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Conversa entre Marina Coelho e Ante Timmermans 
em 15 de junho de 2014 sobre o Atlântico, a 
propósito da exposição «Ordem do Progresso», 
realizada na KUNSTHALLE São Paulo, entre 13 de 
junho e 12 julho de 2014. 

Marina Coelho: O seu trabalho sempre lida com temas 
como a rotina e o absurdo. Você gostaria de contar 
um pouco como isso começou? 
 
Ante Timmermans: Eu já desenhava quando criança e 
estava cada vez mais interessado em arte, em usá-
la como uma forma de comunicação. Quando era 
estudante, eu desenhava e frequentava as classes 
de modelo vivo, sempre muito orgulhoso mostrando 
meus lindos desenhos para meu professor. Houve um 
momento em que ele me disse: – Ante, eu sei que você 
é um muito bom desenhista, mas diga algo também. 

Eu nunca tive aulas de desenho. Estas são 
habilidades com as quais você nasce. Ele me mostrou 
que eu tinha esse dom e que deveria usá-lo para 
dizer algo. Foi um tapa na minha cara no começo. 
Eu estava no primeiro ano da faculdade, tinha vinte e 
poucos anos, e para mim foi muito confrontante que 
a arte não fosse apenas a respeito da parte estética. 
Esta é uma das razões pelas quais o meu trabalho é 
até agora muito gráfico e tem uma série de elementos 
estéticos para atrair as pessoas. Ele me mostrou que 
a camada mais importante era realmente a segunda, 
ou a terceira camada, que se trata do conteúdo por 
trás, de também dizer alguma coisa. Eu não sabia 
mais o que fazer. Eu ainda gostava de fazer desenhos 
de observação, natureza morta, modelo vivo, 
paisagem, o que era bom, mas para mim isso não era 
suficiente. Se você pensar nas pinturas de paisagens 
de Van Gogh, elas lidam mais com a cabeça dele do 
que a com a própria paisagem. 

Uma das primeiras coisas que fiz foi para pendurar 
uma grande folha de papel na parede do estúdio, e 
apenas usando meu braço para desenhar, eu seguia 
o papel e voltava, e, enquanto isso, pensava sobre 
essa questão. Eu estava usando meu estúdio para 
andar no espaço em círculos, e no final, a caminhada 
no espaço era o desenho. 

Conversation between Marina Coelho and Ante 
Timmermans on 15 June 2014 over the Atlantic, on 
the occasion of the exhibition «Ordem do Progresso», 
on view at KUNSTHALLE São Paulo, from 13 June to 
12 July 2014.

Marina Coelho: Your work is always dealing with topics 
like the routine and the absurdity. Would you like to tell 
how that started?
 
Ante Timmermans: I was already drawing when I was 
a kid and I was more and more interested in art, in 
using art as some kind of communication. Then, when 
I was a student, I was making drawings and attending 
to model classes, very proud and always showing 
my beautiful drawings to my teacher. There was one 
moment that he told me: – Ante, I know you are a 
quite good drawer, but tell something also. I never 
had drawing classes. These are the skills that you are 
born with. He pointed to me that I had this gift and 
that I should use it to tell something. It was a smash 
on my face in the beginning. I was in my first master 
year, I was around the twenties, and for me it was very 
confronting that art was not just about the aesthetical 
layer. This is one of the reasons that until now my 
work is very graphical and there are a lot of aesthetical 
elements to grasp people. But then he pointed to me 
that actually the most important layer was the second 
or the third layer; what is the content behind; that it is 
also about telling something. 

I didn’t know what to do anymore. I still liked to do 
observation drawings, still life, model, landscape, that 
was nice, but for me it was not enough. If you think 
the landscapes paintings of Van Gogh, they are more 
dealing with his head than the landscape itself. 

One of the first things I did was to take a large sheet 
of paper and hang it on the wall. Just using my 
arm to draw, I was following the paper and coming 
back, and at the same time I could think about this 
question. I was using my studio to just walk around in 
circle space, and in the end, the walking in the space 
was the drawing.

MC: It was already happening the repetition.
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MC: Nesse momento a repetição já acontecia.
 
AT: Sim, claro, mas só agora eu posso explicar isso. 
Naquele momento, apenas aconteceu. É como no 
trabalho de vídeo-estúdio de Bruce Nauman. Eu acho 
que todos os artistas chegam neste ponto em que 
começam a descobrir suas próprias fronteiras. 

Neste ano também, fiz uma foto do vizinho que 
andava com sua bicicleta todos os dias no mesmo 
lugar no jardim fazendo uma marca redonda na 
grama. Quando vi do quarto de meu irmão, eu 
tive que tirar uma foto porque eu fiquei fascinado. 
Havia um monte de coisas com as quais eu estava 
lidando, como a círculo e a rotina. Havia algum tipo 
de absurdo que também era muito poético. Além do 
mais, ele estava fazendo um desenho e seu desenho 
era o seu traço na grama. A única coisa que me 
incomodava era o fato de ele não estar ciente de fazer 
este desenho em sua vida. Isso se relaciona com o 
que Albert Camus diz no «O Mito de Sísifo». Ele diz 
que se você está ciente de sua rotina, você tem três 

AT: Yes, of course, but only now I can explain that. At 
that moment it just happened. It is like the studio video 
work of Bruce Nauman. I think all artists reach this 
situation and they start to discover their own borders.

In that year also, I made this picture of the neighbor, 
who was riding his bike everyday in the same spot 
and making a round mark in the grass. I saw it from 
my brother’s room and I had to take a picture because 
I was fascinated. There were a lot of things that I 
was dealing with, like the circling and the routine. 
There was some kind of absurdity that was also very 
poetical. And last but not least, he was making a 
drawing and his drawing is his trace in the grass. 

The only thing that was upsetting me was the fact 
that he was not aware of what he was doing. He 
was not aware of making this drawing in his life. And 
that relates to what Albert Camus says in the «The 
Myth of Sisyphus». He says that if you are aware 
of your routine, then you have three possibilities: or 
you go back like you were before, which is actually 

Primeiros experimentos descobrindo o estúdio / 
First experiments discovering the studio

‘Dokument#1(Spuren)’, 1999, foto / photo  
Desenho na grama do vizinho / Drawing on neighbor’s grass
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possibilidades: ou você volta como estava antes, 
o que é realmente impossível, porque você já está 
ciente; segunda possibilidade é tentar lidar com isso 
em sua vida; ou você simplesmente comete suicídio. 

Eu tinha uma maneira muito associativa de trabalhar: 
eu passei do círculo para o circuito; depois veio o 
filme «Freaks» e eu então passei para o circo; aí 
passei para o trem, para o trem circulando, e então 
para os sistemas de tédio. Todos estes elementos 
mostram o modo muito associativo como eu penso, 
este mapa mental que está sempre crescendo.

Um desses elementos surgiu quando descobri 
Constant Nieuwenhuys e sua «Nova Babilônia», ou 
Jeremy Benthams e o «Panóptico». Se tratava da 
automatização, do trabalho nas fábricas, do controle, 
da sociedade, da arquitetura, dos sistemas, da utopia, 
etc. Isso me fascinou. Neste momento, eu fiz algumas 
obras com o relógio de ponto, e encontrei um texto 
muito interessante sobre sua função. Eu pensava 
que o relógio de ponto em uma fábrica fosse para 
controlar as pessoas quando elas vêm e vão, mas é 
também, para controlar onde as pessoas estão. Eles 
podiam controlar um grande número de pessoas ao 
mesmo tempo, saber que elas estavam das nove às 
cinco na fábrica. Agora temos esse tipo de controle 
virtual por computador. Todo mundo pode trabalhar 
em casa, e pensamos que somos mais livres, mas 
na verdade somos mais controlados do que antes. 
Antes, era apenas na fábrica, mas agora é em todo 
lugar que podem saber onde você está. As pessoas 
podem seguí-lo em todos os lugares. 

Todas essas teorias são sempre inspirações, mas no 
final, eu sou um artista visual, faço desenhos e não eu 
pesquiso todos os tópicos até o fim. 

MC: É algo que te inspira e então você traz a sua 
visão sobre os assuntos. 

AT: Sim, e fazendo imagens eu os transformo em 
minhas coisas, eu dou a minha própria interpretação. 
Em um certo momento, eu fiz uma série de desenhos 
sobre o relógio de ponto. Com um dos desenhos eu 
fiz uma edição gratuita, com a qual as pessoas tinham 
que bater ponto para entrar e para sair, caso contrário 
eu não assinava e a edição não ficava completa. 

impossible because you are already aware; second 
thing is to try to deal with that, try to handle this in 
your life; or you just commit suicide. 

I had a very associative way of working: I was from 
circle to the circuit; then came the film «Freaks» and I 
started the circus; then also the train, and the circling 
train; and then the boredom systems. All these 
elements are like how very associative I think, this 
mind map that it was all growing and growing. 

One of those was when I discovered Constant 
Nieuwenhuys and his «New Babylon», or Jeremy 
Benthams and the «Panopticon». It was about 
automatization, factory work, control, society, 
architecture, systems, uthopy, etcetera. That was 
fascinating me. In this moment, I made some works 
with the punch clock and I found a very interesting 
text about its function. I always thought that the punch 
clock in a factory was actually controlling people when 
they come and go, but it is also controlling where 
people are. They could control a lot of people at that 
same time, control that they were at least from nine to 
five in the factory. Now we have this virtual control by 
computer. Everyone can work at home and we think 
we are more free, but actually we are more controlled 
than before. Before, it was just in the factory, but now 
it is all over the world that people know where you are. 
People can trace you everywhere. 

All these theories were always inspirations, but in the 
end, I am a visual artist, I make drawings and it is not 
that I research all topics until the end. 

MC: It is something that is inspiring you and then you 
bring a vision on that.

AT: Yes, and by making images of this, I transform 
them into my things, I give my own interpretation. 
In a certain moment, I made a series of drawings 
on this kind of punch clock. And with one of the 
drawings I made a free edition and people had to 
clock in and clock out, otherwise I would not sign 
it and the edition was not complete. I used these 
kind of small interventions, which were already a 
sort of like performative work. That was right in the 
beginning, just after I graduated. It is all about a need 
of awareness I think. 
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Eu fazia este tipo de pequenas intervenções, que já 
eram uma espécie de trabalho performativo. Isso foi 
logo no início, logo depois que me formei. No fundo 
tudo se trata da necessidade de consciência. 

As pequenas coisas que eu fiz agora durante a 
instalação performativa na KUNSTHALLE São Paulo, 
que perturbavam o público, são como pequenas 
injeções que eu quero dar na cabeça das pessoas. 
Eu uso o poder dos elementos estéticos e gráficos 
para atingir as pessoas, e, em seguida, entrar em 
suas cabeças. Eu os deixo entrar em minha cabeça, 
em meu mapa mental, em minha instalação, mas, na 
verdade, ao fazer isso, eu entro em suas cabeças. 

Durante alguns anos, eu estive realmente interessado 
e lidando com a ideia do «Homo Ludens» de  
Constant Nieuwenhuys como uma espécie de 
resposta ou possibilidade, e de uma maneira 
bastante utópica. Eu era jovem e ambicioso e queria 
continuar o seu projeto. Eu queria encontrar uma 
nova teoria. 

The small things I did during the performative 
installation at the KUNSTHALLE São Paulo now, that 
were disturbing the public, they are like small injections 
that I want to give in the people’s head. I use the 
power of the aesthetical and graphical elements to 
reach people, and then to go into their head. I let them 
enter in my head, in my mind map, in my installation, 
but actually, by doing this I go into their head. 

During some years, I was dealing and interested in 
Constant Nieuwenhuys’ idea of the «Homo Ludens» 
as some kind of answer or possibility in a quite utopian 
way. I was young and ambitious and I wanted to 
continue his project. I wanted to find a new theory.

MC: His idea is that in this «New Babylon» the 
machines work in the factories and the «Homo 
Ludens» would have more free time to only do creative 
things and to have more social contact, right?

AT: Yes, and it is actually going back to the essence of 
the human being, using the creativity to communicate. 

Desenhos, edição e instalação do relógio de ponto / Punch clock drawings, edition and installation
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MC: A ideia de Constant Nieuwenhuys é que nesta 
«Nova Babilônia» as máquinas trabalhassem nas 
fábricas e o «Homo Ludens» tivesse mais tempo livre 
para só fazer coisas criativas e ter um maior contato 
social, certo? 

AT: Sim, na verdade, é retornar à essência do ser 
humano, usando a criatividade para se comunicar. 
Mas ele diz que as pessoas perderam sua liberdade e 
também sua criatividade. Depois de alguns anos, ele 
desistiu de seu projeto. 

MC: Mas houve um momento em que você mudou 
para o absurdo, não foi? 

AT: Primeiro, eu queria continuar seu projeto, mas 
percebi que estamos muito longe do ponto de 
mudar as pessoas. É por isso que eu mudei sua 
ideia de «Homo Ludens» para «Homo NONSENS». 
Eu acho que nós vivemos em um momento agora 
em que tudo gira em torno do aspecto financeiro, 
mas todos sentimos que o mundo está mudando 
politica, econômica, e geograficamente também. Há 
um monte de coisas que construímos, uma grande 
quantidade de sistemas, que pensamos poder 
controlar, mas há muito mais acontecendo que não 
podemos controlar. Eu tenho a sensação de que 
estamos em um período de transição. É por isso que 
eu uso este termo «NONSENS», porque ele também 
significa não-direção, não saber em que direção 
continuar e seguir. 

Esse foi também o momento em que eu comecei 
com DRUSBA. Transformei ABSURD em DRUSBA. 
Tenho que falar também sobre Tadeusz Kantor, que 
me inspirou com o seu «Zero Theater», e que traz a 
vida cotidiana ao espaço de arte. Me incomodava 
o fato de eu estar fazendo um trabalho que eu 
podia explicar, mas ter que lidar ao mesmo tempo 
com uma situação que eu não conseguia entender. 
Neste momento do NONSENS, eu queria fazer 
trabalhos nos quais ainda houvesse o processo do 
pensamento, mas ao mesmo tempo, que perturbasse 
o público. Muito simples, como deitar em uma tábua 
com [PAUSE.] escrito nela. 

No atual momento eu estou refletindo e discutindo  
sobre a ideia positivista de progresso, e há outras 

But he says that people lost their freedom, also their 
creativity. After a few years he gave up his project. 

MC: But there was a moment that you switched to 
absurdity, no?

AT: I first wanted to continue his project, but at a 
certain moment, I noticed that we are far beyond 
this point of changing people. That is why I changed 
his idea of «Homo Ludens» to «Homo NONSENS». 
I think that we live in a time now that everything is 
about financial, but we all feel that the whole world is 
changing in political, economical, also geographical 
ways. There are a lot of things that we construct, a 
lot of systems we build with which we think we can 
have control, but there is much more going on that we 
can not control. I have the feeling that we are in a in 
between period. That is why I use this «NONSENS», 
because it means also non-direction, not knowing 
in which direction to continue and to go. That was 
also the moment when I started with DRUSBA. I 
turned ABSURD into DRUSBA. I also have to talk 
about Tadeusz Kantor, who was inspiring me with his 
«Zero Theater», and who brings everyday life into the 
art space. And it started to disturb myself that I was 
making work that I could explain, and dealing at the 
same time with a situation that I couldn’t understand. 

This NONSENS was also the moment in which I 
wanted to make more work where there is still the 
thinking process, but that is at the same time, which is 
disturbing the public. Very simple, just like laying on a 
plank with [PAUSE.] written on it. 

For the moment I am reflecting and discussing 
this positivist progress idea, and there are others 
also thinking about this idea. Very interesting are 
the recent books of Byung-Chul Han. In this whole 
world everything has to go on, and everybody has to 
continue. Even if you don’t know in which direction 
anymore, but everybody continues. Think positive!

Maybe the power of the artist is that he is still deciding 
about time and place, and if he says [PAUSE.], he has 
the possibility to say [PAUSE.]. At KUNSTHALLE São 
Paulo, I stood still for two hours and a half, I laid on a 
plank and I stood on a ladder. So actually I stood still 3 
times! - in different ideas, different concept.
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pessoas também pensando sobre isso. Muito 
interessante são os livros recentes de Byung-Chul 
Han. No mundo todo, tudo tem que seguir em frente, 
e todo mundo tem que continuar. Mesmo sem mais 
saber em que direção, mas todo mundo continua. 
Pense positivo! 

Talvez o poder do artista seja que ele ainda possa  
decidir sobre o tempo e lugar, e se ele diz [PAUSE.], 
ele tem a possibilidade de dizer [PAUSE.]. Na 
KUNSTHALLE São Paulo, eu fiquei em pausa por 
duas horas e meia, eu deitei em uma tábua e fiquei 
de pé em uma escada. Na verdade, eu fiquei em 
pausa três vezes! – em diferentes ideias, diferentes 
conceitos. A única coisa que fiz foi dizer em voz alta 
aquilo que as pessoas estavam lendo, eu não estava 
falando com elas, mas estava lendo suas mentes. Foi 
muito engraçado, porque quando algumas pessoas 
viam o desenho, eu começava a lê-lo. Eles ficavam 
um pouco surpresos e viravam-se, e me viam. Então, 
eles continuavam, viravam-se e olhavam novamente 
para o desenho, e eu voltava a lê-lo. Era confuso , e 

The only thing I did was to say outlaud what people 
were reading, I was actually not talking to them, but I 
was reading their mind. It was so funny because when 
some people came and saw the drawing, I started to 
read it and they were a bit surprised, and they turned 
around, and then they saw me. Then they continued, 
they turned and looked again at the drawing, and I 
started to read it again. It was confusing and at the 
same time they knew that I was in their mind, because 
I said what they were reading. 

MC: The Sisyphus mountain has been in your 
drawings since a long time. Would you like to talk a 
little bit about it?

AT: There is the «The Myth of Sisyphus» who was 
condemned to roll a stone up on a mountain, and just 
before he reaches the top it always rolls down and he 
has to start again over and over. It is a routine, going 
up and going down. Now it was represented by a 
ladder at the show, but actually it can be a circle as it 
is also the idea of circling in life. 

Vista de exposições anteriores e desenhos / Former exhibitions’ views and drawings
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Desenhos / Drawings (2013-2014)
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Desenhos / Drawings (2013-2014)
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Not from the beginning, but at a certain moment in 
my work, I started to use words. It is normal when you 
have these associations in texts and in images, when 
you are thinking all the time, that you are also using 
words. I always had in my studio these dictionaries 
around me and I like to play with the linguistic system. 
I also see my mind as a connection of words and that 
every drawing, every installation or every exhibition is a 
new word, or new sentence in this mind map.
 
MC: Maybe we can speak a bit about the works that 
you just did for you solo presentation at Art Brussels.

AT: I used again the same motif of the routine, and 
the circling, but now I put wedges everywhere in this 
circles to block the drawing, the circling and also to 
try to block my head at the same time. I wanted to 
escape this routine because my work was always 
dealing with that, and I wanted to go further and find 
something new. I didn’t know in which direction I 
wanted to go, and at the same time, I had the feeling 
that my work was too theoretical, too pretentious. I 
wanted to make more work with my stomach, still with 
my head of course, but also more with my feelings. 

Most of the things are things that I read, they are 
not my theories, but I like to work them further. So 
there are in my work these different approaches to 
absurdity: like Camus and Sisyphus, that I told you 
about; then there are also Kafka’s ideas that you 
also see in my work, like the work «Make a molehill 
out of a mountain (of work)» (Manifesta9, 2012), 
which is very Kafka with those bureaucratic things; 
and then there is also Beckett, where the absurdity 
is so intense that he decided not to move anymore. 
Sisyphus was always moving to the top and circling, 
and at Beckett’s  play «Waiting for Godot», the 
characters are there standing still, they are just sitting 
and talking about absurdity. 

That makes my work much more personal, fragile, 
stronger and introvert than it was before. In this 
drawing you can see what I told you before: this is 
Kafka and the bureaucratic routine; this is Camus and 
the mountain; and this is Beckett and the standing 
still. I also like this work «La Volée des Arrêts». They 
became birds and they escape again. Trying to stand 
still is always an illusion. 

eles sabiam que eu estava em suas mentes, porque 
eu dizia o que eles estavam lendo. 

MC: A montanha de Sísifo está presente em seus 
desenhos há muito tempo. Você gostaria de falar um 
pouco sobre isso? 

AT: Há o «O Mito de Sísifo» que foi condenado a rolar 
uma pedra montanha acima, e pouco antes de chegar 
ao topo, a pedra sempre rola montanha abaixo e ele 
tem que começar de novo, continuamente. É uma 
rotina, subindo e descendo. Agora a montanha foi 
representada por uma escada na exposição, mas na 
verdade ela pode ser um círculo, como é também a 
ideia de circular na vida. 

Em um determinado momento no meu trabalho, eu 
comecei a usar as palavras. É normal quando se 
tem associações em textos e imagens, em que se 
está pensando o tempo todo, que também se esteja 
usando palavras. Sempre tive em meu estúdio, 
dicionários em torno de mim e gosto de jogar com o 
sistema lingüístico. Também vejo minha mente como 
uma conexão de palavras, e cada desenho, cada 
instalação, ou cada exposição é uma palavra nova, 
ou nova frase neste mapa mental. 
 
MC: Talvez possamos falar um pouco sobre os 
trabalhos que você fez para sua apresentação 
individual na Art Brussels. 

AT: Eu usei novamente o mesmo tema da rotina, e 
o circular, mas agora, eu coloquei cunhas em todo 
os círculos para bloquear o desenho, e o circular e 
também, para tentar bloquear a minha cabeça. Eu 
queria fugir do tema da rotina, porque o meu trabalho 
sempre lidou com isso, e eu queria ir mais longe e 
encontrar algo novo. Eu não sabia em qual direção 
eu queria ir, e, ao mesmo tempo, eu tinha a sensação 
de que meu trabalho era muito teórico e pretensioso. 
Eu queria fazer trabalhos mais com o meu estômago, 
ainda com a minha cabeça, é claro, mas também 
mais com os meus sentimentos. 

A maioria das coisas são as coisas que eu li, elas não 
são teorias minhas, mas eu gosto de desenvolvê-
las adiante. Assim, há no meu trabalho diferentes 
abordagens do absurdo: como Camus e Sísifo, que 
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eu já te falei; há também ideias de Kafka que se vê 
também em meu trabalho, como o trabalho «Make 
a molehill out of a mountain (of work)» (Manifesta9, 
2012), que é muito kafkaniano com todas aquelas 
coisas burocráticas; e depois há também Beckett, 
onde o absurdo é tão intenso que ele decidiu não 
se mover mais. Sísifo está sempre se movendo para 
cima e circulando, e na peça de Beckett «Esperando 
Godot», os personagens estão lá parados, eles estão 
apenas sentados e conversando sobre o absurdo. 

Isso faz com que o meu trabalho seja muito mais 
pessoal, frágil, mais forte e introvertido do que era 
antes. Neste desenho, você pode ver o que eu disse: 
isto é Kafka e a rotina burocrática; isto é Camus e a 
montanha; e isto é Beckett e a pausa. Eu também 
gosto desta obra «La Volée des Arrêts». As cunhas 
tornaram-se aves e elas escapam novamente. Tentar 
ficar em pausa é sempre uma ilusão. 

No início deste processo, havia esses desenhos que 
eu mostrei em Basel no ano passado. Eu estava nesta 

In the beginning of this process, there were these 
drawings that I showed at Basel last year. I was in 
this search, I knew I had to go in this direction, but it 
was so difficult. I was talking to myself, I was trying to 
convince myself not to be so afraid. It is not to please 
somebody anymore. I talk to myself now, and I also 
go through the head of other people. 

MC: Would you like to talk briefly about your experience 
in São Paulo and the things that inspired you to develop 
your project at KUNSTHALLE São Paulo?

AT: First thing I have to say is that I was challenged 
that you challenged me to do this project, but at the 
same time I was curious how not to loose myself 
again in this context. Was it possible to keep this 
pause and stable in such a crazy metropolis? I 
was not asking for chaos and craziness in my life, I 
wanted to be alone actually.

MC: Neither for the World Cup and protests! But what 
changed you mind then?

Guarita em São Paulo / Guard working post in São Paulo
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busca, sabia que tinha que ir nessa direção, mas era 
muito difícil. Eu falava para mim mesmo, tentava me 
convencer a não ter tanto medo. Não se trata mais de 
agradar a alguém, agora eu falo para mim mesmo, e 
também passo pela cabeça de outras pessoas. 

MC: Você gostaria de falar um pouco sobre a sua 
experiência em São Paulo? 

AT: A primeira coisa que tenho a dizer é que eu estava 
desafiado por você ter me convidado a fazer este 
projeto, mas ao mesmo tempo, estava curioso em 
como fazer para não perder-me novamente. Seria 
possível manter esta pausa e ficar estável em uma 
metrópole tão louca? Não estava pedindo por caos e 
loucura em minha vida, queria ficar sozinho na verdade. 

MC: Nem por Copa do Mundo e nem protestos! Mas 
o que o fez mudar de ideia? 

AT: Eu estava em dúvida até a última noite quando eu 
estava arrumando minha bagagem. Mas, ao mesmo 

AT: I was doubting until the last evening when I was 
packing my luggage. But I am also curious at the same 
time, so the moment I arrived I wanted to discover it. In 
my whole work I was dealing with the routine absurdity 
because I also don’t believe in progress. We see only 
progress in practical things, but in human things you 
don’t see a lot of progress. Maybe somethings are 
better, like medicine, the conditions of people, but 
still there are a lot of things. And that is something in 
general that I don’t believe in. 

That is why it was interesting to find the positivism in 
the Brazilian flag, this «Ordem e Progresso», a very 
idealistic thought that if you have order you have 
progress. If you look at the country now, there is 
no order and no progress. I think now the FIFA and 
the World Cup made some things more evident and 
international, but for me it is much more about the 
condition of these poor men and the society itself. 
When I was talking to Brazilian people, they were 
all complaining, and always my last question was: 
– Please, can you tell me why you are here? What 

Vistas do centro de São Paulo/ São Paulo city center’s views
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Desenhos para / drawings for «Ordem do Progresso» 

tempo, também sou curioso, e no momento em que 
cheguei, queria descobrir a cidade. Em meu trabalho, 
lido com o absurdo da rotina porque não acredito 
em progresso. Vemos progresso apenas em coisas 
práticas, mas em coisas humanas não se vê muito. 
Talvez algumas coisas estejam melhores, mas ainda há 
muitas coisas. E isto é algo em que eu não acredito.

Por isso, foi interessante encontrar este positivismo na 
bandeira brasileira, esta «Ordem e Progresso», este 
pensamento idealista de que se há ordem então há 
progresso. Mas se você olha para o país, não há nem 
ordem e nem progresso. Agora com a FIFA e a Copa 
do Mundo algumas coisas tornaram-se mais evidentes, 
mas para mim é muito mais sobre a condição destes 
homens pobres e da própria sociedade. 

Quando eu conversava com os brasileiros, todos 
sempre se queixavam, e sempre minha última 
pergunta era: – Por favor, você pode me dizer por 
que você está aqui? O que é bonito para você 
em São Paulo? O que eu percebi é que há muita 
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estética e beleza na arquitetura, nos parques, na 
natureza. Mesmo as pessoas, homens e mulheres 
são realmente lindos. Isso é o que vocês têm: a 
natureza, a beleza do povo, a tradição na música. É 
uma pena que isso seja tão destruído. Isso começa 
com o símbolo de São Paulo na calçada que eu usei 
na exposição. Se você tiver que fazer um buraco para 
consertar algo, pelo menos tente mantê-lo em ordem. 
Isso é uma coisa tão fácil e básica. Esta é a beleza 
que vocês têm. Tente manter isso. 

Tenho que referir agora a Constant Nieuwenhuys 
novamente. Ele diz que a arquitetura é mais do que 
apenas a construção de casas. Arquitetura é sobre a 
forma como lidamos com o espaço ao nosso redor, 
como podemos influenciá-lo e como ele nos influencia. 

E essa é a chave da questão, apenas tentar manter 
o espaço que vocês têm bonito. É tão fácil: basta 
colocar as pedras brancas no lugar das brancas e 
as pedras pretas no lugar das pretas. Mantenha o 
espaço belo! E isso é o começo ...

is beautiful for you in São Paulo? Because what I 
found, was that there is really a lot of aesthetics and 
beauty in the architecture, in the parks, in the nature. 
Even people, men and women are really beautiful. 
That is all you have: the nature, the beauty of people, 
the tradition in the music. It is such a pity that it is so 
destroyed. It starts with the sign of São Paulo in the 
sidewalk that I used in the exhibition. If you have to 
make a hole to fix something just try at least to make 
it proper. This is such an easy and basic thing. This is 
the beauty you have. Try to keep this. 

I have to refer now to Constant Nieuwenhuys again. He 
says that architecture is more than just building houses, 
architecture is about how we deal with the space 
around us, how we influence the space around us, and 
how the space around influences us. 

That is the whole point: just try to keep the space you 
have beautiful. It is so easy: just put the white bricks on 
the white spots and the black bricks on the black spots. 
Keep the space beautiful. And that is the beginning...

Calçada com símbolo de São Paulo, detalhes e favela / Side walf with São Paulo’s symbol, details and favela.
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Montagem da exposição / Making of «Ordem do Progresso» 
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KUNSTHALLE Sao Paulo invites the artist Ante 
Timmermans (*1976 Ninove, Belgium) to present 
Ordem do Progresso, his first solo exhibition in 
Brazil, which ends the cycle of Social Critique of the 
project LX92.

Ante Timmermans is one of the most prominent 
artists working with drawings on the contemporary 
art scene. His works originate as drawings, mostly 
in black and white, which are made with very simple 
techniques, and are also sometimes transferred to 
three-dimensional installations that make use of the 
drawing vocabulary.

Reflecting on the absurdity of the daily routine, its 
repetition, the bureaucracy, the monotony of labour 
and the role of entertainment, the artist reveals in his 
work hidden systems, be them the social ones or 
those used as tools to control our thinking. Symbols 
like the circle, the infinity, stamps, donkeys and people 
transforming into these animals of burden, often 
appear in his earlier works, representing the inertia of 
everyday life generated by the collective belief in the 
need for continued progress.

In his latest work, Timmermans points to the need of 
getting out of this positivist consensus of productivity 
and development, coming at a time of Pause; a time 
in which he stops to stand still and enjoy the freedom 
to reflect. Hence, the wedge arises as a new element 
that the artist uses to block the movement of the 
systems in his drawings. This element also represents 
the mountain of the myth of Sisyphus, in which this 
absurd hero is condemned to roll for eternity a large 
marble stone, which, on reaching the summit, rolls 
down the mountain, back to the starting point.

In Ordem do Progresso,  the artist analyzes the social 
context of Brazil, whose flag is based on the positivist 
motto «Love as principle, order as the basis, progress 

KUNSTHALLE São Paulo convida o artista Ante 
Timmermans (*1976 Ninove, Bélgica) para apresentar 
Ordem do Progresso, sua primeira exposição 
individual no Brasil, que encerra o ciclo de Crítica 
Social do projeto LX92.

Ante Timmermans é um dos artistas mais 
proeminentes trabalhando com desenhos no cenário 
da arte contemporânea. Suas obras originam-
se como desenhos, principalmente em preto e 
branco, que são feitos com técnicas muito simples, 
e que algumas vezes são também transferidos 
para instalações tridimensionais que fazem uso do 
vocabulário do desenho.

Refletindo sobre o absurdo da rotina diária, sua 
repetição, a burocracia, a monotonia do trabalho e 
o papel do entretenimento, o artista revela em seu 
trabalho sistemas ocultos, sejam eles os sociais ou 
aqueles usados como instrumentos para controlar 
nossa forma de pensar. Símbolos como o círculo, o 
infinito, carimbos, burros e pessoas transformadas 
nesses animais de carga, aparecem frequentemente 
em seus trabalhos mais antigos, representando 
a inércia da vida quotidiana gerada pela crença 
coletiva na necessidade do progresso contínuo.

Em seu trabalho mais recente, Timmermans aponta 
para a necessidade de sair de deste consenso 
positivista de produtividade e desenvolvimento, 
entrando em um momento de Pausa; um momento 
em que pára para manter-se em repouso e usufruir 
da liberdade de refletir. Eis que, então, surge a 
cunha como um novo elemento que o artista utiliza 
para bloquear o movimento dos sistemas de seus 
desenhos. Esse elemento representa também a 
montanha do mito de sísifo, no qual este herói do 
absurdo é condenado a rolar por toda a eternidade 
uma grande pedra de mármore, que ao atingir o cume, 
rola montanha abaixo, voltando ao ponto de partida.

Ordem do Progresso



PROFILE

//////////////////////////////////////////////////////////////////////////////////////////////////////////////////////////////////////

//////////////////////////////////////////////////////////////////////////////////////////////////////////////////////////////////////
17Issue # 5/14   |

as the goal», but whose social values are opposite 
to it. The exhibition consists of three elements: a wall 
painting which reproduces the typical graphic design 
of São Paulo’s sidewalks, that after maintenances 
is not properly reproduced, revealing the neglect of 
aesthetics and cultural goods; a series of abstract 
and figurative drawings in small format, which also 
allude to elements extracted from the city; and also 
a performative installation, composed of different 
elements with which the artist performed three actions 
during the exhibition opening.

Named Positivopose/Leid-Leiter-Leider/Pause, 
the installation created for the exhibition space a 
third column that causes estrangement for being 
suspended by four wedges and lacks one of its 
sides. From within this false column, the “house 
of the pause guard”, the artist read the text on the 
drawing fixed on the opposite wall POSITIVOPOSE. 

The second element is a ladder with the words LEID 
(suffering), written on the first step, LEITER (ladder, but 
also a leader), written on the ceiling, and finally LEIDER 
(unfortunately) written on the other base of the ladder. 
In this action the artist, speaking the words slowly, 
climbed the ladder, rewrote the word LEITER on the 
ceiling and went down to the position of LEIDER, 
making an allusion to the mountain of Sisyphus. 

Finally, the artist lied in a strip of wood with the word 
PAUSE, and remained in pause.

 

Curated by Marina Coelho

Em Ordem do Progresso, o artista faz uma análise 
do contexto social do Brasil, cuja bandeira baseia-se 
na máxima positivista «O amor por princípio, a ordem 
por base, o progresso por fim.», mas cujos valores 
sociais opõem-se a ela. A exposição é composta por 
três elementos: uma pintura de parede que reproduz 
o grafismo característico das calçadas paulistanas, 
que após manutenções não é igualmente 
reproduzido, descortinando o descaso em relação à 
estética e aos bens culturais; uma série de desenhos 
abstratos e figurativos em pequeno formato, que 
aludem a elementos também extraídos da cidade; 
e ainda uma instalação performativa, composta por 
diversos elementos como os quais o artista realizou 
três ações durante a abertura da exposição.

Denominada Positivopose/Leid-Leiter-Leider/Pause., a 
instalação cria para o espaço expositivo uma terceira 
coluna, que causa estranhamento por estar suspensa 
em cima de quatro cunhas e apresentar uma de suas 
faces aberta. De dentro dessa coluna falsa, a guarita 
do “guarda da pausa”, o artista lia o texto do desenho 
fixado na parede oposta POSITIVOPOSE. 

O segundo elemento é uma escada com as palavras 
LEID (sofrimento), escrita no primeiro degrau, LEITER 
(escada, mas também líder), escrita no teto, e por 
fim LEIDER (infelizmente) escrita na outra base da 
escada. Nesta ação o artista, falando as palavras, 
vagarosamente subia a escada, reescrevia a palavra 
LEITER no teto, e descia para a posição LEIDER, 
fazendo uma alusão à montanha de sísifo. 

Por fim, o artista deitava-se em uma ripa de madeira 
com a palavra PAUSE, e permanecia em pausa.

Curadoria de Marina Coelho
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Sobre Ante Timmermans

Ante Timmermans (*1976 Ninove, Bélgica). Vive e 
trabalha em Gante e Zurique. Ente as exposições em 
que mostrou seus trabalhos estão: a individual ANTE 
POST ANTE, no Kunstmuseum St.Gallen (2012), 
em St Gallen, Suíça; Manifesta 9, The Deep of the 
Modern, The European Biennial of Contemporary Art 
(2012), em Genk, Bélgica; a individual Le gardien de 
l’ennui, no Musée Jenisch (2012), em Vevey, Suíça; 
The Ambition of the Territory, AWJGGRAUaDVVTAT, 
Bienal de Arquitetura de Veneza (2012); Tomorrow 
Is The Question | Collection presentation, no SMAK 
(2011), em Gante; Voici un dessin suisse, 1990-2010, 
na Aargauer Kunsthaus (2011), em Aarau, Suíça; a 
individual Konstruktion#1, na BE-PART platform voor 
Actuele Kunst (2010), em Waregem, Bélgica; e no 
Swiss Art Awards (2009), na Basileia

About Ante Timmermans

Ante Timmermans (*1976 Ninove, Belgium). Lives and 
works in Gent and Zurich. Among the exhibitions in 
which he presented his work are: the solo show ANTE 
POST ANTE, at Kunstmuseum St.Gallen (2012), in 
St Gallen, Switzerland; Manifesta 9, The Deep of the 
Modern, The European Biennial of Contemporary Art 
(2012), in Genk, Belgium; the solo show Le gardien de 
l’ennui, Musée Jenisch (2012), in Vevey; Switzerland; 
The Ambition of the Territory, AWJGGRAUaDVVTAT, 
Architecture Biennial Venice (2012); Tomorrow Is 
The Question | Collection presentation, at SMAK 
(2011), in Gent; Voici un dessin suisse, 1990-2010, 
at Aargauer Kunsthaus (2011), in Aarau, Switzerland; 
the solo show Konstruktion#1, at BE-PART platform 
voor Actuele Kunst (2010), in Waregem, Belgium; and 
Swiss Art Awards (2009), in Basel.
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