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Antonio Tarsis
Salvador, Brasil, 1995

Antonio Tarsis coleta objetos prosaicos achados pelas ruas,
como caixas de fosforo, pedagos de papeléo, latas de tinta e
afins — pratica diaria que funcionava como um exercicio de
compreensdo de si e da paisagem em seu entorno. Sua obra
envolve a colagem e sobreposi¢géo de objetos escolhidas pelo
artista tanto pelos seus atributos formais quanto pelas
associagées socio-historicas que carregam. E nessa intersecgao
entre dois eixos, formais e sociais, embutidos no objeto artistico
que Tarsis elabora o teor critico de sua obra. O baixo custo das
caixas de fosforo ou a banalidade operaria das caixas de fruta
dao lastro as composi¢cées abstratas de Tarsis, ao passo que
trocam com o0s arranjos plasticos tanto suas propriedades
originais, como a inflamabilidade ou a transportabilidade quanto
0S marcadores sociais de uso e atividade econdmica a eles
associados.

Em Where the end begins Il (2023), Antonio Tarsis quebra
pedacgos de carvao até caberem em gavetas de caixa de fosforo,
criando uma grande superficie serial. O artista recompde objetos
de natureza transitoria, os realojando em novas combinagdes e
arranjos plasticos. O carvéo e as caixas de fosforo sdo dois
materiais centrais na produgdo do artista, carregando um
sentido de energia latente e um potencial inflamavel que se faz
sentir por tras da sua organizagdo minuciosa. Os desenhos do
artista (2023) empregam todos esses elementos sobre o papel
parana, utilizado na produgdo de caixas de fosforo, em que 0s
riscos de carvao parecem descrever labaredas de uma fogueira.

SAIBA MAIS


https://fdag.link/AntonioTarsis
https://fdag.link/AntonioTarsis

ANTONIO TARSIS

Where the end begins 11,2023

Caixas de fosforo e carvao [Matchboxes and coal]

Com moldura [Framed]: 160.5 x 198.5x 9 c¢cm [63.1x78.1x 3.5in]
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Where the end begins 11,2023

ANTONIO TARSIS
Detalhe [Detail]




ANTONIO TARSIS
Where the end begins Il,2023



ANTONIO TARSIS
Sem titulo [Untitled], 2023

Carvao, polvora, marcador e caixa de papeldo sobre papel parana [Coal, gunpowder, marker and cardboard box on cardboard paper]
41x29.5cm [16.1x11.6in]
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Sem titulo [Untitled],

ANTONIO TARSIS
Detalhe [Detail]




ANTONIO TARSIS
Sem titulo [Untitled], 2023

Caneta, carvao e caixas de fosforo sobre papel [Ink pen, charcoal and matchboxes on paper]
25x20x2cm[9.8x7.8x0.8in]
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ANTONIO TARSIS
Sem titulo [Untitled], 2023
Detalhe [Detail]
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Barrao
Rio de Janeiro, Brasil, 1959

Barrdo faz esculturas a partir de bricolagens engenhosas e bem
humoradas. Elas s&o compostas por pecas de cerdmica e
porcelanas vitralizadas, de origens e naturezas diversas.
Colecionados pelo artista ha pelo menos duas décadas, os
objetos sdo 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 pegas perdem as qualidades que as
tornavam uteis e identificaveis, tornando-se obras que desafiam
a logica decorativa, evocando a visualidade, o exagero e o
humor, tipicos do kitsch.

Até onde a vista alcanca (2023) e Al6, base! (2022) sao
esculturas de Barrdo em que o artista quebra objetos de louga,
juntando os fragmentos com resina epoxi. Na primeira,
predominam as cores da azulejaria portuguesa, mas 0s
elementos que compdem a obra foram retirados de seu uso
original, dando forma a um novo arranjo plastico. Na segunda,
Barrdo emprega pecgas que representam animais, mas enfatiza
as costas e o0s versos, ressaltando mais as texturas do que o
carater reconhecivel das figuras.

SAIBA MAIS


https://fdag.link/Barrao
https://fdag.link/Barrao

BARRAO

Alb base!, 2022

Louca e resina epoxi [Porcelain and epoxy resin]
69 x44.5x36.5¢cm [27 x17.5x 14.4 in]

Unica [Unique]



BARRAO

Al6 base!, 2022



BARRAO
Al6 base!, 2022
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BARRAO

Al6 base!, 2022
Detalhe [Detail]



BARRAO
Al6 base!, 2022
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Beatriz Milhazes
Rio de Janeiro, Brasil, 1960

Figura decisiva da arte brasileira contemporénea, Beatriz
Milhazes desenvolve, ha mais de trés décadas, uma produg¢éo no
campo da pintura que se desdobra em suportes correlatos -
colagens, gravuras, esculturas e tapecarias. O pensamento
pictorico da artista, em que a abstragdo esta associada a seu
procedimento de monotransfer caracteristico, ocupa o0 espago
em cores e movimento, dando forma a uma linguagem
decorativa. Seus planos sintetizam elementos tipicos da cultura
popular brasileira — da exuberancia do carnaval a riqueza da flora
tropical — e fazem referéncia as técnicas vernaculas de
construgao com eles envolvidos.

Nestas obras, a xilogravura e a serigrafia sdo combinadas, dando
origem a padrées vivos e coloridos, sobre os quais a artista
intervém com folha de ouro, como em Dovetail (2019) e Flower
Swing (2019). Utiliza o seu amplo repertério de circulos,
semicirculos e formas curvas para criar complexas relagées
espaciais. A linguagem decorativa da artista parte de um
vocabulario brasileiro de motivos vegetais, cores vibrantes e
contornos orgénicos.

SAIBA MAIS


https://fdag.link/BeatrizMilhazes
https://fdag.link/BeatrizMilhazes

BEATRIZ MILHAZES

Flower Swing, 2019

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

Edi¢ao de [Edition of] 40 | 11/40




EEEEEEEEEEEEEEE



BEATRIZ MILHAZES
Flower Swing, 2019
Detalhe [Detail]
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BEATRIZ MILHAZES
Flower Swing, 2019




BEATRIZ MILHAZES

Dovetail, 2019

Xilogravura, serigrafia, folha de ouro e pintura a mdo [Woodblock, screenprint, gold leaf and hand-painting]
85,5x184,5cm [33.6 x 72.6 in]

Edi¢ao de [Edition of] 40 + 6 AP | 24/60



BEATRIZ MILHAZES
Dovetail, 2019
Detalhe [Detail]
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BEATRIZ MILHAZES

Dovettail

2019

Detalhe [Detail]




BEATRIZ MILHAZES
Dovetail, 2019
Detalhe [Detail]




BEATRIZ MILHAZES
Dovetail, 2019






Carlos Bevilacqua
Rio de Janeiro, Brasil, 1965

Escultor rigoroso, Carlos Bevilacqua conecta volumes
geomeétricos simples em modulos feitos de materiais tais como
hastes de acgo, 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 tensdes encontram seu ponto de
repouso. Ao sugerir rotas circulares no espago, as obras
arquitetam improvaveis associagbes entre volume e vazio,
equilibrio estatico e energia potencial. O artista investiga nogdes
fundamentais de tempo, espago e movimento, articulando
conceitos da filosofia e da ciéncia a narrativas ancestrais de
diversas culturas e a simbolos arcaicos.

Ek-sistere (2011) é uma escultura de parede de Carlos
Bevilacqua onde elementos de ago, pedra e madeira sé&o
suspensos em um equilibrio gracioso. A distribui¢géo de linhas e
circulos no espaco, assim como as diferencas entre a
composigao fisica dos materiais de Bevilacqua sugerem um
sistema de pesos e contraforcas. Ha nessa obra uma tensao sutil
e um movimento implicito na disposigao espacial da artista.

SAIBA MAIS


https://fdag.link/CarlosBevilacqua
https://fdag.link/CarlosBevilacqua

CARLOS BEVILACQUA

Ek-sistere, 2011

Madeira, ago e pedra [Wood, steel and stone]
50x65x4cm[19x25x1.5in]

Unica [Unique]




CARLOS BEVILACQUA
Ek-sistere, 2011



CARLOS BEVILACQUA
Ek-sistere, 2011







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 pléasticas e simbdlicas, sédo exploradas por Lenhardt,
em composicées que emulam tanto uma abstragcdo geométrica
quanto elementos decorativos populares.

Em seus passado/presente pdhh (2023), Agua oiada (2023), Véo
mergulho e antehora (2023), emprega pastel seco e oleoso sobre
tecido para dar origem a formas que remetem a imagens naturais de
germinagao e crescimento vegetal.

SAIBA MAIS


https://fdag.link/CristianoLenhardt
https://fdag.link/CristianoLenhardt

CRISTIANO LENHARDT
passado/presente pahh, 2023

Lapis de cor e pastel oleoso sobre tecido
[Colored pencil and oil pastel on fabric]
130cm x 110 x4 cm [51.3x43.3x1.51in]




CRISTIANO LENHARDT
passado/presente pahh, 2023
Detalhe [Detail]




CRISTIANO LENHARDT
passado/presente pahh, 2023
Detalhe [Detail]




CRISTIANO LENHARDT
passado/presente pahh, 2023




CRISTIANO LENHARDT

Agua oiada, 2023

Giz de cera, 0leo e pastel oleoso sobre tecido [Crayon, oil and oil pastel on fabric]
1M0cmx 130 x4 cm [43.3x51.3x1.5in]



CRISTIANO LENHARDT
Agua oiada, 2023
Detalhe [Detail]




CRISTIANO LENHARDT
Agua oiada, 2023
Detalhe [Detail]




CRISTIANO LENHARDT
Agua oiada, 2023



CRISTIANO LENHARDT
Véo mergulho e antehora, 2023

Lapis de cor, giz de cera e pastel oleoso sobre tecido [Colored pencil, crayon and oil pastel on fabric]
1M0cmx 130 x4 cm [43.3x51.3x1.5in]
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Véo mergulho e antehora, 2023

CRISTIANO LENHARDT
Detalhe [Detail]




CRISTIANO LENHARDT
Véo mergulho e antehora, 2023
Detalhe [Detail]




CRISTIANO LENHARDT
Véo mergulho e antehora, 2023







Efrain Almeida
Boa Viagem, Brasil, 1964

Em pequenas esculturas, aquarelas de dimensdes reduzidas e
eventuais carimbos e desenhos, Efrain Almeida combina
elementos da cultura popular nordestina com aspectos
autobiograficos de modo lirico. Sua obra se utiliza das técnicas
e linguagens dos entalhadores sertanejos, dos santeiros do
catolicismo popular, em referéncia a sua infancia em Boa
Viagem, no interior do Ceard, antes de sua vinda ao Rio de
Janeiro, em 1976. Muitos tipos de passaro compdem seu
bestiario de esculturas, apanhados frequentemente em pleno
vOo, transmitindo movimento conforme o artista os suspende
num instante estatico. As suas esculturas de corpos ou partes
do corpo remetem aos ex-votos encontrados em circunstancias
catolicas brasileiras, imbuidos de uma carga simbdlica intima.

Soldadinho-do-araripe (2022) Efrain Almeida é uma escultura
que referencia a ave homénima, nativa do Ceara. Apresentada
em tamanho real, fundida em bronze e pintado com tinta acrilica
a obra remete tanto a heranga sertaneja do artista quanto a
natureza delicada e afetiva de sua obra. Efrain parece capturar o
instante transitorio em que nos encontramos com essa espécie
ameacgada. Analogamente, Uma pausa em pleno voo (2021) e as
aquarelas Radial 1, 2 e 3 (2023) retomam a nogcdo de um
momento impossivel de fixidez, com 35 beija-flores suspensos
com seus bicos contra a parede. Esses passaros,
simbolicamente ligados a fugacidade, estdo aqui como uma
metafora para a persisténcia da memoaria.

SAIBA MAIS


https://fdag.link/Efrain-Almeida
https://fdag.link/Efrain-Almeida

EFRAIN ALMEIDA

Soldadinho de Araripe, 2022

Oleo sobre bonze [0il on bronze]
6x36x30cm[2.4x14.1x11.8in]
Edigdo de [Edition of]3+2 AP | 1/3
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EFRAIN ALMEIDA

Uma pausa em pleno voo, 2021

Bonze e acrilica [Bronze and acrylic]

36 pecas [pieces] | Dimensdes variadas [Dimensions variable]
Edicdo de [Edition of]1+1AP | 1/1 AP




EFRAIN ALMEIDA
Uma pausa em pleno voo, 2021




EFRAIN ALMEIDA
Uma pausa em pleno voo, 2021
Detalhe [Detail]



EFRAIN ALMEIDA
Uma pausa em pleno voo, 2021
Detalhe [Detail]



v &
¥ 4
p VY
9 +
4 R4
&
¢
W v
v Y
X
Y ¥ ¥ y ¢
" W
¥

EFRAIN ALMEIDA
Uma pausa em pleno voo, 2021
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Frank Walter

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

A obra de Frank Walter tem se firmado como uma das maiores da
diaspora afro-caribenha, sendo reconhecida com uma
retrospectiva na 572 Bienal de Veneza e grandes exposigdes em
Londres, Nova York, Edimburgo, Frankfurt e Bruxelas. Além de
pinturas, Walter fez esculturas em madeira, escreveu textos
sobre estética, politica, a relagado entre homem e natureza, e fez
poesia e Oopera. Em sua producéo, respondeu a motivos da
arte moderna europeia, explorou 0 espago cosmico e pintou
paisagens de seu entorno no Caribe. Seus trabalhos retratam
horizontes locais de Antigua e Barbuda, seu pais natal, e
espacos imaginados pelo artista.

Untitled [Beach boat] e Untitled [Rocky coast with surf and red
Sky] do histérico pintor afro-caribenho Frank Walter retratam
cenas locais de Antigua e Barbuda, seu pais natal, e um espaco
imaginado pelo artista. Sdo pinturas em pequenas dimensdes
que surpreendem pela ampliddo de sua visdo e pela elaboracéo
de composicdo. As cores vivas e minuciosamente aplicadas de
Walter transmitem ao mesmo tempo eficiéncia de execugédo e
uma verve visionaria quase roméantica. Observador agudo do
mundo natural, Walter pintava com 0os meios a mao, e 0sS seus
pequenos formatos o permitiam trabalhar ao ar livre, em transito
ou na palma da m&o, como que tomando notas.

SAIBA MAIS


https://fdag.link/FrankWalter
https://fdag.link/FrankWalter

FRANK WALTER

Untitled [Rocky Coast with Surf and Red Sky], s/d [n/d]

Oleo sobre papel cartao [Oil on card stock]

Com moldura [Framed]: 46.5x32.4x4cm[18.3x12.7 x 1.5in]
Sem moldura [Unframed]: 34 x 19.5cm [13.4 x 7.7 in]



FRANK WALTER
Untitled [Rocky Coast with Surf and Red Sky],
Detalhe [Detail]




FRANK WALTER

Red Boat on Inlet s/d [n/d]

Oleo sobre tela de fibras [Oil on Masonite]

Com moldura [Framed]: 31.6 x 27 x 1.2 cm [12.4 x 10.6 X 0.4 in]
Sem moldura [Unframed]: 30 x 25.5¢cm [11.8 x 10 in]



FRANK WALTER
Red Boat on Inlet s/d [n/d]
Detalhe [Detail]




FRANK WALTER
Red Boat on Inlet s/d [n/d]
Detalhe [Detail]
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FRANK WALTER
Red Boat on Inlet s/d [n/d]






Gerben Mulder

Amsterda, Holanda, 1972

Gerben Mulder € um pintor e colagista holandés. Em suas telas,
emprega pinceladas vigorosas e cores intensas para pintar suas
caracteristicas figuras de olhos agigantados, além de
composicdes abstratas feitas com a repeticdo de gestos
expressivos. Ha uma dimensado narrativa subjacente ao trabalho
de Mulder, dada pelas suas figuras femininas, entre bonecas e
grafismos rituais, e pelos seus titulos, frequentemente
enigmaticos e alusivos.

Flowers on kitchen table e Full Bloom (2021), de Gerben Mulder,
sédo duas pinturas em tinta a 6leo, executadas com golpes de
pincel ligeiros e precisos. Retomando o historico género da
natureza morta, Mulder parece aludir ao impressionismo,
conforme faz transparecer uma atmosfera gelada e aérea, ainda
que as flores paregcam em pleno florescer. As dimensdes das
pinturas permitem que o espectador se aproxime de regides do
quadro, percebendo as sutilezas de composigdo e as linhas
vigorosas do artista beirarem a abstragao.

SAIBA MAIS


https://fdag.link/GerbenMulder
https://fdag.link/GerbenMulder

GERBEN MULDER

Flowers on Kitchen Table, 2021
Oleo sobre tela [Oil on canvas]
153 x 153 cm [60 x 60 in]




GERBEN MULDER
Flowers on Kitchen Table, 2021
Detalhe [Detail]



GERBEN MULDER
Flowers on Kitchen Table, 2021
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Iran do Espirito Santo
Mococa, Brasil, 1962

A pratica multidisciplinar de Iran do Espirito Santo envolve
principalmente escultura, desenho e instalagdo. Ao investigar o
espago entre concreto e abstrato, ele questiona os limites da
representagdo visual e os habitos perceptivos tipicos do regime
optico contemporéneo, que tende a favorecer o espetacular e o
excessivo em lugar do corriqueiro ou do comum. Assim, Espirito Santo
mantém um dialogo com a tradigado vanguardista brasileira, de nomes
como Regina Silveira e Waltercio Caldas, aliada aos procedimentos de
serializagdo e formatos anénimos empregados pelo minimalismo. O
seu procedimento sempre tenciona um projeto arquitetdénico e sua
realizagdo, e o aspecto pré-fabricado de muitos de seus objetos
evocam o estilo de composicdo do design industrial. A depuragao
das formas a seus elementos basicos parece restituir os objetos a um
estado neutro, onde as coisas mais usuais sdo decompostas em
linhas e planos no espaco.

Luz Negra (2022), Iran do Espirito Santo esculpe uma lampada em
granito, reiterando seu interesse pelos paradoxos da representagao.
Um objeto normalmente emissor de luz aqui passa a absorvé-la na
propria rocha. A representagéo da luz, que na historia da arte conduz
a associagbes com a beleza ideal, € substituida pela densidade de
um objeto solido. Assim, a coisa vista nos remete ao proprio ato de
ver, conforme o espectador observa seu reflexo na superficie polida.
As esculturas de Espirito Santo frequentemente tomam objetos
utilitarios como seu ponto de partida, despindo-os de sua dimenséao
funcional para dar a ver o lastro conceitual que usualmente passa
despercebido. E o caso de Porca e Rosca (2023), em que o0s
elementos prontamente reconheciveis, por meio do aumento suas
dimensdes, levam a uma abstragao perceptiva.

SAIBA MAIS


https://fdag.link/IrandoEspiritoSanto
https://fdag.link/IrandoEspiritoSanto

IRAN DO ESPIRITO SANTO

Luz Negra, 2022

Granite [Granito]

27 x 27 x55¢cm [10.6 x 10.6 x 21.6 in]
Edition of [Edicdo de] 3 +1 AP | 2/3



IRAN DO ESPIRITO SANTO
Luz Negra, 2022
Detail [Detalhe]







Jac Leirner
S&o Paulo, Brasil, 1961

Com seu complexo vocabulario conceitual, Jac Leirner emprega
como método o colecionismo e a acumulacdo de objetos;
espéecies de mementos ou souvenirs que a artista recolhe ou
extrai de seus contextos originais. Suas obras remetem sempre
a sistemas ulteriores — arte-historicos, museoldgicos, industriais,
de consumo — de modo que a organizagao estrutural associa-se
sempre a conotacdes sociais de troca e circulagdo. H& uma
seducdo na obra de Leirner, em sua repetigao; na lentidado de sua
produgdo, que contrasta com a velocidade de descarte dos
artigos efémeros que ela recolhe, onde materiais levam décadas
para serem acumulados.

Em Copper Light Zigzag e Silver Light Zigzag (2019) Jac Leirner
retoma a investigagao iniciada com sua obra Little Lights (2005),
em que expressdes de seu vocabulario artistico — a acumulagéo,
linhas seriais, repeticéo, releacbes entre materiais e metaforas -
foram empregados numa longa extensdo de fio de cobre,
conduzindo eletricidade para acender uma ladmpada. Esses
elementos s&o removidos de seus contextos usuais e
submetidos as estratégias compositivas de Leirner, métodos que
assentam sobre uma forma escultorica, projetando um principio
organizador no espago.

SAIBA MAIS


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










Janaina Tschape
Munique, Alemanha, 1973

As pinturas abstratas de Janaina Tsch&pe 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: os riscos velozes
que a artista traca com bastbes a dleo sobrepbem-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 pictoricos, em grandes superficies que levam o olho a
passear, envolvendo o publico numa ambiéncia inquieta.

As pinturas de Janaina Tschape incorporam temas da vida
aquatica, vegetal e humana para sugerir paisagens oniricas que
confundem as percepcdes de ilusdo e realidade. Referenciando
mitos e os mistérios dos estados aquaticos, a artista desenvolve
uma linguagem de abstragdo caracteristica. Este conjunto de
trabalhos sugere crescimento, transigdo e metamorfose. Criados
inteiramente com tinta a o6leo e bastdo de oleo, essas obras
expandem exponencialmente a investigagdo do artista sobre a
relagdo entre gesto e pintura.

SAIBA MAIS


https://fdag.link/Janaina-Tschape
https://fdag.link/Janaina-Tschape

JANAINA TSCHAPE
Luar Escondido, 2023

Oleo e bast&o oleoso sobre tela [Oil and oil stick on canvas]
177.8 x 233.7 cm [70 x 92 in]



JANAINA TSCHAPE
Luar Escondido, 2023
Detalhe [Detail]




JANAINA TSCHAPE
Primavera Confusa, 2023

Oleo e bast&o oleoso sobre tela [Oil and oil stick on canvas]
152.4 x 203.2 cm [60 x 80 in]
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Primavera Confusa, 2023

JANAINA TSCHAPE
Detalhe [Detail]




JANAINA TSCHAPE
Primavera Confusa, 2023
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Leda Catunda

Sao Paulo, Brasil, 1961

Desde a década de 1980, Leda Catunda constréi um léxico visual
que transita entre a cultura de massas e o artesanato, 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 suportes
domésticos, muitas vezes remetendo a secao “cama mesa e
banho” dos comércios populares — tornando o suporte o
conteudo ele proprio. A sua insisténcia sobre o fazer manual ngo
deixa de sugerir uma dimenséo intima, aludindo a uma atmosfera
familiar e pessoal. Com os meios @ méo e sem dissimular os
vestigios da fatura, seu “mundo macio” insinua um
questionamento da afirmacdo da identidade pelo consumo,
retrabalhando o descarte téxtil e os mecanismos da cultura
comercial.

Moca Il, Irmandade, e Fazendinha (2023) sao pinturas-objeto de
Leda Catunda, feitas em pequenas dimensdes a partir de
retalhos, recortes e estofados que a artista entdo pinta. Animais,
frutas, vegetais, flores e tratores recriam uma atmosfera rural
sintética a partir de descartes da industria téxtil, uma geografia
subjetiva em que o natural e o artificial trocam de lugar. Em
Inseto rosa (2022), Catunda retoma a figura da mosca, recorrente
em sua obra, com camadas de tecidos sobre papel de algod&o. O
trabalho € fruto de uma pratica hibrida, unindo a costura e a
pintura, a colagem e a escultura.

SAIBA MAIS


https://fdag.link/LedaCatunda
https://fdag.link/LedaCatunda

LEDA CATUNDA

Irmandade, 2023

Acrilica e esmalte sobre tecido
[Acrylic and enamel on fabric]
73 x39cm[28.7 x15.3in]




freast
2o

= 5 S

e ———— i

- > A ; oo 0

. Sy . - -
£ SO o

. e
T ot

LEDA CATUNDA
Irmandade, 2023
Detalhe [Detail]




LEDA CATUNDA
Irmandade, 2023




LEDA CATUNDA

Fazendinha, 2023

Acrilica e esmalte sobre tecido
[Acrylic and enamel on fabric]
34 x45cm[13.3 x 17.7 in]
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LEDA CATUNDA
Fazendinha, 2023
Detalhe [Detail]



LEDA CATUNDA
Fazendinha, 2023







Luiz Zerbini
Sao Paulo, Brasil, 1959

Desde os anos 1980, Luiz Zerbini desenvolve um vocabulario
visual de cores vibrantes, motivos geomeétricos ou gestuais ora
empregados para a figuragéo, ora para a abstragdo. Seja em suas
pinturas, instalagbes ou desenhos, no seu processo as formas
desmembram-se em tragos Sinuosos que evocam a vegetacao
tropical ou revelam ricas padronagens criadas a partir de
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.

Banana de macaco (2023) & uma pintura de Luiz Zerbini
composta de padronagens ricas e texturas minuciosamente
detalhadas, em tinta acrilica. Escorada num repertoério tropical
de formas vegetais, a obra da continuidade a investigagao formal
do artista acerca da flora brasileira. Essa mesma pesquisa
aparece nas 13 monotipias (2023) que o artista produziu, feitas a
partir da impressdo de folhas, penas e caules sobre papel,
processo que envolve uma lida direta com a materialidade
organica desses elementos, justaposta as cores vibrantes em
gradagdes de arco-iris.

SAIBA MAIS


https://fdag.link/LuizZerbini
https://fdag.link/LuizZerbini

LUIZ ZERBINI

Arco-iris invertido, 2023

Oleo sobre papel Hahnemule [Oin on Hahnemule paper]
107 x 80 cm [42.1 x 31.4 in]




LUIZ ZERBINI

Palmeira grena, 2023

Oleo sobre papel Hahnemule [0in on Hahnemule paper]
107 x 80 cm [42.1 x 31.4in]



LUIZ ZERBINI

Sudoeste, 2023

Oleo sobre papel kozo [0in on kozo paper]

Como moldura [Framed]: 106 x 70.5 cm [41.7 x 27.7 in]
Sem moldura [Unframed]: 99.5 x 64 cm [39.1 x 25.1in]




LUIZ ZERBINI

Arco-iris no mato, 2023

Oleo sobre papel Hahnemule [0in on Hahnemule paper]
107 x 80 cm [42.1 x 31.4in]



LUIZ ZERBINI

Noturna, 2023

Oleo sobre papel Hahnemule [0in on Hahnemule paper]
107 x 80 cm [42.1 x 31.4in]



LUIZ ZERBINI

Arco-lIris 2,2023

Oleo sobre papel Hahnemule [Oin on Hahnemule paper]

107 x 80 cm [42.1 x 31.4 in]



LUIZ ZERBINI

Agua Escura, 2023

Oleo sobre papel Hahnemule [0in on Hahnemule paper]
107 x 80 cm [42.1 x 31.4in]




LUIZ ZERBINI
Agua Escura, 2023







Marcia Falcao
Rio de Janeiro, Brasil, 1985

Pintando com gestos marcados e tinta espessa, Marcia Falcéo
articula relagdes entre o corpo feminino e a matéria pictorica. A
artista tem como motivo o suburbio carioca, onde nasceu, vive e
trabalha. A paleta pautada por marrons, vermelhos e tons de
pele, busca, com diferentes materiais, uma representagao
carnuda do corpo. A agressividade das telas de Marcia Falcéo
incide principalmente sobre as figuras femininas que as povoam.
Aqui, a carne é perfurada, talhada, lacerada e queimada numa
reencenagao da violéncia sistematica que ameaga a vida de
mulheres, principalmente negras e periféricas, no Brasil. Em
outras telas, por outro lado, ha cenas igualmente viscerais de
éxtase, instaurando a polaridade extenuante entre gozo e dor. A
excitagdo sensorial da pintura de Falcdo deriva da urgéncia de
seus assuntos tanto quanto da vivéncia da artista na periferia do

Rio de Janeiro.

Em Retrato memdria gestual (2023), Marcia Falcao retrata rostos
humanos em diferentes graus de abstracdo. E como se essas
pessoas estivessem perdendo oS seus tragos e marcas
identificadoras. E uma cena de desfiguramento corporal em linha
com as preocupagdes da artista acerca da violéncia racial e de
género. Falcao elabora uma vinganga contra essa opressdo, em
alusdo ao verso dos Racionais MC’s com Eu era a carne e agora
sou a propria navalha (2023), convertendo os rostos distorcidos
de seu poliptico em armas.

SAIBA MAIS


https://fdag.link/M%C3%A1rciaFalc%C3%A3o
https://fdag.link/M%C3%A1rciaFalc%C3%A3o

MARCIA FALCAO

Eu era carne, agora sou a prépria navalha, 2023
Ferro e madeira [Iron and wood]

Unica [Unique]



MARCIA FALCAO
Eu era carne, agora sou a propria navalha, 2023



MARCIA FALCAO
Eu era carne, agora sou a propria navalha, 2023




MARCIA FALCAO
Eu era carne, agora sou a prépria navalha, 2023
Detalhe [Detail]






Mauro Restiffe

S30 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 cadmera analégica. Embora declare n&o
se interessar por temas especificos, 0 artista repetidas vezes
fotografa cenas e espagos comuns, desmonumentalizados. Sdo
imagens da arquitetura, cenas urbanas, paisagens, momentos de
intimidade. Mesmo quando fotografa temas épicos, como
episoédios 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 rememoracdo e a narrativa.

As fotografias Mollino (2019), Melnikov (2015) e Estagdo (2000),
de Mauro Restiffe, fazem parte de seu arquivo, em constante
construgéo, de imagens de arquitetura. Os titulos das primeiras
duas referenciam arquitetos consagrados, um italiano e um
russo, enquanto o olhar do artista descobre e evidencia os
tracos distintivos de suas tipologias. A terceira foto retrata a
Estagao Pinacoteca em obras, onde Restiffe trabalha no registro
do documento histérico. O entulho que aparece na imagem joga
com o duplo sentido de “obra”, como trabalho de arte e como
construcéo.

SAIBA MAIS


https://drive.google.com/drive/folders/1cX2xlBn5NnzgmNyZKMo1n3MzhUSVf68R
https://drive.google.com/drive/folders/1cX2xlBn5NnzgmNyZKMo1n3MzhUSVf68R

MAURO RESTIFFE

Mollino #1,2019

Fotografia em emulséo de prata [Gelatin silver print]

Emoldurada [Framed]: 140.5 x 206.5 x 5 cm [55.3 x 81.3 x 2 in] | Sem moldura: 136 x 102 cm [53.5 x 40.1 in]
Edi¢ao de [Edition of ] 3+ 2 AP | 2/3




MAURO RESTIFFE

Melnikov #2,2015

Fotografia em emulséo de prata [Gelatin silver print]
100 x 70 cm [39. 27 in]

Edi¢ao de [Edition of ] 5+ 2 AP | 3/5




MAURO RESTIFFE

Estacao, 2000

Fotografia em emulséo de prata [Gelatin silver print]
130 x 195 cm [51 x 76 in]

Edi¢ao de [Edition of ] 3+ 2 AP | 1/3






Moshekwa Langa
Bakenberg, Africa do Sul, 1975

Nascido em Bakenberg, em 1975, Langa € um dos artistas mais
proeminentes da Africa do Sul pds-apartheid, e descreve sua
pratica multidisciplinar como um processo envolvendo as
memaorias dos territorios de sua infancia. O trato do artista com
materiais residuais pode ser comparado as incertezas e
ambiguidades de sua propria histdria. Nascido numa
“Homeland” da era do Apartheid que ndo figurava no mapa
durante sua juventude, Langa ativamente traca aspectos
autobiograficos em seu trabalho, reconstituindo sua propria
experiéncia de vida. Por meio deste processo, gestos
incompletos com sobras e escombros sdo sintetizados em
momentos recompostos que disputam qualidades cambiantes
de sentido.

As pinturas sobre papel Sem titulo (2020-2021) e All the
promises we are used up de Moshekwa Langa sé&o construidas ao
longo do tempo, combinando materiais aparentemente
heterogéneos como laca, café, pigmentos e papeis, entre outros.
Regides de cores vibrantes resultam de pogas de tinta sobre a
superficie do trabalho. O processo criativo do artista acolhe o
acaso e a improvisagao, conforme escolhas deliberadas se
sobrepéem a marcas acidentais. As composi¢des finais tém uma
textura carregada, sugerindo topografias imaginarias € memaorias
fugidias. Em Proximities (2017), uma colagens de grande formato,
o artista justapde elementos como o rosto do boxeador Mike
Tyson e utensilios domeésticos a suas proprias intervengdes
abstratas.

SAIBA MAIS


https://fdag.link/MoshekwaLanga
https://fdag.link/MoshekwaLanga

MOSHEKWA LANGA
Proximities, 2017

Técnica mista sobre papel [Mixed media on paper]

174 x 134 x 6 cm [68.5x 52.8 x 2.4 in]
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MOSHEKWA LANGA
Proximities, 2017



MOSHEKWA LANGA

Untitled, 2020 - 2021

Técnica mista sobre papel [Mixed media on paper]
152 x112x 6 cm [59.84 x 44.1x 2.4 in]



MOSHEKWA LANGA
Untitled, 2020 - 2021
Detalhe [Detail]




MOSHEKWA LANGA
Untitled, 2020 - 2021







Nuno Ramos
S&o Paulo, Brasil, 1960

Nuno Ramos tem uma atuagédo ampla na cultura brasileira. Tem
produgédo reconhecida como artista plastico, compositor,
dramaturgo, escritor e ensaista. Desde a década de 1990, seus
trabalhos lidam com a sobreposicdo tensa entre materiais. Tais
relagbes podem se dar na fricgcdo entre camadas grossas de
tinta e parafina, retalhos de pelucia, arame e cera, espelho, vidro
e palavra. O acumulo de elementos heterogéneos, por vezes
antagénicos uns aos outros, serve para o artista comentar tanto
0s grandes temas da cultura brasileira, desde obras literarias a
cancgdo popular, quanto para se aproximar de conflitos sociais e
politicos prementes e violentos.

Em Waiting for my wings (2022), Nuno Ramos emprega sua
atencdo a pregnancia sensorial da matéria para produzir uma
assemblage cujos retalhos de diferentes superficies jogam com
0s planos e blocos de cor, que coagulam numa massa complexa
que sugere uma transformagdo em andamento.

SAIBA MAIS


https://fdag.link/NunoRamos
https://fdag.link/NunoRamos
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NUNO RAMOS

Waiting for my wings, 2022
Técnica mista [Mixed media]
75x25x25¢cm [29.5%x 9.8 x9.8in]
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Detalhe [Detail]



NUNO RAMOS
Waiting for my wings, 2022







OSGEMEOS

Sao Paulo, Brasil, 1974

OSGEMEOS transitam com fluéncia entre linguagens,
combinando muralismo com praticas pictoricas tradicionais
para criar um universo onirico sempre em expansdo. A dupla
paulistana de Otavio e Gustavo Pandolfo vem incluindo o
repertério visual do graffiti na arte contemporédnea 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 solugédo grafica para a homogeneidade da paisagem
urbana.

Desde a década de 1980, desenvolvem um elenco de
personagens que habitam a sua figuragédo fantasiosa. Suas
alegorias acolhem temas saidos da cultura popular, narrativas
criadas dentro do mundo do hip-hop, imagens que mesclam a
linguagem do Brasil rural e do Brasil urbano.

SAIBA MAIS


https://fdag.link/OSGEMEOS
https://fdag.link/OSGEMEOS

OSGEMEOS

0 cachorro cantor / The singer dog, 2022

Técnica mista com lantejoulas e purpurina sobre MDF
[Mixed media on MDF board with sequins and glitter]
204 x 164 x 11 cm [80.3 x 64.5x 4.3 in]




OSGEMEOS
0 cachorro cantor / The singer dog, 2022
Detalhe [Detail]




OSGEMEOS
O cachorro cantor / The singer dog, 2022
Detalhe [Detail]



OSGEMEOS
O cachorro cantor / The singer dog, 2022







Rivane Neuenschwander

Belo Horizonte, Brasil, 1967

Rivane Neuenschwander é uma artista que, desde os anos 1990,
escolheu como material de sua produgéo elementos residuais
do consumo, das trocas sociais, das lembrancgas. Os seus
trabalhos envolvem mais de um sentido. Além do visivel, Rivane
faz uso de qualidades olfativas, e emprega também materiais
comestiveis para compor uma atmosfera sinestésica
emblematica. Em suas instalagbes, que vdo do minucioso ao
desenho ampliado de espacgos inteiros, Neuenschwander traduz
o carater intercomunicante dos sistemas vivos. Acoplando a
acdo e a presenga de corpos humanos e inumanos que
participam da elaboragdo estética a substratos conceituais, a
obra de Rivane inclui os grupos que levaram, direta ou
indiretamente, a forma que os trabalhos adquirem. O outro ¢é
sempre pressuposto na estrutura e na execugéao dos trabalhos, e
o cuidado com a forma implica sempre o cuidado com o publico:
seus modos de circular, habitar, atravessar.

Em sua obra recente, Neuenschwander reflete sobre o medo, em
suas manifestagcdes publicas e privadas, e toma esse principio
de incerteza e ameaga como matéria de pesquisa. Tropicos
Malditos, gozosos e devotos 19 (2020) € uma tapegaria em que a
artista enfrenta o violento legado da colonizagdo no Brasil. A
obra em algodéo, 1& e fibra acrilica retrata répteis e insetos
entrelacadas em um combate sangrento. Parte de um torso
humano é visivel entre a confusdo, numa contundente critica ao
estupro e derramamento de sangue como praticas formativas da
cultura brasileira.

SAIBA MAIS


https://fdag.link/RivaneNeuenschwander
https://fdag.link/RivaneNeuenschwander

RIVANE NEUENSCHWANDER
Trépicos malditos, gozosos e devotos 13 / Tropics: Damned, Orgasmic and Devoted 13,2020

Algodéo, 1a e fibra acrilica [Cotton, wool, acrylic fiber]
170 x 221 cm [66.9 x 87 in]
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RIVANE NEUENSCHWANDER
Trépicos malditos, gozosos e devotos 13 / Tropics: Damned, Orgasmic and Devoted 13,2020
Detalhe [Detail]
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RIVANE NEUENSCHWANDER

Trépicos malditos, gozosos e devotos 13 / Tropics: Damned, Orgasmic and Devoted 13,2020
Detalhe [Detail]



RIVANE NEUENSCHWANDER
Trépicos malditos, gozosos e devotos 13 / Tropics: Damned, Orgasmic and Devoted 13,2020
Detalhe [Detail]
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Rodrigo Cass

S&o Paulo, Brasil, 1983

Rodrigo Cass dialoga com a tradicdo construtiva da arte
brasileira por meio de um vocabulario formal que aludem aos
experimentos concretos e neoconcretos das décadas de 1960 e
1970. O interesse do artista por intersecgdes e fraturas do plano
pictérico é perceptivel, fazendo com que suas superficies
adquiram dimensbes volumétricas no espaco em suas telas,
relevos e videos. Concreto, telas de fibra de vidro e linho,
coloridas com témpera, sdo alguns de seus materiais mais
utilizados. Suas videoperformances reiteram os motivos que
animam a sua obra. Sdo videos curtos, gravados em um plano
onde aparecem apenas as maos do artista executando tarefas
insélitas ou inbécuas. Muitas vezes as acdes das maos realizam
processos de composicao ou desmonte ciclicos, insinuando uma
tarefa interminavel, costurando trabalho, exaust&o e ociosidade.

As telas Expansé@o (Laranja) (2023) e Expansdo (Azul) (2023) de
Cass séo arranjos delicados de linhas de concreto, que o artista
aplica minuciosamente com o pincel, sobre linho pigmentado. O
material de Cass, despojado de sua relagédo com a construgéo
civil, ainda mantém um diadlogo com a arquitetura, conforme
estrutura o espago pictorico em escala intimista. A defasagem
progressiva entre dois segmentos de um mesmo tamanho que
vdo se curvando encenam uma desconstrugcéo da grade, icone
da modernidade e da frieza calculista e racional. As molduras da
obra s&o anguladas de modo a sugerir um possivel acoplamento
entre as duas telas.

SAIBA MAIS


https://fdag.link/RodrigoCass
https://fdag.link/RodrigoCass

RODRIGO CASS

Expansao (Laranja), 2023

Concreto sobre linho [Concrete on linen]
85x93x5¢cm[33.5%x36.6 x2in]



RODRIGO CASS
Expansao (Laranja), 2023



RODRIGO CASS
Expansao (Laranja), 2023
Detalhe [Detail]




RODRIGO CASS

Expanséo (Azul), 2023

Concreto sobre linho [Concrete on linen]
85x93x5cm[33.5%x36.6 x2in]
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Expansao (Azul), 2023

RODRIGO CASS



RODRIGO CASS
Expanséao (Azul), 2023
Detalhe [Detail]
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RODRIGO CASS
Expansao (Azul), 2023




R

odrigo Matheus




Rodrigo Matheus

Sao Paulo, 1974

Rodrigo Matheus produz esculturas, assemblages e instalagoes,
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 & -
componentes mais organicos — em composigbes formais que
organizam os volumes no espaco. As obras de Matheus tecem
uma critica sutil ao aparelhamento da vida cotidiana por meio
dos objetos técnicos - bens de consumo ou produtos
industriais. Por tras de suas composi¢des ha uma critica incisiva
ao autoritarismo por tras do design, das maneiras
contemporéneas de viver e fazer submetidas aos paradigmas da
produgédo em massa.

Bloody and creamy (2022) é uma assemblage composta de
elementos geométricos de metal, dispostos sobre o verso de
uma moldura, sobre a qual o artista intervém com pinturas
monocromaticas. A obra remete a unidade tonal do de stijl,
despojada da pureza grafica do movimento modernista
holandés. A construcado equilibra uma bola amarela numa
plataforma circular, sugerindo movimento e deslocamentos
cinéticos.

SAIBA MAIS


https://fdag.link/RodrigoMatheus
https://fdag.link/RodrigoMatheus

RODRIGO MATHEUS

Bloody and Creamy, 2022

Pintura, metal e madeira [Painting, metal, and wood]
66 x 56 x18 cm [25.9 x 22 x 7 in]



RODRIGO MATHEUS
Bloody and Creamy, 2022
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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 rememoragédo ou do
sonho. Suas esculturas, nesse mesmo sentido, promovem uma
experiéncia de transigcdo 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 lapso trecho brecha passo meio fluxo (2023) Sara Ramo e
produziu trancas de cabelo orgénico e sintético, entremeados
com tecido e pendurados formando uma cortina. O trabalho
sugere uma passagem, ou o desvelamento possivel de uma
regidao além de seus limites, criando uma tensdo entre o
espectador e aquilo que jaz além da superficie de fibras
emaranhadas.

SAIBA MAIS


https://fdag.link/SaraRamo
https://fdag.link/SaraRamo
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SARA RAMO E TATIANE SELIO

lapso trecho brecha passo meio fluxo flecha, 2023
Cabelo orgénico, cabelo sintético e tecido
[Organic hair, synthetic hair and fabric]

255 x120 ¢cm [100.4 x 47.2 in]
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SARA RAMO E TATIANE SELIO
lapso trecho brecha passo meio fluxo flecha, 2023
Detalhe [Detail]



SARA RAMO E TATIANE SELIO
lapso trecho brecha passo meio fluxo flecha, 2023
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Sarah Morris

Sevenoaks, Reino Unido, 1967

Utilizando-se de uma vasta gama de referéncias que véo da
arquitetura ao desenho industrial, passando pela iconografia
cartografica, pela linguagem, pelos diagramas socioldgicos e
teorias dos sistemas e dos jogos, as pinturas de Sarah Morris
aludem a estruturas e sistemas que capturam os fendbmenos e
0s converte em padrdes. Assim, cidades ao redor do mundo tém
sua atmosfera e ambiéncia convertidas em esquemas de cor. A
circularidade da rotatoria, o aspecto enredado de uma malha
viaria, compdéem um vocabulario compartilhado entre a escala
macroscopica da cidade e a superficie da pintura.

Em War of Roses (2022), Sarah Morris pinta uma espécie de
grafico de audio, traduzindo o embate da guerra aludida no titulo
a um suporte abstrato e diagramatico. Em Gridlock (2022), uma
teia de aranha € convertida numa malha distorcida de formas
geomeétricas, transpondo um padrdo natural em uma composicéo
artificial. Essas pinturas conformam um sistema de
transformacdes visuais na obra de Morris, que imprime seu ritmo
acelerado e simultédneo a percepgéao do espectador.

SAIBA MAIS


https://fdag.link/SarahMorris
https://fdag.link/SarahMorris

SARAH MORRIS
War of Roses [Sound Graph], 2022

Esmalte sobre tela [Household gloss paint on canvas]
152 x 152 cm [59.8 x 59.8 in]




SARAH MORRIS
Gridlock [Spiderweb], 2022

Esmalte sobre tela [Household gloss paint on canvas]
284 x 214 cm [111.8 x 84.2 in]
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Sheroanawe Hakihiiwe

Sheroana, Venezuela, 1971

Sheroanawe Hakihiiwe € um artista indigena residente em Pori
Pori, comunidade Yanomami em El Alto Orinoco. Hakihiiwe
desenvolve um corpo de trabalho que incorpora desenho e cor a
tradigdo oral de seu povo — a natureza das crencgas espirituais e
as praticas culturais e sociais. Sua pratica tem inicio nos anos
1990 a partir do encontro com a artista mexicana Laura
Anderson Barbata. Com ela aprende a fazer papel com fibras
nativas como Shiki ou Abaca, sobre o qual aplica tinta vegetal.
Juntos, eles fundam o projeto comunitario Yanomami
Owémamotima, uma iniciativa pioneira que desde entdo vem
viabilizando a publicagdo de livros produzidos coletivamente
pela comunidade Yanomami.

Nessas pinturas de Hakihiiwe, feitas sobre papel de fibras
naturais, linhas retas, curvas e pontilhadas, grades, teias e anéis
evocam insetos, animais, plantas e espiritos da floresta. Algumas
das telas retratam artefatos indigenas, como aderegos e pedras
pintadas, enquanto outras se atém a dimensbes espirituais
abstratas, fornecendo uma tradugéo grafica de um complexo
conceitual ritualistico. O artista emprega uma nogdo ampliada da
geometria e da repeticdo como linguagem de composigéo,
pratica recorrente na pintura corporal e na cestaria Yanomami, o
povo a que pertence.

SAIBA MAIS


https://fdag.link/SheroanaweHakihiiwe
https://fdag.link/SheroanaweHakihiiwe
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SHEROANAWE HAKIHIIWE

Peripo su pata (hongo marchitandose), 2018
Acrilica sobre papel de amoreira [Acrylic on mulberry paper]

46.5x36.5cm [18.3 x 14.4 in]



SHEROANAWE HAKIHIIWE

Hii puriwa hekura (espiritu de arbol puriwa), 2022
Acrilica sobre papel de algodéao [Acrylic on Cotton paper]

50.4 x 35.7cm [19.8 x 14in]




SHEROANAWE HAKIHIIWE

Hii puriwa hekura (espiritu de arbol puriwa), 2022
Detalhe [Detail]



SHEROANAWE HAKIHIIWE

Seimi Siki (Pluma de pajaro tangara), 2022

Acrilica sobre papel de algodé&o [Acrylic on Cotton paper]
50.4x35.7¢cm [19.8 x 14 in]



SHEROANAWE HAKIHIIWE

Seimi Siki (Pluma de pajaro tangara), 2022
Detalhe [Detail]



SHEROANAWE HAKIHIIWE

Hore hore pe komi (flores juntas), 2022

Acrilica sobre papel de algodé&o [Acrylic on Cotton paper]
35.5x50.3cm[13.9x19.8in]
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Kepo (Guama/jungle fruit), 2021
Monotipia sobre papel de amoreira [Monoprint on mulberry paper]
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SHEROANAWE HAKIHIIWE

Atayu (Oruga), 2021

Monotipia sobre papel de amoreira [Monoprint on mulberry paper]
76 x 144 cm [29,9 x 56,6 in]



SHEROANAWE HAKIHIIWE

Purima ahupe (Luciérnagas), 2017
Acrilica sobre papel [Acrylic on paper]
12.5x70cm [4.9 x 27.6 in]






Tiago Carneiro da Cunha
Séo Paulo, Brasil, 1973

A obra de Tiago Carneiro da Cunha inclui pinturas e esculturas
que trilham um caminho entre o sério e o cOmico, entre a
espontaneidade gestual e a composi¢cdo figurativa. Pintando
com tinta a 6leo, valendo-se das superficies esmaltadas de suas
esculturas, Carneiro da Cunha produz figuras e personagens que
satirizam ou reimaginam estereotipos brasileiros. Suas
esculturas lembram souvenirs e as pinturas remetem a icones
de revistas ou personagens de quadrinhos. O tratamento do
artista, que envolve o uso de cera ou esmalte para dar a
impressdo de um derretimento, desloca essas figuras do banal
ao inquietante.

Na pintura A académica (2023), Carneiro da Cunha retrata uma
mulher nua, no molde caricato de Eva no Génesis, com uma folha
sobre o sexo, em impasto vibrante. A figura parece passar por
alguma transformagdo codsmica, suspensa entre raios e
emanacodes sobrenaturais.

SAIBA MAIS


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

TIAGO CARNEIRO DA CUNHA

A académica, 2023

Oleo sobre tela [Oil on canvas]
73 x140 cm [28.7 x 55.2 in]



TIAGO CARNEIRO DA CUNHA

A académica, 2023

Oleo sobre tela [Oil on canvas]
73 x140 cm [28.7 x 55.2 in]
USD 15,000




TIAGO CARNEIRO DA CUNHA
A académica, 2023
Detalhe [Detail]




TIAGO CARNEIRO DA CUNHA
A académica, 2023
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Valeska Soares

Belo Horizonte, Brasil, 1957

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

Em sua série Equivalents (2019), Valeska Soares pintou sobre
naturezas mortas, escondendo as frutas retratadas sob tinta
branca. Em Sem titulo lll (from Equivalents) e Sem titulo IV (from
Equivalentss), as frutas apagadas reaparecem em uma forma
tridimensional, de madeira, penduradas da tela de linho cru.

SAIBA MAIS


https://fdag.link/ValeskaSoares
https://fdag.link/ValeskaSoares

VALESKA SOARES

Untitled Il (from Equivalents), 2020

7 frutas de madeira, fio, tinta e tela de linho [7 wooden fruits, string,
ink and linen canvas]

Dimensdes totais [Overall dimensions]: 76,2 x 182,8 cm [30 x 72 in]
Tela [Canvas]: 76,2 x 101,6 cm [30 x 40 in]




VALESKA SOARES
Untitled Il (from Equivalents), 2020
Detalhe [Detail]



VALESKA SOARES
Untitled Il (from Equivalents), 2020




VALESKA SOARES

Untitled IV (from Equivalents), 2020

Tela de linho, fio, frutas de madeira vintage (banana e abacaxi) [Linen
canvas, string, 2 vintage wooden fruit (banana and pineapple)]
Dimensodes totais [Overall dimensions]: 116,8 x 60,9 cm [46 x 24 in] | Tela
[Canvas]: 60,9 x 60,9 cm [24 x 24 in]
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Yuli Yamagata

Sao0 Paulo, Brasil, 1989

A producdo de Yuli Yamagata manipula materiais téxteis, resinas
e objetos cotidianos prontamente reconheciveis. O papel central
ocupado pela costura na sua pratica atesta ao seu procedimento
de justaposigdo e aglutinagcdo de elementos heterogéneos,
dando forma a figuras situadas entre o organico e o artificial. Os
volumes estofados e pelucias da artista, assim como as cores
sintéticas e intensas que ela emprega fazem as suas imagens
corporeas e membros posticos projetarem-se além do quadro ou
da moldura, ocupando o espago circundante com a configuragéo
plastica hiperbodlica e fragmentada dos quadrinhos e mangas.
Esses aspectos, aliados a frequente aparicado de seres insolitos,
os titulos sugestivos e a feigdo costurada de seus trabalhos
levaram alguns comentadores de sua obra a aproxima-la do
campo do grotesco, dos filmes de horror e da ficgao cientifica.

Em O artesao (2023) de Yuli Yamagata, enormes maos estofadas
rompem a bidimensionalidade do plano, dando a obra um carater
animado e uma atmosfera sobrenatural. Por entre os dedos, ha
uma estampa shibori, que parece ser oferecida a um olho. Nesta
expressdo agugada de sua pratica, a artista reforga a costura
como meétodo compositivo, organizando o espago com
diferentes volumes em tecido. A obra dialoga com Ok, Ok (2021),
outra obra de Yamagata atualmente em exibi¢cdo na exposicéo
Chdo da praga, na Pina Contemporéanea.

SAIBA MAIS


https://fdag.link/YuliYamagata
https://fdag.link/YuliYamagata

YULI YAMAGATA
Cyborg nascendo, 2021

Shibori sobre algodé&o, elastano, feltro, cetim, fibra siliconada, linha de costura

[Shibori on cotton, elastane, felt, satin, silicone fiber, sewing thread]
180 x 150 x 7.5 cm [70 x 59 x 2 in]
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Cyborg nascendo

YULI YAMAGATA
Detalhe [Detail]



YULI YAMAGATA
Cyborg nascendo, 2021
Detalhe [Detail]
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YULI YAMAGATA

Cyborg nascendo, 2021



Fortes D’Aloia & Gabiriel

www.fdag.com.br | info@fdag.com.br

Galpao Carpintaria
Rua James Holland 71 Rua Jardim Botanico 971
01138-000 Sao Paulo Brasil 22470-051 Rio de Janeiro Brasil



