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Vik Muniz, O lago, a partir  
de Tarsila do Amaral [detalhe], 2023



abraham 
palatnik



Abraham Palatnik 
W-V/56, 2018 
tinta acrílica  
sobre madeira 
121 x 109 cm

43328 
Abraham Palatnik 

Sem título, 1988 
acrílica e cordas sobre tela 

*** 
100 x 100 cm 

saiba mais sobre o artista →



julio 
le parc



Julio Le Parc 
Alchimie 488, 2021 

tinta acrílica sobre tela 
100 x 73 cm 

saiba mais sobre o artista →



amelia 
toledo



Amelia Toledo 
Mina de amarelo # 01  

(série Minas de cor), 2006 
seixos de jaspe amarelo  

e chapa de aço inox 

41 x ø 83 cm 
 

43328 
Abraham Palatnik 

Sem título, 1988 
acrílica e cordas sobre tela 

*** 
100 x 100 cm 

saiba mais sobre a artista →



vik 
muniz



Vik Muniz 
Hummingbirds, a partir de  
Ernst Haeckel (série Repro), 2023 
impressão jato de tinta em papel archival  
edição de 6 + 4 PA 
225 x 160 cm

43328 
Abraham Palatnik 

Sem título, 1988 
acrílica e cordas sobre tela 

*** 
100 x 100 cm 



Vik Muniz 
O lago, a partir de Tarsila do Amaral, 2023 
impressão jato de tinta em papel archival 
edição de 4 
160 x 213 cm



saiba mais sobre o artista →



artur 
lescher



Artur Lescher 
Nix , 2021 
alumínio com pintura  
automotiva e cabo de aço 
edição de 5 + 2 PA 
185 x Ø 15 cm

43328 
Abraham Palatnik 

Sem título, 1988 
acrílica e cordas sobre tela 

*** 
100 x 100 cm 

saiba mais sobre o artista →



josé  
patrício



José Patrício 
Recipientes - acumulação progressiva  
crescente em azul, vermelho e branco,  2017 
esmalte sintético sobre peças de  
quebra-cabeças de plástico sobre madeira   
unique 
183,5 x 183,5 x 4 cm

saiba mais sobre o artista →



josé
cláudio



José Cláudio  
2a e 3a de Carnaval, Rio Doce, 1972 
óleo sobre tela  
46.6 x 57 x 4 cm





José Cláudio  
La ursa, 1972 
óleo sobre tela  
40 x 44 cm



saiba mais sobre o artista →



marcelo 
silveira



Marcelo Silveira 
Pele XXXVll, 2025 
madeira cajacatinga  
e aço inoxidável 
110 x 115 x 53 cm

saiba mais sobre o artista →



paulo 
bruscky





Paulo Bruscky 
Dose dupla, 2007 
mala em couro, garrafa de vidro,  
chave, pegador de gelo e dosador  
em metal, dado de plástico 
8,5 x 23 x 28 cm

saiba mais sobre o artista →
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de volta ao trabalho do artista ↑ 

abraham palatnik
n. 1928, Natal, Brasil 
m. 2020, Rio de Janeiro, Brasil 

Abraham Palatnik é figura central da arte cinética e óptica no Brasil. 
Seu interesse pelas possibilidades criativas das máquinas evoca a relação  
entre arte e tecnologia. O artista formou-se em engenharia, o que contribuiu para 
que desenvolvesse investigações técnicas focadas na experimentação  
com o movimento e a luz, realizando proposições baseadas no fenômeno visual  
que tornaram seu trabalho conhecido ao longo de sete décadas de produção. 
Destacou-se no cenário artístico a partir do final da década de 1940, momento em 
que cria seu primeiro Aparelho cinecromático (1949), peça em que reinventa a 
prática da pintura por meio do movimento coreografado de lâmpadas de diferentes 
voltagens em distintas velocidades e direções que criam imagens caleidoscópicas. 
Exibida na 1ª Bienal de São Paulo (1951), essa instalação de  luz recebeu Menção 
Honrosa do júri internacional por sua originalidade. Integrou também, a partir de 
meados da década de 1950, o Grupo Frente, vertente carioca do 
Construtivismobrasileiro, ao lado de artistas como Lygia Pape e Ivan Serpa, e 
críticos como Ferreira Gullar e Mário Pedrosa.

As séries de progressões e relevos que iniciou posteriormente, feitas em materiais 
diversos (como madeira, cartão duplex ou acrílico), apresentam efeitos ópticos e 
cinéticos criados a partir de um meticuloso processo manual. O resultado são 
composições abstratas marcadas por um padrão rítmico que remete ao movimento 
de ondas irregulares. 

clique para ver o cv completo

exposições individuais selecionadas 
• Abraham Palatnik: O sismógrafo da cor, 
Nara Roesler, Nova York, EUA (2022) 
• Abraham Palatnik – A reinvenção da 
pintura, Centro Cultural Banco do Brasil 
(CCBB-BH), Belo Horizonte (2021); Centro 
Cultural Banco do Brasil (CCBB-RJ), Rio de 
Janeiro (2017); Fundação Iberê Camargo 
(FIC), Porto Alegre (2015); Museu Oscar 
Niemeyer (MON), Curitiba (2014); Museu 
de Arte Moderna de São Paulo (MAM-SP), 
São Paulo (2014); Centro Cultural Banco 
do Brasil (CCBB-DF), Brasília, Brasil (2013) 
• Abraham Palatnik: Em movimento, Nara 
Roesler, Rio de Janeiro, Brasil (2018) 
• Abraham Palatnik: Progression, Sicardi 
Gallery, Houston, EUA (2017) 
• Palatnik, une discipline du chaos, Galerie 
Denise René, Paris, França (2012)

 
exposições coletivas selecionadas 
• Sur moderno: Journeys of Abstraction 
– The Patricia Phelps de Cisneros Gift, 
Museum of Modern Art (MoMA), Nova York, 
EUA (2019)

• The Other Trans-Atlantic: Kinetic & Op Art in 
Central & Eastern Europe and Latin America 
1950s–1970s, Sesc Pinheiros, São Paulo, Brasil 
(2018); Garage Museum of Contemporary Art, 
Moscou, Rússia (2018); Museum of Modern Art 
in Warsaw, Varsóvia, Polônia (2017) 
• Delirious: Art at the Limits of Reason, 1950–
1980, Metropolitan Museum of Art, Nova York, 
EUA (2018) 
• Kinesthesia: Latin American Kinetic Art, 
1954–1969, Palm Springs Art Museum 
(PSAM), Palm Springs, EUA (2017)

coleções selecionadas 
• Museu de Arte Moderna do Rio de Janeiro 
(MAM Rio), Rio de Janeiro, Brasil

• Museum of Fine Arts Houston (MFAH), 
Houston, EUA 
• Museum of Modern Art (MoMA),  
Nova York, EUA 
• Royal Museums of Fine Arts of Belgium, 
Bruxelas, Bélgica 
• William Keiser Museum, Krefeld, Alemanha

https://nararoesler.art/artists/abraham-palatnik/


julio le parc
n. 1928, Mendoza, Argentina 
vive e trabalha em Cachan, França
 

Julio Le Parc é reconhecido internacionalmente como um dos principais nomes 
da arte óptica e cinética. Ao longo de seis décadas, ele realizou experiências 
inovadoras com luz, movimento e cor, buscando promover novas relações entre 
arte e sociedade a partir de uma perspectiva utópica. Suas telas, esculturas e 
instalações abordam questões relativas aos limites da pintura a partir de 
procedimentos que se aproximam da tradição pictórica na história da arte, como 
o uso de acrílico sobre tela, ao mesmo tempo que investigam potencialidades 
cinéticas em assemblages, instalações e aparelhos maquínicos que exploram o 
movimento real e a atuação da luz no espaço.
 
Pioneiro do gênero óptico e cinético, Julio Le Parc foi cofundador do  
Groupe de Recherche d’Art Visuel (1960–1968), coletivo de artistas que se 
propunha a incentivar a interação do público com a obra, a fim de aprimorar 
suas capacidades de percepção e ação. De acordo com essas premissas, 
somadas à aspiração, bastante disseminada na época, de uma arte 
desmaterializada, indiferente às demandas do mercado, o grupo se apresentava 
em locais alternativos e até na rua. As obras e instalações de Julio Le Parc, 
feitas com nada além da interação entre luz e sombra, são resultado direto 
desse contexto, no qual a produção de uma arte  fugaz e não vendável assumia 
claro tom sociopolítico.

clique para ver o cv completo

exposições individuais selecionadas
•	 Julio Le Parc: The Discovery of Perception, 

Palazzo Delle Papesse, Siena, Itália (2024)
•	 Julio Le Parc: Couleurs, Nara Roesler, São 

Paulo, Brasil (2024)
•	 Quintaesencia, Museo de Arte 

Contemporáneo Atchugarry (MACA),  
Punta del Este, Uruguai (2023)

•	 Julio Le Parc: Un Visionario, Centro Cultural 
Néstor Kirchner, Buenos Aires,  
Argentina (2019) 

•	 Julio Le Parc 1959, Metropolitan Museum  
of Art (Met Breuer), Nova York, EUA (2018)

•	 Julio Le Parc: Da forma à ação, Instituto 
Tomie Ohtake (ITO), São Paulo,  
Brasil (2017)

•	 Julio Le Parc: Form into Action, Perez Art 
Museum, Miami, EUA (2016)

exposições coletivas selecionadas
•	 Electric Dreams: Art and Technology Before 

the Internet, Tate Modern, Londres, Reino 
Unido (2024)

•	 Parallel Inventions: Julio Le Parc, Heinz 
Mack, Nara Roesler, Nova York,  
EUA (2023)

•	 Action <-> Reaction: 100 Years of Kinetic 
Art, Kunsthal Rotterdam, Rotterdam, 

Países Baixos (2018)
•	 The Other Trans-Atlantic: Kinetic & Op 

Art in Central & Eastern Europe and Latin 
America 1950s–1970s, Garage Museum of 
Contemporary Art, Moscou, Rússia (2018); 
Sesc Pinheiros, São Paulo, Brasil (2018); 
Museum of Modern Art, Varsóvia,  
Polônia (2017)

•	 Kinesthesia: Latin American Kinetic Art, 
1954–1969, II Pacific Standard Time: LA/LA 
(II PST: LA/LA), Palm Springs Art Museum 
(PSAM),  
Palm Springs, EUA (2017)

•	 Retrospect: Kinetika 1967, Belvedere 
Museum, Viena, Áustria (2016)

•	 The Illusive Eye, El Museo del Barrio, Nova 
York, EUA (2016)

coleções selecionadas
•	 Cisneros Fontanals Art Foundation,  

Miami, EUA
•	 Daros Collection, Zurique, Suíça
•	 Los Angeles County Museum of Art, Los 

Angeles, EUA
•	 Musée d’Art Moderne de la Ville de Paris, 

Paris, França
•	 Museum of Modern Art (MoMA),  

Nova York, EUA

de volta ao trabalho do artista ↑

https://nararoesler.art/artists/julio-le-parc/


exposições individuais selecionadas
•	 Amelia Toledo: Paisagem cromática, Museu 

Brasileiro da Escultura e Ecologia (mube), 
São Paulo, Brasil (2024)

•	 Amelia Toledo: Paisagem cromática, Museu 
Brasileiro da Escultura e Ecologia (MuBE), 
São Paulo, Brasil (2024)

•	 Amelia Toledo: 1958-2007, Nara Roesler, 
Nova York, EUA (2021)

•	 Amelia Toledo – Lembrei que esqueci, 
Centro Cultural Banco do Brasil (CCBB-SP), 
São Paulo, Brasil (2017)

•	 Amelia Toledo, Estação Pinacoteca, São 
Paulo, Brasil (2009)

•	 Novo olhar, Museu Oscar Niemeyer, 
Curitiba, Brasil (2007)

•	 Viagem ao coração da matéria, Instituto 
Tomie Ohtake (ITO),  
São Paulo, Brasil (2004)

exposições coletivas selecionadas 
•	 Constelação Clarice, Instituto Moreira 

Salles (IMS), São Paulo, Brasil (2021)
•	 Radical Women: Latin American Art, 1960–

1985, Hammer Museum, Los Angeles, EUA 
(2017); Brooklyn Museum, Nova York, EUA 

(2018); Pinacoteca do Estado de São Paulo, 
São Paulo, Brasil (2018)

•	 Modos de ver o Brasil: Itaú Cultural 30 anos, 
Oca, São Paulo, Brasil (2017)

•	 0ª Bienal do Mercosul, Brasil (2015)
•	 30 x Bienal: Transformações na arte brasileira 

da 1ª à 30ª edição, Fundação Bienal de São 
Paulo, São Paulo, Brasil (2013)

•	 Um ponto de ironia, Fundação Vera Chaves 
Barcellos, Viamão, Brasil (2011)

•	 29ª Bienal de São Paulo, Brasil (2010)
•	 Brasiliana MASP: Moderna contemporânea, 

Museu de Arte de São Paulo (MASP), São 
Paulo, Brasil (2006)

coleções selecionadas
•	 Fundação Calouste Gulbenkian,  

Lisboa, Portugal
•	 Instituto Itaú Cultural, São Paulo, Brasil
•	 Museu de Arte Moderna de São Paulo  

(MAM-SP), São Paulo, Brasil
•	 Museu de Arte de São Paulo (MASP),  

São Paulo, Brasil
•	 Pinacoteca do Estado de São Paulo,  

São Paulo, Brasil

amelia toledo
n. 1926, São Paulo, Brasil 
m. 2017, Cotia, Brasil

 
Amelia Toledo iniciou seus estudos em arte no final dos anos 1930, quando 
frequentou o Ateliê de Anita Malfatti. Na década seguinte, estudou com Yoshiya 
Takaoka e Waldemar da Costa. Em 1948 atuou com desenho de projetos no 
escritório do arquiteto Vilanova Artigas. Esse contato com figuras chave da arte 
moderna brasileira, assim como sua experiência no laboratório de anatomia 
patológica de seu pai, possibilitaram o desenvolvimento de um trabalho 
multifacetado que faz uso de diversas linguagens como escultura, pintura e 
gravura. Essa produção floresceu, ainda, no convívio com outros artistas de sua 
geração, tais como Mira Schendel, Tomie Ohtake, Hélio Oiticica e Lygia Pape.

A diversidade de meios de Amelia Toledo é reveladora de um espírito voltado para 
uma investigação expandida das possibilidades artísticas. A partir dos anos 1970 
a produção da artista ultrapassa a gramática construtiva, que fazia uso de 
elementos geométricos regulares e curvas, e passa a se debruçar sobre formas 
da natureza. Toledo começa a colecionar materiais como conchas e pedras, e a 
paisagem passa a se tornar um tema fundamental de sua prática. Já a pintura da 
artista possui inclinações monocromáticas, revelando seu interesse pela 
pesquisa com a cor.

clique para ver o cv completo

de volta ao trabalho do artista ↑ 

https://nararoesler.art/artists/amelia-toledo/


vik muniz
n. 1961, São Paulo, Brasil 
vive e trabalha entre Rio de Janeiro, Brasil e Nova York, EUA

A obra de Vik Muniz questiona e tensiona os limites da representação 
Apropriando-se de matérias-primas como algodão, açúcar, chocolate e até lixo, o 
artista meticulosamente compõe paisagens, retratos e imagens icônicas retiradas da 
história da arte e do imaginário da cultura visual ocidental, propondo outros 
significados para esses materiais e para as representações criadas.

Para a crítica e curadora Luisa Duarte, “sua obra abriga uma espécie de método que 
solicita do público um olhar retrospectivo diante do trabalho. Para ‘ler’ uma de suas 
fotos, é preciso indagar o processo de feitura, os materiais empregados, identificar a 
imagem, para que possamos, enfim, nos aproximar do seu significado. A obra coloca 
em jogo uma série de perguntas para o olhar, e é nessa zona de dúvida que 
construímos nosso entendimento”.

Muniz também se destaca pelos projetos sociais que coordena, partindo  
da arte e da criatividade como fator de transformação em comunidades brasileiras 
carentes e criando, ainda, trabalhos que buscam dar visibilidade a grupos 
marginalizados na nossa sociedade.

clique para ver cv completo

exposições individuais selecionadas
•	 Flora Industrialis, Museo Universidad de 

Navarra, Pamplona, Espanha (2023)
•	 Dinheiro Vivo, Nara Roesler, São Paulo, 

Brasil (2023)
•	 Fotocubismo, Nara Roesler, São Paulo, 

Brasil (2021)
•	 Vik Muniz, Sarasota Museum of Art 

(SMOA), Ringling College of Art  
and Design, Sarasota, EUA (2019)

•	 Imaginária, Solar do Unhão, Museu de Arte 
Moderna de Salvador (MAM-BA), Salvador, 
Brasil (2019)

•	 Vik Muniz: Verso, Belvedere Museum 
Vienna, Viena, Áustria (2018)

•	 Afterglow – Pictures of Ruins, Palazzo Cini, 
Veneza, Itália (2017)

•	 Relicário, Instituto Tomie Ohtake (ITO), São 
Paulo, Brasil (2011) 
 

exposições coletivas selecionadas
•	 Fantastic Visions: Surreal and Constructed 

Images, Amarillo Museum  
of Art, EUA (2022)

•	 Art of Illusion, Nelson-Atkins Museum of 
Art, Kansas City, EUA (2021)

•	 Citizenship: A Practice of Society, Museum 

of Contemporary Art, Denver, EUA (2020)
•	 Passado/futuro/presente: arte 

contemporânea brasileira no acervo  
do MAM, Museu de Arte Moderna de São 
Paulo (MAM-SP), São Paulo, Brasil (2019)

•	 Naar Van Gogh, Vincent van GoghHuis, 
Zundert, Países Baixos (2018)

•	 Troposphere – Chinese and Brazilian 
Contemporary Art, Beijing Minsheng Art 
Museum, Pequim, China (2017)

•	 Look at Me!: Portraits and Other Fictions from 
the “la Caixa” Contemporary Art Collection, 
Pera Museum, Istambul, Turquia (2017)

•	 Botticelli Reimagined, Victoria & Albert 
Museum, Londres, Reino Unido (2016)

•	 56ª Bienal de Veneza, Itália (2015)
•	 24ª Bienal de São Paulo, Brasil (1998) 

coleções selecionadas
•	 Centre Georges Pompidou, Paris, França
•	 Museo Nacional Centro de Arte Reina Sofía 

(MNCARS), Madri, Espanha
•	 Museum of Contemporary Art, Tóquio, Japão
•	 Solomon R. Guggenheim Museum, Nova 

York, EUA 
•	 Tate Gallery, Londres, Reino Unido
•	 Whitney Museum of American Art,  

Nova York, EUA

de volta ao trabalho do artista ↑ 

https://nararoesler.art/artists/vik-muniz/


exposições individuais selecionadas 
• Artur Lescher, Instituto Artium, São Paulo, 
Brasil (2023) 
• Observatório, Farol Santander, Porto Alegre, 
Brasil (2022) 
• Artur Lescher: Suspensão, Estação 
Pinacoteca, São Paulo, Brasil (2019) 
• Asterismos, Almine Rech Gallery,  
Paris, França (2019)
• Porticus, Palais d’Iéna, Paris, França (2017)
• Inner Landscape, Piero Atchugarry Gallery, 
Pueblo Garzón, Uruguai (2016) 
 
exposições coletivas selecionadas
• 3rd Forever is Now, Pirâmide de Gizé, Egito 
(2023)
• Form Follows Energy, Lago / Algo, Cidade 
do México, México (2022)
• Tension and Dynamism Atchugarry Art 
Center, Miami, EUA (2018)
• Mundos transversales – Colección 
permanente de la Fundación Pablo 

Atchugarry, Fundación Pablo Atchugarry, 
Maldonado, Uruguai (2017)
• Everything You Are I Am Not: Latin American 
Contemporary Art from  
the Tiroche DeLeon Collection, Mana 
Contemporary, Jersey, EUA (2016)
• El círculo caminaba tranquilo, Museo de Arte 
Moderno de Buenos Aires (MAMBA), Buenos 
Aires, Argentina (2014)
• The Circle Walked Casually, Deutsche Bank 
KunstHalle, Berlim,  
Alemanha (2013) 
 
coleções selecionadas
• Museo de Arte Latinoamericano de Buenos 
Aires (MALBA), 
Buenos Aires, Argentina
• Museum of Fine Arts Houston (MFAH), 
Houston, EUA
• Philadelphia Museum of Art, Filadélfia, EUA
• Pinacoteca do Estado de São Paulo,  
São Paulo, Brasil

artur lescher
n. 1962, São Paulo, Brasil, onde vive e trabalha

O paulistano Artur Lescher destaca-se no atual panorama da arte contemporânea 
brasileira por suas obras tridimensionais. Há mais de trinta anos, ele apresenta 
um sólido trabalho, resultado de uma pesquisa em torno da articulação entre 
matéria, forma e pensamento. São trabalhos que excedem o caráter de escultura 
e cruzam as linguagens da instalação e do objeto, a fim de modificar a 
compreensão destas e do espaço em que se inserem. Ao mesmo tempo que sua 
prática está atrelada a processos industriais, sua produção não tem por único fim 
a forma. Ao escolher nomear obras como Rio Máquina, Metamérico ou Inabsência, 
Lescher sugere narrativas, por vezes contraditórias ou provocativas,  
que abrem espaço para o mito e a imaginação.
 
Lescher obteve reconhecimento no âmbito nacional a partir de sua participação 
na 19ª Bienal de São Paulo, em 1987, onde apresentou Aerólitos, obra que 
consiste no diálogo estabelecido entre dois balões de ar quente, cada um com 
onze metros de comprimento. Um deles se habitava o interior do pavilhão da 
mostra, e o outro, a área externa. Ao justapor sólidas estruturas geométricas e 
materiais resistentes como metal, pedra, madeira, latão e cobre a outros que 
guardam características de impermanência ou inconstância, como água, azeite e 
sal, Lescher enfatiza a imponderabilidade, ou “a inquietude”, como observou o 
crítico e curador Agnaldo Farias em relação a “suas peças, contrariando suas 
aparências exatas e limpas, passa-nos uma sensação de inquietude, como se nós, 
espectadores, estivéssemos na iminência de assistir a irrupção de algo, (...), que 
pode desembocar na violência, no atracamento de materiais, na deformação de 
um corpo, rastros de uma ação já encerrada.”

clique para ver o cv completo

de volta ao trabalho do artista ↑ 

https://nararoesler.art/artists/artur-lescher/


josé patrício
n. 1960, em Recife, Brasil, onde vive e trabalha 

O trabalho de José Patrício se realiza na fronteira entre instalação e pintura, 
misturando esses gêneros. Sua prática parte do arranjo de objetos cotidianos, 
tais como dominós, dados e botões, a fim de criar padrões e imagens que podem 
ter caráter geométrico ou orgânico, ainda que não deixem de resguardar uma 
familiaridade enigmática com o cotidiano, tendo em vista  
a possibilidade de se reconhecer aqueles elementos nas composições. Patrício 
despontou no mundo da arte em 1999, quando criou uma instalação para o 
convento de São Francisco, em João Pessoa. Na ocasião, o artista utilizou 
dominós como elemento-chave para muitos dos seus trabalhos. Quando vistos 
de longe, os padrões observados ganham uma qualidade pictórica (dada sua 
configuração geral) que contrasta com a natureza  
gráfica individual de cada peça. 
 
Sob a influência de importantes tendências e movimentos artísticos brasileiros, 
como a abstração geométrica e o concretismo, Patrício enfatiza  
o limite sutil entre a ordem e o caos e sugere que mesmo a mais rígida das 
fórmulas matemáticas possui uma potencial dimensão expressiva. Para o crítico e 
curador Paulo Sérgio Duarte, o procedimento de acumulação de Patrício nos leva 
a um “patamar diferente das questões colocadas pelo progresso da ciência e da 
técnica para a obra de arte. [...] Incorporado,  
como ponto de partida, o terreno da combinatória matemática, nos encontramos 
com a combinação das séries, reitero, infinitas nas suas possibilidades. O 
problema não é mais a reprodução do mesmo; trata-se, agora, de, a partir do 
mesmo, produzir infinitos outros.”

clique para ver o cv completo

exposições individuais selecionadas
•	 José Patrício: Agitações pelo Número, Paço 

Imperial, Rio de Janeiro, 
Brasil (2024)

•	 Infinitos Outros, Nara Roesler, Rio de 
Janeiro, Brasil (2023)

•	 Potência criadora infinita, Nara Roesler, São 
Paulo, Brasil (2021)

•	 José Patrício: Algorithm in ‘Object 
Recognition’, Pearl Lam Galleries Hong 
Kong H’Queens, Hong Kong (2018)

•	 Precisão e acaso, Museu Mineiro, Belo 
Horizonte; Museu Nacional  
de Brasília (MUN), Brasília, Brasil (2018)

•	 Ponto zero, Sesc Santo Amaro, São Paulo, 
Brasil (2017)

•	 Explosão fixa, Instituto Ling, Porto Alegre, 
Brasil (2017)

 
exposições coletivas selecionadas
•	 Utopias e distopias, Museu de Arte 

Moderna da Bahia (MAM-BA),  
Salvador, Brasil (2022)

•	 Ateliê de gravura: Da tradição à 
experimentação, Fundação Iberê Camargo 

(FIC), Porto Alegre, Brasil (2019)
•	 Géométries américaines, du Mexique à la 

Terre de Feu, Fondation Cartier pour l’art 
contemporain, Paris, França (2018)

•	 Spots, Dots, Pips, Tiles: An Exhibition About 
Dominoes. Perez Art Museum Miami (PAMM), 
Miami, EUA (2017)

•	 Asas e raízes, Caixa Cultural, Rio de Janeiro, 
Brasil (2015)

•	 8a Bienal de Havana, Cuba (2003)
•	 22a Bienal de São Paulo, Brasil (1994)

coleções selecionadas
•	 Museu de Arte de São Paulo Assis 

Chateaubriand (MASP), São Paulo, Brasil
•	 Fondation Cartier pour L’art contemporain, 

Paris, França
•	 Museu de Arte Moderna Aloísio Magalhães 

(MAMAM), Recife, Brasil
•	 Museu de Arte Moderna da Bahia (MAM-BA), 

Salvador, Brasil
•	 Museu de Arte Moderna do Rio de Janeiro 

(MAM Rio), Rio de Janeiro, Brasil

de volta ao trabalho do artista ↑
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exposições individuais selecionadas
•	 José Cláudio: uma trajetoria, Nara Roesler 

São Paulo, Brazil (2022)
•	 Carimbos, Museu de Arte Moderna Aluísio 

Magalhães (MAMAM), Recife, Brasil (2017)
•	 100 telas, 60 dias e um diário de Viagem, 

Amazonas 1975, Museu Afro Brasil, São 
Paulo, Brasil (2009)

•	 Museu do Estado de Pernambuco (MEPE), 
Recife, Brasil (2009) 

exposições coletivas selecionadas
•	 Experimentando Pernambuco 

Experimental, Museu de Arte do Rio (MAR), 
Rio de Janeiro, Brasil (2014)

•	 Almeida Júnior: Um artista revisitado, 
Pinacoteca do Estado de São Paulo, São 
Paulo, Brasil (2000)

•	 A mão afro-brasileira, Museu de Arte Moderna 
(MAM-SP), São Paulo,  
Brasil (1988)

•	 4a, 5a, 6a, 7a, 18a Bienal de São Paulo, Brasil 
(1957, 1959, 1961, 1963 e 1985)

•	 1o, 3o, 14o e 23o Panorama de Arte Brasileira, 
Museu de Arte Moderna (MAM-SP), São Paulo, 
Brasil (1969, 1971, 1983 e 1993) 

coleções selecionadas
•	 Instituto Itaú Cultural, São Paulo, Brasil
•	 Museu de Arte Contemporânea da 

Universidade de São Paulo (MAC-USP), São 
Paulo, Brasil

•	 Palácio do Governo do Estado de São Paulo, 
São Paulo, Brasil

josé cláudio
n. 1932, Ipojuca, Brasil 
m. 2023, Recife, Brasil
 

Ao longo de setenta anos de carreira, José Cláudio (Ipojuca, 1932)  
constituiu um legado para a arte brasileira da segunda metade do século XX. 
Artista múltiplo, com trabalhos em pintura, desenho, gravura e escultura, José 
Cláudio também atuou como crítico de arte e escritor. O prolífico trabalho do 
artista e intelectual teve início no Ateliê Coletivo da Sociedade de Arte Moderna 
do Recife (SAMR), em 1952, ao lado de Abelardo da Hora (1924–2014), seu 
fundador, e Gilvan Samico (1928–2013), entre outros. 
 
O convívio intenso com os artistas de sua geração, não só no Recife, mas  
em outras cidades brasileiras, como Mário Cravo Júnior (1923–2018)  
e Carybé (1911–1997) em Salvador, e Di Cavalcanti (1897–1976) e Lívio Abramo  
(1903–1992) em São Paulo, assim como a bolsa de estudos em Roma concedida 
pela Fundação Rotelini, fizeram da década de 1950, um período intenso de 
aprendizado, trocas e experimentação para o artista.

José Cláudio integrou o movimento Poema/processo (1967–1972), com sua 
icônica série Carimbos, imagens feitas a partir da composição modular das 
imagens escavadas em borrachas. Em 1975, José Cláudio participou de viagem  
à Amazônia organizada pelo Museu de Zoologia da USP, realizando uma centena 
de trabalhos reunidos no livro “100 telas, 60 dias e um diário de viagem”.  
Em 1980, o artista se debruça sobre o quadro O Repouso do Modelo, de Almeida 
Júnior (1850–1899), criando uma série de pinturas que reinterpretam o tema.

de volta ao trabalho do artista ↑ 



marcelo silveira
n. 1962, Gravatá, Brasil 
vive e trabalha em Recife, Brasil
 

A prática de Marcelo Silveira parece questionar categorias pré-estabelecidas, ao 
desafiar e tensionar definições aparentemente consolidadas de escultura, 
instalação e colecionismo. Sua produção move-se a partir do interesse  
pela materialidade. Tudo pode ser objeto de trabalho: madeira, couro, papel, metal, 
plástico e vidro são apenas alguns dos elementos explorados. Contudo, também é 
fundamental a configuração por eles assumida, que pode ser criada a partir do 
repertório formal comum àqueles objetos – garrafas e copos de vidro, por exemplo 

– ou pela recriação de formas familiares e comuns em matérias inesperadas – como 
Silveira faz com a madeira, por exemplo.
 
O colecionismo, de fato, constitui estratégia privilegiada do artista,  
ao lado do constante jogo entre apropriação e produção. Essas operações 
aparecem em seu trabalho de diversos modos, seja pelo acúmulo de artefatos 
encontrados no mundo – como cartões postais, réguas de desenho, vidros de 
perfume etc. –, em objetos que remetem a utensílios domésticos, mas 
desprovidos de qualquer utilidade, ou até pela apresentação dos trabalhos sob 
a forma de conjuntos, em que cada fragmento se integra àquela totalidade, 
ressignificando-a. Nesse sentido,  
a organização é fundamental na prática de Silveira, não só como estratégia 
expositiva, mas também para conferir novo sentido a esses objetos, que 
possuem a potência de despertar memórias afetivas.

clique para ver o cv completo

exposições individuais selecionadas
•	 Hotel solidão, Nara Roesler, Nova York, 

Brasil (2022)
•	 Compacto com pacto, Sesc Triunfo, 

Triunfo, Brasil (2019)
•	 Com texto, obras por Marcelo Silveira, 

Museu de Arte Contemporânea de 
Sorocaba (MACS), Sorocaba, Brasil (2018)

•	 Censor, Museu da Imagem e do Som (MIS), 
São Paulo, Brasil (2016)

•	 1 Dedo de Prosa, Museu de Arte Moderna 
Aloísio Magalhães (MAMAM), Recife,  
Brasil (2016) 

exposições coletivas selecionadas
•	 Língua solta, Museu da Língua Portuguesa, 

São Paulo, Brasil (2021)
•	 35º Panorama da Arte Brasileira, Museu de 

Arte Moderna de São Paulo (MAM-SP), São 
Paulo, Brasil (2017)

•	 Modos de ver o Brasil: Itaú Cultural 30 anos, 
Oca, São Paulo, Brasil (2017)

•	 10ª Bienal do Mercosul, Porto Alegre,  
Brasil (2015)

•	 Travessias, Galpão Bela Maré, Rio de Janeiro, 
Brasil (2013)

•	 29ª Bienal de São Paulo, São Paulo, Brasil 
(2010)

•	 4ª Bienal de Valência, Espanha (2007) 

coleções selecionadas
•	 Museu de Arte Contemporânea da 

Universidade de São Paulo (MAC USP),  
São Paulo, Brasil

•	 Museu de Arte Moderna Aloisio Magalhães 
(MAMAM), Recife, Brasil

•	 Museu de Arte Moderna do Rio de Janeiro 
(MAM Rio), Rio de Janeiro, Brasil

•	 Pinacoteca do Estado de São Paulo, São 
Paulo, Brasil

de volta ao trabalho do artista
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paulo bruscky
n. 1949, Recife, Brasil

Paulo Bruscky é um dos expoentes da arte conceitual no Brasil e um dos 
principais precursores de diversas manifestações que envolvem arte, tecnologia 
e comunicação. Sua prática artística, baseada na ideia de arte como informação, 
é marcada pelo experimentalismo constante, resultando em um corpo de obras 
plural, composto por poesias visuais, livros de artista, performances, 
intervenções urbanas, filmes em Super-8 e trabalhos em novas mídias.  
A produção de Bruscky é também caracterizada pelo conteúdo de contestação 
social e política, resultado da sua postura crítica e militante, em parte concebida 
em contestação à ascensão de governos militares e o consequente 
estabelecimento de severos regimes ditatoriais em diversos países latino-
americanos, incluindo o Brasil, durante um período que coincidiu com o início  
de sua trajetória.

Bruscky iniciou sua pesquisa no campo da arte conceitual nos anos 1960, 
participando, no final da década, do movimento poema/processo, por meio do 
qual estabeleceu contato com Robert Rehfeldt, membro do grupo Fluxus. 
Introduzido por Rehfeldt ao circuito internacional da Arte Postal, Bruscky 
ingressou no movimento em 1973, tornando-se um dos principais pioneiros dessa 
manifestação artística no Brasil. A partir de então, desenvolveu intenso diálogo 
com diversos artistas, principalmente os membros dos grupos Fluxus e Gutai, 
além de vários nomes da América Latina e do Leste Europeu – regiões com as 
quais o artista procurou privilegiar o contato, devido ao intenso processo de 
repressão política que os caracterizava na época. Grande parte de sua produção 
questiona as próprias funções da arte e as operações de seu sistema.

clique para ver cv completo

exposições individuais selecionadas
•	 Banco de Ideias. Nara Roesler, São Paulo, 

Brasil (2023)
•	 Paulo Bruscky. Eteceterate, Fundación Luis 

Seoane, A Coruña, Espanha (2018)
•	 Xeroperformance, Americas Society / 

Council of the Americas (AS/COA), Nova 
York, EUA (2017)

•	 Paulo Bruscky: Artist Books and Films, 
1970–2013, The Mistake Room,  
Los Angeles; Another Space, Nova York, 
EUA (2015)

•	 Paulo Bruscky, Museu de Arte Moderna 
de São Paulo (MAM-SP), São Paulo, Brasil 
(2014)

•	 Paulo Bruscky: Art is our Last Hope, Bronx 
Museum, Nova York, EUA (2013)

•	 Ars brevis, Museu de Arte Contemporânea 
da Universidade de São Paulo (MAC USP), 
São Paulo, Brasil (2007) 

exposições coletivas selecionadas
•	 Histórias brasileiras, Museu de Arte de São 

Paulo (MASP), São Paulo,  
Brasil (2022)

•	 Ismo, Ismo, Ismo. Cine experimental en 
América Latina, Museo Nacional Centro de 

Arte Reina Sofía (MNCARS), Madri, Espanha 
(2019)

•	 AI-5 50 anos – Ainda não terminou de acabar, 
Instituto Tomie Ohtake (ITO), São Paulo, 
Brasil (2018)

•	 L’oeil écoute, Centre Georges Pompidou, 
Paris, França (2018) 

•	 Memorias del subdesarrollo: el arte y el giro 
descolonial en América Latina, 1960–1985, 
Museo de Arte de Lima (MALI), Lima, Peru; 
Museo Jumex, Cidade do México, México 
(2018)

•	 57ª Bienal de Veneza, Veneza, Itália (2017)
•	 Histórias da sexualidade, Museu de Arte de 

São Paulo Assis Chateaubriand (MASP), São 
Paulo, Brasil (2017)

•	 10ª Bienal do Mercosul, Brasil (2015)
•	 29ª Bienal de São Paulo, Brasil (2010)
 
coleções selecionadas
•	 Centre Georges Pompidou, Paris, França
•	 Museum of Modern Art (MoMA), Nova  

York, EUA
•	 Pinacoteca do Estado de São Paulo, São 

Paulo, Brasil
•	 Stedelijk Museum, Amsterdam, Holanda
•	 Tate Modern, Londres, Reino Unido

de volta ao trabalho do artista ↑
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