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“Tenho certeza de que vou olhar no espelho e não ver nada. 
Estão sempre me dizendo que eu sou um espelho e se um 

espelho olha num espelho o que tem pra ver?”

(Andy Warhol)



Resumo

CARDOSO, Amanda Pietroluongo. Meta TCC. Rio de Janeiro, 2022. Trabalho de 

Conclusão de Curso (Bacharelado em Artes Visuais - Escultura) - Escola de Belas 

Artes, Universidade Federal do Rio de Janeiro, Rio de Janeiro, 2022.

O Meta TCC se apresenta como uma investigação dos alcances do recurso teórico 

que é o trabalho de conclusão de curso, no desenvolvimento de uma pesquisa 

em artes visuais. A partir da análise de um recorte do trabalho da dupla de artistas 

“Amanda & Isadora”, o texto busca entrelaçar o entendimento de seu conteúdo  

com a consciência de seu formato. Menções à teóricos institucionalizados como 

Jean Baudrillard e Vílem Flusser são emparelhadas a estudos de pesquisadores da 

atualidade, como Hito Steyerl, Boris Groys e Marisa Olsen. Dessa forma, o conteúdo 

que se depreende de diversas instâncias e vertentes conceituais é apresentado de 

forma análoga aos mecanismos contemporâneos de circulação do conhecimento, 

ao qual o próprio texto se dedica a evidenciar. O texto propõe que as “Metaimagens” 

(2021-) de Amanda & Isadora estão inseridas em uma discussão mais ampla que o  

trabalho individual das artistas, à medida que questões, que perpassam sua produção 

artística, são evidenciadas ao longo do texto.

palavras-chave: arte contemporânea, pintura, autorreferencia, autenticidade, 

metalinguagem
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O seguinte texto analisa a produção artística da 
dupla “Amanda & Isadora”1 (2019-) como ponto 
de partida para afirmar a metalinguagem como um 
recurso de construção de linguagem visual em arte 
contemporânea. O próprio texto é escrito com a 
intenção de ser uma investigação de seus recursos, 
assim como é o caso dos trabalhos que realizei ao 
longo dos últimos dois anos da graduação. 

Com o intuito de evidenciar a pertinência da 
metalinguagem como conteúdo de produção 
artística, será traçada uma análise das Metaimagens 
(2021-) dentro do contexto atual de circulação de 
imagens. Trata-se de um recorte do meu trabalho 
em dupla, como Amanda & Isadora, nos últimos dois 
anos da graduação. Coletivamente, eu e Isadora 
Schtruk desenvolvemos uma prática artística, 
baseada na investigação dos processos de produção 
e circulação de imagens no contemporâneo, 
apresentando obras informadas pelos mecanismos 
de legitimação do circuito de arte. 

Ao longo do curso, realizamos trabalhos em diversos 
suportes, experimentando linguagens audiovisuais, 
digitais e performáticas. Para além das provocações 
e projetos de aulas dentro do curso de Artes Visuais 
com ênfase em Escultura, também mergulhamos 
na prática da pintura.  No campo pictórico, nossa 

Abertura

Amanda & Isadora, Metaimagem 36, 2021. 90x110cm.

1 Amanda & Isadora (1999/2001) são 
uma dupla desde 2019, desenvolvendo juntas uma 
produção interessada na construção de imagens 
contemporâneas. Sua prática coletiva examina as 
dinâmicas sociais implícitas nos espaços físicos 
e virtuais em que habitam, apresentando obras 
informadas pelos mecanismos de legitimação 
do circuito da arte contemporânea. Realizam 
trabalhos em diversos formatos, aplicando práticas 
de recontextualização de discursos, técnicas e 
imagens. Formadas em Artes Visuais pela UFRJ, 
já participaram de coletivas no Parque Lage e no 
Espaço Oásis e realizaram sua primeira individual “Eu 
Já Acreditei na Ficção” esse ano no LabProa.
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Amanda & Isadora, Pandemic Party, 2021. 60x90cm

Amanda & Isadora, Metaimagem 29, 2021. 19x24cm

pesquisa se concretiza em uma prática formulada 
por etapas processuais, informada por uma 
hiperconsciência da esquemática da história e do 
funcionamento da arte contemporânea. 

A partir de uma curiosidade pelas dinâmicas reais 
de circulação de obras de arte, e como as demandas 
do circuito interferem no desenvolvimento da 
própria produção artística em tempo real, o trabalho 
que venho realizando com Isadora questiona o 
“caminho comum” do artista na mesma medida em 
que ele próprio trilha essa direção imaginária. A 
nossa pesquisa afirma a metaficção artística2 como 
uma ferramenta crítica potente, capaz de infiltrar o 
sistema vigente, apontando para suas contradições. 

Por um viés metaficcional, o trabalho de conclusão 
de curso se insere como comentário a respeito de 
sua própria identidade narrativa e linguística. A 
experimentação da escrita autorreferente surge 
em torno de um desejo impossível e antiquado, 
de postular um fenômeno cultural, enquanto 
compartilho um interesse pessoal em como a arte é 
criada, registrada, agenciada e divulgada. Investiga 
se um processo que “parece ser tão intrigante 
quanto o produto”. (HUTCHEON, 1980, p. 8)

A própria escrita do trabalho de conclusão de curso 
é inserida nesse processo investigativo da produção 
artística e seus desdobramentos conceituais. O 
aspecto coletivo da produção surgiu, para nós, 
como uma forma de negociar com um modelo 
econômico que exige uma “relação metonímica 
entre pessoa e produto”. (GRAW, 2017)  

Me interesso em explorar de que maneiras a 
produção de um texto acadêmico pode informar 
uma produção artística e de que forma pode 
também estar inserido nela, mesmo sendo um 
produto individual, mais pessoalizado.  Proponho 
que, ao longo do texto, a dupla Amanda & Isadora 
seja referenciada como uma terceira pessoa, um 
objeto de pesquisa. 

Aqui, neste espaço textual acadêmico, desejo 
apresentar as minhas constatações pessoais a respeito 
do trabalho através de uma lente que o externalize, 
me apresentando como pesquisadora, disposta a 
realizar uma análise que insira e destaque um corpo 
de trabalho pertinente às discussões atuais da Arte.  
O discurso foi se construindo a partir da análise de si 
mesmo, assim como todos os trabalhos de “Amanda 
& Isadora” são marcados por essa característica 
autorreferente.  
  

2  termo analisado em profundidade por 
Linda Hutcheon no livro “Narcissistic Narrative: The 
Metafictional Paradox”
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De maneira objetiva, analítica e direta, as 
Metaimagens podem ser definidas como pinturas: 
óleo sobre tela. Agora, se pensarmos com um 
pouco mais calma a respeito dessa definição auto 
intitulada, o prefixo meta- nos apresenta uma 
redundância inevitavelmente óbvia, que retoma a 
temática da imagem que se reconhece enquanto 
imagem. Ciclicamente revisitada dentro da história 
da arte,  pensar nas dinâmicas imagéticas da 
atualidade comporta implicações e possibilidades 
muito específicas do nosso tempo. A reprodução 
e circulação digital de imagens é um terreno fértil 
para a criação de uma realidade virtual, tão real 
quanto a experiência física. 

É preciso entender que a produção de Amanda & 
Isadora está devidamente inserida em um tempo em 
que a existência humana, no agora, é informada por 
um imaginário exausto e intangível. A tangibilidade 
da matéria deixou de ser um pré-requisito do real. 
O desejo de explorar a materialidade e a plasticidade 
das imagens digitais, para além de uma representação 
mimética, talvez tenha sido um dos motivos para a 
dupla experimentar a pintura. A prática das artistas 
parece partir de um desejo ontológico, inatingível, 

As Metaimagens

Amanda & Isadora, Metaimagem 28, 2021. 60x80cm.

Amanda & Isadora, Metaimagem 31, 2021. 60x80cm.

Pipilotti Rist, Ever is Over All (still), 1997.
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O pensamento em série permite a construção de 
um conjunto de imagens que esteja em constante 
modificação, mas que surge de paradigmas iniciais 
bem definidos, absorvendo qualquer nova produção 
dentro dessa esfera pré-estabelecida. Uma saída 
interessante para a grandiosidade de uma tela em 
branco. As metaimagens, na sua auto-referência, 
propõem uma reflexão acerca da natureza das 
imagens para além de um único quadro ou de uma 
única possibilidade visual. Seu método proporciona 
uma fabricação infindável de imagens, sempre se 
atualizando com os novos espaços que circula.

Ao contrário de uma pretensão de criar novas 
imagens, Amanda & Isadora parecem entender 
que sua produção está inserida em um tempo em 
que a criação, no sentido da inovação, do inédito, 
é uma impossibilidade. Na era do circulacionismo 
artístico, como define Hito Steyerl, não se pensa 
mais em criar novas imagens, e sim pós-produzir, 
acelerar e lançá-las. As metaimagens se inserem em 
um pensamento que propõe o deslocamento das 
imagens através de suportes, como forma de destacar 
o estado atual da produção visual, que espelha e 
inspira o ciclo produtivo da arte contemporânea.  

de querer saber o que a imagem é por si própria, nas 
formas em que ela é capaz de se transformar quando 
é retirada de seu espectro referencial de origem. Ou 
talvez, seja só uma estratégia mercadológica, afinal, 
a pintura ainda não morreu. 

O processo das Metaimagens de A&I segue um 
percurso lógico, pré-estabelecido, inexpressivo e 
repetitivo. À medida que a dupla transporta suas 
imagens capturadas digitalmente para o espaço 
físico, a fabricação de imagens (que foram uma vez 
puramente técnicas) vai se tornando cada vez mais 
artesanal. 

Retirando registros do cotidiano, nas vernissages e 
no ateliê, as vivências das artistas são transformadas 
em fotografias, que por sua vez são editadas no 
Photoshop, sendo alteradas digitalmente. Em 
seguida, as imagens, desnudas do hiper realismo, são 
rebatidas no espaço físico da tela de algodão cru por 
um projetor, aparelho que ilumina a tela-chassis. A 
imagem segue seu percurso, conforme é tracejada a 
lápis na tela, e se transforma mais uma vez, quando 
é transformada pela tinta, seguindo um referencial 
de cores-pigmento, que se diferencia da cor-luz.

Amanda & Isadora, River Reality II, 2021. 90x90cm.

Amanda & Isadora, River Reality I, 2021. 90x90cm.
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extraídas, simplificadas e reconfiguradas. Regradas 
pelas sugestões do próprio programa, as artistas 
atuam intuitivamente, explorando combinações 
de cores e medindo seu apelo visual e comercial. 
Pipilotti Rist, artista cujas videoartes são marcadas 
pelo uso de cores saturadas, confessa um apreço 
pelas cores vibrantes no seu trabalho devido ao seu 
aspecto perigoso, negando o deleite estético como 
uma superficialidade. As cores vibrantes e saturadas 
são declaradamente do nosso tempo à medida 
que estão nos cercando, seja nas redes sociais, nos 
supermercados ou nas propagandas de televisão. A 
busca pelo sublime continua se adaptando à lógica 
de imagens pós-produzidas. 

Após as modificações digitais, a imagem retorna 
ao espaço físico através do projetor. O aparelho de 
projeção, como a câmara escura,  é utilizado como 
um recurso artístico de deslocamento de imagens 
e representação verossímil. É impossível negar 
o valor de uso do projetor em obras de pintores 
contemporâneos, como Marcela Cantuária ou Lucas 
Lugarinho, que parecem abraçar as características 
visuais que o aparelho proporciona. Como um 
facilitador do desenho, coloca em cheque as noções 
de qualidade técnica e virtude artística. A&I não têm 

Lucas Lugarinho, Adnunciation, 2021. 205x81cm.

Enquanto Roland Barthes afirma que a fotografia 
é atormentada pelo fantasma da pintura, seria 
possível dizer que as Metaimagens de A&I são 
pinturas atormentadas pelo fantasma da fotografia. 
Para as artistas, acostumadas com uma operação 
rápida do aparelho fotográfico, só é necessario uma 
curta duração de interesse para que cenas sejam 
registradas.  Barthes nos lembra que existe uma 
“confusão perversa” entre o vivo e o real, que atesta 
a realidade do objeto fotografado, nos induzindo 
a pensar que está vivo. (BARTHES, 1980) Nota-
se a compreensão da fotografia como zumbi, como 
imagem viva de um momento que já morreu. 
As Metaimagens, para além do estado morto-
vivo das imagens fotográficas, apresentam novas 
possibilidades para as vivências encapsuladas por 
imagens, à medida que são alteradas e ressignificadas. 

Diante dessa lógica de esvaziamento do 
sentido da captura de fotografias, A&I propõe a 
rematerialização de imagens através do medium 
da pintura. Fotografias, sendo fragmentos digitais 
de uma experiência do mundo tangível, são 
passíveis de novas re-elaborações visuais dentro do 
computador. Através do Photoshop, software de 
manipulação de imagens, novas cores e formas são 



28 29

medo de assumir o projetor, o celebram, o assumem 
como técnica. Com o auxílio do aparelho, imagens 
digitais são refletidas nas telas com novas aparências 
e relações de cores, transparentes, pixelizadas, 
generalizando e transmutando as cores que foram 
definidas pelos aparelhos nas etapas anteriores. 

Após serem tracejadas a lápis, as imagens luminosas 
rebatem na tela de algodão cru e se tornam uma 
cartografia de cor, um grande e refinado livro de 
colorir. Processualmente, pode-se lembrar da série 
Do It Yourself (1962) de Andy Warhol, pinturas de 
tamanho considerável, em painel, que invocam esse 
formato do livro de colorir como um deboche da 
individualidade criativa. 

Diferente de Warhol, que deliberadamente deixa 
lacunas em branco, A&I as preenchem. Enquanto 
Warhol se apropria de imagens pré-produzida, 
acelerando a sua produção artística, Amanda & 
Isadora desaceleram suas próprias imagens a partir 
da realidade física e digitalizada ao seu redor.  Entre 
a ironia e a ingenuidade que são necessárias para se 
pintar no século XXI, habitam as Metaimagens. 

Andy Warhol. Do it Yourself, 1962.

Amanda & Isadora, Metaimagem 6, 2021. 50x50cm.
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Amanda & Isadora, Metaimagem 37 (vernigirls), 2021. 168x90cm.

O abraço à pintura dentro da pesquisa conceitual  
de A&I denota uma tensão entre a crença idealista 
na produção artística e a análise anti-idealista 
de suas condições de produção. A criação de 
Amanda & Isadora parece desafiar as condições 
contemporâneas que exigem a comercialização da 
vida pessoal (GRAW, 2017), à medida que as artistas 
realizam uma simultânea conjunção e separação da 
persona artística de suas individualidades próprias. 

A pintura que, por um lado, presume a existência 
de um pintor que a realiza de acordo com sua 
subjetividade, por outro, se vê tantas vezes em 
realização por oficinas ou assistentes contratados. 
Parece ser do interesse da dupla pensar em formas 
de inserir a pintura em uma proposta coletiva, 
de uma maneira que a expressividade individual 
daquele que pinta não interfira no processo, ou 
que, pelo menos, sua interferência não desloque a 
obra da pesquisa em que se insere. Despir a pintura 
do gesto daquele que a realiza,  como fazem as 
câmeras dos nossos celulares. A dupla naturalmente 
se interessa pelas imagens técnicas, produzidas 
por e visualizadas nos aparelhos técnicos, como a 
câmera, o computador ou o projetor.

O Aspecto Coletivo
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O trabalho em dupla que A&I realizam surge 
como uma tática de produção frente à um cenário 
pluralista3. A inserção das noções de gestão e 
delegação de funções dentro da prática artística 
negocia com demandas mercadológicas. Para além 
dos rápidos avanços que a pintura à quatro mãos 
possibilita, evita a solidão do ateliê. 

A pintura de Amanda & Isadora, por não demandar 
de gestualidades expressivas ou específicas, é 
muitas vezes completada por mãos de amigos e 
conhecidos, performando o papel de assistente por 
puro companheirismo. A terceirização do trabalho 
braçal como uma maneira de poupar tempo e 
aumentar a produtividade é também uma forma de 
despersonalização da pintura. Já se tem a certeza de 
que essa eterna permanência “da imagem tradicional 
que ainda vigora do artista isolado na sua criação, 
apenas detentor de uma obra que, enfim, luta 
para ser bem sucedida no circuito - como se fosse 
possível ser artista isoladamente” (BASBAUM, 
2013, p. 107-108) não faz sentido para a produção 
contemporânea. 

Isabelle Graw, professora e crítica de arte, fala dessa 
condição que se intensifica e se expande desde a 
década de 60: a implantação de uma cultura de 
mídia que produz afetos ao focalizar a vida das 
pessoas. Menciona téoricos como Michael Hardt e 

Ricardo Basbaum, eu-você, serigrafia, camisas, 
jogos, exercícios. 2000. Realizado em Diamantina, 
Brasil.

Amanda & Isadora, Metaimagem 2, 2021. 30x30cm.

Antonio Negri, que argumentam que vivemos um 
regime biopolítico, no qual a produção de capital 
equivale à reprodução da vida social. A&I exercitam 
uma consciência de que o circuito de arte não está 
isento dessa conjuntura.  

Isabelle afirma a necessidade de “ter em mente a 
complexidade da relação entre ‘pessoas’ e ‘produtos’ 
” quando estamos em face de um mercado de arte 
“altamente personalizado, que tende a personalizar 
a totalidade da produção artística” (GRAW, 2017). 
O uso de registros pessoais que são cuidadosamente 
selecionados e pós produzidos denota uma atitude 
que é tão encenada quanto autêntica; deliberada e 
acidental; estratégica e inconsciente.

Assim como nos jogos & exercícios eu-
você propostos por Ricardo Basbaum, A&I 
desempenham um duplo papel, de sujeito e objeto, 
em relação a si mesmas e aos outros, a uma com 
a outra e com os outros. Explorando as molduras 
institucionais que interferem e transformam o seu 
processo artístico, caminham por um dentro/fora 
do espaço institucional da arte, indicando que 
podem significar a mesma coisa, “administrando 
a superimposição de diversas estruturas inclusivas 
e lutando para não sermos devorados ou sufocados, 
presos dentro de um beco sem saída (sempre) 
persuasivo”. (BASBAUM, 2012)

3 FOSTER, Hal , Against Pluralism, 
Recodings: Art, Spectacle, Cultural Politics,. Seattle: 
Bay Press, 1985.
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Amanda & Isadora, Metaimagem 38, 2021. 160x110cm

Amanda & Isadora, Díptico I, 2021. 60x80cm.

Baudrillard falaria que vivemos em uma sociedade 
hiper-realista, em que o real e modelo se confundem 
ao ponto do simulacro. Reproduções se aproximam 
tanto do dito real que já se tornam hiper-reais. Não 
tem valor de reprodução, e sim de simulação. Em 
um universo regido pelo princípio da simulação, 
o real se tornou álibi do modelo. Desse modo, as 
Metaimagens, distantes de um desejo de realismo, 
evidenciam seu comportamento como “simulacros 
de simulação, baseados na informação, no modelo, 
no jogo cibernético- operacionalidade total, hiper-
realidade” (BAUDRILLARD, 1981, p. 95), que se 
amplia e se adequa aos modos de produção artística 
que empregam.

Flusser já diria que Amanda & Isadora incorporam 
uma consciência pós-histórica no seu trabalho. 
Para o filósofo, a história do ocidente navega por 
uma dialética entre imagem e texto, e a capacidade 
de decifrá-las se desenvolve por um percurso de 
superação mútua, ou seja, há um feedback, imagens 
ilustram textos e textos descrevem imagens. No 
entanto, já é nítido que estamos em um momento 
de superação dos textos, da supremacia da imagem. 
Imagens são carregadas de informações e o 

Entre Telas
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propósito dos textos na atualidade é segundo plano, 
é mera explicação para aquilo que é imaginado. 
A crise da historicidade no século XIX se dá em 
parte devido à invenção da fotografia e, de maneira 
mais branda, às tecnoimagens. O erro ao qual 
Flusser nos adverte é acreditar que essas imagens 
são objetivas, não simbólicas; essa noção é uma 
fraude. Os aparelhos produtores de tecnoimagens 
transcodificam sintomas4 em símbolos passíveis de 
serem decifrados. E assim, o gesto decodificador, 
torna-se cada vez mais difícil, pois a decodificação 
das tecnoimagens é mais penosa do que a das imagens 
tradicionais. A história, somada à programação é a 
matéria prima do aparelho, e nessa dinâmica pós 
histórica, os eventos se precipitam ao aparelho com 
uma rapidez tão acelerada que estão sendo sugados 
e parcialmente provocados pelo aparelho. 

Flusser também falaria da crescente fixação do 
interesse humano nos inobjetos, que seriam essas 
informações imateriais no sentido literal do termo. 
São as imagens eletrônicas, softwares e dados 
contidos em computadores, coisas intangíveis 
que alteram nossas percepções e experiências de 
realidade. (FLUSSER, 2006) Mais do que nunca, 

4 “a diferença entre simbolo e sintoma é 
que o símbolo significa algo para quem conhecer 
o convênio de tal significação, enquanto o sintoma 
está ligado causalmente com seu significado. a 
palavra “cachorro” simboliza, a pegada sintomatiza o 
bicho” (FLUSSER, 2011, P.118)

realizamos ações no mundo digital e somos afetados 
por elas, nós precisamos delas para confirmar nossa 
existência.  As superfícies que nos cercam irradiam 
mensagens, as telas digitais apresentam imagens que 
representam e orientam o mundo. As Metaimagens 
não estão dispensadas dessa condição, são tanto 
proposta quanto produto de uma existência 
mediada pelos aparelhos eletrônicos e a circulação 
incessante de informações.

As práticas artísticas desse período pós-histórico, 
ou talvez melhor dizer: pós-internet podem ser 
definidas pelo seu endereçamento aos impactos 
culturais da internet, podendo transcender o espaço 
virtual, transportando as condições da rede e sua 
consciência crítica para outros lugares. O termo 
“pós-internet” inicialmente cunhado por Marisa 
Olson mas logo apropriado por outros teórico, 
abarca uma filosofia da imagem, que surge após 
a compreensão de que imagens não são somente 
capazes de ilustrar e descrever, mas também de se 
teorizarem a partir de seus próprios termos. Mesmo 
como pintura, as Metaimagens materializam um 
pensamento e um processo que indicam a lógica 
própria da pós-internet, encapsulando noções de 

Cindy Sherman, Untitled, 2020, 222x282cm.   
poliéster algodão, lã, viscose, acrílico e algodão 
mercurisé tecidos juntosv
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Amanda & Isadora, Díptico II, 2021. 40x60cm.

transformação da imagem ao mesmo passo que 
refletem a forma que ocupam o espaço em que se 
inserem.

O que distingue o digital do analógico é a 
presença de dados. Assim como nos dípticos de 
A&I, que apresentam duas telas como uma única 
pintura, o digital é sempre um meio de duplos, 
em que fotos individuais  se tornaram arquivos 
com bibliotecas imensas de informações. “O 
Photoshop é metonimizado para o Digital e os 
códigos alfanuméricos que são carregados dentro 
de imagens digitais são esquecidos.” (OLSON, 
2018). Nas Metaimagens, enxerga-se uma 
coleta de efemeridades que se tornam fotografias 
digitais, reduzidas e simplificadas, recheadas de 
dados informacionais, retornando ao analógico, à 
manchas de tinta a óleo. Sua prática, que se dá tanto 
no online quanto no offline, é típica da pós-internet. 

Por imagens pós alfabéticas, que não escondem 
que seus desdobramentos conceituais existem 
simplesmente para explicá-las, e que esse é o lugar 
que restou para o texto na pós-história, as explicações 
parecem somente “contas e contos” (FLUSSER, 

2011, p.114). As elaborações textuais (tanto autorais 
quanto escritas por convidados) que acompanham 
as pinturas de Amanda & Isadora existem como 
mais um recurso de validação do trabalho, que é 
capaz de afirmá-lo tanto como acrescenta camadas 
para sua totalidade. 

A arte tem uma tendência a se apropriar dos 
aparatos tecnológicos de seu tempo, desviando a 
tecnologia de seu projeto industrial, aquele segue 
os princípios da produtividade e da racionalidade. 
Arlindo Machado traz o conceito de artemídia para 
designar as maneiras em que podem se combinar, 
se contaminar e se distinguir a arte e a mídia. 
Está na artemídia a metalinguagem da sociedade 
midiática, ela é a prática de crítica alternativa aos 
modelos atuais de normatização no interior da 
própria mídia. Machado afirma que um verdadeiro 
criador subverte a função das máquinas e programas 
que utiliza. Numa sociedade tecnocrática, o papel 
da arte está na recusa de submeter-se a lógica 
dos instrumentos de trabalhos, reinventando as 
funções e funcionalidades deles.  (MACHADO, 
2002) 

Amanda & Isadora, Metaimagem 43, 2021. 35x40cm.
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5 como talvez Hélio Oiticica teria 
sonhado,  o desejo autêntico e passional de criar 
uma arte a partir de “um não virar as costas para o 
mundo para restringir-se a problemas estéticos, 
mas a necessidade de abordar esse mundo 
com uma vontade e um pensamento realmente 
transformadores, nos planos ético-político-social 
(OITICICA, 1967) 

Evidentemente, as metaimagens de A&I, ainda que 
pinturas, estão permeadas pelas intersecções entre 
a arte e a mídia, e essa noção de que as duas coisas 
se informam mutuamente. A prática da pintura 
atua como um veículo de apresentação de imagens 
digitalizadas acentuando uma investigação do modo 
como as imagens se organizam e se reproduzem no 
mundo contemporâneo.

As artistas estão explorando respostas possíveis 
para a questão da produção de pintura no 
contemporâneo, na época do circulacionismo, como 
é colocado pela artista pesquisadora Hito Steyerl. 
Recontextualizando um termo marxista para definir 
a maneira em que as imagens se locomovem pelas 
redes on e offline, ela comenta as novas dinâmicas 
de circulação imagética criadas pela internet, que 
se alastram cada vez mais para o mundo físico. O 
circulacionismo insere a arte no ciclo produtivo das 
imagens digitais e, dessa maneira, “criar arte se torna 
pós-produzir, lançar e acelerar imagens em uma 
rede intangível que se estende pelo mundo inteiro.” 
(STEYERL, 2013). A produção visual de A&I 
parece ser movida pela corrente circulacionista que 
engloba as vidas de todos nós. A pesquisa da dupla 

nos faz questionar se essa tática poderia realmente 
“alterar o disco rígido e o software da realidade; seus 
afetos, sentidos e processos?” (STEYERL, 2013)

As Metaimagens, em sua irreverência à 
autorreferência, se colocam entre uma crença 
idealista na Arte, um fantasma do modernismo, e a 
desconfiança generalizada da pós-modernidade. Há 
uma afirmação celebratória de seu apelo estético, 
entretanto, isso não se torna um limitante para as 
Metaimagens. Habita no cerne um pensamento a 
respeito das dinâmicas de circulação de imagens, as 
condições e interesses políticos que a fazem circular, 
tanto em espaços físicos quanto virtuais. Ainda é 
possível produzir uma arte transformadora5, ou, 
enquanto formos regidos pelas lógicas de produção 
de capital, suas transformações e correntes estão 
ditadas por demandas externas a ela?

Amanda & Isadora, Metaimagem 22, 2021. 36x42cm.

Amanda & Isadora, Metaimagem 19, 2021. 30x30cm.



Metalinguagem como Recurso
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Amanda & Isadora, Metaimagem 44, 2021. 90x100cm

6 William John Thomas Mitchell, Picture 
Theory: Essays on Verbal and Visual Representation 
(Chicago: University of Chicago Press, 1994), 36.

O prefixo meta-, polissêmico, pode significar tanto 
“após”, como “para além”, “com” ou “sobre”. A 
lógica filosófica define a metalinguagem como 
uma linguagem sobre linguagem, e Mitchell, por 
sua vez, trouxe o termo metapintura para identificar 
pinturas que são sobre pintura.6 Entretanto, 
não é justo dizer que pinturas constituem uma 
linguagem, pois o que normalmente acontece é a 
projeção do discurso que o espectador está disposto 
a conferir àquela imagem. É perigoso dizer que a 
pintura é uma forma de linguagem, pois isso nos 
leva a pensar nela como uma forma incompleta de 
discurso. Assim, não é mais uma pintura, precisa 
ser decodificada e decifrada, precisa se tornar 
texto, como se não pudesse se garantir por conta 
própria.  (TRENTINI, 2014) Dessa maneira, o uso 
do prefixo meta- na intitulação da série da dupla 
parece indicar uma crise da pintura, a medida que 
postula que a fala é necessária, indicando a porosa 
barreira entre apresentação e representação.

Definir o meta- por uma categoria linguística 
assume que uma imagem pode ser interpretada e 
tem um significado. Por uma análise que insere o 
meta- como uma categoria estética, e não só 

Metalinguagem como Recurso

Amanda & Isadora, Metaimagem 41, 2021. 55x80cm
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linguística, entende-se que a reflexividade que se 
supõe estar no própria obra, na verdade se encontra 
na reflexividade cognitiva dos espectadores, que é 
projetada na obra. Cunhando o termo metaimagem 
para entitular suas pinturas, A&I estão trazendo para 
o campo das artes um debate de crise de formatos 
e de significação. Atualizam a categoria Pintura 
para a categoria Imagem numa era digitalizada 
em que essas formas estão em constante diálogo.  
Metaimagens são autorreferenciais tanto no 
formato quanto no conteúdo, com as relações que 
se dão em torno do trabalho de A&I se tornando sua 
matéria prima. O ato da pintura registra e representa 
conteúdos visuais de suas próprias vivências nos 
meios em que circulam. 

Akker e Vermeulen argumentam que o ponto em 
comum das primeiras análises7 do pós-modernismo 
é uma oposição ao moderno, ao utopismo, ao 
culto à Razão e às grandes narrativas. A atitude 
pós-moderna tem um tom niilista e sarcástico, 
desconstruindo noções de singularidade e verdade. 
Após o declínio anunciado do pós-modernismo8 
por diversos críticos e acadêmicos, segue um 
desacordo na definição dos contornos desse novo 

8 se tornando um termo vago, que apenas 
serve para caracterizar uma multiplicidade de 
tendências contraditórias.

9 Metaxo, por vezes referido como metaxia, 
é um termo frequentemente utilizado na filosofia 
de Platão para denotar algo com local ou função 
de meio, intermediário ou conectivo, tendo sido 
emprestado na contemporaneidade por alguns 
pensadores, principalmente Simone Weil e Eric 
Voegelin;  (WIKI)

10 Em Gramática, parataxe (do grego 
parataxis, arranjar lado a lado), em oposição 
a hipotaxe, significa uma sequência de frases 
justapostas, sem conjunção coordenativa. (WIKI)

11 Raol Eshelman usa o termo 
performatismo para descrever um auto-engano 
intencional, de acreditar ou identificar-se com algo 
apesar de si mesmo.

7 Consideram-se os estudos de Charles 
Jencks, Jean-François Lyotard, Fredric Jameson 
e Ihab Assan, em que cada um, respectivamente, 
analisa fenômenos culturais diferentes, seja a 
transformação da nossa paisagem material; uma 
desconfiança e consequente abandono das meta-
narrativas; o surgimento do capitalismo tardio, o 
declínio do historicismo e o desaparecimento dos 
afetos. (AKKER, VERMEULEN, 2010)

período histórico pós-pós-moderno. Surgem várias 
tentativas, seja o hipermoderno de Lipovetsky, o 
pseudomodernismo de Kirby, o automodernismo 
de Samuels ou o altermodernismo de Bourriaud.  

Se inserindo nesse debate, os teóricos Akker e 
Vermeulen sugerem o termo metamodernismo, 
se referenciando a esse espírito de época 
contemporânea, que apresenta diversos discursos 
oscilantes entre um entusiasmo modernista e a 
ironia pós-moderna. A indústria cultural vem 
abandonando táticas como o pastiche e parataxe9, 
numa transição para estratégias mitológicas 
e metaxia10, a melancolia pela esperança e o 
exibicionismo por engajamento. Ontologicamente, 
o metamodernismo negocia empatia e apatia, 
ingenuidade e sabedoria, pureza e ambiguidade, 
e dessa forma oscila entre o moderno e o pós-
moderno.

Torna-se evidente que é possível ler o trabalho 
que A&I pela lente do metamodernismo, na forma 
em que as artistas agem abraçando estratégias 
performatistas11, reivindicando uma sensibilidade 
própria do nosso tempo, de deslocamento entre 

Amanda & Isadora, Metaimagem 12, 2021. 16x24cm
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crenças e atitudes. Na escolha de suas imagens, 
as artistas constroem um repertório visual a partir 
de deslocamentos ao redor dos espaços físicos na 
qual a arte circula, como as vernissages, exposições, 
ateliês, faculdades, festas. Os registros retornam aos 
espaços com novas funções estéticas e conotações 
mercadológicas a medida que são re-elaborados 
como pinturas a óleo. 

A pesquisa inteira de A&I pode ser resumida através 
da noção de prática a partir de um processo que 
circula em torno de si mesmo. As metaimagens 
assumem sua posição ambígua, sendo tanto 
produtos de mercado, reconhecíveis e sublimes, 
quanto ferramenta de debate acerca dos sistemas 
tradicionais da arte. As pinturas de A&I, para além 
de uma leitura da crítica institucional, possuem uma 
ironia que está intrinsicamente ligada ao desejo de 
se inserir no circuito e atualizar as condições de 
produção artística no contemporâneo.

Amanda & Isadora, Metaimagem 7, 2021. 90x120cm.

Kerry James Marshall, Untitled (Underpainting), 
2018. 304x213cm
 
“Não estou tentando desmantelar o cânone, o museu 
ou qualquer coisa assim”, comentou Kerry James 
Marshall a respeito da sua prática, que dialóga com 
a história da pintura e sua convenção reflexiva. “Em 
algum nível, o objetivo é igualar… a complexidade de 
coisas que já estão lá... Trata-se menos de mudar a 
narrativa do que sobre a participação.”



O Discurso  e Outras  Estratégias
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Amanda & Isadora, Metaimagem 33, 2021. 30x40cm.

Quando penso nos desdobramentos teóricos da  
pesquisa em pintura de A&I, logo me remeto ao 
IAE12. A dominância global do IAE se prolifera 
por variantes internacionais, e é possível afirmar 
que já convivemos e naturalizamos a variante 
desse dialeto na língua portuguesa. É por essa 
linguagem que o “mundo da arte”13 emprega que a 
arte contemporânea é criada, promovida, vendida e 
compreendida. 

“IAE has a distinctive lexicon: aporia, radically, 

space, proposition, biopolitical, tension, transversal, 

autonomy. An artist’s work inevitably interrogates, 

questions, encodes, transforms, subverts, imbricates, 

displaces—though often it doesn’t do these things 

so much as it serves to, functions to, or seems to (or 

might seem to) do these things. (...) Visual becomes 

visuality, global becomes globality, potential 

becomes potentiality, experience becomes … 

experiencability.” 14 (LEVINE, RULE, 2012)

A tal IAE pede mais de seus leitores do que a mera 
compreensão do texto, demanda reconhecimento. 
Aliena o leitor desacostumado enquanto também 

O Discurso e Outras Estratégias

12 O polêmico artigo de Alix Rule e 
David Levine, publicado na Triple Canopy em 
2012, “International Art English” (Inglês de Arte 
Internacional) descreve a linguagem da arte 
contemporânea a partir de uma análise numerosa 
de comunicados de imprensa enviados pela e-flux, 
que é paga para isso por museus, bienais, editores 
e feiras de artes, a fim de alcançar uma base de 
seguidores com mais de 90 mil profissionais 
artísticos. O artigo gerou inúmeras conversas 
sobre a relação entre linguagem, legibilidade e 
poder no mundo da arte. Acesse aqui https://www.
canopycanopycanopy.com/contents/international_
art_english

13 não só artistas e curadores, mas 
galeristas, diretores de museus, jornalistas, 
colecionadores, estagiários, professores e etc.

14 Tradução Livre: “O Inglês de Arte 
Internacional tem um léxico peculiar: aporia, 
radicalmente, espaço, proposição, biopolítico, 
tensão, transversal, autonomia. O trabalho de 
um artista inevitavelmente interroga, questiona, 
codifica, transforma, subverte, imbrica, desloca - 
embora muitas vezes não faça essas coisas tanto 
quanto serve para, funciona para ou parece (ou 
pode parecer) fazer essas coisas. (...) Visual se torna 
visualidade, global se torna globalidade, potencial 
se torna potencialidade, experiência se torna... 
experienciabilidade”



58 59

com a língua.  Os efeitos panópticos da internet 
e o crescimento das bienais internacionais 
transformou os monopólios de interpretação 
artística e assim, o projeto coletivo da IAE se 
torna cada vez mais global e mimetizado, com 
uma produção extensa de um modelo de escrita 
que parece ter sido realizada por “estagiários 
francêses imitando estagiários americanos 
imitando acadêmicos americanos imitando 
acadêmicos franceses” (LEVINE, RULE, 2012).

A crise da crítica de arte já está anunciada a 
tempos, e nesse período de decadência do IAE 
em que nos encontramos, o que resta para as 
artistas que precisam adquirir a proficiência do 
dialeto para transitarem e serem validadas pelo 
campo da arte contemporânea? Através do uso 
de uma linguagem que já se demonstra genérica, 
repetitiva e formulaica, A&I parecem evidenciar 
ainda mais esse esgotamento, que ironicamente, 
continua funcionando como tática de inserção. 

Boris Groys, quando argumenta que a politização 
da arte é possível, assinala que o problema real 
se encontra no fato de que a esfera política foi 

Andrea Fraser, Inaugural Speech, 1997

Inaugural Speech trata da política das exposições 
coletivas internacionais de arte contemporânea 
em uma era de crescente globalização, emulando 
uma paródia das funções retóricas dos eventos de 
abertura institucional.

estetizada.  A massificação da mídia emerge 
como a mais poderosa máquina de produção de 
imagens, muito mais efetiva politicamente do 
que o escopo do sistema de arte contemporânea 
poderia almejar. Tanto políticos ex-participantes 
de realities quanto terroristas geram um grande 
número de imagens porque o aparelho midiático 
automaticamente registra e distribui suas falas, 
atividades e eventos. Em consequência disso, 
se um artista ultrapassa o sistema de arte e é 
absorvido pela cultura midiática, começa a agir 
como políticos, celebridades e influencers, e 
por sua vez, torna-se obra de arte. Deixa de ser 
apenas produtor de imagens e se torna imagem 
também.

Essa condição do auto-design, como Groys a 
chama, se torna cada vez mais generalizada 
e, hoje em dia, todo mundo precisa tomar 
responsabilidade estética por sua aparência no 
mundo, o seu auto-design. Entende-se que o 
design não é um mecanismo de revelação da 
natureza das coisas, mas de disfarce. A estratégia 
de um auto-design calculado, que desconfia 
e desafia a sinceridade artística, como fizeram 
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Warhol, Koons ou Hirst, expõe o funcionamento 
de uma cultura de celebridades que depende de 
uma divulgação de si altamente calculada. 

“But there is also a subtler and more sophisticated 

form of self-design as self-sacrifice: symbolic 

suicide. Following this subtler strategy of self-

design, the artist announces the death of the author, 

that is, his or her own symbolic death. In this case, 

the artist does not proclaim himself or herself to be 

bad, but to be dead. The resulting artwork is then 

presented as being collaborative, participatory, 

and democratic. A tendency toward collaborative, 

participatory practice is undeniably one of the main 

characteristics of contemporary art.”15 (GROYS, 

2009)

A partir dessas constatações, observa-se nitidamente 
que o trabalho de A&I  apresenta uma compreensão 
dos mecanismos de auto-design e das possíveis 
estratégias de inserção no circuito artístico a partir 
dessa abordagem. A dupla navega por um terreno 
conceitual que já parece claramente exaurido, mas 
que não deixa de estar cada vez mais totalizado. A&I, 
produzindo pintura em dupla, associam a si próprias 

Amanda & Isadora, Metaimagem 1, 2021. 50x50cm.

15 Tradução Livre: “mas há também uma 
forma mais sútil e sofisticada de auto-design, 
como auto-sacrifício: suicídio simbólico. Seguindo 
essa estratégia mais sútil de auto-design, o artista 
anuncia a morte do autor, ou seja, sua própria 
morte simbólica. Nesse caso, o artista não se 
proclama como ruim, mas como morto. A obra 
de arte resultante é então apresentada como 
colaborativa, participativa e democrática. Uma 
tendência à práticas colaborativas, participatórias, é 
inegavelmente uma das características principais da 
arte contemporânea”

um trabalho totalmente dissociado, interiorizando 
o externo, anulando sua própria interioridade. 
Produzindo e compartilhando imagens de si 
mesmas, realizam a ação do auto-design dentro 
do próprio trabalho, que sua imagem pública 
acompanha. Nesse limite entre uma identificação 
com e uma separação mútua da individualidade, 
realizam um  “assassínio por simulação” de si 
próprias, vivenciando a era “da estética generalizada 
da simulação” (BAUDRILLARD, 1981), 
alegoricamente morrendo como indivíduos para 
produzirem como dupla. 

Estamos vivenciando a problemática de um 
mundo saturado de imagens, em que aquelas 
que deveriam ser importantes para nós têm seu 
efeito reduzido, pois nos tornamos insensíveis a 
elas (SONTAG apud BAHIA, 2013). Através de 
uma universalização indevida do modo de ver 
de uma pequena população instruída, que vive 
na parte rica do mundo, onde notícias se tornam 
entretenimento para serem reais, a estetização da 
violência já se tornou onipresente e inevitável. A 
eliminação de informações a respeito do contexto 
de origem das imagens já é uma prática corriqueira, 
e como Sontag afirma, é uma ação perigosa, que 
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Amanda & Isadora, Metaimagem 32 2021. 19x27cm.

Amanda & Isadora, Metaimagem 18, 2021. 16x24cm.

generaliza o sofrimento. A&I praticam uma 
consciência de que estão produzindo arte nesse 
período pós-choque, pós-empatia, e dessa forma, 
não parecem esperar que suas imagens abalem ou 
causem comoção. Seus processos de desconstrução 
de imagens (que ao remeterem a espaços de inserção 
artística, também estão tratando da exclusão 
presente nesses espaços) apagam as informações 
sobre o contexto de origem de suas imagens 
enquanto adicionam novas conotações.

Assim, A&I enfrentam uma problemática da 
produção artística contemporânea, que precisa 
urgentemente se propor a ser mais do que 
apenas um ramo da indústria cultural. A&I 
estão falando sobre violência em seu trabalho, 
entretanto apresentá-la por uma objetividade 
imagética iria ser somente mais uma instância de 
estetização. Seguem o percurso contrário, e suas 
Metaimagens evidenciam em si mesmas aquilo 
que questionam e criticam: a intensa circulação 
mercadológica de formas vazias e abstratas, 
sempre as mesmas, uma pura quantidade sem 
qualidade.

Ao longo da última década, vivenciamos aparentes 
modificações dos paradigmas do real. Na época 
da globalização, das redes sociais e das fake news, 
nossas referências foram perdidas, se é que algum 
dia realmente existiram. Para além das críticas 
ideológicas, pós modernas e pós estruturalistas, 
que dividem entre si um caráter de pensamento 
destrutivo, os artistas de hoje16 “passaram da postura 
de deconstrução para ações de reconstrução, do uso 
de artifícios que reabilitem o documental como um 
sistema efetivo de crítica17.” (FOSTER, 2019). 

Enquanto Bruno Latour afirma que a crítica não foi 
suficientemente crítica, apesar de toda a sua obsessão, 
a realidade não é definida por fatos. Os fatos não 
são a única coisa que é dada na experiência, e dessa 
forma, me parece que A&I estão explorando a crise 
da crítica pelo viés da pintura, na medida em que 
atribuem essa crítica institucional ao seu próprio 
processo produtivo. As metaimagens reconstroem 
o real através de um imaginário visual que segue as 
lógicas de produção das imagens digitais, que, em 
como outros contextos históricos, se confundem 
com o real. Assim como um dia a pintura já foi 
uma janela, o L’arrivée d’un train en gare de La 

16 é essa a postura epistemológica de Harun 
Farocki, Hito Steyerl, Denise Ferreira da Silva, entre 
outros...
17 “O crítico não é aquele que desmascara, 
mas aquele que agrega. O crítico não é aquele que 
tira o tapete debaixo dos pés dos crédulos ingênuos, 
mas quem oferece aos participantes arenas nas 
quais podem se reunir. O crítico não é quem alterna 
aleatoriamente entre antifetichismo e positivismo, 
como o iconoclasta bêbado desenhado por Goya, 
mas aquele para quem, se algo é construído, então 
significa que é frágil. “ (LATOUR, 2004)



64 65

Ciotat (1895) fez as pessoas sairem correndo do 
cinema, as imagens que circulam nas redes hoje 
em dia confundem e modificam nossa referência de 
realidade.

Irmãos Lumiére, L’arrivée d’un train en gare de La 
Ciotat (still), 1895.

Amanda & Isadora, Metaimagem 30, 2021. 50x50cm.
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Amanda & Isadora, Metaimagem 17, 2021. 12x18cm.

O Meta TCC se apresenta, acima de tudo, como 
investigação da problemática da inserção da Arte 
como obra realizada na estrutura acadêmica da 
Universidade, que, como Marco Buti coloca, é 
marcada pelas “dificuldades de avaliação, a arbitrária 
oposição entre teoria e prática e os equívocos 
decorrentes da tentativa de redução da realização 
artística a esquemas conceituais de outras áreas do 
conhecimentos.” (BUTI, 2005) Essas pinturas e seus 
desdobramentos críticos, realizados e discutidos ao 
longo do período de graduação das artistas, mais 
que tudo, se afirmam como evidências daquilo que 
é realizado dentro e a partir da Universidade.

O encerramento do ciclo da graduação, e 
assim, o Meta TCC, surgiu como um momento 
propício para refletir a respeito das repercussões 
de uma produção artística que voluntariamente 
se força a se amoldar a quadros conceituais. Por 
um corpo de trabalho que se apropria dessas tais 
estruturas, A&I estão longe de serem pintoras 
bestas.18 As pinturas de A&I sempre colocam em 
evidência a falsa dicotomia que opõe artesanal 
e intelectual, teoria e a prática, texto e imagem. 
De certa forma, isso parte de um entendimento 

Encerramento

Amanda & Isadora, Metaimagem 16, 2021. 12x18cm.

18 “Bête comme un peintre”, provérbio 
francês do século xix que abre a fala de Duchamp na 
Universidade de Hofstra, em 1960, argumentando a 
favor dos estudos universitários para artistas (BUTI, 
2005)
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Ao longo da formação em artes visuais, cheguei 
a muitas conclusões. A cada período eu captava 
algumas frases-chave que me pareciam sintetizar 
os segredos da produção e da análise de arte. 
Seja pela estruturação do trabalho de arte a 
partir de questões-problemas que norteiam seu 
desenvolvimento visual; o equilíbrio dinâmico 
entre teoria e prática; a presença física dentro 
dos espaços de circulação de arte; a troca e 
discussão crítica que rodeia o trabalho e é capaz de 
transformá-lo; foram esses alguns pontos chaves 
para minha formação e a produção que realizo, da 
forma que é realizada. 

O processo de formação acadêmica em arte sempre 
me pareceu implicar um entendimento de que o 
trabalho se insere dentro de um meio e que esse 
meio possuí demandas e molduras, que enxergo 
como necessárias de serem investigadas tanto 
quanto qualquer outra área de interesse dentro do 
vasto campo das artes.  O Meta TCC, meu trabalho 
de conclusão de curso, existe então como uma 
amálgama materializada de reflexões que foram 
acumuladas, sobrepostas e misturadas ao longo dos 
últimos anos. Claramente, a análise apresentada 
aqui a respeito das obras e da prática de Amanda 
& Isadora, torna-se só mais uma instância de si 
mesmas, provando, enfim, seu próprio argumento. 

Amanda & Isadora, Metaimagem 13, 2021. 16x24cm.

de que as operações artísticas são tanto mentais 
quanto materiais, e indissociáveis do artista que 
as realiza. Construíram suas metaimagens de tal 
maneira, que suas inúmeras camadas processuais 
e conceituais são em si a questão que norteia a 
produção.  Afinal, não existe nada mais besta que 
um pintor que nega ser besta. 
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