivemos 
todos na zona oeste de São 
Paulo. A forma pela qual 
percebemos o mundo se debate 
na multiplicidade que esmera 
esse país. O Brasil é o terreno 
da nossa crítica assim como o 
meio de nossa razão. Tudo de 
injusto que está aqui nos move 
constantemente.

Cia de Foto é um coletivo baseado em São Paulo, Brasil, que existe desde 2003, formado por Pio Figueroa 
(Recife, 1974), Rafael Jacinto (São Paulo, 1975), João Kehl (São Paulo, 1982) e Carol Lopes (Recife, 1982). Desenvolve projetos que questionam o espaço 
das imagens e seu entendimento, alargando fronteiras e aproximando as linguagens. A Cia de Foto participou de diversas exposições nacionais e 
internacionais, com destaque para BES Photo 2012 (Lisboa e Sao Paulo),  Photo Quai (Paris), Netherlands Fotomuseum (Rotterdam) e Labirinto de 
Miradas (Madrid). 

ciadefoto.com.br

FICHA Técnica e créditos: 

Três polípticos formados por oito peças, sendo dezoito fotograFIas (35.7 x 55 cm), 
impressão jato de tinta sobre papel algodão, e cinco textos (42 x 29.7cm), 
impressão Jato de tinta sobre papel algodão
CRIAÇão: cia de foto com greg
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Dirceu Maués apresenta um conjunto de três obras. A videoinstalação Somewhere - Alexanderplatz (2009), nunca 
montada em São Paulo, fotos da série Extremo Horizonte (inédita) e as câmeras artesanais que desenvolve para 
criar suas imagens. Em Somewhere... seis telas formam uma grande imagem panorâmica em 360 graus da famosa 
Alexanderplatz, um dos símbolos de Berlim, capturadas com câmeras pinhole, feitas com caixa de fósforo. São 
imagens em movimento que não reconstituem o fluxo das sequências, aparecendo interrompidas pelo recorte 
temporal mínimo da fotografia. “Feitas com câmeras pinhole, têm outra temporalidade, são imagens
em degelo. E o tempo entre-imagens também não é linear. É um tempo quebrado pela descontinuidade da ação 
do fotógrafo operando uma câmera artesanal”, diz Dirceu. Já Extremo Horizonte é um certo retorno do cinema a 
sua origem. O movimento é (re)inscrito em grandes imagens panorâmicas, relembrando alguns experimentos de 
Étienne Jules Marey do final do século 19, ambientados à paisagem urbana contemporânea. 

Dirceu Maués
Somewhere – Alexanderplatz, 

2009, Extremo Horizonte,
2012,Câmeras artesanais, 

2003 – 2012
Videoinstalação e  
fotografia artesanal

tecnofagias

Tecnofagia A relação Ciência de Ponta/
Ciência de Garagem me atrai. Em meu 

trabalho isso é muito evidente. Gosto 
do precário, da gambiarra, do DIY (Do 

It Yourself) na fase mais importante do 
trabalho que é o de produção das imagens. 
O ruído, o erro, o acaso... Tudo está lá 
na imagem, de forma poética e indicando 
um processo, fazendo um contraponto ao 
discurso ideológico de substituição do 

velho pelo novo que sempre vem pregado ao 
surgimento de uma nova tecnologia. 
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brasil 

As experiências de minha infância, 
minhas experiências, as mais banais 
e cotidianas, estão presente em 
meus trabalhos. São experiências 
relacionadas a um território muito 
particular que se entranha no 
trabalho e acaba identificando-o ou 
caracterizando-o como brasileiro... 
Lembrando que ser brasileiro pressupõe 
uma amplitude de realidades muito 
diferentes entre uma região e outra 
dentro do mesmo território.

ficha técnica e Créditos:

Somewhere – Alexanderplatz, 2009
Videoinstalação (6 vídeos, 2”,looping)
Direção Dirceu Maués

Colaboradores Berlim
Coletivo O Piso:
Lorenzo Rodriguez
Catarina Miranda
Francisco queimadela
Jorge Gonçalves
Mariana Caló

Colaboradores Belém: 
Daniel Cruz
Michel Pinho
Bruno Assis (In Memorian)
Luciana Magno
Fabio Hassegawa
Ionaldo Filho
Veronique Isabelle

Extremo Horizonte
Duas fotos 0,20 x 3,00 m. 
Impressão jato de tinta sobre papel algodão.

Fotografia e Câmeras: 
Dirceu Maués

Dirceu Maués (Belém do Pará, 1968). Graduando em artes plásticas na Universidade de Brasília (UnB), 
foi repórter fotográfico por mais de uma década. Desde 2003, desenvolve trabalho autoral em fotografia, cinema e vídeo, em torno de uma pesquisa 
que envolve a construção de câmeras artesanais. Foi contemplado com bolsa de residência na Künstlerhaus Bethanien, Berlim, Alemanha, pelo 
programa Rumos Itaú Cultural (2009) e na WBK Vrije Academie em Haia, na Holanda pelo 17o VideoBrasil (2011). Tem obras nas coleções Pirelli-Masp, 
FNAC, MEP (Museu do Estado do Pará) e Coleção Joaquim Paiva. Vive e trabalha em Brasília.
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Random Gambièrre Machine é um painel interativo construído exclusivamente com objetos resgatados de ferros 
velhos e coleções, equipados com eletrônicos e gambiarras. O funcionamento dessa “assemblage gambiológica” é 
coordenado por um microcontrolador que ativa e desativa aleatoriamente os componentes eletrônicos instalados 
na obra, que são independentes entre si. A diversidade e excesso de elementos no painel propõe tensões entre o 
físico e o digital, o improvisado e o planejado, o high e o low tech. A obra dá continuidade a outros projetos do Co-
letivo Gambiologia, seguindo sua proposta de misturar tecnologias novas e antigas, com forte espírito de improv-
isação e inspiradas em uma “não metodologia” da gambiarra. No caso desse trabalho, a ideia de improviso chega 
a um nível extremo: a obra é realizada sem um esboço prévio, fruto de um workshop feito nos dias anteriores à 
exposição com jovens do Centro Cultural da Juventude de Nova Cachoeirinha (São Paulo, SP). Random Gambièrre 
Machine é inspirada na Rube Goldberg Machine. A expressão é uma homenagem aos desenhos do cartunista 
americano Rube Goldberg, famoso por suas ilustrações de máquinas fictícias antifuncionais. Máquinas Rube Gold-
berg têm como característica realizar tarefas muito simples de forma complicada e confusa. Mas não é exatamente 
assim que grande parte dos nossos incríveis dispositivos tecnológicos parece funcionar?

Gambiologia
(Fred Paulino, Lucas 
Mafra, Paulo Henrique 
Ganso Pessoa)
Random Gambièrre 
Machine 2.0, 2012
Painel Interativo
Gambiológico



42 43

Tecnofagias

Propomos em nossos projetos, além de 
um diálogo entre elementos low e high 
tech, uma relação mais espontânea 
com a tecnologia, que tem a ver com 
um tipo de conhecimento livre, quase 
ingênuo, presente na cultura popular. 
Procuramos encarar a noção de tecnologia 
de forma crítica, reconhecendo-a como 
qualquer recurso técnico para solução 
de um problema ou forma de viabilizar 
uma produção, mesmo que esse recurso 
seja precário. Não entendemos tecnologia 
somente como uma técnica inovadora, 

mas como forma de viabilizar um esforço 
criativo, utilizando um instrumental 
qualquer. Tentamos evitar também um 
discurso fácil sobre a sustentabilidade, 
sem a ingenuidade de que “reutilizando 
produtos estamos salvando o mundo”. 
Sugerimos, simplesmente, uma maneira 
de repensar o consumo exacerbado. Nossas 
oficinas proveem uma “inclusão analógica” 
que desmistifica os dispositivos e, nesse 
sentido, é tecnofágica.
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Brasil

Somos artistas brasileiro-
tupiniquins. Nossa produção 
é obviamente influenciada 
pelas peculiaridades da 
estética brasileira popular 
e pelo tipo de objeto 
industrial que é produzido, 
comercializado e descartado 
neste território. Há uma 
certa dose de nacionalismo 
em nossa proposta, como 
que uma ideia de contra-
revolução industrial: 
trabalhos que devolvemos, 
de forma criativa e 
provocadora, a quem outrora 
nos colonizou.

Ficha Técnica

Concepção: Coletivo Gambiologia
Montagem: Fred Paulino, Lucas Mafra, Paulo 
Henrique Pessoa, com a colaboração de alunos 
oficineiros do CCJ Vila Nova Cachoeirinha

Gambiologia (Belo Horizonte, 2008) é um coletivo que promove exposições, oficinas gratuitas de eletrônica e troca 
informação com qualquer um que se interesse por: cultura pop tupiniquim, do-it-yourself, design sustentável, arte contemporânea, redes, adesivos, colecionismo, 
teoria e prática hacker, gambiarras, entretenimento e suas consequências. Composto por Fred Paulino (Belo Horizonte-MG, 1977), Lucas Mafra (Belo Horizonte-MG, 
1983) e Paulo Henrique “Ganso” Pessoa (Martinópolis-SP, 1955), o coletivo recebeu menção honrosa no Ars Electronica (Linz, Áustria, 2011) e é um dos destaques da 
18a edição do ISEA (International Symposium on  Electronic Arts), em Albuquerque, Novo México (EUA), em 2012. 

gambiologia.net
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Gilbertto Prado e Grupo 

Poéticas Digitais
Amoreiras, 2010
Instalação interativa

Amoreiras é um projeto sobre autonomia, aprendizado artificial, 
natureza e meio ambiente. Os atores principais são cinco árvo-
res plantadas em grandes vasos, dispostas em vias públicas. Aos 
primeiros sons da manhã, as árvores respondem à poluição que 
já começa a se depositar em suas folhas, movimentando-se para 
se livrar da sujeira. Quanto maior o ruído dos motores, das bu-
zinas dos carros e do vozerio dos transeuntes na rua, mais 
as árvores se balançam. A captação da poluição é feita por 
analogia. Microfones medem as variações e discrepâncias de 
ruídos, como um sintoma dos diversos poluentes e poluidores. 
O balançar dos galhos é provocado por uma prótese motori-
zada, disposta na base do tronco de cada árvore que vibra, 
causando os movimentos nas folhas e nos galhos. O compor-
tamento das árvores é possibilitado a partir de um algoritmo 
de aprendizado artificial. Ao longo dos dias, as árvores se mo-
vimentam em diálogo com a variação dos fatores de poluição, 
numa dança de árvores, próteses e algoritmos, tornando apa-
rente e de forma poética o balançar, às vezes (in)voluntário-
-maquínico, às vezes através do próprio vento nas folhas.  
O projeto dá continuidade a outras ações do Grupo Poética Digi-
tais, cujas pesquisas investigam os diálogos entre o maquínico, o 
eletrônico e o digital com o ambiente e os seus fluxos. As obras 
propõem  uma relação de interatividade não-reativa, a partir da 
qual o sujeito se percebe como parte do coletivo.
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Tecnofagias

A linha de trabalho do Grupo 
Poéticas Digitais situa-se 
na relação de atrito entre 
as tecnologias cotidianas 
e seus usos, trabalhando-as 
de forma desviante, criando  
dispositivos poéticos e 
estabelecendo diálogos na 
experimentação artística.

Brasil

Somos um grupo brasileiro 
contando também com 
colaboradores de outras 
nacionalidades e em contato 
frequente com outros 
grupos do Brasil e do 
exterior. Incorporamos em 
nossa produção elementos 
locais que podem encontrar 
ressonâncias e dissonâncias 
em outros contextos.

Créditos:

Grupo Poéticas Digitais

Gilbertto Prado e 
Grupo Poéticas Digitais
O Grupo Poéticas Digitais foi criado em 2002 no Departamento de Artes Plásticas da ECA-USP com a intenção de gerar um núcleo multidisciplinar, 
promovendo o desenvolvimento de projetos experimentais e a reflexão sobre o impacto das novas tecnologias no campo das artes. O Grupo, no 
trabalho Amoreiras, está composto por: Gilbertto Prado (coordenador, Santos, SP, 1954), Andrei Thomaz, Agnus Valente, Clarissa Ribeiro, Claudio 
Bueno, Daniel Ferreira, José Dario Vargas, Luciana Ohira, Lucila Meirelles, Mauricio Taveira, Nardo Germano, Renata La Rocca, Sérgio Bonilha, Tânia 
Fraga, Tatiana Travisani e Val Sampaio.

poeticasdigitais.net



50 51

Gisela Motta e
Leandro Lima
I.E.D, 2007
Videoinstalação

Para Motta e Lima,  o vídeo é uma linguagem que demanda um tempo de leitura específico, diferente da expe-
riência  de uma sala de cinema. O recurso do loop em suas obras funciona não apenas como um recomeço mas 
como um dispositivo, afirmam, “capaz de suspender um instante do tempo, e manter essa fração de tempo em 
um movimento contínuo”. Isso é bastante marcante em I.E.D. (Improvised Explosive Device), videoinstalação para 
a qual criaram a representação de um coração formado por quatro bombas caseiras que se mantém pulsando 
prestes a explodir, revelando assim a violência iminente no potencial latente da explosão. Retomam aí uma estra-
tégia frequente em sua obra: a combinação de elementos opostos em racionais exercícios de desprogramação 
de rotinas. Em vários projetos, isso aparece na forma como os equipamentos são tomados para executar as 
mesmas funções para que foram projetados, porém não do modo como o fazem no cotidiano. É o que ocorre 
aqui, por meio da instrumentalização de uma câmera projetada para gravar em alta velocidade cenas de ação e 
movimento intenso, sendo utilizada para manter o pulso de uma bomba que nunca consuma sua ação mortífera. 
Inteiramente feita de lixo doméstico, na iminência de uma tragédia que não chega ao fim, opera uma crítica sutil 
e forte à banalidade da militarização do cotidiano.

Tecnofagias

Para I.E.D. (Improvised 
Explosive Device) 
construímos uma bomba 
caseira a partir de 
frascos de produtos 
baratos de consumo do 
cotidiano e registramos 
a explosão usando uma 
câmera de super highspeed, 
tecnologia militar, 
gravando a 4000 quadros 
por segundo, capaz de 
transformar um segundo 
em quase 3 minutos. Com 
a montagem em vídeo, 
buscamos revelar a 
violência iminente dessa 
construção, por meio de 
uma tecnologia de ponta 
aliada a um DIY (Do It 
Yourself) explosivo.
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Ficha Técnica e Créditos:

Videoinstalação monocanal, loop 4’, audio 5.1

Criação e pós-produção: Gisela Motta e Leandro Lima
Produção: Trattoria di Frame, Guto Carvalho
Captação high-speed: Fernando Huszar
Explosivos: Vitor Quintella

Brasil

Somos bastante críticos a uma estética 
tipicamente nacionalista, como se por 
conta de uma definição de localização 
só “pudéssemos” trabalhar questões 
regionais. Mas ao mesmo tempo, 
existe uma certa postura diante dos 
desafios e das pequenas obstruções 
no desenvolvimento de cada obra que 
poderia nos enquadrar nessa chave. Em 
alguns trabalhos fica mais evidente 
uma característica natural brasileira 
conhecida como “jeitinho”, uma 
prática de adaptação das ideias sendo 
filtrada por uma certa precariedade ou 
insuficiência de materiais específicos.

Gisela Motta e Leandro Lima
 (São Paulo, SP, 1976) formaram-se em Artes Plásticas na FAAP em 1999. Desde 1998 participam de diversas mostras coletivas no Brasil e no exterior. 
Entre elas, destacam-se: 1º Bienal fin del mundo, Ushuaia, Argentina, 10º Bienal de Havana, Höhenrausch.2, OK_Centrum, Linz, AU e Supertemporal 
- International videoart today, Kulturhuset Museum, Stockholm, SE. Em 2012 apresentaram a individual “Anti-Horário” na galeria Vermelho. Foram 
artistas residentes no Hiap, Helsinki, Finlândia, no programa da Unesco  (2007) e no MAMAM (Recife, 2011) . Foram agraciados com os prêmios: 
2º Prêmio Marcantonio Vilaça, SESI CNI, 13º Prêmio Cultura Inglesa Festival, 8º Prêmio Sergio Motta de Arte e Tecnologia, e CIFO 2010 – Cisneiros 
Fontanals Art Foundation, Miami, EUA. Em 2012 foram  indicados para concorer ao Prêmio Nam June Paik 2012.

aagua.net
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Jane de Almeida
EstereoEnsaios, 
2011
Cinema 4k, 3D

Um ensaio audiovisual de alta tecnologia que explora imagens em 
ultra-definição (4K) e retrata o Rio de Janeiro em três dimensões 
e em altíssima definição. Na projeção estereoscópica do filme (3D), 
a resolução chega a 20 milhões de pixels por frame na tela, so-
madas as imagens correspondentes aos olhos esquerdo e direito. 
Colocando as coisas em escala: o que chamamos de TV de alta 
definição (HDTV) tem 2 milhões de pixels e não é estereoscópico. 
Isso deve dar um boa ideia da diferença entre as imagens a que 
estamos nos acostumando a ver e as que vem por aí, embaladas na 
tecnologia desse filme, dirigido por Jane de Almeida. 
EstereoEnsaios divide-se em cinco segmentos mais um prólogo e 
um epílogo e tem como foco imagens-padrão do Rio de Janeiro 
(paisagem, futebol, favela e samba), além de tomadas inusitadas 
das estruturas de concreto debaixo da ponte Rio-Niterói e impac-
tante demonstração de guindastes trabalhando na área portuária 
carioca e do porto em si que parecem chocar-se contra nossos 
óculos 3D. A busca de imagens convencionais retira a ênfase da 
potência narrativa da imagem para destacar a tecnologia, mas 
sem recair na apologia banal do equipamento. O projeto aposta na 
substituição da estética da ansiedade quase demente que coman-
da a edição dos disaster movies hollywoodianos (notórios clientes 
dessa tecnologia na atualidade) por um olhar desacelerado, praze-
roso, flâneur, que nos reconcilia com a percepção sem pressa da 
paisagem e os lugares.
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Tecnofagias

Em uma entrevista que Alexander 
Kluge faz com Godard, ele pergunta: 
“como você responderia a um homem 
de Sirius o que é o cinema?” 
Godard responde: “é uma máquina 
que ajuda o homem a ver aquilo 
que não conseguiria ver com seus 
próprios olhos.” Esse homem de 
Sirius é o personagem gigante 
de Voltaire chamado Micrômegas 
que tem mais de 2.000 sentidos e 
fica surpreso quando encontra os 
pequeninos seres humanos em uma 
embarcação no mar Mediterrâneo e 
descobre que o homem tem apenas 
cinco sentidos. Em um âmbito mais 
extenso, como explicar ao homem de 
Sirius o que é o computador? Se não 
conseguimos decifrar o computador, 
não fomos devorados por ele. 
Temos a pretensão de que estamos 
conseguindo comê-lo pelas bordas!
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Brasil

Minha posição é pós-
nacionalista, que sonha 

com um mundo para além das 
fronteiras do nacionalismo. 

Eu diria que há alguns 
países no mundo nos quais 
eu viveria e trabalharia 

muito bem. Evidentemente, 
isto acontece por causa da 
tecnologia. Contudo, o meu 
trabalho - ou qualquer um - 

não deixa de ser proveniente 
de um lugar do planeta, de 
seu clima, de sua língua e 
de sua produção cultural. 

Neste caso, o Brasil.
 

Jane de Almeida (Pará de Minas, MG, 1964) investiga a intersecção entre 
mídia, subjetividade e percepção. Foi Visiting Scholar no Departamento de Filosofia do Boston College (1999), Visiting Fellow do Departamento de 
Arquitetura e História da Arte na Universidade de Harvard (2005), pesquisadora do MediaLabMadrid (2006) e Visiting Scholar no Departamento 
de Comunicação da Universidade da Califórnia, San Diego (2007). Doutora em Comunicação e Semiótica pela PUCSP, é professora da Universidade 
Mackenzie (São Paulo, SP) e Professora Visitante do Departamento de Artes da Universidade da Califórnia, San Diego. Vive e trabalha em São Paulo. 
janedealmeida.com

Ficha Técnica e Créditos:

Vídeo 3D, Loop, 15 minutos

Direção: Jane de Almeida
Fotografia: Fabio Pestana
Produção: Cicero silva
Roteiro: Jane de Almeida 
e Alfredo Suppia
Realização: RNP
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Jarbas Jácome 
Crepúsculo dos ídolos,2008
Instalação interativa

A instalação Crepúsculo dos Ídolos é um ambiente com 
cinco TVs ligadas em um canal de TV aberta, uma câmera 
e um microfone à frente delas. Quando o visitante produz 
algum som próximo ao microfone, a imagem das TVs dis-
torce de acordo com a intensidade e o tempo de duração 
do som produzido pelo visitante. As distorções evoluem 
seguindo algumas cores do crepúsculo: amarelo, laranja, 
vermelho, azul. Após passar pela cor azul, a imagem do 
canal desaparece e em seu lugar aparece a imagem do 
visitante com um efeito de brilho que também varia de 
acordo com a intensidade de sua voz. Enquanto o visitan-
te produzir som, sua imagem permanece na TV. Quando 
houver silêncio, as TVs voltam, aos poucos, a exibir a ima-
gem do canal, como antes.
As questões tratadas nessa obra estão ligadas às trans-
formações no processo de migração do sistema broad-
cast (centralizado) para o sistema em rede que permite, 
como apregoa o slogan do YouTube – broadcast your-
self - , a qualquer um ser a sua própria emissora de TV. 
Isso vem revolucionando as formas de se comunicar, 
mas também contribui para o fomento de uma cultura 
narcisista, na qual se vive em torno do que Paula Sibilia 
chamou de O Show do Eu. Afinada com o tempo das cele-
bridades instantâneas e da autocomunicação de massas, 
como denominou o sociólogo Manuel Castells, a obra de 
Jarbas questiona: “Se hoje está havendo um crepúsculo 
de ídolos, quais serão os novos ídolos?”
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Tecnofagias

São para mim processos de tentar 
experimentar conhecimentos
científicos em ferramentas tecnológicas 
de software para coisas “inúteis”, porém 
divertidas, como distorcer a imagem 
capturada por uma webcam gritando ao 
microfone. São também escolhas orientadas 
pela busca de um visual mais parecido com 
a realidade da maioria dos brasileiros e 
uma forma de apropriação das limitações 
das tecnologias digitais como linguagem.

Brasil

A cultura “popular” está sempre presente 
em meus trabalhos. Não por acaso 
coloquei o nome de Vitalino em minha 
segunda instalação, em referência ao 
mestre artesão pernambucano. usar nomes 
de livros de Nietzsche em minhas obras 
e ler esses livros depois que as obras 
estão quase prontas está muito próximo 
da mania de nordestino, como diz nosso 
querido Tom Zé, de “falar com prazer do 
que não conhece”.

Járbas Jacome (Natal, RN) é músico e mestre em Ciência da Computação pela Universidade 
Federal de Pernambuco. Recebeu o Prêmio Sérgio Motta de Arte e Tecnologia (2009) e o Prêmio Rumos Itaú Cultural Arte Cibernética (2007). Desde 
2003 desenvolve o software livre ViMus, utilizado em instalações interativas e audiovisuais. Participou de eventos nacionais e internacionais como 
FILE, Emoção Art.ficial, Arte.Mov e Extraordinary Sculptures (Taipei, Taiwan). É professor da Universidade Federal do Recôncavo Baiano (UFRB), em 
Cachoeira, Bahia, onde vive e trabalha. Foi guitarrista da banda Negroove e do Coletivo Re:combo.

jarbasjacome.wordpress.com
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Lea van Steen
Jukebox, 2011
Videoinstalação interativa

Jukebox propõe um espaço fragmentado, de reflexos múltiplos, gerados por um globo 
luminoso do tipo dos usados em casas noturnas vintage. A obra sobrepõe dois meca-
nismos de seleção arbitrários: um aparelho que permite ao público escolher qual vídeo 
será projetado (como nas antigas jukeboxes de lanchonetes e restaurantes, espécie de 
avô de nossos iPods) e um globo que fragmenta e multiplica a sequência escolhida pelo 
espaço. As imagens vão do coro escolar à festa na rua, passando por tangos e paisa-
gens, um cardápio que remete ao imaginário de sites como o YouTube, recortado em 
ângulos e planos imprevisíveis. Apesar de sua semelhança com vídeos caseiros, quando 
estilhaçados pela sala, mudam seu status de banais para excepcionais. E é nessa migra-
ção que adquirem sentido: o de reconfigurar o olhar.



Tecnofagias

Gosto muito da 
mistura desses dois 
conceitos, Ciência 
de Ponta e Ciência 
de Garagem. 
São tecnologias de 
tempos distintos 
que se hibridizam 
para produzir uma 
linguagem poética.

Lea van Steen (São Paulo, SP, 1965) é videoartista, diretora de filmes publicitários, de ficção e 
documentários. Dirige comerciais desde 1991, quando deixou a equipe de criação da MTV Brasil. Passou pelas melhores produtoras de São Paulo e 
é premiada por seus curtas e trabalhos em artes visuais, como Paisagens (2o Prêmio Sergio Motta de Arte e Tecnologia, 2000) e Disco (HTTPVideo, 
2008). Em 2011 realizou sua primeira individual na Galeria Mônica Filgueiras. 

vimeo.com/user586179

Brasil

Não saberia 
dissociar minha 
pessoa/artista 
do Brasil. As 

características 
das minhas obras, 

no entanto, 
talvez não 

sejam assim tão 
particulares, e 
sim genéricas. 

Ficha Técnica

Concepção: Lea van Steen
Desenvolvimento e montagem: A.M.U.D.I. 
- Núcleo de Arte e Tecnologia da USP
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Das Coisas Quebradas trata do fluxo de comunicação que nos rodeia 
transformado em dejetos. Somo usuários de um sistema em teste 
contínuo, que jamais estará pronto. Construímos hardwares disfun-
cionais e nos deixamos regular por redes que cada vez mais avançam 
sobre nossas vidas. A onipresença da comunicação aumenta e pas-
samos a ser agentes, operadores e reféns desse fluxo. A obra é uma 
máquina autônoma, que toma suas decisões a partir da intensidade 
dos campos eletromagnéticos que pairam sobre nós. O projeto ten-
siona as relações entre consumo, consumismo e obsolescência pro-
gramada, sem recair em um discurso assistencialista de uma prática 
pretensamente ecológica, baseada apenas na disposição pessoal do 
indivíduo. É a simulação física de um mecanismo contínuo, que opera 
entre as redes e o mundo real, onde a autonomia eventualmente 
caduca, os princípios se mostram obsoletos e percebemos que esta-

mos na era da Internet das Coisas Quebradas. 

Lucas Bambozzi
Das Coisas 
Quebradas, 2012
Máquina de 
consolidação 
de obsolescência 
a partir de campos 
eletromagnéticos
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Tecnofagias

sempre me afinei mais com as 
perspectivas de quem está dentro 
da garagem. Como dizia o saudoso 
pesquisador e tecnólogo autodidata, 
Ricardo Rosas (mentor do Digitofagia), 
as práticas endêmicas no Brasil 
incluem a precariedade, a gambiarra 
e a apropriação tecnológica. Se até 
então Ricardo reclamava não haver uma 
teoria que contemplasse tais práxis, 
o tema Tecnofagias endossa o corpo de 
um pensamento hoje mais visível, que 
continua a crescer em pertinência.

Ficha Técnica e créditos

Concepção: Lucas Bambozzi
Desenvolvimento 
tecnológico: Radamés Ajna
Montagem e mecânica da 
máquina: Leonardo Ceolin
APOIO Técnico: guima san
Assistência e produção: 
Luciana Tognon
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Brasil

Sou brasileiro e vejo o mundo dessa 
perspectiva peculiar, meio enviesada e 
meio de esguelha, precária às vezes, em 

vários aspectos. Não busco 
essa condição por estratégia, nem 

acho que há arquétipos desta natureza 
no que faço. Mas a sensação de estar 

à margem me é familiar. Cheguei a 
iniciar trabalhos fora do país que, 
a princípio, não tinham uma relação 

com o Brasil. Mas em algum momento as 
abordagens acabam se aproximando, tendo 
em vista os deslocamentos culturais, ou 

os efeitos da globalização. 

Lucas Bambozzi (Matão, SP, 1965) é artista multimídia. Suas obras são constituídas por 
uma grande variedade de formatos, tais como instalações, vídeos, curtas-metragens e projetos interativos e foram apresentados em exposições 
individuais e coletivas em mais de 40 países. Ele é um dos criadores e curadores do Arte.mov e de várias mostras internacionais, como Sonar 
Sound (2004). Em 2010 participou do Festival Ars Eletrocnica (Linz, Áustria), do qual foi um dos artistas premiados. Em 2011 teve uma retrospectiva 
de suas obras no Laboratorio Arte Alameda, na Cidade do México. Vive e trabalha em São Paulo. 

lucasbambozzi.net
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Martha Gabriel
Crystal Ball, 2009
Net/mobile art

Crystal Ball funciona como uma lente de aumento do 
que está acontecendo no mundo, em tempo real. Ba-
seia-se nas Trending Topics, os assuntos mais comenta-
dos no Twitter. Esse universo representa as inquietações 
e acontecimentos que emergem a cada instante. As 
tendências são alimentadas pelo “mundo off-line”, mas 
também influem no fluxo dos acontecimentos, em um 
processo contínuo de retroalimentação de tendências 
e acontecimentos. Na obra, as dez Trending Topics do 
momento são traduzidas em imagens via Google Im-
ages. Não se trata, portanto, de uma ferramenta de 
visualização conceitual das microtrends em tempo real, 
mas de uma reflexão que permite à rede interpretar a si 
mesma, revelando-se ao público em uma bola de cristal.
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Tecnofagias

Gosto muito de experimentar 
tecnologias de ponta, elas me 
atraem muito. Adoro testar o que 
não conheço. É a ciência de ponta 
e o quanto ela nos afeta que tem 
inspirado mais o meu trabalho.

Ficha Técnica

Concepção: 
Martha Gabriel
Desenvolvimento: 
Martha Gabriel, 
Cristina Mizushima e 
Richard Brochini

Martha Gabriel (São Paulo, SP, 1962) é diretora de tecnologia da New Media Developers. 
Coordenadora e professora do curso de MBA em Marketing da HSM Educação. Autora de quatro livros, entre eles o best seller Marketing na Era 
Digital. Engenheira formada pela UNICAMP, pós-graduada em Marketing pela ESPM e Design pela Belas Artes, mestre e doutora em Artes pela ECA/
USP.  Entre seus prêmios e projetos recentes, destaca-se I-Flux, apresentado na Bienal Internacional de Arte e Tecnologia do Itaú Cultural (2012). 
Vive e trabalha em São Paulo.

crystalball.art.br

BRASIL 

Sou uma artista brasileira porque 
nasci no Brasil. No entanto, isso não 

se reflete em minhas obras. Meus 
questionamentos mais latentes referem-
se ao embate / contaminação / simbiose 

entre homem-tecnologia, indivíduo-
coletivo, de uma forma geral. 
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Tecnofagias

Como fazer Ciência 
de Garagem sem 
ser influenciado 
por tecnologia 
de ponta, se nós 
estamos rodeados de 
tecnologias da era 
espacial, vivendo em 
um momento digital 
que nos permite 
extrapolar o que 
os antropofágicos 
apontaram nos anos 
1920?!!

 A obra é uma instalação-escultura que responde 

aos estímulos ambientais. A estrutura é feita com 

seis canos do tipo conduítes, contendo no interior 

cabos de aço ligados a motores de rotação independ-

entes. Isso cria a articulação da escultura-instalação. 

Os movimentos são controlados pelas variações 

do ambiente, respondendo à circulação do público, 

do ar e da temperatura. A escultura redesenha-se, 

reage, transformando-se em relação ao repouso, 

tensões e trânsito ambiental. Esse conjunto de 

elementos é programado de forma que se torna 

imprevisível o controle absoluto do próprio sis-

tema sobre si para criar relações com seu entor-

no. Desse modo, o projeto explora os sentidos do 

“indeterminismo de estados” não implícitos no 

próprio sistema formal. 

Primeiro projeto individual do artista realizado 

sem demandar conexão à internet, retoma e 

acentua sua longa pesquisa no desenvolvimento 

de interfaces, sempre pensadas como media-

doras de conceitos em relação ao espaço como 

contexto de conectividade.

Rafael Marchetti  
in_existences-out, 
2012
Instalação Mecatrônica
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Brasil

O nacionalismo 
georreferenciado sempre 
está presente. Mas quando 
se acessa o código de 
programação de uma obra, 
em que são percebidas 
as características de 
uso/organização, vemos 
que é completamente 
diferente da forma feita 
no hemisfério norte. Somos 
muito mais “desorganizados 
e caóticos” na hora de 
programar. Preocupo-me 
em evidenciar esse “caos 
e desorganização” nos 
projetos que desenvolvo. 
A Filosofia da Caixa 
Preta, do Vilém Flusser, 
é sempre um dos pontos de 
partida para meu trabalho. 
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Créditos:

Concepção desenvolvimento: Rafael Marchetti
Agradecimentos: Rachel Rosalen

Rafael Marchetti (Buenos Aires, Argentina, 1975) Sua obra é marcada pela discussão 
crítica sobre os significados das interfaces como objetos determinantes de conteúdo e sua interseções com informações geográficas de espaços 
urbanos e memória.  Foi artista residente no Instituto Cypres, dirigido por Louis Bec, e do MediaLabMadrid (2005). Entre outros prêmios, recebeu 
Prêmio Sergio Motta de Arte e Tecnologia (2002) e participou de diversas exposições no Brasil e exterior com destaque para Ars Electronica (Linz), File 
(São Paulo), Novas Geografías (México DF), ZKM (Karlsruhe), Bienal de Arte Contemporânea de Sevilha e Bienal de Havana. Vive e trabalha em São Paulo.

rmarchetti.com
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Raquel Kogan
XYZ, 2011
Instalação 
sonora interativa

XYZ segue regras variáveis coletadas através 

de dados do público: altura, peso e frequência 

cardíaca. Esses três dados são transformados 

em sonoridades sobrepostas. No espaço, per-

cebemos a variação dessas três coordenadas, 

mensuráveis e audíveis. Os três parâmetros são: 

timbre, altura e pulsação. A pulsação da música 

é determinada pela frequência cardíaca, o timbre 

de cada fragmento é determinada pela altura do 

visitante e a tonalidade, pelo peso. Emerge daí 

um corpo que se multiplica no espaço, desmem-

brado em variações sonoras, que multiplicam o 

sujeito, agora transformado em instrumento mu-

sical único.

Tecnofagias

De tudo 
um pouco
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ficha técnica e Créditos:

Concepção: Raquel Kogan
Software - Alexandre 
Ribeiro de Sá
Hardware - Gil Tadeu 
de Sá e Luiz Fernando 
Ribeiro de Sá
Composição sonora - 
Guilherme Schwenck

Raquel Kogan (São Paulo, SP, 1955). Artista multimídia, formada em arquitetura pela Faculdade de 
Arquitetura da Universidade Mackenzie em 1978, participa de mostras individuais e coletivas em diversos países, tais como México, Espanha, França, 
Alemanha, Estados Unidos e Portugal. Entre outros prêmios, destacam-se: Rumos Transmídia Itaú Cultural, com Reflexão (2002), Rumos Cibernética Itaú 
Cultural, com a obra Reler (2007), Menção Honrosa no 6° Prêmio Sergio Motta de Arte e Tecnologia, com Reflexões e suas Inflexões (2005). 

raquelkogan.com

Brasil

Sou uma artista 
brasileira, sem 
problemas de língua 
ou linguagem!
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Rejane Cantoni e 
leonardo Crescenti
Espelho,2008
Instalação interativa

Espelho é um dispositivo ótico com um campo 

sensório de 8 metros a 60 centímetros. Fixo à 

parede, está programado para medir e reagir, 

a todo o tempo, à distância da qual quem o 

olha está dele. A 8 metros é convexo, a 60 

centímetros é côncavo. Em um determinado 

ponto, ele se torna plano. A pessoa e o espaço 

físico a sua volta, refletidos nesse espelho, 

passarão por deformações esféricas dinâmi-

cas, aumentando ou diminuindo, em função 

da distância que mantém dele. Inverte-se aí a 

lógica da espetacularização do sujeito. Ao in-

vés de olhar, somos olhados o tempo todo por 

uma reflexão que teima em nos desassociar de 

nossa imagem idealizada. Nesse Espelho, em 

vez de buscar o ângulo mais perfeito de nossa 

figura projetada, somos incitados a repensar 

o posicionamento do corpo, como um todo, no 

espaço, como uma forma abstrata e dinâmica.

Tecnofagias

Para desenvolver e 
implementar interfaces 
áudio-tátil-visuais ou 
o que se convenciona 
chamar instalações 
imersivas e interativas 
que produzem imagens, 
sons, cheiros e 
sensações hápticas em 
função de escolhas dos 
visitantes, utilizamo-
nos de métodos, 
estratégias e inputs 
advindos de todas as 
áreas do conhecimento.
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Ficha Técnica e créditos

Material: chapa de acrílico 
espelhada, estrutura  metálica, 
sensor ultra-sônico, sistema de 
controle lógico (CLP), motor de 
passo, braço robótico.
Concepção: Rejane Cantoni e 
Leonardo Crescenti
Técnico em efeitos especiais: 
Guilherme Steger
Programação do CLP: Francisco 
Deodato
Apoio: Schneider Electric Brasil 
Ltda. - Divisão Atos e Sense 
Eletrônica Ltda.
Coleção: Regina Pinho

Brasil

Nossos projetos 
são desenhados 
para humanos. 
Portanto, 
não requerem 
interlocutores 
geopolíticos 
específicos. 

Rejane Cantoni (São Paulo, SP, 1959) e 

Leonardo Crescenti (São Paulo, SP, 1954). A dupla atua em parceria no 
desenvolvimento de estratégias de experimentação e implementação de interfaces áudio-tátil-visuais, que possibilitam ao público explorar 
e interagir de maneira natural com bancos de dados e ambientes virtuais, remotos ou híbridos. Cantoni estudou Comunicação, Semiótica, 
Visualização de Sistemas de Informação e Interfaces Cinemáticas, em São Paulo e em Genebra. Dedica-se a instalações imersivas com 
dispositivos de aquisição e manipulação de dados em ambientes naturais e ou sensorizados e automação.  Crescenti estudou arquitetura na 
FAU-USP. Desenvolve projetos em várias mídias e suportes e, como diretor, realizou 13 curta-metragens, com diversas premiações nacionais e 
internacionais, com destaque para a Quinzena dos Realizadores no Festival de Cannes. 

cantoni-crescenti.com.br
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PRAIADEPAULISTA

Ivana Bentes,  
Cia de Foto,  
Pedro Paulo Rocha, 

AFactory Tranzmídia 
e Thiago Dezan

Brasil Global, Brasil 
Remix, Brasil Canibal

A ação Praia de Paulista completa a III Mostra 3M de Arte Digital. Reuniu a 
crítica e midiativista Ivana Bentes, a Cia de Foto, Pedro Paulo Rocha, o coletivo 
TranzMidia e Thiago Denzan, do Circuito Fora do Eixo, para atualizar Glauber 
Rocha, artista paradigmático para pensar a cultura tecnofágica e novos mo-
dos de recriar para além dos clichês do exotismo e da precariedade as ideias 
e representações do Brasil no século 21. Fruto de reflexões paralelas minhas e 
de Ivana, a ação foi pensada a partir de alguns conceitos nossos que aparecem 
nessa conversa.
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Giselle Beiguelman: A exposição tem como eixo o con-
ceito de tecnofagias, que estou definindo como o en-
contro da ciência de ponta com a ciência de garagem, 
as reinvenções estéticas da combinação entre o high 
e o low tech, a combinação da tradição com a inova-
ção. Desde o começo, pensei em Glauber Rocha como 
paradigmático para essa discussão - a forma como 
transformou o “problema” da luz tropical, zenital, em 
referência plástica, a interrogação das imagens de 
Brasil como negação do exotismo, a imbricação do 
aparato cinematográfico numa visualidade desmis-
tificadora de nacionalismos culturais. Como você vê 
isso? Dá para falar em um Glauber Tecnofágico?

Ivana Bentes: Glauber se insere de forma sin-
gular na linha antropofágica/tecnofágica, a meu 
ver, com as proposições do manifesto “estética da 
fome”, ao transformar a “precariedade” e insta-
bilidade em estilo e pensamento: câmera na mão, 
fotografia estourada e contrastada, “nossa origi-
nalidade é nossa fome”, ao incorporar o making 
of e o acaso nas filmagens, etc. Pensa a própria 
cultura brasileira como uma “tecnologia” capaz 
de produzir uma capitalização ou desvio de forças 
hostis em um ato criador. 
Do Manifesto Antropofágico, de Oswald de Andra-
de à Eztetyka da Fome, de Glauber Rocha, che-
gando ao capitalismo antropofágico na era das 
redes e da globalização, temos um mesmo impul-
so: experimentar práticas culturais de dissolução-
-devoração-incorporação-hibridação-criação. Mas 
é preciso tomar cuidado com os processos, pois 
eles não são auto-explicativos. É preciso qualifi-
car e valorar: a antropofagia pode virar autofagia, 
a estética da fome pode virar “exotismo” e fol-
clore-mundo de exportação; e o tecnofágico pode 
funcionar tanto como potência e modo de ação, 
resistência e criação, quanto o modo mesmo de 
funcionamento do capitalismo cognitivo que não 
tem um “fora” e se apropria de tudo, monetizando 
e privatizando o comum.

GB: O que é a ação Praia de Paulista para você?
IB: Significa ativar a potência das imagens, partilhar 

os processos de criação e se apropriar do imaginário 
de um artista tão vital e poderoso como Glauber Ro-
cha, colocado num “gueto” do cinema, quando a meu 
ver ele está entre os fabuladores e inventores da “ex-
periência-Brasil”.
Esse Glauber Remix funciona como uma forma de “de-
vorar” Glauber pelos contemporâneos, por outros artis-
tas e coletivos. É muito difícil se apropriar de um artista 
tão singular e “sem herdeiros” como Glauber. Por isso 
essa operação de disponibilizar um banco de dados, 
imagens, trilhas, diálogos glauberianos para um proces-
so de recriação e reinvenção coletivo capaz de reinseri-
-lo no fluxo e no imaginário contemporâneo me parece 
uma deriva tecnofágica decisiva. Nesse sentido tanto 
as propostas individuais dos artistas e coletivos como 
essa ideia de uma “plataforma”, o Kynorama Glauber 
Machine, do Pedro Paulo Rocha, trazem esse desafio: 
tirar Glauber da história do cinema e dos guetos, que 
o despotencializam, e reinseri-lo no fluxo da produção 
estética e midiática contemporânea.

GB: Outro ponto importante da III Mostra 3M de Arte 
Digital é o fato de reunir apenas artistas brasileiros. 
A decisão de trabalhar apenas com brasileiros foi a 
de abrir uma reflexão sobre respostas estéticas à 
globalização, ou melhor, ao processo de globaliza-
ção do Brasil, para concentrar-se em um conjunto de 
artistas que vêm se notabilizando por uma aborda-
gem crítica e criativa das mídias e das tecnologias. 
Perguntei a todos os participantes como era sua re-
lação com o Brasil – se se definiam como artistas 
brasileiros; por que nasceram no Brasil ou por que 
identificavam alguma característica em seu trabalho 
que o particulariza como tal. As respostas foram as 
mais díspares. Os mais “cientistas” responderam, via 
de regra, nascidos no Brasil. Os mais “garagistas”, 
totalmente comprometidos com o Brasil no seu hori-
zonte estético. E você como vê a questão? Conside-
ra-se uma crítica/ curadora/ midiativista nascida no 
Brasil ou o fato de ser brasileira particulariza a sua 
produção?

IB: Estou totalmente tomada pela deriva pop-xamanís-

tica brasileira! Nascer e passar a infância na beira do 
rio em Parintins, passar a adolescência em Rio Branco-
-Acre, ter cotidianamente o impacto sensorial e cog-
nitvo desse “fato estético” que é a cidade do Rio de 
Janeiro, conhecer cada vez mais o interior do país - é 
forte demais para se abstrair -, por isso me vejo envol-
vida radicalmente na experiência-Brasil, essa singula-
ridade, essa dobra, essa deriva que é ser brasileiro. O 
que hoje significa ser um dos laboratórios de ponta do 
capitalismo contemporâneo que precisa de “singulari-
dades”, precisa de afetividade (a tecnologia afetiva e 
relacional brasileira é extremamente sofisticada), pre-
cisa de mundos, precisa de uma biodiversidade e de 
uma neurodiversidade. Eu acho que como brasileiros 
(pela singularidade como acavalamos etapas históri-
cas do capitalismo, pela nossa heterogeniedade) so-
mos e estamos dentro desse laboratório do biopoder, 
mas também no limiar de nos reinventarmos enquanto 
comunidade imaginada, nesse Brasil Global, Brasil Re-
mix, Brasil Canibal. 

GB: Muitos tendem a associar a ideia de tecnofagias a 
uma versão 2.0 da antropofagia oswaldiana. Mas se eu 
tivesse que procurar uma matriz, eu associaria sempre 
com o Cinema Novo, porque me parece ter sido o pri-
meiro esboço de uma estética tecnológica na interfa-
ce local/global. Gostaria muito de te ouvir sobre essas 
questões. Podemos falar em uma arte.br, sem ceder a 
clichês nacionalóides e sem perder o passo da história e 
do processo de globalização?

IB: Acredito que a “antropofagia”, prática cultural de 
“bárbaros tecnizados”, como dizia Oswald, ainda fun-
ciona como um “dispositivo” de interpretação e análise 
da cultura brasileira, mas não podemos reduzir a com-
plexidade do Brasil contemporâneo a essa única matriz. 
O que vejo de potente na matriz antropofágica é sua de-
riva de desconstruir, liquidificar para reciclar e re-criar. 
Dissolução e incorporação são duas práticas decisivas 
em nossa cultura, mas há muitos modos e riscos na de-
voração. Glauber por exemplo vai além do impulso “des-
mistificador” ou desconstrutor, ao criar mitos e mitolo-
gias. Impulso construtivo! Criar novas místicas. Ou seja, 

Glauber faz um remix de imaginários latino-americanos, 
luso-afro-tropical, transcontinental, um remix multicul-
tural de iconografias, línguas e linguagens. Esse Brasil 
Remix sempre foi um dispositivo capaz de desqualificar 
uma série de oposições clássicas: eu e outro, nacional 
e estrangeiro, bárbaro e civilizado, religioso e profano, 
uno e múltiplo, caos e cosmos, transgressão e ordem, 
entre outras. A Antropofagia, o Cinema Novo, mas tam-
bém o Tropicalismo (o Mangue Beat contemporanea-
mente) e hoje a Cultura Digital foram e são decisivos 
para essa saída dos nacionalismos engessados, a volta 
no parafuso dado pelo Brasil que sempre experimentou 
um multiculturalismo quente, tenso, problemático. Hoje 
o mundo é que vem se tornando Brasil. Ou seja, as bor-
das articuladas, a periferia global é a nova centralida-
de. Só entendo arte brasileira pensada assim, o mapa 
mundi do Brasil, mas indo além do imaginário antropo-
fágico ou cinemanovista e conectando essas incríveis 
intuições e descobertas às práticas da cultura digital, da 
cultura das redes, ou seja, quando essa noções, concei-
tos e imaginários não se fossilizam nem viram um novo 
folclore, não viram história, nem museu, mas estão atu-
ando como processos potencializadores e inspiradores 
de práticas contemporâneas.
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OFICINAS

Dirceu Maués e o coletivo Gambiologia 
coordenaram oficinas durante a 
III Mostra 3M de Arte Digital.
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dirceu maués

A oficina de Dirceu 
foi dedicada à 
criação e uso de 
câmeras artesanais. 
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15, 16 E 17 DE AGOSTO
INSTITUTO TOMIE OHTAKE, SÃO PAULO
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gambiologia

a oficina coordenada pelos membros 
do coletivo Gambiologia foi feita com 
professores do Centro Cultura da  
Juventude Nova Cachoeirinha para o  
desenvolvimento  do seu “painel
gambiólogico” (Random Gambièrre  
Machine 2.0), exposto na Mostra.
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10, 11 E 12 DE AGOSTO
INSTITUTO TOMIE OHTAKE, SÃO PAULO
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álbum
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PÁGINA ANTERIOR DA ESQUERDA  PARA A DIREITA EM SENTIDO HORARIO: 
COLETIVO GAMBIOLOGIA, REJANE CANTONI E LEONARDO CRESCENTI, JARBAS JACOMÉ, GILBERTO 
PRADO, LEA VAN STEEN, E CIA DE FOTO.

NESTA PÁGINA, DA ESQUERDA  PARA A DIREITA EM SENTIDO HORARIO: 
MARTHA GABRIEL, RAQUEL KOOGAN, JANE DE ALMEIDA, DIRCEU MAUÉS, CÁSSIO VASCONCELOS, RAFAEL 
MARCHETTI, ARRTUR OMAR, LUCAS BAMBOZZI , GISELA MOTTA E LEANDRO LIMA E GISELLE BEIGUELMAN
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ENGLISH VERSION

ON THE RIGHT, DETAIL OF DIRCEU MAUES’ VIDEO-INSTALLATION, SOMEWHERE-ALEXANDERPLATZ

The III 3M Digital Art Exhibition has gathered 15 artists 
who, as a group and in each one of their works, reflect 
in different ways the relations among media and cul-
ture, appropriating technologies in all of their versants 
(analog, mechanic, electronic and digital). The texts 
about their participation in the exhibition are the result 
of individual interviews in which we have talked about 
the projects presented, the relationships between their 
production and Brazil, and their interpretations of the 
show’s central concept, Technophagy.
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Arthur Omar
Mechanical skin, 2012
Multimedia installation

Mechanical skin is a visual multiplying machine. Over 
3000 chromatic variations were created out of the now 
classic black and white photographic series Anthropolo-
gy of the Glorious Face. A vertiginous succession where 
copying, manipulation and coloring make the original 
photographs undergo a process of confrontation and 
transformation as regards the classic black and white 
shots, which are a monumental and definitive piece of 
photographic work. The collection becomes a process, 
subject to a new series of images, abstractions and al-
terations traversing different phases and styles of art 
history. A photographic installation using five projectors 
controlled by five computers with WatchOut program-
ming.

Credits:

Photography: Arthur Omar (from the se
ries Anthropology of the Glorious Face)
Editor: (2012 version): Alice Dalgalarrondo
Original music and sound effects: Arthur Omar
Projection: Watch-out
Visual Effects: Hiperespaço
Production: Córtex Digital

Arthur Omar works with various media and languages, 
addressing topics such as aesthetic ecstasy, sensory 
and social violence and the search for a new iconogra-
phy to represent elements of Brazilian culture. His work 
stood out at the 2002 São Paulo Biennale with his series 
Journey to Afghanistan, carried out in a disaster area 
between Kabul and Bamyan. In 1999  a comprehensive 
retrospective exhibition of his films and videos was held 
at MoMA (New York). In 2001 he was awarded for two 
solo exhibitions by the Associação Paulista de Críticos 
de Arte - Sao Paulo Association of Art Critics and in 
2006 his exhibition Zooprismas was chosen as the best 
show of the year by the newspaper O Globo. Among his 
recent works it is worth naming his long video films 
Sonhos e Histórias de Fantasmas - Dreams and Ghost 
Stories  and Os Cavalos de Goethe - Goethe’s Horses. 
He published, among others, the following books: An-
tropologia da Face Gloriosa -  Anthropology the Glori-

ous Face, O Esplendor dos Contrários -  The Splendor 
of Contraries and Viagem ao Afeganistão - Trip to Af-
ghanistan, with an introduction by Italian philosopher 
Antonio Negri. He lives and works in Rio de Janeiro.

Cássio Vasconcellos
Airport, 2012, and CEASA, 2012
Photography

Airport and CEASA question the transformations intro-
duced by the latest means created to capture and show 
images. These images discuss both the status of pho-
tography as evidence and the aerial view presented by 
Google Maps. “Over the last 10 years it has been com-
mon to see things from this perspective, everything 
looking rather flat from above, a vision offered by aerial 
photography, a form of territorial recognition and map-
ping of very restricted circulation in the past,” says the 
artist. Not only visual representations have changed, but 
also the pace of viewing. Produced in larger numbers 
and shorter time (every minute about 2500 images are 
available on Flickr and about 3600 on Instagram) today 
images seem to intoxicate us with reality. “The big ques-
tion is to simulate something as if it were true, working 
on the edge,” states Cássio Vasconcellos. Manufactured 
landscapes resulting from meticulous collages of pho-
tos taken on various flights, CEASA and Airport impose 
themselves as possible absurdities. Their compelling 
non-sense is related to the ambivalence between maps 
and territories, stating: this is not a photocopy. They are 
representations engraved in the midst of imagination.

Technophagies

CEASA and Airport have lots of embedded technology. 
Shots were taken from helicopter flights and these pro-
jects would not have been possible a few years ago. This 
work is only possible nowadays by means of computing 
and image-editing programs. Taking this into considera-
tion, they are pieces of cutting-edge science. But to get 
to that point you need to go through the manual assem-
bly of the maquette, with plasticine and a good deal of 
Garage Science. 

Brazil

It is increasingly difficult to see a work of art and say: 
“This was done by a Brazilian.” That doesn’t happen any-
more, everything is globalized already. The urban issue 
is always present for me. Maybe somebody who doesn’t 
live in the middle of all this [São Paulo] won’t feel these 
images as drawn on their own skin.   

Information and Credits
Airport: Ink jet on cotton paper on PS (MR Estúdio Digi-
tal). 2,00 m X 5,00 m (five pannels of 2,00 m x 1,00 m 
each)
Image processing: Carlos Buchmann
CEASA: Printing on photo paper on ACM (Image Press). 
1,48 m X 3,70 m
Image processing: Carlos Buchmann
Photography: Cássio Vasconcellos

Cássio Vasconcellos (São Paulo, 1965) began his career 
as a  photographer in 1981 at the school Imagem-Ação.  
He is experienced in phto journalism and advertising. He 
is the author of Noturnos - Nocturnal, a series of images 
taken with a Polaroid camera, one of the most awarded 
Brazilian photographic projects both nationally and in-
ternationally. His photos are part of museum and private 
collections in Brazil and abroad.
 cassiovasconcellos.com.br

Cia de Foto 

(Photo Company) 
Inner Country, 2012
(Series of re-photographies from the
 film Terra em Transe  
(Entranced Land)

Inner Country (2012) is a rereading of Entranced Land 
(Glauber Rocha, 1967), a piece made by capturing and 
coloring frames interspersed by texts that combine 
fragments of the script with critical excerpts about 
photography and aesthetics, plus remixes of the origi-
nal sound track. On the time lag among image, text and 
audio another story is projected. It develops, simultane-
ously and paradoxically, in the separation between what 
is apprehensible from the visible and the spoken and in 
the expression of those bodies that do not dissolve into 

the audiovisual flux, sparkling a sort of attraction and 
reaction. However, it is neither a landscape nor an in-
door scene, but a scenery of intimacy and gestures.
“We interrupted movement and deprived the film of its 
cinematic dimension.  By suppressing movement and 
words only disembodied acts were left, expelling any 
guarantee to restart. Then, a passage to the hinterland 
opened up, where this piece emerges. The life given to 
these photos is the victory of time, which lives in this 
movie as a subject and comes to us exhaling a future. 
These were pictures even before the movie that they 
constructed had been started, and they did not lose 
their integrity, surviving in a world that no longer needs 
to respect the image”, claim the artists of Cia de Foto.

Technophagies

The term ‘Technophagy’ leads us to re-think a certain 
reprogramming of technological possibilities or to recon-
ceive meaning via insatiable software and through the ac-
curacy of the tools available, the artistic outcome thereof 
derived. 

Technology re-positioned values, ridiculed the obsession 
with photographic equipment, divided the camera up into 
various devices; it abandoned matter and became binary; 
leaving the film aside, it became something “raw”, it left 
its static condition behind and let itself be led by move-
ment. Photography regurgitates in reprogrammed paths 
and technophagic possibilities, a scenario that leads us 
inherently in opposition to technocratic expectations.

 Brazil
 
The fact of being Brazilian already creates a tangled 
weave of human outcomes. In our case, we are from 
São Paulo and Pernambuco, we used to be from the 
neighborhoods of Moema or Casa-Forte. We were chil-
dren in Chapada and have already lived in João Pessoa, 
London and Florida. We cheer for São Paulo and for 
Sport. Our last names are German, Portuguese, Italian, 
Spanish. Our assistant is Japanese from Kyoto and we all 
live in the west side of São Paulo. The way we perceive 
the world is influenced by the multiplicity that enhances 
this country. Brazil is the land of our criticism as well as 
the means of our reason. The unfairness that here exists 
moves us constantly.
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Credits:
Three polyptychs consisting of 8 parts and 18 photo-
graphs (35.7 x 55 cm), inkjet print on cotton paper and 
five texts (42 x 29.7cm), inkjet print on cotton paper

Cia de Foto with Greg

Cia de Foto is a group based in São Paulo, Brazil, which 
was founded in 2003. It is formed by Pio Figueroa (Re-
cife, 1974), Rafael Jacinto (São Paulo,1975), João Kehl 
(São Paulo, 1982) and Carol Lopes (Recife, 1982). They 
develop projects that challenge the space of images and 
their understanding, expanding boundaries and bring-
ing languages closer. Cia de Foto has participated in sev-
eral national and international exhibitions, worth nam-
ing are BES Photo 2012 (Lisbon and Sao Paulo), Photo 
Quai (Paris), Netherlands Fotomuseum (Rotterdam) and 
Laberinto de Miradas Labyrinth of Glances (Madrid). 
ciadefoto.com.br

Dirceu Maués

Somewhere – Alexanderplatz, 2009, Far Horizon, 2012, 
Handmade Cameras, 2003-2012
Video-installation and Craft Photography
Dirceu Maués presents a set of three works. Somewhere-
Alexanderplatz (2009) a video-installation never shown 
in São Paulo before, photos of the Far Horizon series 
(unpublished) and the handmade cameras he crafts to 
create his images. In Somewhere... six screens form a 
large 360 degrees panoramic image of the famous Alex-
anderplatz, one of Berlin’s landmarks, captured with pin-
hole cameras made out of matchboxes. These moving 
images never reconstitute the flow of events, which ap-
pear interrupted by the temporal slicing of photography. 
 “Made with pinhole cameras, these images have a dif-
ferent temporal dimension, as if they were images of 
thaw. Moreover, the time between images is not linear. 
It is a time broken by the photographer’s discontinuous 
actions operating his handmade cameras” says Dirceu. 
Far Horizon represents a certain return of film to its ori-
gins. Movement is (re)circumscribed within large pano-
ramic images set against contemporary urban scenery, 
which reminds us of some experiments carried out by 
Étienne Jules Marey in the late XIX century. 
 

Technophagies
The relationship between cutting-edge science and ga-
rage science attracts me. In my work this is quite evi-
dent. I like precariousness, makeshift devices and the 
DIY (Do It Yourself) for the most important stage of 
work which is the production of images. Noise, error, 
chance ... everything is there in the images, in poetic 
form and indicating a process as a counterpoint to the 
ideological discourse about substituting the old for the 
new, which is always related to the emergence of some 
new technology. 

Brazil

The experiences of my childhood, my most common ex-
periences from every-day life are present in my works. 
These are experiences related to a particular territory 
that clings to my work and ends up being identified or 
characterized as Brazilian ... Being Brazilian means hav-
ing a very diverse identity: there is a unit, but there are 
very different realities among regions within the same 
territory.

Credits:

Somewhere – Alexanderplatz, 2009
Video-installation (6 videos, 2 “, looping)

Directed by Dirceu Maués

Berlin Staff:
O Piso Collective:
Lorenzo Rodriguez
Catarina Miranda
Francisco Queimadela
Jorge Gonçalves
Mariana Caló

Belém Staff: 
Daniel Cruz
Michel Pinho
Bruno Assis (In Memoriam)
Luciana Magno
Fabio Hassegawa
Ionaldo Filho
Veronique Isabelle
Far Horizon: 

Size: 0.20 x 3  m
Inkjet print on cotton paper glued on aluminum

Dirceu Maués (Belém do Pará, 1968). Majoring in fine 
arts at the University of Brasília (UnB), he was a photo-
graphic reporter for more than a decade. Since 2003 he 
has worked with photography, film and video, carrying 
on a research project consisting of handmade cameras. 
He was awarded with a resident scholarship at Künstler-
haus Bethanien, Berlin, Germany, by the Rumos Itaú Cul-
tural Program (2009) and at the WBK Vrije Academie in 
the Hague, Netherlands by the 17th VideoBrasil (2011). 
His work is part of the following collections: Pirelli-
Masp, FNAC, MEP (Museum of the State of Pará) and the 
Joaquim Paiva Collection. He lives and works in Brasília.

Gambiologia 

(Fred Paulino, Lucas Mafra, Paulo Henrique Ganso Per-
son with CCJ Vila Nova Cacheirinha)
Random Gambièrre Machine 2.0, 2012
Interactive Makeshiftologic Panel 

The Random Gambièrre Machine is an interactive panel 
constructed exclusively with scrap found in junkyards 
and collections, equipped with electronic gadgets and 
makeshift devices. This “makeshiftologic assembly” op-
erates under the coordination of a microcontroller that 
randomly turns on and off the electronic components 
installed, which are independent from each other. The 
installation is the continuation of previous projects by 
the Coletivo Gambiologia, which follows their principle 
of mixing old and new technologies, with a strong spirit 
of improvisation and inspired by a “non-methodology” 
of makeshift solutions.  As regards this work, improvi-
sation is extreme: it was made without a prior sketch. 
It is the result of a workshop held a few days prior to 
the exhibition with youngsters from the Youth Cultural 
Center of Nova Cachoeirinha (São Paulo, SP). The Ran-
dom Gambièrre Machine is inspired by Rube Goldberg’s 
Machines. This piece of work is homage to the drawings 
of American cartoonist Rube Goldberg, famous for his 
illustrations of fictional dysfunctional machines. The 
main feature of Rube Goldberg’s machines is to carry 
out very simple tasks in very cumbersome ways. But 
isn’t that the way most part of our amazing technologi-
cal gadgets seem to work? 

Technophagies

Besides featuring a dialogue between low and high-tech, 
in our projects we propose a spontaneous relationship 
with technology, which has to do with the free and al-
most naive know-how of popular culture. We take tech-
nology critically as any technical feature used to solve a 
problem or as a way to produce something, even though 
resources may be precarious. We do not regard technol-
ogy as an innovative technique, but as a way to make a 
creative effort possible using any device whatsoever. We 
also try to avoid simple and easy arguments on sustain-
ability naively stating that by “reusing products we are 
saving the world”. We simply suggest a way to rethink 
excessive consumption. Our workshops provide partici-
pants with “analog inclusion”, which demystifies devices 
and gadgets and in this sense is technophagic. 

Brazil

We are Brazilian tupiniquim artists.  Our production is 
obviously influenced by the peculiarities of Brazilian 
popular aesthetics and the industrial objects that are 
produced, marketed and discarded in this territory. 
There is a certain extent of nationalism in our proposal, 
as for instance the idea of industrial counter-revolution: 
we creatively and provocatively return pieces of work to 
whom once colonized us.

The Random Gambièrre Machine is an interactive panel 
constructed exclusively with scrap found in junkyards 
and collections, equipped with electronic gadgets and 
makeshift devices. This “makeshiftologic assembly” op-
erates under the coordination of a microcontroller that 
randomly turns on and off the electronic components 
installed, which are independent from each other. The 
installation is the continuation of previous projects by 
the Coletivo Gambiologia, which follows their principle 
of mixing old and new technologies, with a strong spirit 
of improvisation and inspired by a “non-methodology” 
of makeshift solutions.  As regards this work, improvi-
sation is extreme: it was made without a prior sketch. 
It is the result of a workshop held a few days prior to 
the exhibition with youngsters from the Youth Cultural 
Center of Nova Cachoeirinha (São Paulo, SP). The Ran-
dom Gambièrre Machine is inspired by Rube Goldberg’s 
Machines. This piece of work is homage to the drawings 
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of American cartoonist Rube Goldberg, famous for his 
illustrations of fictional dysfunctional machines. The 
main feature of Rube Goldberg’s machines is to carry 
out very simple tasks in very cumbersome ways. But 
isn’t that the way most part of our amazing technologi-
cal gadgets seem to work? 

Credits

Conception: Coletivo Gambiologia 
Assembly: Fred Paulino, Lucas Mafra, Paulo Henrique 
Pessoa 

Gambiologia 
(Fred Paulino, Lucas Mafra, Paulo Henrique Ganso Per-
son with CCJ Vila Nova Cacheirinha)
Random Gambièrre Machine 2.0, 2012
Interactive Makeshiftologic Panel
 
Gambiologia (Belo Horizonte, 2008) is a art collective 
that promotes exhibitions, free electronic workshops 
and the exchange of information with anyone who is 
interested in ‘tupiniquim’ pop culture, do-it-yourself 
initiatives, sustainable design, contemporary art, net-
works, stickers, collecting, hacking theory and practice, 
workaround and makeshift devices, entertainment and 
its consequences. Its members are: Fred Paulino (Belo 
Horizonte-MG, 1977), Lucas Mafra (Belo Horizonte-MG, 
1983) and Paulo Henrique “Ganso” Pessoa (Martinópo-
lis-SP, 1955). The group received an honorable mention 
at Ars Electronica (Linz, Austria, 2011) and is one of the 
highlights of the 18th Edition of ISEA (International Sym-
posium on Electronic Arts) in Albuquerque, New Mexico 
(USA) in 2012.
gambiologia.net

Gisela Motta and Leandro Lima
I.E.D, 2007
Video-installation

According to Motta and Lima, video is a language that 
demands a specific reading time, different from the 
experience at a movie theater. They claim that in their 
videos the loop works not only as a restart, but as a 
feature “able to suspend a moment of time and keep 
this fraction of time in continuous motion”. This is quite 
striking in I.E.D. (Improvised Explosive Device), a video-

installation for which they created the representation of 
a heart made up of four homemade bombs that keeps 
beating just about to explode, thus revealing the linger-
ing  imminent violence of a potential explosion.  Thus, 
they resume a frequent strategy found in their work: the 
combination of opposing elements in rational exercises 
of routine deprogramming . In several projects this fea-
ture is seen in the way equipment is used to perform 
the same functions for which they were designed, but not 
in the way they work in everyday life. In this case, a cam-
era designed to film takes of intense movement and ac-
tion in high speed, sustains the beats of a bomb that never 
fulfills its deadly outcome. Entirely made from household 
waste, on the verge of a tragedy that never takes place, 
this “heart” implies a subtle and strong criticism against 
the banal militarization of daily life.

Technophagies

In the case of I.E.D. (Improvised Explosive Device), we 
made a home-made bomb out of bottles of cheap every-
day products and we recorded the explosion using a super 
high speed camera of military technology, filming at 4000 
frames per second, which is able to make a second become 
almost 3 minutes long. By editing the video, we aimed at 
revealing the imminent violence of such a construction by 
means of cutting-edge technology combined with an ex-
plosive DIY (Do It Yourself).
 
Brazil

We are quite critical against nationalistic aesthetics, where 
a principle of localization would only allow us to work with 
regional issues. Nevertheless, we position ourselves vis-à-
vis challenges and small obstructions for the development 
of each work in a way that could be understood as such.  In 
some works a Brazilian feature known as “jeitinho” be-
comes apparent, which is a creative adjustment performed 
due to precarious means or lack of specific materials.

Credits:

Single-channel video-installation, 4’ loop, audio 5.1
Creation and post-production: Gisela Motta and Leandro 
Lima
Production: Trattoria di Frame, Guto Carvalho
High speed capture: Fernando Huszar

Explosives: Vitor Quintella
Gisela Motta and Leandro Lima (São Paulo, SP, 1976) grad-
uated in fine arts at FAAP in 1999. Since 1998 they have 
participated in several collective exhibitions in Brazil and 
abroad. Among them: 1st End of the World Biennial, Ush-
uaia, Argentina, the 10th Havana Biennial, Höhenrausch.2, 
OK_Centrum, Linz, AU and Supertemporal-International 
Videoart Today, Kulturhuset Museum, Stockholm, SE. In 
2012 they presented the individual exhibition “Anti-Horário’ 
(Counterclockwise) at Galeria Vermelho. They were resi-
dent artists in Hiap, Helsinki, Finland, through a Unesco 
programme (2007) and at MAMAM (Recife, Brazil, 2011). 
They were awarded the following prizes: 2nd Prize Marcan-
tonio Vilaça, SESI CNI, 13th  Cultura Inglesa Festival Award, 
8th Sergio Motta Art and Technology Prize, and CIFO 2010 
-  Cisneros Fontanals Art Foundation, Miami, USA. In 2012 
they were nominated to compete for the Nam June Paik 
Award 2012.

Gisela Motta and Leandro Lima (São Paulo, SP, 1976) 
graduated in fine arts at FAAP in 1999. Since 1998 they 
have participated in several group exhibitions in Brazil and 
abroad. Among them are: 1st Biennial Fin del Mundo - End 
of the World Biennial, Ushuaia, Argentina, the 10th Ha-
vana Biennial, Höhenrausch. 2, OK_Centrum, Linz, AU and 
Supertemporal-International Videoart Today, Kulturhuset 
Museum, Stockholm, SE. In 2012 they presented their solo 
exhibition “Anti-Horário - Counterclockwise”  at Galeria 
Vermelho. They were resident artists at Hiap, Helsinki, Fin-
land, through a Unesco program (2007) and at MAMAM 
(Recife, Brazil, 2011). They were awarded the following priz-
es: 2nd Prize Marcantonio Vilaça, SESI CNI, 13th Cultura In-
glesa Festival Award, 8th Sergio Motta Art and Technology 
Prize, and CIFO 2010 - Cisneros Fontanals Art Foundation, 
Miami, USA. In 2012 they were appointed to compete for 
the Nam June Paik Award 2012.

Gilbertto Prado and Grupo Poéticas Digitais (Digital 
Poetics Group)
Amoreiras (Mulberry Trees), 2010
Interactive installation

Amoreiras (Mulberry Trees) is a project about auton-
omy, artificial learning, nature and environment. The 
main actors are five trees planted in large vases, laid out 
on public space. With the first sounds of early morning 

the trees respond to the pollution that already begins to 
deposit on their leaves by moving to get rid of the dirt. 
The higher the street noise of engines, car horns and 
voices of passers-by, the more the trees sway. 
The mapping of pollution is done by analogy. Micro-
phones capture and measure noise variations and dis-
crepancies as symptoms of various pollutants and pol-
luters. The movement of the branches and leaves is 
caused by a vibrating motorized prosthesis located at 
the basis of the trunk of each tree. The behavior of the 
trees is made possible through an artificial learning al-
gorithm. Over the days, the trees move in accordance 
with the variation of factors causing pollution in a tree 
dance of prostheses and algorithms. They swing poeti-
cally, sometimes moved (in)voluntarily by a machine, 
sometimes due to the wind blowing against the leaves.  
This project is the continuation of other pieces of work 
by the Digital Poetics Group, whose research projects 
investigate the dialogue among mechanics, electronics, 
digitalization and the environment and its fluxes. Their 
works propose a non-reactive interactivity, where indi-
viduals see themselves as part of a collectivity.

Technophagies

The line of work of Grupo Poéticas Digitais - Digital Poetics 
Group lies on the friction between everyday technology and 
its usage working with it in a deviant way, creating poetic de-
vices and establishing dialogues on artistic experimentation.

Brazil

We are a Brazilian group and we collaborate with artists of 
different nationalities and hold frequent contact with other 
groups in Brazil and abroad. We incorporate local elements 
in our production that may produce resonances and disso-
nances in other contexts.
Credits:
Grupo Poéticas Digitais: Gilbertto Prado, Andrei Thom-
az, Agnus Valente, Clarissa Ribeiro, Claudio Bueno, Dan-
iel Ferreira, José Dario Vargas, Luciana Ohira, Lucila 
Meirelles, Mauricio Taveira, Nardo Germano, Renata La 
Rocca, Sérgio Bonilha, Tânia Fraga, Tatiana Travisani e 
Val Sampaio.

Gilbertto Prado and Grupo Poéticas Digitais 
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(Digital Poetics Group).
Grupo Poéticas Digitais was created in 2002 in the De-
partment of Visual Arts of the University of São Paulo 
with the intention of generating a multidisciplinary 
nucleus, promoting the development of experimen-
tal projects and the reflection on the impact of new 
technologies in the field of arts. Regarding their 
Amoreiras - Mullberry Trees installation the group is 
formed by: Gilbertto Prado (Coordinator, Santos, SP, 
1954), Andrei Thomaz, Agnus Valente, Clarissa Ribei-
ro, Claudio Bueno, Daniel Ferreira, José Dario Vargas, 
Luciana Ohira, Lucila Meirelles, Mauricio Taveira, Nardo 
Germano, Renata La Rocca, Sérgio Bonilha, Tania Fra-
ga, Tatiana Travisani and Val Sampaio. 
poeticasdigitais.net

Jane de Almeida
EstereoEnsaios - StereoEssays, 2011
4k, 3D Movie

A high-tech audio-visual essay using ultra-definition im-
ages (4 k), which depict Rio de Janeiro in three dimen-
sions and in high definition. The film’s stereoscopic pro-
jection (3D) has a definition of 20 million pixels per frame 
once the images corresponding to the left and right eyes 
are added. In a nutshell, what we call high definition TV 
(HDTV) has 2 million pixels and is not stereoscopic. The 
aforesaid should give you a good idea of the difference 
between the images that we usually watch and what is 
coming up, as shown by the technology used in this film, 
which was directed by Jane de Almeida. 
StereoEssays is divided into five segments plus a pro-
logue and an epilogue and focuses on standard images 
of Rio de Janeiro (landscape, football, favelas and sam-
ba), as well as unusual takes of the concrete structures 
under the Rio-Niteroi bridge and impressive images of 
cranes operating in the port of Rio, which seem to throw 
themselves against our 3D glasses.  The conventional 
takes remove the emphasis from the narrative power 
of images to highlight technology, however avoiding the 
banal worship of high-tech equipment. The project relies 
on replacing the aesthetics of almost deranged anxiety 
with which Hollywood disaster movies are edited (noto-
rious customers of this technology at present) with a de-
celerated, pleasurable, casual observation usual in the 
unhurried perception of landscape and places.

Technophagies

In an interview Alexander Kluge asks Godard: “How 
would you respond to a man from Sirius what cinema 
is?” Godard answers: “it is a machine that helps man 
to see what he cannot see with his own eyes.” The man 
from Sirius is like the giant character of Voltaire called 
Micromegas who has more than 2,000 senses and is 
stunned when he encounters some little human beings 
on a ship in the Mediterranean Sea and discovers that 
these tiny men only have five senses. Moreover, how 
would you explain to the man from Sirius what your com-
puter is? If we cannot define the computer, we have not 
been consumed by it. However we claim that we are able 
to devour it by the edges!

Brazil

My standpoint is post-nationalistic, I dream of a world 
beyond the borders of nationalism. I would say that 
there are some countries in the world in which I would 
thrive living and working. Of course, this would be so 
because of technology. However, my work - as anyone 
else’s - comes from someplace on the planet, from its 
climate, its language and its cultural production. In this 
case, that is Brazil.
 
Creditis:

Directed by: Jane de Almeida
 
Photography: Fabio Pestana
Production: Cicero Inacio da Silva
Screenplay: Jane de Almeida and Alfredo Suppia
Realization: RNP

Jane de Almeida (Pará de Minas, MG, 1964) investigates 
the intersection between media, subjectivity and per-
ception. She was a Visiting Scholar at the Department 
of Philosophy of Boston College (1999), a Visiting Fel-
low at  the Department of Architecture and Art History 
at Harvard University (2005), researcher at MediaLab-
Madrid (2006) and Visiting Scholar at the Department 
of Communication of the University of California, San 
Diego (2007). PhD in Communication and Semiotics at 
PUCSP, she is a teacher at Universidade Mackenzie (São 
Paulo, SP) and visiting professor of the Department of 

Arts of the University of California, San Diego. He lives 
and works in São Paulo. 
janedealmeida.com

Jarbas Jácome 
Twilight of the Idols, 2008
Interactive installation

Twilight of the Idols is an environment with five TVs con-
nected to a TV channel, plus a camera and a microphone 
in front of them. When a visitor makes a noise near the 
microphone, the images on the TVs get distorted ac-
cording to the intensity and duration of the sound emit-
ted by the visitor. Distortions evolve following the colors 
of twilight: yellow, orange, red and blue. After the color 
blue the TV channel image disappears and instead the 
image of the visitor pops up with a glowing effect that 
also varies according to the intensity of the visitor’s 
voice. While the visitors keep on emitting sounds their 
image remains on the TVs. When they go silent, the TVs 
gradually start to show the television image again.
The issues dealt with in this installation relate to the pro-
cess of migration from conventional broadcasting sys-
tems (centralized) to the networked system that allows 
anyone to become their own TV station, as proclaimed 
in the YouTube slogan – broadcast yourself -. This has 
revolutionized the ways in which we communicate, but 
has also contributed to the emergence of a narcissistic 
culture, which features what Argentinian psychoanalyst 
Paula Sibilia called the Show of the Self. In tune with the 
era of instant celebrities and mass self-communication, 
as sociologist Manuel Castells claims, Jarbas’ installa-
tion poses the following question: “If today we experi-
ence the twilight of the idols, who will be the new idols?”

Technophagies

In my opinion, technofagies are processes where we ex-
periment using scientific knowledge through technologi-
cal software tools for “useless” but funny things, such 
as distorting the image caught on a webcam while you 
shout into a microphone. These are also choices driven 
by the search for an image that better resembles the real-
ity experienced by most Brazilians and a way to take con-
trol of the limitations of digital technologies as a language.

Brazil

I am very keen on “popular” culture and that is surely 
present in my works. It is not by chance that I named 
my second art piece Vitalino, the master craftsman from 
Pernambuco. Obviously, the fact of using Nietzsche’s 
book titles to name my works and reading these books 
once my works are almost finished, has to do with what 
Tom Zé, a famous northeastern Brazilian singer and 
composer, refers to as particular to Brazilian Northeast 
people “talking with pleasure about things you do not 
know”, rather than having to do with academic exper-
tise, which despite admiring I am not at all familiar with. 

Credits

Project and software development: Jarbas Jácome

Járbas Jacome (Natal, RN) is a musician and holds a 
Master’s Degree in Computer Science from the Federal 
University of Pernambuco. He was awarded with the 
Sérgio Motta Art and Technology Prize (2009) and the 
Rumos Itaú Cultural Cybernetic Art Award (2007). Since 
2003 he has been developing the free software ViMus, 
used in interactive and audiovisual installations. He has 
participated in national and international events such 
as FILE, Emoção Art.ficial, Arte.Mov and Extraordinary 
Sculptures (Taipei, Taiwan). He is a teacher at the Uni-
versidade Federal do Recôncavo of Bahia (UFRB) in Ca-
choeira, Bahia, where he lives and works. He was a gui-
tarist of the Negroove band and the Coletivo Re:combo. 
jarbasjacome.wordpress.com

Lucas Bambozzi
On Broken Things, 2012
Obsolescence consolidation machine based 
on electromagnetic fields

On Broken Things deals with the flow of communica-
tion around us turned into waste. We are the users of 
a system under a never-ending test, which will never be 
totally finished. We build dysfunctional hardware and we 
let ourselves be regulated by networks which increas-
ingly encroach upon our lives.  Ubiquitous communica-
tion is ever more pervasive making us become agents, 
operators and hostages of such a flux. This piece of work 
is an autonomous machine, which makes its own deci-
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sions based on the intensity of electromagnetic fields 
that hover over us. The project refers to tensions found 
in the relations between consumption, consumerism and 
planned obsolescence, avoiding a paternalistic discourse 
on an allegedly ecological practice solely based on indi-
vidual good will. It is a physical simulation of a continu-
ous mechanism which operates between the networks 
and the real world, where autonomy eventually expires 
and principles become obsolete, making us realize that 
we live in the era of the Internet of broken things. 
 
Technophagies

Regarding the ambivalence between cutting-edge sci-
ence and garage science, I have always leaned towards 
the projects of those working in garages. In times of eu-
phoria over high-resolution videos, I remained seeking 
the aesthetics associated with low resolution. As the late 
researcher and self-taught technologist Ricardo Rosas 
(mentor of Digitophagy) used to say, endemic practices 
in Brazil include precariousness, gambiarra (makeshift) 
solutions and the appropriation of technology. If at that 
time Ricardo complained about the lack of a theory that 
could embrace such praxis, the issue of Technophagy 
endorses a body of thought that is more visible today 
and is getting increasingly relevant.

Brazil

I am Brazilian and I see the world from this peculiar per-
spective, partly skewed and partly precarious at times.  
I do not seek after such a condition as a strategy, but I 
think there are archetypes in what I do related to this 
nature. The feeling of being on the sidelines is familiar 
and present, regardless of any theory. The time when I 
avoided such a characterization is now far behind. I got 
to start pieces of work abroad that to begin with were 
not at all related to Brazil. But at some point different 
approaches end up coming closer attracted by certain 
aesthetic themes, bearing in mind cultural transferenc-
es and the effects of globalization. 

Credits

Design: Lucas Bambozzi
Technological development: Radames Ajna
Assembly and machine mechanics: Leonardo Ceolin

Technological Support: Guima san
Assistance and production: Luciana Tognon

Lucas Bambozzi (Matão, SP, 1965) is a multimedia artist. 
His works consist of a wide variety of formats, such as 
installations, videos, short films and interactive projects 
that have been shown in solo and group exhibitions in 
over 40 countries. He is one of the creators and cura-
tors of Arte.mov and of various international shows, 
such as Sonar Sound (2004). In 2010 he participated in 
the Festival Ars Eletrocnica (Linz, Austria), where he was 
one of the award-winning artists. In 2011 a retrospective 
exhibition of his works was held at the Laboratorio Arte 
Alameda, Mexico City. He lives and works in São Paulo.
lucasbambozzi.net

Lea van Steen
Jukebox, 2011
Interactive video-installation

Jukebox consists of a fragmented space with multiple 
reflections generated by a luminous vintage globe of the 
sort used in nightclubs. Two arbitrary selection mecha-
nisms overlap in this piece of work: a device to choose 
which video will be projected (like an old Jukebox, which 
were sort of the grandparents of our iPods) and a globe 
that breaks down the chosen video sequence into frag-
ments, scattering them around in space.  The images 
range from a school choir to a street party, tangos and 
landscapes, a menu that reminds us of the imaginary 
of websites like YouTube, cut into unpredictable angles 
and takes. Despite their similarity to homemade videos, 
when shattered and scattered around the room, their 
mundane status becomes exceptional. In this process, 
they reconfigure our visual perception.

Technophagies

I love the mixture of these two concepts: cutting-edge 
science and garage science. These are technologies of 
different times that are combined to produce a poetic 
language.

Brazil

I cannot dissociate my person/artist from Brazil. How-
ever, the features of my works are generic rather than 

specific. 
Credits:

Design: Lea van Steen
Development and assembly: AMUDI - Núcleo de Arte e 
Tecnologia da USP (Art and technology Nucleus of the 
University of Sao Paul.

Lea van Steen (São Paulo, 1965) is a video artist, direc-
tor of advertising and fiction films and documentaries. 
She has directed advertising films since 1991, when he 
left the creation team at MTV Brazil. She has worked for 
the best studios in São Paulo and she has been awarded 
for her short films and visual vrt works, such as Paisa-
gens - Landscapes (2nd Sergio Motta Art and Technol-
ogy Prize, 2000) and Disco (HTTPVideo, 2008). In 2011 
she put up her first solo exhibition at Monica Filgueiras 
Gallery .  https://vimeo.com/user586179

Martha Gabriel
Crystal Ball, 2009
Net/mobile art

Crystal Ball acts as a magnifier of what is happening in 
the world, in real time. It is based on the topics most 
commented on Twitter (Trending Topics). This realm con-
sists of the concerns and events that come up at every 
moment. Trends are fed by the “offline world”, but they 
also exert an influence on the flow of events forming a 
continuous feedback loop of trends and events. In this 
piece, the top ten Trending Topics of the moment are 
translated into images via Google Images. Therefore, it 
is not a conceptual visualization tool of real-time micro-
trends, but a reflection that allows the net to interpret 
itself, unveiling itself to the public in a crystal ball.

Technophagies

I love to experience cutting-edge technologies, they ap-
peal to me. I love to test what I do not know anything 
about. Cutting-edge science and how it affects us has 
inspired my work. 

Brazil

I’m a Brazilian artist because I was born in Brazil. How-
ever, this does not reflect onto my works. In general, my 

most profound questions refer to the clash/contamina-
tion/symbiosis between man and technology, the indi-
vidual and society.
Factsheet

Design: Martha Gabriel
Development: Martha Gabriel, Cristina Mizushima and 
Richard Brochini

Martha Gabriel (São Paulo, SP, 1962) is the Technology 
Director at New Media Technology Developers. She is the 
coordinator and teacher of the Marketing MBA course at 
HSM Educação. She is the author of four books, includ-
ing the bestselling Marketing na Era Digital (Marketing in 
the Digital Age). Engineer graduated at UNICAMP, post-
graduate in Marketing at ESPM and Design at Belas Ar-
tes, she holds a Master and PhD degrees in Arts from the 
University of São Paulo.  Among her awards and recent 
projects it is worth naming  I-Flux, presented at the Itaú 
Cultural International Biennial of Art and Technology  
(2012). She lives and works in São Paulo.
 crystalball.art.br

Rafael Marchetti 
in_existences-out, 2012
Mechatronic Installation

This project is a mobile electronic sculpture that re-
acts to environmental stimuli. The structure is assem-
bled with 6 conduit pipes holding steel cables linked 
to independent rotational motors. This articulates the 
sculpture-installation. The movements are controlled by 
varying environmental factors, such as the movement of 
the spectators, air flow and temperature variations. The 
sculpture redesigns itself; it reacts transforming itself 
in relation to stillness, tensions and environmental flux. 
This set of elements is programmed so that absolute 
control of the system is impossible, which creates un-
predictable random relationships with the surroundings. 
Hence, the project explores the idea of “undetermined 
states”, which are not implicit in any formal system. 
This is the first individual project accomplished by the 
artist which does not require an Internet connection. It 
resumes and furthers the artist’s long lasting research 
on the development of interfaces, which are regarded as 
concept mediators in spatial connectivity.
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Technophagies

How could one do garage science without being influ-
enced by cutting-edge technology? We are surrounded 
by space-age technologies in a digital era that allows us 
to extrapolate that which was pointed out by members 
of the anthropophagic movement in the 1920’s!

Brazil

Geographically referred nationalism is always present. 
However, when you have access to the program code 
of a piece of work, you can see that the features and 
organization used in the south are completely different 
from what is done in the northern hemisphere. We are 
much more “messy and chaotic” when it comes to pro-
gramming. I am concerned about showing such “chaos 
and disorganization” in the projects I develop. The phi-
losophy of the Black Box, Vilém Flusser, is always one of 
the starting points of my work. 
Credits:

Project and development: Rafael Marchetti
Acknowledgments: Rachel Rosalen

Rafael Marchetti (Buenos Aires, Argentina, 1975) his 
work features the critical discussion on the meanings 
of interfaces as objects determining content and their 
intersections with geographical information of urban 
spaces and memory.  He was a resident artist at the Cy-
pres Institute, directed by Louis Bec, and at MediaLab-
Madrid (2005).   Among others, he has been awarded  
with the Sergio Motta Art and Technology Prize (2002) 
and has participated in various exhibitions in Brazil and 
abroad, such as Ars Electronica (Linz), FILE (Sao Paulo), 
Novas Geografías (Mexico DF), ZKM (Karlsruhe), the Bi-
ennial of Contemporary Art of Seville and the Havana 
Biennale. He lives and works in São Paulo.
 rmarchetti.com

Raquel Kogan
XYZ, 2011
Interactive sound installation

XYZ follows rule variables related to data collected from 
the audience: height, weight and heart rate of partici-
pants. These three data are transformed into overlap-

ping sounds. We perceive the variation of these three 
measurable and audible coordinates in space. The three 
parameters are: weight, height and heartbeat. The 
rhythm of the music is determined by the heartbeat, the 
tonality of each musical fragment by the height and the 
pitch by the weight of the visitor. This triggers an emerg-
ing body that multiplies itself in space, broken down 
into sound variations, which multiply the individual now 
turned into a unique musical instrument.

Technophagies

A bit of everything. 

Brazil

I’m a Brazilian artist, without tongue or language problems!

Credits:

Design: Raquel Kogan
Software: Alexandre Ribeiro de Sá
Hardware: Gil Tadeu de Sá and Luiz Fernando Ribeiro de 
Sá 
Sound composition: Guilherme Schwenck

Raquel Kogan (São Paulo, SP, 1955). Multimedia artist, 
graduated in architecture at the School of Architecture 
of Mackenzie University in 1978, she has participated 
in individual and collective shows in several countries, 
such as Mexico, Spain, France, Germany, United States 
and Portugal. Among others she has been awarded with 
the Itaú Cultural Rumos Transmedia award, with Reflec-
tion (2002), Itaú Cultural Rumos Cybernetics award with 
her work Reread (2007), she earned an Honorable Men-
tion in the 6th Sergio Motta Art and Technology, with 
Reflections and Inflections (2005). 
raquelkogan.com

Rejane Cantoni and Leonardo Crescenti
Mirror, 2008
Interactive installation

Mirror is an optical device with a sensory field ranging 
from 8 meters to 60 centimeters. Fixed to the wall, it is 
programmed to measure its distance from the onlook-
ers and to react at any time. At 8 meters it is convex, 

at 60 cm it is concave. At a certain point, it becomes 
flat. The person and the surrounding physical space 
reflected in the mirror undergo increasing or decreas-
ing dynamic spherical deformations depending on the 
distance from the mirror. Here, the logic of subject 
spectacularization is reversed. Instead of looking at 
something, we are constantly looked at by a reflection 
that insists on disassociating us from our idealized 
image. In this mirror, rather than seeking the perfect 
angle of our projected figure, we are encouraged to 
rethink how our body stands in space, as an abstract 
and dynamic shape.

Technophagies

In order to develop and implement audio-visual-tactile 
interfaces, which are conventionally called immersive 
and interactive installations that produce images, 
sounds, smells and haptic sensations depending on 
the visitors’ choices, we use methods, strategies and 
inputs from all areas of knowledge.

Brazil

Our projects are designed for humans. Therefore, 
they do not require specific geopolitical interlocutors. 

Information and Credits:
Material: mirrored acrylic plate, metal structure, ul-
trasonic sensor, logical control system (PLC), stepper 
motor, robotic arm.
Project: Rejane Cantoni and Leonardo Crescenti
Special effects technician: Guilherme Steger
PLC programming: Francisco Deodato
Support: Schneider Electric Brazil Ltda. Divisão Atos e 
Sense Eletrônica Ltda
Collection: Regina Pinho

Rejane Cantoni (São Paulo, SP, 1959) and Leonardo 
Crescenti (São Paulo, SP, 1954). The two artists are 
partners in developing experimental and implemen-
tation strategies of audio-tactile-visual interfaces, 
which allow the public to explore and interact in a 
natural way with databases and remote or hybrid vir-
tual environments. Cantoni studied Communication 
and Semiotics, Visualization of Information Systems 
and Cinematic Interfaces, in São Paulo and Geneva. 

She works with immersive installations with data ac-
quisition and manipulation devices in natural and/or 
sensorized environments and automation.  Crescenti 
studied architecture at FAU-USP. He develops pro-
jects in various media and platforms, as a director he 
has made 13 short films winning several national and 
international awards, such as the Directors Fortnight 
at Cannes Film Festival.
cantoni-crescenti.com.br
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PAULISTA’S BEACH

Ivana Bentes,Cia de Foto,Pedro Paulo 
Rocha, AFactory Tranzmídia 
and Thiago Dezan

Global Brazil, Remix Brazil,
Cannibal Brazil

The action Paulistas’ Beach completes the III 3M Digital Art Show. 
This happening gathered the critic and media activist Ivana Bentes, 
Cia de Foto, Pedro Paulo Rocha, the TranzMidia collective and guests 
to update Glauber Rocha, the paradigmatic artist, in order to reflect 
upon tecnophagic culture and new ways of recreating representa-
tions of Brazil in the XXI century, beyond the clichés of exoticism 
and precariousness. As a result of parallel reflections by Ivana and 
myself, this action was planned on the basis of some ideas of ours, 
which are discussed in the following conversation.

Giselle Beiguelman: the exhibition has as its axis the 
concept of technophagy, which I define as the encoun-
ter between cutting-edge science and garage science; 
that is, aesthetic reinventions combining high-tech and 
low-tech, tradition and innovation. Since the beginning, 
I thought of Glauber Rocha as paradigmatic for this 
discussion—the way he turned the “problem” of tropi-
cal light from the zenith into a plastic artistic reference, 
questioning the images of Brazil as denial of exoticism, 
using cinematic techniques to create a demystifying vi-
sion of cultural nationalisms.  What do you think about 
that? Can we speak about a technophagic Glauber ?

Ivana Bentes: In my view Glauber fits in a unique way 
within the anthropophagic /technophagic trend ac-
cording to propositions in his manifesto “aesthetics of 
hunger”, turning “precariousness” and instability into a 
style and way of thinking: camera in hand, overexposed 
photography and high contrast, “our originality is our 
hunger”, while incorporating making-of and chance in 
the filming, and so on. He thinks Brazilian culture as a 
“technology” capable of capitalizing or diverting hostile 
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forces into an act of creation.  From the Anthropophagic 
Manifest by Oswald de Andrade and  Eztetyka of Hunger 
by Glauber Rocha up to anthropophagic capitalism in 
the era of the web and globalisation, we’ve been moved 
by the same drive: to experience cultural practices of 
dissolution-devouring-incorporation-hybridization-cre-
ation. But we must be cautious with such procedures, 
because they are not self-explanatory. One should qual-
ify and assess situations: anthropophagy can turn au-
tophagy or self-cannibalism, the aesthetics of hunger 
can turn into “exoticism” and exportable folklore. Tech-
nophagy can either function as power, mode of action, 
resistance and creation or function as cognitive capital-
ism, which doesn’t have an “off” and owns everything, 
monetizing and privatizing what is common.

GB: What does the Paulistas’ Beach action mean to you?

IB: It means to activate the power of images, share the 
processes of creation and take ownership of the im-
aginaire of an artist as vital and powerful as Glauber 
Rocha, now confined to a cinema “ghetto”, when in my 
view he is among the great inventors and narrators of 
the “Brazilian experience”.
The Glauber Remix is a way to “devour” Glauber by con-
temporary artists and groups. It is very difficult to take 
ownership of an artist so unique and “with no heirs” 
as Glauber is. So, an operation to make images, sound 
tracks, glauberian dialogues and data available for a 
process of reconstruction and collective re-invention, 
so as to re-insert him in the contemporary trends and 
imaginaire seems to be a crucial technophagic move. In 
this sense, both individual and group proposals, such as 
this idea of a “platform”, i.e. the Kynorama Glauber Ma-
chine by Pedro Paulo Rocha, set a challenge before us: 
to remove Glauber from the history of cinema and from 
the ghettos that deprive him of his due potential and re-
insert him in the new stream of contemporary aesthetic 
and media production.

GB: Another important point of the 3rd 3M Digital Art 
Show is the fact of gathering Brazilian artists exclusive-
ly.  The decision to only work with Brazilian artists gives 
us an opportunity to reflect on aesthetic responses to 

globalization, or better, to the process of globalization 
of Brazil.  The idea is to focus on a group of artists that 
are noteworthy for their critical and creative approach 
to media and technologies. I asked all the participants 
what they felt about their particular relationship with 
Brazil. They defined themselves as Brazilian artists, ei-
ther because they were born in Brazil or because they 
identified some features of their work as being Brazil-
ian. The answers were very varied. Those that we char-
acterize as “scientists” responded, as a rule, about the 
fact of being born in Brazil.  Those who we call “garage 
artists” were absolutely committed to having Brazil as 
their creative horizon.  How do you see this issue?  Do 
you regard yourself as a critic / curator / media activist 
born in Brazil or does the fact of being Brazilian exert an 
influence on your work in any way? 
 
IB: I am totally taken by the Brazilian pop-shamanic 
trends! I mean, being born in the banks of the Parintins 
river, spending my teen-age years in Rio Branco, State 
of Acre, taking in the daily sensory and cognitive impact 
of this “aesthetic fact” that is the city of Rio de Janei-
ro and being able to frequently travel further inland is 
too strong an experience not to get radically involved 
in Brazil, being Brazilian is a very singular and power-
ful experience.   That means that this country is one 
of the leading laboratories of contemporary capitalism, 
which needs “singularities”, it needs affectivity (Bra-
zilian affective and relational technology is extremely 
sophisticated), it also needs worlds, biodiversity and 
neurodiversity. I think that as Brazilians (because we 
have undergone singular historical phases of capitalism 
and because of our heterogeneity) we find ourselves 
engulfed in this laboratory of biopower, we stand at the 
threshold of reinventing ourselves as an imagined com-
munity, this Global Brazil, Remix Brazil, Cannibal Brazil . 

GB: Many tend to associate the idea of tecnophagy to 
a version 2.0 of oswaldian anthropophagy (cannibal-
ism). But if one had to find a matrix, I would associate 
myself to the Cinema Novo, because it seems to have 
been the first technological aesthetic outline within 
the local/global interface. I’d love to hear what you 
have to say about these issues. Can we think of an art.

br without giving in to seudo-nationalistic clichés and 
without missing the pace of history and the process 
of globalization?

IB: I believe that “anthropophagy”, the cultural practice 
of “technicized barbarians”, as Oswald used to say, still 
works as a “device” to interpret and analyze Brazilian 
culture, but we cannot reduce the complexity of con-
temporary Brazil to that single matrix. I believe that 
the anthropophagic matrix is powerful as a means to 
deconstruct, liquidize, recycle and recreate. Dissolu-
tion and incorporation are two decisive practices in our 
culture, but there are many ways to devour and many 
risks involved. Glauber for example goes beyond the 
drive to “demystify” and deconstruct by creating myths 
and mythologies. That is a constructive drive! Creating 
new mysticism. For instance, Glauber remixes the Latin 
American, Luso-Afro-tropical and transcontinental im-
aginaires. He operates a multicultural remix of icono-
graphies, tongues and languages.  This Brazil Remix has 
always been a tool able to disqualify a series of classic 
oppositions, such as myself and the other, national and 
foreign, barbarian and civilized, religious and profane, 
one and multiplicity, chaos and cosmos, transgression 
and order, among others. Anthropophagy, Cinema Novo 
and also Tropicalism (the Mangue Beat currently) and 
today’s Digital Culture were and are decisive to get 
away from rigid nationalism, this is the Brazilian trick 
of the trade as we have always experienced such a hot, 
tense and problematic multi-cultural reality. Today the 
world is becoming Brazil. That is, the organized edges 
of the global periphery are about to become the new 
center. I only understand Brazilian art in these terms, as 
drawing the world map of Brazil, but going beyond the 
anthropophagic or Cinema Novo imaginaire, connecting 
these amazing insights and discoveries to the practices 
of digital and web culture, that is, not letting these no-
tions and imaginaire get fossilized becoming a new sort 
of folklore, history or museum items, but using them to 
stimulate and enhance contemporary practices.
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realizaçãopatrocínio Apoio Cultural

Tecnofagias é o conceito central da III Mostra 3M de 
Arte Digital. Realizada no Instituto Tomie Ohtake, de 15 
de agosto a 16 de setembro de 2012, em São Paulo,
a exposição reuniu artistas que se destacam pelo uso 
crítico e criativo das tecnologias e das mídias. Em suas 
abordagens, evidenciam a combinação entre o high e 
low tech e as novas acomodações entre saberes imemo-
riais e de última geração. Em uma frase, as relações en-
tre a ciência de ponta e a ciência de garagem.

Giselle Beiguelman
Curadora

III M
OSTRA 3M

 DE ARTE DIGITAL 




