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A Fortes D’Aloia & Gabriel participa da 20? edicdo da SP-Arte
com uma selecao de obras de artistas do programa e um stand
especial dedicado a Yuli Yamagata.

No stand principal, uma antologia de obras novas e historicas,
destacam-se Ernesto Neto, que tera uma exposig¢éao individual no
MAAT Lisboa a partir de abril; Erika Verzutti, que protagoniza
uma mostra no ICA Milano, na Italia; Marina Rheingantz,
convidada para a 15% Bienal de Gwangju; Tadaskia, que tera uma
exposi¢nao individual no MoMA em Nova York em maio, e Marcia
Falcdo, que integra uma mostra com Carolee Schneeman e
Diego Bianchi, no Pivd, aberta durante a feira. As obras dos
quatro artistas abrangem os campos da escultura, da pintura e
do desenho, marcando a configuragéo polifénica da nossa
apresentacdo conforme traga paralelos interdisciplinares com os
demais trabalhos que a compdem.

Entre os trabalhos de Yamagata estdo novas esculturas e
pinturas-objeto que empregam materiais tdo diversos quanto
criaturas maritimas desidratadas, veludo, bambu, fibra de
silicone e pelucia, instaurando relacdées inquietas entre a
seducédo dos materiais estofados e das cores saturadas e a
dimensé&o grotesca e desfigurada das imagens de horror. Irdnicas
e mutantes, essas obras transmitem o estado atual da obra da
artista, indicando os desdobramentos da sua pesquisa até hoje.



Adriana Varejao



Adriana Varejao
Rio de Janeiro, Brasil, 1964

A obra de Adriana Varejao € abertamente politica e propde
constantemente um dialogo com a historia colonial e pos-
colonial do Brasil. Escorando-se em um repertoério cultural que
vai do barroco brasileiro a literatura de viagem setecentista, a
artista aproveita uma confluéncia de ideias para refletir sobre o
pluralismo mitico da identidade brasileira. Do barroco, por
exemplo, Varejdo aproveita a artificialidade, o trompe l'oeil e a
anamorfose, utilizando taticas de simulagéo e justaposigao para
enganar os sentidos. Seu interesse pelo azulejo e por seu
legado como metafora da miscigenagao cultural € elemento
central de seu corpo de trabalho. Suas pinturas alcangam uma
densidade volumétrica gragas a atencéo da artista a diferentes
espessuras, craquelados, cortes e fendas introduzidas nas
superficies, extrapolando o plano e ganhando o espacgo.

Em Monocromo cru #2 (2010), a artista emprega gesso e cola
sobre tela, simulando o crepitar fragmentado e escamoso de
azulejos rachados ou o craquelado de tinta a dleo em pinturas
antigas. O tratamento do branco e do vazio produz uma
superficie tensa que parece forgar-se para fora do plano
bidimensional. Qualquer conteudo de imagem €& apagado
conforme a composi¢ao se torna um acumulo de matéria viva.

SAIBA MAIS



https://fdag.com.br/artistas/adriana-varejao/
https://fdag.com.br/en/artists/adriana-varejao/
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ADRIANA VAREJAO

Monocromo Cru #2,2010

Gesso e cola sobre tela [Plaster and glue on canvas]
150 x 150 cm [59 x 59 in]



ADRIANA VAREJAO
Monocromo Cru #2,2010
Detalhe [Detail]



ADRIANA VAREJAO
Monocromo Cru #2,2010
Detalhe [Detail]



ADRIANA VAREJAO
Monocromo Cru #2,2010




Anderson Borba



Anderson Borba

Santos, Brasil, 1972

As esculturas de Anderson Borba empregam madeira
industrializada, papeléo, tecido, bem como antigas revistas de
moda e lifestyle. Tais materiais sdo o seu ponto de partida. O
artista talha, queima, pinta, prensa e manipula esses elementos
em uma construgdo orientada pelo processo, resultando em
formas corporais asperas, rachadas, mas sedutoras. Influenciado
tanto pelo céanone histérico da escultura quanto pelos
autodidatas do interior do Brasil, Borba opera em um complexo
arranjo entre conceito e experiéncia, deslocando e desdobrando
o corpo fisico até o ponto de uma abstragéo antropomaorfica.

Em Mira Carbonizada (2024), o artista reveste um bloco de
madeira com uma profusdo de imagens parciais digitalmente
distorcidas que acabam por lubrificar a sua rigidez solida,
dissimulando a densidade sob uma leveza aparente. Entre essas
manchas amorfas, volumes e silhuetas permanecem
enigmaticas, conforme as cores vibrantes e texturas
heterogéneas remetem a um recife de corais compactado.

LEARN MORE



https://fdag.com.br/artistas/anderson-borba/
https://fdag.com.br/en/artists/anderson-borba/

ANDERSON BORBA
Mira Carbonizada, 2024

Madeira, papel e 6leo de linhaga [Wood, paper and linseed oil]
108 x 160 x 8 cm [42.5 x 63 x 3.1in]



ANDERSON BORBA
Mira Carbonizada, 2024
Detalhe [Detail]



ANDERSON BORBA
Mira Carbonizada, 2024



Antonio Tarsis



Antonio Tarsis
Salvador, Brasil, 1995

Antonio Tarsis adota o reprocessamento de objetos mundanos
como tatica de composigao e critica. Caixas de fosforo, caixotes
de feira e fragmentos de carvdo sgo exemplos de elementos cuja
fragilidade e carater descartavel sdo aproveitados por Tarsis
como registros visiveis da agédo do tempo. Esses objetos se
emaranham numa rede de sentidos sociais e materiais que
abrem camadas de possibilidades interpretativas e sensoriais.
Tarsis se interessa pela forma como o significado cultural
associado a esses objetos tanto quanto suas qualidades
materiais. De saida, o artista investiga e experimenta maneiras
de testar os limites de certas propriedades da matéria para criar
composigao intrincadas que combinam o rigor e a improvisagao.

Nesta nova peca Sem titulo (2024), Tarsis expande o repertoério
visual de suas assemblages abstratas, desdobrando as
propriedades texturais e cromaticas das caixas de fosforos em
novos territérios. A aplicagéo industrial da cor em madeira
precaria é recontextualizada como uma estrutura pictorica, que
ora leva a quase-paisagens, ora a grades sequéncias seriais. Um
potencial inflamavel latente, no entanto, perturba o meticuloso
trabalho manual por tras de cada composigao.

SAIBA MAIS



https://fdag.com.br/artistas/antonio-tarsis/
https://fdag.com.br/en/artists/antonio-tarsis/

ANTONIO TARSIS

Sem titulo | Untitled, 2024

Caixas de fosforos, madeira e papel [Matchboxes, wood and paper]
Emoldurada [Framed]: 115.5 x 115.5cm x 1.5 cm [0.6]

Sem moldura [Unframed]: 93 x 92 x 1.5 cm [45.5 x 45.5 x 0.6 in]



ANTONIO TARSIS
Sem titulo | Untitled, 2024
Detalhe [Detail]



ANTONIO TARSIS
Sem titulo | Untitled, 2024
Detalhe [Detail]



ANTONIO TARSIS
Sem titulo | Untitled, 2024
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ANTONIO TARSIS

Sem titulo | Untitled, 2024

Caixas de fosforos, madeira e carvdo [Matchboxes, wood and charcoal]
Emoldurada [Framed]: 60 x 60 cm [23.6 x 23.6 in]

Sem moldura [Unframed]:50 x 50 x 1.2 cm [19.7 x 19.7 x 0.5 in]



ANTONIO TARSIS

Sem titulo | Untitled, 2024

Detalhe [Detail]



ANTONIO TARSIS
Sem titulo | Untitled, 2024



ANTONIO TARSIS

Sem titulo | Untitled, 2024

Caixas de fésforos, madeira e papel [Matchboxes, wood and paper]
Emoldurada [Framed]: 49 x 49 cm [19.2 x 19.2 in]

Sem moldura [Unframed]: 39 x 39 x 1cm [15.3 x 15.3 x 0.4 in]
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ANTONIO TARSIS
Sem titulo | Untitled, 2024
Detalhe [Detail]




ANTONIO TARSIS
Sem titulo | Untitled, 2024
Detalhe [Detail]
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ANTONIO TARSIS

Sem titulo | Untitled, 2024

Caixas de fosforos [Matchboxes]

Emoldurada [Framed]: 135 x 163 cm [53.1 x 64.1 in]

Sem moldura [Unframed]: 125 x 152 x 4 cm [49.2 x 59.8 x 1.6 in]
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ANTONIO TARSIS

Sem titulo | Untitled, 2024



Barrao



Barrao
Rio de Janeiro. Brasil. 1959

Barrdo faz esculturas a partir de bricolagens engenhosas e bem
humoradas. Elas s&o compostas por pecgas de cerdmica e porcelanas
vitralizadas, de origens e naturezas diversas. Colecionados pelo
artista ha pelo menos duas décadas, os objetos sao
intencionalmente quebrados no atelié. Pedagos de xicaras, pratos,
vasos, souvenirs e afins sdo reconfigurados, fundindo-se uns aos
outros em composigdes que resultam em seres hibridos, expansivos,
desprovidos de seus usos anteriores. Uma vez reagrupadas, as
pecas perdem as qualidades que as tornavam uteis e identificaveis,
tornando-se obras que desafiam a l6gica decorativa, evocando a
visualidade, o exagero e o humor, tipicos do kitsch.

Em Moro onde nGo mora ninguém (2024), o artista enfatiza a cor
e a textura de suas pecas de louca fragmentadas por meio da
justaposigdo. Os limites entre o decorativo e 0 monstruoso sao
postos em tenséo nessa assemblage, e as historias utilitarias de
cada objeto sdo fundidas numa composigdo marcada pela
transformacao.

SAIBA MAIS



https://fdag.com.br/en/artists/barrao/
https://fdag.com.br/artistas/barrao/

BARRAO

Moro onde ndo mora ninguém, 2024

Louga e resina epoxi [Porcelain and epoxy resin]
84 x78.5x36cm [33x30.9x14.2in]



BARRAO
Moro onde nao mora ninguém, 2024



BARRAO
Moro onde ndo mora ninguém, 2024
Detalhe [Detail]



BARRAO
Moro onde ndo mora ninguém, 2024
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Beatriz Milhazes
Rio de Janeiro, Brasil, 1960

Figura decisiva na arte contemporéanea, Beatriz Milhazes é
um dos maiores nomes da abstracdo hoje. Ao longo das
ultimas quatro décadas, o pensamento pictérico da artista
equilibra composicdées cuidadosamente construidas com
uma profusdo de elementos incorporados da paisagem
tropical, profundamente arraigados na cultura brasileira. Suas
obras evidenciam a precisdo de detalhes ao passo que
parecem esponténeas, fundindo fluidez e ordem numa
estrutura organica expansiva. Milhazes mobiliza uma intensa
pesquisa no campo da ornamentagao, com referéncias que
vdo da expressividade sinuosa barroca aos adornos
carnavalescos, alimentada tanto pelo dinamismo vernacular
quanto pela formalizag&o classica. Seus grafismos e padrées
de tamanhos variaveis e contrastes cromaticos dissonantes
alcangam uma unidade harmdnica sincopada, materializada
em sua técnica unica de monotransfer. A pratica de Milhazes
compreende uma dimensao coreografica da pintura que se
desdobra em colagem, gravura, tapecaria e escultura.

Flower Swing (2019) é uma combinagdo de xilogravura,
serigrafia, folha de ouro e elementos pintados a mao, que
permite ao espectador perceber como uma conversa entre
diversos procedimentos e técnicas forma o repertorio
pictorico da artista.

SAIBA MAIS



https://fdag.com.br/artistas/beatriz-milhazes/
https://fdag.com.br/artistas/beatriz-milhazes/

BEATRIZ MILHAZES

Flower Swing, 2019

Xilogravura, serigrafia e folha de ouro
[Woodblock, screenprint and gold leaf]
85 x 94 cm [33.5x 37in]

Edi¢ao de [Edition of] 40 | 15/40
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BEATRIZ MILHAZES
Flower Swing, 2019







Carlos Bevilacqua
Rio de Janeiro, Brasil, 1965

Carlos Bevilacqua conecta volumes geométricos nas suas
esculturas modulares feitas de hastes de aco, madeira, borracha,
vidro, marmore e pedra. Articuladas, as pecgas sugerem um
sistema complexo de pesos e contrapesos. Bevilacqua testa os
limites fisicos da matéria até o momento preciso em que as
tensbes encontram seu ponto de repouso. Ao sugerir rotas
circulares no espago, as obras arquitetam improvaveis
associacgdes entre volume e vazio, equilibrio estatico e energia
potencial. O artista investiga no¢cbes fundamentais de tempo,
espago e movimento, articulando conceitos da filosofia e da
ciéncia a narrativas ancestrais de diversas culturas e a simbolos
arcaicos.

Ek-deslocado (2023) concatena motivos circulares, aros e retas
interseccionadas num jogo de sobreposigdes e deslocamentos.
Bispo (2023) cita o formato da peca de xadrez em borracha,
cerdmica, feltro e madeira. Seu equilibrio delicado imprime um
sentido de transitividade e iminéncia de movimento.

SAIBA MAIS



https://fdag.com.br/artistas/carlos-bevilacqua/
https://fdag.com.br/en/artists/carlos-bevilacqua/

CARLOS BEVILACQUA

EK-deslocado, 2023

Madeira, ago inoxidavel, pedra e propileno

[Wood, stainless steel, stone and propylene glycol]
20x38x5cm[7.9x15x 2in]



CARLOS BEVILACQUA
EK-deslocado, 2023



CARLOS BEVILACQUA
EK-deslocado, 2023




CARLOS BEVILACQUA
Bispo, 2023

Madeira, feltro, borracha e cerdmica fria [Wood, felt, rubber and cold porcelain]
23 x58x15¢cm[23 x 58 x 15 cm]



CARLOS BEVILACQUA
Bispo, 2023



CARLOS BEVILACQUA
Bispo, 2023
Detalhe [Detail]






Cristiano Lenhardt
Iltaara, Brasil, 1975

Em instalagbes, esculturas, gravuras, desenhos e pinturas,
Cristiano Lenhardt emprega madeira, papel, linho cru e
pigmentos naturais. Além desses materiais organicos, o artista
também se vale de elementos industriais, como aluminio, cobre
e concreto. As propriedades materiais desses objetos, sua
aparéncia a luz ou suas possibilidades plasticas e simbdlicas,
séo exploradas por Lenhardt, em composicées que emulam
tanto uma abstragdo geomeétrica quanto elementos decorativos
populares. Em sua série de dobraduras, por exemplo, Lenhardt
emprega a dobra como método de desenho, em que a
prensagem e a combinagéo de encaixes jogam com o contraste
entre o linho, orgénico e cru, e o aluminio, mais industrial e
sintético, para criar zonas de contato através das dobras, que
intercalam o metalico do aluminio e a opacidade do papel ou do
linho numa s6 composi¢gdo geométrica.

Em Vtez (2024), Tié (2024), Fiii (2024), Mta (2024) e Wit (2024),
o artista desenha palavras com recortes de aluminio, dispostas
em arranjos simeétricos. Brotando do centro da superficie, 0
desenho se expande e ganha os contornos e limites da tela. O
conteudo verbal se apaga, deixando a estrutura e a intengdo das
palavras como organizagdo espacial. Lenhardt perfura
minuciosamente a folha de aluminio, formando um fundo contra
0 qual se destacam os restos de letra, dando ao material
metalico uma feicdo porosa e flexivel.

SAIBA MAIS



https://fdag.com.br/artistas/cristiano-lenhardt/
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CRISTIANO LENHARDT

Vtez, 2024

Folha de aluminio perfurada e costurada sobre linho
[Perforated aluminum leaf sewn on linen]
28.8x18.3x6cm[11.3x7.2x2.4in]



CRISTIANO LENHARDT
Vtez, 2024




CRISTIANO LENHARDT

Tio, 2024

Folha de aluminio perfurada e costurada sobre linho
[Perforated aluminum leaf sewn on linen]
28.8x18.3x6cm[11.3x7.2x2.4in]



CRISTIANO LENHARDT
Tié, 2024
Detalhe [Detail]



CRISTIANO LENHARDT

Fiii, 2024

Folha de aluminio perfurada e costurada sobre linho
[Perforated aluminum leaf sewn on linen]
28.8x18.3x6cm[11.3x7.2x2.4in]



CRISTIANO LENHARDT
Fiii, 2024
Detalhe [Detail]



CRISTIANO LENHARDT

Mt3, 2024

Folha de aluminio perfurada e costurada sobre linho
[Perforated aluminum leaf sewn on linen]
28.8x18.3x6cm[11.3x7.2x2.4in]



CRISTIANO LENHARDT
Mta, 2024
Detalhe [Detail]



CRISTIANO LENHARDT

Wit, 2024

Folha de aluminio perfurada e costurada sobre linho
[Perforated aluminum leaf sewn on linen]
28.8x18.3x6cm[11.3x7.2x2.4in]



CRISTIANO LENHARDT
Wit, 2024
Detalhe [Detail]



Efrain Almeida



Efrain Almeida
Boa Viagem, Brasil, 1964

Em esculturas de madeira, aquarelas e eventuais carimbos e
desenhos, a obra de Efrain Almeida combina elementos da
cultura popular nordestina com aspectos autobiograficos em
composigdes liricas. Sua obra emprega as técnicas e
vocabulario formal dos entalhadores sertanejos e dos santeiros
do catolicismo popular, em referéncia a sua infancia em Boa
Viagem, no interior do Ceara, antes de sua vinda ao Rio de
Janeiro em 1976. As esculturas de corpos ou partes do corpo de
Almeida remetem aos ex-votos encontrados em circunstancias
catolicas brasileiras, imbuidos de uma carga simbdlica
confessional, na medida em que o artista retrata a si mesmo
nessa linguagem visual.

Em O Resiliente (2023) e Beija-flor (vermelho) (2023) diferentes
tipos de ave compdem o bestiario de Efrain, remetendo a
aspectos de suas regides nativas entremeados com memorias
do artista. Almeida os suspende num instante estatico, e esses
passaros, assim como a sua obra como um todo, fundem graga e
melancolia, transitoriedade e permanéncia.

SAIBA MAIS



https://fdag.com.br/artistas/efrain-almeida/
https://fdag.com.br/en/artists/efrain-almeida/

EFRAIN ALMEIDA

O resiliente, 2023

Bronze e 6leo [Bronze and oil]

16 x50 x14cm [6.2x19.6 x 5.51in]
Edi¢ao de [Edition of ] 3+ 2 AP | 2/3



EFRAIN ALMEIDA
O resiliente, 2023



EFRAIN ALMEIDA
O resiliente, 2023



EFRAIN ALMEIDA

Beija-flor (vermelho), 2023

Bronze e acrilico [Bronze and acrylic]
20x32x26cm[7.8x12.6 x10.3in]
Edigao de [Edition of ] 3+ 2 AP | 2/3



EFRAIN ALMEIDA
Beija-flor (vermelho), 2023



EFRAIN ALMEIDA
Beija-flor (vermelho), 2023
Detalhe [Detail]



EFRAIN ALMEIDA
Beija-flor (vermelho), 2023
Detalhe [Detail]



EFRAIN ALMEIDA

Prisma (delirio), 2024

Aquarela sobre papel [Watercolor on paper]
Emoldurada [Framed]: 76 x 61 cm [29.9 x 24 in]
Sem moldura [Unframed]: 61 x 46 cm [24 x 18.1in]



EFRAIN ALMEIDA
Prisma (delirio), 2024
Detalhe [Detail]



Erika Verzutti



Erika Verzutti

Sao Paulo, Brasil, 1971

Erika Verzutti trabalha com papel maché, bronze, gesso,
concreto, tinta acrilica, dleo e cera, ocupando a zona de
contato entre a pintura e a escultura, numa pratica abrangente
e onivora. Suas formas podem partir de ovos, animais, frutas e
verduras, como também de um processo empirico de
moldagem manual. As superficies de suas esculturas sao
frequentemente rugosas, riscadas, escavadas e recortadas,
impondo notagdes da artista as formas reconheciveis ou
abstratas. Sua pratica encontra um intercambio entre
propriedades materiais e carga simbalica, reprocessando tanto
a escultura modernista quanto a construgdo vernacular. A
artista conecta uma temporalidade arqueoldgica com o ritmo
contemporéaneo, como um scroll infinito, através do seu fazer
tatil que abriga elementos dispares sem hierarquiza-los. A rede
de aluséo criada pelas esculturas de Verzutti produz um campo
de ressonancias entre as figuras construidas e as referéncias
culturais que seus contornos e silhuetas evocam.

Em Panelacgo violdo (2024) e Gravid (2024), duas novas obras
em papel maché, a artista justap6e icones contemporéaneos a
uma feigdo arqueoldgica derivada do aspecto mineral dessas
superficies. Trabalhando com formatos elementares como a
concavidade, o volume redondo, o circulo e a linha, a artista
cria relacbes de complementaridade entre o vazio e o pleno e
ativa tensdes entre temporalidades distintas, aludindo a
objetos corriqueiros que conformam nossa cultura material.

SAIBA MAIS



https://fdag.com.br/artistas/erika-verzutti/
https://fdag.com.br/en/artists/erika-verzutti/

ERIKA VERZUTTI

Panelacgo Violao, 2024

Oleo sobre papel maché [Oil on papier-maché]
140 x 215 x 30 cm [55.118 x 84.646 x 11.811in]



ERIKA VERZUTTI
Panelaco Violao, 2024
Detalhe [Detail]



ERIKA VERZUTTI
Panelago Violao, 2024



ERIKA VERZUTTI

Gravid, 2024

Oleo sobre papel maché [Oil on papier-maché]
94 x80x30cm [37 x31.5x11.8in]



ERIKA VERZUTTI
Gravid, 2024



ERIKA VERZUTTI
Gravid, 2024
Detalhe [Detail]



ERIKA VERZUTTI
Gravid, 2024



Ernesto Neto



Ernesto Neto
Rio de Janeiro, Brasil, 1964

Ernesto Neto produz esculturas e grandes instalagcdes imersivas,
utilizando técnicas artesanais como o croché para compor
estruturas flexiveis e interativas que ativam 0S nossos cinco
sentidos, com a incorporacdo de elementos botanicos, ervas e
especiarias. O seu procedimento erige membranas e peles,
redes e involucros que usam a gravidade e o equilibrio como
recursos de composicao. Seus trabalhos mantém sempre uma
relagdo com a natureza, seja por meio de suas fisionomias
biomorficas, seja no carater interligado dos elementos que
compdéem seus espacos. Os ambientes plurissensoriais de
Ernesto Neto séo percorridos e habitados, formando locais de
encontro, troca e reflexdo. O publico n&o € pressuposto como um
grupo de observadores, mas acolhido como um coletivo de
presencgas e corpos ativos nas instalacées.

Ser ar te ar (2024) é estruturada como complexo de relagdes que
compdem um sistema de materiais em comunicagao. A peca de
cerdmica na base do trabalho carrega a dimenséo telurica da
terra, enquanto a copa de malha de algoddo remete a uma
cupula celeste. Assim a obra conecta o céu e o0 solo em um eixo
vertical, como um modelo cosmoldgico.

SAIBA MAIS



https://fdag.com.br/artistas/ernesto-neto/
https://fdag.com.br/en/artists/ernesto-neto/

ERNESTO NETO

Ser ar te ar, 2024

Malha de algod&o, cerdmica e madeira [Cotton mesh, ceramic and wood]
190 x 100 x 100 cm [74.8 x 39.4 x 39.4 in]



ERNESTO NETO
Ser ar te ar, 2024
Detalhe [Detail]



ERNESTO NETO
Ser ar te ar, 2024
Detalhe [Detail]



ERNESTO NETO
Ser ar te ar, 2024
Detalhe [Detail]



ERNESTO NETO
Ser ar te ar, 2024
Detalhe [Detail]






Frank Walter

Antigua, Antigua and Barbuda, 1926 - Saint John, Antigua and Barbuda, 2009

Frank Walter se firmou um dos maiores criadores da diaspora afro-
caribenha, sendo reconhecido com uma retrospectiva na Bienal
de Veneza e grandes exposigbes em Londres, Nova York,
Edimburgo, Frankfurt e Bruxelas. Além de pinturas, construiu
esculturas em madeira, escreveu textos sobre estética, politica, a
relagéo entre homem e natureza, além de poesia e opera. Em arte,
respondeu a motivos da arte moderna europeia, imaginou o
espago cosmico e pintou paisagens de diferentes lugares do
Caribe. A sua escolha por pequenos formatos permitia que
pintasse no colo, sobre uma mesa ou na palma da mao, como que
tomando notas. Uma simples linha branca torna-se uma longa
nuvem no horizonte, uma linha preta torna-se um tronco de arvore
que enquadra uma vista marinha. Sobre superficies diminutas,
Frank Walter nos faz ver espacos surpreendentemente amplos e
imersivos.

Untitled [Water Birds Gathering], (s.d.) e Untitled [View of Dark
Water, Hill and Sky], (s.d.) sado pinturas em pequenas dimensdes
que surpreendem pela ampliddo de sua visédo e pela elaboragao
de composicéo. As cores vivas e minuciosamente aplicadas de
Walter transmitem ao mesmo tempo eficiéncia de execugado e
uma verve visionaria quase romantica. A primeira € um turbilhdo
cromatico que envolve passaros em movimento, enquanto a
segunda mostra uma vista noturna de um morro ameacador.

SAIBA MAIS



https://drive.google.com/file/d/1a85NV5eKxWaVjgSi42OGegauPFTUoAqD/view
https://drive.google.com/file/d/1a85NV5eKxWaVjgSi42OGegauPFTUoAqD/view?usp=sharing

FRANK WALTER

Untitled [Water Birds Gathering], s/d [n/d]

Oleo sobre papel fotografico [Oil on photographic paper]
20x25¢cm [7.8x9.8in]



FRANK WALTER
Untitled [Water Birds Gathering], s/d [n/d]
Detalhe [Detail]



FRANK WALTER

Untitled [View of Dark Water, Hill and Sky], s/d [n/d]
Oleo sobre papel4o [Oil on single ply cardboard]
23x32.5cm[9x12.7in]



FRANK WALTER
Untitled [View of Dark Water, Hill and Sky], s/d [n/d]
Detalhe [Detail]




Gokula Stoffel



Gokula Stoffel

Porto Aleqre, Brasil, 1988

As obras de Gokula Stoffel nascem da atengao ao seu entorno, a
familiaridade com seus materiais € fornecida pelo contexto em
que produz, e seus trabalhos séo informados e alimentados pelo
encontro e a troca. A artista incorpora tecidos que ganhou de
presente, ramos de lavanda colhidos nas imediagbes de seu
atelié, exercicios diarios quase meditativos, conversas com
amigos e conhecidos. Estofados, urdiduras, resinas, fibras
naturais e sintéticas compartilham o espago em composigdes
que articulam a execugao livre com uma intensidade emocional
palpavel, numa pesquisa que atravessa suportes como pintura,
escultura, tecelagem e desenho. Stoffel usa as méos em um
trabalho, pincel e linha de costura em outros, descobrindo uma
ordem subjacente as suas obras, escorada ndo na fidelidade a
uma técnica e sua execucgdo limpida, mas numa pratica sinuosa,
que incorpora 0 acaso € as propriedades inerentes da matéria.

Nessas novas pinturas, Stoffel aplica gestos expressivos e
demarcados para dar forma a figuras animais e vegetais,
dispostas de forma esponténea entre cores saturadas. Nas suas
duas obras em croché, o ritmo iterativo da fatura manual produz
superficies ricas em informacao tatil e cromatica. Em Fumaca
nos olhos (2024) e Temperanca (2024), a malha intrincada
camufla uma figura também tecendo uma pequena obra,
aninhando um gesto criativo dentro do outro.

SAIBA MAIS



https://fdag.com.br/artistas/gokula-stoffel/
https://fdag.com.br/en/artists/gokula-stoffel/

GOKULA STOFFEL

Fumaca nos olhos, 2024

Corda sisal, 1a e fio de cobre [Sisal rope, wool and copper thread]
80x58x3cm([31.5x22.8x1.2in]



GOKULA STOFFEL
Fumaca nos olhos, 2024
Detalhe [Detail]



GOKULA STOFFEL
Fumaca nos olhos, 2024
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GOKULA STOFFEL

Temperanca, 2024

La [Wool]

67 x58 x3cm [26.4x22.8 x 1.2 in]



GOKULA STOFFEL
Temperanca, 2024
Detalhe [Detail]



GOKULA STOFFEL

Ocio, 2024

Oleo sobre linho [Oil on linen]
98 x76 cm [38.6 x29.9in]



GOKULA STOFFEL
Ocio, 2024
Detalhe [Detail]



GOKULA STOFFEL
Ocio, 2024
Detalhe [Detail]



GOKULA STOFFEL

Entre a vida e morte, 2024
Oleo sobre linho [0il on linen]
50 x40 cm [19.7 x15.75in]



GOKULA STOFFEL
Entre a vida e morte, 2024
Detalhe [Detail]



GOKULA STOFFEL
Entre a vida e morte, 2024
Detalhe [Detail]



GOKULA STOFFEL
Entre a vida e morte, 2024




Iran do Espirito Santo



Iran do Espirito Santo
Mococa, Brasil, 1962

A pratica multidisciplinar de Iran do Espirito Santo envolve
principalmente escultura, desenho e instalagdo. Ao investigar o
espacgo entre concreto e abstrato, ele questiona os limites da
representacgéao visual e os habitos perceptivos tipicos do regime
optico contemporéneo, que tende a favorecer o espetacular e 0
excessivo em lugar do corriqueiro ou do comum. O seu
procedimento sempre tenciona um projeto arquiteténico e sua
realizagao, e 0 aspecto pré-fabricado de muitos de seus objetos
evocam o estilo de composicdo do design industrial. A
depuracgao das formas a seus elementos basicos parece restituir
0s objetos a um estado neutro, onde as coisas mais usuais sao
decompostas em linhas e planos no espaco.

Sem titulo (buraco de fechadura) (2002) ¢é a visualizagéo
tridimensional de um buraco de fechadura em granito negro. A
superficie do objeto é reflexiva, e distorce o espaco ao redor
conforme o espectador se move a sua volta. Iran aqui trabalha na
intersecdo dos paradoxos da representagao, transformando o
vazio num solido, a passagem da fechadura num volume
monolitico.

SAIBA MAIS



https://fdag.com.br/artistas/iran-do-espirito-santo/
https://fdag.com.br/en/artists/iran-do-espirito-santo/

IRAN DO ESPIRITO SANTO

Sem titulo (buraco de fechadura), 2002
Granito [Granite]

44.5x20x20cm [17.5x 7.9 x 7.9 in]
Edigao de [Edition of ] 5+ 2 AP | 1/2 AP



IRAN DO ESPIRITO SANTO
Sem titulo (buraco de fechadura), 2002






Ivens Machado
Floriandpolis, Brasil, 1942 - Rio de Janeiro, 2015

Ao longo de sua obra, Ivens Machado associava a brutalidade da
matéria a tensdes bioldgicas primordiais e solugdes construtivas
da arquitetura vernacular. A recuperacdo de materiais obsoletos
da construgdo civil e o inacabamento deliberado de seus
trabalhos os aproxima de corpos em ruina, ligados a alusdes
organicas e naturalistas. O ferro, o vidro quebrado, o concreto e
os destrogos como elementos compositivos formam um ataque
a suposta pureza da arte gestada pelo modernismo. Em plena
ditadura militar, o artista produziu também performances
filmadas que encenam a tortura, o conflito racial e a
mumificagdo, configurando uma vertente violentamente politica
de sua pratica, em que conotacdes de paralisia, exaustao e
encobrimento se fazem patentes.

Sem titulo | Untitled (1990) sintetiza diferentes vertentes da obra
de Machado: a um so tempo arquitetébnico e biomorfico,
aparentado a uma lingua mas também a uma rampa, o trabalho
justapde as propriedades materiais de seus elementos
constitutivos. Entre a madeira e o concreto armado ha sugestdes
de flexibilidade e rigidez, e a escultura habita decididamente o
hiato fisico entre estes aspectos aparentemente opostos.

SAIBA MAIS



https://fdag.com.br/artistas/ivens-machado/
https://fdag.com.br/en/artists/ivens-machado/

IVENS MACHADO

Sem titulo | Untitled, 1990

Concreto, madeira e brita [Concrete, wood and gravel]
64 x 130 x 53 cm [25.2 x 51.2 x 20.8 in]



IVENS MACHADO
Sem titulo | Untitled, 1990




IVENS MACHADO
Sem titulo | Untitled, 1990
Detalhe [Detail]



IVENS MACHADO
Sem titulo | Untitled, 1990
Detalhe [Detail]



IVENS MACHADO
Sem titulo | Untitled, 1990
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Jac Leirner

S&o Paulo, Brasil, 1961

Com seu complexo vocabulario conceitual, Jac Leirner emprega
como meétodo o colecionismo e a acumulacdo de objetos;
especies de mementos ou souvenirs que a artista recolhe ou
extrai de seus contextos originais. Preferindo a colegdo ao
objeto unitario, o trabalho de Jac Leirner organiza bitucas de
cigarro, utensilios e ferramentas, cédulas de dinheiro, réguas,
cinzeiros de avido de acordo com um principio serial ou modular.
N&o basta apenas reunir ou organizar os muitos objetos, mas
compor com eles, finalmente, um arranjo plastico, em que as
estratégias de Leirner assentam sobre uma forma escultural.
Essas formas remetem sempre a sistemas ulteriores — arte-
historicos, museoldgicos, industriais, de consumo — de modo
que a organizagao estrutural associa-se sempre a conotagodes
sociais de troca e circulagao.

Hardcore Drummer (Talco) | (2023) é uma nova peca feita com
baquetas quebradas que ja foram usadas na cena punk paulista
dos anos 1980. Esses objetos ecoam exemplos dos primeiros
experimentos geométricos da artista. Todos os cem (1998) é
uma pega historica, colando notas em uma critica a inflagéo
desenfreada no Brasil dos anos 1990, usando os sinais de troca
econébmica como elementos construtivos. O titulo da obra
contém um trocadilhno entre “cem” e “sem”, ressaltando a
escassez e a precariedade sociais do periodo.

SAIBA MAIS

With its complex conceptual vocabulary, Jac Leirner's work
employs the collection and accumulation of objects as a
method, like mementos or souvenirs that the artist collects, or
extracts, from their original contexts. Preferring the collection
to the unitary object, Leirner organizes cigarette butts,
utensils, tools, cash bills, rulers, and airplane ashtrays
according to a serial or modular principle. Merely collecting or
organizing these objects is not enough; it is necessary to
compose a formal arrangement, where Leirner's strategies
settle into a sculptural form. These forms always remit to
ulterior — art-historical, museological, industrial, consumer -
systems, so that structural organization is always associated
with social connotations of exchange and circulation.

Hardcore Drummer (Talco) | (2023), a new piece made from
broken drumsticks once used in Sao Paulo’s 1980’s punk
scene. These objects echo examples of the artist’s early
geometric experiments. Todos os cem (1998) is a historical
piece, collaging banknotes in a critique of the rampant
inflation in 1990s Brazil, using the signs of economic exchange
as constructive elements. The title of the work contains a pun
between “one hundred” (“cem) and “without” (“sem”),
highlighting the scarcity and social precariousness of the
period.

LEARN MORE



https://fdag.link/JacLeirner
https://fdag.link/JacLeirner

JAC LEIRNER
Hardcore Drummer (Talco) I, 2023
Aluminio e baquetas [Aluminum and drum sticks]

Dimensdes varidveis [Dimensions variable] | Nesta instalagao [In this installation]: 74 x 347 cm [29.1 x 136.6 in]



JAC LEIRNER
Hardcore Drummer (Talco) I, 2023
Detalhe [Detail]



JAC LEIRNER
Hardcore Drummer (Talco) I,2023



JAC LEIRNER

Todos os cem, 1998

Cédulas de dinheiro [Brazilian banknotes]
22x22x2.5cm [8.661x8.661x0.984 in]



JAC LEIRNER
Todos os Cem, 1998
Detalhe [Detail]



JAC LEIRNER
Todos os Cem, 1998
Detalhe [Detail]



JAC LEIRNER
Todos os Cem, 1998




aina Tschap




Janaina Tschape
Munique, Alemanha, 1973

As pinturas abstratas de Janaina Tschdpe tém um aspecto
liquido e translucido que recorda contornos vegetais, animais ou
minerais em paisagens silvestres e subaquaticas. Seu repertoério
de formas organicas se compde em grandes superficies
animadas pelo movimento dos seus gestos: 0s riscos velozes
que a artista tragca com bastbes a oleo sobrepéem-se a fluidez
de pinceladas mais largas A natureza nao é retratada fielmente
na obra de Tschépe, mas tem sua dindmica vital traduzida em
termos pictéricos, em grandes superficies que levam o olho a
passear, envolvendo o publico numa ambiéncia inquieta.

Fazendo referéncia a mitos e os mistérios dos estados
aquaticos, Rivers of heartbeat (2023) e Secret stream (2023)
sugerem crescimento, transicdo e metamorfose. Criados
inteiramente com tinta a 6leo e bastdo de oleo, essas obras
expandem exponencialmente a investigagdo do artista sobre a
relagdo entre gesto e pintura.

SAIBA MAIS



https://fdag.com.br/artistas/janaina-tschape/
https://fdag.com.br/en/artists/janaina-tschape/

JANAINA TSCHAPE

Rivers of heart beat, 2023

Oleo e bastéo oleoso sobre linho [0il and oil stick on linen]
203.2x152.4x 3.81cm [80x 60 x 1.5in]




JANAINA TSCHAPE
Rivers of heart beat, 2023
Detalhe [Detail]



JANAINA TSCHAPE
Rivers of heart beat, 2023
Detalhe [Detail]



JANAINA TSCHAPE
Rivers of heart beat, 2023



JANAINA TSCHAPE

Secret Stream, 2024

Oleo e bastéo oleoso sobre linho [0il and oil stick on linen]
203.2 x259.1x5.1cm [80 x 102 x 2 in]



JANAINA TSCHAPE
Secret Stream, 2024
Detalhe [Detail]



JANAINA TSCHAPE
Secret Stream, 2024
Detalhe [Detail]




JANAINA TSCHAPE
Secret Stream, 2024






Leda Catunda

S&o Paulo, 1961

Leda Catunda constroi um Iéxico visual que transita entre a cultura
de massas e a manufatura, se valendo tanto da pintura abstrata e
da escultura quanto das operagdes de colagem e apropriagdo da
pop art. Aproveitando a voracidade imagética do nosso tempo, a
artista cria obras hapticas — estofadas, rendadas e costuradas
sobre materiais domésticos — tornando o suporte o conteudo ele
proprio. A sua insisténcia sobre o fazer manual ndo deixa de sugerir
uma dimenséo intima, aludindo a uma atmosfera familiar e pessoal.
Com os meios a mdo e sem dissimular os vestigios da fatura, seu
“mundo macio” insinua um questionamento da afirmacg&o da
identidade pelo consumo, retrabalhando o descarte téxtil e os
mecanismos da cultura comercial.

Flor de jeans (2023) é uma obra central da mostra individual da
artista no ICA Milano no ano passado. Reprocessando bens de
consumo numa mandala caleidoscopica de texturas, a obra
funde o esforgo da manufatura com a velocidade da produgao e
do descarte industrial. Em Carnaval (2023), uma profusédo de
formas de linguas salta do plano, replicando a energia vivaz e
populosa das festas populares. Sonho Il (2024) e Asteroide
(2024) s&o colagens-pintura sobre voile em que Catunda
aproveita a consisténcia diafana do seu suporte como a
ambientagado para paisagens oniricas.

SAIBA MAIS



https://fdag.com.br/artistas/leda-catunda/
https://fdag.com.br/en/artists/leda-catunda/

LEDA CATUNDA

Flor de Jeans, 2023

Acrilica sobre tela e jeans [Acrylic on canvas and jeans]
250 x 250 cm [98.4 x 98.4 in]



LEDA CATUNDA
Flor de Jeans, 2023
Detalhe [Detail]



LEDA CATUNDA

Flor de Jeans, 2023



LEDA CATUNDA

Carnaval, 2023

Esmalte sobre madeira e acrilica sobre tecido e tela
[Enamel on wood and acrylic on fabric and canvas]
75x40cm [29.5x15.7in]



LEDA CATUNDA
Carnaval, 2023



LEDA CATUNDA
Carnaval, 2023
Detalhe [Detail]



LEDA CATUNDA

Asterodide, 2024

Colagem sobre papel e voile [Collage on paper and voile]
102 x 150 cm [40.2 x 59 in]



LEDA CATUNDA
Asterodide, 2024
Detalhe [Detail]



LEDA CATUNDA
Asterodide, 2024
Detalhe [Detail]






Luiz Zerbini
Sao Paulo, Brasil, 1959

Desde os anos 1980, Luiz Zerbini desenvolve um vocabuléario
visual de cores vibrantes, motivos geomeétricos ou gestuais ora
empregados para a figuragéo, ora para a abstragdo. Seja em suas
pinturas, instalagées ou desenhos, no seu processo as formas
desmembram-se em tragos sinuOsSOS que evocam a vegetacéo
tropical ou revelam ricas padronagens criadas com texturas
variadas. O artista produz monotipias a partir de impressées com
frondes, fibras, caules, folhas e galhos, articulando os resultados
inesperados da prensa com o repertorio formal e desenho
natural do mundo vegetal. Com sua paleta sedutora e esmero
técnico, 0os assuntos tratados por Zerbini vao desde o vegetal ao
sociohistorico, passando pelo cotidiano individual ou coletivo.

Dragonfly (2024) é uma pintura composta de padronagens ricas
e texturas minuciosamente detalhadas, em tinta acrilica.
Escorada num repertorio tropical de formas vegetais, a obra da
continuidade a investigacéo formal do artista acerca da flora
brasileira. Essa mesma pesquisa aparece na serie de monotipias
que o artista produziu, feitas a partir da impresséo de folhas,
penas e caules sobre papel, processo que envolve uma lida
direta com a materialidade orgénica desses elementos,
justaposta as cores vibrantes em gradagdes de arco-iris.

SAIBA MAIS



https://fdag.com.br/artistas/luiz-zerbini/
https://fdag.com.br/en/artists/luiz-zerbini/

LUIZ ZERBINI

Dragonfly, 2024

Acrilica sobre tela [Acrylic on canvas]
230 x 160 cm [90.5 x 62.9 in]



LUIZ ZERBINI
Dragonfly, 2024
Detalhe [Detail]



LUIZ ZERBINI
Dragonfly, 2024
Detalhe [Detail]



LUIZ ZERBINI
Dragonfly, 2024



LUIZ ZERBINI

Luz da manha, 2024

Oleo sobre papel Hahnemuhle [0il on Hahnemuhle paper]
Sem moldura [Unframed]: 107 x 80 cm [42.1 X 31.5in]



LUIZ ZERBINI

Lua nova, 2024

Oleo sobre papel Hahnemuhle [0il on Hahnemuhle paper]
Sem moldura [Unframed]: 107 x 80 cm [42.1 X 31.5in]



LUIZ ZERBINI

Varal, 2024

Oleo sobre papel Hahnemuhle [0il on Hahnemuhle paper]
Sem moldura [Unframed]: 107 x 80 cm [42.1 X 31.5in]



LUIZ ZERBINI
Varal, 2024
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Marcia Falcao
Rio de Janeiro, Brasil, 1985

Pintando com gestos marcados e tinta espessa, Marcia Falcdo articula
relacées entre o corpo feminino e a matéria pictorica. A artista se vale
de motivos do suburbio carioca, onde nasceu, vive e trabalha. A paleta
pautada por marrons, vermelhos e outros tons de pele, busca uma
representacéo carnuda do corpo. A agressividade das telas de Marcia
Falcdo incide principalmente sobre as figuras femininas que as
povoam. Aqui, a carne € perfurada, talhada, lacerada e queimada numa
reencenacéo da violéncia sistematica que ameaca a vida de mulheres,
principalmente negras e periféricas, no Brasil. Em outras telas, por
outro lado, h4 cenas igualmente viscerais de éxtase, instaurando a
polaridade extenuante entre gozo e dor. A excitagdo sensorial da
pintura de Falcédo deriva da urgéncia de seus assuntos tanto quanto da
vivéncia da artista na periferia do Rio de Janeiro.

Neste autorretrato, Falcdo retrata a si mesma como uma presenca
feminina encarnada, desejante e confrontadora. O corpo ocupa o
espagco quase por inteiro, e seus limites se confundem com a
penumbra que o envolve. As obras da série Capoeira em paleta alta
(2024), de Falcéo, abordam a consisténcia material do corpo por meio
de uma sequéncia de poses contorcidas. Destituidos de tragos que os
identifiquem, esses corpos se entrelagam, se confundem e parecem
brigar por espago na tela. Com suas conotagbes agressivas e
fisicalidade exacerbada, essas obras sdo um desenvolvimento da
investigagao continua de Falcao sobre a violéncia racial e de género
por meio da pintura.

SAIBA MAIS



https://fdag.com.br/artistas/marcia-falcao/
https://fdag.com.br/en/artists/marcia-falcao/

MARCIA FALCAO

Autorretrato Cartasse 3, 2024
Oleo sobre tela [Oil on canvas]
60 x40 cm [23.6 x 15.7 in]



MARCIA FALCAO \
Autorretrato Cartasse 3, 2024 Y



MARCIA FALCAO

Helicéptero, da série Capoeira em Paleta Alta, 2024

Oleo e bast&o oleoso sobre tela [0il and oil stick on canvas]
220 x 180 cm [86.6 x 70.8 in]



MARCIA FALCAO
Helicéptero, da série Capoeira em Paleta Alta, 2024
Detalhe [Detail]



MARCIA FALCAO
Helicéptero, da série Capoeira em Paleta Alta, 2024






Mauro Restiffe
Sao José do Rio Pardo, 1970

Ao longo das ultimas décadas, Mauro Restiffe vem compondo
um arquivo de imagens, em sua maior parte em preto e branco,
capturadas com a mesma camera analdgica. Embora declare ndo
se interessar por temas especificos, 0 artista repetidas vezes
fotografa cenas e espagos comuns, desmonumentalizados. Sao
imagens da arquitetura, cenas urbanas, paisagens, momentos de
intimidade. Mesmo quando fotografa temas épicos, como
episdédios politicos importantes, seu olhar se volta para o que
parece as margens dos eventos. Nos snapshots que Restiffe faz
de seus interlocutores nasce uma dimensdo intima e
contemplativa de sua obra. A granulagdo tipica do formato
analdgico — gesto de recusa ao carater descartavel das imagens
digitais — ddo as suas fotografias um ruido atmosférico que as
situa entre a rememoragao e a narrativa.

Restiffe realizou as fotografias que compdem sua série Santo
Sospir (2018) na vila homénima, habitada por Jean Cocteau a
partir da década de 1950. O artista francés inscreveu as paredes
da casa com seus desenhos, inspirados na mitologia grega e
romana, e acumulou souvenirs em seus cémodos. Restiffe, cujo
interesse pela arquitetura Ihe permite um olhar atento ao vazio e
ao volume, parece captar a passagem acumulada e
palimpséstica do tempo, sedimentada na vila e em suas
imagens.

SAIBA MAIS



https://fdag.com.br/artistas/mauro-restiffe/
https://fdag.com.br/artistas/mauro-restiffe/

MAURO RESTIFFE

Santo Sospir #6,2018

C-Print

120 x 180 cm

Edi¢ao de [Edition of ] 3+ 2 AP | 3/3



MAURO RESTIFFE

Santo Sospir #47,2018

Fotografia em emulsdo de prata

[Gelatin silver print]

110 x 110 cm [43.307 x 43.307 in]
Emoldurada [Framed]: 123,2 x 123,2 x 1,6 cm
[48.5x 48.5x 0.6 in]

Edi¢ao de [Edition of ] 3+ 2 AP | 1/3






OSGEMEOS

Sao Paulo, Brasil, 1974

OSGEMEOS transitam com fluéncia entre linguagens, combinando
muralismo com praticas pictoricas tradicionais para criar um
universo onirico sempre em expansao. A dupla paulistana de Otavio
e Gustavo Pandolfo vem incluindo o repertorio visual do graffiti na
arte contemporanea desde meados dos anos 1990. Desenvolvem
trabalhos para diferentes midias, de pinturas a instalagdes site-
specific. Seus personagens mesclam identidades do folclore
nacional e figuras da cena do hip-hop paulistano em alegorias
fantasticas da vida social das grandes cidades brasileiras. Em sua
trajetoria, associaram intimamente sua pratica pictorica com uma
solugéo grafica para a homogeneidade da paisagem urbana.

Sem titulo (2009) traduz a légica onirica do devaneio em figuras e
ambientes fantasticos. Numa paisagem metamorfica onde as
aparéncias escondem transformagdes ocultas, os artistas pintam
um personagem com uma cabega-quarto, segurando um ninho de
jodo-de-barro de onde brota um galho com casas. A obra assim
explora dindmicas de continente e conteudo, pontuada de
referéncias surrealistas. As imagens de moradia mostram a
possibilidade de habitar mesmo os territérios movedigos do sonho.

SAIBA MAIS



https://fdag.com.br/en/artists/osgemeos/
https://fdag.com.br/artistas/osgemeos/

OSGEMEOS

Sem titulo, 2009

Técnica mista com lantejoula sobre placa de MDF
Técnica mista [Mixed media]

200x160x12.5cm [78 x 63 x4 in]




OSGEMEOS
Sem titulo, 2009
Detalhe [Detail]



OSGEMEOS
Sem titulo, 2009
Detalhe [Detail]
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OSGEMEOS
Sem titulo, 2009



Rivane Neuenschwander



Rivane Neuenschwander

Desde os anos 1990, Rivane Neuenschwander elege como
material de sua producdo elementos das trocas sociais, das
lembrangas ou do consumo. Em suas instalagcdes, que vao do
minucioso ao desenho ampliado de espacos inteiros,
Neuenschwander traduz o carater intercomunicante dos
sistemas vivos. Em desenhos, pinturas, tapecarias e videos, a
artista opera o cruzamento de seu repertério plastico com a
ciéncia, a historia e a psicologia, a linguistica e a literatura, de
modo a articular assuntos prementes da politica contemporénea.
Acoplando a agao e a presenga de corpos humanos e inumanos
a substratos conceituais, os seus trabalhos dependem dos
coletivos que levaram a sua elaboragéo, evidenciando o outro
como parte fundamental de cada obra.

J.R. (Aurora postica) (2023) parte da memdria de uma amiga da
artista que tinha alergia a esmalte de unha, e pintava cascas de
pistache para entdo colar nos dedos. Neuenschwander entéo
replica esse processo, dispondo as cascas em um arranjo
cromatico que remete ao céu da manha, como o titulo alude.

SAIBA MAIS



https://fdag.com.br/artistas/rivane-neuenschwander/
https://fdag.com.br/en/artists/rivane-neuenschwander/

RIVANE NEUENSCHWANDER

J.R. (Aurora postica), 2023
Tecido de algodao, cascas de pistache, esmalte de unhas, haste de latdo e linha

[Cotton fabric, pistachio shells, nail polish, brass rod and thread]
40x 58 x6cm[15.75x22.8x2.41in]



RIVANE NEUENSCHWANDER
J.R. (Aurora postica), 2023



RIVANE NEUENSCHWANDER
J.R. (Aurora postica), 2023
Detalhe [Detail]



RIVANE NEUENSCHWANDER
J.R. (Aurora postica), 2023



Robert Mapplethorpe



Robert Mapplethorpe

Floral Park, EUA, 1946 - Boston, EUA, 1989

Robert Mapplethorpe é amplamente reconhecido como um dos
mais aclamados fotografos da segunda metade do século 20.
Suas fotografias em preto e branc evidenciam o interesse do
artista por nus masculinos e femininos, flores, retratos de
celebridades e de figuras andnimas da cena S&M nova-iorquina.
Trata-se de poderosas imagens marcadas pelo apuro técnico e
pela rigidez formal, que apontam, em sua variedade de temas,
para uma busca constante por uma simetria de inspiragao
classica e escultorica. “Eu procuro pela perfeigdo da forma”,
afirmava Mapplethorpe. O carater transgressor de sua obra
tornou-se chave de leitura essencial para a interpretagédo de
debates culturais das décadas de 1980 e 1990, em torno de
questdes ligadas a identidade, género e sexualidade.

Em Lion head with ring (1978) e Victor Huston (1979) tanto a
iconografia classica quanto a cultura visual do BDSM
homossexual tém seu funcionamento estruturado no fetiche,
entrelagando devocgdo, submissdo e a adogcao de posigcoes
arquetipicas num codigo complexo. Méascaras e espelhos
aparecem recorrentemente nas fotografias de Mapplethorpe,
entre musculos esculpidos, meias arrastao, facas e couro.

SAIBA MAIS



https://fdag.com.br/artistas/robert-mapplethorpe/
https://fdag.com.br/en/artists/robert-mapplethorpe/

ROBERT MAPPLETHORPE

Lion Head with Ring, 1978

Fotografia em emulsao de prata [Gelatin silver print]
Emoldurado [Framed]: 74 x 61 cm [29.13 x 24.01]
Edicéo de [Edition of] 10



ROBERT MAPPLETHORPE
Victor Huston, 1979

Fotografia em emulséo de prata
[Gelatin silver print]
61x58.5cm [24.01 x 23.03 in]
Edicao de [Edition of]10 + 2 AP



Rodrigo Cass



Rodrigo Cass
Sao Paulo, Brasil, 1983

Rodrigo Cass dialoga com a tradicao construtiva da arte
brasileira por meio de um vocabulario formal que alude aos
experimentos concretos e neoconcretos das décadas de 1960 e
1970. O interesse do artista por intersecgdes e fraturas do plano
pictérico é notavel, fazendo com que suas superficies adquiram
dimensdes volumétricas no espago em telas, relevos e videos.
Concreto, fibra de vidro e linho, coloridos com témpera, sédo
alguns de seus materiais mais utilizados. Projetadas sobre
objetos esculturais, as obras em video de Cass fundem a
fisicalidade da performance com a l6gica pictorica, em que a cor
e a textura aparecem como elemento construtor do espaco. Em
sintonia com o carater tecnicamente hibrido e conceitualmente
polivalente da pratica de Rodrigo Cass, o gesto do corpo
comunica-se com a pincelada sobre a superficie da pintura,
criando um campo de ressonancias entre possibilidades formais
e uma espacialidade virtual.

Em suas video-esculturas, Cass da corpo a relagédo entre a
imagem em movimento, o objeto e a arquitetura. As imagens séo
projetadas sobre poliedros tridimensionais revestidos de linho
colorido. A execucdo de tarefas repetitivas se alterna entre
registros de natureza cotidiana e de um ethos contemplativo-
espiritual. Contraconstrugcbes [expandir] (2024) e presenca
amorosa (2024) partem de fraturas, deslocamentos, e expansdes
da superficie. S0 composicdes abstrato-geométricas que
langam volumes virtuais no espago com precisos tragos de
concreto, peca fundamental do seu repertorio visual.

SAIBA MAIS



https://fdag.com.br/artistas/rodrigo-cass/
https://fdag.com.br/en/artists/rodrigo-cass/

RODRIGO CASS

Geometria sensivel,2023

Projecao de video sobre témpera, linho e acrilico, dudio [Video projection on tempera, linen and acrylic, audio]
Video [Video]: 10°11" | Escultura [Sculpture]: 111 x 111 x 24 cm [43.7 x 43.7 x 9.4 in]
Edi¢ao de [Edition of ] 5+ 1 AP | 1/5



RODRIGO CASS
Geometria sensivel,2023



RODRIGO CASS
Contraconstrugées [expandir], 2024

Concreto, concreto branco e pigmentos sobre linho
[Concrete, white concrete and pigments on linen]
85x90x4cm[33.5x35.4x1.6in]



RODRIGO CASS
Contraconstrugées [expandir], 2024



RODRIGO CASS
Contraconstrugées [expandir], 2024
Detalhe [Detail]



RODRIGO CASS

presenga amorosa, 2024

Concreto, concreto branco, pigmentos e témpera sobre linho
[Concrete, white concrete, pigments and temper on linen]
143 x 147 x4 cm [566.3 x 57.9 x 1.6 in]



RODRIGO CASS
presenga amorosa, 2024



RODRIGO CASS
presenca amorosa, 2024
Detalhe [Detail]



RODRIGO CASS
presenca amorosa, 2024
Detalhe [Detail]



Rodrigo Matheus



Rodrigo Matheus

Sao Paulo, Brasil, 1974

Rodrigo Matheus produz esculturas, assemblages e instalagées,
empregando aparelhos e instrumentos especializados, como
material de pesca e ferragens, deslocados de seus usos
habituais, sem transformar ou intervir sobre a matéria. Esses
materiais, na sua obra, convivem com tecidos, galhos e |&a —
componentes mais organicos — em composigdes formais que
organizam os volumes no espaco. As obras de Matheus tecem
uma critica sutil ao aparelhamento da vida cotidiana por meio
dos objetos tecnicos - bens de consumo ou produtos
industriais. Por tras de suas composi¢cdes ha uma critica incisiva
ao autoritarismo por tras do design, das maneiras
contemporéneas de viver e fazer submetidas aos paradigmas da
produgédo em massa.

Em Vénus (2024), Nymphéas (2024), Queimada (2024) e Pilar
(2024) o artista costura cenas de um tempo ambiguo, entre o
passado remoto, o futuro distante e 0 presente suspenso entre
eles. Compondo a obra com espiculas de ago e cabelo sintético,
Matheus investiga nocdes de comecgo e fim, da formacgéo telurica
da Terra a contaminacéo e degradagéo do meio-ambiente.

SAIBA MAIS



https://fdag.com.br/artistas/rodrigo-matheus/
https://fdag.com.br/en/artists/rodrigo-matheus/

RODRIGO MATHEUS

Vénus, 2024

Espiculas de ago e fios de poliéster [Steel bird spikes and polyester threads]
124 x 124 x 11 cm [48.8 x 48.8 x 4.3 in]



RODRIGO MATHEUS
Vénus, 2024



RODRIGO MATHEUS

Nymphéas, 2024

Espiculas de ago e fios de poliéster [Steel bird spikes and polyester threads]
124 x 124 x 11 cm [48.8 x 48.8 x 4.3 in]



RODRIGO MATHEUS
Nymphéas, 2024
Detalhe [Detail]



RODRIGO MATHEUS

Queimada, 2024

Espiculas de ago e fios de poliéster [Steel bird spikes and polyester threads]
124 x 124 x 11 cm [48.8 x 48.8 x 4.3 in]



RODRIGO MATHEUS
Queimada, 2024
Detalhe [Detail]



RODRIGO MATHEUS
Queimada, 2024



RODRIGO MATHEUS

Pilar, 2024

Espiculas de ago e fios de poliéster [Steel bird spikes and polyester threads]
290 x 57 x 57 cm [114.2 x 22.4 x 22.4 in]



RODRIGO MATHEUS
Pilar, 2024
Detalhe [Detail]



RODRIGO MATHEUS
Pilar, 2024



Sara Ramo



Sara Ramo
Madrid, Espanha, 1975

Sara Ramo se apropria de elementos e cenas do cotidiano,
deslocando-os de seus lugares de origem e rearranjando-os em
videos, fotografias, colagens, esculturas e instalagdes.
Estratégias formais e conceituais se sobrepbéem numa
encenagéao constante de uma realidade cadtica. Os trabalhos de
Ramo parecem vir de idos remotos da rememoragéo ou do
sonho. Suas esculturas, nesse mesmo sentido, promovem uma
experiéncia de transicdo do banal ao fantastico, utilizando
elementos como gesso e pedras para criar esculturas que
sugerem um desvelamento de seu interior. Trata-se de uma
producdo poética que frequentemente utiliza-se de materiais
cotidianos e procedimentos simples para langar luz aquilo que
pode nos parecer mundano, mas que revela camadas
inconscientes de nossa existéncia individual e coletiva.

Em uma nova série de pinturas sobre papeldo (2024), um
material constante em sua pratica, Ramo retrata visbes micro e
macroscopicas da natureza. Essas superficies vibrantes e
carregadas de tinta recordam culturas de bactéria ou vistas
subaquaticas, com imagens que transitam entre escalas e
compdem atmosferas transitivas. A abordagem pictérica aqui
deriva das experimentacbes da artista com a colagem,
reinventando os materiais e 0S processos por justaposicéo e
fragmentaco.

SAIBA MAIS



https://fdag.link/SaraRamo
https://fdag.link/SaraRamo

SARA RAMO

Impulso vital ou fonte de particulas, 2024

Acrilica, papeléo e tecido [Acrylic, cardboard and fabric]
28 x 30 cm [11.024 x 11.811 in]



SARA RAMO
Impulso vital ou fonte de particulas, 2024
Detalhe [Detail]



SARA RAMO
Impulso vital ou fonte de particulas, 2024



SARA RAMO

Estimulo profundo, 2024

Acrilica, papelao e plastico [Acrylic, cardboard and plastic]
30x22cm[11.8x8.7in]



SARA RAMO
Estimulo profundo, 2024
Detalhe [Detail]



SARA RAMO

Motivo visceral, 2024

Acrilica, papeléo e tecido [Acrylic, cardboard and fabric]
33x25cm [13x9.8in]



SARA RAMO
Motivo visceral, 2024
Detalhe [Detail]



SARA RAMO

Do vigor adentro, 2024

Acrilica, papelao, papel e plastico [Acrylic, cardboard, paper and plastic]
23.5x32cm [9.2x12.6in]



SARA RAMO
Do vigor adentro, 2024
Detalhe [Detail]



Sheroanawe Hakihiiwe



Sheroanawe Hakihiiwe

Sheroana, Venezuela, 1971

Sheroanawe Hakihiiwe € um artista Yanomami residente na
comunidade Pori Pori, cuja obra contempla desenhos, monotipos
e pinturas. Hakihiiwe incorpora em seus trabalhos o repertoério
de saberes de seu povo, das propriedades medicinais das
plantas da floresta, conhecimentos ancestrais sobre 0s animais
e espiritos que a habitam, cantos xaméanicos e pinturas
corporais. A linguagem artistica delicada do artista usa linhas
retas e curvas orgénicas, pontos, circulos, tridngulos, zigue-
zagues, arcos e cruzes, feitos em tinta vegetal sobre papel de
fibra natural amazdnica. Herdeira de uma tradicdo de
pictorialismo abstrato, sua pratica mantém um constante dialogo
com as cosmogonias amerindias.

Nessas pinturas feitas sobre papel de fibras naturais, linhas
retas, curvas e pontilhadas, grades, teias e aneéis evocam
insetos, animais, plantas e espiritos da floresta. Algumas das
telas retratam pinturas faciais indigenas, enquanto outras se
atém a dimensdes espirituais abstratas, fornecendo uma
tradugao grafica de um complexo conceitual ritualistico.

SAIBA MAIS



https://drive.google.com/file/d/1Im6YDqjBwuXvZuILFrwautGn1psLJW9R/view?usp=sharing
https://drive.google.com/file/d/1Im6YDqjBwuXvZuILFrwautGn1psLJW9R/view?usp=sharing

SHEROANAWE HAKIHIIWE

Mi oni (Pinta de cara) V, 2022
Monotipia sobre papel de amoreira
[Monoprint on mulberry paper]

Com moldura [Framed]: 83 x 151 cm [32.6 x 59.4 in] | Sem moldura [Unframed]: 77 x 144 cm [30,3 x 56,6 in]



SHEROANAWE HAKIHIIWE

Mi oni (Pinta de cara) IX , 2022
Monotipia sobre papel de amoreira
[Monoprint on mulberry paper]

Com moldura [Framed]: 83 x 151 cm [32.6 x 59.4 in] | Sem moldura [Unframed]: 77 x 144 cm [30,3 x 56,6 in]



SHEROANAWE HAKIHIIWE
Mi oni (Pinta de cara) IX , 2022
Detalhe [Detail]
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SHEROANAWE HAKIHIIWE

Sem Titulo | Untitled, 2022

Monotipia sobre papel de amoreira [Monoprint on mulberry paper]

Com moldura [Framed]: 83 x 151 cm [32.6 x 59.4 in] | Sem moldura [Unframed]: 77 x 144 cm [30,3 x 56,6 in]



SHEROANAWE HAKIHIIWE
Sem Titulo | Untitled, 2022
Detalhe [Detail]



SHEROANAWE HAKIHIIWE

Mi oni (Pinta de cara) Il, 2022
Monotipia sobre papel de amoreira
[Monoprint on mulberry paper]

Com moldura [Framed]: 83 x 151 cm [32.6 x 59.4 in] | Sem moldura [Unframed]: 77 x 144 cm [30,3 x 56,6 in]



SHEROANAWE HAKIHIIWE
Mi oni (Pinta de cara) Il, 2022
Detalhe [Detail]



TADASKIA



Tadaskia
Rio de Janeiro, Brasil, 1993

As diferentes vertentes da obra de Tadaskia s&o costuradas pela sua
afinidade com o desenho. Ao mesmo tempo marcagao e rasura, 0s
seus tragos com pastel seco, lapis de cor, caneta ou esmalte de
unha criam emaranhados graficos que evocam seres esvoacantes
sem torna-los reconheciveis. Rasgadas, as bordas dos suportes de
papel imprimem um sentido de continuidade, como um livro
desfolhado com as paginas passando ao espago circundante. Suas
esculturas com madeira parecem biombos que, sem separar
espacos, sao atravessados por ripas que os tornam porosos. Trata-
se de uma danca entre revelacdo e ocultamento. A interacao entre
conteudo pictorico e escrita, comum em tantas de suas obras,
produz ressonancias entre imagem e palavra enquanto instaura
ambiguidades que impossibilitam a adogdo de um sentido fixo. Em
videos e fotografias a que Tadaskia chama “apari¢des”, agcdes de
mascaramento e transformacdo dos corpos retratados inquietam
ambientes domésticos e familiares.

panda reggae | (2024), she sweaty | (2024), Sem titulo (2024) e
Oceano (2023) sado emaranhados de linhas sinuosas e circulos
coloridos que sugerem mutagéo continua ou corpos compostos de
multiplas criaturas. A artista produz assim um inventario de formas
vivas e proliferagdes graficas, conforme suas cores se aliam aos
gestos livres e expansivos que ocupam a superficie. Nasce um
espaco marcado pela fluéncia entre corpos pictoricos e pela
passagem livre entre diferentes registros.

SAIBA MAIS

The different offshoots of Tadaskia’s work share a throughline in her
affinity with drawing. Simultaneously markings and erasures, her
traces in dry pastels, colored pencil, pen or nail polish create
graphic tangles that evoke fluttering beings without turning them
recognizable. The torn edges of her paper supports lend a sense of
continuity, like an unbound book with its pages gaining the
environing space. Her wooden sculptures are akin to screens that,
without separating spaces, are crossed through with poles that
render them porous. This is a dance between revelation and
concealment. The interaction between pictorial content and writing,
common to so much of her work, produces resonance between the
image and the written word while ushering in ambiguities that make
fixed meaning impossible. In videos and photographs that Tadaskia
calls “apparitions”, actions of disguising and transforming the
depicted bodies place domestic and familiar environments in a
restless state.

panda reggae | (2024), she sweaty | (2024), Untitled (2024) and
Oceano (2023) are tangles of sinuous lines and colored circles that
suggest continuous mutation or bodies composed of multiple
creatures. The artist thus produces an inventory of vivid forms and
graphic proliferations, as their colors combine with the free and
expansive gestures that occupy the surface. A space marked by
fluency between pictorial bodies and free passage between
registers arises.

LEARN MORE



https://fdag.com.br/artistas/tadaskia/
https://fdag.com.br/en/artists/tadaskia/

TADASKIA

panda reggae |, 2024

Carvao, pastel seco e spray sobre papel
[Charcoal, dry pastel and spray on paper]
200 x 153 cm [78.7 x 60.2 in]



TADASKIA
panda reggae |, 2024
Detalhe [Detail]



TADASKIA
panda reggae |, 2024
Detalhe [Detail]



TADASKIA
panda reggae |, 2024



TADASKIA
sem titulo 2024
Carvao e pastel seco sobre papel [Charcoal and dry pastel on paper]

Diptico [Diptych] | Parte [Part] 1: 152.5 x 103 cm [60 x 40.5 in]
Parte 2 [Part] 2: 152.5 x 97 cm [60 x 38.1in]



TADASKIA
sem titulo 2024
Detalhe [Detail]



TADASKIA
sem titulo 2024
Detalhe [Detail]



TADASKIA

Oceano, 2020

Grafite, pastel oleoso e spray sobre papel [Graphite, oil pastel and spray on paper]

Diptico [Diptych] | Cada, emoldurada [Each, framed]: 55 x 42.5 x 4 cm [21.6 x 16.7 x 1.5 in] | Cada, sem moldura [Each, unframed]: 41.5 x 29.5 cm [16.3 x 11.6 in]



Tatiana Chalhoub



Tatiana Chalhoub

Rio de Janeiro, Brasil, 1987

A producédo de Tatiana Chalhoub é estruturada segundo os
pardmetros técnicos e formais da pintura e extrapola o plano
bidimensional por meio da ceramica, em relevos torcidos de
superficie acidentada. A fusdo entre imagem e matéria que
tem lugar em seus trabalhos faz com que manchas de
pigmento em acabamentos esmaltados ou oxidados ganhem
contornos de paisagem ou natureza morta. Pegas soltas,
fragmentos e residuos séo processados em reinterpretagdes
da natureza, da histdria da arte ou de anotacdes mentais,
reunindo esses pedagos dispares num mundo marcado por
matizes liquidos e tons aquaticos. Em pegas suspensas entre
icones e atmosferas em pequena escala, Chalhoub abraga o
acaso e a imprevisibilidade da pratica de atelié, projetando
solucdes pictoricas a partir de quebras, ruidos e desvios de
processo.

Nessas trés pinturas em cerdmica, Chalhoub liquefaz suas
imagens sob um acabamento reflexivo, dando a impresséo de
que as formas flutuam em um meio liquido. Contornos de
paisagem aparecem em meio a campos de cor e incisées e
marcagoes graficas, criando obras que parecem expandir para
além do seu suporte.

SAIBA MAIS



https://fdag.com.br/exposicoes/romper-o-dia-crack-of-dawn/
https://fdag.com.br/en/exhibitions/romper-o-dia-crack-of-dawn/

TATIANA CHALHOUB

Duas Luas II, 2023

Colagem de ceramica de alta temperatura esmaltada
[High temperature and enameled ceramic collage]
22x16.5x2.7cm[8.7x6.5x1in]



TATIANA CHALHOUB
Duas Luas Il, 2023
Detalhe [Detail]



TATIANA CHALHOUB
Duas Luas II, 2023




TATIANA CHALHOUB

Oito de paus, 2023

Colagem de ceramica de alta temperatura esmaltada
[High temperature and enameled ceramic collage]
21x14.5x2cm[8.3x5.7x0.8in]



TATIANA CHALHOUB
Oito de paus, 2023
Detalhe [Detail]



TATIANA CHALHOUB
Oito de paus, 2023




TATIANA CHALHOUB

Trajetéria, 2023

Colagem de ceramica de alta temperatura esmaltada
[High temperature and enameled ceramic collage]
25x20x1cm[9.8x7.9x0.4in]




TATIANA CHALHOUB
Trajetéria, 2023
Detalhe [Detail]



TATIANA CHALHOUB
Trajetéria, 2023
Detalhe [Detail]



Tiago Carneiro da Cunha



Tiago Carneiro da Cunha
S&o Paulo, Brasil, 1973

As pinturas de Tiago Carneiro da Cunha tratam de embates
cosmicos entre forgas da natureza e seres hibridos e
monstruosos. O artista costuma organizar a agdo de suas
composigdes sempre a margem, deixando o centro livre para a
circulacdo de representacdées de nebulosas, feixes de luz e
vortices de energia. O impasto espesso de tinta a 6leo com o
qual executa suas formas imprime um sentido de matéria
acumulada e fatura manual que remete a escultura, fundamental
na pratica do artista desde o inicio de sua trajetoria.

Aproveitando a iconografia dos filmes B, historias em quadrinhos
e videogames, Alvorada Voraz (2024) combina o vocabuléario
visual da animacdo com um senso de humor irénico. As obras
conjugam o impulso critico da parodia e da caricatura com uma
dimensdo abertamente ludica da criagcdo de personagens e
cenas sobrenaturais, assim como abrigam sentidos alegoricos,
como se estivéssemos diante de um repertério mitico de
eventos cOsmicos.

SAIBA MAIS



https://fdag.link/TCCunha
https://fdag.link/TCCunha

TIAGO CARNEIRO DA CUNHA

Alvorada Voraz / Voracious Dawn, 2024
Oleo sobre tela [Oil on canvas]
75x145x5¢cm [29.5x 57 x 2 in]



TIAGO CARNEIRO DA CUNHA
Alvorada Voraz / Voracious Dawn, 2024
Detalhe [Detail]



TIAGO CARNEIRO DA CUNHA
Alvorada Voraz / Voracious Dawn, 2024



Valeska Soares



Valeska Soares

Belo Horizonte, Brasil, 1957

As esculturas e instalacées de Valeska Soares utilizam uma ampla
gama de materiais incluindo espelhos, superficies reflexivas, livros,
objetos e moveis antigos, marmores e frascos de perfume. Em midias
de duas ou trés dimensodes, sua obra engendra uma complexa teia
entre tempo e memdria, invocando o corpo humano e 0s objetos no
limite de seu desaparecimento. Partindo de uma criagao ativa da falta,
seus trabalhos desdobram a ambivaléncia da memoria, num equilibrio
ténue entre permanéncia e transitoriedade. A matéria empregada,
assim como a memodria que Soares frequentemente toma como
assunto, desaparece e se apaga, mas o desaparecer € também a
fabricagado de um efeito singular.

Double face (2021) é parte de uma série em que a artista brinca com
o sentido do retrato, em que mulheres, hoje anénimas, sdo resgatadas
do esquecimento por um procedimento que intercala presenca e
vazio. A artista comenta que a ideia da série veio quando procurava
um retrato seu, feito aos 15 ou 16 anos, e descobriu que sua mae o
havia perdido. Aqui, uma tela esticada pelo avesso recebe um corte e
uma dobra, projetando o olhar de um retrato que estava na parte de
tras para a frente do plano, que a artista pinta com dois tons de azul
ou marrom. Em Sem titulo (2024), a artista inverte um vaso fundido em
bronze, de modo que as flores contidas nele tornam-se os suportes
de uma escultura pesada. O intercAmbio entre peso e leveza déa lugar
a uma suspensao das posigdes e das qualidades fisicas de seus
materiais.

SAIBA MAIS
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VALESKA SOARES

Upside Down (Cleo) | Ponta Cabeca (Cleo), 2024
Bronze

64 x 37 x29 cm [25.1x 14.6 x 11.4in]




VALESKA SOARES
Upside Down (Cleo) | Ponta Cabeca (Cleo), 2024
Detalhe [Detail]



VALESKA SOARES

Doubleface (Delft Blue/Blue Gray), 2024
Oleo e recorte sobre pintura a éleo vintage
[Oil and cut out on vintage oil painting]
61.5x51cm [24.2 x 20 in]



VALESKA SOARES
Doubleface (Delft Blue/Blue Gray), 2024



VALESKA SOARES
Doubleface (Delft Blue/Blue Gray), 2024
Detalhe [Detail]



VALESKA SOARES
Doubleface (Delft Blue/Blue Gray), 2024
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Doubleface (Van Dyck Brown/Imidazolone Brown), 2024
Oleo e recorte sobre pintura a 6leo vintage

[Oil and cut out on vintage oil painting]

76.5x 61cm [30.1x 24 in]



VALESKA SOARES
Doubleface (Van Dyck Brown/Imidazolone Brown), 2024



VALESKA SOARES
Upside Down (Cleo) | Ponta Cabeca (Cleo), 2024
Detalhe [Detail]
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