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MEIOS E PROCESSOS DE CRIAÇÃO 

Para Henri Matisse (1869-1954) nunca foi fácil 
pintar. Em seu processo criativo, ele refazia 
inúmeras vezes suas telas na tentativa de chegar 
àquela que ele chamava de “pintura real”. 
Assim nasceram várias de suas importantes 
obras, como Natureza-Morta com Compota 
(1899). Já Pablo Picasso (1881-1973) gostava 
de experimentar o desenho da forma mais 
realista possível para, a partir dele, simplificar 
seus traços, como vemos na célebre Bull 
(1945), em que o mestre cubista desconstrói 
em trípticos três espécies de touros em finos 
traços. Esses dois exemplos reforçam a ideia 
de que o processo de criação não é apenas 
um meio para se chegar onde queremos, mas 
também uma dimensão da arte de cada um, 
tão importante quanto o trabalho terminado. 
Tal caminho a ser percorrido foi a proposta 
do curso Meios e Processos de Criação, 
ministrado pela artista e professora Katia 
Salvany, na Fábrica de Arte Marcos Amaro, 
e que dá origem à coletiva homônima em 
cartaz na instituição. 
A trajetória dos 19 artistas que compõe a 
exposição na FAMA cruzou-se neste mesmo 
museu, em Itu, e desdobrou-se ao longo de 
oito encontros, dando origem a trabalhos 
inéditos. Em comum, tais criativos são paulistas, 
nascidos nas cidades do interior ou mesmo 
na própria capital, e trazem como referência 
suas percepções do mundo que os rodeia.

 São eles Alexandre Arthur Silveira (Campinas); 
Roberto Sampaio – Dagô (Itu); Eliete Della 
Violla (Sorocaba); Fábio Florentino (Iperó); 
Gilberto Gomes - Gil (Sorocaba); Ilana 
Wajcberg (São Paulo); Isabela Tozini - Bella 
(Cabreúva); Isis Gasparini (São Paulo); 
Larissa Camnev (Campinas); Lídice Salgot 
(Piracicaba); Luhly Abreu (Itú); Malu Pessoa 
Loeb (São Paulo); Marília Scarabello (Jundiai); 
Nathália Favaro (São Paulo); Raffa Gomes 
(São Paulo); Silvana Sarti (Sorocaba); Stenio 
Oliveira (Campinas); Tangerina Bruno (Porto 
Ferreira) e Thatiana Cardoso (São Bernardo 
do Campo). Se nos processos esses artistas 
tiveram grande troca, nos suportes utilizados 
eles caminham por direções variadas. De 
pinturas a performances, passando por 
esculturas, desenhos, fotografias, videoarte 
e site specific, cada autor apresentou à 
curadoria uma rica gama de pensamentos e 
propostas, que elencou apenas um exemplar 
para contextualizar suas respectivas 
vivências na Fábrica, estabelecendo sempre 
uma relação entre o espaço usado durante 
o processo e sua obra final. 
Bem-vindos aos diversos caminhos da criação.

Ana Carolina Ralston
Curadora



MEIOS E PROCESSOS DE CRIAÇÃO

O entendimento e reflexão sobre o processo 
de elaboração de um trabalho artístico é 
desafiador, algo sempre escapa.
Existe um querer fazer constante e urgente, que 
sobrepõe-se às demandas por qualquer tipo 
de verbalização, pois que a mesma raramente 
dá conta da complexidade e profundidade de 
ensimesmamentos provocados pelo processo 
de criação, daí que a reflexão já nasce ciente 
da fragilidade do seu alcance, por mais que 
se tente abarcar com afinco as questões 
pertinentes do fazer em arte. Comenta 
Griselda Pollock, no catálogo da exposição 
An introduction to inside the invisible (1996), 
realizada na White Chapel Gallery, Londres e 
curada por Catherine de Zegher:

As tais pistas, muitas vezes inacessíveis para o 
próprio artista implicado na obra, funcionam 
como motores para os múltiplos processos de 
criação. Nesse cenário, estabeleci manobras 
e até mesmo desvios para que, no percurso 
de desenvolvimento do projeto artístico, 

cada criador e sua criação pudessem ter 
a chance de um encontro, permitindo assim 
que a intenção intuitiva se concretizasse 
em desejo manifesto, fossem quaisquer as 
linguagens necessárias. No decorrer dos 
8 encontros quinzenais do projeto Meios 
e Processos de Criação, organizado pelo 
setor Educativo da Fábrica de Arte Marcos 
Amaro, procurou-se descortinar o invisível 
a partir dos questionamentos sobre as 
particularidades dos projetos artísticos de 
cada um dos 19 artistas. Durante o processo, 
inúmeras conexões entre referencias 
textuais, imagéticas e depoimentos orais 
foram tecidos, ora pelos participantes, ora 
pela fala de outros artistas convidados, que 
gentilmente compartilharam com o público 
suas poéticas, nos eventos Roda da FAMA e 
por ocasião de inaugurações de exposições 
temporárias, aponto ainda a constante e 
vital proximidade ao acervo da instituição, 
fonte inesgotável de inspirações.
Assim, entre a teoria e a prática, estabeleceu-
se mais que um diálogo, mas uma escuta 
sensível e sensibilizada pelas provocações, 
frustrações e descobertas, sem nunca 
perder o foco na produção sob o ponto 
de vista da singularidade dos experimentos 
poéticos. Seguimos despertos!

Katia Salvany
Orientadora

Eu não acredito que a arte deva ser óbvia, 
simples e acessível. Eu acho que nós temos que 
respeitar a ideia de que a arte está fazendo 
algo que é importante, que vai ser novo para 
nós, e isso pode envolver um certo grau de 
dificuldade, porque não sabemos por onde 
eles (os artistas) começaram, não sabemos o 
que eles estavam pensando quando iniciaram 
a obra, mas é útil ter algumas pistas para 
começar (tradução livre).



ALEXANDRE SILVEIRAC
a
m

p
in

a
s

DECERTO consiste em um texto feito no chão, que contorna todas as paredes do espaço expositivo. 
As letras são feitas em areia, que peneirada através de um molde de letras vazadas criam o texto. 
A tipografia usada é a B-42, tipografia criada por Gutenberg para a primeira bíblia protestante. O 
texto criado não possui espaço entre as palavras, e são formados de inúmeros neologismos que 
confundem e fundem outras formas de leitura e entendimento. Ao longo do tempo, as palavras 
apagadas pelo vento e deslocamentos das pessoas pelo espaço, atuam como palárvores que 
crescem e criam outros significados. O apagamento da palavra mal dita do dita dor inaugura nova 
fala que ainda procura no espaço uma forma para ser lida na “medida que se estica, destrova 
o haríolo e amplifimetrica a espaçalavra, lineariladeia os espaçoscoisa, ao agrimentor dedico 
as letras, que na foneticologia do som de letrâmeros, se enfermiça em linguas farratrapos, 
decibéis de palarvores das alturas, material constructo”

Alexandre Silveira nasceu em São Paulo em 1979. Graduou-se em Arquitetura e Urbanismo pelo Centro 
Universitário Nossa Senhora do Patrocínio CEUNSP e desde 2010 desenvolve trabalhos em artes visuais. 
Lançando mão de múltiplas linguagens, principalmente objetos e vídeos, o artista tem o interesse em 
estabelecer vínculos através de imagens, objetos e ações cujo ponto de convergência está na busca de 
uma saída frente ao ciclo de construções e ruínas da natureza e da cultura, questionando o lugar onde 
estas verdades habitam, colocando em cheque, regras, crenças, cânones e ritos de criação do cotidiano, 
na busca de um esquecimento através da lembrança, na tentativa de tecer novas potencialidades de 
escape.

alexandre.ale@gmail.com
www.alexandresilveira.art.br
@a_a_silveira
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A série propõe perturbar entendimentos dos “corpos desconforto”. A 
artista trabalha a subjetividade, considerando nas imagens as questões 
do corpo gordo, de gênero e das políticas e discursos que perpassam 
os corpos das mulheres na contemporaneidade. No centro de sua 
prática está um questionamento dos discursos vigilantes e restritivos das 
formas dos corpos nos espaços domésticos e públicos. A identidade 
pessoal da artista como pessoa queer é inerentemente política, seus 
autorretratos criam narrativas visuais na intenção de envolver o público 
com a imagem do corpo dissidente de maneira íntima.

É artista e pesquisadora do campo das artes visuais com ênfase 
na relação entre fotografia, cinema, corpo, gênero e sexualidade. 
Mestra em Multimeios pela Unicamp (2018), publicou o fotolivro de 
retratos “Lacração”, em 2018. Em junho de 2019, realizou a exposição 
fotográfica e intervenção urbana “Lacração - Territórios”, ambos os 
projetos foram contemplados pelo ProAC - SP. 

www.bellatozini.com.br
@projetolacracao

Autorretrato/ Conselho de amiga #1, 2019
fotografia digital impressa em papel canson, 
com tinta mineral
60​x90cm

Autorretrato/ Conselho de amiga #2, 2019
fotografia digital impressa em papel canson, 
com tinta mineral
60​x90cm
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Em Fragmentos II o artista acolhe as partes de fragmentos de madeira de ipê, colocando-os sobre um 
compensado para criar uma instalação. Os diversos pedaços de madeira, organizados e dispostos numa 
linha horizontal, constitui um desenho que sugere uma espinha dorsal, conectando as relações entre forma 
humana e natureza.

Artista Visual trabalha com diversos materiais; dentre eles: pedra sabão, bambu, madeira e ovo de avestruz. 
Os aspectos tridimensionais das obras são bastantes relevantes, na medida que o ajuda a materializar as 
percepções e sentimentos do seu espírito em relação ao mundo interior e exterior. Centrado em um diálogo 
auto reflexivo, com a natureza e com as pessoas, investiga modos de transformações do meio ambiente e 
dos recursos naturais brasileiros. Ao  trabalhar com essas matérias primas, questiona o caráter explorador e 
predatório do homem e da indústria do agronegócio em escala nacional. Em obras recentes o aspecto da 
ancestralidade se faz presente.

www.dago.net.br

Fragmentos II, 2019
Madeira, compensado

60 x 50 x 213 cm
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Um pequeno acidente doméstico sofrido pela artista é disparador de uma 
série de desenhos e textos, produzidos em momentos de desespero e 
confusão. Uma antiga impressora matricial é alimentada com folhas de 
carbono vermelho, produzindo a impressão de um livro- sanfona-labirinto. A 
trilha entrecruza cortes de áudio que captam a impressão do livro, além de 
trechos de depoimentos da artista, compondo a obra que narra ao mesmo 
tempo em que convida para a experiência do corte.

Artista, escritora e designer gráfica independente. Dentre seus temas estão 
a incomunicabilidade e a existência física e poética do corpo, com foco 
na experimentação gráfica em maquinário obsoleto como o mimeógrafo, 
impressora matricial, máquina de escrever e aparelho de fax.

www.elietedellaviolla.com

Corte, 2019
Folha de carbono vermelho

132 x 21,5 cm
Áudio, 1’27’’, edição e 

masterização por Pêu Ribeiro
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O site specific Silêncio Hidrográfico II é um 
desdobramento do projeto Revés, pesquisa que 
aborda desastres resultantes da negligência 
socioambiental. A obra evoca os crimes ocorridos 
em Mariana (2015) e Brumadinho (2019), quando 
comunidades e ecossistemas inteiros foram 
assolados pelo rompimento das barragens de 
mineração, inundados por rejeitos carregados de 
metais. A espécie Salminus brasilienses, popularmente 
conhecida como Dourado, é apenas uma, das 
inúmeras que habitavam os rios Doce e Paraopeba.

Formado em Artes Plásticas pela FAFICILE (Faculdade de Filosofia, Ciências e Letras de Tatuí) - SP. 
Especializou-se em Linguagens da Arte pela Universidade de São Paulo - SP. Seus trabalhos analisam 
os meandros do misticismo vinculados às relações de coexistência entre o ser humano e o meio natural, 
lançando luz nas tensões ambientais decorrentes da presença humana, articulando arte e biologia. Visita 
com frequência os efeitos da temporalidade, propondo reflexões sobre o efêmero e a transitoriedade da 
matéria. Interessa-se pelo desenho ambidestro de grande dimensão e o próprio corpo como ferramenta 
articuladora de desestabilização.

@fabio.florentino
fabioflorentinp@hotmail.com

Silêncio 
Hidrográfico II, 2019
Carvão e giz pastel 
oleoso sobre parede
358 X 181 cm
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A obra é uma apropriação do artista do mito de 
Ícaro, filho de Dédalus - o  engenhoso criador do 
labirinto, construído para aprisionar o Minotauro e 
mais tarde , por punição do Rei Minos , também como 
local de carceragem para ambos, pai e filho. Minos 
controla o mar e a terra, mas não o ar, logo  a única 
rota de escape. No mito,  Ícaro voa maravilhado 
em direção ao Sol e cai com suas asas destruídas, 
enquanto o pai desolado assiste a morte do filho 
e amaldiçoa sua habilidade de criar. Gil, retoma o 
mito, mas toma como foco o momento do vôo e a 
queda, como metáforas das  incontáveis tentativas e 
desistências que assolam o homem na busca daquilo 
que lhe é vital.  É a representação de como lidamos 
com nossos erros, que se acumulam na forma de 
uma pilha de Ícaros caídos, até que, eventualmente, 
encontramos um caminho.

Gilberto Alves Gomes, ou apenas Gil, é escultor, pintor, 
desenhista e entalhador. Um apaixonado pela figura 
humana, sua arte se conecta com a filosofia e a 
psicologia, explorando a mitologia e os arquétipos, 
temas pelos quais nutre profundo interesse.

Instagram: gil_artedesign
Email: gil.artedesig@gmail.com

Ícaro, 2019
Instalação com esculturas em gesso
180 x 60 x 60 cm
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“Feminino Profundo” nasce de uma percepção das mudanças 
que ocorreram no corpo e no ser da artista, após tornar-se 
mãe. A série é composta de oito pinturas e, apesar de ser uma 
produção autobiográfica, surge como um convite a todas as 
mulheres para adentrarem suas fases. Tal como o caule de uma 
planta, o feminino ocorre em camadas que se juntam e formam, 
metafóricamente a mulher. Quando começam a ser removidas 
para chegar ao mais interno, as camadas disparam um 
entendimento profundo e vital de aceitação e amadurecimento. 
Desconstruir para entender, entender para aceitar é o que a 
artista nos propõe ao nos apresentar em suas pinturas símbolos 
de sua trajetória como mulher.

Ilana Wajcberg (São Paulo, 1970), artista visual brasileira-
israelense, vive e trabalha em São Paulo. Formada em Design e 
Arquitetura (HIT- Holon Institute of Technology, Israel). Transitando 
pelo universo da arquitetura e da botânica, tem desenvolvido 
várias séries de pinturas, destacam-se ”Natureza Editada&quot;, 
”Camadas&quot; e ”Jardim Botânico&quot;, os principais 
elementos são os padrões gráficos, linhas curvas e as paisagens. 
Para a artista, a natureza das plantas e da arquitetura são 
enciclopédias à céu aberto. Na pesquisa recente, dedica-se 
às questões do feminino na contemporaneidade. Atualmente a 
artista vive e trabalha em São Paulo. 

@ilanawajcberg

Triquetra, 2019
Serie: 

Feminino Profundo
Oleo sobre tela, 

120 x 100 cm
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A pesquisa pensa os dispositivos que, dentro de diferentes 
espaços de exposição, isolam a obra de arte do entorno e 
organizam o olhar dos espectadores. Dentre eles, artifícios 
que controlam a incidência de luz natural ou artificial nos 
espaços. Isocromia é uma intervenção no espaço expositivo 
realizada a partir da aplicação de filtro colorido e fontes de 
iluminação, que destacam o desenho e os movimentos da luz. 
O intuito é alterar a percepção que os visitantes têm desse 
espaço. A cada momento sua interferência pode ser menos 
ou mais visível de acordo com a intensidade de luz natural 
que a sala de exposição recebe. O trabalho nasce do desejo 
de espacializar a pesquisa com a luz e o corpo. 

Artista e educadora, é mestra em Poéticas Visuais pela ECA-USP, 
Bacharel em Artes Plásticas e Especialista em fotografia pela 
FAAP. Seu trabalho compreende os campos da coreografia, 
audiovisual e instalação. Atualmente desenvolve  projetos  
de  pesquisa  que investigam os fluxos do corpo no espaço 
expositivo e seu potencial de movimento. Com isso, vem realizado 
instalações que colocam corpo, luz e trajeto como motores 
que ativam diferentes respostas nos espectadores. Desde 2010, 
seus trabalhos participam de exposições em museus e galerias 
com obras que integram importantes acervos como o do MAB, 
MAC-PR e Panizzi-ITA. Participou dos programas de Residência 
Artística da Cité Internationale des Arts (2014), 7th Choreographic 
Coding Lab (2016) e em ateliê no Brooklyn-NY (2019).

www.isisgasparini.com.br      
@isisgasparini

Isocromia III
Site-specific, 2019

gelatina aplicada sobre 
janelas
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A partir de uma linha arqueada pressupõe-se movimento e 
continuidade. Para esboçar as dimensões do corpo é preciso 
se valer de uma combinação de curvas. Trata-se de uma 
investigação sobre as relações entre o corpo e o vestível 
olhando para as curvas traçadas na modelagem plana. 
As operações decorrem da produção de réguas curvas 
confeccionadas a partir das medidas de cava, gancho e 
decote, do próprio corpo da artista, que se desdobram em 
uma peça tridimensional vestível - ativadas em ações para a 
câmera e posteriormente em performance ao vivo.

Artista visual e pesquisadora. Mestra em Linguagens, Mídia e 
Arte da Pontifícia Universidade Católica de Campinas com auxílio 
CAPES/PROSUC. Bacharelado e Licenciatura em Artes Visuais 
pela Pontifícia Universidade Católica de Campinas. Concentra 
sua produção e poética pessoal na linguagem fotográfica, 
investigando as relações corpo-espaço.

larissa.camnev@gmail.com
cargocollective.com/larissacamnev

As curvas que vestem 
meu corpo, 2019

aço inox - dimensões variáveis, 
aproximadamente 15 x 46 cm As curvas que vestem meu corpo, 2019 - pigmento s/ papel - cada fotografa 9 x 9 cm
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Lídice utiliza-se das fotografias de família, papéis 
guardados, livros e objetos para a construção e 
acesso daquilo que ela nomeia como memórias 
editadas, dessa forma inúmeros materiais arquivados, 
histórias contadas e/ou lembradas operam como 
disparadores de afetos para a produção atual. Em 
a Casa-infância, a artista apresenta um desenho da 
planta baixa de sua casa, riscado diretamente sobre 
um móvel antigo. Nele as medições dos cômodos 
seguem as proporções e contornos da lógica dos 
afetos, recebem fotografias de parentes e miniaturas 
de porcelanas Limoges de peças de mobílias e 
utensílios do lar.

Natural de Piracicaba, vive e trabalha na cidade. Formada em Publicidade – FAAP – Faculdade de 
Comunicações e Artes (1972/1975) – São Paulo (SP). Trabalhou de 1974 a 2007 em agências de propaganda 
e empresas de comunicação na área de mídia, em São Paulo. Nas artes visuais atua desde 1988 - 
atualmente com produção em memórias editadas, resíduos/ desconstrução de trabalhos antigos e 
entorno da cidade – utilizando-se de fotografias, textos, desenhos, aquarelas, livros e objetos. Desde 
2007 é proprietária e gestora do espaço Casa do Salgot ateliê cultural. Atualmente participa do Grupo 
de Estudos “Livros de artista, livros objetos: entre vestígios e apagamentos” que acontece na Casa 
Contemporânea, Vila Mariana (SP).

lsalgot@gmail.com 
casadosalgot@terra.com.br
@lidicesalgot

A Casa - Infância, 2019
Mesa de cabeceira, desenho em nanquim da planta 
baixa da casa sobre o tampo da mesa, miniaturas 
de porcelana Limoges, fotografias familiares 
e tampo de acrílico
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Em Carolina, Luhly inspira-se na escritora brasileira, 
Carolina Maria de Jesus, autora do livro Quarto 
de Despejo: Diário de uma Favelada (1960). 
A obra apresenta  a  imagem em bronze da 
autora posicionada ao centro de uma caixa de 
acrílico repleta de letrinhas de macarrão, tendo 
como pedestal uma pilha de livros de autores 
consagrados - evidenciando, de uma maneira sútil 
e humorada, a hierarquização e legitimação dos 
(outros) saberes.

Luhly é natural de São Paulo, mas atualmente reside em Itu. Como estratégia investigativa procura em 
velharios, ferros-velhos, antiquários e “lixões” estímulos visuais, disparadores de insights e desejos para 
a criação de novas narrativas que descontextualizam os objetos para depois ressignificá-los. Seus 
trabalhos são como críticas ou proposições humoradas de situações cotidianas.

luhly6.wix.com/luhlyarts
@atelier_luhly_abreu

Carolina, 2019
Escultura em bronze, 

macarrão de letrinhas, 
caixa de acrílico e 38 livros, 

base em ferro
 125 x 35 x 35 cm



MARÍLIA SCARABELLO

LITORAL é um trabalho que se inicia a partir da coleta de imagens da internet 
que registram cortes e ferimentos no pescoço causados pela linha de cerol 
ou linha chilena. As imagens foram editadas de modo a retirar rostos e a cor, 
buscando tornar a marca/linha do corte seu sujeito. Desta forma, o que se vê 
com a sucessão de cortes em pescoços de desconhecidos posicionados lado 
a lado é a construção de uma nova linha sinuosa, que denuncia em camadas 
distintas, a violência implícita em um território, onde percorre-lo, cruzando seus 
limites ou fronteiras artificialmente estabelecidos, é necessariamente assumir 
riscos. O uso do papel manteiga glassine para impressão destas imagens é 
uma referência ao delicado papel usado para a confecção das pipas e propõe 
reforçar o embate entre o aparente ar bucólico/leve e lúdico que envolve a 
imagem de uma pipa no céu e a sua própria linha ilegal, cortante e letal. A 
linha torna-se metáfora desta tensão social e urbana, das crises em nome de 
territórios e poder.

Mestra em Artes Visuais pela Unicamp, formada em arquitetura pela Universidade 
Presbiteriana Mackenzie, especializou-se em Cenografia Teatral no Espaço 
Cenográfico, desenvolve trabalhos no trânsito entre a fotografia, desenho, 
arquitetura, com uma pesquisa direcionada às questões que envolvem a ideia 
de território.

www.mariliascarabello.com.br
@marilia_scarabello

Litoral, 2019
Impressão de imagens coletadas 
da internet sobre papel manteiga 

glassine e clipes de metal
300cm x 9cm x 1cm

Através da linha chilena, uma variação industrializada da tradicional 
linha de cerol, mais cortante e igualmente ilegal, passei a construir o 
que inicialmente chamei de mapas de céu, para desenhar o que em 
um mapa tradicional de uma cidade, de um tecido urbano, ou até 
mesmo uma imagem de satélite não mostram: o quanto pode ser 
cortante atravessar certas fronteiras aparentemente invisíveis dentro 
de uma cidade. Áreas mais pobres, dominadas pela violência, tráfico 
de drogas, carentes de infraestrutura, reféns da negligência dos 
governantes, ainda que estejam inseridas dentro da malha urbana, 
e não necessariamente localizadas em áreas periféricas, tornam-
se territórios de tensão tanto para quem ali reside, quanto para 
quem reside em seu entorno. Há algo da categoria do “não dito” 
permeando estas bordas, como se a cidade formal, de alguma 
maneira, tentasse tornar estas áreas invisíveis. 
A partir do google earth passei a me apropriar de fotos de satélite 
de algumas destas áreas que conheço e que atravesso ou permeio. 
Através do autocad, passei a desenhar seus contornos, considerando 
as zonas de tensão e não a cartografia urbana já estabelecida e a 
transferir estes desenhos para chapas de compensado cruas, onde 
simulo a representação gráfica de um mapa de céu/constelação. 
Com o uso de alfinetes e da linha comprada ilegalmente traço os 
desenhos sobre estas chapas, demarcando pelo céu, o que na 
terra não está explicitamente demarcado como fronteira. A linha 
chilena traz a informação de algo cortante, ilegal, ao mesmo tempo 
que, no ambiente urbano, normalmente é potencialmente “invisível”.

Ilha de Céu #1, 2019
Chapa de compensado cru, tinta acrílica, 
linha chilena e alfinetes niquelados
60cm x 40cm x 3cm

Ilha de Céu #2, 2019
Chapa de compensado cru, tinta acrílica, 
linha chilena e alfinetes niquelados
60cm x 40cm x 3cm
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Amor em si é uma instalação composta de uma cadeira, uma 
gamela e carretéis de linha de costura. Junto a estes três elementos 
há uma instrução que convida o público a um ato: desejar. Para 
tanto tem que sentar, escolher um desejo e por fim desfiar o 
carretel no tamanho e tempo que presumir que equivale ao seu 
desejo. Com esta oferta, a intenção é que cada um possa entrar 
em contato consigo mesmo, que se retire minimamente do mundo 
dos outros e possa repousar em si. Desejar é distinto de fazer um 
pedido. A proposta é fruto da experiência de acompanhamento de 
projeto realizado na antiga fábrica têxtil, atual Fundação Marcos 
Amaro. Nestes escombros tudo se renova, tudo se modifica; da 
era da revolução industrial para a revolução tecnológica. Porém 
há três coisas indestrutíveis: o desejo, o amor e o mistério. O 
desejo da artista: que a arte faça o mínimo de diferença frente 
ao triunfo da indiferença contemporânea. Já o amor faz suplência 
ao inconciliável... E o mistério: é o ato em si de desfazer o carretel. 
Assim a artista convida o outro a experimentar o desejo, o amor e 
por que não o mistério?!

Malu Pessoa Loeb é natural de São Paulo,  com Especialização em 
Artes e Psicanálise - SEDES/PUC e formação em artes em Londres, 
com estudos realizados em Goldsmith, Central Saint Martins College 
e Royal College. Atualmente é representada pela Lona Galeria de 
Arte.

malupessoa@hotmail.com
www.malupessoaloeb.com
@malupessoaloeb

Amor em Si, 2019
400 carreteis, gamela 
e cadeira de madeira
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O trabalho parte de imagens - satélite da plataforma digital 
Google Earth para percorrer os quase 900 km de extensão da 
rodovia BR-319, que interliga Manaus a Porto Velho, na Floresta 
Amazônica. Com base nos desenhos gerados no território 
devido a retirada das árvores, o trabalho busca os recortes que 
restam nesses espaços: os vazios, os restos de partes, as partes 
de um todo, os fragmentos. No contexto da floresta,“fragmentos 
florestais” são áreas de mata fechada que permanecem intactas 
em meio a uma plantação, um pasto ou uma área desmatada. As 
árvores das extremidades desses fragmentos ficam expostas ao 
clima, parasitas e outros fatores biológicos e químicos, tornando-
se menos saudáveis e morrendo lentamente. Este processo é 
chamado de “efeito de borda”.

Formada em Arquitetura e Urbanismo pelo Mackenzie, São Paulo 
e pela Universidad de Buenos Aires, Argentina, especializou-se 
em Design pelo Senac e em Cerâmica com Kimi Nii. Foi artista 
residente no EKWC - European Ceramic Workcentre na Holanda, 
em 2017, no Gaya Ceramics em Bali, Indonésia e Labverde, Brasil 
em 2018. Seu trabalho transita entre a escultura, o desenho e 
o vídeo, com temas relacionados ao equilíbrio, uso do espaço, 
deslocamento e território.

nathalia.favaro@gmail.com
www.nathaliafavaro.com

Efeito de borda, 2019
45 peças em cerâmica, 
barra e cabo de ferro

160x40x20cm
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A série de livros-objeto evocam uma provocação 
do entendimento de escuta, expandindo essa 
percepção para o corpo , tensionando esta 
definição. Ouvir é uma espécie de “tato”, já que 
o ar é matéria e nos toca constantemente. Ouvir 
pode ser associado a sentir fisicamente, por 
todas as partes do corpo, então a escuta pode 
ser expandida. Não apenas pelos ouvidos, mas 
com todo o corpo reagindo a estímulos de certas 
frequências sonoras, fazendo com que os sentidos 
se entrecruzem. 

Formado no Centro Universitário Belas Artes de São 
Paulo, investiga o campo da arte sonora e as tensões 
entre o Ouvir e a Escuta corporais, memórias sonoras 
afetivas e o Tempo. Vive e trabalha em São Paulo. 
Participou em  2018 - Coleções no MUBE – Esculturas 
para Ouvir - Museu Brasileiro de Escultura e Ecologia 
(MuBE) , 2017 - BA Creative Collectibles - Memorial 
da América Latina e em 2016 - Potlatch – Trocas de 
arte – SESC Belenzinho.

raffigomes@gmail.com
@raffigomes

Livro-objeto#I - Cadeira, 2019
Madeira, alto-falantes, subwoofer, 

fios, home-theater, acrílico.
101 x 39 x 100 cm

Tempo do áudio -  7’23”
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A arte é a alquimia que pode recriar um passado 
não vivido. Para buscar sua própria história, a artista 
desenha o retrato do avô, o qual não conheceu e 
o utiliza como máscara, na performance, sugerindo 
possíveis poses em seu ambiente quotidiano, 
para criar conexão com o mesmo. Seu próprio 
corpo, herança material, DNA, transforma-se 
na figura antes desconhecida e amada do avô, 
materializando essa imagem, que volta para a 
parede, em forma de retrato, compondo com suas 
pinturas e gravuras, já existentes, como um espelho 
dentro do espelho, a artista realiza uma meta 
performance.

Artista visual e performer, natural de Sorocaba. 
Formada em Desenho pela Faculdade Santa 
Marcelina, Letras pela Uniso e Pintura, restauro e 
conservação pelo “Centro Europeo per i Mestieri 
del Patrimonio” 2009 Thiene/ Itália, onde viveu de 
2003 a 2013. Atua e pesquisa também no teatro 
físico. Sua poética toma como foco a relação entre 
corpo/ natureza, o feminino e as mitologias e o 
sagrado.

http://silvanasarti.wixsite.com/silvanasarti
Blog: https://silvanasarti.wordpress.com/ 
silvana.sarti@gmail.com

Para parir meu avô, 2019 
-Fotoperformance, Foto Fabio Florentino
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Colmeia pertence a série denominada Tripofobia. Sugere 
a ideia de uma grande colônia. Brinca com a plasticidade 
dos materiais, os contrastes, as sensações sensoriais e 
orgânicas. Neste trabalho, além do orgânico e visceral, 
também discute a ideia de medo e repulsa de buracos 
aglomerados. Além disto, o buraco ao centro insinua a 
entrada para o submundo, o que não está aparente, e o 
que pode estar à espreita e no subconsciente.

Formado em Artes Visuais e Design pela Pontifícia 
Universidade Católica de Campinas – PUCC, Stenio Oliveira 
investiga variadas técnicas para criar um universo que transita 
entre o pictórico e o escultórico. Suas esculturas, painéis e 
pinturas expansivas mesclam  expressivos materiais têxteis, 
com rica explosão de cores, objetos, resinas,   em criações 
que se assemelham a morfologias orgânicas, verdadeiros  
amálgamas viscerais.

www.steniooliveira.com
art@steniooliveira.com

Colmeia , 2019
canudos, papietagem, 
esmalte, estruturas de 

alumínio e gesso, filtros 
de ar, resina poliéster e 

essência olfativa
190 x 145 cm
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Na Série Kits Básicos de Sobrevivência - Manual 
de instruções, os gêmeos Tangerina Bruno , partem 
dos ditados e expressões populares - geralmente 
em tom de conselho, transmitidos de geração 
em geração, para evidenciar  a dimensão real 
e muitas vezes absurdas  das ações que muitas 
delas descrevem. De forma bem humorada, ambos 
realizam desenhos onde se tornam protagonistas 
dessas ações que coletivamente afirmamos como 
essenciais ao convívio social.

TANGERINA BRUNO (1993, Porto Ferreira - SP), Letícia 
e Cirillo são irmãos gêmeos e trabalham a quatro 
mãos e duas cabeças, da concepção à execução. 
Assinam com o seu sobrenome, Tangerina Bruno.

www.tangerinabruno.com
@tangerinabruno

“Manual de Instruções #1 - Série Kits Básicos 
de Sobrevivência”, 2019
impressão com tinta mineral sobre papel de algodão 
31,5 x 31,5 cm

“Manual de Instruções #2 - Série Kits Básicos 
de Sobrevivência”, 2019
impressão com tinta mineral sobre papel de algodão 
31,5 x 31,5 cm

“Manual de Instruções #3 - Série Kits Básicos 
de Sobrevivência”, 2019
impressão com tinta mineral sobre papel de algodão
31,5 x 31,5 cm
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A videoperformance “A experiência de vir ao mundo de 
uma maneira diferente da natural” consiste em uma ação 
performática na qual a artista está sentada e realiza um 
movimento repetitivo de enlaçar um varal de nylon que está 
anexado a sua cintura.

A experiência de vir ao mundo de uma 
maneira diferente da natural, 2019

Videoperformance. 6`10``. Sem áudio

Formada em Artes Visuais pelo Centro Universitário Belas Artes de São 
Paulo (2016), onde também faz especialização em História da Arte: Teoria 
e crítica. Thatiana cria imagens ambíguas que borram suas identificações 
originárias como utensílios domésticos ao aproximarem-se  de uma 
imagem de partes do corpo humano. A artista relaciona-se com o utensílio 
como uma coisa viva, e propõe um olhar no trânsito entre a familiaridade 
e o estranhamento do mesmo e tem como suporte de suas investigações 
a fotografia, o vídeo, o desenho e a instalação..

thatianacardoso3@gmail.com
www.thatianacardoso.com



Artistas Selecionados

1 - Larissa Camnev
2 - Letícia Tangerina Bruno
3 - Eliete Della Violla
4 - Cirillo Tangerina Bruno
5 - Ilana Wajcberg
6 - Dagô
7 - Silvana Sarti
8 - Nathalia Favaro
9 - Stenio oliveira
10 - Alexandre Silveira
11 - Thatiana Cardoso
12 - Lídice Salgot
13 - Fábio Florentino
14 - Marília Scarabello
15 - Bella Tozini
16 - Raffa Gomes
17 - Isis Gasparini
18 - Malu Pessoa Loeb
19 - Luhly Abreu 
20 - Gil



Orientação

Katia Salvany é artista plástica, Mestre e 
Doutora em Artes pela ECA/USP, contemplada 
com Bolsa CAPES/PDSE no programa de 
pós-graduação do Royal College of Art, em 
Londres. Professora de desenho, gravura e 
litografia no Centro Universitário Belas Artes de 
São Paulo, atua como orientadora de projetos 
artísticos há mais de 15 anos no ensino formal 
e informal de artes. Sua prática e investigação 
abrangem diferentes expressões bidimensionais 
e tridimensionais, no trânsito entre imagens 
fixas (desenho e gravura) e em movimento 
(vídeo e performance).

Curadoria

Ana Carolina Ralston é curadora 
e crítica de arte. É mestre em 
jornalismo cultural pela Columbia 
New York University e atua como 
cocuradora da Fábrica de Artes 
Marcos Amaro e da Fundação 
Marcos Amaro. Também assina 
como Diretora Artística da Galeria 
Kogan Amaro.

Catálogo - Criação e Diagramação - @Atelier_luhly_abreu
Fotos - Bella Tozini, Fábio Florentino, Larissa Camnev, Luhly Abreu, Marília Scarabello e Equipe FAMA
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