Do outro lado do infinito
Mario Schuster

acrilico sobre tela

60 x 80 cm
2025
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Cesar Vianna

Rouyn-Noranda, Canada
Combinando técnicas tradicionais com materiais experimentais, esta obra explora a intersegéo entre a
emog&o humana e o mundo natural. Enraizado na ilustragdo, Cesar Vianna une cores vibrantes, formas
orgdnicas e um estilo intuitivo para criar narrativas visuais expressivas em mﬁlfiplas camadas.

Hugo (superior)
aquarela sobre papel
7x9,7cm

2023

Musa (inferior)
aquarela sobre papel
7x9,7cm

2023

Web site:
linktr.ee/CzarNunes

Estas obras fazem parte da “12? Internationale
d'art miniature” em Lévis, Canada (2023), e
foram impressas aqui no tamanhe real.




Unspoken understanding
caneta e aquarela sobre papel
20x25cm

2025



6 - LOUVRE UNBOUND

Sy Ey ol WY R o’ .
o W s e
: ﬁfﬁ,ﬁi&ﬁfﬁm‘; ~

o W s
o
-

-
ROt

-
e
Py,
N
-

aquarela sobre papel
30 x 30 em
2025
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Fierce ballance
aquarela sobre papel
30 x 30 em

2025



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

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

21x 29,7 cm

2022

Gremlins

(inferior)

Gouache sobre papel
180g

21x 29,7 cm

2024
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B.A. - The A-Team
(superior)

Gouache sobre papel 180g
21x 29,7 cm

2025

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

21x 29,7 cm

2022




Eddie, Herman, Lily and Grandpa - The Munsters (superior) Revenge of the Nerds (inferior)
Gouache sobre papel 180g Gouache sobre papel 180g

21x 29,7 cm 21x 29,7 cm

2022 2024
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Fazer parte da Louvre Unbound foi uma

experiéncia realmente inspiradora. Fiquei
profundamente impressionado com o cuidado e a
dedicagdo por trds tanto da revista quanto de sua
presenga nas redes sociais — desde a curadoria
atenta até os videos cuidadosamente produzidos.
Foi como estar representado em um didlogo vivo e
em constante evolu¢do da arte contemporénea.

29



A obra de Gold Power Vélez reflete uma profunda consciéncia sobre o impacto da humanidade no
planeta. Como artista e defensora ambiental, ela transforma materiais industriais e tecnolégicos
descartados em poderosas declaragdes visuais sobre responsabilidade e renovagéo. Por meio de

sua arte, lembra-nos que cada agdo individual molda o equilibrio coletivo da vida na Terra.

Unnecessary (superior)

Técnica mista sobre papel&o, com uso de gesso
veneziano, tintas metdlicas, ncmquirn e carvdo.
Incorpera ouro reutilizavel de 14k a 23k proveniente
de equipamentos tecnolégicos e industriais, além
de granadas aluviais.

48,5 cm x 40 em

1999 - 2024

Autumn (inferior)

Técnica mista sobre papel e papeléio, com uso de
tintas acrilicas e metdlicas, resinas e outros
materiais. A moldura é parte integrante da obra.
Incorpora ouro reutilizavel extraido de
equipamentos tecnolégicos, industriais, médicos e
militares antigos, bem como de joias antigas —
desde folhas de ouro até ouro aluvial, de 14k a
23,99k.

65 em x 55 em

2004 - 2024



Blessing, blossom, blue (superior)

Técnica mista sobre tela, com uso de tintas acrilicas, gesso
veneziano e tecidos de croché. Incorpora ouro reutilizével
proveniente de componentes médicos, militares, industriais
e aeroespaciais, além de folhas de ouro e ouro de joias
antigas, variando de 14k até 23,9%k.

170 x 100 em

2022 - 2024

Gold panther (inferior)

Técnica mista sobre papel, com use de tintas acrilicas, resinas
e fintas metdlicas. Incorpora ouro reciclado de equipamentos
descartados (computadores e celulares), folhas de ouro
variando de 14k, 18k até 23,99k, diamantes naturais lapidados
e granadas aluviais.

57 x 48 cm

2014 - 2017




Isabelle Roby, ex-médica que se tornou artista multidisciplinar em Rouyn-Noranda, combina
pintura, gravura, téxteis, arte digital e instalagdo. A sua obra explora a identidade humana
através de formas hibridas—rituais, mitos, modelos vivos—criando visuais intimos que
entrelagam tradigdo, ciéncia e emogdo.

Pied de St-Antoine
dleo sobre tela

81x Pl em

2022

fotografia: Nathalie Toulouse




Oeil de Ste Lucie
éleo sobre tela

76 x9 cm

2022

fotografia: Nathalie Toulouse



Module d’'extension de Ste Colette
dleo sobre painel de madeira

91 x 60 cm

2022

fotografia: Nathalie Toulouse






A obra de Alina é um didlogo silencioso com a meméria e os instantes efémeros. Utilizando
colagem, video e objetos encontrados, ela explora a transformagdo e a impermanéncia,
convidando o publico a perceber a beleza sutil do cotidiano e as histérias contidas nos

fragmentos descartados.

Self-portait as a witch |
(superior/esquerda)
lapis, carviao e caneta
sobre papel

21emx 29.7 em

2025

Self-portait as a witch II
(superior/direita)

|&pis, carvdo e caneta sobre
papel

2lemx 29.7 em

2025

Deconstructed |,
Heidelberg castle (inferior)
l&pis, carvéio e caneta sobre
papel

26 x19 em

2025



Ser publicada no Volume 2 foi uma experiéncia maravilhosa!
A equipe curatorial tem sido atenciosa e dedica muito tempo
a divulgar cada artista. Eles também compartilham
publicagdes de artistas que ndo estdo relacionados ao Louvre
Unbound, o que ajuda a dar visibilidade ao artista e ao seu
trabalho. O Louvre Unbound é uma excelente platatorma
para artistas exibirem suas obras, ampliando seu alcance e

seu publico. Eles s&o uma conexdo incrivel!

29



Sua obra responde a um mundo marcado pela violéncia e pelas contradigdes. Por meio do surrealismo,
ele explora as absurdidades e tensdes da realidade, criando um espago onde sonhos, imaginagéo e o
desejo por um mundo melhor podem surgir. Cada pega convida o publico a refletir sobre as forgas
invisiveis que moldam nossas vidas e as possibilidades que existem além do cotidiane.

Walking the

' XXl century
(superior)
técnica mista
85 x75cm
2025

Blue Moon
(inferior)
técnica mista
150 x 10 em
2025




“Fazer arte é ter algo a dizer com a prépria voz.”

A obra de um artista sé se completa quando chega as
pessoas — € preciso usar os meios certos para se
conectar; caso contrdrio, por mais boa que seja, ela se
perde.

O Louvre Unbound fez um trabalho excelente promovendo
nossas obras na revista (Vol. 2) e nas redes sociais —
muito profissional! O publico adorou. Obrigado!

29
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Eldora, EUA
Sua obra explora a beleza silenciosa da natureza e os paisagens internas das emog&es. Por meio
de imagens digitais que mesclam realismo e abstragdo, ela cria cenas oniricas que convidam o
publico a pausar, refletir e encontrar significado na solid&o, na luz e nos espagos sutis entre eles.

Waves of Embered Tranquility
(superior)

arte digital

3000 x 4501 px

2025

Whimsical Dreams
(inferior)

arte digital

7500 x 5000 px
2025




Toda iniciativa que busca valorizar € promover novos
artistas & sempre louvavel. Receber um convite para
participar do langamento deste projeto, que redne
artistas de todo o mundo, é realmente empolgante.
Agradecgo a revista pela oportunidade de apresentar
meu trabalho e estendo minha gratid&o a todos os
artistas que compartilharam estas paginas comigo.
Juntos somos mais fortes e vamos mais longe!

29



Nascido em Pelotas, sul do Brasil, Mario Schuster une a preciséo
de um veterindrio & sensibilidade de um pintor. Sua obra
mistura observag@o e emocdio, revelando as conexdes
silenciosas entre a humanidade e a natureza, e convidando o
publico a redescobrir a beleza naquilo que muitas vezes passa

despercebido.

Eu nasci desenhando. Desde que me lembro, criar imagens
sempre fez parte de quem eu sou. Na adolescéncia, entrei no
mundo das tintas e das cores e, a partir desse momento, nunca
mais parei. Em 2007, me formei em Pintura pela Universidade
Federal de Pelotas, uma experiéncia que me ajudou a moldar
minha linguagem artistica e a aprofundar minha conexdo com
as artes visuais.

Para mim, fazer arte é quase uma necessidade fisioldgica. E
algo essencial, t&o natural quanto respirar. A arte é a forma
como vejo e reajo ao mundo ao meu redor — é como existo
como ser humano que apenas passa por esta vida.

Cada obra que crio carrega meu corpo e minha alma. Ha uma
parte de mim em cada pincelada, em cada linha. Essa
intensidade me acompanha desde a infancia. Quando revisito
meus desenhos de quando tinha cinco anos, ainda reconhego o
mesmo senso de observagcdo e emocgdo. Lembro-me
especialmente de um desenho de um homem caindo de um
cavalo — algo que realmente presenciei em um torneio equestre
em minha cidade natal. Essa memdria, capturada pelos olhos
de uma crianga, me lembra que a arte sempre foi meu meio de
compreender a vida e os momentos que a moldam.

Hoje, ainda abordo meu trabalho com o mesmo senso de
admiragdo e necessidade. A arte é minha linguagem, minha
forma de traduzir o que sinto e o que testemunho. Por meio
dela, tento conectar o que é profundamente pessoal ao que é
universal — as emogdes, a fragilidade e a beleza de
simplesmente estar vivo.




Quando algo — uma imagem, uma cena ou até
mesmo uma noticia — desperta uma emog&o
em mim, sinfo uma forte vontade de criar. Essa
inspirag&o pode surgir de qualquer lugar: um
momento em um filme ou videoclipe, uma
fotografia que eu mesmo tiro, uma histéria que
ougo ou até um objeto comum do dia a dia.
Esse é geralmente o ponto de partida — a
centelha inicial.

A partir desse primeiro impulso, comego a
racionalizar a ideia, pensando em como tornda-
la concreta.

Pieta

acrilico sobre tela
80 x 120 cm

2024

E nesse momento que o processo criativo
realmente comecga: decidir se serd um desenho
ou uma pintura, qual formato e cores usar e
quais elementos visuais explorar. Ainda assim,
sempre deixo espago para improvisagdo. A
medida que a obra evolui, ela frequentemente
ganha vida prépria, guiando-me em dire¢des
inesperadas. Aprendi a abragar essas

mudangas — elas sdo parte essencial de como
minha arte passa a existir.



Fui autodidata por muitos anos, mas estudar
Artes Visuais foi um ponto de virada na minha
trajetdria.

N&o foi importante porque me ensinou a
desenhar ou pintar — eu jé& fazia isso. O que
realmente me trouxe foi a capacidade de
refletir sobre meu trabalho, de entender o
que quero expressar ou questionar por meio
dele.

Embora minhas pinturas sejam figurativas,
elas nunca tentam esconder o fato de que
sdo pinturas — as pinceladas e linhas
permanecem visiveis, parte essencial do
processo. Ndo me preocupo particularmente
em criar algo tradicionalmente belo; o que
imporfa para mim sdo as perguntas e
emocdes que a obra pode despertar em
quem a contempla.

Mama Africa
acrilico sobre tela
60 x 80 cm

2025



Quando penso no que me inspira hoje, ndo
consigo deixar de olhar para onde tudo
comegou. Como muitos outros, comecei a
desenhar muito jovem, tentando reproduzir o
que via da forma mais fiel possivel. No
entanto, nunca conseguia ser perfeito — e
essa imperfei¢do, em vez de me desanimar,
tornou-se meu maior mestre. Ela me manteve
em constante busca.

Aos doze anos, comecei a estudar no atelier
de um artista uruguaio que lecionava na
Escola de Belas Artes. Naquela época,
acreditava que a arte se tratava de preciséo e
beleza — de “acertar” tudo. Aos quinze, ja
pintava paisagens a Odleo, inspirado pelos
impressionistas. Mas, com o tempo, percebi
que apenas a técnica ndo era suficiente.
Queria compreender o porqué de pintar. Essa
busca me levou a estudar Artes Visuais, e a
partir dai comecei a ver a pintura como um
processo infinito de descoberta — um caminho
que se abre para possibilidades sem fim.

Meu corpo,minhas regras (série)
acrilico sobre tela

60 x 80 cm

2023

Marias (série)
acrilico sobre tela
30 x 40 em

2024

Hoje, minha inspiragdo vem do mundo ao meu
redor — do que me emociona, me perturba ou
me toca silenciosamente. Sinto-me atraido
pelas emogdes humanas, pela simplicidade do
cotidiano e da natureza, e pelas tensdes
sociais que nos cercam: violénciu,
desigualdade, racismo. N&o crio com a
intengdo de agradar ou vender. A liberdade
artistica, para mim, nasce do desprendimento
das exigéncias do mercado.

Como descreveu o socidlogo Zygmunt
Bauman, vivemos em “tempos liquidos”, em
que tudo parece passageiro e instavel. Por
meio da minha arte, procuro oferecer uma
pausa — um espago para reflexdo, ndo para
respostas, mas para perguntas. Espero que
qualquer pessoa, por mais humilde ou distante
do mundo da arte que seja, possa ser de
alguma forma tocada pelo que crio.



Tenho um atelier em minha cidade natal que
estd aberto ao publico, e estou sempre
trabalhando — as vezes desenhando, as vezes
pintando — mas sempre criando. Como disse
Picasso: “Quando a inspiragdo vier, que me
encontre trabalhando.”

Acredito que a obra de um artista sé se
completa quando é vista e compartilhada com
os outros. Por isso, busco ativamente
oportunidades de apresentar meu trabalho —
em galerias, escolas, grandes eventos,
exposi¢des menores e, cada vez mais, por
meio de plataformas digitais.

AW

Do outro lado do infinito
acrilico sobre tela

40 x 80 cm

2025

ENpEn

O mundo digital, apesar de suas limitagdes,
oferece uma outra forma de conectar-se com
as pessoas e dar vida ao que crio.

No préximo ano, pretendo continuar nesse
ritmo de criagdo e compartilhamento,
ampliando o alcance do meu trabalho, ao
mesmo tempo em que permaneco fiel ao
processo que me move e & curiosidade que
inspira cada obra.

-~



Outono

acrilico sobre tela
40 x 80 cm

2025

~nl ror i
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Acredito que tudo o que envolve arte deveria
ser mais simples e acessivel. A arte ndo
deveria ter barreiras —  financeiras,
conceituais ou de qualquer outra natureza —
que impegam as pessoas de aprecid-la. As
oportunidades nem sempre sdo iguais para
todos; por exemplo, eu moro no extremo sul
do Brasil, e pode ser dificil participar de
muitos eventos, especialmente no cendrio
internacional.

Por isso, vejo iniciativas como o Louvre
Unbound como extremamente importantes.
Descobri a revista pelo Instagram e sou
verdadeiramente grato pela oportunidade de
compartilhar meu trabalho por meio desta
plataforma.

0

Urihipé - Floresta Terra mae
acrilico sobre tela

100 x 140 em

2023




Sua obra emana um didlogo tatil entre geometria, textura e tempo. Misturando Cubismo,
expressionismo abstrato e harmonia neopldstica, ele transforma madeira reaproveitada,
metais oxidados e materiais vintage em composigdes onde a estrutura encontra a
espontaneidade. Cada pega evoca equilibrio arquitetdnico e profundidade emocional,
revelando a beleza ndo na perfei¢éio, mas na tensdo poética entre ordem e decadéncia.

Walking on my neighbourhood
técnica mista, objetos fixados,
tecidos, azulejos, areia e pés de
cobre

150 x 200 cm

2023

Sympathetic lies

técnica mista (azulejos,
cimento, pés de cobre,
quadrados de couro e diversos
objetos fixados sobre a tela)
125x 184 cm

2023
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PELOS OLHOS DOS ARTISTAS

Red river V

Gizela N.

técnica mista sobre fela
92 x 225cm

2023

A Louvre Unbound Magazine é uma publicag@o impressa e online que tem
como objetivo promover artistas e suas obras. Fui convidada a participar da
segunda edigdo por meio da curadora Ana Carolina de Villanueva, a quem

sou muito grata. Fiquei verdadeiramente impressionado com o
profissionalismo de toda a equipe — desde a selegdio das obras até os textos
escritos e a interpretagdo personalizada do meu trabalho como um todo.
Ao longo de dois meses, fizeram vérias publicagdes de alta qualidade para
divulgar meu trabalho artistico, sempre com grande cuidado estético e
precisdo nas palavras. Senti-me muito apoicdc como artista e s6 posso
incentivar outros artistas a participarem. E uma revista que veio para ficar e,
com tamanha profissionalidade e respeito pelos artistas e suas obras,

acredito que crescerd rapidamente. Parabéns!

Gizela N. - volume 2 e contracapa do volume 3

Instagram:
egizela_n
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O tcart é um centro de arte contempordnea autogerido, localizado em Abitibi-Témiscamingue
(Quebec, Canadd), dedicado a apoiar, apresentar e promover toda a gama das artes visuais.
Desde sua fundagéo em 1989, o Ecart tem atuado como um polo vital para artistas profissionais,
semiprofissionais e emergentes, oferecendo espagos de atelier, residéncias artisticas,
exposigdes e recursos extensivos destinados a fomentar o crescimento profissional, a
experimentagdo e a construgdio de comunidade. Com uma estrutura de 20.000 pés quadrados,
o Ecart proporciona suporte material e humano, cultivando um ecossistema artistico vibrante que
incentiva colaboragdo, inovagdo e inclusdo. O centro produz eventos nacionais e internacionais,
incluindo a Bienal de Artes Performativas de Rouyn-Noranda, conectando talentos locais a redes
culturais mais amplas e promovendo o intercémbio artistico em escala global.

Entre as iniciativas mais celebradas do Ecart estd a exposigéo Le Pied Carré (O Pé Quadrado),
atualmente em sua 142 edicdo. Le Pied Carré é uma platatorma dnica que destaca a diversidade
artistica, ao mesmo tempo em que promove acessibilidade e engajamento comunitario. Cada
artista participante recebe um painel de madeira padronizado para criar sua obra, garantindo
que todas compartilhem as mesmas dimensdes e sejam oferecidas pelo mesmo prego de 125,00
CAD. Essa abordagem estabelece um ambiente verdadeiramente democrético, no qual artistas
profissionais, semiprofissionais e emergentes ou amadores expdem lado a lado, eliminando
hierarquias tradicionais e colocando cada criagdo em igualdade de condigdes.

A exposig@io também serve como uma fonte crucial de apoio financeiro para o Ecart. No ano
passado, Le Pied Carré arrecadou mais de 9.000,00 CAD, financiando diretamente
programagéo, residéncias, cachés para artistas e despesas operacionais. Durante o evento de
encerramento, o publico tem a oportunidade de adquirir obras, com os artistas podendo
escolher receber 50% da venda ou doar o valor total de volta ao centro. Esse processo promove
um senso de solidariedade, investimento coletivo e sustentabilidade, reforcando a missdo do
Ecart de cultivar uma comunidade artistica local e regional préspera.



Lle Pied Carré exemplifica o compromisso do Ecart com a democratizagio da arte. Ao
padronizar tamanho e preco, todas as obras tornam-se igualmente acessiveis a colecionadores
e visitantes, enquanto todos os artistas ganham visibilidade independentemente de seu estdgio
de carreira. As obras de artistas profissionais s&o exibidas lado a lado com as de criadores
emergentes e amadores, desfocando distingdes convencionais e oferecendo uma plataforma
igualitéria para o intercambio artistico. A exposi¢do incentiva o didlogo entre diferentes niveis
de experiéncia, permitindo que a criatividade floresca em um espago livre das limitagdes do
prestigio ou dos vieses de mercado.

O processo da exposicdo é pensado para apoiar os artistas de forma abrangente. As obras
permanecem em exibicdo de 7 de novembro a 5 de dezembro (noite de encerramento),
oferecendo aos visitantes ampla oportunidade de explorar toda a gama de criagdes. Cada
artista recebe uma fotografia profissional de sua obra para apoiar documentagdo e promogdo.
Os artistas cujas obras ndo forem vendidas podem retird-las diretamente no Ecart apés as
festas, gorcn’rindo um engajamento continuo com os recursos do centro.

Le Pied Carré incorpora a filosofia mais ampla do Ecart: a arte deve ser inclusiva, acessivel e
orientada pela comunidade. A exposigdo fortalece conexdes dentro do ecossistema artistico
local e regional, promovendo mentoria, intercdmbio e colaborag&o entre diferentes estégios de
carreira. Ao fornecer uma plataforma compartilhada para todos os artistas, o Ecart fomenta
uma cultura de apoio mutuo e amplifica a multiplicidade de vozes dentro da cena
contempordnea.

Além da prépria exposigdio, o Ecart estd comprometido com o crescimento artistico a longo
prazo. Suas instalagdes oferecem espago para experimentacdo e projetos interdisciplinares,
enquanto a programagdo conecta artistas a publicos locais, nacionais e internacionais. A visdo
do centro enfatiza responsabilidade social e ambiental, reconciliagdo com comunidades
indigenas e o poder transformador da imaginag&o. Le Pied Carré reflete esses valores,
funcionando como um mercado, um ponto de encontro comunitdrio e uma celebragdo da
expressdo criativa.

|
1
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Para os artistas, Le Pied Carré oferece visibilidade e um passo concreto para a sustentacéo de sua
prética criativa. Para o publico, proporciona a oportunidade de se engajar com uma ampla variedade
de vozes artisticas em um espago onde estagio de carreira, experiéncia ou reconhecimento
profissional ndo determinam o valor. A exposicéo reflete a misséo do Ecart: democratizar a arte,
amplificar perspectivas diversas e fomentar uma comunidade artistica solidaria e interconectada.

Ao participar do Le Pied Carré, artistas e publico tornam-se parte de uma viséo compartilhada, na qual
a arte contemporanea é inclusiva, equitativa e celebrada coletivamente. A exposigdo demonstra que a
criatividade floresce quando oportunidades sd@o compartilhadas, barreiras sdo removidas e as
distingdes entre artistas emergentes e estabelecidos desaparecem. Por meio do Le Pied Carré, o Ecart
prova que o futuro da arte ndo estd na hierarquia, mas na imaginagdo, na colaborag@o e na
comunidade — um espago onde todo artista tem a oportunidade de prosperar.







Surgida da vis&o do African Interpretation Centre (AIC), fundado em 2019, a

foi criada para enfrentar um dos desafios mais persistentes no mundo da
arte: a sub-representacdo e marginalizagéo de artistas mulheres em todo o continente
africano. Desde sua criagdo, a galeria se posiciona como uma iniciativa pioneira,
comprometida em redefinir a narrativa das mulheres africanas nas artes — ndo como
colaboradoras periféricas, mas como vozes principais que moldam a cultura global.

No coragdo dessa visdo esta Fikile Elizabeth Ngobeni, fundadora e diretora executiva do AIC e
de sua galeria principal. Sua missdo se baseia em uma crenca inabaldvel na igualdade, na
representatividade e na transformagéo. Ao desafiar os desequilibrios de género arraigados, a
The African Women Gallery busca construir um legado duradouro que honre o passado e
impulsione futuras geragdes de artistas africanas a visibilidade e ao reconhecimento.

A miss&@o da galeria é clara e ousada: derrubar barreiras, celebrar os talentos extraordinérios
de artistas mulheres de toda a Africa e ampliar sua visibilidade no cendrio mundial. O que a
diferencia é seu foco explicito na equidade de género, tratando a marginalizagéo das artistas
africanas ndo como um tema secundario, mas como o desafio central a ser enfrentado.

Por meio de uma plataforma online dindmica e da participagdo ativa em feiras internacionais
de arte, como a Istanbul Art and Antique Fair, a galeria cria uma ponte continua entre artistas,
colecionadores, curadores e instituigdes ao redor do mundo. Esses eventos servem como
terreno fértil para didlogo, colaborag&io e oportunidades, transformando visibilidade em
crescimento tangivel. Para muitas artistas, essa exposicdo leva ndo apenas a vendas, mas
também a convites para exposigdes, residéncias e parcerias que ampliam seu alcance global.



Mais do que um espago de comercializagdo, a
The African Women Gallery enxerga a arte
como um veiculo de transformagdo social.
Suas exposigdes e projetos curados enfrentam
questdes urgentes, como desigualdade de
género, discriminag&o e violéncia,
capacitando artistas a resgatar narrativas hé
muito definidas por outros. Por meio de suas
obras, essas mulheres desafiam esteredtipos,
afirmam sua identidade e propdem novas
visdes da Africa — plural, contemporénea e
profundamente humana.

Essa filosofia vai além das exposigdes. A
galeria organiza shows temporarios (pop-up),
IOCG(;&O de obras e eventos CUerOS que |eVC|m
a arte africana a espagos do cotidiano. Essas
iniciativas aumentam a visibilidade, validam
carreiras artisticas e geram fontes de renda
que apoiam o desenvolvimento profissional.

Ao promover um engajamento direto com
publicos de diferentes regides e perfis, a
gcleria garante que a criatividade das
mulheres africanas n&o seja apenas vista, mas
também valorizada e sustentada.

A vastiddo da Africa é uma de suas maiores
forcas artisticas. Reconhecendo isso, a The
African Women Gallery apresenta
intencionalmente artistas de diversos paises —
incluindo Costa do Marfim, Zimbdabue, Africa
do Sul, Nigéria e Etiépia — abragando uma
ampla gama de linguagens artisticas, materiais
e patriménios culturais.

Essa diversidade é uma estratégia consciente:
desafiar a tendéncia de representacdes
homogéneas da arte africana e celebrar a
individualidade e a riqueza das perspectivas
femininas em todo o continente.

Além da visibilidade, a galeria investe em
mentoria e suporte profissional. Ao conectar
artistas  com  colegas, instituigdes e
colecionadores, cria-se uma rede de
intercambio e inspirac&o.

As trajetérias de artistas j& consolidadas
tornam-se exemplos poderosos para as
emergentes, incentivando as geragdes mais
jovens de mulheres a seguir carreiras nas artes
com confianga e ambicdo.



A participagdo em feiras internacionais de arte ja se mostrou transformadora. Ao se engajar
com publicos globais, a galeria abre portas para novos mercados, promove relacionamentos
profissionais significativos e incentiva o didlogo intercultural.

Cada colaboragdo contribui para um objetivo maior — garantir que a arte das mulheres
africanas n&o fique restrita @ apreciagdo regional, mas seja plenamente integrada a conversa
global. Olhando para o futuro, a The African Women Gallery e o AIC est&o avangando uma viséo
ambiciosa: a criagdo do primeiro Museu das Mulheres Africanas. Esta instituig8o servird como um
tributo permanente e fisico as conquistas de artistas e icones culturais femininos de todo o
continente. Mais do que um museu, representa uma declaragdo — de que as histdrias, lutas e
triunfos das mulheres africanas merecem reconhecimento duradouro e um espago dedicado na
histéria da arte.

Nos préximos anos, a galeria também pretende consolidar uma presenca verdadeiramente
global, continuando a expandir sua participagdo em feiras e exposi¢des internacionais. Por meio
desses esforgos, as artistas africanas serdo posicionadas ndo como vozes emergentes a espera
de serem ouvidas, mas como contribuintes essenciais, redefinindo o cendrio artistico mundial.

No seu cerne, a The African Women Gallery convida publicos e colecionadores a reconhecer a
engenhosidade, a forgca e o poder transformador das mulheres africanas na arte. Apoiar a
galeria é apoiar a igualdade de género, a valorizagdo cultural e uma necessaria mudanga de
perspectiva — permiﬁndo que as mulheres africanas definam e apresentem suas préprics
narrativas ao mundo.

Ao amplificar suas vozes e celebrar sua arte, a The African Women Gallery faz mais do que expor
obras —
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ONDE A ARIE ACONIECE
Além da Moldura: Quatro Vozes da African Women Gallery

Enraizadas na forca e na visdo, essas quatro obras ecoam o espirito da galeria — onde
mulheres transformam experiéncias em arte e reconquistam seu lugar na narrativa global.
Cada peca fala de resiliéncia, identidade e do poder de ser reconhecida.

Night Garden Tree 2

Keonah Nyembe

Cola, plastico-bolha e plastico sobre arame de
galinha

250 cm (altura)

2024




Yellow and Blue Dhuku
Francisca Mutapi
acrilico sobre tela

48 x 59 cm

2021



African Mask 2
Sabi Matuba
Oleo sobre tela
850 x 1085 cm
2019



Tabou

Tehoua Tanc
Oleo sobre tela
100 x 130 em
2019



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

David Resino Santos é um fotégrafo cujo trabalho contrapde
intimidade e distdncia, frequentemente explorando momentos
capturados de luz e sombra para investigar a vulnerabilidade
humana. Suas composigdes tendem a privilegiar texturas naturais
e paletas suaves, permitindo que ressonéncias emocionais sutis
emerjam acima de uma estética polida. Através de sua lente,
ambientes cotidianos tornam-se palcos de reflexdo pessoal,
onde detalhes — um tecido gasto, um raio de luz — assumem
peso simbdlico.

Comecei a fotografar ainda muito jovem, atraido pela vida
cotidiana ao meu redor — as ruas do bairro, os gestos dos
amigos, os momentos silenciosos que frequentemente passam
despercebidos. Naquela época, meu olhar era puramente
intuitivo e esponténeo. Capturava o que me emocionava, o que
parecia vivo, sem pensar demais, seguindo apenas o instinto.

Com o tempo, essa abordagem instintiva evoluiu. Passei a
experimentar técnicas, estilos e perspectivas, e gradualmente
surgiu uma forma mais reflexiva e deliberada de enxergar. Meu
trabalho deixou de se concentrar apenas em capturar um
momento fugaz e passou a criar um didlogo entre o sujeito, o
ambiente e eu mesmo.

Hoje, minha voz fotografica é produto de uma exploragdo
continua. Busco capturar a esséncia das pessoas e de seus
arredores — suas emocgdes, suas histérias e as sutis interagdes
que definem a vida didria. Enquanto meu trabalho inicial era
impulsivo, minha abordagem atual equilibra intuigéo e intengdo,
resultando em imagens que convidam o espectador a sentir,
refletir e se conectar com as complexidades da experiéncia
humana.




A série Miradas foi um projeto profundamente
significativo para mim, pois me permitiu
mergulhar em diferentes culturas e conectar-
me com pessoas de todo o mundo. Ao viajar
pela Asia, descobri a riqueza e a diversidade
da express@o humana e me fascinei pelas
formas como as pessoas revelam seu mundo
interior através do olhar.

Como artista, essas experiéncias me
proporcionaram uma compreensdc  mais
profunda da condigéio humana. Percebi que,
apesar das diferengas culturais, existe uma
conexdo profunda entre as pessoas que
transcende fronteiras. Essa percepg¢do me
permitiu criar trabalhos mais auténticos e
significativos, refletindo a complexidade e a
riqueza da experiéncia humana.

B

Saddu Asceta
Katmandu, Nepal

Khajuraho, India

Como pessoa, essas experiéncias tiveram um
impacto profundo em mim. Elas me
ensinaram a valorizar a diversidade e a
apreciar a simplicidade e a autentficidade
das relagdes humanas. Também me tornaram
mais consciente da minha prépria identidade
e da forma como me relaciono com os outros.

A série Miradas me permitiu explorar temas
como identidade, cultura e conexdo humana
de maneira mais profunda e significativa,
convidando os espectadores a refletirem
sobre suas proprias relagdes com os outros e
com o mundo ao seu redor.

Minhas experiéncias culturais na Asia me
enriqueceram tanto como artista quanto
como pessod, permitindo-me criar trabalhos
mais genuinos e impactantes.



A inclusdo de pessoas com deficiéncia visual foi uma proposta da minha colega Elda Hidalgo,
que deu voz &s imagens por meio de descricdes em dudio, permitindo que individuos com
deficiéncia visual pudessem experienciar plenamente essas obras. Minha viséo é que essa
exposi¢@io continue evoluindo, eventualmente criando um labirinto sensorial centrado na
fotografia, onde todos os sentidos sejam ativados para potencializar a apreciagdo de cada
imagem.

Acredito que a fotografia pode ser uma ferramenta poderosa para ajudar a superar limitagdes
de pessoas com diferentes graus de deficiéncia de varias maneiras: por meio da acessibilidade
sensorial, da conscientizag&o e do desenvolvimento da empatia.

Quanto ao motivo pelo qual me dedico tanto & inclusdo, sinto que, como artista, tenho a
responsabilidade de usar minha plataforma para causar um impacto positivo na sociedade. A
exposigdo na Luka Art Gallery, dentro do Palacio Biester, foi um momento particularmente
especial para mim, pois permitiu apresentar meu trabalho a um publico mais amplo e, ao
mesmo tempo, conscientizar sobre a importéncia da inclusdo. Um detalhe significativo da
mostra foi a incorporagdo de descri¢des verbais para visitantes com deficiéncia visual,
possibilitando que eles experimentassem as imagens de forma mais acessivel.

Acredito que a fotografia pode ser uma ferramenta poderosa para transcender barreiras para
pessoas com deficiéncia, e que meu trabalho pode contribuir para aumentar a conscientizagéo

Descanso
Katmandu, Nepal



Ser destaque na Louvre Unbound é tanto uma
honra quanto uma oportunidade
extraordindria. Esta publicagdo conecta meu
trabalho a uma rede de artistas inovadores de
todo o mundo, permi’rindo que minha
fotografia alcance um publico mais amplo e
diversificado.

Ela também me possibilita interagir com
colegas artistas e profissionais do setor que
compartilham minha paix&o pela fotografia.

Mirada con alma
Varanasi. India

Magnetismo
Varanasi. India

Além do reconhecimento, o perfil distinto da
Louvre Unbound no mundo da arte confere
credibilidade e visibilidade ao meu trabalhoe.

Plataformas como a Louvre Unbound sdo
essenciais porque ampliam o alcance da
fotografia  contemporénea,  promovendo
apreciagdo, compreensdo e intercambio
cultural. Elas também oferecem aos artistas
emergentes oportunidades inestimaveis de
conexdo e crescimento.

Em resumo, participar da Louvre Unbound é
um privilégio que me permite compartilhar
minha visdo artistica globalmente, construir
conexdes significativas e contribuir para a
disseminagdo da fotografia contemporénea.



Conheci Ana Carolina de Villanueva por meio da Luka Art Gallery na Espanha, durante os
Prémios Reina Sofia, onde ela apresentou obras de diversos artistas. Fui convidado a expor
meu trabalho em sua galeria, um espago que promove conexdes entre artistas e apreciadores
de arte de todo o mundo.

Colaborar com ela tem sido extremamente enriquecedor, tanto profissional quanto
pessoalmente. O apoio de Ana Carolina tem sido fundamental na promog&o do meu trabalho
artistico, e sou muito grato pela sua confianga e orientag&o constante.

Através da Luka Art Gallery, meu trabalho alcangou um publico mais diverso e despertou
interesse em diferentes circulos artisticos. A colaborag@o me permitiu explorar novas ideias e
técnicas, expandir minha rede de contatos com artistas, curadores e colecionadores, e ganhar
visibilidade internacional significativa.

Trabalhar com Ana Carolina tem sido altamente positivo e teve um impacto marcante na
minha presenca artistica internacional.

Nifio buditﬂ
Siem Riep, Camboja



Em um mundo onde a instantaneidade e a produg&o massiva de imagens sdo a norma, minha
abordagem fotogrdfica se destaca por valorizar a paciéncia e a observagdo cuidadosa.
Aprecio essa forma de trabalhar porque ela me permite capturar momentos auténticos e
significativos, que muitas vezes se perdem na pressa da produgéo em massa.

Ao ndio forgar a composicdio ou o momento, consigo registrar imagens genuinas que refletem
a realidode de maneira mais precisa, resultando em fotografias mais emotivas e relevantes.
Em um contexto em que a maioria das imagens é produzida em série e carece de
originalidade, minha abordagem me possibilita criar trabalhos dnicos e distintos.

Esse método exige paciéncia e dedicacdo, permitindo desenvolver uma compreens&o mais
profunda dos sujeitos e gerar imagens que carregam mais significado e peso emocional.
Observando atentamente e aguardando o momento certo, consigo capturar fotografias que
refletem a realidade de forma mais precisa e auténtica.

Un sentido al cambio
Vietnan



Artista abstrato e designer criativo, James explora meméria, transformagéo e a natureza
efémera dos lugares por meio de sobreposic@io de marcas, colagem e serigrafia. Suas
composigdes evocam as texturas da experiéncia vivida — paredes desgastadas, sombras e
vestigios do tempo — combinando cores vibrantes e tons suaves para refletir tanto a beleza
quanto a decadéncia. Profundamente inspirado pelos ritmos e espagos esquecidos de Nova
York, seu trabalho convida & reflexdo sobre a impermanéncia e a passagem do tempo.

Rain
(superior/esquerda)

558 cmx 76,2 cm

In the Garden
(superior/direita)
72,2 em x 101,6 cm

Lying Next 2U
(inferior)

101,6 x152,4 cm
(2 telas)




co

Ser destaque na Louvre Unbound Magazine foi uma

experiéncia incrivel para mim, pois sempre sonhei em ser
publicado em uma revista. A Louvre Unbound é uma
publicac&o excepcional, totalmente dedicada & arte.
Artistas talentosos precisam de visibilidade para alcancar
publicos mais amplos e ter a oportunidade de viver de seu
trabalho. E realmente uma honra incrivel fazer parte da
familia Louvre Unbound.

29



Seu trabalho explora a intersegéo entre cura, emogéo e natureza. Por meio de aquarelas
fluidas e linhas expressivas em carvdo, ela captura o equilibrio entre forga e fragilidade, luz e
sombra. Inspirada nas paisagens da Escécia e na beleza tranquila da vida, sua arte convida &

reflexdo, & conexdo e & possibilidade de renovagéo.

Edinburgh at Play
(superior)
Aquarela

28 x 38,5 cm

2025

Tern (inferior)
Aquarela
38,5x 28 em
2025
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Waiting in the Wing
(superior)

Aquarela

19 x 27 em

2025

Wild Wolves Cuddling
(inferior)

Aquarela

25x 3lem

2025




Seu trabalho combina fotografia, poesia e design para explorar temas como identidade,
soliddo e autenticidade. Por meio da persona KURAI AURA, ele convida o publico a entrar em
um mundo de emogdo crua e introspeccdo. Fundamentada no desejo de verdade em uma era

superficial, sua arte busca conexdo genuina e celebra o poder da vulnerabilidade.

Sublime light
(superior)

arte digital fotografia
44.03 x 66.04 cm
2024

Lego man

(inferior)

arte digital fotografia
54.38 x 36.25 cm
2025




The mysteries of the cosmos
(superior)

arte digital fotografia

29.03x 36.29 cm

2025

Dove Angel

(inferior)

arte digital Fotografia
62.4 x 41.61 em

2025




Julia é uma fotégrafa canadense cujo trabalho captura a beleza do céu e do mundo natural
através de uma lente de admiragdio e respeito. Apaixonada por astrofotografia, exploragdo
aeroespacial e natureza, ela transforma sua fascinagéio pelo voo e pelo meio ambiente em
narrativas visuais poderosas. Ha mais de seis anos, sua cdmera funciona como uma ponte
entre emogdo e exploragdo, convidando outros a apreciar e proteger a delicada beleza do
nosso planeta.

Winter Waves Birkdale Ravine Cherry Blossoms
(superior) (inferior)
Fotografia Fotografia

2023 2022
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Eu estava ao mesmo tempo nervoso e empolgado para
trabalhar com a revista Louvre Unbound pela primeira vez,
ansioso para compartilhar minha arte com outras pessoas
e vé-la publicada. Fiquei encantado ao receber feedback

e comentdrios de pessoas que apreciam meu trabalho,

tornando a experiéncia verdadeiramente maravilhosa.
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Este artigo foi produzido com a gentil colaborag¢ao
de Ana Carolina de Villanueva (curadora da Luka Art
Gallery).

Christina  Oiticica e Blake Jamieson s&o artistas
contempordneos cujo trabalho colaborativo explora a
interacdo dindmica entre a criatividade humana e o
mundo natural. Seus projetos frequentemente desfocam
as fronteiras entre arte, ritual e ambiente, enfatizando
transformacdo, temporalidade e os processos organicos
da natureza. Por meio de préticas experimentais — como
permitir que forgas naturais interajam e alterem suas
obras — eles criam pegas que refletem tanto gestos
artisticos intencionais quanto intervengdes imprevisiveis
do ambiente. Seu trabalho convida o publico a
reconsiderar a relagdo entre arte, paisagem e passagem
do tempo, evidenciando uma profunda sensibilidade aos
ritmos e texturas da natureza.

Essa parceria criativa surgiu justamente por causa das
diferengcas em nossos contextos culturais e trajetérias
artisticas. Christina descobriu o trabalho de Blake
primeiro no Twitter e ficou imediatamente cativada pela
sua profundidade e originalidade. Intrigada pelas raizes
tipicamente americanas de Blake, ela entrou em contato,
e a primeira conversa online despertou a ideia de
colaborar. O conceito inicial era simples, mas inovador:
Blake enviaria telas pintadas dos EUA, e Christina
interviria, combinando seu trabalho com o solo natural da
Suiga — criando um didlogo entre flora e fauna, no qual
Christina contribuia com a fauna, como borboletas.




Com o tempo, suas colaboragdes evoluiram e
se diversificaram. Por exemplo, na recente
exposi¢cdo Dichotomie, Christina criou uma
obra inspirada na comunidade indigena
Pataxé do sul da Bahia, integrando pinturas
corporais tribais com o animal simbdlico de
poder. Colaborar com outros artistas, embora
nem sempre seja comum, fornou-se uma

pratica fascinante  para  Christina,
especialmente quando possibilita  trocas
criativas.

O que torna esse encontro criativo bem-
sucedido, explicam eles, estd enraizado na
simplicidade, generosidade e humanismo.
Esses valores despertam a imaginagéo,
fortalecem a confianga e permitem que a
intuicio  de  cada  artista  floresga,

transformando a parceria ndo apenas em
uma colaboragdo técnica, mas em
didlogo profundamente humano e criativo.

um

Genevlyn

Acrilica e spray sobre tela montada em placa de
particulas, com aplicagéo de folha de ouro. Land Art -
enterrada no solo por 9 meses, em altitude nas montanhas
nevadas de Genebra.

100 x 110 em

criado em 2021, enterrado em 2022 e desenterrado em 2023

Tudo influencia o resultado final, desde a
qualidade da tela e das tintas até o clima, o
solo e as condigdes ambientais. Sempre h& um
grande elemento de surpresa ao recuperar as
obras da natureza. As telas interagem
diretamente com a terrq, dgua, ar e sol,
transformando-se de maneiras que nunca
poderiam ser totalmente previstas.

Por exemplo, uma pintura deixada na Amazénia
por um ano serd completamente diferente de
outra deixada no Japd&o pelo mesmo periodo.
Inicialmente, a imprevisibilidade podia ser
intimidante, mas hoje ela estimula a
criatividade. Na colaborag&o com Blake, suas
telas passaram um ano nas montanhas de
Monthey, na Suiga. A tela de juta, diferente da
que Christina costuma usar, fragmentou-se ao
ser retirada do solo. Ela a restaurou utilizando
um método inspirado no Kintsugi japonés,
recompondo as pegas com cuidado e intengdo.



Mystic

Acrilica e spray
sobre tela
montada em placa
de particulas, com
aplicagdo de folha
de ouro. Land Art -
enterrada no solo
por 9 meses, em
altitude nas
montanhas
nevadas de
Genebra.

200 x 120 em
criado em 202],
enterrado em
2022 e
desenterrado em

2023

e Bl s .
51l e Blake dos

Camn annatlicarmm
“Oomo concHiam

Para nds, a colaboragdo é guiada inteiramente pela intuigdo. Ndo existe uma férmula fixa — o
que importa é a harmonia que surge naturalmente entre dois artistas trabalhando na mesma
tela. O didlogo entre nossas perspectivas distintas torna-se um espago de experimentagéo,
onde cada contribuigdio complementa e desafia a outra.

Observar os resultados desse esforgo conjunto é sempre fascinante. Mesmo quando nossos
estilos sd@o diferentes, a tela reflete uma sintese de ambas as vozes, criando obras mais ricas e
complexas do que poderiamos alcancgar individualmente. O processo em si é tdo significativo

quanto a pega final, celebrando confianga, espontaneidade e a tensdo lidica entre
individualidade e colaboragé&o.

Earth

Acrilica e spray
sobre tela
montada em placa
de particulas, com
aplicagdo de folha
de ouro. Land Art -
enterrada no solo
por 9 meses, em
altitude nas
montanhas
nevadas de
Genebra.

180 x 120 cm
criado em 2021,
enterrado em
2022 e
desenterrado em
2023




Absolutamente. O ato de colocar as obras no
ambiente natural é profundamente ritualistico
para nos. E um momento de troca de energia
com a natureza, perm‘:’rindo que a terra, os
elementos e o préprio tempo deixem sua marca
na obra. Cada pega passa por uma
transformagdo que reflete ndo apenas as forgas
externas, mas também as intencdes e a energia

que imprimimos nela. Bown
Acrilica e spray sobre tela montada em placa de particulas,
com aplicagdo de folha de ouro. Land Art - enterrada no

solo por ¢ meses, em altitude nas montanhas nevadas de
Genebra.

100 % 100 cm

criado em 2021, enterrado em 2022 e desenterrado em 2023

Para Christina, esse ritual encerra um ciclo
pessoal. Seu trabalho anterior sempre
explorou simbolos femininos — seios, pérolas,
coragdes, bocas — e, ao entregar suas
pinturas & natureza, ela se conecta com a
Grande Mae, o Imaculado, permitindo que a
arte evolua além do estiudio. Dessa forma, o
processo criativo se torna tanto uma reflexao
filoséfica sobre a vida, a impermanéncia e a
transformagé&o, quanto um didlogo espiritual
com o mundo natural.




Fatima

Acrilica e spray sobre tela montada
em placa de particulas, com
aplicagdo de folha de ouro. Land
Art - enterrada no solo por 9
meses, em altitude nas montanhas
nevadas de Genebra.

160 x 110 cm

criado em 2021, enterrado em
2022 e desenterrado em 2023

O trabalho curatorial de Ana Carolina de Villanueva tem sido essencial para ampliar nossa
visdo. Sua expertise e sensibilidade como curadora permitem que ela apresente nossos projetos
de forma a comunicar tanto sua profundidade conceitual quanto seu impacto estético. Ela
orienta a apresentagdo, a iluminagdo e a narrativa, garantindo que cada detalhe ressoe com o
publico e transmita as intengdes filoséficas por tras da obra.

Seu envolvimento enriquece o didlogo entre a arte e seus espectadores, criando uma ponte que
eleva a compreenséo da Land Art contemporanea. Por meio de sua orientagdo, nossos projetos,
tanto colaborativos quanto individuais, ganham maior visibilidade, alcangam publicos mais
diversos e recebem o reconhecimento que merecem no cendrio artistico internacional.

Santiago

Acrilica e spray
sobre tela
montada em placa
de particulas, com
aplicagéio de folha
de ouro. Land Art -
enterrada no solo
por @ meses, em
altitude nas
montanhas
nevadas de
Genebra.

160 x 110 em

criado em 2021,
enterrado em
2022 e
desenterrado em
2023
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Nosso trabalho incorpora o conceito de arte
como um processo vivo e em evolugdo. Ao
levar nossas criagdes para fora do estudio e
inseri-las em ambientes naturais — campos,
rios, mares e salinas — permitimos que o
tempo, o clima e os elementos se tornem
coautores das obras. Cada trabalho é
transformado pelo seu entorno, gerando
resultados imprevisiveis, Unicos e em constante
fluxo.

Essa colaboragdio com a natureza reflete a
ideia de uma arte que ndo é estdtica, mas
viva, adaptando-se e mudando a cada
momento. Isso se alinha perfeitamente &
missdo da Louvre Unbound, que celebra
inovagdo, fluidez e a exploragdo de novas
fronteiras artisticas. Por meio da nossa
pratica, mostramos que a arte pode existir
além dos limites tradicionais, abragando a
transformag&o, a impermanéncia e o
inesperado.




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

Tempo, Luz e Movimento

Hans Donner transcende seu legado como um dos designers mais
influentes da televisdo para explorar uma nova fronteira onde
design, tecnologia e arte convergem. Por meio de seu conceito
de Timepixels e Time Art, ele transforma o tempo em matéria —
convertendo movimento, luz e transformagéio na prépria esséncia
de sua linguagem visual. Apresentado na Luka Art Gallery, seu
trabalho convida o publico a experienciar o tempo como
presenca: fluido, luminoso e vivo.

Eu me vejo como designer grafico — explorei quase tudo o que o
design toca, ndo apenas o visual. Mas o ponto de virada ocorreu
quando ouso projetar o préprio tempo. Colocar o design dentro
do tempo. Isso foi o que me permitiu, de fato, entrar no universo
da arte.

Quando o design cresceu tentdculos e se multiplicou em milhares
de pixels — o que chamei de timepixels — finalmente pude
incorporar o elemento tempo nas obras mais reverenciadas da
histéria da arte.

Pense nas pinturas mais icénicas j& criadas — ndo apenas a
Mona Lisa, mas também a Criagdo de Ad&o de Michelangelo,
entre outras. Por meio do Design do Tempo, essas obras agora
contém algo que antes existia apenas fora delas: o fluxo do
tempo.

De certa forma, sinto-me privilegiado — ndo apenas por ter
colocado o design em movimento anos atrds na televiséo, mas
agora por conectar o design diretamente com a arte em si. Eu
chamo essa fusdo de Design Arts — uma uni&o na qual o tempo
se forna o verdadeiro protagonista.




O tempo é meu material. O que chamo de Design do Tempo nasceu do desejo de integrar o
design aos préprios elementos naturais — luz e escuriddo, dia e noite — e criar marcadores que
traduzam o movimento fluido do tempo.

Esses marcadores podem até fazer a pessoa desacelerar. Quando alguém realmente entra nesse
design, sente o tempo. Minha criagdo mais preciosa — e talvez a mais importante de todas — é
justamente esta: o Design do Tempo.

N&o se trata apenas de um conceito; é uma experiéncia. E o momento em que o design comega a
tocar a vida. E, como tempo e vida s@o insepardveis, o que emerge € uma forma de arte que
convida a presenga. O publico ndo apenas observa — ele sente o tempo se desenrolando diante
de si.
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O Tempo Passa por Nés ou Nés pelo Tempo? (Vasarelli)
Artes plasticas - Metacrilato ou tapete impresso

180 x 90 cm

2023

Esse equilibrio surgiu naturalmente. Tecnologia e poesia visual sempre fizeram parte do meu
ambiente, e eu simplesmente integrei essas forgas @ minha paix&o pelo design.

A tecnologia foi essencial na minha linguagem de design 3D, permitindo explorar o mundo virtual
ao maéximo, especialmente na televisdo. Hoje, ao levar a mesma perspectiva para o mundo fisico,
percebo que a tecnologia continua a me auxiliar — ndo como um fim em si mesma, mas como uma
ferramenta para a sensibilidade.

No cerne, a arte é uma forma de fazer o tempo respirar. E o meio pelo qual a preciséo técnica e a
intuig@io poética se encontram, criando experiéncias que vdo além do olhar e convidam o publico
a sentir o fluxo do tempo.



Sim. Tudo comegou com o design — minha
verdadeira paixdo. Mas o Time Design abriu uma
porta que vai além da mera estética. Quando a
vida e o tempo se tornaram insepardveis no meu
trabalho, percebi que minha arte também
incorpora uma filosofia de vida.

Como disse Dostoiévski: “A beleza salvara o
mundo.” Eu acredito nisso, mas também acredito
na consciéncia do valor do tempo e da vida.
Meu trabalho é fluido, uma transformacédo
L~
continua. Espero que as pessoas possam
perceber isso — que compreendam que o Time
Design n&o é apenas algo para olhar, mas algo
g P gop : g
para sentir.

Rodin, o tempo na forma escultérica

Artes plasticas - Metacrilato ou tapete impresso
76 x 100 cm

2023

PRS-

O Toque de Deus (Michelangelo)

Artes pldsticas - Metacrilato ou tapete impresso
160x120 cm

2025
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Estou imerso no mundo digital hd muito tempo, mas sempre o vi como uma ferramenta, ndo
como uma limitag&o. Esses novos meios — NFTs, realidade aumentada, inteligéncia artificial —
oferecem possibilidades incriveis de explorar o tempo e a imagem de maneiras
completamente novas.

O que mais importa é que a tecnologia continue a servir & alma. Gosto de desafiar a

tecnologia — desde os primeiros dias, quando a computacdo grdfica tinha dificuldade de
acompanhar meus esbogos em 3D.

Recentemente, um arquiteto me disse algo bonito: hd uma diferengca entre imagens geradas
por méquina e obras que carregam alma, histéria e experiéncias reais. E ai que a arte
realmente reside — quando o tempo vivido entra na criagdo.
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Salvador Dali,
explorando a fluidez
do tempo

Artes p|ds‘}icos 2
Metacrilato ou tapete
impresso

48 x 100 em

2023




Ser convidado para o Louvre Unbound parecia quase improvével — um roteiro dificil de
imaginar —, mas acontecev, e isso significa muito para mim.

E uma oportunidade tnica de colocar o Time Design em conversa com artistas de todo o
mundo. Apds décadas de meu trabalho sendo exibido em telas de televisdo, chegar agora ao
universo do Louvre é como fechar um ciclo — um retorno simbélico & Cidade Luz, onde muitas
das obras originais que me inspiraram estdo presentes.

Se tudo correr bem, essa plataforma permitird que nosso trabalho alcance novos publicos ao
redor do mundo, carregando agora um novo significado: a presenca do tempo dentro da arte.
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O Nascimento de Vénus (Botticelli)
Artes plasticas - Metacrilato ou tapete impresso
96x100 cm

2023
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Ana Carolina de Villanueva tem sido essencial. Ela abriu o espago para trazer esta fusdo
unica de Time Pixel e Time Art para a galeria — algo que n&o haviamos previsto, mas que
permitiu que nosso trabalho conectasse Paris e o Brasil.

O trabalho dela n&o abriu portas apenas para mim pessoalmente, mas também para outros
artistas vindos do design que desejam ingressar no mundo da arte. Por muito tempo, designers
n&o eram reconhecidos como artistas, mas os tempos mudaram.

Acredito que, com curadores como Ana Carolina, é possivel vislumbrar uma presenca
internacional consistente. O que permanece, ao final, é gratiddo — pelos primeiros passos,
pela oportunidade de caminhar ao lado dela e por unir design e arte de maneiras
significativas.
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Mona Lisa (Leonardo da Vinci)
Artes plasticas - Metacrilato ou
tapete impresso

68x100 cm

2023
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Nicole é uma artista de acrylic pour com um senso vibrante de cor e movimento,
transformando cada tela em uma exibi¢do cativante de energia e emogdo. Desde o inicio de
sua trajetdria artistica em 2020, ela ja expds em galerias, foi destaque em revistas e langou

seu préprio negdcio de paint pouring, explorando continuamente as possibilidades expressivas
da arte fluida.

Through The Fire
(superior)
Acrilico

76,2 x 50,8 cm
2022

Kaleidescope
(inferior)
Acrilico

45 x 60 cm
2024




Fazer parte das primeiras edigdes da Louvre Unbound é
testemunhar o florescimento de uma grande visdo — que une
vozes consolidadas e emergentes em um mesmo espago de
expressdo. Essa coexisténcia € um ato de comunhdo: onde o
novo inspira os experientes, e os experientes validam o novo.
“Unbound” é exatamente isso — transcender limites, expandir

horizontes. Sinto-me profundamente grato e honrado por

fazer parte desta crescente familia Louvre Unbound.
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E Bee Bantug é uma artista autodidata, cuja pratica baseada em
lentes combina Fotografia, pintura e abstragdo conceitual para
explorar energias invisiveis e as dimensdes efémeras da realidade.
Desde 2013, ela cria imagens expressionistas, sem manipulag&o
digital, utilizando apenas seu iPhone e luz natural, tratando «
cdmera como um pincel de pintor. Seu trabalho captura a interagéo
entre luz, consciéncia e éter, produzindo visualizagdes abstratas e
vividas das energias que sutilmente moldam nosso mundo. Com
exposi¢des em galerias e eventos nos EUA e na Europa, a arte de E
Bee convida o publico a contemplar as correntes mais profundas e
muitas vezes ocultas da existéncia, co mesmo tempo em que
estabelece pontes entre arte, ciéncia e espiritualidade.

Sempre tive inclinagdo artistica desde a infancia — atraida pela
musica, escrita, desenho, Fotografia e pela beleza da natureza, da
arquitetura e das viagens. Totalmente autodidata, fui profundamente
influenciada por ambos os meus pais, que também eram criativos de
vérias maneiras. Profissionalmente, minha formagéo formal foi em
negdcios e marketing — uma escolha que, olhando para trds, me
permitiu explorar o equilibrio entre meus lados analitico e criativo.
Minha carreira me levou por agéncias de publicidade e estidios de
design na Asia, Europa e Estados Unidos, antes de meu marido e eu
cofundarmos uma empresa de servicos de T, que continuo
gerenciando até hoje. No entanto, mesmo durante todos esses anos
imersa na vida corporativa e empresarial — criativa por si sé6 —, a
arte permaneceu uma parte vital e constante de quem sou.

O verdadeiro ponto de virada em minha jornada criativa ocorreu
inesperadamente em uma tarde de ver&o, em agosto de 2013. Como
alguém que sempre viveu em cidades, mas com uma profunda
conexdo com a natureza, senti-me profundamente tocada pela
beleza imaculada e ilimitada das paisagens de Oregon. Enquanto
caminhava pelas terras tribais Latgawa, cercada por cachoeiras e
riachos cristalinos, experimentei uma sensagdo de admiragéo e paz
que nunca havia sentido antes. Mais tarde, naquela noite, ao revisar
as Fotografias que havia feito, fiquei espantada ao perceber que o
que deveriam ser imagens comuns de lagoas e pogas estavam, na
verdade, repletas de formas estranhas e multidimensionais — visdes
fugazes que pareciam emergir da prépria luz.




A partir daquele dia, seja através das lentes
ou a olho nu, comecei a perceber algo além do
visivel — energias sutis se desdobrando tanto nos
espagos iluminados quanto nos sombreados.
Durante anos, fiquei cativada, até mesmo
infrigada, por esse fendmeno:  imagens
espontdneas e irrepetiveis que pareciam surgir
do nada, em momentos de profunda consciéncia.
Eu me questionava constantemente: seria essa
uma realidade objetiva ou uma visdo puramente
subjetiva? Serd que outra pessoa, usando a
mesma cdmera, conseguiria ver o que eu vejo?

As respostas comegaram a se revelar quando
mergulhei na ciéncia da fisica quantica — teoria
dos campos, entrelagamento e o papel do
observador. Passei a compreender que, em nivel
subatémico, nada existe como uma realidade
fixa; tudo é vibragdo, frequéncia, energia — um
potencial continuo de vir a ser.

Por meio do ato consciente de observar a luz
natural interagindo com o éter — o campo
invisivel que conecta todas as coisas —, essas
energias comegam a se agrupar e reagrupar em
infinitas possibilidades. Cada Fotografia torna-se
uma breve manifestagéo do invisivel, nascida de
um didlogo entre a consciéncia individual e a
coletiva. Nesses momentos, a criagdo realmente
acontece “do nada”.

Sou apaixonada por expressar a interagdo entre
a luz natural no éter e minha consciéncia no
momento presente dentro do espago-tempo. O
éter — “essa substéncia misteriosa que um dia se
acreditou preencher o universo” — permanece
magnificamente vivo, consciente e vibrante. Junto
com a luz natural, ele forma o meio e a matriz
abundantes do meu trabalho visual e do meu
jogo criativo.

Desde 2013, utilizo apenas a cadmera embutida
do meu iPhone, como se fosse o pincel de um
pintor, tendo a luz natural como fonte de cor. Por
meio desse processo, eu literalmente “pinto”
imagens abstratas, conceituais e expressionistas
que ultrapassam as realidades superficiais,
revelando energias césmicas em agéo no tempo-
espaco liminar.

Tecnicamente e conceitualmente, meu objetivo
n&o é capturar pessoas, objetos ou lugares em si.
O realismo é totalmente deixado de lado; em vez
disso, permito intuitivamente que minha visdo
interior e minha consciéncia interajam com os
movimentos da luz no momento, conectando-me
de forma alegre com o Todo o Que E. Sem
preparagdes ou expectativas prévias, eu fluo e
exploro, revelando imagens efémeras e Unicas
que rompem com a realidade fisica.

Ao “correr atrds da luz”, crio perspectivas
inesperadas, desfocando as fronteiras entre a

fotografia e outras formas de arte — pintura,
desenho — tanto na expressdo quanto na
impressdo. Apds a criagdo, evito

deliberadamente qualquer manipulagéo digital,
tragos adicionais ou filiros. Cada imagem torna-
se uma paisagem visual unica e irrepetivel,
concebida e realizada subconscientemente
naquele exato instante, muitas vezes revelando
forcas interdimensionais que, embora invisiveis,
estdo ativas em nosso mundo fisico.
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Man O Man Shine On
Fotografia sem manipulagdo
142.24 % 106.68 cm

2025



De modo geral, meu trabalho desperta tanto admiragé@o e encanto quanto curiosidade e, por
vezes, certa desorienfagao.

No meio tradicional da fotografia e das artes, percebi que, embora meu trabalho seja
frequentemente considerado impressionante e fascinante, ele inicialmente causava confusdo
entre curadores e galeristas quando comecei a compartilhé-lo e envid-lo em 2013. Os
apreciadores de arte e visitantes que conheci em exposigdes desde 2017, na Europa e nos EUA,
ficam igualmente impressionados — muitas vezes estupefatos e ainda mais fascinados ao
conhecerem meu processo criativo.

Hoje, felizmente, hd maior reconhecimento e aceitagdo da minha obra incomum, direta e
baseada em lente, como uma expressdo criativa genuina, unica e irrepetivel. No entanto,
desafios permanecem: meu trabalho muitas vezes resiste a se encaixar em géneros ou
categorias artisticas pré-estabelecidas, e algumas galerias, ao conhecerem sua concepgdio e
criagdo ndo convencionais — usando uma cémera digital, mas sem manipulagéo digital ou
manual — podem hesitar ou se sentir limitadas na sua apresentagdo.

Hello Indigo Child
Fotografia sem manipulag&o
142.24 % 106.68 cm

2022




Desde aquela caminhada marcante, no verdo de
2013, pelas terras tribais ancestrais dos Latgawas,
no sul do Oregon, minha jornada criativa evoluiu
para uma busca focada em expressar
vividamente as vibrages invisiveis do Eter — as
frequéncias energéticas inevitdveis que muitos
sentem, mas que passam despercebidas por
aqueles presos ao ritmo da vida moderna.

Passei a chamar meu trabalho continuo de “Entre
o Visivel e o Invisivel: Mais do que os Olhos Podem
Ver” — um tema abrangente que aponta para a
revelagdo vivida do “magico”, das poderosas
vibragdes sempre presentes no E’rer, emanando
das profundezas da consciéncia, tanto individual
quanto em didlogo com o coletivo universal — o
Todo Que E.

Por meio do meu trabalho, convido o publico a se
encantar e a abragar esse ponto mdgico de
intersegdo entre o visivel e o invisivel. Nos dltimos
anos, @ medida que tudo o que conheciamos
passa por transformagdes profundas — tanto
pessoais quanto globais — minha arte conceitual
baseada em lente tornou-se um poderoso meio
para recentrar e restaurar o equilibrio. Ela busca
inspirar, lembrar e celebrar nosso espirito humano
indomavel, reconhecendo o potencial sempre
presente de escolher conscientemente, com
atengdo e intengdo, tornar-nos nossos Eus
Superiores.

Em nossas vidas aceleradas, com que frequéncia
realmente percebemos isso? Seu lugar estd
apenas na arte, na metafisica e na
espiritualidade? Ou o “mégico” é, na verdade, o
fundamento real daquilo que a fisica moderna
apenas comegou a vislumbrar?

Enquanto os debates continuam — oscilando
entre a ambivaléncia e a negagdo — continuo
motivada e entusiasmada em co-criar, de forma
consciente e intuitiva, com a luz natural e as
frequéncias e energias invisiveis que preenchem o
Eter. Meu objetivo ndio é provar essa verdade aos
outros, mas a mim mesma: que a consciéncia, a
observagdo e a intengtio desempenham um papel
essencial e poderoso na criagdo da nossa
realidade.

Em nossas vidas aceleradas, com que frequéncia
estamos realmente conscientes disso? Seu lugar
estd apenas na arte, na metafisica e na
espiritualidade? Ou serd que o “mdgico” é, de
fato, o fundamento real daquilo que a fisica
moderna  apenas comegou a  vislumbrar?
Enquanto os debates continuam — oscilando
entre ambivaléncia e negagdo — continuo
motivada e entusiasmada em co-criar de maneira
consciente e intuitiva com a luz natural e as
frequéncias e energias invisiveis que preenchem o
Eter. Meu objetivo n&o é provar essa verdade aos
outros, mas a mim mesma: que d consciéncia, a
observagdo e a intengdio desempenham um papel
vital e poderoso na criagdo de nossa realidade.

Espero que meu trabalho / brincadeira criativa
inspire uma maior percepgdo, questionamento e
didlogo sobre a realidade quéntica como
constante na consciéncia pessoal e coletiva, e
desperte uma nova percepgdo sobre a arte da
Fotografia. Também recebo com entusiasmo
colaboragdes — especialmente com musicos,
para entrelagar frequéncias sonoras ao meu
processo criativo e juntos descobrir novas
expressdes visuais — e com fisicos quanticos, para
explorar ainda mais meu trabalho como uma
interse¢do entre arte, ciéncia e espiritualidade no
dominio quéntico.

Igualmente, sou motivada a identificar uma
residéncia artistica que me permita continuar este
processo criativo e pesquisa ndo convencionais
em terras ancestrais. Quais expressdes vividas de
“Entre o Visivel e o Invisivel: Mais do que os Olhos
Podem Ver” ainda permanecem ocultas,
aguardando para serem descobertas?

Facing Truths
Burns
Fotografia sem
manipulagdo
106x142 em
2023



Ah, eu queria que houvesse uma férmula magica — estratégias eficientes e eficazes no mundo
3D — para criar visibilidade significativa no mundo da arte. Tenho utilizado o Instagram e o
Facebook desde o seu surgimento, mas, apesar dos meus esforgos continuos desde 2015 para
inspirar reflexdo, oferecer equiifbrio e exp|orc1r a conexdo entre Consciéncia, Obser\rcgao, Arte,
Ciéncia e Espiritualidade, os algoritmos e as intervengdes movidas por IA nos ultimos 3 a 5 anos
tornaram a visibilidade um desafio enorme que ndo enfrentava antes de 2020. Naquela época,
o alcance era mais orgénico, menos manipulado pela tecnologia.

Ao mesmo tempo, percebi e recebi com entusiasmo o surgimento de novas galerias de arte e
plataformas online, que oferecem maior visibilidade e interagdo no mundo da arte. Por serem
desenvolvimentos recentes, ainda é cedo para medir seu alcance real, recepgéo e aceitagdo no
mundo da arte fisica. Na pratica, ainda estou incerta sobre a dindmica atual entre presenga
online e o mundo artistico presencial. Espero por interagdes mutuamente enriquecedoras com
plataformas como a LOUVRE UNBOUND.

Para contextualizar, ndo tenho feito markeﬁng ativo do meu trabalho além de postar minhas
criagdes e, nos ultimos dois anos, participar de Chamadas Abertas para Arte. Fico feliz em ver
que galerias e canais online inovadores continuam expandindo meu alcance e exposigdo. Além
disso, novas plataformas de marketing artistico buscaram meu patrocinio nos ultimos meses;
permanego cautelosa devido ao tempo limitado que posso dedicar e & necessidade de verificar
seu desempenho e efetividade.

O cendrio artistico estd definitivamente em constante Transformagao e navegar pela
wmb:hdade ex:ge PGCIEHCH] e dtscermmen+o - ]

Shade of 3i/ATLAS FE-S S
Fotografia sem manipulagdio =% "j
107 x 142 cm CEEE.
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Interessante, vocé faz essa pergunta — devo ter
intuido isso em conexd@o com minhas reflexdes
sobre a Pergunta #5, as redes sociais e a Louvre
Unbound! Até agora, a experiéncia tem sido
impressionante. Aprecio profundamente «
identidade da revista, sua missdo e
posicionamento:

Explorando os Limites da Arte. Conectando
Visiondrios.

Uma revista de arte contemporénea para
aqueles que pensam além da moldura.

Essas palavras ressoam perfeitamente com meu
processo criativo ndo convencional, minha
pratica e minha busca continua. Estou ansiosa
para aprofundar a compreensdo de como
podemos, juntos, concretizar essa promessa.

Birthing Homoborg Genesis
Fotografia sem manipulagdo
142.24 =« 106.68 cm

2022

She Steps Right In
Fotografia sem manipulag&o
142.24 % 106.68 cm

2025

Dentro do cendrio tradicional da
Fotografia e das plataformas relacionadas,
meu trabalho n&o convencional, baseado em
lente, inicialmente causou confusdo e
desorientagdo entre curadores e galeristas
quando comecei a compartilhd-lo e submeté-lo
em 2013. Hoje, felizmente, hd uma maior
aceitagdo e reconhecimento da minha obra
n&o manipulada, baseada em lente, como uma
express&o criativa genuina, hibrida, Unica e
irrepetivel.

arte

No entanto, desafios permanecem: por um lado,
a necessidade de encaixar meu trabalho em
géneros ou categorias pré-estabelecidas; por
outro, algumas galerias hesitam em apresentar
pecas concebidas e criadas de maneira t&o
ndo convencional — utilizando camera digital,
mas sem manipulagdo digital ou manual,
inteiramente ndo manipuladas.

Aderir e honrar a miss&o da Louvre Unbound é
motivo de grande entusiasmo e gratiddo, por
me permitir explorar a percepgéo e recepgdo
de sua comunidade artistica. Juntos, acredito
que podemos tornar o mundo da arte um
espago ainda mais significativamente radiante.



A exposigtio Commi marcou um momento significativo para a Luka Art Gallery,
localizada no h|s+or|co Paldcio Biester, em Sintra, Portugal. Esta foi a primeira exposi¢do
coletiva da galeria, organizada em colaboragdo com a Patio Galeria, de Brasilia, Brasil,
criando um rico didlogo multicultural entre os dois paises por meio da arte contemporanea.

Da esquerda para a d:rel’rc Ana Carolina de Vlllcnueva com a co-curadora Stella
Lopes e a artista Andrea Carneiro.



Reunindo cerca de 50 obras de 24 artistas de
Portugal e Brasil, Sensus Communis apresentou
uma diversidade de linguagens visuais e
expressoes artisticas.

A exposicéo teve uma abordagem inclusiva e
humanista, incluindo artistas com Sindrome de
Down, Sindrome de Asperger, Autismo e
deficiéncias fisicas, destacando que nenhuma
limitag&o impede a criagdo artistica ou a
realizagdo de sonhos.

Ana Carolina de Villanueva os jovens artistas
Rafael e Eduardo e seus pais (Eduardo possui
diagnéstico de Sindrome de Down).

Ana Carolina de Villanueva com a co-curadora

Stella Lopes e Paulo Mauricio, que possui

diagnéstico de Sindrome de Asperger.
#\\;! :

A curadoria foi conduzida por Ana Carolina de
Villanueva, com co-curadoria da galerista
brasileira Stella Lopes. O trabalho colaborativo
delas promoveu uma troca inspiradora entre
artistas de diferentes origens, unificados pela
criatividade e sensibilidade. O resultado foi um
didlogo vibrante e construtivo, no qual cada
obra contribuiu para uma reflex&o mais ampla
sobre empatia e humanidade compartilhada.

O vernissage ocorreu no Paldcio Biester e
coincidiu com o aniversdrio da curadora Ana
Carolina de Villanueva, transformando o
evento em uma celebragdo tanto da vida
quanto da arte. Quase 200 convidados
participaram da abertura, que contou com
uma atmosfera animada e uma showcooking
de paella valenciana preparada pela Bandita
Paella.



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

Ana Carolina de Villanueva com a co-curadora Stella Lopes ~ Ana Carolina de Villanueva com
e os artistas brasileiros David Resino



foi mais do que uma exposigdo de arte — foi uma celebra¢do da

conexdo criativa, da empatia e da diversidade. Lembrou-nos que o verdadeiro senso comum
reside em compartilhar emogdes, construir pontes e valorizar a beleza da diferenga.
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Inferior esquerdo: Ana Carolina de Villanueva
com o artista consagrado Mikel Pinto e seus pais,
os artistas José Maria Pinto e Nerea Mufioz

Inferior centro: Ana Carolina de Villanueva com
as artistas Bé Machado e Paula Figueiredo, e o
artista Paulo Santos, que possui deficiéncia
fisico-motora

Inferior direito: Ana Carolina de Villanueva com a
artista Bianca Baptista



A publicagdo na revista Louvre Unbound gerou uma
resposta imediata e notdvel, elevando a importéncia do
nosso trabalho aos olhos do publico.

Estendemos nossa gratiddo & nossa curadora Ana Carolina

de Villanueva, da Luka Art Gallery, que nos recomendou &
revista, e a toda a equipe do Louvre Unbound.
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UNBOUND
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SOBRE A LOUVRE UNBOUND

Louvre Unbound é uma revista independente de arte contemporanea dedicada a
apresentar obras visuais ousadas, experimentais e instigantes de todo o mundo.
Criada por um coletivo de artistas, a revista oferece uma plataforma inclusiva para
criadores emergentes e independentes, cujas vozes muitas vezes existem fora das
instituigdes convencionais.

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

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

contempordnea.

Ao fomentar narrativas genuinas e criatividade destemida, Louvre Unbound apoia o
desenvolvimento de uma comunidade artistica global baseada em autenticidade,
didlogo e inovacéo. E simultaneamente uma publicagéo e uma plataforma —
ampliando perspectivas unicas e incentivando a liberdade artistica além dos limites
tradicionais.
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Escolha do publico do volume 2
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Ana Alzira

Cizela N.

Técnica mista sobre
algodéao

120 x 250 em
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