Hades and Persephone
Megan Walker

Oleo sobre tela

40,6 x 50,8 cm

2025
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Combinando técnicas tradicionais com materiais experimentais, esta obra explora a intersegéo entre a
emogdo humana e o mundo natural. Enraizado na ilustragdo, Cesar Vianna une cores vibrantes, formas
orgdnicas e um estilo intuitivo para criar narrativas visuais expressivas em multiplas camadas.

Saint-Sebastian
(superior)
caneta e aquarela
sobre papel
7x9,7cm

2025

Feline Serenity
(inferior)

caneta e aquarela
sobre papel
7x9,7cm

2025

Estas obras fazem parte da “13% Internationale
d'art miniature” em Lévis, Canadé (2025), e
foram impressas aqui no tamanho real.




Whispers in motion

caneta e aquarela sobre papel
20x25cm

2025



Proud gladiator

caneta e aquarela sobre papel
20x25¢m
2025






Nasci nos anos 70 e cresci mergulhado no caos politicamente
incorreto  dos anos 80 — MAD Magazine, quadrinhos
underground, comerciais de brinquedos a inundar a TV, moda
neon chamativa, rock brasileiro irreverente, desportos radicais,
cultura do skate e toda a loucura que sé aquela década podia
oferecer.

Sem perceber, todos os elementos centrais da minha arte j&
estavam |&: irreveréncia, subversdio, estranheza e uma forte
estética lowbrow.

Sou diretor de arte de profissdo e ftrabalhei anos em
publicidade, sempre trazendo a linguagem underground dos
fanzines e dos quadrinhos para as minhas campanhas.

Em 2015, deixei o mundo das agéncias para abrir uma loja de
arte, onde acabei representando mais de 50 artistas
independentes. Esse contacto didrio com estilos e histdrias
diferentes inspirou-me finalmente a criar o meu prdprio
trabalho pessoal.

Entdo sim, a influéncia comercial e publicitédria é forte no que
fago — estd no meu sangue, dificil de afastar.

Quanto & primeira obra que realmente me impressionou, foi por
volta de 1985, quando eu tinha uns 9 ou 10 anos. Entrei numa
skate shop recém-aberta na minha rua e vi uma parede inteira
coberta de pranchas old school com caveiras e monstros
grotescos em cores neon. Esse impacto visual ficou comigo de
tal forma que hoje tenho varias dessas pranchas vintage
penduradas no meu estudio.

E curiosamente, quase 40 anos depois, fui convidado pela
mesma marca para desenhar graficos de skate para eles. Foi
um momento emocionante, de circulo Comple’ro.




Sempre fui atraido pelo lado mais cru e
excéntrico da cultura pop — sobretudo pela

estética “suja” dos anos 80. Adoro
absolutamente tudo dessa era louca:
Garbage Pail Kids, Madballs, The Toxic

Avenger, Twisted Sister, Gremlins, Drak Pack...
Se for divertido, estranho e um pouco
grotesco, eu gosto.

Quando se trata de artistas especificos, as
minhas maiores influéncias vém dos universos
dos gréficos de skate, dos quadrinhos e da
Kustom Kulture. Sou um grande f& de Jim
Phillips, Vernon Courtlandt Johnson (VCJ) e
Billy Argel — especialmente pelas ilustragdes
icénicas que criaram para pranchas de skate.

Hotter than hell
Arte digital
29,7x 42cm
2022

Verdo na lata
Arte digital
29,7x 42cm
2022

Nos quadrinhos, fui inspirado pelos estilos
irreverentes e exagerados de Jack Davis, Don
Martin e Gilbert Shelton, todos eles trazendo
humor e ousadia para a narrativa visual
underground.

No universo da arte de carros customizados e
hot rods (a chamada Kustom Kulture), artistas
como Ed “Big Daddy” Roth e Bill Campbell
moldaram fortemente a minha estética. E a
lista continua — Robert Williams, Rick Griffin,
Basil Wolverton, Ed Repka... Todos sdo artistas
cujo trabalho ressoa profundamente em mim
e continua a alimentar a minha energia
criativa.

Cada um contribuiu para essa linguagem
visual eclética com a qual me identifico tanto
— barulhenta, bizarra, rebelde e sem medo de
ultrapassar limites.



Sim, fazem parte de uma série de retratos
que venho realizando com guache. E a minha
forma de homenagear os icones e referéncias
que  moldaram  minha  imaginag&o—
personagens de filmes, séries, quadrinhos e
do universo mais amplo da cultura pop. E um
projeto lidico e pessoal que me permite me
afastar da arte digital por um tempo e me
reconectar com ferramentas mais tradicionais
—pincéis, tinta e papel.

Essa série me traz alegria e nostalgia, mas
também me ajuda a criar uma ligag&o
emocional com o publico. H& algo de
poderoso em reinterpretar personagens
queridos com meu préprio estilo—as pessoas
os veem e sentem uma conexdo imediata.

Comecei essa série durante a pandemig,
quando a escola de arte que frequentava
precisou interromper as aulas presenciais por
causa da COVID. Foi um periodo estranho e
incerto, e pintar esses retratos se tornou uma
espécie de terapia—uma valvula criativa que
me manteve firme e me deu algo para
esperar ansiosamente.

Thurman - the warriors
Gouache sobre papel Canson
29,7x2lem

2022



A pandemia acabou sendo um periodo de
profunda explorag&o artistica e liberdade
para mim. Com o trabalho para clientes
diminuindo bastante, de repente tive o raro
luxo do tempo—tempo para estudar,
experimentar e mergulhar em  novos
processos criativos que sempre quis explorar,
mas nunca havia tido espago para isso.

Uma das descobertas mais empolgantes
desse periodo foi a criagdo de mdscaras de
ldtex baseadas em personagens que eu
mesmo havia desenhado. Adotei totalmente a
abordagem DIY (Faga Vocé Mesmo)—desde
os esbogos iniciais até a escultura fisica, a
confecgdo de moldes, a pintura e a
personalizagdo final. Foi um processo
totalmente manual e trabalhoso, mas

extremamente grc:’rificc:m‘e.

Stupid Melted e Nat posando para a foto
Mdéscaras em Latex
2021

Mdéscaras em Latex
2021

Cada etapa trazia um novo desafio e
mantinha minha mente ocupada em um
periodo tdo incerto. Esse desvio criativo ndo
s6 me ajudou a manter a sanidade—como
também acrescentou algo totalmente novo
ao meu repertdrio artistico. E o esforgo valeu
a pena. No final da pandemia, fui convidado
a expor em uma Comic Con no Brasil (CCXP),
e essas mdscaras acabaram sendo o
destaque da minha apresentagdo. As pessoas
se conectaram muito com elas—eram unicas,
tateis e cheias de personalidade.

Essa experiéncia me mostrou como é
importante continuar explorondo e
expandindo seus limites criativos, mesmo em
tempos dificeis.



Sempre comego meu trabalho de forma
tradicional—com o kit cldssico do ilustrador:
ldpis, tinta, papel, pincéis e tinta. E nesse
contato direto que meu processo criativo se
inicia e onde me sinto mais conectado as
minhas ideias.

Nos ultimos anos, porém, comecei a adotar
algumas ferramentas digitais, principalmente
porque trabalho bastante sob encomenda e
os prazos podem ser apertados.

Betinho Martins - life style skates
Arte digital
2024

Hungry pizza - Lifestyle skates
Arte digital
2024

Hoje uso uma mesa digital—daquelas com
tela grande em que se desenha diretamente—
e isso mudou bastante a velocidade e
eficiéncia nas etapas finais e de entrega de
um projeto.

Ainda assim, a esséncia da minha criagdo
ndo mudou. Minhas ideias continuam surgindo
como esbogos a ldpis no papel. Sé depois de
trabalhar a composicdo e o conceito
manualmente é que passo para a fase digital.
As ferramentas digitais s&o étimas para testar
variagdes, ajustar poses, trocar elementos e
refinar detalhes. Elas déo flexibilidade, mas
ndo substituem a autenticidade do processo
analdgico.

Fora isso, continuo pintando, desenhando e
personalizando de forma tradicional. A
tecnologia é incrivel, sem duvida—mas nada
supera a sensagdo de sujar as mdos com
tinta de verdade!



Bem, considero-me um artista underground
dentro do movimento lowbrow—e, por muito
tempo, esse tipo de trabalho ndo era

realmente visto como “arte fina". Ele
costumava existir nas margens, fora do
mundo das galerios e dos espagos

tradicionais de arte. Mas fico feliz em dizer
que essa percep¢do vem mudando aos
poucos.

Desenhos

Arte digital

Desenhos
Arte digital

Desenhos

caneta sobre papel

Nos ultimos anos, percebi que cada vez mais
plataformas e galerias de arte estéo abertas
ao tipo de linguagem visual com que trabalho
—irreverente, pop e sem pedir desculpas por
ser estranho. Por isso, significa muito para
mim ser convidado por uma publicagdo como
a Louvre Unbound, que reconhece e valoriza
essa diversidade.

Ser destacado ao lado de tantos artistas
talentosos de todo o mundo, e ter a chance
de compartilhar um pouco da minha histéria e
cultura com seu publico, é extremamente
gratificante. Lembra-me que todos os anos
de esforgo e experimentagdo & minha voz
valeram a pena.

Entdo, obrigado pela oportunidade — e
lembre-se: STAY WEIRD!



Margaret Lipsey combina pintura acrilica com uma exploragéo intuitiva de cor, movimento e
emogdo. Enraizada em anos de pratica em evolugdio, sua obra canaliza as sutis transigdes
entre peso e leveza, tristeza e cura. Por meio de paletas vibrantes e formas fluidas, ela cria
narrativas expressivas que refletem a jornada interior do luto & renovag&o—convidando o
espectador a um espago de paz, despertar e possibilidades.

Women Gather
Acrilico

50.8 x 60.9 cm
2025
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Deep Emotions
Acrilico

76.2 x 101.6 cm
2025

Alternations
Acrilico
61x76.2 cm
2025




Combinando colagem digital, video e objetos encontrados, José Evangelista explora a
transformagd&o e a impermanéncia através de narrativas visuais poéticas. Enraizada na
observagdo e em técnicas multidisciplinares, a sua obra convida & reflex&o sobre a natureza,
o tempo e a beleza subtil dos instantes descartados.

S-9

(superior)

Técnica mista / colagem
70x70x 5 cm

2025

S-2

(inferior)

Técnica mista / colagem
70 x70x 5 cm

2025



Mother

(superior)

Técnica mista / colagem
100 x 175x 5 cm

2020

One time in Rabat
(inferior)

Técnica mista / colagem
50x70x 5 cm

2024




Sediada em Rhode Island, a artista independente Veronica Mclaren cria obras intensamente
emocionais que combinam surrealismo sombrio e expressionismo abstrato. Trabalhando
sobretudo com meios digitais, tinta acrilica e fotografia, explora temas de transformacdo,
memdria e paisagens interiores através de composi¢des sobrepostas e oniricas.

If Only You Could See
What | Have Seen With
Your Eyes (superior)
Acrilico sobre tela
17,7x12,7cm

2025

21st Century
Ecsuperiorlasm
(inferior/esquerda)
Acrilico obre tela
12,7x17,7cm

2025

Who's Going to Believe
a Talking Head?
(inferior direita)
Acrilico obre tela
20x25cm

2025



Not produced by trickery or
mechanical means

Acrilico sobre tela
17,7x12,7¢cm

2025

Starinesas



N&o houve uma Unica obra que marcasse o
inicio do meu caminho como artista. Tudo
comegou de forma mais discreta—a mesa da
cozinha, observando a minha prima mais
velha desenhar. Fiquei fascinada com a
maneira como linhas simples podiam se
tornar mundos inteiros. Aquele momento
plantou a semente.

Com o tempo, minha imaginacdo foi
alimentada também pelos romances de
fantasia. Ainda assim, ndo houve uma
imagemm ou pintura que me fizesse pensar:
“E isso que quero fazer da vida.” Mas um dia,
explorando a garagem dos meus avds,

encontrei um cesto empoeirado cheio de
livros de bolso antigos—cléssicos de fantasia
com capas deslumbrantes. As ilustragdes
eram intensas, misteriosas e cqrregadas de
emocdo. Essa descoberta foi um ponto de
viragem.

J& ndo se tratava apenas de amar a arte—foi
o momento em que percebi que queria pintar
ilustrag&es no estilo da arte classica, capazes
de despertar o mesmo encanto e narrativa.




Buscar inspiragdo para a minha proxima
pintura é onde libero totalmente o meu lado
cadtico. E uma fase repleta de esbogos
desordenados, colagens de fotos recortadas
as pressas e até conversas ocasionais com os
meus materiais. Essa parte intuitiva, quase
errgtica do processo, é essencial—é onde
nascem as ideias brutas.

Em contraste, o processo de pintura em si é
altamente metddico. Planejo bastante antes
de colocar o pincel na tela, muitas vezes
escrevendo notas detalhadas e listas de

cores para diferentes partes da composigéo.
Essa abordagem estruturada vem das aulas
de arte do ensino médio, que enfatizavam
técnicas classicas, passo a passo. O impacto
foi transformador—vi uma grande evolugdo no
meu trabalho e foi como uma revelagdo.

Ao trabalhar com meios de secagem rdpida,
como tinta acrilica ou marcadores, ndo existe
o luxo de parar e refletir sobre cada
pincelada. Por isso, o planejamento é crucial
para mim—ele estabelece a base para entrar
em um estado de fluxo em que a execugdo se
torna quase instintiva.

Ainda assim, por mais que eu planeje,
transformar um conceito de fotografia em
pintura sempre traz surpresas. Algo que
parece perfeito na imagemm de referéncia
pode ndo funcionar na tela. Embora eu
sempre defina o ponto focal antes,
normalmente  acabo  improvisando  os
elementos secunddrios e tercidrios durante o
processo, ajus’rundo composigdo, harmonia e
atmosfera. Esse equilibrio entre controle e
espontaneidade é onde a verdadeira magia
acontece.

Hades and Persephone
pintura & dleo

40,6 x 50,8 cm

2025



A fase feia! A maioria das pessoas que néo
sdo artistas ndo imagina o qudo dspero um
desenho ou pintura pode parecer nas etapas
iniciais. Quando o tempo estd bom, adoro ir
ao parque para desenhar.

Ndo é raro que curiosos se aproximem,
animados para ver no que estou trabalhando
—e logo fiquem visivelmente confusos ou até
desapontados com o emaranhado de linhas e
formas inacabadas. Acho engragadamente
cativantes as suas tentativas desajeitadas,
mas bem-intencionadas, de incentivar. E um
lembrete divertido de que o processo criativo
nem sempre é bonito—mas é necessario.

Crissy Seated
pintura & dleo
20x30,5 cm
2025

Crissy Posing
pintura & éleo
20x30,5 cm
2025

Ultimamente, tenho sentido uma crescente
vontade de incluir mais abstragdo nas minhas
pinturas. Hoje encontro inspiragcdo em lugares
inesperados—fontes aleatérias que
normalmente  n&o seriam vistas como
“artisticas”—e gosto de entrelagar elementos
vindos dessas influéncias diversas. Por
exemplo, as cores de um pér do sol podem
substituir os fons de pele tradicionais em uma
figura, acrescentando emogdio ou simbolismo.

H& pouco tempo, minha abordagem era bem
mais literal. Eu queria pintar as coisas
exatamente como as via, o que muitas vezes
resultava em imagemns rigidas e faceis de ler.
Abragar a abstragdo e formas mais suaves e
indefinidas tornou-se a minha forma de
convidar o publico a desacelerar, permanecer
e se envolver de maneira mais profunda com a
obra. Isso abre um espago onde interpretagéio
e imaginagdo podem florescer.






Neste momento, estou a desenvolver uma
pequena série de pinturas inspiradas no mito
de Hades e Perséfone—uma narrativa rica em
simbolismo, contrastes e  profundidade
emocional. Entre essas obras, volto sempre
aos estudos de figura. A forma humana é
para  mim infinitamente fascinante—tdo
familiar e, ao mesmo tempo, t8o diversa. E
um tema de que nunca me canso. Embora
ainda ndo seja artista em tempo integral, é
um objetivo pelo qual estou a trabalhar
ativamente. Espero que o préximo ano me
aproxime desse marco, em que possa
dedicar-me inteiramente & pratica e construir
uma vida sustentavel através da arte.

Fake it til you make it
pintura & dleo

30,5x 45,7 cm

2025

Estou imensamente grata & Louvre Unbound
por esta oportunidade—ndo apenas de
partilhar o meu trabalho, mas também de
refletir sobre o que realmente me impulsiona
a criar. Foi uma alegria colaborar com uma
equipa tdo atenta e apaixonada.

Tenho orgulho de fazer parte da publicagéo
desde o inicio e estou entusiasmada para ver
como a Louvre Unbound continuard a crescer
e evoluir nos préximos anos.






Isabelle Roby, ex-médica que se tornou artista multidisciplinar em Rouyn-Noranda, combina
pintura, gravura, téxteis, arte digital e instalag&o. A sua obra explora a identidade humana
através de formas hibridas—rituais, mitos, modelos vivos—criando visuais intimos que
entrelagam tradigdo, ciéncia e emogdo.

Tarzan 3.0
Colagrafia e lindleo em
papel Arches 88

imagem: 56 x 36 cm

2020
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Tombée au fond
(superior)

Linogravura a partir de
multiplas matrizes
imagem: 22 x 28 cm
edig&o de 8

2021

Mélusine

(inferior)

Colagrafia e gravura em
Plexiglas com realces de
bordado em fio dourado
imagem: 54 x 71cm
Edition 5

2021




Défiou jeu

Xilogravura, lindleo e chine-collé em
papel BFK Rives

imagem: 30 x 23 cm

papel: 51 x 41 cm

edigdo de 3

2020



Sur quel pied danser
Litografia

imagem: 43 x 28 cm
(approx. 17 x 11in)
2019






surgiu durante a pandemia como uma conta modesta no Instagram, criada
para partilhar e dar visibilidade a artistas queer numa época em que ninguém podia visitar
galerias ou exposigdes presencialmente. O que comegou como um projeto de paix&o
rapidamen’re evoluiu para uma iniciativa mais estruturada, com mostras tematicas e um forte
compromisso em amplificar vozes LGBTQ+ nas artes. A falta de oportunidades—em especial
para artistas queer—nesse periodo evidenciou a necessidade de uma plataforma dedicada e
segura, onde pudessem se expressar livremente e conectar-se com publicos mais amplos.

Em vez de funcionar como uma galeria tradicional e curada, o Queer Art Hub propde um
modelo descentralizado: qualquer artista queer pode criar um perfil, carregar o seu trabalho e
interagir com uma comunidade global. Apds uma fase-piloto inicial, a plataforma langou a
sua versdo Beta em paralelo com a campanha do Pride, ampliando o alcance e as ofertas.

O projeto nasce de uma ligagdo pessoal profunda com a arte e a cultura queer. Crescendo
numa familia imigrante conservadora, o fundador encontrou conforto e afirmagdo nas
expressdes ousadas da criatividade queer. Essa experiéncia formativa abriu caminho para
uma carreira dedicada as artes e & defesa LGBTQ+. Com mais de dez anos de experiéncia em
grandes instituicdes culturais—como o Museu Aga Khan, o Bata Shoe Museum, o Winter
Stations e o Festival Internacional de Cinema de Toronto—bem como em agéncias globais de
RP e marketing, o fundador também apoiou organizagdes como Rainbow Railroad, Inside Out
Film Festival, StartProud e British LGBT Awards.

A miss@o do Queer Art Hub é fortalecer o ecossistema global da arte queer através de trés
principios: construir comunidade, apoiar o desenvolvimento profissional e reduzir as barreiras
de entrada no mundo da arte. O que distingue a plataforma é a visdo de longo prazo: ndo
existe hoje um diretdrio global acessivel, pesquisdvel e dedicado exclusivamente a artistas
LGBTQ+ que funcione também como espago de construgdo de legado artistico. O Queer Art
Hub preenche essa lacuna ao oferecer um espacgo digital para que artistas queer possam
prosperar.



A plataforma funciona como uma rede completa. Ao criar um perfil gratuito, os artistas
ganham uma pdgina prépria para partilhar biografia, listar técnicas, incluir links de site e
redes sociais, além de indicar disponibilidade para encomendas, exposi¢des ou colaboragdes.
H& também uma secdo de Classificados Comunitarios, onde museus, galerias, instituicdes
culturais, organizadores de eventos e empresas podem publicar convocatérias, promover
atividades e buscar parcerias com artistas queer. O objetivo final é construir um ecossistema
global de artistas que se sustente por si sé.

Embora sediado em Nova lorque, o Queer Art Hub tem alcance internacional. Atualmente
retne artistas de 17 paises—including EUA, Reino Unido, Canadd, Alemanha, Paises Baixos,
Austrdlia e Irlanda—e segue em expansdo. A meta é estar presente em qualquer lugar onde
exista uma comunidade artistica queer, refletindo digitalmente a diversidade vibrante
espalhada pelo mundo.

A diversidade sempre esteve no centro do projeto, desde os tempos como pdgina de arte no
Instagram. Acolheu artistas queer de todas as éreas, origens e idiomas. A plataforma foi
pensada para garantir representagdo equitativa—de estudantes e emergentes a profissionais
estabelecidos—criando um espago democrdtico e inclusivo de visibilidade. O Queer Art Hub
continua a buscar formas de tornd-lo mais acessivel e justo em diferentes contextos
geogrdficos, linguisticos e culturais.

Além da visibilidade, o Queer Art Hub dedica-se a criar parcerias significativas com
instituicBes e criadores. Em junho, uniu-se ao St Martins Lane London para a Exhibit With Pride,
mostra que apresentou quatro obras do artista téxtil britdnico Davey Powell. Pegcas como
Don’t Be Shy (2024), Hold On Tight (2024), Yeah (2025) e Try Your Luck (2025) ocuparam
o dtrio do hotel. A arte de Powell-marcada pela sua vivéncia como artista queer da
comunidade Traveller no norte da Inglaterra—dialogou plenamente com o espirito do hotel e
com os valores do Queer Art Hub: narrativa, resiliéncia e autoexpresséo.




Outro destaque recente foi a participag@o no evento Queer Marketplace, em Industry City, Brooklyn, no
dia 26 de julho. A exposi¢éio contou com obras do artista trans pop JJ Quinn, de Nova lorque, cuja série
Fruit—incluindo Watermelon Sugar (2021) e With a Twist (2021)—resgata linguagens historicamente
codificadas sobre a queeridade, usando frutas como metafora visual de identidade. O evento reuniu
vendedores, artistas e publico queer em uma celebragdo de cultura, comércio e comunidade—um
exemplo do tipo de parceria que o QAH busca continuar promovendo.

O Queer Art Hub faz parte do Dear Queer Artist, organizagdo de impacto social criada para apoiar
artistas LGBTQ+ e sua produgéo criativa. Seus pilares focam em fortalecer a representagéo nas artes,
tornar a arte queer financeiramente sustentavel e defender o sucesso a longo prazo dos criadores
queer. No fundo, o QAH projeta um futuro em que a arte queer ndo apenas seja reconhecida, mas
também apoiada, colecionada e celebrada.

“Se vocé é um artista queer—seja qual for o seu meio, pintura, fotografia, ilustragéo, musica, video ou
algo entre eles—o Queer Art Hub é a sua plataforma”, afirma o fundador. “Sé podemos crescer se mais
artistas queer interagirem ativamente com a plataforma. E estamos sempre abertos a ideias de
parceria com empresas, instituigdes culturais e comunidades artisticas.

"







Fundada em S&o Paulo em 2011, a comecou como uma discreta rebelido
contra ensinamentos vagos e especulativos no campo da pintura tradicional. Num periodo em que
técnicas histéricas eram frequentemente mal interpretadas ou romantizadas, a escola propés algo
raro: um curso baseado em pesquisa cientifica, precisdo histérica e profundo respeito pelo oficio
da pintura.

A iniciativa nasceu do desejo de ensinar métodos tradicionais com rigor, sem “achismos” ou
atalhos estilisticos. Para as fundadoras e coordenadores Luciana Guilarducci e Mdrcio Alessandri,
o objetivo era claro: disponibilizar um curriculo que respeitasse tanto a histéria da arte quanto a
ciéncia dos materiais, oferecendo aos artistas uma base sélida para desenvolverem a sua prépria
voz.

Tanto Luciana quanto Marcio séo formados pelo histérico Centro Universitario Belas Artes de S&o
Paulo, e os seus percursos permanecem profundamente ligados & educagdo e a pesquisa. Mércio
possui mestrado e doutorado em Artes Visuais pela UNICAMP, onde desenvolveu uma abordagem
altamente analitica dos processos histéricos de pintura. Luciana, que também estudou na
UNICAMP em nivel de pds-graduagdo, lidera a diregdo conceitual e administrativa da escola,
oferecendo apoio personalizado aos alunos que exploram a poética de sua prética. Juntos,
cultivaram um espago onde técnica e imaginagdo sdo ensinadas em igual medida.

Eles contam ainda com um grupo rotativo de artistas convidados—pares que compartilham o
compromisso com o oficio e que trazem perspectivas adicionais ao programa em constante
evolugdo da escola.



O termo Cozinha da Pintura ndo é uma invengdo, mas
uma referéncia histérica. Nos ateliés tradicionais, a
“cozinha” era o espago onde se moiam pigmentos,
cozinhavam e purificavam dleos, dissolviam resinas e
preparavam suportes. Era ali que comecava a
transformac@io da matéria-prima em arte.

Na Cozinha da Pintura, esse legado permanece vivo e
central. O curriculo inclui a produgdo manual dos
matericis—desde a moagem de pigmentos até a
preparagdo de meios—oferecendo aos alunos
conhecimento intimo de suas ferramentas e processos.
E uma educagdo alquimica que reconecta o artista as
origens do seu meio.

Em vez de ensinar um unico estilo, a Cozinha da Pintura oferece um mergulho profundo na técnica
como base para a liberdade criativa. Os cursos incluem pintura cléssica, desenvolvimento
conceitual e pratica contemporénea, sempre com abordagem estruturada e individualizada.

Os alunos realizam exercicios histéricos, incluindo cépias de mestres, para compreender a ldgica
da pintura cléssica: do esbogo inicial as camadas finais, da escolha de pigmentos ao trabalho
com pincel. Cada estudante recebe orientagdo personalizada de Mércio, que detalha cada passo
—escolha de cores, sequéncia de camadas, uso de materiais—até a obra estar completa.

Essa mentoria pratica estd disponivel presencialmente e online, garantindo que os alunos &
disténcia recebam o mesmo nivel de atengéo e instrugéo personalizada.

O corpo estudantil é diverso: iniciantes completos,
estudantes de arfes visuais de universidades de
S&o Paulo e artistas profissionais em busca de
aperfeicoamento. Alguns sdo representados por
galerias e frequentam a escola para explorar novas
abordagens ou receber orientagdo  para
exposigdes futuras. Outros usam os cursos como
complemento ao desenvolvimento académico ou
profissional.

Enquanto os  alunos presenciais estdo
principalmente em S&o Paulo, os programas online
j& receberam artistas de todo o Brasil e até do
exterior—especialmente brasileiros vivendo fora do
pais. Durante oficinas intensivas  sazonais,
estudantes de outras cidades e estados também
vigjam para participar.




Além das aulas formais, a Cozinha da Pintura oferece mentorias individuais, sessdes de
consultoria e cursos flexiveis adaptados aos objetivos de cada aluno. O feedback ndo se
limita & técnica—abrange também orientagdo conceitual, preparo curatorial e
desenvolvimento profissional. Muitos alunos buscam apoio na preparagéo de trabalhos para
exposi¢des, portfélios ou representagdo em galerias.

A escola também publica artigos técnicos gratuitos em seu site, acessiveis ao publico. Esses
recursos fortalecem o aprendizado e promovem uma cultura de conhecimento compartilhado,
aproximando a expertise histérica da aplica¢do contemporénea.

Apesar de sua presenga discreta—a Cozinha da Pintura ndo prioriza exposi¢des ou eventos
publicos—a escola tem um impacto profundo na carreira de muitos artistas contemporéneos.
Entre os ex-alunos estdo Jo&o Parisi, Mauricio Suzuki, Rafa Silvares, Rani Assal, Thiago Toes,
Alice Dote, Isabelle Passos e Rodrigo Branco, além de dezenas de outros hoje representados
por galerias ou exibindo internacionalmente.

Os alunos costumam retornar com feedback ndo apenas sobre o progresso técnico, mas sobre
como a estrutura da escola os ajudou a repensar processos, enfrentar transigdes e ganhar
confianga profissional.

Em vez de buscar expansdo répidd, a escola segue aprimorondo seus dois cursos principais:
Pintura Cldssica e Pintura Contemporanea. O curriculo estd em constante revisdo, evoluindo
sempre para refletir novas pesquisas e atender &s necessidades de uma comunidade
crescente e dedicada de artistas.

Olhando para 2030, Luciana e Marcio imaginam a escola como ela é hoje—discreta, rigorosa
e comprometida em preservar e transmitir o conhecimento da pintura como tradi¢do viva. A
missdo € de guardides culturais, garantindo que esse legado histérico permanega disponivel
para artistas que desejam trabalhar com intengéo, profundidade e técnica.

Como dizem:




Recém-saidas do forno, estas quatro obras emanam o espirito da Cozinha da Pintura—onde
intuicdo, experimentagdo com materiais e atengdo lenta guiam o processo. Mais que respostas
prontas, oferecem perguntas: o que significa “cozinhar” com cor, deixar a memdria subir como
vapor da forma? S&o ofertas de estidio-cozinha: vivas, vulneraveis e cheias de sabor.

Revanches do Nereu Terreno

Jo&io Guilherme Parisi

Oleo sobre tela Contato do artista::

100 x 100cm E-mail: parisiatelieegmail.com
2024 Instagram: ejg.parisi
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Violently Happy
Douglas de Souza
Oleo sobre tela
100 x ?0cm
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Contato do artista:
Instagram: edouglasdesouza









Este artigo foi produzido com a gentil colaboracgao
de Ana Carolina de Villanueva (curadora da Luka Art

Gallery).

Mild Petersen é uma artista visual portuguesa cujas
pinturas figurativas vibrantes refletem uma vida marcada
por experiéncias culturais diversas. Sua obra se
caracteriza por paletas alegres e temas do cotidiano—
mulheres elegantemente vestidas, bicicletas, flores, frutas
e cadeiras—misturando influéncias impressionistas e
fauvistas com formas marcantes e tons puros. Atualmente
radicada em Cabo Frio, Brasil, com atelier em Lisbog,
expde regularmente no exterior. Suas pinturas buscam
evocar emogdo através da cor, da luz e da forma.

Viver em Mogambique, Portugal, Dinamarca e Brasil
influenciou profundamente a minha visdo artistica. Cada
lugar ofereceu experiéncias Unicas de luz, cor e
atmosfera que naturalmente se refletem no meu
trabalho. Mogambique trouxe calor e tons terrosos
vibrantes; Portugal apresentou cores mais suaves e
texturas ligadas & sua historia e materiais ricos. A
Dinamarca acrescentou uma paleta mais fria e serena,
com cinzas e azuis sutis que convidam & reflexdo e ao
siléncio. O Brasil, com sua cultura vibrante, renovou
minha ousadia no uso de cor e movimento. Essa mistura
de influéncias gera uma paleta em camadas e um ritmo
dindmico na minha arte. Essas experiéncias ndo apenas
informam as cores que uso, mas também moldam os
temas que exploro—identidade, meméria, feminilidade e
a passagem do tempo—criando um didlogo entre lugares,
emog¢des, memodrias pessoais e histdrias universais.




Vejo o impressionismo como uma forma de capturar momentos fugazes e a atmosfera ao nosso
redor. Trata-se de sugerir sentimentos e memérias por meio da luz e de formas suaves, sem focar
em detalhes precisos. O impressionismo me ajuda a transmitir uma emog&o ou humor de maneira
delicada e sutil.

O fauvismo, por outro lado, me dé& liberdade para usar cores vivas e intensas como ferramenta
expressiva. E o poder da cor em si para comunicar energia e intensidade, indo além da
representagdo realista. Essa influéncia permite trazer uma vibrag8o emocional crua &s minhas
obras.

Juntos, esses estilos se equilibram na minha pratica. Ajudam-me a criar composigdes sensiveis e
fortes, mesclando suavidade e ousadia, permitindo expressar o que vejo e sinto de forma mais
poética e em camadas.

Sem titulo
Oleo sobre tela
200 x 140 cm

Sem titulo
Oleo sobre tela
200 x 140 cm



Esses elementos vém do cotidiano, mas tém um significado profundo para mim. As mulheres
representam forca, ternura e complexidade—sd&o mais sobre energia e presenca do que
retratos literais. Procuro capturar diferentes estados de espirito e emogdes através de suas
formas.

As bicicletas simbolizam movimento, liberdade e os ritmos da vida didria. Evocam jornadas
fisicas e emocionais, e o equilibrio que buscamos na vida. As flores trazem delicadeza e falam
de crescimento, beleza e da natureza passageira do tempo.

Com o passar dos anos, esses motivos tornaram-se mais refinados e carregados de emogéo
na minha obra. Eles me ajudam a explorar os momentos simples e ternos da vida com uma
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abordagem poética e intima.
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Sem titulo
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O lancamento do seu livro Vida e Obra marcou um momento importante na sua
trajetéria artistica. Como foi revisitar seu trabalho para este projeto editorial?

Revisitar meu trabalho para Vida e Obra foi uma experiéncia intensa. Permitiu olhar para tras
com atengdo e perceber as conexdes entre diferentes etapas da minha pratica. Consegui
identificar temas, materiais e emogdes recorrentes que moldaram minha arte ao longo do
tempo.

Também foi uma forma de redescobrir obras que ndo lembrava héa algum tempo, trazendo
nova apreciagdo pela minha trajetéria. Compartilhar isso através do livro ajudou a aprofundar
a compreensdo do meu trabalho e abriu novas oportunidades profissionais.

A recepgdio positiva do livro foi muito encorajadora e me motivou a iniciar um segundo
volume, para continuar documentando minha evolugdo como artista.

Sem titulo
Oleo sobre tela
100 x 100 cm



Trabalhar com Ana Carolina tem sido uma experiéncia muito positiva. Ela combina
profissionalismo com simpatia e acessibilidade, tornando a colaboracdo fécil e o apoio ao
artista evidente. Seu conhecimento em marketing e promogéo de arte tem sido inestimavel.

A Luka Art Gallery oferece uma plataforma importante para o meu trabalho, ajudando-me a
alcangar novos plblicos e a conectar-me com pessoas que realmente apreciam a minha
visdo. A galeria valoriza autenticidade e criatividade, alinhando-se perfeitamente aos meus
valores artisticos.

Através dessa parceria, meu trabalho ganhou mais visibilidade e reconhecimento, essenciais
para o meu crescimento e confianga como artista.
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Sem titulo
Oleo sobre tela
200 x 240 cm

~ Sem titulo
Oleo sobre tela
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Fazer parte da Louvre Unbound é muito significativo para mim. E um espago que celebra a
criatividade genuina e oferece a artistas como eu a chance de compartilhar nosso trabalho
além dos limites tradicionais.

A revista dd destaque a vozes que poderiam passar despercebidas e me conecta a uma
comunidade global de artistas e apreciadores de arte que valorizam abertura e
experimentagdo.

Para mim, é uma honra e uma oportunidade importante de alcancar publicos mais amplos e
; p P car p P
participar de uma conversa sobre arte sem fronteiras.

Sem titulo
Oleo sobre tela
100 x 130cm



Este artigo foi produzido com a gentil
colaboragcdo de Ana Carolina de Villanueva
(curadora da Luka Art Gallery).

Gizela Nogueira, que assina suas obras como
Gizela N, é uma artista visual multidisciplinar
conhecida pela exploragdo dindmica de escultura,
pintura, medalhistica e instalagdes téxteis. O “N”
em seu nome representa ndo sé o sobrenome, mas
também as “n coisas que fago”, refletindo sua
abordagem versdtil e sem limites na criagdo
artistica. Enraizada numa curiosidade ao longo da
vida e em um processo criativo pratico, a obra de
Gizela entrelaga temas de meméria, feminilidade e
transformagdo. Com exposi¢des de Portugal a
Nova lorque e Roma, ela expande continuamente
sua prética, abracando a liberdade de expressar
narrativas emocionais e ancestrais complexas em
diversos meios.

Desde jovem, senti atrac@o pelo trabalho manual,
acreditando que a criagdo tatil é a forma mais
direta de expressar emogdes profundas.

Escolher a escultura em vez da pintura desde cedo
permitiu explorar melhor a forma fisica e o espaco.
No entanto, minha pratica sempre foi
mulfidisciplinor — movendo-se entre pintura, téxteis
e medalhistica—como reflexo da curiosidade e da
complexidade das camadas da vida. Prefiro me
identificar simplesmente como artista, abragando
a liberdade de seguir o meio que melhor transmita
minhas ideias e sentimentos em cada momento.




Em determinado momento da minha vida,
comecei a sentir-me presa em vdrios fipos
de enredamento—tanto pessoais quanto
profissionais. Foi entdio que a palavra
“trama” comegou a assumir um peso
emocional e simbdlico profundo para mim.
N&o era apenas uma metdfora—tornou-se

uma estrutura fisica e conceitual para
processar e expressar minhas préprias
experiéncias.

Trabalhar com fios, fibras e materiais

orgénicos permitiu externalizar as camadas
viscerais da vida feminina: a beleza, a dor e
a natureza ciclica da transformagdo.
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O fio vermelho, em particular, tornou-se um
motivo recorrente—algo primal, que conecta
corpo, memdria e ancestralidade. Exploro
contrastes de textura, temperatura e material
porque sou atraida pela tensdo—visual,
emocional e existencial. Vejo a condigdo
feminina como intrinsecamente moldada por
essas tensdes.

Meu trabalho fala do sagrado feminino—ndo
de forma decorativa ou essencialista, mas de
maneira crua e instintiva. Ha4 uma energia
ancestral que percorre esses materiais.
Muitas vezes, sinto que apenas a canalizo, em
vez de crid-la conscientemente. Mesmo
quando tento resistir, sou puxada de volta a
esse terreno primordial e sensual da
feminilidade.

Uma de minhas exposi¢des, “A Trama da
Vida", nasceu diretamente dessa exploragéo
—poética e profundamente pessoal. Trata-se
da arquitetura interna da prépria vida, e de
como a carregamos, costuramos e, &s vezes,
desfazemos.



O siléncio é essencial ao meu trabalho. Num mundo ruidoso, preciso de quietude para ouvir meus
préprios pensamentos e estar presente com os materiais. N&o crio com musica; em vez disso,
escuto os sons naturais & minha volta. Meus gestos envolvem frequentemente repetigdo, criando
um ritmo meditativo que me ajuda a acessar camadas mais profundas de emogdo. Quero que
minha arte provoque uma sensagdo de intimo desconforto e surpresa, convidando o espectador
a um espago compartilhado de reflexdio. O objetivo é ir além da observagdo passiva,
promovendo uma conexdo onde o publico se sente ao mesmo tempo desafiado e acolhido.

Unfold

Técnica mista sobre
tela

34,5x 264 cm
2025

Fui convidado por Ana Carolina de Villanueva para participar, em 2024, da exposigdio
coletiva Renascer na Luka Art Gallery, localizada no Paldcio Biester. Foi uma experiéncia
muito interessante. Apresentei algumas obras da série Red River, além de Ana Alzira e
Geragdes. Fez todo sentido levar essas pecas a Sintra, numa exposi¢do coletiva de mulheres,
que também incluiu a escultura Deusa Gaia, intitulada Renascer. Foi muito emocionante.

Ana Carolina sempre acreditou no meu trabalho e conseguiu levar Ana Alzira para o cendrio
internacional, agora em Roma. Ela sempre confiou que essa obra tinha asas para voar e tem
sido incansavel em apoid-la. E muito gratificante trabalhar com alguém que acredita na nossa
arte.



Todas as exposigdes foram muito importantes, pois sempre realizadas com grande dedicagdo
e amor, transmitindo mensagens profundas. As individuais ocupam um lugar especial por
focarem em temas especificos e intimos, além de terem mais peso por centrarem um Unico
artista. Confesso que prefiro a leveza das coletivas, onde hd troca entre artistas e temas.

Entranha foi uma importante exposi¢do coletiva de esculturas em Sintra, aberta na véspera do
nascimento da minha terceira filha. Foi emocionante e bela. Caminhos de Siléncio foi uma
exposigdo individual de pintura em Cascais, bem diferente, onde vendi quase todas as obras.
Um marco memoravel foi o convite para expor numa galeria em Nova lorque, em 2023. Foi
muito gratificante! Sinto que a série Red River, criada para essa exposi¢do, representou um
salto qualitativo na minha carreira artistica.

Também quero mencionar que inaugurei minha prépria galeria em 2022 e, em 2024,
apresentei a exposigdio que mais marcou meu percurso artistico. Reuniu a série completa Red
River (cinco pegds) junto a duas obras muito importantes, Ana Alzira e Geragdes. Esta mostra,
intitulada Tempo de Cura, homenageou geragdes femininas coletivas e ancestralidade,
especialmente através de Ana Alzira, que narra uma histéria intima da minha familia. Foi um
marco importante—artisticamente, pessoalmente e familiarmente.

Red river V

Técnica mista sobre tela
92 x 225em
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Acredito que a arte existe para inspirar e nos transformar em versdes melhores de nds
mesmos. A arte contemporénea, especialmente, tem o poder de abrir espagos onde podemos
ouvir profundomen’re—nosso interior, os outros e o mundo ao redor. Na minha préficq, busco
criar obras que funcionem como pontes entre o humano e o divino, entre vida e morte, alegria
e dor.

Minha arte frequentemente aborda experiéncias humanas intensas, refletindo todo o espectro
emocional. Mas, em esséncia, aponta para o fluxo da vida—os ciclos de cura e renovagdo que
definem nossa existéncia. A arte pode ser uma ferramenta poderosa de cuidado, oferecendo
um lugar onde feridas s&o reconhecidas e transformadas em amor e compreensdo.

Dessa forma, a arte contemporénea torna-se presenga ativa e empatia. Convida o
espectador a pausar, refletir e engajar-se num processo de cura—n&o apenas individualmente,
mas coletivamente. Para mim, criar arte é nutrir esses espagos de conexdo e Trcnsformcgao,
lembrando-nos da nossa humanidade e resiliéncia compartilhadas.

Red river IV

Técnica mista sobre tela
| 72 x 225em
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A revista Louvre Unbound busca artistas com vozes visuais auténticas e ousadas. O
que significa para vocé participar de uma publicacdo dedicada a romper barreiras
estéticas, institucionais e geograficas?

Fazer parte da Louvre Unbound parece encaixar perfeitamente comigo. O compromisso da
revista com a arte ousada e auténtica ressoa profundamente com minha prética, que valoriza
liberdade e experimentagdo em diversos meios.

Romper barreiras—sejom estéticas, institucionais ou geograficas—é essencial para um
intercdmbio artistico significativo hoje. Esta plataforma d& & minha obra a chance de
alcangar um publico global, gerando novos didlogos e perspectivas. E ao mesmo tempo
inspirador e gratificante contribuir para a expansdo das possibilidades da arte
contemporanea.

Mend me

- Técnica mista sobre
tecido
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Este artigo foi produzido com a gentil colaboracao de
Ana Carolina de Villanueva (curadora da Luka Art
Gallery).

Lu Mourelle é uma artista brasileira que deixou uma longa
carreira em publicidade e moda de luxo para se dedicar
inteiramente & pintura. Sediada em Cascais, Portugal, ela
cria retratos poderosos de mulheres, explorando forga,
emogdo e identidade. Combinando técnicas tradicionais e
digitais, Lu também administra sua prépria galeria,
promovendo conexdes entre artistas e publico. Seu trabalho
rompe limites e reflete um compromisso profundo com a arte
contempordnea e a expressdo feminina.

Sempre estive ligada &s artes visuais — minha mde era
pintora e dirigia uma escola de arte, ent&o cresci rodeada
por diferentes formas de expressdo. Mesmo durante a
universidade, a publicidade nunca foi protagonista para mim;
era mais uma ferramenta para promover outros potenciais
criativos. Minha vida profissional passou por mais de 20 anos
nos mundos corporativo e varejista — incluindo a moda de
luxo — antes de decidir encerrar esse capitulo. Foi ent&o que
a arte retornou com intensidade total. Ela sempre esteve
presente, pulsando silenciosamente como uma necessidade
vital. O momento decisivo veio quando percebi que minhas
pinturas surgiam mais rdpido do que eu podia acompanhar;
minha casa havia se transformado praticamente em uma
galeria, cheia de obras novas. Entendi que minha voz
artistica precisava ocupar o centro do palco, e ndo
permanecer como coadjuvante. Foi uma escolha de
coragem, mas também inevitdvel — o passo natural de uma
trajetéria que se desenrolava desde minhas primeiras
memorias.




Minhas mulheres carregam histérias — ndo
sdo apenas formas estéticas, mas presengas
simbdlicas  que  falam de  forgaq,
representacdo, vulnerabilidade, siléncios e
intensidade interior. Em suas expressdes
residem fragmentos de memdria,
experiéncias vividas, encontros fugazes e um
espago imaginado onde tradicdo e
contemporaneidade se entrelagam.

Muitas nascem da observagdo do mundo &
minha volta, de reflexdes pessoais ou dos
fios invisiveis que conectam mulheres entre
culturas e geracdes. Cada obra comeca
com uma sensagdo ou atmosfera que desejo
traduzir, quase como capturar o eco de uma
emocdo antes que desaparega.

Mildred
Técnica mista
100cm x 100cm
2025
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Técnica mista
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2025

O olhar vem sempre primeiro — é pelos olhos
que a verdade se revela e a alma se
desnuda, convidando o espectador a uma
conversa silenciosa, mas profunda.

Depois surgem os contornos, definindo
presenga e postura, seguidos da cor, que
confere o peso emocional desejado —
vibrante para sugerir vitalidade e poder, ou
suave  para  evocar intimidade e
contemplagdo.

Com o tempo, esse processo tornou-se parte
da minha assinatura artistica: ousada, porém
delicada, profundamente enraizada no
poder do feminino. Essas mulheres n&o s&o
criadas apenas para serem observadas; sdo
feitas para serem sentidas, viver na meméria
de quem as vé e estabelecer um didlogo
emocional que permanece muito além do
primeiro enconftro.



Para mim, a cor é sempre um territério emocional. Algumas escolhas surgem de forma intuitiva,
guiadas pelo gesto, pelo momento e pela energia do processo criativo. Outras carregam peso
simbdlico profundo, frequentemente ligado & cultura, ao universo feminino e as narrativas que
me moldam. Uso a cor n&o apenas para criar impacto visual, mas para construir camadas de
significado que o espectador descobre gradualmente. Nas minhas pinturas, a cor é tanto a
pele quanto a alma—o que envolve a obra e o que a habita. Com o tempo, aprendi a confiar
no seu poder, permitindo que fale de formas que palavras ndo conseguem, tornando-se o fio
invisivel que une toda a composigéo.

Carolina
Técnica mista
100cm x 80cm
2024




Ter a minha prépria galeria permitiu-me
experienciar a arte de forma expandida.
Proporcionou-me uma compreensdo mais
profunda das dindmicas que moldam este
mundo—desde o processo intimo de criago
até as relagdes complexas com o mercado,
as expectativas a ele associadas e a
responsabilidade de preservar um legado.
Ilgualmente  importante, ensinou-me «a
conectar-me de forma serena com o olhar
do publico e a valorizar as miltiplas
possibilidades de didlogo entre artistas,
instituig8es, colecionadores e outros agentes
culturais.

Csilla

Técnica mista
120cm x 100cm
2024

Lorna
Técnica mista
100cm x 80cm

2025

Como galerista, aprendi a pensar em
exposigdes como narrativas—por vezes
coletivas, por vezes individuais, mas sempre
infencionais.

Explorei diferentes estéticas e conceitos,
curando experiéncias que vdo além da
simples exibic&o de obras.

Como artista, tornei-me mais consciente do
lugar da minha obra dentro desse
ecossistema.

Esta trajetdéria mostrou-me que a arte
contemporénea &, acima de tudo, sobre
encontros e a construgdo de pontes no
tempo em que vivemos—pontes cujo
verdadeiro significado sé serd revelado no
futuro, quando a histéria maior do que
estamos criando puder finalmente ser
contada.
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A Luka Art Gallery acompanhou seu trabalho de forma consistente. Como vocé vé o
trabalho da curadora Ana Carolina de Villanueva, e qual papel ela desempenhou na
sua trajetéria como artista brasileira atuando na Europa?

Ana Carolina de Villanueva possui um olhar sensivel e preciso. Ela vai além da superficie
estética e mergulha na esséncia da obra, captando suas multiplas camadas de significado.
Para mim, como artista brasileira na Europa, essa parceria tem sido inestimavel. E uma
conexdo que amplia meu alcance e fortalece minha presenca em diferentes contextos de
exposi¢do. Nosso didlogo se baseia em confianga e respeito muituo, e ela tem sido pega-
chave na consolidagdo da minha trajetéria—abrindo portas importantes, fomentando
colaboragdes significativas e oferecendo visibilidade que realmente faz diferenga. Sua visdo
curatorial ndo apenas apoia meu trabalho, mas também o enriquece, posicionando-o dentro
de uma conversa cultural mais ampla.

R : =K

Tunde
Técnica mista sobre tela
100cm x 100 cm

2024



Acredito que minha linguagem se encaixa nesse cendrio justamente pela fusdo de elementos
que & primeira vista parecem opostos: digital e tradicional, for¢a e delicadeza, ancestralidade
e contemporaneidade. Meu trabalho busca criar conexdes que atravessam geografias e
culturas, mantendo-se profundamente enraizado no poder do feminino. Romper padrdes, para
mim, significa permitir que cada obra se torne um territério de liberdade. Encaro minha
trajetdria com metas claras, disciplina e determinagdo, ciente de que o caminho que trilho
resulta das minhas escolhas e do compromisso didrio com a arte. Cada conquista é construida
passo a passo — e sigo, intencionalmente, abrindo portas e criando o espago que escolhi
habitar. Hoje, vivo com orgulho e plenitude o caminho que reconstrui na maturidade — uma
jornada que é minha por direito e mérito. E assim que quebro barreiras e encontro realizagdo
verdadeira, e sou genuinamente feliz por isso.

Kajsa

Técnica mista
100cm x 100em
2025






Alguns curadores organizam uma exposig&o.
Qutros constroem mundos inteiros. Na
Biennale Internazionale d’Arte della Riviera
Romana 2025, Ana Carolina de Villanueva
optou por ser arquiteta de um territério
sensivel-um espago imersivo onde a arte
ndo é apenas vista, mas profundamente
vivida.

Seu olhar, moldado por anos de transito
entre a América Latina e a Europa, carrega
a coragem do inesperado. Dos corredores
da Luka Art Gallery ao palco internacional
do Premio Reina Sofia em Madrid, construiu
um repertério criativo guiado n&do por nomes,

A " Diptico Gigantes por Mycelium (tapecaria)
mas "por' pUIsqgoeS' ESCOLhO © que M€ Natureza (fotos) { Estudio ohxoja
move”, diz ela—essa emogdo crua e sem  Anderson Nielsen | Técnica mista sobre
filtros reverbera por toda a Biennale. fotografo algodgio

Contato do artista:
Instagram: Contato dos artistas:
eandersonnielsen.art Instagram: eohxoja

Esta segunda edigdo, realizada de 12 de
julho a 31 d do de 2025, marca um
retorno significativo apés uma estreia bem-
sucedida, agora apoiada pelo Vaticano e por
importantes instituigdes culturais. A mostra
abrange ndo sé Ladispoli, mas também locais
de prestigio em Roma—Palazzo Valentini, o
Museu da Universidade Sapienza e sitios
histéricos evocativos ao longo da Riviera,
incluindo o Castello di Santa Severa—criando

um vasto mosaico de lugares e sentidos.

O tema, Arte e Jubileu: Uma Jornada de
Esperanga Rumo & Luz, surge como um farol

Ana Alzira em tempos turbulentos. Moldado por guerras,
Gizela N. 5 incerteza e anseios espirituais, o jubileu
Técnica mista sobre algoddo

120 x 250 om : torna-se um ato coletivo de fé, convidando
2024 N artistas a refletir sobre a renovag@o humana
e espiritual. Unidas pela pintura, escultura,
fotografia, instalagdes e arte digital, as obras
selecionadas formam caminhos individuais
em direg&o & iluminagdo.

Contato da artista:
Web site: gizela-n.com
Instagram: egizela_n



Entre estas, destaca-se A Palhacinha, de
Regina Duarte, como um verdadeiro
manifesto: aos 80 anos, ela sai dos
bastidores para a pintura, homenageando o
teatro italiano e mostrando que ousadia ndo
tem prazo de validade.

A palhacinha
Reginc: Duarte
Oleo sobre tela
68x86cm

1993

Contato da artista:
Web site: reginadasartes.com.br
InsTagram: @reginadu_arfe

Retrato de un bohemio enamorado
Mikel Pinto

Oleo sobre tela

180 x 195 cm

2024

Contato do artista:
Web site: MikelPinto.com
Instagram: emikel_pinto_

Ana Carolina compde a Bienal como uma
partitura  musical: meios distintos—pintura,
video, instalago—tornam-se notas em
harmonia, entrelagadas por fios invisiveis de
didlogo e significado.

Ladispoli, com sua luz mediterraneaq, torna-se
o palco ideal. Embora o imponente Castelo
de Santa Severa fizesse parte da visdo
inicial, questdes praticas levaram a mudanga
para o Centro Cultural da cidade—uma
alterag@o que, porém, abre novas narrativas
espaciais, provando que a arte, como a vida,
floresce  muitas vezes por caminhos
inesperados.

A Bienal vai além de uma exposigdio—é um
gesto de diplomacia cultural. Com apoio de
embaixadas e instituigdes na Itdlia, Espanha,
Portugal e Brasil, o evento posiciona a arte
contemporanea brasileira como uma forga
transnacional poderosa e livre de amarras
ideolégicas.



Gaia

Coletive duas Marias

Filtros de café usados, linha, estrutura de metal e fibra
220x180cm (capa: 2 m)

2023

Para Ana Carolina, curar é um ato politico,
espiritual e emocional. Trata-se de decidir
ndo apenas o que serd visto, mas o que serd
sentido. Entre mais de 200 artistas de 29
paises, exibidos em oito locais—de criptas
romanas a trechos ao ar livre da Via
Marguﬁa—ver uma escultura por ela
selecionada ser premiada é mais que
reconhecimento; é prova de que intuigdo
alinhada & sensibilidade pode guiar o
caminho.

Contato das artistas:
Web site: ColetivoDuasMarias.com
Instagram: eColetivoDuasMarias

No fim, sua ambigdo é simples e ousada: que
o publico saia  tocado, inquieto,
transformado. N&o apenas com imagens,
mas com perguntas essenciais e uma
centelha de esperanca. “Talvez essa seja a
grande miss&o”, reflete,










Adany Eva
(superior)
Oleo sobre tela
195 x 195 cm
2025

Suerte suprema
(inferior)

Oleo sobre tela
40 x 30 cm

2025



Pase de pecho
Oleo sobre tela
50x 50 em
2025



percepgdo e

r

O trabalho de Fabian Kindermann se desenvolve através de uma danga fisica e intuitiva
sobrepondo rica técnica mista em campos onde formas surgem e desaparecem. Guiado pelo

gesto e pelo acaso, entrelaga simbolos e texturas em mapas que ecoam meméria,

aquilo que permanece silencioso.

Nr. 1(superior)

Acrilico sobre tela
40 x 80 cm
2025

Chronogramm#005

(inferior)

Acrilico sobre tela




Nr. 45

(superior)

Técnica mista sobre tela
60 x 90 em

2025

Nr. 15

(inferior)

Acrilico/Poeira de marmore sobre tela
100 x 150 em

2025




Sebastian cria pinturas onde o desenho preciso se encontra com harmonias de cores
vibrantes. Inspirado pelo cotidiano, literatura e experiéncias pessoais, retrata seres humanos,
animais e arquitetura com profundidade e elegéncia. Suas obras convidam o espectador a
mergulhar em cenas repletas de beleza e emogdo.

Waiting for the prix
(superior)

Oleo sobre tela

60 x 60 cm

2025

Mozart
(inferior)

Oleo sobre tela
60 x 40 cm
2025



UNBOUND

ALEM DA MOLDURA DA ARTE

SOBRE A LOUVRE UNBOUND

A Louvre Unbound é uma revista independente de arte
contemporénea dedicada a apresentar obras visuais
ousadas, experimentais e instigantes de todo o mundo.
Criada por um coletivo de artistas, a revista oferece uma
plataforma inclusiva para criadores emergentes e
independentes, cujas vozes muitas vezes estdo fora das
instituicdes tradicionais.

A publicagdo compromete-se a mostrar trabalhos que
exploram dimensdes simbdlicas, sagradas, performativas e
emocionais da experiéncia contempordnea. Cada edicdo
seleciona artistas diversos que desafiam normas, provocam
reflexdo e contribuem para um entendimento mais profundo
da arte como forca transformadora.

Ao criar espago para narrativas auténticas e criatividade
destemida, a Louvre Unbound apoia o desenvolvimento de
uma comunidade artistica global baseada em autenticidade,
didlogo e inovagdo. E tanto uma revista quanto uma
plataforma—amplificando perspectivas unicas e incentivando
a liberdade artistica além dos limites tradicionais.






