Taxi Ride
Cher Pruys

Pintura em acrilico

27.94 x 20.32 cm
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MERGULHE NO MUNDO DE

Cesar Vianna

Rouyn-Noranda, Canadéa
Combinando técnicas tradicionais com materiais experimentais, esta obra explora a intersegdo entre a
emocdo humana e o mundo natural. Enraizado na ilustragdio, Cesar Vianna une cores vibrantes, formas
orgénicas e um estilo intuitivo para criar narrativas visuais expressivas em multiplas camadas.

Visibility Is Not a
Performance
caneta e aquarela
sobre papel

20x 25¢cm

2025
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Website:

linktr.ee/CzarNunes

Instagram:
eCzarNunes




Becoming Unapologetic
caneta e aquarela sobre papel
20x 25¢em

2026
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imed Myself

The Moment | Cla

caneta e aquarela sobre papel

20x25¢em

2025



A Liberated Breath

caneta e aquarela sobre papel

20x25¢cm

2026
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The silent watcher

caneta e pastel sobre papel
20x 25em

2025



Bound by trust

caneta e aquarela sobre papel

20x 25¢cm
2025



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 tradi¢do, ciéncia e emogdo.
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23:59 (Detalhe da escadaria - parte superior)  23:59 (Detalhe de ruptura de tenddo - parte inferior)
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23:59 (Detalhe da Bolha no Primeiro Dedo do Pé)
Instalagéo

1170 x 1166 mm

2020






Nascido em Pelotas, no sul do Brasil, Mario Schuster une a precisdo de um veterindrio &
sensibilidade de um pintor. Seu trabalho combina observa¢@o e emogéo, revelando as
conexdes silenciosas entre humanidade e natureza e convidando o publico a redescobrir a
beleza naquilo que muitas vezes passa despercebido.

Meu corpo,minhas regras
(superior)

Acrilico sobre tela

60 x 70 cm

2022

Natureza desvelada
(inferior)

Nanquin sobre tela
80x70cm

2023




Diaspora
(superior)
Acrilico sobre tela
60 x 70 ecm

2019

Maria
(inferior)

Acrilico sobre tela
40 x 50 cm

2022
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Bastiaan Mol encara a arte como um ato didrio e essencial —
movido por devogdo, hdbito e uma necessidade constante de
criar. Transitanto com fluidez entre desenho, pintura e técnicas
mistas, ele trata a cor, o gesto e a figura masculina como sujeitos
vivos, moldados pelo tempo, pela intimidade e pela experiéncia.
Sua pratica oscila entre observacdo e sensualidade, afirmando a
criagdo ndo como escolha, mas como sobrevivéncia, sustentada
pela meméria, disciplina e uma paixdo vitalicia pelo fazer.

Desde que me lembro, desenho e pinto, experimentando todo tipo
de material. No ensino primdrio, meus desenhos eram
frequentemente escolhidos para serem exibidos na sala de aula e
eram facilmente reconhecidos como meus. Participei
ocasionalmente de concursos infantis de arte e venci varias vezes.
Uma coisa sempre foi clara: eu fazia o que gostava. Era educado
nas aulas de arte, mas muito dificil de ensinar — ouvia meus
professores e depois seguia meus préprios instintos. Essa atitude
permaneceu comigo ao longo da vida.

Quase nunca gosto plenamente do meu préprio trabalho. Nunca é
perfeito o suficiente; sempre ha elementos que poderiam ou
deveriam estar melhores. Quando uma obra estd concluida —
embora nunca esteja de fato, eu apenas a abandono — sinto uma
necessidade urgente de comecar outra. Trabalho de maneira
orgénica e intuitiva, com pouquissimo planejamento. N&o fago
horas de esbogos preparatérios; simplesmente comego. Nunca
experimentei bloqueio criativo. Enquanto trabalho, cerco-me de
diversos materiais e escolho instintivamente o que parece certo
naquele momento, construindo camada sobre camada.

Raramente uso tinta a dleo, pois ela demora demais para secar
para o meu ritmo. Preciso concentrar-me em uma obra por vez
para permanecer totalmente envolvido com ela. A pintura sempre
foi uma presenca constante na minha vida. No ensino médio,
todos presumiam que eu ingressaria em uma academia de arte,
mas ndo conclui a escola e sai sem o diploma exigido para
admissdo. Essa oportunidade surgiu anos depois, quando eu vivia
na Bélgica. De 1986 a 1991, estudei design de ilustragdo em
Antuérpia.




Apds me formar, ndo consegui trabalho na
area devido a uma crise econdmica, entdo assumi
diversos empregos para pagar as contas
enquanto continuava a pintar. Isso seguiu até
2016, quando meu primeiro site se tornou viral. A
partir desse momento, passei a pintar diariamente
e a vender meu trabalho com mais regularidade.
Ao longo dos anos, os temas da minha arte
evoluiram e, hoje, sou conhecido principalmente
por pintar a figura masculina — muitas vezes de
forma sensual e, por vezes, abertamente sexual.

Trabalho com modelos masculinos que posam em
meu estidio, que também é minha casa. A
maioria tem entre 18 e 35 anos, embora
ocasionalmente eu trabalhe com modelos mais
velhos para variar. Encontro modelos em lugares
cotidianos — na rua, em cafés, academias — além
das redes sociais, onde simplesmente os convido
para posar. A maioria recusa, mas sempre tive
participantes mais do que suficientes, e muitos
demonstram interesse em retornar, o que

considero um sinal positivo.
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Theda Bara, Hollywood ‘s Silent movies actress
Aquarela sobre papel de algoddo

40 x 50 cm

2018

Aquarela sobre papel de algodao
2023

Para esclarecer um equivoco comum: por eu ser
um homem gay e pintar figuras masculinas nuas e
sensudis, muitas pessods presumem  que
mantenho relagées sexuais com meus modelos.
Isso ndo corresponde & realidade. Levo meu

trabalho a sério e, para reunir material
significativo durante uma  sesso, preciso
permanecer  concentrado,  profissional e

totalmente comprometido com o propdsito da
obra.

Quanto & primeira obra que realmente me tocou
— é uma pergunta dificil. Aos 71 anos, carrego
muitas décadas de memdria. Se preciso escolher,
provavelmente seriam as ilustragdes dos contos
de fadas dos Irm&os Grimm e de Hans Christian
Andersen que tinhamos em casa — edi¢Bes
antigas, das décadas de 1930 e 1940. Eu era
profundamente fascinado por aquelas imagens.
Talvez por isso eu nunca tenha me tornado um
“pintor puro”, mas sim um artista com forte
vocagdo para a ilustragdo.



Meu trabalho tem carater decorativo e ilustrativo.
O que ele expressa ndo é fixo, pois cada obra
nasce de um estado de espirito que pode mudar
durante o processo. Valorizo a liberdade de
interpretagéio e gosto quando o publico projeta
suas proprias narrativas nas imagens, em vez de
ser conduzido a um unico significado.

Hé temas recorrentes que surgem, desaparecem
e retornam com o tempo. Durante muitos anos,
pintei retratos de divas da musica e do cinema,
algumas das quais tive a sorte de conhecer
pessoalmente — entre elas Eartha Kitt, Juliette
Gréco, Yma Sumac, Milva e Hildegard Knef. Todas
ja faleceram, o que me rendeu o apelido de
“amante das divas falecidas”. Depois, voltei-me
para a pintura de animais, especialmente aves,
tema que ainda revisito ocasionalmente. Embora
muitos apreciem essas obras, raramente sdo
vendidas.

Nosferatu ( German silent movies actor Max Schreck )
Aquarela sobre papel de algodéo

50 x 60 em

2018

Portuguese fadosinger Sara Correia
Aquarela sobre papel de algodéo

40 x 50 cm

2024

Sem duvida, sdo as pinturas de homens sensuais
que hoje atraem o publico. As redes sociais
deixam isso claro: sempre que compartilho um
novo trabalho, as obras com menos roupas
recebem mais atencdo. Sexo vende — isso é
evidente — mas a nudez ainda é tratada como
algo impréprio ou impuro. Nunca entendi essa
contradigdo. Mostramos méos, pés, rostos e axilas
sem problema, mas o corpo humano se torna
inaceitavel em um ponto especifico. O mesmo
padrdo vale para as mulheres — mamilos
masculinos s&o permitidos, femininos ndo. Quem
decidiu isso?

Nas academias de arte, estudantes desenham
modelos nus como parte da formagéo — apenas
para depois verem essas obras censuradas ou
rejeitadas. Essa légica sempre me pareceu
absurda. Por isso, a figura masculina sensual
tornou-se central na minha prdtica, e acredito
que continuard sendo pelo resto da minha vida.



N&o podemos impedir a digitalizagdo do mundo, e a arte inevitavelmente precisa existir dentro
dela. Ainda assim, a arfe mantém poder social e transformador — quando usada com intengéo.
Enquanto a inteligéncia artificial continua a se expandir, o trabalho manual feito com materiais
reais sempre terd um peso e um valor diferentes.

Sinto-me feliz por pertencer a uma geragdo que aprendeu a trabalhar com tinta, nanquim e
papel, e continuarei criando nesse espirito. Permanego comprometido em fazer arte como os
ilustradores das décadas de 1920 e 1930 — de forma lenta, material € com a presenga da mé&o —
porque essa conexdo fisica jamais poderd ser totalmente substituida.
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Daydreamer ( model Edwin)

Técnica mista sobre papel de algoddo
40 x 50 cm

2023



Meu profundo amor pelo fado portugués levou-
me, ao longo dos anos, a colecionar livros e
inimeros dlbuns, e depois a visitar casas de fado
— principalmente em Lisboa, mas também no
Porto e em Coimbra.

Nessas visitas, fiz amizade com vdrios fadistas e
comecei a pintar seus retratos. A cada ano,
cantores posavam para mim e, ao voltar para
casa, eu pintava seus refratos para leva-los a
Por‘ruga| no ano seguinte.

Embora eu ndo fale portugués fluentemente — fiz
apenas dez aulas — compreendo bastante ao ler
e conhego o significado das letras do fado. Com
o tempo, vi muitos desses artistas crescerem:
primeiro se apresentando aos catorze ou quinze
anos, depois amadurecendo, langando dlbuns e
aparecendo em concertos e na televiséo.

Entre 2013 e 2024, pintei 66 retratos de fadistas,
homens e mulheres. Com o tempo, porém, a
figura masculina sensual tornou-se o foco
principal da minha prética.

O segundo projeto que me marcou
profundamente foi um documentdrio produzido
pela televisdo nacional holandesa, inteiramente
dedicado as minhas pinturas de homens — néo
as aves, nem as estrelas de cinema, mas
especificamente ao meu trabalho com figuras
masculinas sensuais.

Uma equipe completa entrou em minha casa e
estudio, registrando quatro dias de trabalho:
uma sessdo com um jovem modelo, a criagdo de
seu retrato e, depois, a abertura da exposigdo,
quando a pintura foi revelada pelo préprio
modelo.

Essa experiéncia teve forte impacto em mim,
pois sou essencialmente um eremita quando se
trata de arte. Para mim, a sessdio com modelo &
um momento intimo, que depende de atmosfera
e concentragdo. Costumo tocar musicas
cuidadosamente escolhidas, parte essencial do
processo.
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My model Stetfan

Aquarela sobre papel de algodéio
50 x 60 cm

2024

Com cémeras, microfones e técnicos presentes
num  espago  pequeno, a intimidade
desapareceu. A musica foi retirada, e o modelo
ainda precisava me entrevistar enquanto posava
— algo quase impossivel para minha forma de
trabalhar.

O mesmo ocorreu durante a filmagem do
processo de pintura. Embora eu entendesse sua
importéncia, a presenga constante de outras
pessoas dificultava a concentragdo.
Normalmente me isolo completamente ao pintar,
evitando distragdes. A musica é fundamental
para meu ritmo e estado emocional.

Apesar das dificuldades, sou grato por ter
aceitado participar. O documentdrio foi exibido
na televisGio holandesa em outubro de 2024 —
ano em que completei setenta anos — e,
curiosamente, foi transmitido no dia do meu
aniversario. Essa coincidéncia deu ao projeto um
impacto emocional duradouro que jamais
esquecerei.



As redes sociais desempenham um papel inegavel na visibilidade da arte contemporénea e na
circulagdo do trabalho criativo. No entanto, é profundamente problematico que plataformas
como a Meta, por meio de seus algoritmos e sistemas automatizados, decidam o que pode ou
ndo ser visto. Esse tipo de controle limita a liberdade artistica e reduz a visibilidade a regras
guiadas por maquinas, em vez de pela curiosidade humana ou pelo valor cultural.

Adidas soccer lovers

Aquarela sobre papel de algod&o
50 x 40 cm

2023

Espero continuar criando arte até o fim da minha vida. Pintar ndo é apenas algo que fago — é
minha paix&o, minha necessidade. Como j& disse, mesmo que ninguém no mundo se
interessasse pelo meu trabalho, e mesmo que nunca vendesse uma pintura, eu ainda assim
seria movido a criar. Ndo consigo evitar. Colaborar com a Louvre Unbound foi algo natural,
respeitoso e alinhado com essa forma de trabalhar — uma troca baseada em atencdo,
cuidado e um compromisso genuino com a voz dos artistas.



Joas Nebe aborda a arte como uma investigag&o reflexiva — fundamentada na psicologia, na
midia e nos mecanismos frageis da comunicagdo. Transitanto entre video, colagem, desenho e
processos digi’rcis, ele combina técnicas tradicionais com ’recnofogia contemporénea para
explorar percepgdo, mediagdo e troca. Suas obras habitam o espago entre emissor e
receptor, convidando o publico a refletir sobre o préprio significado.

Untitled - C981
(superior)
Colagem em papel
33x 2lcm

2024

Untitled - C983
(inferior)

Colagem em papel
25x%x6,5cm

2024







26 - LOUVRE UNBOUND

MERGULHE NO MUNDO DE

Yvon Bussiere

Varennes, Canada
Yvon Bussiére aborda a pintura como um retorno ao essencial — guiado pela natureza, pela
imediaticidade e pela verdade silenciosa da experiéncia vivida. Trabalhando com pigmentos de
origem mineral, dgua coletada e papel de algodéo, ele trata cada obra como um registro de lugar e
presenga. Sua pratica valoriza a espontaneidade e a simplicidade, permitindo que paisagens, vestigios
humanos e uma percepg&o quase infantil emerjam como marcas auténticas de um instante no tempo.

Website:
yvonbussiere.wixsite.
com/artistepeintre

Facebook:
eyvon.bussiere.5

La cascade, Sutton (QC) - A458

Aquarela

28x18 cm

2022 Instagram:
eYvonBussiere2023
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Riviere-aux-Pins, Boucherville - A424
Aquarela

18 x 28 em

2018



Aquarela
76 x 45 cm
1992
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Base de plein air, Longueuil - A332 (inferior)
Aquarela

36 x 26 cm

1995




Mont-St-Hilaire - A429

Aquarela

15x 25 em
2002
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Ruisseau du sentier Hiboux-Castor, Sutton - A462

Aquarela

18 x 28 cm
2022



Cher Pruys é uma pintora hiper-realista cujo trabalho transforma
momentos cotidianos em reflexdes intimas sobre meméria, tempo
e presenga emocional. A partir de experiéncias pessoais e de
uma observagdo silenciosa, suas pinturas exploram a inféncia, os
ritucis e as pausas fugazes que muitas vezes passam
despercebidas. Por meio de um controle meticuloso da
perspectiva e da ilusdo, Pruys ndo apenas replica a realidade,
mas a ressignifica, convidando o espectador a um espago onde
precis@o técnica e introspecgdo se encontram. Em sua obra, o
realismo torna-se uma linguagem de vulnerabilidade — uma
forma de reconectar histérias pessoais &s paisagens emocionais
compartilhadas por aqueles que entram em contato com suas
imagens.

Desde os quatro anos de idade, raramente estava sem um giz de
cera ou lapis na mdo, tentando capturar no papel tudo o que
meus olhos absorviam constantemente. De muitas maneiras,
tornar-me artista pareceu algo inato — quase como se fizesse
parte do meu DNA. Meus pais foram profundamente
incentivadores e  apoiaram  meus instintos  criativos,
apresentando-me a diversas formas de arte, incluindo musica e
balé.

Inicialmente, segui a musica como caminho formal, obtendo um
diploma para lecionar e dedicando 35 anos ao ensino de piano e
viol&o. Paralelamente, também fui fisiculturista, experiéncia que
me proporcionou uma compreensdo pratica e sélida da anatomia
humana — algo que continua a influenciar minha pintura até
hoje.

E dificil apontar uma Unica obra que tenha me tocado
profundamente pela primeira vez. Sinto uma conex&o pessoal
com todos os meus trabalhos, especialmente com meus retratos
de criangas e as pinturas dos meus animais de estimagdo, onde
emocgdo, memdria e intimidade naturalmente se entrelagam.




Meu processo criativo é altamente intencional,
comegcndo por uma imagem interior e por
uma mensagem emocional clara que desejo
transmitir. Desde o momento em que a cena se
forma na minha mente — passando pela
primeira  fotografia de referéncia, pelo
primeiro trago de lapis e pela primeira
pincelada — cada etapa é deliberada,
conduzindo ao momento silencioso e reflexivo
em que finalmente assino meu nome.

Vejo minha arte como um conjunto de pegas
de um quebra-cabega que, juntas, formam
quem eu sou. Minhas pinturas sdo moldadas
por memdrias, experiéncias e reflexdes
acumuladas que me trouxeram até a pessoa
que sou hoje. Por meio dos meus retratos de
criangas, consigo revisitar instantes que
tiveram influéncia sutil ou profunda na minha
formagéio, resgatando sua magia e revivendo
sua ressondncia emocional.

*

Sweet Oranges
Pintura em acrilico
25,4 x 19 cm

Outros temas me convidam a suspender o
tempo, observando meus anos passados tanto
como participante quanto como espectadora.

A natureza-morta exerce um papel diferente,
mas igualmente essencial na minha pratica.
Essas obras me lembram de valorizar o ritual,
desacelerar e reconhecer a importancia do
descanso e da renovagdo. Sinto-me
constantemente atraida por temas que muitos
poderiam ignorar — o comum, o silencioso, o
aparentemente banal.

Enxergar verdadeiramente esses momentos
esquecidos e compreender seu impacto
emocional e psicolégico é um dom que
valorizo profundamente. Ao trazé-los para
minha  obra, transformo-os em  algo
significativo, permitindo que a reflex&o pessoal
se torne experiéncia compartilhada.




Um equivoco frequente sobre meu trabalho —
e sobre minha disciplina de modo mais amplo
— é a ideia de que ser autodidata representa
uma limitag8o, e ndo um caminho legitimo.
N&o ter formag&o académica formal em artes
visuais trouxe desafios, especicimenfe em uma
cultura que valoriza titulos e credenciais.
Conquistar  reconhecimento, respeito e
incentivo sem esses selos institucionais pode
parecer uma subida ingreme.

No entanto, técnica pode ser ensinada —
talento n&o. O que realmente molda um
artista é disciplina, estrutura, ética de trabalho
e um desejo constante de evoluir. De certa
forma, minha trajetériac me  ofereceu
exatamente essa base. Fui formalmente
formada em musica, experiéncia que me
proporcionou hdébitos rigorosos de pratica,
paciéncia e sensibilidade &s nuances —
qualidades que se refletem diretamente no
meu trabalho visual.

Entranced
Pintura em acrilico
38.1x 40.64 cm

In Retrospect
Pintura em acrilico
20.32 x 30.48 cm

Além disso, anos dedicados ao fisiculturismo
reforgaram minha disciplina e proporcionaram
um estudo profundo e pratico da anatomia
humana.

Observar o corpo em movimento e em repouso
aprimorou minha compreensdo de forma,
propor¢do e tensdo, elementos essenciais a
minha pratica hiper-realista.

Por fim, ser autodidata me deu liberdade para
explorar por tentativa e erro e desenvolver
minha identidade artistica sem as restrigdes
do ensino formal.

Essa independéncia permitiu uma evolugdo
mais intuitiva e pessoal — fundamentada na
experiéncia vivida, na curiosidade e na
autenticidade, em vez de férmulas pré-
estabelecidas.



No inicio da minha carreira, sucesso significava
validagdo externa — ser selecionada para
exposi¢des, conquistar prémios e obter
reconhecimento no meio artistico. Como artista
autodidata, esses marcos tinham um peso
especial, pois confirmavam que minha voz
estava sendo ouvida e que meu trabalho
alcangava além do atelié. Sou profundamente
grata e honrada pelo reconhecimento que
recebi ao longo dos anos.

Ainda assim, essa validagdo nunca me
pressionou a mudar meu processo criativo ou
minha visdo filoséfica da arte. Sempre
permaneci fiel & minha prépria perspectiva,
confiando nos instintos que orientam meu
trabalho. Prémios fortalecem a confianga, mas
ndo definem meu caminho. A autenticidade
continua sendo o centro da minha prética,
independentemente das expectativas externas.

Hoje, minha compreens&o de sucesso tornou-se
mais interior. Ele é medido pelo crescimento
pessoal e pela profunda realizag&o que a arte
me proporciona. Alcangar alto reconhecimento
traz também desafios — uma presséo silenciosa
para que cada nova obra iguale ou supere a
anterior, o que pode ser mental e
emocionalmente exaustivo, levando a periodos
de siléncio criativo.

Quando isso acontece, retorno ao que me
equilibra: o tempo na natureza, ao lado dos
meus  animais, permitindo  que  meus
pensamentos fluam e se renovem. O maior
presente da minha jornada artistica tem sido a
sensagdo de propdsito que a pintura continua a
me oferecer — algo que supera qualquer
expectativa que ja tive. Compartilhar essa
experiéncia com o publico, despertar emogédo,
memdria ou até um instante de luz, é a medida
final e mais significativa do sucesso.

Taxi Ride
Pintura em acrilico
27.94 x« 20.32 cm




No inicio da minha carreira, sucesso significava
validag@io externa — ser selecionada para
exposigdes, conquistar prémios e obter
reconhecimento no meio artistico. Como artista
autodidata, esses marcos tinham um peso
especial, pois confirmavam que minha voz
estava sendo ouvida e que meu ftrabalho
alcangava além do atelié. Sou profundamente
grata e honrada pelo reconhecimento que
recebi ao longo dos anos.

Ainda assim, essa validagdo nunca me
pressionou a mudar meu processo criativo ou
minha visdo filoséfica da arte. Sempre
permaneci fiel & minha prépria perspectiva,
confiando nos instintos que orientam meu
trabalho. Prémios fortalecem a confianga, mas
ndo definem meu caminho. A autenticidade
continua sendo o centro da minha prética,
independentemente das expectativas externas.

L

Hoje, minha compreensdo de sucesso tornou-se
mais interior. Ele é medido pelo crescimento
pessoal e pela profunda realizagéo que a arte
me proporciona. Alcangar alto reconhecimento
traz também desafios — uma presséo silenciosa
para que cada nova obra iguale ou supere a
anterior, o que pode ser mental e
emocionalmente exaustivo, levando a periodos
de siléncio criativo.

Quando isso acontece, retorno ao que me
equilibra: o tempo na natureza, ao lado dos
meus  animais, permitindo  que meus
pensamentos fluam e se renovem. O maior
presente da minha jornada artistica tem sido a
sensacdo de propdsito que a pintura continua a
me oferecer — algo que supera qualquer
expectativa que j& tive. Compartilhar essa
experiéncia com o publico, despertar emogdo,
memdria ou até um instante de luz, é a medida
final e mais significativa do sucesso.
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Sunday Morning
Pintura em acrilico
25.4 x 22.86 cm




Gostei verdadeiramente de colaborar com a Louvre Unbound e acolheria com entusiasmo
futuras oportunidades de trabalharmos juntos. Fazer parte de uma plataforma que valoriza a
integridade artistica, o didglogo reflexivo e uma visibilidade significativa é algo encorajador e
reafirmador — uma experiéncia genuinamente positiva dentro da minha trajetéria artistica
continua.

Buttercup
Pintura em acrilico
20.32 x 20.32 cm



Raz Forh transforma a experiéncia vivida em imagem, transitando do som para a tela com forga
instintiva. Vindo de uma trajetdria no hip hop underground, suas pinturas retratam pessoas e paisagens
urbanas como um didrio visual, carregado de energia bruta, movimento e dos ambientes que moldaram

sua jornada.

Gaviria (superior)
Acrilico sobre tela
30.5 x 30.5cm
2026

Baltimore (inferior)
Acrilico sobre tela
61.0 x 45.7 cm
2025
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Em compara¢do com minhas outras publicagdes, a

promogdo nas redes sociais da Louvre Unbound é
visivelmente mais ampla, frequente e
cuidadosamente personalizada para cada artista.
Essa visibilidade continua faz uma diferenca redl,
e é por isso que estou entusiasmado(a) em me
candidatar também as préximas duas edigdes.
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Maurice Johnson parte da histéria familiar e da experiéncia vivida para criar obras narrativas que unem
imaginag&o e verdade pessoal. Por meio de The Millcrew, projeto desenvolvido ao longo de vérios
anos, ele explora temas como resiliéncia, identidade e criatividade herdada, inspirado por seu filho e
moldado por uma conexdo de toda a vida com o desenho, a narrativa e a expressdo visual.

The Millcrew
Arte digital
2023




The Millcrew
Arte digital
2023




ZequalsZ2plusC inspira-se em fractais e sistemas matematicos, traduzindo complexidade em
composi¢des digitais em camadas. Iniciado em um programa de pintura dentro de um videogame e
posteriormente transformado por meio de extensa manipulagdo digital, seu trabalho explora repetigéo,
estrutura e variagdo infinita, unindo Iégica algoritmica e experimentagdo visual intuitiva.

Abstract Pattern 116
Arte digital

60.96 x 83.82 cm
2025




Abstract Pattern 167
Arte digital

60.96 x 83.82 cm
2026

Abstract Pattern 168
Arte digital

60.96 x 83.82 cm
2026

Abstract Pattern 164
Arte digital

60.96 x 83.82 cm
2026



Meredith Garcia inspira-se no Rococé francés do século XVIIl para criar cerémicas de arte
que equilibram elegéncia, ornamentacdo e teatralidade. Por meio do Atelier de LUna, ela
combina referéncias histéricas com sensibilidade contemporénea, moldando a argila em

formas refinadas inspiradas pela leveza, pela heranga cultural e pelas influéncias reunidas em
viagens e trocas artisticas.
I

Vasos de Arte
Decoracdo de Luxo
Atelier de Llna
Ceré&micas artesanais
que acrescentam
elegéncia e
sofisticag&o artistica a
qualquer interior.
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Ser publicada na Louvre Unbound Volume 4 foi uma honra

incrivel. A visibilidade permitiu que meu trabalho alcancasse
um publico global, expandindo minha vis&o e criatividade
além das fronteiras. A revista representa uma plataforma
onde artistas ndo apenas apresentam suas obras, mas
também expressam seu universo interior por meio de
imagens e palavras. E uma forma poderosa de conectar,

inspirar e compartilhar minha jornada artistica com o mundo.
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Ana Carolina de Villanueva - Foto oficial de imprensa da Luka Art Gallery

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

Desde 2021, a curadora Ana Carolina de Villanueva vem desenvolvendo, por meio da Luka Art
Gallery, um projeto que se consolidou como um dos espagos mais sensiveis e significativos de
didlogo artistico no panorama cultural contemporaneo: “Historias Reais” . Inicialmente gravado no
saldo nobre do Paldcio Biester, em Sintra, o programa no YouTube parte de uma convicgdio clara:
a arte ndo termina na obra exposta — ela se expande quando o artista encontra espago para
falar, refletir e compartilhar os caminhos que o levaram até ali.

Mais do que um podcast ou uma série de entrevistas, “Historias Reais” funciona como um espago
de mediagdo cultural, onde artistas e convidados se afastam das narrativas formais e entram em
um territério de troca genuina e humana. O cendrio histérico, inicialmente percebido como rigido
e imponente, torna-se um elemento transformador — o que poderia intimidar acaba por acolher.

Essa transigo — da formalidade & intimidade — estd no centro da forga do projeto. Por meio da
escuta atenta e intuitiva de Ana Carolina, “Historias Reais” desfaz a distancia simbdlica que
muitas vezes separa artistas de seus publicos, revelando camadas de histéria pessoal que
raramente emergem em textos institucionais ou no discurso curatorial convencional.



Ao longo de mais de trés anos, “Historias Reais” recebeu mais de 30 convidados, entre artistas,
designers e importantes nomes do meio cultural. Cada conversa reforga uma ideia central: a
pratica artistica é inseparavel da experiéncia vivida.

Ana Carolina de Villanueva com
Regina Duarte — Foto oficial de
imprensa da Luka Art Gallery

A participagdo de Regina Duarte exemplifica esse principio. Amplamente reconhecida por sua
extensa trajetdria no teatro, no cinema e na televisdo, Duarte surge ndo como um icone publico,
mas como uma artista que reflete sobre meméria, tempo e responsabilidade cultural. Seu
depoimento desloca o foco da celebridade, revelando uma consciéncia artistica moldada por
décadas de experiéncia e profundidade emocional.

Hans Donner traz ao programa a forga expressiva do design como linguagem artistica.
Internacionalmente conhecido por seu trabalho em identidade visual e motion design, Donner
reflete sobre a criagdo para além da fungdio téenica, posicionando o pensamento visual como um
campo poético e experimental. Sua presenga amplia a definicdio de arte dentro do projeto,
destacando o didlogo como meio de legitimar disciplinas criativas frequentemente subestimadas
pelos circuitos tradicionais.

A artista Christina Oiticica contribui com uma perspectiva profundamente sensorial sobre
processo, materialidade e tempo. Seu trabalho, infimamente ligado ao gesto, & natureza e a
materiais orgdnicos, ecoa intensamente na entrevista ao abordar a criagdo como um ato vivo —
moldado pelo corpo, pela intuicdo e pela escuta atenta da prépria matéria.

Ana Carolina de Villanueva com
Christina Oiticica & Blake Jamieson
— Foto oficial de imprensa da Luka

Art Gallery




O Coletivo Duas Marias amplia ainda mais essa nogdo ao incorporar uma abordagem artistica
colaborativa. Sua presenga evidencia o didlogo ndo apenas entre artista e publico, mas também
dentro do préprio processo criativo. A entrevista ilumina a criag&o coletiva como uma prética
construida por meio de troca, negociagdo e autoria compartilhada, desafiando o mito do artista
isolado.

A participagdo de Mikel Pinto acrescenta uma reflexd&o sobre as realidades da prética artistica
contemporénea. Transitanto entre multiplas linguagens e meios, Pinto aborda experimentagéo,
processo e a importéncia da integridade criativa em um ambiente acelerado e orientado pela
visibilidade. Sua contribuigdo reforga o didlogo como ferramenta essencial para contextualizar o
trabalho artistico para além de sua forma final.

Ana Carolina de Villanueva com
Mikel Pinto — imagem do video
da entrevista

Ao longo de todas essas conversas, “Historias Reais” afirma uma premissa fundamental: artistas
ndo sdo figuras inalcangéveis. O projeto atua ativamente na desconstrucdo da disténcia
frequentemente imposta entre criadores e publico, propondo o didlogo como um ato de
proximidade, reconhecimento e humanidade compartilhada.

Nesse sentido, o didglogo torna-se mais do que um recurso narrativo — ele se configura como um
gesto cultural e politico, afirmando a escuta como forma de respeito e visibilidade.

Ana Carolina de Villanueva —
imagem do video da entrevista




Ana Carolina de Villanueva -
Foto oficial de imprensa da Luka Art Gallery

“Historias Reais” entra agora em uma nova fase
visual e editorial. O projeto amplia o perfil de
convidados, passando a incluir lideres
empresariais, politicos e outras figuras publicas,
além de incorporar novos cendrios: parques,
monumentos e locais histéricos em Portugal e
em outros paises europeus. Essa expanséo
espacial reflete também um  movimento
conceitual — o diélogo sai da sala e passa a se
envolver diretamente com o mundo.

Com identidade visual renovada, nova vinheta
de abertura e uma estratégia de comunicagdo
ampliada, “Historias Reais” retorna a partir de
abril no YouTube, prometendo entrevistas que
continuam a ecoar no cendrio artistico e
cultural internacional.

Em sua esséncia, o projeto permanece fiel ao
propédsito original: ouvir os artistas, dar espago
as suas vozes e transformar o didlogo em
matéria viva de arte.




Tim Clarke canaliza décadas de pratica em pinturas e desenhos luminosos que exploram assombro,
movimento e emogdo. Inspirado por Leonardo, ele combina observagéo, ritmo e profundidade
expressiva, criando obras que condensam sua busca continua por sentido por meio da arte.

Harold Wilson
(superior)
dleo sobre tela
30 x 35 em
2024

Branwell Bronte after Branwell Bronte
(inferior)

Sleo sobre tela

30 x 35 cm

2022
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Foi um prazer fazer parte da Louvre Unbound. Ser
publicado na revista foi como entrar em um didlogo aberto

e reflexivo com outros artistas, de diferentes disciplinas e
geografias. Para mim, a publica¢do representa um espacgo
de liberdade criativa, curadoria cuidadosa e respeito
genuino pelas vozes artisticas.

2



Contribuir para a Louvre Unbound significa integrar uma
plataforma que valoriza a pesquisa artistica
contempordnea. A revista promove visibilidade e didlogo
entre artistas, criando um espago de troca e reflexdo
atenta em nivel internacional.
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Este artigo foi produzido com a gentil colaboragao de
Ana Carolina de Villanueva (curadora da Luka Art
Gallery)

Pablo Fernandez Junior € um pintor nascido em Cuba cujo
trabalho funde fotorrealismo e hiper-realismo com sutis
influéncias da pop art e do surrealismo. Desde cedo esteve
imerso no universo artistico, formando-se com honras na
prestigiada Academia San Alejandro, em Cuba, onde se
tornou o instrutor mais jovem da instituigdo. Suas
composigdes quase fotogréficas — frequentemente
voltadas & presenca humana, identidade e ressonéncia
emocional — convidam o publico a ir além da semelhanca
aparente e mergulhar nas texturas da experiéncia vivida.
Exibido internacionalmente em feiras e galerias de
prestigio, Ferndndez alia técnica impecavel a um
envolvimento profundo com a condi¢&o humana.

Old, meu nome é Pablo. Nasci em Cuba, na regido de Pinar
del Rio, e venho de uma familia de artistas. Meu pai é
pintor profissional e minha m&e também esteve fortemente
ligada & pratica artistica. Desde muito cedo, cresci
observando meus pais criarem obras sobre a ftelq,
testemunhando como conseguiam recriar belas paisagens
que me fascinavam profundamente. Acredito que ter
crescido nesse ambiente foi decisivo para moldar quem
sou e para alimentar meu amor pela pintura.

Quando penso na primeira obra que realmente me marcou,
foi uma pintura do meu pai. Suas paisagens complexas e
belamente construidas deixaram uma impresséo duradoura
em mim e continuam sendo uma referéncia fundamental na
minha trajetdria artistica.




Meu processo criativo comega com uma ideia
que surge na minha mente ou em um sonho —
imagens que persistem até encontrarem caminho
para a tela. Imagino cenas fantésticas que
gostaria que existissem na realidade, e a pintura
torna-se o meio pelo qual essas visdes ganham
forma.

Quando o conceito inicial estd claro, entro em
uma etapa crucial de desenvolvimento por meio
da fotomontagem, na qual construo a imagem
utilizando ferramentas digitais como o Photoshop
e, mais recentemente, a inteligéncia artificial.
Esses recursos me ajudam a refinar a
composi¢do e a estruturar aquilo que estou
imaginando antes que alcance a superficie
fisica.

A partir desse momento, a imagem é transferida
para a tela, e comega a parte verdadeiramente
transformadora do processo. E nesse estdgio
que a interpretacdo assume o controle,
permitindo que intuigdo, técnica e emogdo
conduzam a pintura. O artista deixa de copiar a
imagem e passa a recrid-la por meio do gesto,
da cor e da textura.

Quando a obra estd concluida, a fantasia se
revela por completo — pronta para ser
vivenciada pelo espectador e existir de forma
auténoma no espago compartilhado da

imaginagdo.

Four Bettas in Mind
dleo sobre tela
167.6 x 167.6 cm
2025



Acredito fortemente que a arte ainda possui um
poder social e transformador, mesmo no contexto
do mundo digital atual. Ela continua sendo um
espago de renovagdo e reflexdo, oferecendo ao
publico e & sociedade a oportunidade de pausar,
questionar e reconectar-se. Os artistas absorvem
o que vivenciam diariamente e traduzem essas
experiéncias por meio de seus préprios olhares,
transformando realidades vividas em linguagem
visual capaz de ressoar para além das palavras
ou das telas.

Na minha prética, busco refletir paz e harmonia
por meio do meu trabalho, criando imagens que
oferecem uma sensagdo de equilibrio em meio ao
movimento e ao ruido constantes. Essa intengd&o
estd diretamente ligada ao ambiente em que vivo
atualmente, influenciando tanto meu estado
emocional quanto minha expressdo
artistica.Dessa forma, a arte torna-se ndo apenas
um reflexo da realidade, mas também um convite
silencioso para imaginar uma maneira de existir
mais consciente e contemplativa.

The Whisper of the Hummingbird
dleo sobre tela

167.6 x 167.6 cm

2025



Essa é uma excelente pergunta. Para mim,
sucesso significa sentir-se realizado com aquilo
que se faz — pintar o que realmente se deseja
expressar, e ndo o que os outros esperam.

Trata-se de criar sem amarras ou preconceitos,
permitindo-se a liberdade de seguir a prépria
visdio em todas as etapas do processo.

ke

Daydream
dleo sobre tela
127 = 127 cm
2025

Também acredito que o sucesso acontece
quando o seu trabalho é genuinamente apreciado
— tanto pelo publico quanto por vocé, como
artista que lhe dd vida. Quando uma obra é bem
recebida, comercializada de forma responsavel e
valorizada por meio de comentérios atentos de
criticos, colecionadores e espectadores, isso
confirma que ela estd sendo vista e
compreendida. Essas respostas positivas sdo uma
parte importante do que o sucesso representa
para mim.



Acredito que a colaboragdo teve uma influéncia muito positiva e foi um verdadeiro sucesso.
Ver meu trabalho a partir da visdo e da perspectiva de outras pessoas é sempre algo
interessante e bem-vindo, especialmente quando parte de uma abordagem curatorial sensivel
e atenta.

Penso que essa forma de apresentar e contextualizar minha obra ajudou a tornd-la mais clara
para o publico, e a resposta foi bastante positiva. Para mim, essa recepgdo confirma que o
didlogo construido por meio dessa colaboragéo foi significativo e eficaz.

Nature Speaks to You
Sleo sobre tela

167.6 x 167.6 cm

2025



Acredito que a revista desempenha um papel notavel ao dar visibilidade a artistas que, como
eu, merecem ter seu trabalho apresentado em espagos relevantes. A Louvre Unbound cria
oportunidades para que vozes independentes alcancem publicos mais amplos e sejom
reconhecidas para além de seus contextos imediatos.

Estou plenamente satisfeito com o trabalho realizado em torno da minha pratica, que ajudou
a apresentar minha obra da melhor maneira possivel e a permitir que ela alcangasse seu
maximo potencial dentro de um panorama artistico internacional.

Look of the Hummingbird
éleo sobre tela

167.6 x 167.6 cm

2025
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Aproveitei verdadeiramente a experiéncia de publicar meu

trabalho e minhas reflexdes sobre a pintura e minha trajetdria
artistica, possibilitada pelo trabalho curatorial exemplar de
Ana Carolina de Villanueva. A Louvre Unbound representa, sem
duvida, uma iniciativa de grande valor para os artistas,
permitindo que suas obras ultrapassem fronteiras e alcancem
publicos em outros paises. Todo esforco voltado & divulgacdo
e promog¢do da cultura e da arte no mundo contemporaneo é

sempre uma excelente noticia.

29



LOUVRE UNBOUND - 61

PELOS OLHOS DOS ARTISTAS

Water Sprite Delight
Amanda Heenan
Aquarela

28 x 38 cm

2025

Ser destaque na Louvre Unbound foi uma experiéncia ao
mesmo tempo acolhedora e motivadora. A revista oferece
uma plataforma reflexiva e inclusiva, que valoriza
autenticidade e profundidade. O apoio e a ateng¢do da
equipe tornaram o processo colaborativo, e ndo
meramente transacional. Para mim, a Louvre Unbound

representa um compromisso compartilhado com a arte

como pratica significativa e conectiva.
Amanda Heenan - volumes 3 e 4

Instagram:
eArtFourHealing



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

Cris Campana é uma artista visual brasileira cuja pratica investiga
materialidade, percepgéio e construgdio poética por meio de uma
linguagem contemporénea. Transitanto por processos que privilegiam
experimentagdo e intuigdo, seu trabalho revela equilibrio sensivel entre
conceito e matéria, onde gesto, textura e siléncio ocupam papel
central. Por meio de composigdes sutis e processos atentos, Campana
convida o publico a um espaco de reflexdo, no qual o sentido se revela
gradualmente pela forma e pela presenca.

Minha conexdo com a arte comegou muito cedo e de maneira
profundamente orgénica. Na inféncia, a arte fozia parte do meu
cotidiano por meio do trabalho dos meus tios, em uma grande oficina
onde serralheria, marcenaria, cerdmica e discussdes constantes sobre
fazer e possibilidades coexistiam. Nesse espago, produziam estruturas
escultdricas para nossa loja de luminérias, procuradas por arquitetos e
designers de interiores, combinando cipulas de pergaminho com bases
escultéricas de diversas escalas. Era um ambiente de intensa produgé&o
manual, onde matérias-primas eram transformadas diariamente em
objetos sensiveis e funcionais.

Crescendo ali, comecei a criar meus préprios brinquedos e objetos,
explorando cortes, encaixes e movimentos em meio & desordem e &
alegria da inféncia. Mais tarde, na adolescéncia, algumas dessas '
criagdes passaram a integrar o trabalho deles, o que me deu confianga
precoce no fazer, no uso de ferramentas e na compreensdo da
matéria. Aprendi, pela experiéncia, que o gesto manual carrega
inteligéncia, precisdo e poesia.

Um momento foi decisivo: meus tios criaram um grande mural para a
fachada de um teatro em S&o Paulo, soldando centenas de retalhos de
ferro  descartados. Ver fragmentos aparentemente  inuteis
transformarem-se em obra monumental marcou profundamente minha
percepcdo. Ali compreendi que a arte pode transformar matéria,
espago e olhar. Escolhi esse caminho por unir trabalho manual e
reflexdo sensivel — crenga que ainda sustenta minha pratica:
fragmentos e detalhes podem gerar significado, pausa e
transformagéo.




Meu trabalho procura convidar a reflexdo e &
sensibilidade diante da relag&@o entre ser humano,
natureza e tempo. Busco provocar uma pausa no
olhar — um instante de contemplag&o que nos
permita reconsiderar nossa responsabilidade em
relag@o ao meio ambiente e & meméria coletiva.

A natureza é essencial em cada respiragdo. Ela
sustenta ndo apenas o ar que entra e sai dos
nossos pulmdes, mas também o equilibrio invisivel
que torna a vida possivel. Mesmo quando ndo
estamos plenamente conscientes disso, a
natureza regula, nutre e nos protege, lembrando
que ndo existe separagdo real entre o corpo
humano e o mundo natural. Reconhecer essa
dependéncia cotidiana é fundamental para
compreender a urgéncia da preservagdo. Os
temas aos quais retorno constantemente s@o a
natureza — tanto como presengca gquanto como
auséncia —, a fragilidade da vida, a preservagdo
e a transformag&o da paisagem em meméria.

Sonhos flutuam...

Baldo de vidro soprado, fios de vidro estirados
(trabalhados com magarico), cupula de cristal
soprado, base espelhada, estrutura de jardim em
cobre macigo. 35 x 25 cm (didmetro)

Vertentes (série Jardim Suspenso)

Trés esculturas suspensas em metais de liga leve
soldados e metais usinados, com ramificagdes
metdlicas manualmente bifurcadas e torcidas,
entrelagadas com fio de cobre trangado.

Frequentemente trabalho com a ideia de
relicdrios, ndo como nosfqlgia, mas como um
alerta poético: o que ainda existe hoje pode, no
futuro, sobreviver apenas como vestigio.

O tempo também é um elemento recorrente na
minha obra. Eu o experiencio por meio de
processos manuais — no fazer, no tecer, no
cuidado e na delicadeza — assim como na tensdo
entre leveza e estrutura. Interessa-me criar
trabalhos que transitam entre o intimo e o
monumental, entre o gesto artesanal e a escala
arquiteténica, sempre reforgcando a ideia de que
a natureza nd&o é um recurso infinito, mas algo
precioso, fragil e essencial.

Nesse sentido, meu trabalho pode ser entendido
como uma critica ao mundo em que vivemos,
embora nunca de forma agressiva. Escolho o
caminho da beleza, do detalhe e da sutileza,
para que, ao encontrar a obra, o espectador
possa sentir a paz que a natureza oferece — e,
como uma brisa suave, ser tocado pelo desejo de
cuidar.



»

Sim, acredito profundamente que a arte continua
a exercer um forte poder social e transformador
no mundo contemporéneo — talvez ainda mais em
um contexto cada vez mais virtual. Em um tempo
marcado pela aceleragdo, pelo excesso de
imagens e informagdes e pela superficialidade de
muitas experiéncias, a arte oferece pausaq,
presenca e escuta atenta.

Essa convicgdo ndo vem apenas da teoria, mas
da experiéncia direta. Durante muitos anos,
desenvolvi projetos artisticos com jovens em
tratamento oncoldgico no GRAACC, trabalhando
com desenho, pintura e instalagdes feitas a partir
de objetos descartados que eles traziom de casa.
Esses processos frequentemente envolviam suas
familias, e as obras foram exibidas em espagos
publicos, inclusive no metré. Por meio dessas
vivéncias, testemunhei como a arte pode se tornar
uma mediadora potente do cuidado — apoiando
o bem-estar emocional, a expresséo e a
construgdo de sentido.

A arte potencializa o impacto do tratamento
médico ao restaurar a alegria, o desejo de viver e
uma conexdo renovada com o corpo, ao mesmo
tempo em que cria espagos de esperanga.
Vivenciei esse poder de forma direta nesses e em
outros projetos.

No mundo digital, onde as experiéncias tendem a
ser rapidas e distantes, a arte ainda possui a
capacidade de alcangar as pessoas de maneira
sensivel e profunda. Mesmo mediada por telas,
ela pode desacelerar o olhar, despertar empatia
e reconectar o individuo ao que é essencial — o
corpo, o espirito e a mente — reativando o
exercicio dos sentidos. Acredito que a verdadeira
transformag&o acontece de forma silenciosa,
intima e ao longo do tempo, e a arte continua
sendo um dos caminhos mais potentes para esse
encontro.

Alma (da série Jardim Suspenso)
Metal de liga leve unido por 620
pontos de solda, revestido com massa
cerdmica, com base de sustentagdio
em ferro

35mx3mx080m



Vejo a evolugdo do meu meio, na proxima
década, como uma expanséo sensivel entre o
visivel e o invisivel. Imagino meu trabalho
cada vez mais integrado aos fluxos da
cidade, da arquitetura e da paisagem,
criando  espagos de  respiragdo e
contemplagdio em meio & aceleragdo do
mundo contempordneo.

Acredito que a escultura caminha para deixar
de ser apenas objeto e tornar-se experiéncia.
Meu interesse estd em obras que atuem como
organismos vivos no espago — capazes de
gerar encontros, siléncio e consciéncia. O
gesto manual continuard sendo o eixo central
do meu processo, mas em didlogo com
estruturas cada vez mais leves e suspensas,
integradas ao entorno e ampliando a
sensagdo de flutuagdo e impermanéncia.

Também imagino um futuro em que a arte se
aproxime ainda mais do cuidado, do bem-
estar e da experiéncia coletiva. Vejo obras
que atravessam as fronteiras entre arte,
arquitetura e natureza, propondo ambientes
sensoriais que ndo apenas ocupam O espago,
mas o transformam em territério de escuta,
pausa e reconexdo.

Na proxima década, acredito que minha
pratica continuard buscando a criagdo de
obras que funcionem como jardins possiveis
em um mundo em transformagéo — lugares
onde o tempo desacelera, a percepgdo se
aguga e o desejo de cuidar pode novamente
criar raizes e florescer.

Ciclo da Vida (da série Jardim Suspenso)
Escultura em porcelana com banho de ouro e sombra em
folha de ouro

40 x 28 x 18 cm




A colabora¢do com Ana Carolina de Villanueva e a Luka Art Gallery foi — e continua sendo —
fundamental para ampliar tanto a leitura quanto o alcance internacional do meu trabalho. A
abordagem curatorial de Ana Carolina, guiada pelo didlogo, pela escuta atenta e por uma
profunda sensibilidade, criou um espago de confianca no qual a obra péde ser apresentada
com integridade, sem perder suas camadas conceituais e poéticas.

Seu olhar cuidadoso e consistente ajudou a situar meu trabalho para além de uma leitura
meramente local ou estética, inserindo-o em debates mais amplos sobre natureza, meméria,
cuidado e sustentabilidade — temas urgentes e universais. Ao respeitar o tempo da obra, seus
materiais e seus processos, o enquadramento curatorial permite que ela respire, promovendo
uma experiéncia forte e inclusiva para publicos diversos.

Por um fio (da série Jardim
Suspenso)

Escultura em porcelana
branca com coragéio de
madeira e reldgio de bolso do
bisavé da artista

45 x 35 x 10 cm




| see Louvre Unbound as an essential platform for amplifying independent voices and building
meaningful dialogue between diverse artistic practices, disciplines, and geographic contexts.
In a global landscape often shaped by hegemonic narratives and restricted circuits, the
magazine creates a space for listening, visibility, and circulation for singular artistic paths.

By bringing together artists from different backgrounds, languages, and territories, Louvre
Unbound encourages encounters that move beyond physical and cultural borders, fostering
connections grounded in sensitivity, exchange, and critical thought. This approach allows art to
be presented not only as a finished product, but as process, context, and reflection.

| believe the magazine's role lies precisely in promoting these forms of proximity, strengthening
an international network of diverse artistic practices that can dialogue with one another
without losing their specificity. In this way, Louvre Unbound contributes to a more plural
circulation of contemporary art, where the diversity of voices, experiences, and perspectives
becomes a central value.

Escultura da série Jardim
Suspenso

Metal de liga leve unido por 620
pontos de solda, revestido com
porcelana fria e folha de ouro 24K
35mx3mx=x080m
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PELOS OLHOS

DOS ARTISTAS

The Dance of Broken Fingers
Aleksey Ovsyannikov

Sleo sobre tela

60 x 100 cm

2024

Aleksey Ovsyannikov - volume 4

g5l
o

Instagram:

@c:|.e|<sey972



1

E sempre emocionante para um artista ver seu trabalho e seu

nome impressos em uma publicagdo de prestigio. Apreciei
muito minha pdgina individual na Louvre Unbound. Meu

trabalho foi apresentado de forma belissima, tanto online
quanto na revista. E um prazer colaborar com a Louvre

Unbound, e recomendo que outros artistas se candidatem.
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A pratica artistica de Reinhard Riedel concentra-se na
exploragdo da emogé&o humana, da identidade e da profunda
conexdo entre o individuo e o mundo natural.

Seu trabalho posiciona de forma recorrente o rosto humano
como um portal — ndo apenas como representagdo, mas como
ponto de acesso a profundidade psicolégica, & vulnerabilidade
e a transformagdo. Os retfratos, frequentemente intimos e
intensamente expressivos, constituem o nucleo estrutural de sua
linguagem visual.

No entanto, raramente aparecem isolados. Flores, animais, vida
aqudtica, véus, mdscaras, fraturas e elementos espelhados
entrelagam-se &s composigdes, atuando como metdforas de
dualidade, ocultamento, resiliéncia e da construgéo em
camadas da identidade.

Marine Reverie
dleo sobre tela
78 x 78 cm
2026




Distorted Emotions
dleo sobre tela

78 x 38 cm

2025

Enraizado em um forte senso de artesania herdado de uma tradigéo familiar de criadores, Riedel
aborda a pintura como disciplina e devogdio. Sua técnica é definida por uma complexa sobreposigdo
de aerdgrafo, pastel, aquarela, acrilico, éleo e processos preparatdrios digitais.

Essa fusdo de meios cria superficies simultaneamente hiper-realistas e tdateis, precisas e
emocionalmente intensas. Pele lisa pode contrastar com abstragdes asperas; rendas intrincadas
podem dissolver-se em texturas orgénicas; sobreposicdes geométricas podem cruzar cabelos fluidos
ou ornamentagdes simbdlicas. Essas tensdes materiais refletem as tensdes psicoldgicas presentes em
seus temas.

Enquanto grande parte da arte contempordnea se inclina & abstragdio ndo figurativa, Riedel
permanece firmemente comprometido com o realismo figurativo. Influenciado pela fotografia de moda
e por estéticas fotograficas contemporéneas, seus trabalhos frequentemente apresentam uma clareza
cinematografica. No entanto, ao contrério da imagem de moda, seu foco nunca se limita ao glamour
superficial. A pessoa retratada permanece central, evocando ressonéncia emocional e reflexdo
pessoal. Essa énfase na presenga narrativa as vezes restringe seu publico, pois a intimidade do sujeito
humano pode provocar tanto conexdo quanto desconforto — respostas que ele considera essenciais
para uma arte significativa.

Com formagdo académica em matemética e ciéncia da computagdo e carreira profissional em cargos
seniores de Tl, Riedel estd plenamente consciente da rdpida expans@o das imagens geradas por
inteligéncia artificial. Em vez de imitar a perfei¢éo digital, ele deliberadamente destaca textura,
reflexdo e presenga material como afirmagdes da autoria humana.

Seu processo hibrido — combinando dominio analdgico e desenvolvimento digital — permite construir
composigdes que se revelam gradualmente, produzindo o que ele descreve como um “filme na mente
do espectador”. O olhar se move, pausa e investiga, descobrindo novas camadas ao longo do tempo.
A apresentagdo também é parte essencial de sua visdo. As obras sdo frequentemente concebidas
como polipticos ou constelagdes modulares, capazes de rotagdo e recombinagdo. Essa abordagem
transforma a instalag@o em uma experiéncia dindmica, concedendo ao colecionador um papel ativo
na construgdo das narrativas espaciais. Por meio do dominio técnico, da clareza conceitual e de
estratégias inovadoras de exibigdo, sua arte torna-se ndo apenas uma imagem a ser observada, mas
uma experiéncia a ser vivida e reinterpretada.



Faces of Emotion
dleo sobre tela

78 x 38 cm

2025

Duality

dleo sobre tela
78 x 78 cm
2025
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dleo sobre tela

38

38 cm

x

2026

Fractured Souls
dleo sobre tela
78 x 38 cm

2025



Fragmented Reflections
dleo sobre tela

38 x 38 cm

Duality in colour
Sleo sobre tela
78 x 78 cm

2025



Ethereal Gaze
bleo sobre tela

58 x 38 cm
2024

Fragmented Identity
(Polypthychon)

dleo sobre tela

78 x 78 cm

2025




Ponta Delgada, Acores
Abraham Levy Lima
Oleo sobre tela de linho
90 x 70 cm

Abraham Levy Lima - volume 4

Instagram:
@ubrahcm_|evy_|imq

LUKA

art




Parabéns pelo sucesso deste projeto. A qualidade do
resultado superou todas as expectativas e reflete um trabalho
impecdével. A abordagem da Louvre Unbound na apresentagéo
dos artistas oferece n&o apenas uma andlise consistente, mas

também um olhar atual e envolvente sobre artistas
emergentes. A dedicagdo e o cuidado com os detalhes sdo
evidentes em todo o projeto, e a clareza dos textos que
acompanham as imagens transmite forte confiancga. Isso
reforca a motivagdo dos artistas, que se sentem valorizados e
reconhecidos, incentivando-os a seguir desenvolvendo sua
pratica. O projeto foi conduzido com exceléncia,

demonstrando foco preciso em seus objetivos.
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MERGULHE NG MUNDO DE

Alessandra Cortese de Bosis
Culpeper, EUA

Ela pinta dleo sobre tela, inspirada pela forga silenciosa da natureza. De arvores luminosas a dguas
serenas, seu trabalho responde & ansiedade, aos conflitos e & fragilidade ambiental com meditagdes
visuais enraizadas na serenidade e na esperanga. Unindo consciéncia emocional e paisagens
contemplativas, cria espagos de pausa e respiragéo — oferecendo quietude como resposta suave e
resiliente as turbuléncias.

Trusting in Better Times to Come
(superior)

dleo sobre tela

20,32 x 25,4 cm

2026

Whispers of the Storm
(inferior) _ :
6leo sobre tela Website:

25,4 x 20,32 cm AlessandraCortesedeBosis.com
2025

Facebook:
eAlessandraCortesedeBosisArt

r,
-

Instagram:
eAlessandraCortesedeBosis
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MERGULHE NO MUNDO DE
Silvia Nencioni

Volterraq, ltalia
Silvia trabalha principalmente sobre papel de alta gramatura, utilizando a pintura para investigar a
relagdo entre a alma humana e a natureza. Sua pratica, fundamentada em pesquisa, levanta questdes
sobre as realidades sociais enquanto busca a harmonia como fio condutor. Integrando pintura, Land
Art e livros de artista, ela cria espagos contemplativos que revelam o que muitas vezes passa
despercebido — oferecendo reflexdo silenciosa e renovada consciéncia por meio de seu trabalho.

Landscapes of Elsewhere - My Road
(superior)

Acrilico e éleo sobre papeléo

40 x 54 cm

2022

Landscapes of Elsewhere - Parallel Lines
(inferior)

Acrilico e 6leo sobre papel@o

40 x 54 cm

2022

Website:

SilviaNencioniArte.it

Instagram:
eSilviaNencioniPisa
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Landscapes of Elsewhere - Anima Mundi
dleo sobre papeldo

40 x 54 cm

2023

Landscapes of Elsewhere - Hidden Tangle
Acrilico e dleo sobre papeldo

40 x 54 cm

2022




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

Augusto Costantin, conhecido como “Fi de Vidraceiro”, é um criador e
artista visual brasileiro cujo trabalho conecta oficio, humor e materiais
do cotidiano. Natural de Uberlandia, vem de uma familia de
vidraceiros e transformou a tradigéio do trabalho com vidro em uma
forma lidica de expressdo artistica, conquistando reconhecimento
por meio de pegas inovadoras com espelhos e de uma presenca
marcante nas redes sociais. O que comegou como o registro de seu
processo de aprendizado e de criagdes divertidas rapidamente
chamou a ateng&o de um publico amplo, transformando tanto o
negdcio da familia quanto sua prépria identidade criativa. Por meio
de composi¢des imaginativas com espelhos — muitas vezes inspiradas
na cultura local e em formas da natureza — o trabalho de Augusto
reflete curiosidade técnica, interag@io com a comunidade e didlogo
com o universo digital contemporéneo.

Meu caminho comegou de forma muito intuitiva e pratica,
aprendendo dia apds dia com vidro e espelhos nas m&os. N&o foi algo
planejado como carreira artistica desde o inicio, mas uma jornada
que foi se revelando aos poucos, & medida que eu experimentava,
errava e criava.

A primeira obra que realmente causou um forte impacto emocional
em mim foi uma capivara feita inteiramente de espelhos — um animall
profundamente ligado ao meu pais, o Brasil. Essa pega marcou uma
virada. Foi a primeira vez que percebi que o espelho podia ir além do
dbvio, além de sua fungdo utilitaria, e tornar-se uma linguagem
artistica.

Esse trabalho me levou & televisdo, abriu portas e, principalmente,
despertou em mim uma paixd@o profunda por criar projetos Unicos e
autorais com espelhos. A partir daquele momento, entendi que néo
queria apenas produzir objetos, mas provocar emogdes, curiosidade e
impacto visual. Foi quando realmente me apaixonei por esse caminho
e decidi segui-lo como profissdo.




Eu me considero uma pessoa criativa, mas
acredito que minha criatividade nasce muito
mais da prética do que da teoria. Ela surge
do fazer — testar materiais, errar e insistir até
que algo realmente funcione e faga sentido.

Diria que sou mais intuitivo, especialmente no
inicio de um projeto.

Anua (Escultura )
A Evolugéio da Obra

Muitas ideias surgem de forma espontdnea,
quase como uma intuigdo visual. No entanto,
para transformar essas ideias em obras
grandes e complexas, preciso ser metddico
no processo. Plomejomem‘o, repeticdo e
disciplina tornam-se essenciais para que o
trabalho realmente se concretize.

No fim, minha prética acontece nesse

equilt’brio: a intuigdio guia a criagdo, e o
método sustenta a execugdo.




As plataformas digitais ampliaram
enormemente o alcance da arte, permitindo
que ela se conecte com pessoas que talvez
nunca tivessem contato com determinadas
obras, linguagens ou reflexdes. Hoje, a arte
ndo transforma apenas quando estd presente
fisicamente, mas também por meio de
imagens, histérias e — principalmente — do
processo.

Eu compartilho todo o desenvolvimento das
minhas obras nas redes sociais, algo que seria
impossivel sem o ambiente digital. Por meio
delas, consigo alcangar milhdes de pessoas
acompanhando a criagdo de uma Unica peca.
Um exemplo é “Anaud”, uma onga totalmente
espelhada, que ultrapassou 100 milhdes de
visualizagdes.

Esse projeto se tornou quase uma histéria em
capitulos, na qual as pessoas se envolveram
emocionalmente, acompanharam o trabalho
dia apés dia, torceram, comentaram e
compreenderam que por trds de uma obra de
grande escala existem dificuldades, erros,
desafios e muitos recomecgos. Esse processo
gera conexdo, identificagdo e inspiragdo,
mostrando que a arte continua profundamente
transformadora também no mundo digital.

Anua (Escultura )
A Evolugdo da Obra



Llidar com a visibilidade nas redes sociais
exige equilibrio. Essas plataformas podem
inspirar e ampliar significativamente o
alcance da arte, mas também podem gerar
conflitos e criticas. Nem todo comentario vem
de alguém que compreende a esséncia do
trabalho, por isso é fundamental manter a
propria identidade e confiar no que estd
sendo criado.

Com o tempo, ao interagir com milhdes de
pessoas, aprendi a filtrar os retornos. Fico
com o que é construtivo e deixo de lado o
que n&o agrega valor. A visibilidade s6 é
positiva quando ndo interfere na verdade
criativa do artista.

._—L- -

Anua (Escultura )
A Evolugdo da Obra




A colaborag&o com Ana Carolina de Villanueva e a Luka Art Gallery foi muito especial porque
foi construida, acima de tudo, sobre confianga. Ana Carolina teve um olhar sensivel para
reconhecer o potencial do meu trabalho e, principalmente, para acreditar em mim como
artista.

Ela acreditou que esse trabalho merece ser visto pelo mundo e conduziu todo o processo com
diglogo, cuidado e respeito pela minha esséncia. Por meio da sua abordagem, minha obra
estd sendo preparada para ser apresentada internacionalmente de forma verdadeira,
autenticamente brasileira e profundamente conectada ao que ela representa.




Vejo a Louvre Unbound como uma revista que vai além da simples apresentagéo de obras
finalizadas. Sua forga estd justamente em narrar a histéria da arte junto com a trajetéria do
artista, valorizando processo, contexto e a intengdio por trds de cada criagdo.

Essa abordagem cria uma conexdo muito mais profunda com o publico, pois a arte deixa de
ser apenas visual — torna-se narrativa, experiéncia e troca. Ao dar espago a vozes
independentes e a percursos artisticos diversos, a revista consegue atravessar fronteiras
geogrdficas e culturais, aproximando diferentes praticas de forma sensivel e acessivel.




Elios canaliza suas raizes no graffiti para uma pratica multidisciplinar que transita com fluidez entre pele,
tela e papel. Baseado em Atenas desde 2014, ele combina acrilico, éleo, marcador e caneta para fundir
realidade e imaginagdo. Seja criando narrativas permanentes em tatuagens ou obras em técnica mista, sua

arte transforma momentos cotidianos e sonhos em imagens contemplativas e carregadas de emogéo.

it e o

ceviii (superior)
Acrilico e dleo
24 x18 cm
2023

Clueless princess
(inferior)

# Acrilico

100 x 80 cm

2026




Ser publicado na Louvre Unbound foi uma experiéncia
gratificante e profissional. A revista apresenta os artistas
dentro de um contexto atento e respeitoso, alcancando
um publico internacional engajado. Para mim, representa

uma plataforma aberta que apoia praticas artisticas
contempordneas, valoriza perspectivas diversas e mantém

uma linha editorial clara e consistente.
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Riccardo Torre cria obras abstratas vibrantes, nas quais campos de cor intensos e linhas gestuais
ecoam o ritmo emocional dos lugares que o moldam. Ao unir espontaneidade e rigor técnico, ele
transforma geografias pessoais em superficies liricas que convidam & intuigéio, & memdria e a
interpretagdo aberta.

Ty

-8

Cascais Walkway
(superior)

Acrilico sobre tela
60 x 80 cm

2024

Sl pleut & la Saint-Germain
(inferior)

Acrilico sobre tela

150 x 100 cm

2024




Tuffo nell'Azzurro
(superior)

Acrilico sobre tela
80 x 120 cm

2024

Of Brickell
(inferior)

Acrilico sobre tela
120 x 120 em
2026




Kylo-Patrick Hart cria fotografia influenciada pelo Cubismo, Expressionismo e Surrealismo,
combinando abstragdo, distorgdo e ressonéncia emocional para ressignificar o familiar.
Impulsionadas pelo desejo de revelar a beleza muitas vezes ignorada do cotidiano, suas imagens
convidam o espectador a se relacionar com o mundo a partir de perspectivas novas e intuitivas.

Bird Dog
(superior)
Fotografia Digital
Y 60,96 x 40,64 em
1 2026

Wine in Europe
(inferior)
Fotografia Digital
60,96 x 40,64 cm
2026



Solo

(superior)
Fotografia Digital
60,96 x 40,64 cm
2023

Shock and Awe
(inferior)
Fotografia Digital
60,96 x 40,64 cm
2026




Ela cria obras que transformam momentos cotidianos em espagos de encantamento, unindo cores
vibrantes, nostalgia e profundidade espiritual para revelar a beleza oculta da vida. Enraizado na fé e
moldado pela resiliéncia, seu trabalho expressa a esperanca que emerge do caos, convidando o
publico a pausar, refletir e redescobrir a luz emocional por meio de perspectivas oniricas e sensiveis.

Happy Waves
(superior)

dleo sobre tela
40,64 x 50,80 cm
2025

The Ideal Peace

(inferior)

Acrilico sobre tela
40,64 x 50,80 cm

2022



A Light in the Dark
(superior)

6leo sobre tela
40,64 x 50,80 cm
2025

The Big Wave
(inferior)

Acrilico sobre tela
60,96 x 76,20 cm
2020




A Louvre Unbound continuou a expandir sua presenca internacional, conectando artistas, leitores e
comunidades criativas ao redor do mundo. Por meio de engajamento consistente nas plataformas
digitais e de um publico em constante crescimento, a revista alcangou leitores em
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UNBOUND

ALEM DA MOLDURA DA ARTE

SOBRE A LOUVRE UNBOUND

Louvre Unbound é uma revista independente de arte contemporanea 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 existem fora das
instituigdes convencionais.

A publicagdo se compromete a apresentar trabalhos que exploram o simbdlico, o
sagrado, o performativo e as dimensdes emocionais da experiéncia
contempordnea. Cada edi¢do seleciona artistas diversos que desafiam normas,
provocam reflexdo e contribuem para uma compreenséo mais profunda da arte
como forga transformadora.

O préprio nome Louvre Unbound incorpora essa vis&o. A palavra “Louvre” deriva do
francés antigo l'ouevre (“a obra de arte”), que evoluiu foneticamente para “Louvre”.
Nossa intengdo foi destacar a ideia da revista como “a obra”. Ao mesmo tempo, o
Musée du Louvre é o museu mais visitado do mundo — com mais de 500.000 obras,
cerca de 35.000 em exibigdo permanente — e permanece como referéncia global
em arte classica. Ao adicionar “Unbound” (“sem limites”), criamos deliberadamente
um contraste: enquanto “Louvre” evoca o cdnone da arte classica, “Unbound” abre
espago para o inesperado, posicionando nossa publicagdo em didlogo — e em
oposigdo — a tradi¢cdo, celebrando a diversidade e a vitalidade da arte

contempordnea.

Ao fomentar narrativas genuinas e criatividade destemida, Louvre Unbound apoia o
desenvolvimento de uma comunidade artistica global baseada em autenticidade,
didlogo e inovacéo. E simultaneamente uma publicagéo e uma plataforma —
ampliando perspectivas unicas e incentivando a liberdade artistica além dos limites
tradicionais.






