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			MINISTÉRIO DA CULTURA, CBMM E ITAÚ APRESENTAM:

			Mundo ≡ Floresta

			Este livro foi originado da exposição Mundo ≡ Floresta, produzida para o Festival de Fotografia de Tiradentes/ Foto em Pauta 2026, com curadoria de João Castilho e Pedro David, e assistência de curadoria de Gabriela Sá.

			A exposição foi apresentada no Centro Cultural Yves Alves, Tiradentes, de março a abril de 2026.  E na CâmeraSete - Casa da Fotografia de Minas Gerais, Belo Horizonte, de abril a agosto de 2026.

			obras fotográficas de:   

			CÁSSIO VASCONCELLOS,    CLAUDIA ANDUJAR,    DANIELA PAOLIELLO,   FLORENCE GOUPIL,    FRANS KRAJCBERG,  LABō YOUNG E IGOR FURTADO,  LALO DE ALMEIDA, MUSUK NOLTE e SIÂN DAVEY

			organização de:  JOÃO CASTILHO E PEDRO DAVID

			≡

			Na matemática e na lógica, o símbolo ≡ indica equivalência, identidade ou correspondência entre diferentes termos.

			Ao nomear esta mostra como Mundo ≡ Floresta, o símbolo propõe uma visão em que a floresta não é um elemento do mundo, mas o próprio mundo.

			Uma perspectiva alinhada à cosmologia de diversos povos indígenas da América do Sul.

			      

		

		

		
			Mundo ≡ Floresta

			Num planeta a 27 anos-luz de distância da Terra, a floresta é a própria forma do mundo. Em Athshe, tudo nasce, vive e pensa, a partir das imensas matas que cobrem sua superfície. Elas regulam o clima, sustentam os corpos e moldam a consciência de seus habitantes, que não se veem como seres separados da natureza. Árvores e sonhos formam um mesmo invólucro vital, no qual não há dominação, tampouco exploração. Ali, a floresta é memória, abrigo e pensamento coletivo, existindo em um equilíbrio delicado, que sugere uma maneira responsável de habitar e cuidar. 

			Todo esse equilíbrio é abalado com a chegada de colonizadores terrestres, plenos em sua lógica extrativista predatória, em busca de madeira que, já extinta na Terra, agora é altamente valorizada. O choque entre os povos é tão brutal, que todos são obrigados a se transformar. Essa é a história de Floresta é o Nome do Mundo (1972), da escritora norte-americana Ursula K. Le Guin.

			Nesta exposição, para a 15ª edição do Festival de Fotografia de Tiradentes, realizamos uma leitura fotográfica desse livro. Operação na qual um sistema de signos é interpretado por outro sistema de natureza diferente, como o da linguagem verbal pela linguagem visual.

			As duas linguagens aqui envolvidas – fotografia e literatura – guardam enormes distâncias entre si, o que talvez as aproxime. Aquilo que falta a uma, parece constituir justamente a força da outra, e ambas, em fricção, podem operar uma nova alquimia, com novas sensações e reações poéticas. Nossa exposição produz uma caixa de ressonâncias entre essas linguagens, reformulando visualmente as tensões e as descrições ambientais do texto.

			Não foi por acaso que escolhemos um livro de ficção científica. Tal gênero literário, muitas vezes relegado à segunda prateleira, faz parte hoje de uma renovação da literatura de ficção. Os mundos pós-apocalípticos e os diversos cenários de fins do mundo imaginados pelo gênero, podem ser vistos atualmente como um novo realismo. As fotografias de Frans Krajcberg e Lalo de Almeida, assim como a narrativa de Le Guin, não são imagens  de outra terra.

			A fotografia não corresponde ao texto, ela o ecoa de forma radicalmente imagética, com as próprias ferramentas e habilidades. Isso se dá nas fotografias criadas por Daniela Paoliello, que nos trazem a atmosfera de uma viagem sideral. Assim como no trabalho retrofuturista da dupla Labō Young e Igor Furtado, que acelera o tempo a uma velocidade capaz de desarticular os vetores temporais. 

			Os processos de cura de Florence Goupil e as fantasias florestais das matas fechadas de Cássio Vasconcellos nos lembram que, no livro de Le Guin, algo que diferencia as duas culturas de forma determinante é a capacidade que uma tem, e a outra não, de sonhar acordada. Os sonhos de Claudia Andujar, o xamanimo de Musuk Nolte e as miragens florais de Siân Davey são imagens impossíveis para aqueles que só sonham dormindo, mas podem soar familiares a quem já busca o caminho da reconexão entre o “tempo dos sonhos” e o “tempo do mundo”.

			JOÃO CASTILHO E PEDRO DAVID

			      

		

		

		
			FRANS KRAJCBERG

			fotos da década de 1980 

			/

			A obra fotográfica de Frans Krajcberg se dá na relação física, direta e ética com a paisagem, especialmente com florestas devastadas, troncos queimados e áreas marcadas pela ação predatória humana. Árvores calcinadas, raízes expostas e fragmentos de terra compõem suas imagens de forte potência simbólica e testemunhal. A fotografia em Krajcberg é indissociável de uma postura militante. Para o artista, fotografar é um gesto de resistência e de luto, um modo de tornar visível a destruição ambiental e de convocar o espectador a uma posição ética. 

			Sua produção fotográfica, no entanto, não pode ser dissociada de sua prática escultórica. Ambas caminham juntas e se moldam mutuamente. Krajcberg fotografa como um escultor, selecionando cuidadosamente os elementos da paisagem. Com o uso de uma lente de campo de visão fechado, ele enquadra troncos, isola formas e desfoca o fundo, construindo uma linguagem fotográfica alinhada à sua linguagem escultórica. 

			A faceta “fotógrafo” de Frans Krajcberg, embora apresentada em algumas ocasiões, permaneceu secundária por décadas. Isso contribuiu para que muitas das fotografias aqui exibidas estejam sendo expostas pela primeira vez. O contato da curadoria com Eric Darmon, diretor do Espace Frans Krajcberg e amigo do artista, revelou a existência de um amplo arquivo fotográfico produzido nos anos 1980 e preservado em seu antigo ateliê em Paris, hoje um centro dedicado à arte contemporânea e à ecologia.

			//

			FRANS KRAJCBERG (Polônia/Brasil, 1921-2017) foi um artista polonês naturalizado brasileiro, judeu sobrevivente da Segunda Guerra Mundial, profundamente marcado pelo extermínio humano e ambiental. Radicado no Brasil, a partir dos anos 1950, construiu uma obra que atravessa escultura, fotografia e pintura, orientada por um compromisso radical com a defesa da natureza, tornando-se uma das vozes pioneiras da arte ambiental.

			///

		

		

		
			CÁSSIO VASCONCELLOS

			Viagem pitoresca pelo Brasil (2015–2019)  

			/

			Em Viagem pitoresca pelo Brasil, Cássio Vasconcellos apresenta uma releitura crítica e poética da tradição das viagens científicas e artísticas que contribuíram para a formação do imaginário visual, do Brasil, no século XIX. A partir de 1816, diversas missões e expedições aportaram no país com o objetivo de estudar e retratar seu território, catalogando fauna, flora, geografia e população. Esse conjunto de registros fez do Brasil um país com documentação visual rica e instigante, frequentemente representado como um paraíso perdido, ora belo e fascinante, ora temeroso e sublime.

			O artista revisita o gênero da “viagem pitoresca”, consolidado no século XIX por meio de desenhos e aquarelas, como em Viagem pitoresca e histórica ao Brasil, do pintor francês Jean-Baptiste Debret (1834–1839). No século XXI, Vasconcellos produz novas imagens das florestas brasileiras com o auxílio de tecnologias contemporâneas, empregando processos de captação e edição digital e, assim, recria a visualidade dos álbuns históricos impressos em litogravura. 

			Os artistas-viajantes do século XIX eram, em sua maioria, estrangeiros e retratavam o país com base em um olhar naturalista e extrativista. Ao propor uma contraviagem, Vasconcellos substitui o ponto de vista do viajante europeu pelo de um artista brasileiro, reivindicando o próprio território em um exercício crítico do olhar e de reinserção da paisagem. Em vez de celebrar o território como descoberta ou espetáculo, como no legado colonial e cientificista, a série convida o espectador a reconhecer camadas históricas, políticas e ambientais inscritas nessas imagens.

			  

			                  

			//

			CÁSSIO VASCONCELLOS (São Paulo/SP, 1965) é um dos principais nomes da fotografia brasileira contemporânea. Sua produção investiga a paisagem, a cidade e os modos de representar o espaço, articulando rigor técnico, reflexão conceitual e atenção às transformações ambientais e culturais do Brasil.

			///

			 

			        

		

		

		
			 SIÂN DAVEY 

			O Jardim (2021–2023)   

			/

			O Jardim, de Siân Davey, é uma obra fotográfica que toma o espaço doméstico, particularmente o jardim, como território de cuidado, convivência e transformação. Inspirada no próprio jardim da artista, no sudoeste da Inglaterra, a série nasceu de um gesto simples, mas radical, sugerido por um dos filhos da artista: restaurar o jardim da casa, abandonado havia pelo menos dez anos, para, então, convidar pessoas a visitá-lo e serem fotografadas pela mãe.

			Além de fotógrafa, Davey é psicoterapeuta, e soube oferecer tempo, calma e acolhimento a passantes, vizinhos e amigos. Com o desabrochar das novas flores, toda a comunidade que as rodeiam foi convidada a entrar, a conhecer o jardim, a deitar no divã, e a posar para os retratos. A série se caracteriza pelo estabelecimento de uma relação íntima, com enquadramentos próximos, luz natural e atenção aos gestos, aos corpos e às pequenas ações. As fotografias alternam retratos, detalhes do jardim e cenas de interação das pessoas com as plantas e as flores. 

			Influenciadas pela confiança e pela repetição dos encontros, as imagens nos oferecem uma sensação de serenidade e de vulnerabilidade compartilhadas. Evocam os sonhos e o inconsciente. O jardim funciona, simultaneamente, como cenário, abrigo e personagem, refletindo ciclos de crescimento, cuidado e regeneração, que atravessam tanto o espaço vegetal quanto as relações humanas.

			//          

			SIÂN DAVEY (Reino Unido, 1964) é uma fotógrafa reconhecida por projetos de longo prazo que exploram intimidade, família, comunidade e saúde mental. Com formação em Artes e Psicoterapia, sua prática fotográfica é profundamente atravessada pela escuta e pela construção de relações éticas com os sujeitos fotografados. 

			///

		

		

		
			LABō YOUNG E IGOR FURTADO

			A ilha  que o tempo esqueceu (2025)

			/

			A série A ilha que o tempo esqueceu explora a relação entre corpos, paisagem e natureza, inspirada na história das Ilhas Caimã, localizadas no Caribe. Por ser uma comunidade marítima remota, seus habitantes dependiam diretamente da natureza para suprir necessidades essenciais. O modo de vida local organizava-se mirando a pesca, a agricultura e o uso sensível dos recursos naturais. Objetos, acessórios e vestimentas eram produzidos com folhas da palmeira prateada, espécie abundante na região.

			Vivendo por mais de um mês nas ilhas, durante a residência artística Open Palm, Labō Young e Igor Furtado passaram a explorar interseções entre a história local e os saberes tradicionais que atravessam o território e a prática artística de ambos. Labo teceu tramas com folhas e sementes, dando origem a vestuários e acessórios que se aproximam de esculturas vestíveis, enquanto Furtado documentou o processo e a presença desses corpos-esculturas na paisagem.

			As fotografias resultantes afastam-se do olhar turístico frequentemente lançado ao arquipélago. O que está em jogo é uma forte conexão entre corpo e natureza, ativada por tecnologias orgânicas e ancestrais do fazer humano. Criada com recursos naturais e atravessada por memórias coletivas, a série propõe refletir sobre as camadas de transformação que moldam territórios e corpos insulares.

			// 

			LABō YOUNG (Icoaraci/PA, 1995) é artista visual e stylist, vive em Icoaraci, distrito de 

			Belém do Pará, na Amazônia brasileira. Criado em meio às culturas marajoara e tapajônica, desenvolve trabalhos que articulam saberes ancestrais e elementos da vida cotidiana.

			///

		

		

		
			MUSUK NOLTE

			Os pertences do ar (2010-2014)

			/

			Os pertences do ar (Las pertenencias del aire), de Musuk Nolte, é uma série fotográfica sobre a floresta como espaço de circulação de forças invisíveis. Desenvolvido com base na experiência do artista com a ayahuasca – bebida feita da fervura de um cipó com as folhas de uma planta, que vem sendo usada, há séculos, em culturas indígenas e ribeirinhas por suas propriedades de cura, transformação e alteração da consciência –, este trabalho afasta-se da lógica da narrativa imagética convencional para se aproximar de outro regime sensível. 

			Na série, a influência da ayahuasca não aparece como tema; em realidade, ela está incorporada ao próprio ato fotográfico e à escolha das imagens. Marcadas pelo uso do preto e branco de alto contraste, pela predominância da verticalidade e pela escolha por quadros fechados, as fotografias sugerem certa desorientação dos sentidos, enquanto evocam a vastidão, a complexidade e a natureza fugidia do universo amazônico.

			Nesse espaço alterado da percepção, o ambiente é visto em sua multiplicidade, ou seja, um lugar onde humanos e não humanos, vivos e não vivos, estão em posição de equivalência e de troca, sendo o ar um elemento de ligação de toda matéria compartilhada pelos corpos, pela paisagem e pelos sonhos.

			// 

			MUSUK NOLTE (Peru/México, 1988) é um reconhecido fotógrafo latino-americano, cuja prática envolve processos de imersão prolongada em contextos marcados por transformações ambientais e culturais. Seu trabalho articula fotografia e deslocamento, dialogando com saberes indígenas e cosmologias não ocidentais sem recorrer a estratégias exotizantes.

			///

		

		

		
			LALO DE ALMEIDA

			Distopia  amazônica (2018–2025)  

			/

			Na série Distopia amazônica, Lalo de Almeida faz um retrato contundente da Amazônia como território em colapso, onde a paisagem se esquiva da promessa de exuberância e dá lugar à evidência do projeto de devastação. Há décadas, o fotógrafo atua no campo da fotografia documental de longa duração e no fotojornalismo, acompanhando de perto os acontecimentos na Amazônia.

			A obra articula a ideia de distopia como condição presente, e não como ficção futurista. Incêndios, áreas desmatadas, garimpos e infraestrutura ilegal são sinais de um mundo em perigo. A série se destaca pelo uso dramático da luz, com a presença recorrente de fumaça, fuligem e atmosfera densa, que conferem às fotografias um caráter espectral, principalmente pelo uso do preto e branco. Os enquadramentos amplos, muitas vezes concretizados em vistas aéreas, dão a escala monumental da paisagem em contraste com a ação humana de impacto profundo. 

			Mesmo reconhecida como um relevante regulador climático para todo o planeta, sendo composta por uma incrível biodiversidade e abrigando mais de 180 povos indígenas em sua extensão brasileira, a Amazônia segue sofrendo com a ocupação predatória extrativista que perdura desde os tempos coloniais. São imagens como as de Lalo, que oscilam entre o registro documental dos acontecimentos e os momentos de maior poesia, que seguem insistindo em nos mostrar a dimensão dos conflitos que atravessam a floresta.

			// 

			LALO DE ALMEIDA (São Paulo/SP, 1970) é um dos mais importantes fotojornalistas brasileiros contemporâneos, com trajetória marcada pela cobertura de temas socioambientais, conflitos territoriais e direitos humanos. Atuando por décadas na imprensa, especialmente na Folha de S.Paulo, construiu uma obra que alia rigor informativo, sensibilidade estética e posicionamento ético.

			///

		

		

		
			CLAUDIA ANDUJAR

			 

			Sonhos Yanomami (2002)   

			 /

			Na série Sonhos Yanomami, Claudia Andujar investiga o universo onírico e espiritual do povo Yanomami, aproximando a fotografia de experiências visionárias e rituais xamânicos. As imagens criam equivalência visual para estados alterados de percepção, nos quais corpos, luzes e cores flutuam ou se dissolvem no espaço. O trabalho foi concebido no ateliê da artista, baseado na sobreposição de fotografias do seu acervo, realizadas desde 1971 em diapositivos e negativos em preto e branco.

			A estratégia experimental da artista produz imagens instáveis que evocam visão, espírito e força da floresta, conectando fotografia, rituais e sonhos. Ao empregar longas exposições, movimentos de câmera, intervenções na lente, refotografias e camadas de imagens, Andujar rompe com o registro etnográfico convencional e com cânones da fotografia documental. Nas obras aqui apresentadas, a artista constrói uma linguagem radical, capaz de alcançar a dimensão imaterial e cosmológica dos sonhos Yanomami.

			A relação da artista com os Yanomami é indissociável de sua prática. Ao longo de décadas de convivência, Andujar estabeleceu laços de confiança e escuta, o que lhe permitiu acesso a rituais, a construção de vínculos íntimos e alianças políticas, bem como a compreensão desse complexo universo simbólico. 

			// 

			CLAUDIA ANDUJAR (Suíça/Brasil, 1931) é uma das mais importantes fotógrafas do mundo, com uma trajetória marcada pelo engajamento ético, político e estético. Nascida na Suíça e radicada no Brasil, dedicou sua vida à convivência com povos indígenas, especialmente os Yanomami, articulando fotografia e ativismo em defesa de seus direitos e demarcação de suas terras. Sua obra, presente em coleções e museus internacionais, ultrapassa a fotografia documental e incorpora experimentação formal e reflexão crítica, ocupando lugar central na arte contemporânea mundial.

			///

		

		

		
			FLORENCE  GOUPIL

			As plantas que curam (2020)

			/

			As plantas que curam, de Florence Goupil, é uma série documental sobre a etnobotânica indígena, que busca compreender a diversidade da flora utilizada e protegida, há séculos, pelo povo Shipibo-Konibo, da Floresta Amazônica peruana. Como relata Goupil, a pandemia impactou gravemente essas comunidades, provocando a perda de anciãos e a interrupção da transmissão de conhecimentos sobre a biodiversidade do território em que habitam.

			A fotógrafa interessa-se pela articulação entre plantas medicinais, saberes tradicionais e práticas de cuidado, usando imagem, pesquisa e escuta. Desenvolvido após encontros com comunidades que preservam um conhecimento ancestral sobre o uso terapêutico das plantas, o trabalho propõe um olhar atento aos modos de transmissão desses saberes, frequentemente baseados na oralidade e na experiência cotidiana.

			Apresentamos duas fotografias desta série, imagens em que há forte interação entre corpo humano e vegetal. As fotografias ressaltam a dimensão ecológica e relacional do ato de curar nessas comunidades. O trabalho de Goupil, que alterna retratos, naturezas-mortas e paisagens, busca preservar e celebrar esses conhecimentos e a conexão entre os povos da floresta e as suas plantas. Diante do avanço da modernidade, a transmissão desses saberes encontra-se fragilizada e em risco constante.

			//

			FLORENCE GOUPIL (Peru/França, 1990) é uma fotógrafa franco-peruana, cujo trabalho se concentra nas relações em direitos humanos, justiça ambiental e memória viva dos povos indígenas. Sua prática combina pesquisa de campo, fotografia e interesse por saberes não hegemônicos, especialmente aqueles ligados à ecologia, à medicina tradicional e às formas de vida comunitárias.

			///

		

		

		
			DANIELA PAOLIELLO

			A noite  é também um  sol (2025)  

			/

			A série A noite é também um sol, de Daniela Paoliello, trata da experiência do noturno como território sensível, estético e perceptivo, enfatizando a potência das luzes mínimas. Na obra da artista, a obscuridade é o oposto da tela em branco: começa-se, portanto, pela escuridão. A paisagem sem luz é um campo ativo de visibilidade, onde outras formas de atenção, presença e imaginação passam a habitar.

			Combinando fotoperformance e registros da paisagem do Parque Estadual da Serra do Cipó (MG), suas imagens convidam o espectador a redescobrirem o território para além da ideia de “paraíso ensolarado”, ampliando a relação com a natureza local. As fotografias sugerem o tempo de outro lugar, quase extraterrestre, onde corpos e situações revelam aquilo que normalmente escapa ao olhar diurno, direto e clarificado. A noite é um plano de composição.

			Formalmente, a obra se constrói com o uso recorrente de longas exposições, iluminação artificial, contrastes intensos e zonas de indeterminação visual. A longa exposição permite manter a câmera aberta por períodos estendidos, registrando informações que o olho humano não é capaz de perceber. Ao mesmo tempo, Paoliello trabalha nos limites da sensibilidade do próprio aparato fotográfico, exigindo que o olhar do espectador se reencontre e se adapte a esse “novo planeta” visual.

			//

			DANIELA PAOLIELLO (Belo Horizonte/MG, 1988) é fotógrafa e artista visual brasileira, com uma produção marcada pela investigação das relações entre corpo, natureza, fotografia e alteridade. Seu trabalho se aproxima de uma poética do silêncio e da espera, frequentemente incorporando o próprio corpo às imagens. No decorrer de sua trajetória, desenvolve projetos que convidam o espectador a repensar modos de ver e de estar no mundo, afirmando a fotografia como espaço de reflexão sensível sobre a paisagem.

			///
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