Do outro lado do infinito
Mario Schuster

Acrilicos sobre lienzo

60 x 80 cm

2025
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ADENTRATE EN EL MUNDO DE

Cesar Vianna

Rouyn-Noranda, Canada
Combinando técnicas tradicionales con materiales experimentales, esta obra explora la
interseccion entre la emocién humana y el mundo natural. Con raices en la ilustracién, Cesar
Vianna integra colores vibrantes, formas organicas y un estilo intuitivo para crear narrativas
visuales expresivas y llenas de capas.

Hugo ( arriba)
acuarela sobre papel
7x9,7em

2023

Musa (abajo)
acuarela sobre papel
7x%,7cm

2023

Estas obras forman parte de la “12.7
Internationale d’art miniature” en Lévis,
Canadd (2023), y fueron impresas aqui a
tamafio real.




Unspoken understanding
tinta y acuarela sobre papel
20x25cm

2025
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Serving gravity
acuarela sobre papel
30 x 30 cm

2025
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Fierce ballance
acuarela sobre papel
30 x 30 cm

2025



Activo en la industria publicitaria, el ilustrador brasilefio Nat Biriba crea obras inspiradas en la
estética underground old-school de los afios 1980. Sus paletas de colores vibrantes y trazos
dindmicos de estilo cartoon evocan una atmésfera nostalgica y lidica en toda su produccion.

Hatchet-Face - Cry
Baby ( arriba)
Gouache sobre papel
180g

21x 29,7 cm

2022

Gremlins

(abajo)

Gouache sobre papel
180g

21x 29,7 cm

2024
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B.A. - The A-Team ( arriba)
Gouache sobre papel 180g
21x 29,7 cm

2025

Wayne and Garth - Wayne's World (abajo)
Gouache sobre papel 180g

21x 29,7 cm

2022




Eddie, Herman, Lily and Grandpa - The Munsters ( arriba) Revenge of the Nerds (abajo)
Gouache sobre papel 180g Gouache sobre papel 180g
21x 29,7 cm 21x 29,7 cm

2022 2024
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Formar parte de Louvre Unbound fue una

experiencia realmente inspiradora. Me impresiond
profundamente el cuidado y la dedicacién detras
tanto de la revista como de su presencia en redes
sociales — desde la curaduria atenta hasta los
videos cuidadosamente producidos. Fue como
estar representado en un didlogo vivo y en
constante evolucién del arte contemporéneo.

29



La obra de Gold Power Vélez refleja una profunda conciencia sobre el impacto de la humanidad en
el planeta. Como artista y defensora ambiental, transforma materiales industriales y tecnolégicos
desechados en poderosas declaraciones visuales sobre responsabilidad y renovacion. A través de su
arte, nos recuerda que cada accién individual moldea el equilibrio colectivo de la vida en la Tierra.

Unnecessary ( arriba)

Técnica mixta sobre cartén, con uso de yeso
veneciano, pinfurc:s metdlicas, tinta china b carbdn.
Incorpera oro reutilizable de 14k a 23k proveniente
de equipos tecnoldgicos e industriales, ademas de
granates aluviales.

48,5 cm x 40 em

1999 - 2024

Autumn (abajo)

Técnica mixta sobre papel y cartén, con uso de
pinturas acrilicas y metdlicas, resinas y otros
materiales. El marco forma parte integral de la
obra. Incorpora oro reutilizable extraido de
equipos tecnolégicos, industriales, médicos y
militares antiguos, asi como de joyas antiguas —
desde pan de oro hasta oro aluvial, de 14k a
25,99k.

65 emx 55 cm

2004 - 2024



Blessing, blossom, blue ( arriba)

Técnica mixta sobre lienzo, con uso de pinturas acrilicas,
yeso veneciano y tejidos de crochet. Incorpora oro
reutilizable proveniente de componentes médices,
militares, industriales y aeroespaciales, ademas de pan de
oro y oro de joyas antiguas, variando de 14k hasta 23,99k.
170 x 100 em

2022 - 2024

Gold panther (abajo)

Técnica mixta sobre papel, con uso de pinturas acrilicas,
resinas y pinturas metdlicas. Incorpora oro reciclado de
equipos desechados (computadoras y teléfonos méviles), pan
de oro de 14k, 18k y hasta 23,99k, diamantes naturales tallados
y granates aluviales.

57 x 48 c¢m

2014 - 2017




Isabelle Roby, exmédica convertida en artista multidisciplinaria radicada en Rouyn-Noranda,
combina pintura, grabado, textiles, arte digital e instalaciones. Su trabajo explora la identidad
humana a través de formas hibridas—rituales, mitos, modelos vivos—creando imagenes intimas

que entrelazan tradicidn, ciencia y emocién.

Pied de St-Antoine
Sleo sobre lienzo
1% Pl em

2022

fotografia: Nathalie Toulouse




Oeil de Ste Lucie
éleo sobre lienzo
76 x%9 cm

2022

fotografia: Nathalie Toulouse



Module d’extension de Ste Colette
dleo sobre panel de madera

1 x 60 cm

2022

fotografia: Nathalie Toulouse






La obra de Alina es un didlogo silencioso con la memoria y los instantes efimeros. Usando
collage, video y objetos encontrados, explora la transformacién y la impermanencia, invitando
al publico a percibir la belleza sutil de lo cotidiano y las historias contenidas en los fragmentos

descartados.

Self-portait as a witch |
(arriba/izquierda)

lépiz, carbon y boligrafo
sobre papel

21emx 29.7 em

2025

Self-portait as a witch II
(arriba/derecha)

lépiz, carbon y boligrafo
sobre papel

21emx 29.7 em

2025

Deconstructed |,
Heidelberg castle (abajo)
lapiz, carbén y boligrafo
sobre papel

26x19 em

2025




iSer publicada en el volumen2 fue una experiencia
maravillosa! El equipo curatorial ha sido muy atento y
dedica mucho tiempo a promover a cada artista. También
comparten publicaciones de artistas no vinculados al
Louvre Unbound, lo que ayuda a dar visibilidad al artista y
su trabajo. Louvre Unbound es una excelente plataforma
para mostrar obras, ampliar su alcance y publico.
iSon una conexion increible!

29



Su obra responde a un mundo marcado por la violencia y las contradicciones. A través del surrealismo,
explora las absurdidades y tensiones de la realidad, creando un espacio donde los suefios, la
imaginacién y el deseo de un mundo mejor pueden surgir.

Cada pieza invita al publico a reflexionar sobre las fuerzas invisibles que moldean nuestras vidas y las

Walking the
XXl century
(arriba)
técnica mixta
85 x75cm
2025

Blue Moon
(abajo)
técnica mixta
150 x 10 em
2025




"Hacer arte es tener algo que decir con la propia voz.”
La obra de un artista solo se completa cuando llega a las
personas — es necesario usar los medios adecuados para

conectar; de lo contrario, por mas buena que seaq,
se pierde.

Louvre Unbound hizo un trabajo excelente promoviendo
nuestras obras en la revista (Vol. 2) y en las redes sociales

— imuy profesional! Al publico le encanté. {Gracias!

29
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Su obra explora la belleza silenciosa de la naturaleza y los paisajes internos de las emociones.
A través de imagenes digitales que combinan realismo y abstraccién, crea escenas oniricas
que invitan al publico a detenerse, reflexionar y encontrar significado en la soledad, la luz y los

espacios sutiles entre ellos.

Waves of Embered Tranquility
(arriba)

arte digital

3000 x 4501 px

2025

Whimsical Dreams
(abajo)

arte digital

7500 x 5000 px
2025




Toda iniciativa que busca valorar y promover a nuevos
artistas siempre es digna de elogio. Recibir una invitacién
para participar en el lanzamiento de este proyecto, que
relne a artistas de todo el mundo, es realmente
emocionante. Agradezco a la revista por la oportunidad
de presentar mi trabajo y extiendo mi gratitud a todos los
artistas que compartieron estas paginas conmigo. jJuntos

somos mds fuertes y llegamos maés lejos!

29



Nacido en Pelotas, sur de Brasil, Mario Schuster combina la
precisiéon de un veterinario con la sensibilidad de un pintor. Su
obra mezcla observacién y emocidn, revelando las conexiones
silenciosas entre la humanidad y la naturaleza, e invitando al
publico a redescubrir la belleza en aquello que a menudo pasa
desapercibido.

Naci dibujando. Desde que tengo memoria, crear imdgenes
siempre ha sido parte de quién soy. En la adolescencia, ingresé
al mundo de las pinturas y los colores y, desde entonces, no he
parado. En 2007, me gradué en Pintura en la Universidad
Federal de Pelotas, una experiencia que me ayudé a moldear
mi lenguaje artistico y a profundizar mi conexién con las artes
visuales.

Para mi, hacer arte es casi una necesidad fisiolégica. Es algo
esencial, tan natural como respirar. El arte es la forma en que
veo y reacciono ante el mundo que me rodea; es cémo existo
como ser humano que simplemente atraviesa esta vida.

Cada obra que creo lleva mi cuerpo y mi alma. Hay una parte
de mi en cada pincelada, en cada linea. Esa intensidad me
acompafia desde la infancia. Al revisar mis dibujos de cuando
tenia cinco afos, todavia reconozco el mismo sentido de
observacién y emocién. Recuerdo especialmente un dibujo de
un hombre cayendo de un caballo, algo que presencié en un
torneo ecuestre en mi ciudad natal. Esa memoria, capturada
por los ojos de un nifio, me recuerda que el arte siempre ha sido
mi medio para comprender la vida y los momentos que la
moldean.

Hoy, ain abordo mi trabajo con el mismo sentido de admiracidn
y necesidad. El arte es mi lenguaje, mi forma de traducir lo que
siento y lo que presencio. A través de él, intento conectar lo
profundamente personal con lo universal: las emociones, la
fragilidad y la belleza de simplemente estar vivo.




Cuando algo —una imagen, una escena o
incluso una noticia— despierta una emocion en
mi, sienfo un fuerte impulso de crear. La
inspiracién puede venir de cualquier lugar: un
momento en una pelicula o videoclip, una foto
que yo mismo tome, una historia que escuche o
incluso un objeto cotidiano. Ese suele ser el
punto de partida: la chispa inicial.

A partir de ese primer impulso, empiezo a
racionalizar la idea, pensando cémo hacerla
concreta.

Pieta

Acrilicos sobre lienzo
80 x 120 cm

2024

Es en ese momento cuando el proceso creativo
realmente empieza: decidir si serd un dibujo o
una pintura, qué formato y colores usar y qué
elementos visuales explorar. Aun asi, siempre
dejo espacio para improvisar. A medida que la
obra avanza, a menudo cobra vida propig,
guiandome hacia direcciones inesperadas.
Aprendi a aceptar esos cambios: son parte
esencial de cémo surge mi arte.



Fui autodidacta durante muchos afios, pero
estudiar Artes Visuales fue un punto de
inflexion en mi camino.

No fue importante porque me ensefiara a
dibujar o pintar —ya lo hacia—. Lo que
realmente aporté fue la capacidad de
reflexionar sobre mi trabajo, de entender qué
quiero expresar o cuestionar a través de él.

N AN 4
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Aunque mis pinturas son figurativas, nunca
infentan ocultar que son pinturas: las
pinceladas y lineas permanecen visibles,
parte esencial del proceso. No busco crear
algo tradicionalmente bello; lo que importa
son las preguntas y emociones que la obra
puede despertar en quien la contempla.

Mama Africa
Acrilicos sobre lienzo
40 x 80 cm

2025



Cuando pienso en lo que me inspira hoy, no
puedo dejar de mirar al inicio de todo. Como
muchos, comencé a dibujar muy joven,
intentando reproducir lo que veia de la forma
mas fiel posible. Sin embargo, nunca lograba
la perfeccién —y esa imperfeccidn, lejos de
desqnimarme, se convirtid en mi mayor
maestra. Me mantuvo en constante busqueda.

A los doce afios, comencé a estudiar en el
taller de un artista uruguayo que ensefiaba en
la Escuela de Bellas Artes. En ese tiempo creia
que el arte era precisién y belleza —"acertar”
todo. A los quince, ya pintaba paisajes al dleo,
inspirado en los impresionistas. Pero, con el
tiempo, entendi que la técnica por si sola no
bastaba. Queria comprender el porqué de la
pintura. Esa buisqueda me llevé a estudiar
Artes Visuales y desde entonces comencé a
ver la pintura como un proceso infinito de
descubrimiento  —un camino abierto a
posibilidades sin fin.

Meu corpo,minhas regras (serie)
Acrilicos sobre lienzo

60 x 80 cm

2023

Marias (serie)
Acrilicos sobre lienzo
30 x 40 cm

2024

Hoy, mi inspiracién viene del mundo que me
rodea —de lo que me emociona, me inquieta o
me toca silenciosamente. Me atraen las
emociones humanas, la simplicidad de la vida
cotidiana y la naturaleza, y las tensiones
sociales que nos rodean: violencia,
desigualdad, racismo. No creo con la intencién
de agradar o vender. La libertad artistica,
para mi, nace del desprendimiento de las
exigencias del mercado.

Como describié el socidlogo Zygmunt Bauman,
vivimos en “tiempos liquidos”, donde todo
parece pasajero e inestable. A través de mi
arte, busco ofrecer una pausa —un espacio de
reflexién, no de respuestas, sino de preguntas.
Espero que cualquier persona, por mas
humilde o alejada del mundo del arte que sea,
pueda sentirse tocada de alguna forma por lo
que creo.



Tengo un taller en mi ciudad natal abierto al
publico, y siempre estoy trabajando —a veces
dibujando, a veces pintando— pero siempre
creando. Como dijo Picasso: “Cuando llegue la
inspiracion, que me encuentre trabajando.”

Creo que la obra de un artista solo se
completa cuando es vista y compartida. Por
eso busco activamente oportunidades para
mostrar mi trabajo —en galerias, escuelas,
grandes eventos, exposiciones pequefias vy,
cada vez mds, en plataformas digitales.

40 x 80 cm
2025

El munde digital, pese a sus limitaciones,
ofrece otra forma de conectar con las
personas y dar vida a lo que creo.

El préximo afio planeo continuar con este ritmo
de creacién y difusién, ampliando el alcance
de mi trabajo, mientras me mantengo fiel al
proceso que me mueve y a la curiosidad que
inspira cada obra.



0

Urihipé& - Floresta Terra mae
Acrilicos sobre lienzo

100 x 140 em

2023

Outono

Acrilicos sobre lienzo
40 x 80 cm

2025

Creo que todo lo relacionado con el arte
deberia ser més simple y accesible. El arte no
deberia  tener barreras  —financieras,
conceptuales o de cualquier tipo— que
impidan que la gente lo disfrute. Las
oportunidcldes no siempre son iguales; por
ejemplo, vivo en el extremo sur de Brasil y
puede ser dificil participar en muchos
eventos, especialmente a nivel internacional.

Por eso, veo iniciativas como Louvre Unbound
como sumamente importantes. Descubri la
revista en Instagram y estoy realmente
agradecido por la oportunidad de compartir
mi trabajo a través de esta plataforma.




Su obra emana un didlogo tactil entre geometria, textura y tiempo. Mezclando Cubismo,
expresionismo abstracto y armonia neopldstica, transforma madera reutilizada, metales
oxidados y materiales vintage en composiciones donde la estructura se encuentra con la
espontaneidad. Cada pieza evoca equilibrio arquitecténico y profundidad emocional,
revelando la belleza no en la perfeccidn, sino en la tensién poética entre orden y decadencia.

Walking on my neighbourhood
técnica mixta, objetos adheridos,
telas, azulejos, arena y polvos de
cobre

150 x 200 cm

2023

Sympathetic lies

técnica mixta (azulejos,
cemento, polvos de cobre,
cuadrados de cuero y diversos
objetos adheridos al lienzo)
123 x 184 cm

2023




POR LOS OJOS L

E LOS ARTISTAS

-

Red river V

Gizela N.

Técnica mixta sobre lienzo
92 x 225cm

2023

La revista Louvre Unbound es una publicacién impresa y digital que tiene
como objetivo promover artistas y sus obras. Fui invitada a participar en la
segunda edicién por la curadora Ana Carolina de Villanueva, a quien estoy

muy agradecida. Quedé verdaderamente impresionada con el
profesionalismo de todo el equipo —desde la seleccién de las obras hasta los
textos y la interpretacidn personalizada de mi trabajo en su conjunto.

Durante dos meses realizaron varias publicaciones de alta calidad para

difundir mi trabajo artistico, siempre con gran cuidado estético y precision en
las palabras. Me senti muy respaldada como artista y solo puedo animar a
otros a participar. Es una revista que llegé para quedarse y, con tanto
profesionalismo y respeto por los artistas y sus obras, creo que crecera

rapidamente. jFelicidades!

Gizela N. - volumen 2 e contracapa do volumen 3

Instagram:
egizela_n

LOUVRE UNBOUND - 31
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1 es un centro de arte contempordneo autogestionado, ubicado en Abitibi-Témiscamingue
(Quebec, Canadd), dedicado a apoyar, presentar y promover toda la gama de las artes visuales.
Desde su fundacién en 1989, Ecart ha funcionado como un nucleo vital para artistas
profesionales, semiprofesionales y emergentes, ofreciendo talleres, residencias artisticas,
exposiciones y recursos extensos destinados a fomentar el crecimiento profesional, la
experimentacion y la construcciéon de comunidad. Con una infraestructura de 20,000 pies
cuadrados, Ecart proporciona soporte material y humano, cultivando un ecosistema artistico
vibrante que promueve colaboracién, innovaciéon e inclusién. El centro produce eventos
nacionales e internacionales, incluyendo la Bienal de Artes Performativas de Rouyn-Noranda,
conectando talentos locales con redes culturales méas amplias y promoviendo el intercambio
artistico a nivel global.

Entre las iniciativas mds reconocidas de Ecart estd la exposicién Le Pied Carré (El Pie
Cuadrado), actualmente en su 14.? edicién. Le Pied Carré es una plataforma unica que destaca
la diversidad artistica, al tiempo que promueve accesibilidad y participacién comunitaria. Cada
artista participante recibe un panel de madera estandarizado para crear su obra, garantizando
que todas compartan las mismas dimensiones y se ofrezcan al mismo precio de 125,00 CAD. Este
enfoque establece un entorno verdaderamente democrdtico, donde artistas profesionales,
semiprofesionales y emergentes o aficionados exhiben lado a lado, eliminando jerarquias
tradicionales y colocando cada creacién en igualdad de condiciones.

La exposicién también funciona como una fuente crucial de apoyo financiero para Ecart. El afio
pasado, Le Pied Carré recaudé mas de 9,000,00 CAD, financiando directamente la
programacion, residencias, honorarios de artistas y gastos operativos. Durante el evento de
clausura, el publico tiene la oportunidad de adquirir obras, pudiendo los artistas elegir recibir el
50 % de la venta o donar el total al centro. Este proceso promueve un sentido de solidaridad,
inversién colectiva y sostenibilidad, reforzando la misién de Ecart de cultivar una comunidad
artistica local y regional préspera.



Le Pied Carré ejemplifica el compromiso de Ecart con la democratizacién del arte. Al
estandarizar tamafio y precio, todas las obras se vuelven igualmente accesibles para
coleccionistas y visitantes, mientras que todos los artistas ganan visibilidad sin importar su etapa
de carrera. Las obras de artistas profesionales se exhiben junto a las de creadores emergentes y
aficionados, difuminando distinciones convencionales y ofreciendo una plataforma equitativa
para el intercambio artistico. La exposicién incentiva el didlogo entre diferentes niveles de
experiencia, permitiendo que la creatividad florezca en un espacio libre de limitaciones de
prestigio o sesgos de mercado.

El proceso de la exposicién estd disefiado para apoyar a los artistas de manera integral. Las
obras permanecen en exhibicién del 7 de noviembre al 5 de diciembre (noche de clausura),
ofreciendo a los visitantes amplia oportunidad de explorar toda la gama de creaciones. Cada
artista recibe una fotografia profesional de su obra para apoyar documentacion y promocion.
Los artistas cuyas obras no se vendan pueden retirarlas directamente en Ecart tras las fiestas,
garqnﬁzando un compromiso continuo con los recursos del centro.

Le Pied Carré incorpora la filosofia mas amplia de Ecart: el arte debe ser inclusivo, accesible y
orientado a la comunidad. La exposicidn fortalece las conexiones dentro del ecosistema artistico
local y regional, promoviendo mentoria, intercambio y colaboracion entre diferentes etapas de
carrera. Al proporcionar una plataforma compartida para todos los artistas, Ecart fomenta una
cultura de apoyo mutuo y amplifica la multiplicidad de voces dentro de la escena
contempordnea.

Mds alld de la propia exposicién, Ecart estd comprometido con el crecimiento artistico a largo
plazo. Sus instalaciones ofrecen espacio para experimentacion y proyectos interdisciplinarios,
mientras que la programacién conecta artistas con publicos locales, nacionales e
internacionales. La vision del centro enfatiza responsabilidad social y ambiental, reconciliacidn
con comunidades indigenas y el poder transformador de la imaginacién. Le Pied Carré refleja
estos valores, funcionando como un mercado, un punto de encuentro comunitario y una
celebracién de la expresién creativa.

|
1



Para los artistas, Le Pied Carré ofrece visibilidad y un paso concreto hacia la sostenibilidad de su
préctica creativa. Para el publico, brinda la oportunidad de interactuar con una amplia variedad de
voces artisticas en un espacio donde la etapa de carrera, experiencia o reconocimiento profesional no
determinan el valor. La exposicién refleja la mision de Ecart: democratizar el arte, amplificar
perspectivas diversas y fomentar una comunidad artistica solidaria e interconectada.

Al participar en Le Pied Carré, artistas y publico se convierten en parte de una visién compartida,
donde el arte contemporéneo es inclusivo, equitativo y celebrado colectivamente. La exposicidn
demuestra que la creatividad florece cuando se comparten oportunidades, se eliminan barreras y las
distinciones entre artistas emergentes y consolidados desaparecen. A través de Le Pied Carré, Ecart
demuestra que el futuro del arte no reside en la jerarquia, sino en la imaginacién, la colaboracién y la
comunidad — un espacio donde todo artista tiene la oportunidad de prosperar.







Nacida de la vision del African Interpretation Centre (AIC), fundado en 2019,

se cred para enfrentar uno de los desafios mas persistentes en el mundo del
arte: la subrepresentacién y marginalizacién de las artistas mujeres en todo el continente
africano. Desde su creacidn, la galeria se posiciona como una iniciativa pionera,
comprometida en redefinir la narrativa de las mujeres africanas en las artes — no como
colaboradoras periféricas, sino como voces principales que moldean la cultura global.

En el corazén de esta vision esta Fikile Elizabeth Ngobeni, fundadora y directora ejecutiva del
AIC y de su galeria principal. Su misién se basa en una creencia inquebrantable en la
igualdad, la representatividad y la transformacién. Al desafiar los desequilibrios de género
arraigados, The African Women Gallery busca construir un legado duradero que honre el
pasado e impulse a futuras generaciones de artistas africanas hacia la visibilidad y el
reconocimiento.

La misién de la galeria es clara y audaz: derribar barreras, celebrar los talentos extraordinarios
de artistas mujeres de toda Africa y ampliar su visibilidad en el escenario mundial. Lo que la
distingue es su enfoque explicito en la equidad de género, abordando la marginalizacién de
las artistas africanas no como un tema secundario, sino como el desafio central a enfrentar.

A través de una plataforma en linea dindmica y la participacién activa en ferias
internacionales de arte, como la Istanbul Art and Antique Fair, la galeria crea un puente
continuo entre artistas, coleccionistas, curadores e instituciones de todo el mundo. Estos
eventos sirven como terreno fértil para el didlogo, la colaboracién y las oportunidades,
transformando visibilidad en crecimiento tangible. Para muchas artistas, esta exposicién lleva
no solo a ventas, sino también a invitaciones para exposiciones, residencias y colaboraciones
que amplian su alcance global.



Mas que un espacio de comercializacién, The
African Women Gallery percibe el arte como un
vehiculo de transformacién social. Sus
exposiciones y proyectos curados abordan
cuestiones urgentes, como la desigualdad de
género, la discriminacién y la violencia,
empoderando a las artistas para rescatar
narrativas definidas por otros. A través de sus
obras, estas mujeres desafian estereotipos,
afirman su identidad y proponen nuevas
visiones de Africa — plural, contemporanea y
profundamente humana.

Esta filosofia va mds alléd de las exposiciones.
La galeria organiza shows temporales (pop-up),
alquiler de obras y eventos curados que llevan
el arte africano a espacios cotidianos. Estas
iniciativas aumentan la visibilidad, validan
carreras artisticas y generan fuentes de ingreso
que apoyan el desarrollo profesional.

Al fomentar un compromiso directo con
publicos de distintas regiones y perfiles, la
galeria asegura que la creatividad de las
mujeres africanas no solo sea vista, sino
también valorada y sostenida.

e

La vastedad de Africa es una de sus mayores
fortalezas artisticas. Reconociendo esto, The

African Women Gallery presenta
intencionalmente artistas de diversos paises —
incluyendo Costa de Marfil, Zimbabue,

Suddfrica, Nigeria y Etiopia — abrazando una
amplia gama de lenguajes artisticos,
materiales y patrimonios culturales.

Esta diversidad es una estrategia consciente:
desafiar la tendencia de representaciones
homogéneas del arte africano y celebrar la
individualidad y riqueza de las perspectivas
femeninas en todo el continente.

Més alld de la visibilidad, la galeria invierte en
mentoria y apoyo profesional. Al conectar a las
artistas  con  colegas, instituciones vy
coleccionistas, se crea una red de intercambio
e inspiracion.

Las trayectorias de artistas ya consolidadas se
convierten en ejemplos poderosos para las
emergentes, incentivando a las nuevas
generaciones de mujeres a seguir carreras
artisticas con confianza y ambicién.



La participacién en ferias internacionales de arte ha demostrado ser transformadora. Al
interactuar con publicos globales, la galeria abre puertas a nuevos mercados, promueve
relaciones profesionales significativas e incentiva el didlogo intercultural.

Cada colaboracion contribuye a un objetivo mayor: asegurar que el arte de las mujeres
africanas no quede limitado a la apreciacién regional, sino que esté plenamente integrado en la
conversacion global. Mirando hacia el futuro, The African Women Gallery y el AIC avanzan una
visién ambiciosa: la creacién del primer Museo de Mujeres Africanas. Esta institucidn servira
como un tributo permanente y fisico a los logros de artistas e iconos culturales femeninos de
todo el continente. Més que un museo, representa una declaracién — de que las historias, luchas
y triunfos de las mujeres africanas merecen reconocimiento duradero y un espacio dedicado en
la historia del arte.

En los préximos afios, la galeria también pretende consolidar una presencia verdaderamente
global, continuando la expansidn de su participacién en ferias y exposiciones internacionales. A
través de estos esfuerzos, las artistas africanas serdn vistas no como voces emergentes
esperando ser escuchadas, sino como contribuyentes esenciales, redefiniendo el panorama
artistico mundial.

En su nicleo, The African Women Gallery invita a publicos y coleccionistas a reconocer la
ingeniosidad, la fuerza y el poder transformador de las mujeres africanas en el arte. Apoyar la
galeria es apoyar la igualdad de género, la valorizacién cultural y un necesario cambio de
perspectiva — permHiendo que las mujeres africanas definan Yy presenten sus propias narrativas
al mundo.

Al amplificar sus voces y celebrar su arte, The African Women Gallery hace mas que exponer
ObFGS o
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Além da Moldura: Cuatro Voces del African Women Gallery

Arraigadas en fuerza y visién, estas cuatro obras reflejan el espiritu de la galeria —donde
mujeres convierten experiencias en arte y reclaman su lugar en la narrativa global. Cada pieza
habla de resiliencia, identidad y del poder de ser reconocida.

Night Garden Tree 2

Keonah Nyembe

Pegamento, plastico burbuja y pléstico sobre
alambre de gallina

250 cm (altura)

2024




Yellow and Blue Dhuku
Francisca Mutapi
Acrilicos sobre lienzo

48 x 59 cm

2021



African Mask 2
Sabi Matuba
6leo sobre lienzo
850 x 1085 cm
2019



Tabou

Tehoua Tano
dleo sobre lienzo
100 x 130 em
2019



Este articulo fue producido con la amable colaboracién de
Ana Carolina de Villanueva (curadora de la Luka Art
Gallery).

David Resino Santos es un fotégrafo cuyo trabajo contrapone
intimidad y distancia, explorando con frecuencia momentos
capturados de luz y sombra para investigar la vulnerabilidad
humana. Sus composiciones tienden a privilegiar texturas
naturales y paletas suaves, permitiendo que resonancias
emocionales sutiles emerjan por encima de una estética pulida. A
través de su lente, los entornos cotidianos se transforman en
escenarios de reflexiéon personal, donde los detalles —una tela
gastada, un rayo de luz— adquieren un peso simbdlico.

Empecé a fotografiar siendo muy joven, atraido por la vida
cotidiana que me rodeaba: las calles del barrio, los gestos de los
amigos, los momentos silenciosos que a menudo pasan
desapercibidos. En aquel entonces, mi mirada era puramente
intuitiva y esponténea. Capturaba lo que me conmovia, lo que
parecia vivo, sin pensar demasiado, guiado solo por el instinto.

Con el tiempo, ese enfoque instintivo evolucioné. Comencé a
experimentar con técnicas, estilos y perspectivas, y poco a poco
surgié una forma mas reflexiva y deliberada de mirar. Mi trabajo
dejé de centrarse Unicamente en capturar un instante fugaz y
pasé a crear un didlogo entre el sujeto, el entorno y yo mismo.

Hoy, mi voz fotografica es el resultado de una exploracién
continua. Busco capturar la esencia de las personas y de sus
entornos —sus emociones, sus historias y las sutiles interacciones
que definen la vida diaria. Mientras mi trabajo inicial era
impulsivo, mi enfoque actual equilibra intuiciéon e intencién,
dando lugar a imédgenes que invitan al espectador a sentir,
reflexionar y conectar con las complejidades de la experiencia
humana.




la serie Miradas fue un proyecto
profundamente significativo para mi, pues me
permitid sumergirme en distintas culturas y
conectar con personas de todo el mundo. Al
viajar por Asia, descubri la riqueza vy
diversidad de la expresién humana y me
fasciné la manera en que las personas
revelan su mundo interior a través de la
mirada.

Como artista, estas experiencias me
brindaron una comprensién méas profunda de
la condicién humana. Comprendi que, pese a
las diferencias culturales, existe una conexién
esencial entre las personas que trasciende las
fronteras. Esta percepcién me permitié crear
obras mds auténticas y significativas,
reflejando la complejidad y la riqueza de la
experiencia humana.

S;:::u Asceta

Katmandu, Nepal

Khajuraho, India

Como persona, estas vivencias tuvieron un
impacto profundo en mi. Me ensefiaron a
valorar la diversidad y a apreciar la sencillez y
autenticidad de las relaciones humanas.
También me hicieron mds consciente de mi
propia identidad y de la forma en que me
relaciono con los demds.

La serie Miradas me permitié explorar temas
como identidad, cultura y conexién humana
de un modo més profundo y significativo,
invitando al publico a reflexionar sobre sus
propias relaciones con los otros y con el
mundo que los rodea.

Mis experiencias culturales en Asia me
enriquecieron tanto como artista como
persona, permitiéndome crear obras mds
genuinas y conmovedoras.



La inclusién de personas con discapacidad visual fue una propuesta de mi colega Elda Hidalgo,
quien dio voz a las imédgenes mediante descripciones en audio, permitiendo que personas con
discapacidad visual pudieran experimentar plenamente estas obras. Mi visidn es que esta
exposicion siga evolucionando, llegando a crear un laberinto sensorial centrado en la
fotografia, donde todos los sentidos se activen para potenciar la apreciacién de cada imagen.

Creo que la fotografia puede ser una herramienta poderosa para ayudar a superar limitaciones
de personas con distintos grados de discapacidad de varias maneras: a través de la
accesibilidad sensorial, la concienciacion y el desarrollo de la empatia.

En cuanto a la razén por la que me dedico tanto a la inclusidn, siento que, como artista, tengo
la responsabilidad de usar mi plataforma para generar un impacto positivo en la sociedad. La
exposicion en la Luka Art Gallery, dentro del Palacio Biester, fue un momento especialmente
significativo para mi, ya que me permitié presentar mi trabajo a un publico mas amplio vy, al
mismo tiempo, sensibilizar sobre la importancia de la inclusién. Un detalle importante de la
muestra fue la incorporacion de descripciones verbales para visitantes con discapacidad visual,
lo que les permitié experimentar las imagenes de una forma mas accesible.

reo que la fotografia puede ser una herramienta poderosa para trascender barreras para las
C la fot f d h t d 1 der b |
personas con discapacidad, y que mi trabajo puede contribuir a aumentar la conciencia y
promover una comprensién mds profunda sobre la importancia de la inclusién.

Descanso
Katmandu, Nepal



Ser destacado en Louyvre Unbound es tanto un
honor como una oportunidad extraordinaria.
Esta publicaciéon conecta mi obra con una red
de artistas innovadores de todo el mundo,
permitiendo que mi fotografia llegue a un
publico mas amplio y diverso.

brinda la

con colegas

También me posibilidad de
interactuar artistas y
profesionales del sector que comparten mi

pasién por la fotografia.

Mirada con alma
Varanasi. India

Magnetismo
Varanasi. India

Ademés del reconocimiento, el perfil distintivo
de Louvre Unbound en el mundo del arte
otorga credibilidad y visibilidad a mi trabajo.

Plataformas como Louvre Unbound son
esenciales porque amplian el alcance de la
fotografia contemporanea, fomentando la
apreciacion, la comprensién y el intercambio
cultural. También ofrecen a los artistas
emergentes oportunidades invaluables de
conexioén y crecimiento.

En resumen, participar en Louvre Unbound es
un privilegio que me permite compartir mi
visién artistica a nivel global, construir vinculos
significativos y contribuir a la difusién de la
fotografia contempordnea.



Conoci a Ana Carolina de Villanueva a través de Luka Art Gallery en Espafia, durante los
Premios Reina Sofia, donde presenté obras de varios artistas. Fui invitado a exponer mi trabajo

en su galeria, un espacio que fomenta conexiones entre artistas y amantes del arte de todo el
mundo.

Colaborar con ella ha sido sumamente enriquecedor, tanto a nivel profesional como personal.
El apoyo de Ana Carolina ha sido fundamental para la promocién de mi trabajo artistico, y
estoy muy agradecido por su confianza y orientacién constante.

A través de Luka Art Gallery, mi obra ha llegado a un publico més diverso y ha despertado
interés en distintos circulos artisticos. La colaboracién me ha permitido explorar nuevas ideas y
técnicas, ampliar mi red de contactos con artistas, curadores y coleccionistas, y ganar una
visibilidad internacional significativa.

Trabajar con Ana Carolina ha sido una experiencia muy positiva y ha tenido un impacto
notable en mi presencia artistica internacional.

Nifio buditﬂ
Siem Riep, Camboja



En un mundo donde la inmediatez y la produccién masiva de imédgenes son la norma, mi
enfoque fotogréfico se destaca por valorar la paciencia y la observacién cuidadosa. Aprecio
esta forma de trabajar porque me permite capturar momentos auténticos y significativos que
a menudo se pierden en la prisa de la produccidn en serie.

Al no forzar la composicidn ni el momento, logro registrar imagenes genuinas que reflejan la
realidad con mayor precisién, resultando en fotografias mds emotivas y relevantes. En un
contexto donde la mayoria de las imagenes se produce en masa y carece de originalidad, mi
enfoque me permite crear obras Unicas y distintivas.

Este método requiere paciencia y dedicacién, permitiendo desarrollar una comprensién més
profunda de los sujetos y generar imdgenes con mayor significado y peso emocional.
Observando con atencién y esperando el instante adecuado, consigo capturar fotografias que
reflejan la realidad de manera mas precisa y auténtica.

Un sentido al cambio
Vietnan



Artista abstracto y disefiador creativo, James explora la memoria, la transformacién y la
naturaleza efimera de los lugares mediante la superposicién de trazos, el collage y la serigrafia.
Sus composiciones evocan las texturas de la experiencia vivida —paredes desgastadas, sombras
y huellas del tiempo— combinando colores vibrantes y tonos suaves para reflejar tanto la belleza

como la decadencia. Profundamente inspirado por los ritmos y espacios olvidados de Nueva
York, su obra invita a reflexionar sobre la impermanencia y el paso del tiempo.

Rain
(arriba/izquierda)
558 cmx 76,2 cm

In the Garden
(arriba/derecha)
72,2 em x 101,6 cm

Lying Next 2U
(abajo)

101,6 x152,4 cm
(2 lienzos)
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Ser destacado en Louvre Unbound Magazine fue una
experiencia increible para mi, ya que siempre sofié con ser
publicado en una revista. Louvre Unbound es una
publicacion excepcional, completamente dedicada al arte.
Los artistas talentosos necesitan visibilidad para alcanzar
publicos mas amplios y tener la oportunidad de vivir de su
trabajo. Es realmente un honor inmenso formar parte de la
familia Louvre Unbound.

29



Su obra explora la interseccidn entre sanacién, emocidn y naturaleza. A través de acuarelas
fluidas y lineas expresivas en carbdn, captura el equilibrio entre fuerza y fragilidad, luz y
sombra. Inspirada en los paisajes de Escocia y en la serenidad de la vida cotidiana, su arte
invita a la reflexién, a la conexidn y a la posibilidad de renovacién.

Edinburgh at Play
(arriba)

Acuarela

28 x38,5¢cm

2025

Tern (abajo)
Acuarela
38,5x 28 em
2025
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Waiting in the Wing
(arriba)

Acuarela

19 x 27 em

2025

Wild Wolves Cuddling
(abajo)

Acuarela

25x 3lem

2025




Su trabajo combina fotografia, poesia y disefio para explorar temas como identidad, soledad
y autenticidad. A través de la persona KURAI AURA, invita al publico a adentrarse en un mundo
de emocidn pura e introspeccién. Basada en el deseo de verdad en una era superficial, su

arte busca una conexién genuina y celebra el poder de la vulnerabilidad.

i

Sublime light
(arriba)

arte digital Fotografia
44.03 x 66.04 cm
2024

Lego man

(abajo)

arte digital Fotografia
54.38 x 36.25 em
2025




The mysteries of the cosmos
(arriba)

arte digital Fotografia

29.053 x 36.29 cm

2025

Dove Angel

(abajo)

arte digital Fotografia
62.4 x 41.61 em

2025




Julia es una fotégrafa canadiense cuyo trabajo captura la belleza del cielo y del mundo
natural a través de una lente de admiracién y respeto. Apasionada por la astrofotografia, la
exploracién aeroespacial y la naturaleza, transforma su fascinacién por el vuelo y el entorno

en potentes narrativas visuales. Desde hace més de seis afios, su cdmara actia como un

puente entre emocidn y explorqcién, invitando a otros a apreciar y proteger la delicada
belleza de nuestro planeta.

Winter Waves Birkdale Ravine Cherry Blossoms
(arriba) (abajo)
Fotografia Fotografia

2023 2022
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Estaba al mismo tiempo nervioso y emocionado por

colaborar con la revista Louvre Unbound por primera vez,
ansioso por compartir mi arte con los demas y verlo
publicado. Me senti encantado al recibir comentarios y
reacciones de personas que valoran mi trabajo, haciendo
que la experiencia fuera realmente maravillosa.

29



Este articulo fue producido con la amable
colaboracién de Ana Carolina de Villanueva
(curadora de Luka Art Gallery).

Christina  Oiticica y Blake Jamieson son artistas
contempordneos cuyo trabajo colaborativo explora la
interaccién dindmica entre la creatividad humana y el
mundo natural. Sus proyectos suelen difuminar los limites
entre arte, ritual y entorno, destacando la transformacion,
la temporalidad y los procesos orgénicos de la
naturaleza. A través de practicas experimentales —como
permitir que fuerzas naturales interactien y modifiquen
sus obras— crean piezas que reflejan tanto gestos
artisticos intencionados como intervenciones
imprevisibles del ambiente. Su trabajo invita al publico
reconsiderar la relaciéon entre arte, paisaje y paso del
tiempo, revelando una profunda sensibilidad hacia los
ritmos y texturas de la naturaleza.

Esta colaboracién surgié precisamente por las
diferencias en nuestros contextos culturales y trayectorias
artisticas. Christina descubrié el trabajo de Blake primero
en Twitter y quedd inmediatamente cautivada por su
profundidad y originalidad. Intrigada por las raices
tipicamente estadounidenses de Blake, se puso en
contacto con él, y la primera conversacién en linea
desperté la idea de colaborar. El concepto inicial era
sencillo pero innovador: Blake enviaria lienzos pintados
desde Estados Unidos y Christina intervendria en ellos,
combinando su trabajo con la tierra natural de Suiza,
creando asi un didlogo entre flora y fauna, en el que
Christina aportaba la fauna, como mariposas.




Con el ftiempo, sus colaboraciones
evolucionaron y se diversificaron. Por ejemplo,
en la reciente exposicion Dichotomie,
Christina credé una obra inspirada en la
comunidad indigena Pataxd del sur de Bahia,
integrando pinturas corporales tribales con el
animal simbdlico de poder. Colaborar con
otros artistas, aunque no siempre sea
habitual, se ha convertido en una practica
fascinante para Christina, especialmente
cuando permite intercambios creativos.

Lo que hace que este encuentro creativo sea
exitoso, explican ellos, estd4 arraigado en la
simplicidad, la generosidad y el humanismo.
Estos valores despiertan la imaginacion,
fortalecen la confianza y permiten que la
intuicion de  cada artista  florezcaq,

transformando la colaboracién no solo en una
experiencia técnica, sino en un didlogo
profundamente humano y creativo.

Acrilico y spray sobre lienzo montado en tablero de
particulas, con aplicacién de pan de oro. Land Art -
enterrada en el suelo durante @ meses, en altitud, en las
montafias nevadas de Ginebra.

100 x 110 em

Creada en 202], enterrada en 2022 y desenterrada en 2023.

Todo influye en el resultado final, desde la
calidad del lienzo y las pinturas hasta el clima,
el suelo y las condiciones ambientales. Siempre
hay un gran elemento de sorpresa al recuperar
las obras de la naturaleza. Llos lienzos
interactian directamente con la tierra, el agua,
el aire y el sol, transformandose de maneras
que nunca podrian preverse por completo.

Por ejemplo, una pintura dejada en la
Amazonia durante un afio serd completamente
diferente de otra dejada en Japén por el mismo
periodo. Al principio, la imprevisibilidad podia
ser intimidante, pero hoy impulsa la creatividad.
En la colaboracién con Blake, sus lienzos
pasaron un afio en las montafias de Monthey,
en Suiza. El lienzo de yute, distinto al que
Christina suele usar, se fragmenté al retirarlo
del suelo. Ella lo restauré aplicando un método
inspirado en el Kintsugi japonés, recomponiendo
las piezas con cuidado e intencién.



Mystic

Acrilico y spray
sobre lienzo
montado en
tablero de
particulas, con
aplicacién de pan
de oro. Land Art -
enterrada en el
suelo durante 9
meses, en alfitud,
en las montafias
nevadas de
Ginebra.

200 x 120 em
Creada en 2021,
enterrada en 2022
y desenterrada en
2023,

Para nosotros, la colaboracidn estd guiada enteramente por la intuicion. No existe una férmula
fijcl —lo importante es la armonia que surge naturalmente entre dos artistas trubajc:ndo en el
mismo lienzo. El didlogo entre nuestras perspectivas distintas se convierte en un espacio de

experimentacién, donde cada aporte complementa y desafia al otro.

Observar los resultados de este esfuerzo conjunto siempre es fascinante. Aunque nuestros
estilos difieran, el lienzo refleja una sintesis de ambas voces, creando obras més ricas y
complejas de lo que podriamos lograr individualmente. El proceso en si es tan significativo
como la pieza final, celebrando la confianza, la espontaneidad y la tensién ludica entre

individualidad y colaboracién.

Earth

Acrilico y spray
sobre lienzo
montado en
tablero de
particulas, con
aplicacion de pan
de oro. Land Art -
enterrada en el
suelo durante 9
meses, en altitud,
en las montafias
nevadas de
Ginebra.

180 x 120 cm
Creada en 2021,
enterrada en 2022
y desenterrada en
2023.



Absolutamente. El acto de colocar las obras en
el entorno natural es profundamente ritualistico
para nosotros. Es un momento de intercambio
de energia con la naturaleza, permitiendo que
la tierra, los elementos y el tiempo mismo dejen
su huella en la obra. Cada pieza atraviesa una
transformacién que refleja no solo las fuerzas
externas, sino también las intenciones y la
energia que le imprimimos.

Bown

Acrilico y spray sobre lienzo montado en tablero de particulas,

con aplicacién de pan de oro. Land Art - enterrada en el suelo

durante 9 meses, en altitud, en las montafias nevadas de

Ginebra.

100 x 100 cm

Creada en 2021, enterrada en 2022 y desenterrada en 2023,

Para Christina, este ritual cierra un ciclo
personal. Su trabajo anterior siempre exploré
simbolos femeninos —senos, perlas,
corazones, bocas— y, al entregar sus pinturas
a la naturaleza, se conecta con la Gran
Madre, lo Inmaculado, permitiendo que el
arte evolucione mas alld del estudio. Asi, el
proceso creativo se convierte tanto en una
reflexion filosdéfica sobre la  vida, la
impermanencia y la transformacién, como en
un didlogo espiritual con el mundo natural.




Fatima

Acrilico y spray sobre lienzo
montado en tablero de particulas,
con aplicacién de pan de oro.
Land Art - enterrada en el suelo
durante 9 meses, en dltitud, en las
montafias nevadas de Ginebra.
160 x 110 em

Creada en 2021, enterrada en
2022 y desenterrada en 2023.

El trabajo curatorial de Ana Carolina de Villanueva ha sido esencial para ampliar nuestra visién.
Su experiencia y sensibilidad como curadora le permiten presentar nuestros proyectos de modo
que comuniquen tanto su profundidad conceptual como su impacto estético. Ella orienta la
presentacion, la iluminacién y la narrativa, asegurando que cada detalle resuene con el publico
y transmita las intenciones filoséficas detras de la obra.

Su participacién enriquece el didlogo entre el arte y sus espectadores, creando un puente que
eleva la comprensién del Land Art contemporaneo. Gracias a su orientacion, nuestros proyectos,
tanto colaborativos como individuales, logran mayor visibilidad, alcanzan puablicos més diversos
y reciben el reconocimiento que merecen en la escena artistica internacional.

Santiago

Acrilico y spray
sobre lienzo
montado en
tablero de
particulas, con
aplicacién de pan
de oro. Land Art -
enterrada en el
suelo durante 9
meses, en altitud,
en las montafias
nevadas de
Ginebra.

160 x 110 em
Creada en 202,
enterrada en 2022
y desenterrada en
2023.
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Nuestro trabajo encarna el concepto de arte
como un proceso vivo y en evolucién. Al sacar
nuestras creaciones del estudio e integrarlas
en entornos naturales —campos, rios, mares y
salinas— permitimos que el tiempo, el clima y
los elementos se conviertan en coautores de
las obras. Cada pieza es transformada por su
entorno, generando resultados impredecibles,
Unicos y siempre cambiantes.

Esa colaboracién con la naturaleza refleja la
idea de un arte que no es estatico, sino vivo,
adaptdndose y mutando en cada momento.
Esto se alinea perfectamente con la misién de
Louvre Unbound, que celebra la innovacién, la
fluidez y la exploracién de nuevas fronteras
artisticas. A través de nuestra practica,
mostramos que el arte puede existir mas alla
de los limites tradicionales, abrazando la
transformacién, la impermanencia y lo
inesperado.




Este articulo fue producido con la amable colaboracion de
Ana Carolina de Villanueva (curadora de Luka Art Gallery).

Tiempo, Luz y Movimiento

Hans Donner trasciende su legado como uno de los disefiadores
mas influyentes de la televisién para explorar una nueva frontera
donde disefio, tecnologia y arte convergen. A través de su
concepto de Timepixels y Time Art, transforma el tiempo en
materia —convirtiendo movimiento, luz y transformacién en la
propia esencia de su lenguaje visual. Presentado en Luka Art
Gallery, su trabajo invita al publico a experimentar el tiempo
como presencia: fluido, luminoso y vivo.

Me veo como disefiador grafico —he explorado casi todo lo que
toca el disefio, no solo lo visual. Pero el punto de inflexién ocurrié
cuando me atrevi a proyectar el propio tiempo. Poner el disefio
dentro del tiempo. Eso fue lo que me permitié, de hecho, entrar
al universo del arte.

Cuando el disefio extendié tentaculos y se multiplicéd en miles de
pixeles —lo que llamé timepixels— finalmente pude incorporar el
elemento tiempo en las obras mas reverenciadas de la historia
del arte.

Piensa en las pinturas més icdnicas jamds creadas —no solo la
Mona Lisa, sino también la Creacion de Adén de Miguel Angel,
entre otras. A través del Disefio del Tiempo, esas obras ahora
contienen algo que antes existia solo fuera de ellas: el flujo del
tiempo.

De cierta manera, me siento privilegiado —no solo por haber
puesto el disefio en movimiento hace afios en la televisién, sino
ahora por conectar el disefio directamente con el arte en si.
Llamo a esta fusidn Design Arts —una unidn en la que el tiempo
se convierte en el verdadero protagonista.




El tiempo es mi material. Lo que llamo Disefio del Tiempo nacié del deseo de integrar el disefio con
los propios elementos naturales —luz y oscuridad, dia y noche— y crear marcadores que traduzcan
el movimiento fluido del tiempo.

Estos marcadores incluso pueden hacer que la persona desacelere. Cuando alguien realmente
entra en este disefio, siente el tiempo. Mi creaciéon mds preciada —y quizd la mas importante de
todas— es justamente esta: el Disefio del Tiempo.

No se trata solo de un concepto; es una experiencia. Es el momento en que el disefio comienza a
tocar la vida. Y, como tiempo y vida son inseparables, lo que emerge es una forma de arte que
invita a la presencia. El piblico no solo observa —siente el tiempo desarrollarse ante si.
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O Tempo Passa por Nés ou Nés pelo Tempo? (Vasarelli)
Artes plasticas - Metacrilato o alfombra impresa

180 x 90 cm

2023

Ese equilibrio surgié de manera natural. La tecnologia y la poesia visual siempre formaron parte de
mi entorno, y simplemente integré estas fuerzas a mi pasién por el disefio.

La tecnologia fue esencial en mi lenguaje de disefio 3D, permitiendo explorar al maximo el mundo
virtual, especialmente en television. Hoy, al llevar la misma perspectiva al mundo fisico, percibo
que la tecnologia sigue siendo un apoyo —no como un fin en si misma, sino como una herramienta
para la sensibilidad.

En el fondo, el arte es una forma de hacer que el tiempo respire. Es el medio en que la precision
técnica y la intuicion poética se encuentran, creando experiencias que van mas alld de la mirada
e invitan al publico a sentir el flujo del tiempo.



Si. Todo comenzé con el disefio —mi verdadera
pasién—. Pero el Disefio del Tiempo abrié una
puerta que va mds alld de la mera estética.
Cuando la vida y el tiempo se volvieron
inseparables en mi obra, comprendi que mi arte
también incorpora una filosofia de vida.

Como dijo Dostoyevski: “La belleza salvara el
mundo.” Creo en ello, pero también creo en la
conciencia del valor del tiempo y la vida. Mi
trabajo es fluido, una transformacién continua.
Espero que las personas puedan percibirlo —que
comprendan que el Disefio del Tiempo no es solo
algo para mirar, sino algo para sentir.

Rodin, o tempo na forma escultérica

Artes plésticas - Metacrilato o alfombra impresa
76 x 100 cm

2023

O Toque de Deus (Michelangelo)

Artes pldsticas - Metacrilato o alfombra impresa
160x120 cm

2025

L X & & & X

- t‘. ‘J L &

»
5
»
4
4
v
2
| 4

v weveeer

PO~

?
SRS P I
ST2RPII
Sl T Dol 1

"®P999¢
4 M

de*




He estado inmerso en el mundo digital durante mucho tiempo, pero siempre lo he visto como
una herramienta, no como una limitacién. Estos nuevos medios —NFTs, realidad aumentada,
inteligencia artificial— ofrecen posibilidades increibles de explorar el tiempo y la imagen de
maneras completamente nuevas.

Lo més importante es que la tecnologia siga sirviendo al alma. Me gusta desafiar la tecnologia

—desde los primeros dias, cuando la computacién gréfica tenia dificultades para seguir mis
bocetos en 3D.

Recientemente, un arquitecto me dijo algo hermoso: hay una diferencia entre imagenes
generadas por mdquina y obras que contienen alma, historia y experiencias reales. Ahi reside
realmente el arte —cuando el tiempo vivido entra en la creacién.
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Salvador Dali,
explorando a fluidez
do tempo

Artes p|ds‘}icos 2
Metacrilato o alfombra
impresa

48 x 100 em

2023




Ser invitado a Louvre Unbound parecia casi improbable —un guion dificil de imaginar—, pero
sucedid, y eso significa mucho para mi.

Es una oportunidad unica de poner el Disefio del Tiempo en conversacién con artistas de todo el
mundo. Tras décadas de mi trabajo siendo exhibido en pantallas de television, llegar ahora al
universo del Louvre es como cerrar un ciclo —un regreso simbdlico a la Ciudad Luz, donde muchas
de las obras originales que me inspiraron se encuentran.

Si todo sale bien, esta plataforma permitird que nuestro trabajo alcance nuevos publicos
alrededor del mundo, llevando ahora un nuevo significado: la presencia del tiempo dentro del
arte.
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O Nascimento de Vénus (Botticelli)
Artes plasticas - Metacrilato o alfombra impresa
96x100 cm

2023
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Ana Carolina de Villanueva ha sido esencial. Ella abrié el espacio para traer esta fusién unica
de Time Pixel y Time Art a la galeria —algo que no habiamos previsto, pero que permitié que
nuestro trabajo conectara Paris y Brasil.

Su trabajo no abrié puertas solo para mi personalmente, sino también para otros artistas
provenientes del disefio que desean ingresar al mundo del arte. Durante mucho tiempo, los
disefiadores no eran reconocidos como artistas, pero los tiempos cambiaron.

Creo que, con curadores como Ana Carolina, es posible vislumbrar una presencia
internacional consistente. Lo que permanece, al final, es gratitud —por los primeros pasos, por
la oportunidad de caminar a su lado y por unir disefio y arte de maneras significativas.
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Mona Lisa (Leonardo da Vinci)
Artes plasticas - Metacrilato o
alfombra impresa

48x100 cm

2023
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Nicole es una artista de acrylic pour con un sentido vibrante del color y del movimiento,
transformando cada lienzo en una exhibicién cautivadora de energia y emocion. Desde el
inicio de su trayectoria artistica en 2020, ha expuesto en galerias, ha sido destacada en
revistas y ha lanzado su propio negocio de paint pouring, explorando continuamente las
posibilidades expresivas del arte fluido.

Through The Fire
(arriba)

Acrilico

76,2 x 50,8 cm
2022

Kaleidescope
(abajo)
Acrilico

45 x 60 em
2024




Formar parte de las primeras ediciones de Louvre Unbound es ser
testigo del florecimiento de una gran visién: unir voces
consolidadas y emergentes en un mismo espacio de expresion.
Esta coexistencia es un acto de comunién: donde lo nuevo inspira
a los experimentados, y los experimentados validan lo nuevo.
“Unbound” es precisamente eso: trascender limites, ampliar
horizontes. Me siento profundamente agradecido y honrado de
formar parte de esta creciente familia Louvre Unbound.

29



E Bee Bantug es una artista autodidacta, cuya préctica basada en
lentes combina Fotografia, pintura y abstraccién conceptual para
explorar energias invisibles y las dimensiones efimeras de la realidad.
Desde 2013, crea imagenes expresionistas, sin manipulacién digital,
usando solo su iPhone y luz natural, tratando la cdmara como un
pincel de pintor. Su trabajo captura la interaccién entre luz,
conciencia y éter, produciendo visualizaciones abstractas y vividas
de las energias que sutiimente moldean nuestro mundo. Con
exposiciones en galerias y eventos en EE. UU. y Europa, el arte de E
Bee invita al publico a contemplar las corrientes mas profundas y a
menudo ocultas de la existencia, al mismo tiempo que establece
puentes entre arte, ciencia y espiritualidad.

Siempre tuve inclinacién artistica desde la infancia —atraida por la
musica, la escritura, el dibujo, la Fotografia y la belleza de la
naturaleza, la arquitectura y los viajes. Totalmente autodidacta, fui
profundamente influenciada por ambos padres, quienes también
eran creativos de diversas maneras. Profesionalmente, mi formacion
formal fue en negocios y marketing —una eleccion que, mirando
atrds, me permitié explorar el equilibrio entre mis lados andlitico y
creativo. Mi carrera me llevé por agencias de publicidad y estudios
de disefio en Asia, Europa y Estados Unidos, antes de que mi esposo
y yo cofunddramos una empresa de servicios de Tl, que sigo
gestionando hasta hoy. Sin embargo, incluso durante todos esos
afios inmersa en la vida corporativa y empresarial —creativa por si
misma—, el arte permanecié como una parte vital y constante de
quien soy.

El verdadero punto de inflexién en mi camino creativo ocurrié
inesperadamente en una tarde de verano, en agosto de 2013. Como
alguien que siempre vivié en ciudades, pero con una profunda
conexién con la naturaleza, me senti profundamente conmovida por
la belleza inmaculada e ilimitada de los paisajes de Oregén.
Mientras caminaba por las tierras tribales Latgawa, rodeada de
cascadas y arroyos cristalinos, experimenté una sensacion de
admiracién y paz que nunca habia sentido antes. Mds tarde, esa
noche, al revisar las Fotografias que habia tomado, me sorprendié
darme cuenta de que lo que debian ser imdgenes comunes de
lagunas y charcos estaba, en realidad, lleno de formas extrafias y
multidimensionales —visiones fugaces que parecian surgir de la
propia luz.




A partir de ese dia, ya fuera a través de
lentes o a simple vista, comencé a percibir algo
mas alld de lo \visible: energias sufiles
desplegandose tanto en los espacios iluminados
como en los sombreados. Durante afios, me senti
cautivada, incluso intrigada, por este fenémeno:
imégenes espontdneas e irrepetibles que
parecian surgir de la nada, en momentos de
profunda conciencia. Me preguntaba
constantemente: ¢serd esta una realidad objetiva
o una visién puramente subjetiva? ;Podria otra
persona, usando la misma cdmara, ver lo que yo
veo?

Las respuestas comenzaron a revelarse cuando
me adentré en la ciencia de la fisica cudntica:
teoria de campos, entrelazamiento y el papel del
observador. Llegué a comprender que, a nivel
subatémico, nada existe como realidad fija; todo
es vibracién, frecuenciq, energia: un potencial
continuo de llegar a ser.

A través del acto consciente de observar la luz
natural interactuando con el éter —el campo
invisible que conecta todas las cosas—, estas
energias comienzan a agruparse y reagruparse
en infinitas posibilidades. Cada fotografia se
convierte en una breve manifestacién de lo
invisible, nacida de un didlogo entre la
conciencia individual y la colectiva. En esos
momentos, la creacidn ocurre verdaderamente
“de la nada”.

Me apasiona expresar la interaccién entre la luz
natural en el éter y mi conciencia en el momento
presente dentro del espacio-tiempo. El éter
—"esa misteriosa sustancia que alguna vez se
creyéd llenaba el universo’— permanece
magnificamente vivo, consciente y vibrante. Junto
con la luz natural, forma el medio y la matriz
abundante de mi trabajo visual y de mi juego
creativo.

Desde 2013, Unicamente la cémara
integrada de mi iPhone, como si fuera el pincel
de un pintor, teniendo la luz natural como fuente
de color. A través de este proceso, literalmente
“pinto” imagenes abstractas, conceptuales vy
expresionistas que trascienden las realidades
superficiales, revelando energias césmicas en
accidn en el tiempo-espacio liminal.

utilizo

Técnica y conceptualmente, mi objetivo no es
capturar personas, objetos o lugares en si. El
realismo queda totalmente de lado; en cambio,
permito intuitivamente que mi vision interior y mi
conciencia interactien con los movimientos de la
luz en el momento, conectdndome de manera
alegre con el Todo lo Que Es. Sin preparativos ni
expectativas previas, fluyo y exploro, revelando
imagenes efimeras y uUnicas que rompen con la
realidad fisica.

Al “correr tras la luz", creo perspectivas
inesperadas, difuminando las fronteras entre la
fotografia y otras formas de arte —pintura, dibujo
— tanto en la expresiéon como en la impresion.
Tras la creacién, evito deliberadamente cualquier
manipulacién digital, trazos adicionales o filtros.
Cada imagen se convierte en un paisaje visual
unico e irrepetible, concebido y realizado
subconscientemente en ese preciso instante,
revelando a menudo fuerzas interdimensionales
que, aunque invisibles, estdn activas en nuestro
mundo fisico.
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Man O Man Shine On
Fotografia sin manipulacién

142.24 x 106.68 cm
2025



En general, mi trabajo genera tanta admiracién y encanto como curiosidad y, en ocasiones,
cierto desconcierto.

En el ambito tradicional de la Fotografia y las artes, noté que, aunque mi obra suele
considerarse impresionante y fascinante, al inicio causaba confusién entre curadores y
galeristas cuando comencé a compartirla y enviarla en 2013. Los amantes del arte y visitantes
que he conocido en exposiciones desde 2017, en Europa y Estados Unidos, quedan igualmente
impresionados —a menudo aténitos y aun mas fascinados al conocer mi proceso creativo.

Hoy, afortunadamente, hay un mayor reconocimiento y aceptacién de mi obra inusual, directa y
basada en lente, como una expresién creativa genuina, Unica e irrepetible. Sin embargo,
persisten desafios: mi trabajo a menudo se resiste a encajar en géneros o categorias artisticas
preestablecidas, y algunas galerias, al comprender su concepcidn y creacién no convencionales
—usando una camara digital, pero sin manipulacién digital ni manual— pueden dudar o sentirse
limitadas en su presentacién.

Hello Indigo Child
Fotografia sin manipulacion
142.24 « 106.68 cm

2022




Desde aquella caminata memorable, en el verano
de 2013, por las tierras tribales ancestrales de los
Latgawas, en el sur de Oregdn, mi trayectoria
creativa evoluciond hacia una bisqueda centrada
en expresar vividamente las vibraciones invisibles
del Eter —las frecuencias energéticas inevitables
que muchos sienten, pero que pasan inadvertidas
para quienes estan atrapados en el ritmo de la
vida moderna.

Comencé a llamar a mi trabajo continuo “Entre lo
Visible y lo Invisible: Mds de lo que los Ojos
Pueden Ver” —un tema amplio que apunta a la
revelacién vivida de lo “magico”, de las poderosas
vibraciones siempre presentes en el Eter,
emanando desde las profundidades de la
conciencia, tanto individual como en didlogo con
el colectivo universal —el Todo Que Es.

A través de mi trabajo, invito al publico a
maravillarse y abrazar este punto magico de
interseccién entre lo visible y lo invisible. En los

ultimos afios, a medida que todo lo que
conociamos atraviesa profundas
transformaciones —tanto  personales como

globales— mi arte conceptual basado en lentes se
ha convertido en un medio poderoso para
recentrar y restaurar el equilibrio. Busca inspirar,
recordar y celebrar nuestro espiritu humano
indomable, reconociendo el potencial siempre
presente de elegir conscientemente, con atencién
e intencidn, convertirnos en nuestros Seres
superiores.

En nuestras vidas aceleradas, ¢con qué
frecuencia percibimos realmente esto? ¢Su lugar
estd solo en el arte, la metafisica y la
espiritualidad? ;O lo “magico” es, en realidad, el
fundamento real de lo que la fisica moderna
apenas ha comenzado a vislumbrar?

Mientras los debates continian —oscilando entre
la ambivalencia y la negacién— sigo motivada y
entusiasmada  por co-crear, de manera
consciente e intuitiva, con la luz natural y las
frecuencias y energias invisibles que llenan el
Eter. Mi objetivo no es probar esta verdad a los
demas, sino a mi misma: que la conciencia, la
observacién y la intenciéon desempefian un papel

esencial y poderoso en la creacién de nuestra
realidad.

En nuestras vidas aceleradas, jcon qué
frecuencia somos realmente conscientes de esto?
¢Su lugar estd solo en el arte, la metafisica y la
espiritualidad? ;O serd que lo “magico” es, de
hecho, el fundamento real de lo que la fisica
moderna apenas ha comenzado a vislumbrar?
Mientras los debates continian —oscilando entre
la ambivalencia y la negacién— sigo motivada y
entusiasmada por co-crear de manera consciente
e intuitiva con la luz natural y las frecuencias y
energias invisibles que llenan el Eter. Mi objetivo
no es probar esta verdad a los demds, sino a mi
misma: que la conciencia, la observacién y la
intencién desempefian un papel vital y poderoso
en la creacién de nuestra realidad.

Espero que mi trabajo / juego creativo inspire una
mayor percepcion, cuestionamiento y didlogo
sobre la realidad cudntica como constante en la
conciencia personal y colectiva, y despierte una
nueva apreciacion por el arte de la Fotografia.
También recibo con entusiasmo colaboraciones —
especialmente con musicos, para entrelazar
frecuencias sonoras en mi proceso creativo y
juntos descubrir nuevas expresiones visuales— y
con fisicos cudnticos, para explorar ain mds mi
trabajo como una interseccién entre arte, ciencia
y espiritualidad en el dmbito cuantico.

Asimismo, estoy motivada a identificar una
residencia artistica que me permita continuar este
proceso creativo y la investigacion no
convencional en tierras ancestrales. ;Queé
expresiones vividas de “Entre lo Visible y lo
Invisible: Mds de lo que los Ojos Pueden Ver”
ain ocultas, esperando  ser

permanecen
descubiertas?

Facing Truths
Burns
Fotografia sin
manipulacién
106x142 cm
2023



Ah, ojalé existiera una férmula magica —estrategias eficientes y efectivas en el mundo 3D—
para generar visibilidad significativa en el mundo del arte. He usado Instagram y Facebook
desde sus inicios, pero, a pesar de mis esfuerzos continuos desde 2015 para inspirar reflexidn,
ofrecer equilibrio y explorar la conexién entre Conciencia, Observacién, Arte, Ciencia y
Espiritualidad, los algoritmos y las intervenciones impulsadas por IA en los dltimos 3 a 5 afios han
convertido la visibilidad en un enorme desafio que no enfrentaba antes de 2020. En aquella
época, el alcance era mas orgdnico, menos manipulado por la tecnologia.

Al mismo tiempo, he notado y recibide con entusiasmo la aparicién de nuevas galerias de arte y
plataformas online, que ofrecen mayor visibilidad e interaccién en el mundo artistico. Al ser
desarrollos recientes, aun es temprano para medir su alcance real, recepcion y aceptacion en el
arte presencial. En la practica, todavia estoy insegura sobre la dindmica actual entre presencia
online y mundo artistico fisico. Espero interacciones mutuamente enriquecedoras con
plataformas como LOUVRE UNBOUND.

Para contextualizar, no he hecho marketing activo de mi trabajo mas alld de publicar mis
creaciones y, en los ultimos dos afios, participar en Convocatorias Abiertas de Arte. Me alegra
ver que galerias y canales online innovadores siguen ampliando mi alcance y exposicion.
Ademds, nuevas plataformas de marketing artistico han buscado mi patrocinio en los Ultimos
meses; permanezco cautelosa debido al tiempo limitado que puedo dedicar y a la necesidad
de verificar su rendimiento y efectividad.

El panorama artistico estd definitivamente en constante fransformamon y navegar por la
Vlslbllldad e)(|ge pcmencrc Y dlscernlmlen‘l‘o - b [

Shade of 3i/ATLAS
Fotografia sin manipulacion
107 x 142 cm

2025




Interesante, hace esa pregunta — debo haberlo
intuido en conexién con mis reflexiones sobre la
Pregunta #5, las redes sociales y Louvre
Unbound. Hasta ahora, la experiencia ha sido
impresionante.  Valoro  profundamente la
identidad de la revista, su misidn y su
posicionamiento:

Explorando los Limites del Arte. Conectando
Visionarios.

Una revista de arte contempordneo para
quienes piensan més allé del marco.

Estas palabras resuenan perfectamente con mi
proceso creativo no convencional, mi préctica y
mi busqueda continua. Espero con entusiasmo
profundizar en la comprensién de cémo
podemos, juntos, materializar esta promesa.

Birthing Homoborg Genesis
Fotografia sin manipulacion
142.24 =« 106.68 cm

2022

o

She Steps Right In
Fotografia sin manipulacion
142.24 % 106.68 cm

2025

del
Fotografia y sus plataformas relacionadas, mi
trabajo no convencional, basado en lente,
inicialmente generd confusién y desorientacion
entre curadores y galeristas cuando comencé a

Dentro del escenario tradicional arte

compartilo y enviarlo en 2013. Hoy,
afortunadamente, hay mayor aceptacién y
reconocimiento de mi obra no manipulada,
basada en lente, como una expresién creativa
genuina, hibrida, Unica e irrepetible.

Sin embargo, los desafios persisten: por un
lado, la necesidad de encajar mi trabajo en
géneros o categorias preestablecidas; por otro,
algunas galerias dudan en presentar piezas
concebidas y creadas de manera tan no
convencional — usando cédmara digi’ral, pero sin
manipulacién digital ni manual, completamente
no manipuladas.

Adherirse y honrar la misién de Louvre Unbound
es motivo de gran entusiasmo y gratitud, al
permitirme explorar la percepcidn y recepcién
de su comunidad artistica. Juntos, creo que
podemos hacer del mundo del arte un espacio
aun més significativamente brillante.



La exposicion representé un momento significativo para la Luka Art
Gallery, ubicada en el hus’ror:co Palacio Biester, en Sintra, Portugal. Fue la primera exposicion
colectiva de la galeria, organizada en colaboracién con la Patio Galeria, de Brasilia, Brasil,
creando un rico didlogo multicultural entre ambos paises mediante el arte contemporaneo.

De izquierda a derecha: Ana Carolina de Villanueva con la co-curadora Stella
Lopes y la artista Andrea Carneiro.



Reuniendo cerca de 50 obras de 24 artistas de
Portugal y Brasil, Sensus Communis presenté
una diversidad de lenguajes visuales y
expresiones artisticas.

La exposicién adopté un enfoque inclusivo y
humanista, incluyendo artistas con Sindrome
de Down, Sindrome de Asperger, Autismo y
discapacidades fisicas, destacando que

ninguna limitacién impide la creacién artistica
ni la realizacién de suefos.

Ana Carolina de Villanueva los jévenes artistas
Rafael, Eduardo y sus padres (Eduardo posee
diagnéstico de Sindrome de Down).

Ana Carolina de Villanueva con la co-curadora

Stella Lopes y Paulo Mauricio, quien posee

diagnéstico de Sindrome de Asperger.
4y

La curaduria estuvo a cargo de Ana Carolina
de Villanueva, con co-curaduria de la galerista
brasilefia Stella Lopes. Su trabajo colaborativo
promovié un intercambio inspirador entre
artistas de diferentes origenes, unidos por la
creatividad y la sensibilidad. El resultado fue
un didlogo vibrante y constructivo, en el que
cada obra contribuyé a una reflexién més
amplia sobre la empatia y la humanidad
compartida.

El vernissage se realizé en el Palacio Biester y
coincidié con el cumpleafios de la curadora
Ana Carolina de Villanueva, transformando el
evento en una celebracién tanto de la vida
como del arte. Casi 200 invitados participaron
en la apertura, que conté con un ambiente
animado y una showcooking de paella
valenciana preparada por Bandita Paella.



Andrea Carneiro, Bé Machado, Bianca Baptista, Caetano de Oliveira, Edemberg, Eduardo de
Sousa, Léda Watson, Luah Jassi, Marco Borzino, Mariah Campolina, Marialice Furtado, Marlene
Nébrega, Pablito Andrade, Paula Figueiredo, Paulo Mauricio, Paulo Santos, Perpe Brasil, Rafael
de Sousa, Rita Brasil, Roselena Campos, Stella Lopes, Teresinha Mazzei, Wanda Endres, and
Zezéa.

Ana Carolina de Villanueva con la co-curadora Stella Lopes ~ Ana Carolina de Villanueva con
y los artistas brasilefios David Resino



fue mds que una exposicion de arte: fue una celebracion de la
conexién creativa, la empatia y la diversidad. Nos recorddé que el verdadero sentido comun
reside en compartir emociones, construir puentes y valorar la belleza de la diferencia.
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Abdgjo izquierda: Ana Carolina de Villanueva con
el artista consagrado Mikel Pinto y sus padres, los
artistas José Maria Pinto y Nerea Mufioz

Abdgjo centro: Ana Carolina de Villanueva con las
artistas Bé Machado y Paula Figueiredo, y el
artista Paulo Santos, quien posee discapacidad
fisico-motora

Abajo derecha: Ana Carolina de Villanueva con
la artista Bianca Baptista



La publicacidn en la revista Louvre Unbound generd una
respuesta inmediata y notable, elevando la relevancia de
nuestro trabajo ante el publico.

Extendemos nuestro agradecimiento a nuestra curadora Ana

Carolina de Villanueva, de la Luka Art Gallery, quien nos
recomendd a la revista, y a todo el equipo de Louvre Unbound.
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SOBRE LOUVRE UNBOUND

Louvre Unbound es una revista independiente de arte contempordneo dedicada a
presentar obras visuales audaces, experimentales e inquietantes de todo el mundo.
Creada por un colectivo de artistas, la revista ofrece una plataforma inclusiva para
creadores emergentes e independientes, cuyas voces a menudo existen fuera de las
instituciones convencionales.

La publicacién se compromete a mostrar trabajos que exploran lo simbdlico, lo
sagrado, lo performativo y las dimensiones emocionales de la experiencia
contempordnea. Cada edicién selecciona artistas diversos que desafian normas,
provocan reflexion y contribuyen a una comprensién mas profunda del arte como
fuerza transformadora.

El propio nombre Louvre Unbound incorpora esta visién. La palabra “Louvre”
proviene del francés antiguo louevre (“la obra de arte”), que evoluciond
fonéticamente a “Louvre”. Nuestra intencién fue resaltar la idea de la revista como
“la obra”. Al mismo tiempo, el Musée du Louvre es el museo mas visitado del mundo
—con mas de 500.000 obras, unas 35.000 en exposicién permanente— y sigue
siendo un referente global en arte clasico. Al afadir “Unbound” (“sin limites”),
creamos deliberadamente un contraste: mientras “Louvre” evoca el canon del arte
clasico, “Unbound” da espacio a lo inesperado, posicionando nuestra publicacién
en didlogo —y en oposicién— a la tradicién, celebrando la diversidad y vitalidad del
arte contempordéneo.

Al fomentar narrativas genuinas y creatividad sin miedo, Louvre Unbound apoya el
desarrollo de una comunidad artistica global basada en autenticidad, didlogo e
innovacion. Es simultdneamente una publicacién y una plataforma —ampliando
perspectivas unicas e incentivando la libertad artistica mas alld de los limites
tradicionales.
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Eleccion del pablico del volumen 2

Ana Alzira

Gizela N.

/ Técnica mixta sobre
N i g i

oy, - ' , algodén

[ 1 ' ' 120 x 250 cm

IN s K i 2024

[=]ar e

LouvreUnbound.com



