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Obrigado pelo convite. A minha trajetdria
artistica comegou em S&o Paulo, onde estudei
design grélfico e arquitetura. Esses primeiros
anos deram-me uma base sdlida em estrutura
e forma, mas foi no universo da arte que
encontrei uma verdadeira ressonéncia. Escolhi
seguir esta carreira porque criar permite-me
expressar emogdes, ideias e historias de uma
forma que o design, por si s, ndo conseguia. A
arte tornou-se a minha linguagem pessoal—um
caminho para explorar a experiéncia humana e
comunicar a um nivel mais profundo.

A primeira obra que realmente me tocou foi
Jeunes Filles au piano, de Pierre-Auguste
Renoir. Lembro-me vividamente da primeira
vez que a vi—foi como uma revelagdo. A
vivacidade das cores, a suavidade das
pinceladas e a atmosfera intima que a pintura
capturava ressoaram intensamente em mim. O
que mais me impressionou foi a forma como
Renoir transmitiu um momento silencioso, mas
repleto de emogdo e movimento. A maneira
como a luz incidia sobre as figuras e o piano
fez-me perceber o poder que a arte tem de
contar histérias e evocar sentimentos sem
precisar de uma Unica pa|c:vrc:.

Esse momento inspirou-me a seguir um
caminho onde eu também pudesse comunicar
essas subtilezas através da minha prépria voz
artistica.




O meu trabalho procura explorar a
complexidade da identidade humana e as
ligagdes subtis entre o corpo e o ambiente
que o rodeia. No fundo, a minha arte fala de
conex8o—emocional, fisica e conceptual.
Quero criar um espago de reflexdo, onde o
publico possa envolver-se com temas como a
beleza, a perce¢do de si, a transformagéo e
as relagdes que construimos connosco e com
o mundo.

Um tema recorrente é o didlogo entre
simplicidade e realismo. Uso frequentemente
técnicas minimalistas—como o hachurado e
paletas de cor reduzidas—para destacar
elementos como sombras e pelos corporais,
deixando o restante da figura em aberto.

Pearl diver

caneta e aquarela sobre papel
25x 20 cm

2025

Essa abordagem convida o observador a
completar a imagem com o olhar,
transformando cada obra numa experiéncia
partilhada entre arte e espectador.

QOutro eixo constante é a investigagdo da
identidade, tanto individual quanto coletiva.
Interessa-me a forma como nos percebemos
e como a expressdo corporal pode contar
histérias sem palavras. Mesmo quando uso
materiais ndo convencionais ou elementos
mais abstratos, volto sempre ao corpo
humano—ndo apenas pela estética, mas
pelas narrativas que ele contém.

No fim das contas, o meu objetivo ndo é
impor um sentido, mas abrir espago para a
inferpre’ragé‘:o. Espero que as pessoas

encontrem algo de si nas minhas obras—seja
reconhecimento, curiosidade ou
forma de ver.

uma nova




Trabalhar com diferentes suportes permite-
me abordar cada ideia por vérios angulos,
enriquecendo a narrativa e a carga
emocional da obra. Embora a ilustragdo seja
a base da minha pratica, também exploro a
pintura, a fotografia, a serigrafia e até
materiais pouco convencionais como chd,
café e sombra de olhos. Cada meio tem a
sua linguagem e energia, e escolher o mais
adequado ajuda-me a expressar melhor a
histéria ou sentimento que quero transmitir.

A ilustragdo, por exemplo, permite-me focar
nos detalhes e na precisdo, destacando
contornos e expressdes do corpo humano. Ja
a pintura oferece mais liberdade com cor e
textura, criando atmosferas emocionais. A
fotografia capta momentos fugazes de
inspiragdo, enquanto a serigrafia  traz
repeticio e sobreposi¢iio—recursos que

dialo ¢ + £ = In perfect sync
gam com Temds como Transrormagao e SEnEtE aquarelc sabira pdpe|
percegdo. 20 x 25 cm
2025

Esta abordagem multidisciplinar ndo é
apenas técnica, mas também conceptual.
Permite-me  explorar  contrastes como
estrutura versus espontaneidade, ou realismo
versus abstragdo. As vezes, recrio o mesmo
tema com materiais diferentes para investigar
como isso altera a percegdo do publico.

No fim, trabalhar com véarios suportes mantém
a minha pratica fluda e aberta &
experimentagdo. Ajuda-me a manter a
curiosidade e a desafiar-me constantemente.
Sobretudo, dd a cada obra a liberdade de
evoluir na dire¢do que melhor expressa a sua
mensagem.

A moment of self reflexion
caneta e aquarela sobre papel
20 x 25 em

2025




Acredito que a evolugdo do meu meio—e da
arte em geral—seguird no sentido de uma
maior hibridizagdo e fluidez. As fronteiras
entre o tradicional e o digital, entre belas-
artes e design, ou mesmo entre cultura
erudita e popular, estdo cada vez mais
diluidas. Na préxima década, penso que os
artistas se sentirdo ainda mais livres para
explorar  abordagens interdisciplinares,
combinando ilustragdo, pintura e ferramentas

digitais.

Na minha prética, vejo-me a aprofundar o uso
de meios tradicionais como a tinta, a
aguarela e a pirogravura, ao mesmo tempo
que continuo a experimentar com materiais
sustentdveis e ndo convencionais—como jé fiz
com chd, café e cosméticos. Acredito que o
papel da materialidade—como escolhemos e
utilizamos os nossos materiais—vai tornar-se
ainda mais relevante forma de
narrativa e intengdo.
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Embrace the unseen
caneta e pastel seco sobre papel
20x 25 cm

2025

Saint-Sebastian

caneta e aquarela sobre papel
20x 25 cm

2025

Também antecipo um didlogo crescente entre
técnicas analégicas e digitais.

Por exemplo, usar plataformas digitais n&o
sé para divulgar o trabalho, mas para criar
ligagdes mais significativas com publicos
globais, partilhar processos e construir uma
comunidade em torno de temas como
identidade, transformagéo e corpo humano.

No fundo, penso que a préxima década serd
menos sobre definir um meio especifico e
mais sobre abragar todo o espectro de
ferramentas dispom’veis para expressar o que
importa.

O nlcleo do meu trabalho—conexdo,
percegdo e emogdo—permanece o mesmo,
mas os idiomas visuais que uso para transmitir
essas ideias continuardo a evoluir.



Uma obra especialmente significativa para
mim é um retrato pirogravado de S&o
Sebastido, criado durante a pandemia. A
inspirag&o veio de um jovem que foi um dos
meus primeiros modelos. Ao enfrentar um
diagnéstico de cdncer, ele partilhou comigo
como encontrava conforto e forga na figura
de S8o SebastiGo—um simbolo ndo sé de
resiliéncia, mas também de representagdo
homoerdtica na arte classica.

As nossas conversas foram profundamente
pessoais, e senti uma grande
responsabilidade em honrar a sua histéria.

Pearl diver

caneta e aquarela sobre papel
20x 25 cm

2025

Shy

caneta e aquarela sobre papel
20x 25 cm

2025

O retrato que criei foi, ao mesmo tempo, uma
homenagem a ele e uma reflexdo sobre
resisténcia, vulnerabilidade e beleza. A obra
acabou por integrar duas exposi¢gdes
importantes—uma em San Diego e outra no
Pride de Montreal—e foi posteriormente
adquirida pelo museu de arte da minha
cidade natal. Esse percurso, de uma conversa
intima @ uma  colegcdo  publica, foi
profundamente marcante.

O que torna esta pega tdo préxima do meu
coracdo é a ligagdo emocional que
representa—ndo apenas entre artista e
modelo, mas entre arte e cura. Lembrou-me
de que a arte pode acolher a dor, a
esperanga e a dignidade ao mesmo tempo, e
que as criagdes mais significativas muitas
vezes nascem de experiéncias
profundamente humanas.



A medida que a minha trajetéria evolui, sigo
comprometido com a exploragdo do corpo
humano, da identidade e das ligagdes
emocionais com o nosso entorno. A minha
pesquisa é um processo continuo de
observagdo, experimentagdo e introspegdo.
Interessa-me como os materiais, tradicionais
ou n&o, podem transmitir significado e
expandir os limites da narrativa visual.
Colaborar com o Louvre Unbound foi uma
experiéncia verdadeiramente enriquecedora.

A plataforma promove um espago aberto e
inclusivo para a expressdo artistica—um
espago que reconhece e valoriza vozes
emergentes e percursos ndo convencionais.
Senti que o meu trabalho foi ndo sé bem
acolhido, mas genuinamente compreendido,
o que tem um valor enorme para um artista. A
sensibilidade da equipa perante as nuances
do fazer artistico, bem como o compromisso
com um didlogo significativo, fizeram com
que todo o processo se parecesse mais com
uma jornada criativa partilhada do que com
uma formalidade. Estou sinceramente grato
pela oportunidade de me conectar com o
vosso publico e de contribuir para este
projeto tdo dindmico e inspirador.

Skeptical

aquarela sobre papel
25x20 cm

2024




Atuante na industria publicitaria, o ilustrador brasileiro Nat Biriba cria obras inspiradas na estética
underground old-school dos anos 1980. Suas paletas de cores vibrantes e tragos dinédmicos de
estilo cartoon evocam uma atmosfera nostdlgica e lidica em toda a sua produgéo.

Trashass
(superior)
arte digital
30x30cm
2025

The raging clam
(esquerda, inferior)
arte digital

7x42cm

2024

Vella la vella
(direita, inferior)
arte digital
30x30cm

2021
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Obrigada pela recepgéio calorosa. Sou uma artista
visual baseada em Rouyn-Noranda, no norte do
Quebec. Antes de me dedicar inteiramente & arte,
trabalhei como médica e passei mais de uma
década em casa, cuidando dos meus filhos. Foi
justamente nesse momento decisivo — quando eles
comegaram a frequen’ror a escola — que tomei a
decisdo consciente de ndio voltar & medicina, mas
de seguir um chamado antigo: estudar e criar arte.
Iniciei meus estudos em programas universitdrios
de artes visuais e, aos poucos, fui construindo uma
pratica artistica profissional.

Hoje, trabalho com gravura, pintura, midia digital e
instalagdo, explorando frequentemente temas
ligados & identidade humana e ao mundo vivo.
Acredito que tanto minha primeira carreira (como
médica) quanto a segunda (como mde)
influenciam e enriquecem profundamente este
terceiro capitulo da minha vida como artista. A
primeira obra que realmente me tocou foi Driade
(Nu na Floresta), de Pablo Picasso. Vi essa pintura
numa exposicdo especial de obras do Museu
Hermitage, apresentada no Museu de Belas Artes
de Montreal.

Lembro-me de ter sido impactada pela sua
energia, pela estranheza e pela forma como
ressoava com algo profundo e instintivo em mim.
Foi um momento de reconhecimento silencioso —
da arte como algo ao mesmo tempo primordiol e
pessoal.




Meu trabalho é uma forma de explorar o que
significa ser humano. Apds anos dedicados a
medicina e & maternidade, continuo atraida
pela complexidade do corpo, da mente e do
nosso lugar no mundo. Interesso-me por como
a cultura, a histéria e a ciéncia moldam nossa
identidade e nossa relagdo com os outros.
Volto frequentemente a temas como heranga
comum, mitos, simbolos e tudo aquilo que
carregamos dentro de nds. O desenho de
modelo vivo é, muitas vezes, meu ponto de
partida — esses esbogos rapidos a partir do
corpo presente parecem fragmentos de
intimidade, pequenas ofertas de presenca,
que depois incorporo ao meu trabalho.

Pénélope

Bordado manual e mecanico
sobre papel Artistico
51x71cm

2023

Réflexions épineuses

Desenho sobre papel com aplicagdes
de flocos de prata e bordado

30 x 46 cm

2024

Com certeza. Acredito que a arte ainda tem
um poder profundo de transformar olhares —
especialmente ao reunir ideias que, a
primeira vista, podem parecer desconexas. A
arte cria um espago para a nuance, para
reflex8o, e isso é algo de que precisamos
mais do que nunca neste mundo digital
acelerado. Como mae, sou particularmente
sensivel ao ambiente digital em que meus
filhos estdo crescendo. Esse mundo me
fascina e também me preocupa, e costumo
respondé-lo por meio da arte — mas & minha
maneira. Uso papel, linha, tecido e simbolos
extraidos da mitologia para explorar esse
impacto. Em certo sentido, recorro a
materiais tateis e atemporais para questionar
uma era hiperconectada e imaterial.



No dltimo ano, mergulhei com entusiasmo na
arte téxtil — trabalhando com linha, tecido,
papel e bordado — e vejo-me a continuar
nesse caminho na préxima década. H& algo
de profundamente poético e enraizado no
uso desses materiais tateis. Comecei também
a combinar o bordado com a gravurg,
acrescentando a linha como uma segunda
voz dentro da mesma obra. Um dos meus
projetos atuais expiora exatamente esse
didlogo entre meios. Curiosamente — e talvez
de forma mdagica — também sou atraida pelo
digital. Gosto de animar obras que pintei,
imprimi ou bordei. Parece que ganham vida,
que me respondem depois de criadas. Esse
momento de comunicagdo € cheio de
encantamento, e espero continuar a explorar
essa intersec¢do entre o feito & mdo e o
digital.

—

A
Arachnée
Bordado manual e mecéanico
sobre papel Artistico
51x71cm
2023
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Hommage & P-o-lin(a)e
Bordado sobre linogravura
29 x 38 em

2024

Adoraria colaborar com a artista finlandesa
Raija Jokinen. Ela cria figuras delicadas,
quase etéreas, costurando fibras e papel,
explorando a profunda ligagdo entre corpo,
mente e ambiente. O seu trabalho parece ao
mesmo tempo fragil e potente — introspectivo
e ligado ao mundo natural. Sinto grande
afinidade entre a abordagem dela e a minha.
Tal como ela, trabalho com linha, papel e
formas simbdlicas para refletir sobre a
condigdo humana e os nossos mundos
interiores. Ambas percorremos esse espago
silencioso onde o visivel e o invisivel se
encontram — onde anatomia, emogdo e
paisagem se entrelagam. Uma colaboragdo
com ela seria como tecer duas sensibilidades
numa linguagem partilhada.



Tiraillée entre deux monde
bordado sobre papel

46 x 84 cm

2024




A minha pesquisa artistica concentra-se em
como o sentido pode emergir de materiais e
gestos muitas vezes vistos como humildes ou
domésticos. Trabalho com linha, tecido e
papel ndo apenas pelo seu potencial estético
e simbdlico, mas também em homenagem a&s
mulheres da minha familia — especialmente &
minha m&e — que me transmitiram o aprego
por essas texturas e o cuidado presente
nelas. Valorizar esses materiais é também
valorizar essas memodrias. Interesso-me pelo

Mitologias, saberes ancestrais e narrativas
simbdlicas alimentam a minha pratica e
ajudam-me a questionar o mundo acelerado,
digital e muitas vezes desmaterializado em
que vivemos. Por fim, vejo a lentiddo como
forma de resisténcia.

O meu processo criativo &, por natureza

p ;P :
demorado e meditativo. Ele convida &
presenga e & atencdo — tanto da minha
parte, ao criar, quanto de quem se envolve

didlogo entre tradigdo e vida com a obra final. Num mundo que se move

contemporanea. t8o depressa, oferecer esse espago parece-
me algo realmente significativo.

[ - —— = - ——

S Y ™ R ‘:

& - h g

W e

Yz FIHTT

o

g

A

VBT NRTTY

Gynoide a la Licorne

. Patchwork (tecido e papel de aluminio)
138 x 191 cm

2022



Ariane

Bordado manual e mecdanico sobre
papel Artistico

51x71em

2023




Paulino Torrubia Lazur, nascido em Barcelona e formado em Belas-Artes em Séo Paulo, é
desenhista, pintor e escultor. Combina pintura, madeira e aluminio em formas geométricas
precisas, explorando a sensibilidade artesanal herdada do pai, mestre marceneiro.

Comemorando de
Marte o novo século
(superior)

Tinta acrilica sobre
tela

125x125¢cm

2000

Composigéo urbana
fridimensional
(inferior)

Escultura em mogno e
aluminio

22%3Ix22cm

2023
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A reveréncia
(superior)

Tinta acrilica sobre
tela

125x125cm

1998

Composi¢ao urbana
tridimensional
(inferior)

Escultura em cedro e
aluminio

62x35x17ecm

2023



Comecei a pintar com acrilico em 2000,
enquanto estudava gastronomia em Vermont.
N&o segui a arte pelo caminho tradicional.
Voltei sempre a ela, até perceber que era
mais que prética — era meu destino.

Em 2015, passei a pintar com frequéncia,
como se as comportas tivessem aberto —
tantas ideias surgindo, tantas técnicas a
explorar. Desde ent&o, é manter o ritmo da
inspiragdo, que parece infinita quando se
brinca com cor.

Na infancia, a arte me fascinava muito antes
de entender o que era ser artista. Lembro de
estar diante de uma escultura de Alexander
Calder em Detroit, sentindo sua forga.
Brincava com figuras de bronze de criangas
num parque em Kalamazoo, imaginando
como foram feitas, seu peso, onde o artista
comegou.

Esses momentos inicicis moldaram meu
respeito pelo processo criativo, e desde
entdo sigo atrds desse espanto e inteng¢do.




Minha arte investiga a verdade emocional de
ser humano. Convida a parar, sentir
profundamente e se reconhecer no presente.
Embora reflita o mundo interior das mulheres
— especialmente em fransicdes da meia-
idade — fala a quem enfrenta mudangas,
identidade ou vulnerabilidade.

Temas recorrentes incluem a tensdo entre o
oculto e o revelado, os limites da
autoexpressdo e a coragem de mostrar seu
eu completo, sem filtros. Essas pinturas ndo
sdo performances; comunicam. Pedem que
vocé se veja — em todas as partes.

A colegdo Borders Not Limits celebra abragar
tudo que vocé é para criar o mosaico pleno e
belo que veio ao mundo para ser.

As grandes identidades e as pequenas que
fazem de vocé, sé vocé, entre oito bilhdes de
pessoas.

Muitos dizem que arte abstrata é dificil de
entender. N&o é. Ela deve ser sentida. N&o
precisa de formagdo em histéria da arte para
olhar uma pintura e perceber o que mexe em
vocé.

Minha arte convida a pausar, refletir e ver
onde cor e emog¢do se encontram. As linhas e
limites nas minhas obras? S&o espelhos. O
que vocé estd cortando da vida para abrir
espago ao melhor? Onde precisa se libertar?
Para onde sua curiosidade iria se parasse de
se julgar?

Sdo essas conversas que quero ter.

Sunday Morning Quiet
Acrilico

51x Slem

2023



Hypotheticals
Acrilico

30x 40cm
2022



Many forms of water
Acrilico

121 x 91 em

2022

Sucesso é criar obras fielmente verdadeiras —
fiéis & minha visdo, ao momento presente e &
energia que me atravessa. E quando
colecionadores se conectam consigo mesmos
pela obra e sentem vontade de té-la.

Espero que meu trabalho ajude quem vé a
descobrir uma verdade sobre si ou sobre a
vida — e oferega a graga de se aceitar mais
profundamente.

Nada é mais gratificante que saber que uma
pintura criada com total presengca tocou
alguém nesse nivel.

OXIMo ano:

Agora, estou ampliando Borders Not Limits,
colegdio que investiga limitagdes pessoais e a
jornada para se libertar. Também sigo
desenvolvendo a série Wild, guiada pelo
movimento, instinto e Iiberdgﬁo energética.

No ano que vem, quero explorar mais
dimensdes, usando textura, colagem e
superficies em camadas que reflitam a
complexidade da evolug@o pessoal. Quero
aprofundar o impacto emocional e ampliar a
presenga fisica. Que cada obra ndo sé seja
vista, mas sentida — convidando a conviver e
se envolver com ela.






LOUVRE UNBOUND - 25

Chegamos ao fim desta breve entrevista. Gostaria de acrescentar algo sobre sua
pesquisa artistica? Como foi colaborar com o Louvre Unbound?

Meu trabalho investiga o invisivel — o que
carregamos, as emogdes que reprimimos ou
liberamos e quem nos tornamos no fim.
Interesso-me por como a emogdo ganha
forma, o siléncio vira gesto e a arte abstrata
expressa o que as palavras ndo conseguem.

Colaborar com o Louvre Unbound foi uma
oportunidade valiosa de compartilhar essa
busca numa plataforma que valoriza visdo
ousada e didlogo contemporéneo. E
gratificante fazer parte de uma comunidade
que reconhece o poder da abstragdo e os
artistas que escolhem falar por ela. Sinto-me
honrada em contribuir para essa conversa
sobre arte e o que ser artista significa.

Gathering helpers
Acrilico

101x 101cm

2025



Megan Walker é uma ilustradora desde sempre que comegou a explorar seu caminho nas artes
plasticas. Apaixonada por arte f& e fantasia, trabalha com diversos meios, como caneta, lapis,
aquarela, guache e digital. Do tradicional ao digital, ela desenha tudo.

Ellie Seated
(superior)
Acrilico
40x50cm
2025

Carole Relaxing
(esquerda, inferior)
Acrilico

40x50cm

2025

Lillith
(direita, inferior)
Técnica mista

13x20cm
2025







Sim, lembro bem. Eu estava na segunda série
quando a professora nos apresentou o
trabalho de Leonardo da Vinci. Ver “A Ultima
Ceia” e "Mona Lisa” pela primeira vez foi um
marco para mim. Fiquei fascinada — ndo sé
pela beleza visual, mas pela emocdo e

mistério que transmitiam.

Foi nesse instante que percebi que a arte
pode contar histérias, despertar sentimentos
intensos e conectar pessoas através do
tempo. Aquilo plantou uma semente que vem
crescendo até hoje.

Embora tenha nascido em Long Island, Nova
York, passei a maior parte da minha vida em
Virginia Beach, onde minha jornada criativa
realmente comegou.

Com o passar dos anos, passei a ver a arte
ndo sé como paixdo, mas como um chamado.
Crio com o propésito de inspirar e contar
histérias que s&o importantes — histérias que
vivem na minha imaginagéo, mas que, pelo
meu trabalho, se tornam acessiveis para os
outros.

Para mim, arte é construir essas pontes
emocionais e deixar algo que realmente
importe.

"
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Eu diria que sou uma artista guiada
principalmente pela intuigdo. Para mim, a
criatividade comega com uma sensagéo —
uma centelha que vem de dentro e surge,
muitas vezes, sem aviso. Costumo deixar as
ideias flurem naturalmente, permitindo que
formas, cores e temas aparecam de forma
espontdnea. Essa liberdade é essencial na
forma como trabalho; ela me mantém ligada
ao nicleo emocional daquilo que quero

expressar.

Dito isso, também reconheco o valor da
estrutura e da intengdo no processo criativo.
Embora as ideias iniciais surjom de forma
instintiva, muitas vezes as desenvolvo e
aperfeicoo com escolhas mais pensadas &
medida que a obra evolui. Acredito que a
criatividade é multifacetada — n&o precisa
ser uma coisa ou outra. H& um equilibrio entre
abrir espago para a inspiragdo esponténea e
aplicar decisdes conscientes que moldam o
resultado final. De certa forma, tento
respeitar ambas as abordagens, mesmo que
o processo comece com a intuigdo.

Vino di Casa
Acrilico sobre papel
40 x 50 em

2024



Com certeza. Acredito firmemente que a arte
continua a ter um profundo poder social e
transformador—talvez agora mais do que
nunca. No nosso mundo cada vez mais digital,
as formas de criar, partilhar e vivenciar arte
evoluiram, mas o essencial da arte continua
profundamente impactante.

As plataformas digitais tornaram a arte mais
acessivel, permitindo que artistas de todas as
origens alcancem publicos diversos em todo o
mundo. Essa acessibilidade promove maior
inclusdo e ajuda a amplificar vozes que antes
poderiam n&o ser ouvidas.

The beauty of the eye
Grafite sobre papel

27 x 35 cm

2025

Beauty of nature
Acrilico sobre papel
22 x 30 cm

2025

Hoje, a arte pode ser um veiculo poderoso de
comentdrio social, expressdo cultural e
ativismo. Seja ao abordar questdes de
identidade, desigualdade ou mudangas
climaticas, os artistas usam suas plataformas
para provocar reflexdo e inspirar agdo.

Além disso, a arte na era digital incentiva a
construgdo de comunidades. Espagos online
permitem que pessoas se conectem por
valores comuns e expressdo criativa,
formando redes globais que transcendem
fronteiras. Nesse sentido, a arte tornou-se
ainda mais democratica e colaborativa.

Portanto, sim, apesar do ritmo acelerado da

tecnologia, acredito que a arte continua a
ser uma forga vital de reflexdo, empatia e
mudanga. Ela se adapta, evolui e encontra
novas formas de gerar impacto significativo.



Para mim, o sucesso como artista ndo se
define apenas por reconhecimento, ganhos
comerciais ou marcos tradicionais. Embora
esses elementos possam ter seu valor,
acredito que o verdadeiro sucesso estd em
partilhar minha arte de forma auténtica e
criar conexdes significativas com as pessoas
por meio dela.

Quando alguém me diz que uma obra minha
despertou um sentimento profundo — ou lhe
ofereceu uma nova perspectiva — é nesse
momento que me sinto realmente bem-
sucedido. S&o essas ressondncias que me
lembram por que escolhi esse caminho.

Meu objetivo sempre foi contar histérias e
inspirar reflexdo, por isso saber que meu
trabalho  tocou alguém em um nivel
emocional ou pessoal é extremamente
gratificante.

Para mim, sucesso também é sindnimo de
crescimento—continuar a evoluir como artista,
assumir riscos criativos e manter-me fiel &
minha visdo. Trata-se de ter liberdade para
explorar, expressar e causar um impacto
duradouro, mesmo que seja em poucas
pessoas de cada vez. Esse tipo de conexdo ¢,
em muitos aspectos, a forma mais elevada de
realizagdo.

Earth hand

Caneta sobre papel
35 x27 cm

2025



Uma das obras que mais carrega um
significado pessoal para mim é uma pintura
intitulada “Coragéio de Forga”. Ela representa
um capitulo muito vulneravel da minha vida —
marcado por lutas emocionais, duvidas
internas e um longo caminho de cura.

Na época em que a criei, eu estava lidando
com um periodo dificil, e o ato de pintar
tornou-se uma forma de terapia, uma
maneira de externalizar e compreender o que
eu sentfia por dentro. A composi¢cdo e os
simbolos em Coragdo de Forga refletem
tanto a fragilidade quanto a resiliéncia.

Heart of strength

Acrilico e grafite sobre papel
27 x 35 cm

2025

Enquanto trabalhava na obra, eu ndo estava
apenas criando uma imagem — estava
construindo uma narrativa de sobrevivéncia,
de retomada da minha voz e do meu valor.
Com o tempo, o que comegou como uma
expressdo de dor transformou-se num
lembrete visual de crescimento e amor-
proprio. Ajudou-me a reconhecer a for¢a da
vulnerabilidade e o poder que vem ao aceité-
o

Até hoje, essa pega me lembra n&o s6 do que
superei, mas também do porqué fago arte —
para contar histdrias sinceras, humanas e
que, com sorte, também possam curar outras
pessoas.



A medida que continuo a desenvolver a
minha prética artistica, um dos temas centrais
que exploro é a ideia de que cada pessoa é
uma obra-prima Unica e em constante
evolugdo. Com o meu trabalho, procuro
incentivar o  autoconhecimento e o
reconhecimento do valor individual —
lembrando que as histérias, emogdes e
identidades de cada um merecem ser

valorizadas. Vejo a arte como um espelho,
que ndo sé reflete as nossas vivéncias.

Mas também nos ajuda a ver a nés préprios
com mais clareza e compaix&o.

Colaborar com o Louvre Unbound foi uma
experiéncia verdadeiramente enriquecedora.
N&o se trata apenas de visibilidade — trata-
se de fazer parte de uma comunidade
criativa que valoriza novas vozes e dé espago
a expressdo auténtica. Estou grato pela
oportunidade de partilhar o meu trabalho
nesta plataforma e de me conectar com
outras pessoas igualmente apaixonadas pelo
poder transformador da arte. Experiéncias
como esta inspiram-me a continuar a
avangar, aprofundar a minha pesquisa e
encontrar novas formas de usar a minha voz
através da narrativa visual.

Soldier of Faith
Fotografia digital
2023






O — amplamente conhecido como -
é uma das instituigdes culturais mais icénicas do Brasil e simbolo de modernidade e inovagdo
em arte e arquitetura. Fundado em 1947 por Assis Chateaubriand, o MASP foi o primeiro
museu de arte moderna do pais. Inicialmente localizado na Rua 7 de Abril, no centro de S&o
Paulo, mudou-se em 1968 para a sua sede atual e emblemética na Avenida Paulista.

O projeto arquiteténico marcante do museu, concebido pela arquiteta italo-brasileira Lina Bo
Bardi, € um marco da arquitetura do século XX. Reconhecida com o Ledo de Ouro pelo
Conjunto da Obra na Bienal de Veneza de 2021, Bo Bardi idealizou uma estrutura elevada e
transparente, feita de vidro e betdio, que celebra a abertura e a acessibilidade. Uma das suas
caracteristicas mais notdveis é o "vao livre", um grande espago aberto sob o edificio, pensado
como uma praga civica de uso publico.

Bo Bardi também revolucionou a experiéncia museolégica com os cavaletes de cristal, que
expdem as obras em suportes de vidro na galeria do segundo andar. Esta proposta arrojada
rompe com o modelo europeu tradicional de exibigdio nas paredes, promovendo uma relagdo
mais democrdtica e imersiva com as obras. Outro elemento marcante do edificio é a icénica
rampa vermelha, que liga os dois niveis subterraneos.

Ao longo dos anos, o acervo do MASP cresceu para mais de 11.000 pegas, incluindo pinturas,
esculturas, foTogrofias, objefos e vestudrio de origens europeias, africanas, asidticas e
americanas. O museu possui a mais importante cole¢do de arte europeia do Hemisfério Sul,
gragas em parte as aquisigdes orientadas por Pietro Maria Bardi, seu primeiro diretor, entre

1947 e 1990.

Desde 2014, sob a diregdo artistica de Adriano Pedrosa, o MASP desenvolve um programa
curatorial inovador, centrado na diversidade, na inclusdo e em miltiplas perspetivas da
histéria da arte. Esta abordagem destaca-se especialmente na aclamada série "Histérias",
que explora narrativas fragmentadas e frequentemente marginalizadas.



A série ja incluiu exposigdes como:

Histérias da Inféncia (2016)
* Histérias da Sexualidade (2017)
* Histérias Afro-Atlanticas (2018) —

* Histérias das Mulheres, Histérias Feministas (2019)
* Histérias da Danga (2020)

* Histérias Brasileiras (2022)

* Histdrias Indigenas (2023)

* Histérias da Diversidade LGBTQIA+ (2024)

Em 2025, o foco serd nas Histérias da Ecologia, abordando temas urgentes como as
mudangas climaticas e a relagdo humana com o meio ambiente por meio de exposi¢des,
palestras, oficinas e publicagdes.

O MASP passou recentemente por uma grande expansdo, com a inauguragdo de um novo
edificio de 14 andares ao lado da sede principal. O espago ganhou 7.821m?, incluindo
galerias, salas de aula, laboratério de restauragdo, restaurante, loja e dreas para eventos.
Com a integragdo da praga aberta sob o prédio original e um tinel subterrdneo em
consTrugzao que ligard4 as duas estruturas, o MASP dobrou sua drea, de 10.485m* para
21.863m*".

O MASP segue sendo uma forga dindmica no cendrio artistico internacional, reconhecido ndo
sé por seu acervo vasto e diversificado, mas também por sua visdo curatorial arrojada,
inovagdo arquiteténica e compromisso com o didglogo cultural inclusivo.







Situada no interior do Paldcio Biester, de arquitetura roméntica do século XIX, no coragdo da
exuberante serra de Sintra, a tornou-se rapidamente um dos destinos mais
exclusivos e vanguardistas da Europa para artes plasticas contemporéneas. Desde sua
inauguragdo em 2022, a galeria trouxe um novo ritmo de criatividade, didglogo cultural e
grandiosidade & cena artistica portuguesa — guiada pela curadoria visiondria de sua
fundadora e diretora, Ana Carolina de Villanueva.

Natural da Espanha, Ana Carolina é arquiteta e urbanista, doutora em arte e cultura, com
mestrado em restauragdo sagrada, especializada em ouro e policromia. Seu percurso
cosmopolita — tendo vivido em varios paises e trabalhado em mais de 40 — reflete-se numa
abordagem multicultural e ampla da curadoria. Suas exposigdes combinam escolhas estéticas
refinadas com forte envolvimento do publico, reforcado por eventos tdo opulentos quanto
inesqueciveis.

A Luka Art Gallery é a dnica galeria temporaria da Europa situada num palécio do século XIX,
distinguindo-se como um espago singular onde o legado da arquitetura classica convive com
a criatividade contempordanea.

As exposi¢cdes mensais da galeria apresentam nomes de destaque no panorama artistico
internacional, frequentemente celebrados por eventos elaborados. Entre eles:

* O Baile de Gala de Natal — acompanhado por musica coral sagrada interpretada por 50
vozes do Mosteiro dos Jerénimos

e O iconico Baile de Mdascaras, com a participagdo oficial de 12 embaixadas e mais de 400
convidados em traje formal — que se tornaram acontecimentos culturais emblematicos.



Em 2025, Ana Carolina levou seu olhar curatorial ao prestigiado 60° Prémio Reina Sofia de
Pintura e Escultura, em Madrid, onde apresentou pessoalmente obras selecionadas a Sua
Majestade a Rainha Sofia. Sua participag@io resultou em convite oficial para integrar a
Associagdo Espanhola de Pintores e Escultores (AEPE), consolidando sua reputagdo como
referéncia no circuito artistico internacional.

Exposi¢des recentes na Luka Art Gallery incluem obras de artistas renomados, como:

* Christina Oiticica - arte espiritual inspirada na natureza

* Blake Jamieson - retratos contemporéaneos audaciosos

* Hans Donner - visiondrio e futurista do design

* LuMourelle - vibrantes geometrias abstratas

* Regina Duarte - pintura expressiva e narrativa (também atriz brasileira icénica).

A missdo profissional de Ana Carolina — ampliar o acesso as artes e abrir experiéncias
culturais ao publico — serd reforgcada este ano, com sua participago como curadora
convidada na Biennale d'Arte della Riviera Romana. Com convicgdo e alegria, ela reafirma o
poder transformador da arte por meio de experiéncias ousadas, inclusivas e franscendentais.




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

Ampliamente reconhecida por sua carreira
consagrada na televiséo, Regina Duarte
abragou as artes visuais como uma forma
profunda e pessoal de expressdo. Suas

composigdes intuitivas — muitas vezes com
elementos naturais como folhas, pétalas e
ramos — refletem uma busca de sentido

baseada na meméria, na transformagdo e no
vinculo sagrado entre humanidade e
natureza.

Seu processo privilegia a honestidade e a
espontaneidade, permitindo que cada obra
surja de modo orgdnico, como fragmentos de
um didrio visual. Por meio de texturas
discretas e formas simbdlicas, Regina convida
a pausa, & observagdo e & conexdo —
transformando cada pega em um ato poético
de contar histérias e uma suave meditagdo
sobre a impermanéncia da vida.

Desenhar, brincar com fintas e pincéis sempre
fez parte da minha vida. Recentemente,
finalmente encontrei coragem para mostrar
minhas “experiéncias ousadas.” Sinto grande
prazer nisso e acredito que na ARTE ndo hé
certo ou errado — o que importa é a
expressdo das emog¢des que cada obra possa
transmitir.




Acredito que a natureza é a fonte de toda a VIDA neste planeta. Somos parte dela —
dependemos dela, somos nutridos por ela. Minha ligagdo com a natureza é espiritual e
intuitiva, por isso esses elementos orgdnicos aparecem com frequéncia no meu trabalho.

Quanto & presenca recorrente de rostos em meus desenhos, creio que vem da atriz que sou.
Passei a vida estudando a expressdo humana e, talvez, agora apenas traduza essas emogdes
em outra linguagem — por meio de linhas, formas e texturas.

A palhacinha
Oleo sobre tela
68x86cm

1993




42 - LOUVRE UNBOUND

Quais técnicas e materiais definem sua pratica artistica atual — como oshibana, pastel
ou éleo sobre tela? Vocé trabalha de forma metédica ou deixa o processo guiar?

Tenho explorado de tudo um pouco — lapis de cor, éleo sobre tela, pastel seco, carvdo, tinta
acrilica... N&o me limito a um Unico meio. Meu processo criativo é totalmente intuitivo.

Geralmente comego pelos olhos e deixo a imaginagdo seguir. Nunca planejo a imagem final;
sigo o caminho do gesto. E, sem perceber, surge um novo rosto — um que eu ndo sabia que
esperava nascer.

A equilibrista
Oleo sobre tela
41x50cm

2022




Foi uma experiéncia maravilhosa. O publico portugués me recebeu com muito carinho e calor
— senti-me verdadeiramente acolhida. Ana Carolina é extremamente atenciosa e dedicada;
trabalhar com ela foi um prazer.

A galeria é linda e fica num espago excepcional em Sintra, o Palécio Biester — um lugar que
respira arte e inspira artistas. Foi o cendrio ideal para mostrar meu trabalho e conectar-me
com as pessoas.

Em que canal
Oleo sobre tela
100x70em

1993




Sim, absolutamente — e sinto-me muito honrada. Estou feliz por ter sido convidada a
participar deste projeto. Para mim, é muito significativo ver meu trabalho posicionado nessa
infersegdo. Sinto que a prépria natureza contém algo sagrado, atemporal e, ao mesmo
tempo, sempre vivo no presente.

Eranjinha

Oleo sobre tela
68x84cm

2001




Atualmente, preparo uma nova exposiglio para agosto, em S&o Paulo. E uma colaboragio
com meu professor de artes visuais, e estou muito animada. Para essa mostra, pretendo
apresentar uma selecdo de pinturas a dleo, obras botanicas e algumas pecas que criamos
juntos — nossos trabalhos colaborativos. E uma fase nova e enriquecedora para mim.

As meninas

ResinA DVARTE 93 Oleo sobre tela
68x86cm
1993




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

Gallery).

Formado pelas artistas brasileiras Malu Rebellato e Nani
Nogara, o Coletivo Duas Marias cria obras poéticas com
materiais do cotidiano, como tecido, papel e linha. Seu
trabalho explora meméria, cuidado e as histérias invisiveis da
vida das mulheres. Baseado na colaborag@o e no trabalho
manual, suas pecgas revelam uma forga silenciosa —
convidando & reflexdo sobre resiliéncia, histdrias
compartilhadas e a beleza do que passa despercebido.

Nos conhecemos em 2013, durante o curso de Artes Visuais
em Cascavel, Parand, e desde o inicio houve uma forte
conexdo criativa entre nds. A colaboragdo surgiu
naturalmente do desejo comum de explorar e unir diferentes
linguagens artisticas — fotografia, performance e instalagéo.

A primeira obra que marcou nossa unido foi "Manhd de
Sébado", performance apresentada naquele ano na Virada
Cultural de Cascavel. Foi o momento em que descobrimos
como nossos papéis distinfos podiam se unir: uma
performando, outra  fotografando.  Assim,  criamos
personagens e cenas que misturam o simbdlico e o real.

Desde ent&o, nosso trabalho explora a feminilidade por meio
de representagdes Grque’n’picas, muitas vezes inspirodas na
histéria da arte — do claro-escuro barroco as paisagens
metafisicas. Nossas composi¢des transitam entre o utépico e
o cotidiano, e a obra final é mais que a imagem: é a
presenga, o processo e o gesto. Essa uni&o de performance
ao vivo e documentagdo fotografica segue sendo a base do
nosso coletivo.




Gaia, a deusa mitoldgica da terra, ganha vida nesta escultura por meio de 10.000 filtros de
café usados, cada um marcado pelo ritual didrio de uma mulher. Na resiliéncia e na rotina,
seja na alegria ou na tristeza, no ganho ou na perda, preparamos nosso café e enfrentamos o
mundo. O café ultrapassa culturas e classes sociais — homens e mulheres o consomem,
tornando-o uma das bebidas mais universais, atrds apenas da dgua. Simbolo central da
identidade e economia brasileiras, aqui o café também é metadfora de comunidade, forga e
do vinculo feminino com a terra.

Desde sua criagdo, Gaia percorreu um longo caminho: do Museu Oscar Niemeyer, em Curitiba
(Brasil), & exposig&o na Luka Art Gallery (Sintra, Portugal), chegando a Madrid (Espanha), onde
foi selecionada para o 60° Prémio Reina Sofia de Pintura e Escultura. Atualmente, integra a 2°
Bienal Internacional de Arte da Riviera Romana, na ltdlia. Cada etapa reforga a linguagem
universal de Gaia — enraizada no material, na memdria e no mito.

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

2023




Nosso trabalho baseia-se numa investigagdo continua do feminino em todas as suas camadas
simbdlicas. Exploramos as experiéncias das mulheres através da mitologia, crengas culturais,
rituais e reflex3es sobre o corpo e o desejo. Este tema é constante em nossa prética —
reaparece sempre, ndo por repeticdo, mas por ser inesgotdavel.

Apresentamos o feminino como uma composi¢do multipla e contraditéria, que carrega em si o
legado de santas, bruxas e prostitutas — ndo como rétulos, mas como arquétipos que se
entrelagam e revelam a complexidade da mulher.

Uma mulher n&o pode ser limitada a um unico papel. Ela é feita de muitas camadas, de forgas
ancestrais e histérias silenciadas. Nosso trabalho busca dar forma a essas tensdes e histérias,
oferecendo um espago onde as contradigdes do feminino possam existir, ser vistas e sentidas.

Gaia

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

2023

Somos complefqmen’re intuitivas na nossa abordagem. O processo criativo comega com um
senfimento, um impulso ou um conceito que nos toca profundamen’re. A técnica e o método
surgem depois, na fase de construgdio e realizag&o da obra.

Para nds, a intuicdo é fundamental — orienta a escolha das imagens, das personagens e do
tom emocional. Essa espontaneidade permite manter-nos ligadas ao essencial do que
queremos expressar, sem ficarmos presas a planos rigidos. Dito isso, uma vez acesa a centelha
intuitiva, envolvemo-nos com cuidado e intengdo nos aspectos técnicos — fotografia,
encenagdo, iluminagdo e edigéio — para dar forma final & obra.

Nosso processo é ciclico: a intuigdio conduz, o método sustenta, e ambos evoluem em conjunto
a medida que a pega se desenvolve.



Foi uma emogdo imensa e uma experiéncia de grande aprendizado. Ana Carolina é uma
curadora excepcional, com uma visdo rara para conectar artistas e obras de forma brilhante.
Mas, além da sua competéncia profissional, o que mais se destaca é a sua sensibilidade,
gentileza, amizade e profundo respeito pelo artista e pelo seu trabalho.

Apresentar Gaia na Luka Art Gallery foi muito comovente, por se tratar de uma grande
exposigdo num espago icénico e muito visitado, localizado no magnifico Palécio Biester. Esta
mostra trouxe visibilidade significativa para Gaia e para Duas Marias, abrindo oportunidades
importantes de conexdo.

Também abriu caminho para novas exposi¢gdes na Europa, como a nossa participagéo no
Prémio Reina Sofia e na Bienal de Roma, validando o nosso trabalho junto a diferentes
publicos e instituigdes.

Gaia
Fotografia encenada

Gaia
Fofogrcfia encenada




Nosso trabalho atua como uma ponte entre o scgrado e o contempordneo. Os mitos, crengas
e simbolos da antiguidade s@o fundamentais para quem somos — moldam nossas identidades
e nossa memodria cultural. Trazer esses elementos antigos para a arte contempordnea é uma
jornada de autoconhecimento e transformagdio, que busca acolher e integrar a energia
feminina em toda a sua complexidade.

Ressaltamos que o sagrado em nossa obra ndo estd preso a doutrinas religiosas, mas é
compreendido como uma forga viva e dindmica, presente na natureza, na mitologia e no
poder feminino. Nossa leitura contemporénea é um convite a revisitar e reinterpretar essas
camadas — permitindo que simbolos antigos falem novamente e ressoem com as experiéncias
femininas atuais. Esse didlogo entre passado e presente, sagrado e profano, cria um espago
onde as contradi¢gdes coexistem, convidando o publico a refletir sobre suas préprias ligagdes
com esses arquétipos e energias.

Gaia
Fotografia encenada

Gaia
Fo‘rografic: encenada




Seguiremos apresentando Gaia ao mundo por meio de exposigdes itinerantes, compartilhando
sua mensagem e ampliando seu alcance.

Ao mesmo tempo, estamos a desenvolver uma nova obra de grande porte centrada no amor e
na desilusdo. Esta pega serd construida a partir de cartas de amor — ou de desamor — como
matéria-prima. Neste momento, estamos no processo de recolha desse material, reunindo
histérias e emogdes que servirdo de base para a criagdo.

Este novo projeto pretende explorar as complexidades das relagdes intimas, da meméria e da
vulnerabilidade emocional, dando continuidade & nossa investigag&o sobre as experiéncias
femininas, agora por uma via mais pessoal e textual. Estamos entusiasmadas com a forma
como esta obra ird expandir a nossa linguagem e convidar o publico a um espago
profundamente emocional e reflexivo.

Gaia
Fotografia encenada

Gaia
Fotografia encenada




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

Gallery).

Mikel Pinto é um artista visual espanhol cuja obra estabelece
uma ponte entre narrativa e emogdo, com uma abordogem
refinada e ao mesmo tempo intuitiva da pintura. Fortemente
influenciado pelas tradigdes cléssicas—especialmente o
Barroco espanhol e italiano—o seu trabalho reinterpreta a
figura humana de forma atemporal e surpreendentemente
atual. Com gestos expressivos, olhares intensos e
composi¢des cuidadosamente construidas, explora temas
como identidade, desejo, vulnerabilidade e resisténcia.

O processo criativo de Pinto é guiado mais pela intuigéo do
que por um plqneqmen’ro rigoroso. Cada pintura surge como
uma cena de uma histéria maior e ndo contada—aberta a
interpretagdes, mas ancorada numa verdade emocional. Seja
retratando seminaristas num espago vibrante laranja ou
corpos fragmentados suspensos no siléncio, a sua obra
convida o espectador a uma pausa reflexiva. Com subtileza e
contengdo, Mikel transforma a tela num espago onde o
pessoal se torna politico e o poético silenciosamente radical.

A minha paix8o pelas artes visuais foi sendo reacendida de
forma muito gradual e quase inexplicavel. Se tivesse de
destacar um elemento presente nessa mudanga, seriam as
minhas visitas frequentes ao Museu do Prado naquela época.
Ir quase diariamente ao Prado foi, sem duvida, essencial para
reavivar o meu interesse pelc: pintura. Nesse sentido, as obras
do Renascimento e, especialmente, do Barroco espanhol,
holandés e italiano, marcaram-me profundamente. Ha algo
de muito cativante nelas: o realismo estd intfimamente ligado
ao sentimento e & expressividade, tanto na escolha e
composi¢do dos temas quanto na maneira de pintar.




Procuro sempre contar uma histéria através da pintura. Hoje em dia, é muito comum que
artistas tentem comunicar conceitos por meio das suas obras. No entanto, prefiro usar a arte
como um espago narrativo: um ponto de partida a partir do qual o espectador possa imaginar
e tecer histdrias, em didlogo com a obra, em vez de imaginar conceitos ou tentar filosofar.

As ideias também estdo presentes, mas sempre como fruto de uma narrativa, onde encontram
uma articulag&o mais subtil e realista. Creio que um tema recorrente na minha obra é o
fascinio pela experiéncia humana e pela beleza da sua expressdo em diferentes contextos—
festivos, alegres, reflexivos ou dramdticos.

Rpiruto e un bohemio enamorado
Oleo sobre tela

180 x 195 em

2024






A minha experiéncia em Sintra foi maravilhosa. N&o é apenas um espago paradisiaco e de
sonho—como & dizia Lord Byron—mas também uma terra de lendas e mistério, com a qual o
meu trabalho dialoga muito bem.

Ana Carolina é extraordindria: uma curadora com sélida formagdo artistica, que realmente
compreende e respeita o trabalho dos artistas, com um gosto muito apurado e uma
abordagem absolutamente incrivel em todos os aspetos—ela acerta em tudo. Conhecer e
trabalhar com Ana Carolina tem sido uma das maiores e mais felizes descobertas da minha
trajetdria artistica.

Ana Carolina de
\!illunusvu

Oleo sobre tela
97 x 130 em

2025




Creio que Los ultimos del Concilio reflete exatamente esse desafio filoséfico e estético da
pés-modernidade.

Como j& mencionei, em vez de apresentar um conceito fechado, a obra introduz um tema
especifico pela experiéncia dos personagens, sem oferecer uma solugdo clara.

Nesse sentido, o trabalho narra a passagem — uma transicdo — de jovens seminaristas,
aparentemente alegres, que avangam sobre um fundo vibrante e contrastante em tons de
laranja.

Titanic

Oleo sobre tela
160x100 cm.
2025



Na verdade, estou vivendo um momento de efervescéncia artistica. Apds a étima experiéncia
de expor na Luka Art Gallery, no Palécio Biester em Sintra, e participar da Bienal Romana, o
desenvolvimento de novos projetos ndo parou — embora ainda ndo possam ser divulgados.

De qualquer forma, para mim, o mais importante é sempre criar trabalhos significativos e
valiosos — garantindo que cada obra que pinto tenha um propésito claro e relevante. Sempre
acreditei que o maior projeto para qualquer artista é encarar a préxima tela em branco.

Joven Falstaff en Chamberi
Oleo sobre tela

195 x 195 cm

2023



Mikel Pinto apresenta O Valor do Eterno na Luka Art Gallery, no histérico Paldcio Biester. Esta

exposi¢do explora temas atemporais por meio de uma linguagem visual Unica, baseada no
simbolismo e na expressdo contemporénea.




Destaque da Exposi¢do: - 21 de junho a 25 de julho de 2025




Localizada na rua principal de Palmarolle, a Galerie Sang Neuf Art exibe obras de artistas da
Abitibi-Témiscamingue e além ha mais de 40 anos. Fundada pela artista plastica

e pelo cendgrafo , a galeria ocupa a antiga ferraria da vila e
ganha vida todo ver&io com um programa vibrante de exposigdes.

Aberta de 4 de junho a 1° de setembro, de quarta a domingo, das 12h &s 18h, a galeria oferece
entrada gratuita, visitas guiadas e a oportunidade de conhecer os artistas aos domingos, em
um ambiente acolhedor e aberto.

As exposigdes sdo renovadas a cada duas semanas, com mostras individuais, tematicas e
coletivas.

Em 2025, a temporada de verdo comega em 4 de junho, seguida por uma programagéo rica
de vernissages:

e 8de junho: , com Magalie Amyot e os artistas da temporada

e 22 de junho: , com Pascale Montpetit, Geneviéve Morel e Cesar Vianna

e &6 de julho: , com Alain Fluet, Annabelle Skaperdas e Nancy
Sénéchal

e 20 de julho: , com Jeannine Provost, Jeannine Durocher,
Jocelyne Caron, Francine Gauthier, Ginette Hallé e Louisa Nicol

* 3 de agosto: , com Ghislain Héneault, Johanne Poitras e
Roger Pellerin

e 17 de agosto: , com Angelo Barsetti e os artistas do Atelier de portrait 2024 e

2025



Destaque da Exposigdo: - 22 de junho a 5 de julho de 2025

Entre os destaques da temporada, Le Corps reuniu e
em uma envolvente exploragdo da forma humana. Por meio de estilos e

técnicas variadas, a exposi¢do convidou o publico a refletir sobre as dimensdes fisicas e
simbdlicas do corpo, oferecendo perspectivas intimas sobre identidade, presenca e
transformacdo. Abaixo, algumas fotos da abertura da exposigéo.




. Isabelle Roby
46 x 84 cm
\2024

bordado sobre papel
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