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Lucas Emanuel Lucas Speranza
Lucas Emanuel (Belo Horizonte, 1994). Sua prática artística 
teve início com a realização de grafites em sua cidade natal e, 
atualmente, se desenvolve principalmente por meio da pintura 
e suas possibilidades em dimensões instalativas. Em sua pes-
quisa, o artista se interessa pelas tensões entre imagem e sua 
espacialização, entre memória e ficção, além de refletir sobre 
questões contemporâneas da produção artística. Seu trabalho 
é guiado por noções como presença, transformação e ruína.
Realizou exposições coletivas e individuais, entre as quais 
Novas Poéticas, Galeria Cañizares, em Salvador (2017), 6 Prêmio 
EDP Arte, em São Paulo (2018/9), Tragédia!, na galeria Fortes 
D’Aloia Gabriel, em São Paulo (2022), e It’ s only life under the 
spotlight na Noruega (2025). Lucas tem mestrado em artes, com 
foco nos usos e implicações do espaço nas práticas artísticas 
contemporâneas.

Lucas Emanuel (Belo Horizonte, 1994). Lucas’  artistic practice began 
with creating graffiti in his hometown of  Belo Horizonte, and currently 
develops mainly through painting and its possibilities in installative 
formats. In his research, he is interested in the tensions between image and 
its spatialization, between memory and fiction, as well as reflecting on 
contemporary issues in artistic production. His work is led by notions such 
as presence, transformation and ruin.
He has presented his work in solo and group exhibitions, including Novas 
Poéticas (New Poetics) at Galeria Cañizares, in Salvador (2017), 6 
Awards EDP Arte in São Paulo (2018-2019), Tragédia! (Tragedy!) 
at Fortes D’Aloia Gabriel gallery in São Paulo (2022), and It’s Only 
Life Under the Spotlight in Norway (2025). Lucas has a master’s 
degree in arts with a focus on the uses and implications of  space in 
contemporary artistic practices.

Bolero e Bolero II, 2018 / óleo sobre tela [oil on canvas] / 50 x 40 cm cada [each]

Lucas Speranza  (Santa Catarina, 1998). Lucas Speranza 
é artista autodidata residente na cidade de Lages, Serra 
Catarinense. Cresceu transitando entre o planalto e os campos 
de cima da serra do Rio Grande do Sul, localidade onde sua 
família nasceu e mantém um pomar de frutas. A partir desses 
deslocamentos vai compondo diversos flashs e fragmentos de 
memória que se organizam por lógicas de aproximação. O 
sono, a vida longe das capitais, o descanso e a interação corpo 
paisagem figuram em seu trabalho. 
Em 2025, apresentou a individual É a Gente que se Engana 
Enxergando Amor Onde Não Tem, na Fundação Cultural Badesc, 
em Florianópolis. Foi artista residente do acervo Paulo Gaiad 
em 2024. Produziu com acompanhamento de Josué Mattos 
financiado pelo Prêmio Elisabete Anderle de Estímulo à 
Cultura, em 2024.

Lucas Speranza (Santa Catarina, 1998). Lucas Speranza is a self-
taught artist residing in the city of  Lages, in the mountains of  Santa Ca-
tarina. He grew up moving between the plateau and the highlands of  the 
mountains of  Rio Grande do Sul, where his family is from and maintains 
a fruit orchard. From the experience of  these displacements, he composes 
various flashes and fragments of  memory that are organized by a logic of  
approximation. Sleep, life far away from the capital cities, rest and the 
interaction between body and landscape feature prominently in his work. 
In 2025, he presented the solo exhibition É a gente que se engana 
enxergando amor onde não tem (It Is Us Who Are Mistaken in 
Seeing Love Where There Is None) at the Badesc Cultural Foundation in 
Florianópolis. He was a resident artist at the Paulo Gaiad Collection in 
2024. He made work with the support of  Josué Mattos, funded by the 
Elisabete Anderle Award for Cultural Promotion in 2024.

O fim do dia parece fim do mundo [The End of the Day Seems Like the End of the World], 2025 

/ acrílica sobre caixas de papelão, tecidos chita, paninho e rolos de barbante [acrylic on 

cardboard boxes, chintz fabric, cloth and rolls of twine] / 192 x 120 x 84 cm
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Oriana Pérez Sheila Kracochansky

Oriana Pérez (Venezuela, 2000). Artista imigrante, descen-
dente de gerações migrantes, autodidata, pessoa não binária, 
residente em São Paulo. Sua prática se manifesta em pinturas 
e colagens que refletem não só a memória de um passado au-
sente, mas também como corpos em deslocamento constroem 
novos sentidos de pertencimento, investigando as complexi-
dades do deslocamento forçado e narrativas que tendem ao 
desaparecimento na diáspora venezuelana, a segunda maior 
crise de deslocamento do mundo.

Oriana Pérez (Venezuela, 2000). Oriana is an immigrant artist, descen-
dant of  generations of  migrants, a self-taught, non-binary person, residing 
in São Paulo. Their practice manifests in paintings and collages that 
reflect not only the memory of  an absent past, but also the way displaced 
bodies create new senses of  belonging, investigating the complexities of  
forced displacement and narratives that tend to disappear in the Venezue-
lan diaspora, the second largest displacement crisis in the world.

Suas obras, ora articulam diálogo entre os Llanos 
venezuelanos e o Nordeste brasileiro, tomando os 
rios como metáfora de deslocamento e continuidade 
cultural; ora abordam a experiência migrante 
como processo de perda e ganho identitário, no 
qual se desfazem referências estáveis — como o 
lugar de origem — e se constroem novas formas 
de pertencimento em trânsito; ou ainda, articulam 
experiências individuais e coletivas marcadas pela 
ausência de um lar físico a partir de referências 
culturais que constroem um campo simbólico de 
circulação e permanência.

Oriana’s works at times develop a dialogue between the 
Venezuelan Llanos and the Brazilian Northeast, using rivers 
as a metaphor for displacement and cultural continuity; at 
other times they address the migrant experience as a process 
of  losing and gaining identity, in which stable references, such 
as one’s origins, are unmade and new forms of  belonging in 
transit are created; or they articulate individual and collective 
experiences that are marked by the absence of  a physical home 
based on cultural references that construct a symbolic field of  
circulation and permanence.

Sheila Kracochansky (São Paulo, 1963). Formada em moda 
em Paris, França, em  1984. Ao longo do tempo, vem desen-
volvendo um acervo de tecidos que é essencial à sua prática 
artística e que reúne materiais como pedras, pérolas, miçangas, 
plásticos, ferros, cerâmicas, madeiras e fios de cobre. Em suas 
obras, fragmentos, transparências e bordados se encontram 
criando narrativas e contextos que misturam diferentes natu-
rezas entre a rusticidade da tela, a linha espessa e a fina renda 
já puída pelo tempo. Por meio de diferentes técnicas, a artista 
contextualiza suspensões, corpos e instalações.

Sheila Kracochansky (São Paulo, 1963). Sheila graduated in Fashion 
in Paris, France, in 1984. Over time, she has developed a collection of  
fabrics that is essential to her artistic practice and brings together materials 
such as stones, pearls, beads, plastic, iron, ceramics, wood, and copper 
wire. Using different techniques, the artist contextualizes these items in 
embroidery, suspensions, bodies and installations.

Traje típico, da série Manifestações culturais [Typical Clothing, from the Cultural Manifestations series], 2025 / óleo e renda 

sobre cadeira de madeira [oil and lace on a wooden chair] / 82 x 37 x 43.5 cm

Pele V [Skin V], 2023 / recortes e bordado em renda sobre tela [cut-outs and embroidery 

in lace on canvas] / 33 x 60 cm
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Telma Gadelha Thatiane Mendes

Telma Gadelha (Salvador, 1954). Telma Gadelha nasceu na 
Bahia, cresceu no Ceará e vive no Rio de Janeiro. Tem forma-
ção na EAV - Parque Lage, Escola Massana (ES), Escola Sem 
Sítio, dentre outras. 
Uma imersão no Cariri cearense deu corpo a pinturas que 
observam festejos populares como forma de resistência, onde 
convivem o caos e a ordem, o sagrado e o profano, a tradição 
e o contemporâneo. Nos últimos 3 anos participou de exposi-
ções, dentre elas: Galeria de Arte da UFF, Niterói, Salão dos 
Artistas Sem Galeria, Zipper, SP, e individual na Cave Galeria, 
CE. Suas obras fazem parte das coleções Calmon-Stock (RJ) e 
Vilsmeier & Linhares (DE).

Pintura baseada em máscara de ossos confeccionada 
por Mestre Aécio de Zaíra, Crato, Ceará. Mestre Aécio 
é um renomado escultor, músico e luthier, atualmente 
reconhecido como tesouro vivo da cultura do estado. 
Suas máscaras eram produzidas a partir de resíduos 
descartados.

Painting based on bone mask made by Master Aécio de Zaíra, 
from Crato, Ceará state. Master Aécio is a renowned sculptor, 
musician and luthier, highly regarded as a living treasure of  the 
local culture of  the state. His masks were made from discarded 
waste materials. 

Zigomático [Zygomaticus], 2025 /  

óleo sobre tela [oil on canvas] / 77 x 77 cm

Telma Gadelha (Salvador, 1954). Telma Gadelha was born in Bahia, 
grew up in Ceará, and lives in Rio de Janeiro. She studied at EAV Parque 
Lage, Escola Massana (Spain) and Escola Sem Sítio, among others.
An immersion in Cariri, Ceará, gave rise to paintings that depict popular 
celebrations as a form of  resistance, in which chaos and order, the sacred 
and the profane, and tradition and the contemporary coexist. Over the past 
three years, Telma participated in exhibitions at Galeria de Arte da UFF, 
Niterói, Salão dos Artistas Sem Galeria, Zipper, São Paulo, among others; 
and held a solo exhibition at Cave Galeria in Fortaleza. Her works are 
part of  the Calmon-Stock collection in Rio de Janeiro and the Vilsmeier 
& Linhares collection in Germany.

Thatiane Mendes (Belém, Brasil 1981). É bacharel em Artes 
Visuais (UFU), mestre em Pesquisa Artística (Universidade de 
Barcelona) e doutora em Artes (UFMG). Professora e pesqui-
sadora na Escola de Design da UEMG, coordena desde 2018 
o Grupo Casulo – arte, ecologia e ciência.
Desenvolve esculturas, instalações e performances com mate-
riais têxteis (crochê, fios, cordas), cerâmicos, metais, bioplás-
ticos e gelatinas. A partir da ideia de cultivo e convivência, 
transforma materialidades em processos de laboratório que 
evocam a memória de suas ancestrais dedicadas à agricultura 
familiar: plantar, colher, fiar, tecer. Suas formas — monstros, 
casulos, corpos híbridos — emergem de misturas e acasos 
assistidos. Sua prática inspira-se no ecofeminismo, que valoriza 
saberes invisibilizados pela racionalidade científica, como o 
uso de ervas medicinais e os têxteis como abrigo e cuidado.

Thatiane Mendes (Belém, Brazil, 1981). Thatiane holds a bachelor’s 
degree in Visual Arts (UFU), a master’s degree in Artistic Research 
(Universitat de Barcelona), and a doctorate in Arts (UFMG). She is a 
professor and researcher at the Escola de Design da UEMG, where she 
has coordinated the Casulo Group on art, ecology and science since 2018.
She develops sculptures, installations and performances with textile 
materials (crochet, yarn, rope), ceramics, metals, bioplastics and gelatin. 
Based on the idea of  cultivation and coexistence, she transforms materials 
in laboratory processes that evoke the memory of  her ancestors who were 
dedicated to family farming: planting, harvesting, spinning and weaving. 
Her forms – monsters, cocoons, hybrid bodies – emerge from mixtures and 
chance encounters. Her practice is inspired by ecofeminism, which values 
knowledge that was invisibilized by scientific rationality, such as the use of  
medicinal herbs and textiles for shelter and care.

Monstros Algor é uma família de peles que nascem 
da mistura entre o orgânico e o mineral. Criadas a 
partir de soluções de amidos, algas, chás medicinais e 
pigmentos naturais, essas matérias se transformam em 
superfície: respiram, secam e se endurecem como se 
conservasse o instante entre o líquido e o sólido.  
A pesquisa explora a umidade, o calor e o tempo como 
forças escultóricas — processos que evocam o corpo, o 
território e a memória doméstica do gesto. Cada obra 
é uma epiderme em repouso, uma matéria viva prestes 
a mudar de estado, revelando o ciclo de nascimento, 
dissolução e permanência da matéria.

Algor Monsters is a family of  skins that originate from the 
mixture between the organic and the mineral. They were created 
from solutions of  starches, algae, medicinal teas and natural 
pigments; materials that transform into a surface: they breathe, 
dry and harden as if  preserving the instant between liquid 
and solid. This research explores humidity, heat and time as 
sculptural forces – processes that evoke the body, territory and the 
domestic memory of  gesture. Each work is an epidermis at rest, 
a living matter about to change state, revealing the cycle of  birth, 
dissolution and permanence of  matter.

Cianofita. Monstros Algor. [Cyanophyta. Algor Monsters], 2023 / biopele de tapioca e algas, carvão, mica, spirulina, 

barbatimão, cúrcuma, titânio, tecidos e croches encapsulados [tapioca and algae bio-skin, charcoal, mica, Spirulina, 

Barbatimao, turmeric, titanium, encapsulated fabric and crochet] / 92 × 54 × 3 cm
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Vicente Baltar Yara Ligiéro

As esculturas Voo 5 e Voo 10, da série Sintomas Alados, apresentam-se através da 
junção de ofícios da olaria e da serralheria, onde a cerâmica e o ferro soldado se 
encontram. Vicente Baltar se debruça nas matérias do barro e do ferro no intento 
de figurar o lapso do movimento de um corpo em estado intenso de vida. Suas 
formas cerâmicas fabulam com a ideia do que pode-se afirmar corporalidade. Ao 
coadunar partes que remetem ao corpo, busca emanar silhuetas do escuro da terra 
que molda. Corpo animal, vegetal, celular, humano; em pleno estado de voo.
Aqui, a ação de voar está constituída pela materialidade do ferro. O artista 
traça movimentos com hastes lisas de ferro que envolvam os corpos cerâmicos, 
articulando seu desejo por fazê-las alçar voo. Pode-se observar a matéria em 
repouso enquanto uma captura no espaço-tempo, como numa fotografia. O gesto 
e o corpo em uníssono, postos ali enquanto presença do passado e presente num 
mesmo instante.

Sculptures Flight 5 and Flight 10, from the Winged Symptoms series, are presented through the 
junction of  pottery making and metalwork, where ceramics and welded iron meet. Vicente Baltar 
concentrates on the materials of  clay and iron to depict the lapsus in the movement of  a body 
in an intense state of  living. His ceramic forms fabulate the idea of  what can affirm itself  as 
corporality. By combining parts that refer to the body, the artist aims to emanate silhouettes from 
the darkness of  the earth he shapes. Bodies that are animal, vegetal, cellular and human: in a full 
state of  flight. 
Here, the act of  flying is constituted by the materiality of  iron. The artist traces movements with 
smooth iron rods that envelop ceramic bodies, articulating his desire to make them take flight. We 
can see the material at rest as a capture of  space-time, like in a photograph. The gesture and the 
body are in unison, placed there as the presence of  the past and present in a single instant. 

Vicente Baltar (Rio de Janeiro, 1999). Sua prática artística 
busca unir as linguagens técnicas da cerâmica, a soldagem do 
ferro e o vidro soprado e gira em torno de uma poética que 
gera um vocabulário imagético, dando forma a seres híbridos.
Realizou colaborações com instituições como Parque Lage, 
MAR, Paço Imperial, Instituto Moreira Salles, Casa Brasil, 
Galpão Bela Maré, entre outras.

Vicente Baltar (Rio de Janeiro, 1999). Vicente’s artistic practice seeks to 
unite the technical languages of  ceramics, iron welding and blown glass, 
and revolves around a poetics that generates an imagistic vocabulary, giving 
shape to hybrid beings.
He has collaborated with institutions such as EAV Parque Lage, Museu 
de Arte do Rio, Paço Imperial, Instituto Moreira Salles, Casa Brasil and 
Galpão Bela Maré, among others.

Voo 10, da série Sintomas Alados [Flight 10, from the Winged Symptoms series], s.d. [n.d.] / cerâmica, ferro soldado e areia [ceramic, welded 

iron and sand] / 35 x 80 x 40 cm escultura, 35 x 183 x 160 cm instalação [13 3/4 x 31 1/2 x 15 3/4 in sculpture, 13 3/4 x 72 x 63 in installation]

Yara Ligiéro (NY, 1993). Artista visual e arte educadora, 
frequentou a EAV do Parque Lage entre 2008 e 2013. Fez 
mestrado na Beaux-Arts de Paris em 2020. Atualmente, vive 
e trabalha no Rio de Janeiro. Em 2025, participou de duas 
exposições coletivas: Abraço Coletivo, no Espaço Canteiro, em 
São Paulo, e na Lanchonete Lanchonete no Rio de Janeiro. 
Em 2024, teve seu trabalho como ilustração para a capa do 
livro Sujeitos do Desejo, de Judith Butler (editora Autêntica). Em 
2023, fez parte da exposição Poéticas do Sensível no Espaço 8, em 
São Paulo, dentre outras.
Seu processo permeia pintura, escrita, vídeo e performance. 
Aborda a temática do espaço doméstico e do sujeito que o 
ocupa como uma maneira de valorizar o trabalho materno  
reconfigurando o sentido desse espaço como um local de 
criação.

Yara Ligiéro (New York, 1993). Yara is a visual artist and art educator. 
She attended EAV Parque Lage between 2008 and 2013 and completed 
her master’s degree at Beaux-Arts in Paris in 2020. She currently lives 
and works in Rio de Janeiro. In 2025, she participated in two group 
exhibitions: Abraço Coletivo (Collective Embrace) at Espaço Canteiro 
in São Paulo, and at Lanchonete Lanchonete in Rio de Janeiro. In 2024, 
her work was featured as the cover illustration for the book Sujeitos do 
Desejo by Judith Butler (published by Autêntica). In 2023, she took 
part in the exhibition Poéticas do Sensível (Sensory Poetics) at Espaço 
8 in São Paulo, among other shows.
Her process encompasses painting, writing, video and performance. She 
addresses the theme of  domestic space and the subject that occupies it as a 
way of  giving value to maternal work, reconfiguring the meaning of  this 
space as a place of  creation.

As obras fazem parte de uma pesquisa que vem sendo 
desenvolvida sobre o ambiente doméstico - cultivando 
um olhar não somente para dentro, mas de dentro 
para fora. A utilização de suportes como o pano 
de prato busca problematizar e valorizar as tarefas 
domésticas. O desgaste, inerente a um pano de prato 
velho e usado, se torna interessante por ser uma marca 
sincera do tempo; ao contrário de técnicas clássicas 
que preservaram pinturas durante séculos, a artista 
pretende viver as suas pinturas.

The works are part of  an ongoing research project on the domestic 
environment – cultivating a gaze that is not inward faced, but 
facing outward from within. The use of  supports such as dish 
cloths aims to problematize and value domestic chores. The 
wear and tear inherent to an old and used dish cloth becomes 
interesting as a sincere mark of  time; unlike classical techniques 
that preserved paintings for centuries, the artist intends to live out 
her paintings.

Pano de Prato VII - Mondial [Dish Cloth VII - Mondial], 2024 / grafite, pastel, tinta acrílica e tinta a óleo sobre pano 

de prato bordado [graphite, pastel, acrylic and oil on embroidered dish cloth] / 35 X 74 cm
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