
 

 

 

 



"Escavações, escafandristas e outras astronomias" 

Ana Sabiá  

 "Escavações, escafandristas e outras astronomias" é o título da 

mostra que reúne trabalhos, em cerâmica e de autoria coletiva, em busca 

de pontos de encontros, provocações e diálogos entre mundos, nas 

sondagens dos mistérios entre o céu, a terra e os oceanos abissais. 

 A partir da reunião semanal - processual, criativa e afetiva - 

promovida pela artista Ilca Barcellos em seu ateliê, um grupo de pessoas 

de variadas trajetórias permitiram-se adentrar as naturezas particulares 

de seus universos artísticos através do barro e sua inerente materialidade 

ancestral. 

                                                                                                  

Artistas: 

Ana Sabiá 

Andrea V. Zanella 

Fabíola Búrigo 

Flavia de Mattos Motta 

Ilca Barcellos 

Laïs Krücken 

Mari Braga 

Nadine Julia 

Otropicalista 

Silvia Zanatta Da Ros 

Tim Diederichsen 

Yone Ganzo Araújo 

 

 

 
Ilca Barcellos, 2016-2017. Embriões (da série). Esculturas em cerâmica 

finalizadas com aplicação de óxidos e queimadas a 980 e 1100 C. 

Dimensão: 60x26x22cm 

 

 

 

 

 



 

 

 

 

 
Leucos, porcelana, tamanhos variados, otropicalista 

 

 

 

 

 A Década dos Oceanos (2021 – 2030) foi consagrada e essa 

exposição se encontra, em certa medida, imersa nela. O conjunto das 

cerâmicas, que se voltam para sondagens dos mistérios entre o céu, a terra 

e os oceanos abissais, parece mostrar uma preocupação de reverter o ciclo 

de declínio na saúde do oceano, dos corpos e criar melhores condições para 

concretizar uma vida mais em harmonia com a natureza. As obras e artistas 

em suas diversificadas poéticas parecem ter em comum o desejo de 

aproximar as pessoas da discussão e do entendimento da importância do 

equilíbrio da Terra, incluindo o oceano, os escafandristas e outras 

astronomias, pois eles exercem uma grande influência no clima e nas 

condições meteorológicas. Proporcionam ainda que o planeta seja 

habitável, além de sustentar diversidade de vida e de ecossistemas. 

 Transformar a relação humana nesse ecossistema é imprescindível 

para a existência dele e da vida. Por isso, em 2017, a ONU proclamou que 

a Década do Oceano fosse implementada com o objetivo de gerar ações a 

favor da saúde oceânica dentro de um contexto de desenvolvimento 

sustentável. Mesmo que as/os artistas não tenham falado em comum e 

abertamente em seus textos, sobre essa circunavegação, o título da mostra 

“Escavações, escafandristas e outras astronomias", acaba por anunciar tais 

premissas e assim, também, denunciar que precisamos estar atentos ao 

que nos cerca. 

 Sandra Makowiecky e Luciane Garcez 

 

 

 



 

 

Ficha Técnica: 

 

 

Curadoria: 

Sandra Makowiecky  

Luciane Garcez 

Expografia: 

Coletivo de artistas da exposição 

Montagem: 

Coletivo de artistas da exposição 

Produção: 

Ateliê llca Barcellos 

Fotografia: 

Yone Ganzo Araújo 

Coletivo de artistas da exposição 

 

 

 

Realização: 

Museu da Escola Catarinense (MESC/UDESC) 

 

Local: Museu da Escola Catarinense da UDESC 

4 a 31 de outubro de 2023 

 



 ANA SABIÁ 

 

 

 

 



 

 

 

 

 

 

 

 

 

 

 

 

 

 

• Nome: Ana Sabiá 

• Título: Anthozoa, I 

• Ano: 2023 

• Técnica: ceramica 

• Dimensões da obra: 35x30x20 cm 

• Crédito das fotos: Yone Araújo 



  



 

 

• nome: Ana Sabiá 

• título: Zoantharia, I 

• ano: 2023 

• técnica: ceramica 

• dimensões da obra: 35x20x20 cm 

• crédito das fotos: Yone Araújo 



 

 

 

 

• nome: Ana Sabiá 

• título: Zoantharia, II 

• ano: 2023 

• técnica: ceramica 

• dimensões da obra: 6x6x6 cm (unidade) | Peças variáveis 

• Disposição espacial variável 

• crédito das fotos: Yone Araújo 

 

 

 

 

 

 

 

 

 

 



 

 

 

 

 

 

 

 

 

 

 

 

 

 

 

 

 

 

 

 

 

 

 

• nome: Ana Sabiá 

• título: Anthozoa, II 

• ano: 2023 

• técnica: ceramica 

• dimensões da obra: 35x40x35 cm 

• crédito das fotos: Ana Sabiá 

 

 



APRESENTAÇÃO 

 O trabalho plástico com a modelagem em barro começou a 

provocar minha curiosidade em 2022, ano de retomada da convivência 

social pós pandemia Covid-19. A necessidade de um manufaturar objetos, 

artefatos, desenhos, livros, tecelagem apresentou-se a mim como urgência 

dos afetos, do uso criativo com as mãos, antes enluvadas em álcool gel e 

proibidas ao contato tátil. Fazer esse percurso de retomada do sensível 

pelo toque à matéria-mãe, resgatou em mim o prazer com a ludicidade da 

forma, a provocar os alisamentos e texturas, o frenesi de amassar, socar e 

pisotear o barro como um despertar de inteireza do próprio corpo em 

movimento, pulsação e desejo. Meu interesse neste processo cerâmico se 

dá pela liberdade da construção da forma; pelo insight que chega enquanto 

opero na matéria; no caos criativo em que me lanço nas descobertas; no 

acaso que participa em co-autoria. As formas de vida que vão aparecendo 

sob as idas e vindas do barro nos dedos são orgânicas, côncavas, bojudas, 

cheias de poros, curvilíneas, texturizadas, dobras que reluzem análogas a 

curvaturas corporais, mas que se amalgamam em êxtase fecundo com os 

demais reinos animais, vegetais, minerais em suas variadas ordens e 

classes. 

Ana Sabiá 

 

 

 

 

 

SOBRE A AUTORA 

 Ana Sabiá é artista visual e professora de fotografia, colaboradora 

no Departamento de Artes Visuais da Universidade do Estado de Santa 

Catarina (UDESC). Doutora em Artes Visuais (UDESC), mestra em Psicologia 

Social (UFSC) e licenciada em Educação Artística (FAAP). Participa 

ativamente da cena artística brasileira e internacional. Em 2017, premiada 

com o 1° lugar (categoria foto única) no 13° Festival Internacional de 

Fotografia Paraty em Foco (RJ); com o 2° lugar do júri oficial do Prix Photo 

Web Aliança Francesa (RJ) e selecionada em convocatória do SESC Galerias 

(SC) para a mostra individual "Do porão ao sótão". Em 2019, convidada pela 

curadoria da 14a Bienal Internacional de Curitiba (PR), expôs a mostra 

individual “Panorâmicas do Desejo”. Em 2020, com o trabalho “Jogo de 

Paciência”, foi selecionada no edital “Arte como Respiro: Múltiplos Editais 

de Emergência", do Itaú Cultural (SP); no 25° Salão Anapolino de Arte (GO) 

e, na leitura de portfólio do FESTFOTO PoA (RS), obteve o Prêmio Aquisição 

pelo Museu da Fotografia de Fortaleza. Em 2021, a série “Jogo de 

Paciência” foi selecionada para integrar o 14° FESTFOTO; venceu o 2° lugar 

como projeto de livro na convocatória de fotolivro do 1° Festival Imaginária 

+ Lovely House (SP); teve mostra individual na Huit Galerie em Arles e 

projetada no PhotoFestival de Marseille (França). Em 2021, o trabalho "Do 

porão ao sótão" venceu o Prêmio Foto em Pauta de fotolivro, sendo 

publicado pela editora Tempo d'Imagem. 

 

CONTATOS: 

Site: www.anasabia.com         Instagram: @anasabia.as 

Youtube: https://www.youtube.com/channel/UCqFsZgYtZpGU8il2h5d6YxA 

http://www.anasabia.com/
https://www.youtube.com/channel/UCqFsZgYtZpGU8il2h5d6YxA


ANDREA VIEIRA ZANELLA 

 

 

 

 

 

 

 

 

 



 

Andrea V Zanella. Ruínas. Série de obras tridimensionais de diferentes 

tamanhos (entre 20 e 35 cm) feitas com cerâmica e madeira de demolição. 

Instalação de dimensões variadas [conforme quantidade de obras], 2022-

2023. 

Descrição 

 Açúcar em pasta. Mãos modelando. Corpos disponíveis ao labor. 

Conversas incessantes. Intercâmbio de afetos. Entretecer de memórias.  

 Uma das lembranças ativas em meu corpo é a de minha mãe, irmãs 

e amigas modelando flores com uma pasta de açúcar. Trabalho incessante, 

por horas a fio, de transformação dos grãos em pasta e composição de 

flores-enfeites-açucarados para o bolo de casamento de uma prima. Gestos 

ágeis, repetidos, quase maquínicos, porém prenhes de sentidos e histórias. 

O que modelavam junto ao açúcar essas mulheres? Que prosas se 

entreteciam aos movimentos ágeis de suas mãos marcadas pelas lides 

domésticas cotidianas? Que desejos inscreviam nas pétalas que construíam 

e no conjunto que com elas formavam? De que modo entreteciam suas 

próprias existências às da jovem prestes a consumar o matrimônio? 

 É da propriedade do açúcar adoçar. E adoçar, segundo o dicionário, 

significa abrandar, acalmar, amenizar, suavizar. O açúcar abranda e 

ameniza o amargor do café, bebida que consumimos no início da jornada 

diária de trabalho e durante também. Acompanhado de alguma essência - 

de uma fruta, raiz ou flor qualquer - suaviza o ardor da cachaça, 

transformando-a em licor. Adoça as infâncias, o açúcar transformado em 

guloseimas, e engrossa as veias e panças, na adultez e velhice. Há uma certa 

dose de traição em sua doçura.  

 As cabeças de açúcar de Cicero Dias visibilizam a face perversa 

desses grãos embranquecidos que consumimos diariamente, por opção ou 

escondidos nas composições disponibilizadas em prateleiras ou freezers de 

supermercados. Até mesmo no que é servido em restaurantes. Nas cabeças 

decapitadas do artista baiano estão amalgamadas as violências da história 

pregressa do país, bem como as que perduram na atualidade. Muito tem a 



nos contar essas inúmeras cabeças modeladas com açúcar mascavo, bem 

como as composições destas com peças de mobiliário em estilo manoelino. 

Testemunham tradições inventadas sob a égide da violação de corpos e a 

negação de modos de vida.  

 Tanto as cabeças como as flores de açúcar preservam a tradição 

como ingrediente e a traição como constituinte. São alegorias que exibem 

as contradições edificadoras de lugares e condições sociais, de fraturas 

históricas perpetuadas sob camadas de sentidos que sobre elas são 

justapostas, uma após a outra, em um movimento incessante de 

apagamento de seus rastros. Mas perduram essas fraturas, resistem ao 

apagamento tal como cicatrizes; seus vestígios insistem em visibilizar suas 

presenças e testemunhar o próprio processo de sua condição e a história 

de violências que sob a aparente dulceza do açúcar se camufla.  

 Na série Ruínas, o açúcar é substituído pela cerâmica; o bolo, por 

restos de madeiras carcomidas pela umidade e por cupins. Cada obra 

condensa gestos, tempos e espaços distintos, propondo conexões que 

interrogam o fluxo incessante de acontecimentos que nos distanciam de 

um olhar atento para o que nos entretece ao que nos precedeu e aos seus 

rastros no presente. 

 

 

 

 

 

 

 

 

 

 

 

 

 

 

 

 

 

 

 

 

 

 

 

 

 

 

 

 

 

 



FABÍOLA CIRIMBELLI BÚRIGO COSTA 

 

 

Foto: Fabíola Búrigo 

Peça Cerâmica e Fotomontagem 

 

 

 

Reflexos de um novo ciclo 

Rastros de uma identidade que renasce 

Inacabamento 

Fazer pensar cerâmica 

desvelar memórias 

instaurar transformações 

gerar novas reflexões 

POTE jarro panela vaso 

tigela cântaro 

côncavo 

de barro 

objeto doméstico 

objeto de reflexão 

forma arquetípica 

reflete anseios 

memórias impressas 

função utilitária 

artístico 



conserva e transfere 

 

utensílio de memória 

traz em seu corpo marcas 

a particularidade do gesto 

guarda em si singularidades 

se completa com seu conteúdo 

símbolo da abundância inesgotável 

essência espiritual 

potes almas 

grande útero 

umbigo 

feminino 

liberar de dentro de si 

nascimento 

renascer 

 

 

“Terra - ‘todo corpo é lama 

Fogo - toda alma é chama’ ”. 

Guerra Junqueiro - Maria do Barro 

“Só se sente falta d’agua quando o pote está vazio” 

“Tanto vai o pote à bica até que um dia lá fica” 

mas, 

“Nem toda a sede nos leva ao pote” 

 

 

 

 

 

 

 

 

 

 

 



 

PRODUÇÃO ARTÍSTICA COLETIVA - PROJETO “MUSEU MENOR” 

 Resultantes de processos pedagógicos desenvolvidos com 

alunos como professora de Ensino Fundamental e Médio – Oficina 

de Cerâmica, no Colégio de Aplicação da UFSC e, de poéticas 

realizadas a partir do arquivo da professora, por ex-alunos, 

professores e artistas convidados, fruto contínuo de ações da Tese 

“Museu Menor”: um convite à arte. 

 

       

Foto: Aroldo Costa 

 

 

 

• Nome: Fabíola Búrigo 

• Título: Instalação “Outros de mim e eu” 

• Ano: 2023 

• Técnica: cerâmica 

• Dimensões da obra 40x40cm 

 

 



PRODUÇÕES ARTÍSTICAS INDIVIDUAIS 

 

 

Foto: Yone Araújo 

 

 

 

 

 

 

 

 

 

 

 

• Nome: Fabíola Búrigo 

• Título: Mika I e II 

• Ano: 2023 

• Técnica: cerâmica 

• Dimensões da obra 15x22x9cm e 7X7.5X4cm 

 

 



 

Foto: Yone Araújo 

• nome: Fabíola Búrigo 

• título: Mika III 

• ano: 2023 

• técnica: cerâmica 

• dimensões da obra: 26x24x12cm 

 

Foto: Yone Araújo 

• nome: Fabíola Búrigo 

• título: Mika IV 

• ano: 2023 

• técnica: cerâmica 

• dimensões da obra 11x16x7cm 



    

      
Foto: Tim Diederichsen 

 

 

 

 

 

• nome: Fabíola Búrigo 

• título: Mika V 

• ano: 2023 

• técnica: cerâmica 

• dimensões da obra 16x20x9cm 
 

 

 

 



SOBRE A ARTISTA 
 Fabíola Cirimbelli Búrigo Costa, é professora artista pesquisadora 

ceramista natural de Porto Alegre/RS, 1963, residindo na IIha de Santa 

Catarina desde 1978. Licenciada em Educação Artística - Artes Plásticas e 

Especialista em Arte-Educação – Artes Plásticas/UDESC, Mestra em 

Psicologia e Doutora em Educação/UFSC. Trabalhou na Rede Estadual de 

Ensino de SC; na Escolinha de Arte de Florianópolis e no Colégio de 

Aplicação da UFSC, onde ministrou aulas de Artes Visuais no Ensino 

Fundamental e Médio - Oficina de Cerâmica, supervisionou atividades de 

Observação e Prática de Ensino do Estágio Supervisionado de alunos do 

Curso de Licenciatura em Artes Plásticas do CEART/UDESC e orientou no 

Edital Iniciação Científica Junior o projeto de pesquisa selecionado “Oficina 

de Cerâmica Criação e Design de Adornos e Bijuterias; Natureza (e) é Arte 

uma Coleção”; criou e coordenou o Espaço Estético - CA/UFSC, e atuou na 

Rede Arte na Escola coordenando o Polo UFSC e o Grupo de Estudo Arte na 

escola, deste polo. Foi membro da diretoria da Associação de Arte 

Educadores do Estado de SC, membro fundador do Comitê do Programa 

Arte Sem Barreira SC e integrante do Grupo de Pesquisa Núcleo Infância 

Comunicação, Cultura e Arte – NICA (CNPq)/UFSC. Publicou artigos, relatos 

de experiências e materiais de apoio educativo na área de Arte e seu Ensino 

em coletâneas e revistas especializadas, tendo os livros: Escolinha de Arte 

de Florianópolis - 25 anos de atividade arte-educativa: FCC, 1990 e O Olho 

que se faz Olhar: espaço estético no contexto escolar: NUP, 2013 como 

publicações de sua autoria, sendo coorganizadora das coletâneas: Artes 

Visuais e Escola: para aprender e ensinar com imagens: NUP/CED/UFSC, 

2003 e Educação Estética e Constituição do Sujeito: reflexões em curso, 

NUP/CED/UFSC, 2007. 

 

 

 

 

 

 

 

 
 

 

 

CONTATOS: 

 

Instagram: @fabiola.burigo 

e-mail: fabiola.costa@ufsc.br 



FLÁVIA DE MATTOS MOTTA 

 
52 X 14 X 7 

 

               16 X 9 X 11 

Flávia de Mattos Motta. Corpo-mulher: escritas do tempo. Esculturas em 

cerâmica de dimensões variadas (ver medidas em cm nas fotos). 



 Inspirada na linguagem dos nudes (as selfies erotizadas de corpos 

despidos e fragmentados), esta série tem como foco “corpo feminino e 

envelhecimento”. Na modelagem dos corpos de mulheres 60+, 

envelhecimento é abordado como algo visível, mas não de forma 

estereotipada ou caricata, resultando em pequenas esculturas que 

expressam vida, beleza e sensualidade. Algumas delas se apresentam de 

forma sequenciada, um tríptico - como se os nudes de corpos de mulheres 

diferentes se encaixassem ou fossem complementares, evocando a 

identidade de gênero em comum entre elas, bem como histórias e 

experiências corporais semelhantes. Há identidade, não obstante a 

diversidade. As marcas de uma presumível colcha de crochê na pele desses 

corpos aparecem como metáfora poética das tecituras de relações e 

saberes desse corpo-mulher vivido, experiente e belo. 

 

 

11 X 10 X 5 



 

17 X 14 X 7 

 

 X 11 X 7 



ILCA BARCELLOS 

 

 

Ilca Barcellos,2023. O que se move. Esculturas em porcelana esmaltadas e 

queimadas a 980 e 1100 C. Dimensões: a) 34x23x26cm. b) 52x32x31cm. 

 

   

                                                              

  

 A obra nomeada Se-moventes revela a potência a força da 

mobilidade de constituições aparentemente inertes, tal qual as estruturas 

ciliares diferenciadas da pele. Semoventes é aquilo que se move por conta 

própria. A referência aos movimentos da pele – superfície de mediação e 

contato entre o interior e o exterior – traz à tona aqueles movimentos 

que não são racionais, que revelam e denunciam as pulsões e os desejos 

ocultos. 



 

 

 

Ilca Barcellos,2016-2017. Embriões (da série). Esculturas em cerâmica 

finalizadas com aplicação de óxidos e queimadas a 980 e 1100 C. 

Dimensão: 60x26x22cm  

 

 A obra intitulada Embrião remete ao devir, a algo que está em 

constante transformação. Na fase embrionária, ocorrem múltiplas divisões 

celulares que culminam para a diferenciações de tecidos, órgãos e sistemas 

até a fase do indivíduo adulto. A obra aborda a poética do acaso, das 

adaptações e transformações que se manifestam no desenrolar da vida. 



LAÏS KRÜCKEN 

 

 

 

 

 

 

 

 

 

 

 

 

Caminhantes 

Instalação 

Obra de modelagem manual constituída por dezenas de objetos de 

dimensões variadas entre 9x10x2 cm e 4x5x2 cm. A ser exposta sobre 

superfície plana horizontal de dimensão aproximada de 1m². 

Fotografia: Yone Araújo 

 

A obra remete ao caminhar humano, ação que ao se fazer, faz também o 

caminho. Caminhantes, cada um a seu passo, irmanados no prosseguir que 

se confunde com a própria vida ao atravessar o espaço e o tempo. 

 

 

 



 

 

 

 

 

Entranhas 

8 x 10 x 4 cm (cada bloco) 

Obra constituída por bloco de argila cortado e fio de cobre. Sem queima. A 

ser exposta sobre superfície plana horizontal. 

Fotografia: Yone Araújo 

 

A peça é cindida em duas partes, reaproximadas por um fio de cobre. A 

obra evidencia a configuração interna da matéria surgida sob a pressão de 

separação e remete à constituição interna e resistência dos corpos. 

 
 

 

 

 

 

 

 



SOBRE A ARTISTA 

 Laïs Krücken (1946), natural de São Paulo (SP-Brasil), é artista 

visual.  Tem um percurso interdisciplinar, envolvendo estudos relacionados 

à linguagem, à literatura e várias técnicas artísticas, sendo que a sua obra 

transita por várias mídias e linguagens. Suas produções se caracterizam 

pelo olhar intimista sobre elementos orgânicos ou da cultura, explorando 

as linhas de constituição da matéria, suas tramas, cores e corrosões 

naturais, valorizando detalhes e prescindindo de figuração. Desde 1993 

vive e trabalha em Florianópolis (SC), participando atualmente do grupo de 

estudo de filosofia Casulo, conduzido por Rosana Granzotto; do grupo de 

estudo Impossibilidade de Esgotamento, orientado por Kamilla Nunes; do 

Ateliê Livre de Cerâmica de Ilca Barcellos; do Ateliê Livre e do grupo Livro 

de Artista, coordenados ambos por Patrícia Amante, no Espaço Oficinas do 

Centro Integrado de Cultura em Florianópolis. Participa também do 

Coletivo Elza, que integra o Espaço Cultural Armazém. 

 Na cerâmica, bem como em outras expressões artísticas, suas 

obras se caracterizam pela organicidade, com foco na forma estrutural dos 

organismos, e pela busca de consonância ao material e ao gesto de fatura, 

de maneira que é a forma surgida do processo que evoca o significado. 

 

 

 

 

 

 

 

 

 

 

 

 

 

 

 

 

 

 

 

 

 

 

 

 



OTROPICALISTA 
marcelo fialho + marco d.julio 

 

 
 

leuco I, porcelana, 10 x 14 cm, 2023, otropicalista 

LEUCOS 

 Por meio de pequenas peças moldadas em porcelana no formato 

de plantas, a série «leucos» do duo Otropicalista é uma elucubracão sobre 

a relação entre ser humano e meio ambiente, uma declaração sobre a 

artificialidade da vida contemporânea apontando para uma visão distópica 

de futuro. 

 

 

 
leuco II, porcelana, 6 x 11 cm, 2023, otropicalista 

 

 

 



 
leuco III, porcelana, 8 x 14 cm, 2023, otropicalista 

 

 

 

SOBRE O ARTISTA 

 O duo Otropicalista, formado por Marcelo Fialho e Marco D.Julio, é 

um laboratório de pesquisa, criação, desenvolvimento e divulgação de 

projetos em diferentes linguagens que articulam discussões sobre arte e 

natureza. 

 
leucos, porcelana, tamanhos variados, 2023, otropicalista 

 

  

 

 



MARIA CRISTINA DIEDERICHSEN - TIM 
 

Vestígios de infâncias: Acreditar na 

possibilidade do mundo 

 

 

 

 

 

 

 

 

 

 

Um menino nasceu – o mundo tornou a começar. 

Guimarães Rosa 

 

 Na série “Vestígios de infâncias” apresento esculturas em 

cerâmica, propondo uma caminhada em direção, não a uma infância 

pessoal, mas à infância do mundo, propiciadora de uma intensificação da 

alegria, do encontro e da potência da vida. 

 

Foto: Ilca Barcellos 

 

 

 



 

  

 

 

  

 Abordo a infância como um espaço-tempo mais aiônico que 

cronológico, um espaço poético, onde habita “o fora”, um espaço pré 

subjetivo que é puro devir, um espaço de abertura, de descontinuidade, de 

insegurança e precariedade, advindas de um não saber. 

 

 

 

 

 

Criança na roda 

24x14x16 cm 

Cerâmica 

Foto: Tim Diederichsen 

 

 

 

 

 



 

 

 

 

 

 

 

 

 

 No momento contemporâneo, em que a humanidade se confronta 

com sua própria barbárie e com a o fato de estar causando sua própria 

extinção, busco na experiência escultórica deste devir criança - criador, 

inaugural, sensorial e transgressor – o desencadeamento de maneiras 

outras de se existir e de se viver junto. 

 

 

 

 

 

Criança na roda 

32x19x22 cm 

Cerâmica 

Foto: Tim Diederichsen 

 

 

 



 

 

 

 

 

 

 

 Busco apresentar vestígios de infância, que afirmem, na invenção 

de travessias e travessuras, a inesgotabilidade da vida, e, como queria 

Gilles Deleuze, um “acreditar na possibilidade do mundo”. 

 

 

 

 

 

 

Criança na roda 

26x15x18 cm 

Cerâmica 

Foto: Tim Diederichsen 

 

 

 

 



 

Não cabia na carteira escolar 

32x19x22 cm 

cerâmica 

Foto: Yone Araújo 

 

SOBRE A ARTISTA 

 Tim Diederichsen vem atuando nos campos da educação, das artes 

visuais e das artes cênicas. É doutora em Educação (UFSC) e trabalha com 

crianças e adolescentes, como professora de Artes Visuais, enfatizando, o 

processo de se “fazer da vida uma obra de arte”. Participou de algumas 

exposições coletivas em São Paulo e em Florianópolis: 

1973- Atuou como monitora na XII Bienal de São Paulo. 

Entre 1974 e 1999 atuou no campo teatral, como atriz, autora e diretora. 

1992- Participou no Salão de Arte Waldemar Belizário, SP, ganhando o 

Prêmio Nossa Caixa. (pintura – Dois e Um, acrílica s/ tela.) 

1995- Casa Cor SP, objetos em papel machê. 

1999- Casarão Bento Silvério. Florianópolis. – Exposição individual- objetos 

em papel machê. 

2001- 5 Salão Novos Valores nas Artes Plásticas – FFC. Florianópolis. 

(pintura – Bem me quer, mal me quer, acrílica s/tela.) 

2003- Mostra de Artes Plásticas do CEART- MASC. Florianópolis. (instalação 

- Cama de hotel.) 

2005 - Mostra coletiva de artes no SESC Prainha. Florianópolis. (objeto 

artístico -Escuridão.) 

2011- Mostra coletiva no saguão do CED, UFSC. Florianópolis. (instalação- 

Deixar no ar.) 

 



MARIÂNGELA BRAGA MARINHO 

 
SOBRE A ARTISTA 

 é artista visual graduada pela Universidade do Estado de Santa 

Catarina e, atualmente, participante do Ateliê Livre de Cerâmica da artista 

Ilca Barcellos. É servidora pública federal aposentada, tendo concluído 

carreira na área jurídica, onde também atuou como professora 

universitária. Após a aposentadoria, dedicou-se exclusivamente ao estudo 

e prática artística. Participou de várias amostras e oficinas promovidas pela 

Udesc e em ateliês independentes, com foco na cerâmica. Considera a arte 

como um processo contínuo de pesquisa e aprendizado, e seu trabalho 

valoriza formas e texturas orgânicas, que surgem como pontos de 

referência para uma reflexão sobre a existência e sua relação com o espaço 

e o tempo. 

 

 

Espirais do tempo (21X25 cm)                                       Imagens: Tim Diederichsen 

Escultura em terracota (em processo) 



 

 

1 – (Re)flexível  

Escultura em argila branca (27X18 cm) 

 

2 – Labirinto secreto 

Escultura em argila branca (27X15 cm 

 

 

Fotografia: Yone Araújo 



 

 

Observatório 

Escultura com textura e detalhes em esmalte 

36X15 cm 

 

Fotografia: Tim Diederichsen 

 

 
 

Imaginário 

Escultura em argila branca com textura e detalhes em engobe. 

18X14 cm 

 

Fotografia: Yone Araújo 



 
 

Sopro de vida 

Escultura em argila  

branca com textura e detalhes em esmalte (em processo) 

23X15 cm 
 

Fotografia: Yone Araújo 



O tempo perguntou pro tempo, 

quanto tempo o tempo tem. 

O tempo respondeu pro tempo, 

que o tempo tem tanto tempo 

quanto tempo o tempo tem. 

 

 

 A simplicidade do versinho popular nos dá uma definição natural 

do tempo: ele representa a duração de algum acontecimento. Para 

alguns, o tempo passa mais devagar. Para outros, o tempo voa. Mas, na 

verdade, o tempo não é redutível nem ampliável. Ele simplesmente 

ocorre, e todos os acontecimentos cotidianos que enfrentamos 

aparentam durar mais ou menos conforme a nossa percepção subjetiva. 

Quanto tempo eu dedico a pensamentos e ações de prazer, de amor, de 

busca de conhecimento? Quanto tempo eu emprego em tarefas árduas 

ou em situações incômodas? Cada segundo dedicado tem sua valoração, 

conforme o olhar interior de cada um.  

 A física nos dá uma definição de tempo como dimensão do 

universo. O universo tem, portanto, três dimensões de espaço e uma 

quarta dimensão, que é o tempo. Eis, aqui, o casamento espaço e tempo. 

E então, observando a realidade da ciência, novos questionamentos 

surgem. Quanto tempo meu corpo físico viajou? Qual a distância que eu 

consigo alcançar? Em que velocidade eu alimento minha existência e 

meus sonhos? 

  

 

  

 

 

 

 

  

 Porque meu tempo é subjetivo e só eu posso vê-lo e realizá-lo, 

sigo idealizando formas que me permitam observá-lo nos entremeios 

entre o vazio e o pleno. Minhas mãos constroem espaços metafóricos 

para expressar essa sintonia, e dela surgem formas e texturas, como 

pontos de referência para a reflexão sobre a grandeza que é o tempo. 

 Nesses espaços em que me posiciono, olho para o passado e para 

o futuro. É como estar diante de um espelho analisando as linhas de um 

rosto que amadureceu, adquiriu novas formas, reentrâncias, rugas, 

asperezas, e com essas perdas e ganhos aprendeu uma nova forma de 

viver sabiamente, porque o tempo não retroage, mas transforma, como o 

barro que se move silencioso entre meus dedos e acaricia minha alma. 

 

 

 

 

 

 



JÚLIA NADYNE 

 

DANÇA DE ENCAIXES 

 A série nasce do tema relações simbióticas. E o que seria uma 

simbiose? A palavra em si envolve um mar de interpretações e as 

controvérsias já se iniciam na sua denição como termo psicológico. Erich 

Fromm diria que é a "união de um eu individual com outro, em que ambos 

perdem a integridade do próprio eu e um ca dependente do outro". No 

entendimento de Magret Mahler é uma fase do desenvolvimento humano, 

em que a criança já nascida se percebe uma só com a mãe. Para Ruppert, é 

um mecanismo fundamental de evolução, tanto no campo biológico, 

quanto emocional e psicológico. Segundo ele, nós humanos, vivemos 

sempre em alguma forma de simbiose, quando não em várias ao mesmo 

tempo. Seja pessoa-pessoa, pessoa-grupo, pessoa-instituição, pessoa-

coisa, todas são possibilidades simbióticas. 

 Enganjada pela ideia que naturaliza nossas simbioses e que nega 

reduzi-las apenas a uma classicação de destrutiva ou construtiva, a série 

tem como assunto principal os encaixes simbióticos; formas, espaços e 

movimentos que ocupamos e nos conguramos com o outro. 

 Aqui, os encaixes-engolimentos estão num cenário uido, encaixes 

que nunca cessam, e por isso, dançam. As formas, texturas e pontos 

luminosos são uma tentativa de recordar os engolimentos naturais que nos 

percorrem. Desde aqueles que nos englobam, como as estrelas que 

devoram planetas, como àqueles em que somos o cenário; estruturas 

celulares que se devoram dentro de nós. 

 

Encaixe I 

Nadyne Júlia, 2023 

Cerâmica, tinta acrílica e resina epóxi sobre tela 

30 x 20 cm 



 

 

 

 

 
Encaixe I 

 

Nadyne Júlia, 2023 

Cerâmica, tinta acrílica e resina epóxi sobre tela 

30 x 20 cm 

 

Encaixe II 

Nadyne Júlia, 2023 

Cerâmica, tinta acrílica e resina epóxi sobre tela 

50 x 40 cm 



 

Encaixe III 

 

Nadyne Júlia, 2023 

Cerâmica, tinta acrílica e resina epóxi sobre tela 

50 x 40 cm 

 

 

 

 

 

 

 

 

 

 

 

 

 

 

 

 

 

 

 

 

 



SILVIA ZANATTA DA ROS 

 
(DES)VENDE-SE 

 Diz, um certo fetiche, que se criaram mecanismos apuradíssimos 

para fazer parecer que tudo o que tem seus pés fincados no social, e que 

simultaneamente o faz, ganhe cara de algo explicável dentro da ordem dos 

chamados acontecimentos naturais ou, principalmente, amparado pela 

dinâmica que movimenta a vida das coisas na sociedade em que se vive. 

Coisas que povoam o mundo das mercadorias que, enxarcadas de valor, 

galgam postos elevados no mundo das finanças. 

 Não é diferente com os seres humanos e seus corpos: veja-se toda 

a questão, enigmática porque velada, que envolve o Trabalho Humano 

Abstrato e sua relação com o assalariamento, por exemplo. Além disso, 

caberia falar, também, na quantidade de cérebros que migram, 

“voluntariamente”, colocando-se à venda nos espaços de excelência em 

termos de pesquisa, trabalho... 

 Para além de todas as possibilidades do fazer, sentir, criar, pensar 

que se transmuta em coisa nessas transações – salvo todos os movimentos 

de resistência -, ressalta-se como altamente condenável o comércio de 

partes arrancadas do próprio corpo humano (rim, pele, coração...): algo 

comprável e vendável nos porões de diversos tipos de mercados, entre eles 

o da moda, no qual uma coluna vertebral de criança pode se transformar 

em alça de uma bolsa de grife.  

  

 

 

 

 

 Fatos como esse, que envolvem tráfico e outras ações espúrias e 

questionáveis, são arrasadores em si e, também, diante da fenda que 

abrem ao fragilizar a possibilidade e viabilidade abertas pelas ações de 

doação de órgãos por parte de familiares de pessoas que perderam a vida, 

mas que a honram de maneira muito especial. 

 Nessa exposição, apresentam-se algumas peças da série 

“(Des)Vende-se”. São confeccionadas em barro, fazendo referência a uma 

certa versão da criação dos homens. Deles, sim, uma vez que, nela, a 

mulher é criada com uma parte pouco nobre de carne, a da costela de 

Adão, o que leva a pensar que a história de mutilar corpos é bem antiga. 

Quer-se denúncia e pedido de socorro: urgem novos possíveis, urge 

revolucionar! 

 

 

 

 

 



 

 

 

 

 

Silvia Zanatta Da Ros. (Des)vende-se. Cerâmica queimada.  

Dimensão 31cm x 23cm x 5cm 

 

 

 

                  Silvia Zanatta Da Ros. (Des)vende-se. Cerâmica queimada.                                   

Dimensão 48cm x 27cm x 7cm 

 



 

 

 

 

 

 

 

 

 

 

 

 

 

 

 

 

 

 

 

 

 

 

 

 

 

 

 

 

Silvia Zanatta Da Ros. (Des)vende-se. Cerâmica queimada.  

Dimensão 37cm x 19cm x 4cm 

 



YONE ARAÚJO 

 
SOBRE A ARTISTA 

Yone Araújo incursiona no mundo das artes visuais a partir do ano de 2016, 

através do uso da fotografia. Artista em continua pesquisa e trânsito por 

suportes e linguagens, em 2022 começa a explorar o uso da argila como 

forma de expressão. Comprometida com as questões sustentáveis, 

transforma sua angústia sobre a relação do meio ambiente com o humano 

em trabalhos que intencionam conteúdos que expandam consciências e 

desencadeiem consequentes ações coletivas. De forma contínua e diversa, 

busca a representatividade visual que considera expressão de si própria e 

do meio ao qual almeja preservar, comprometida em percorrer caminhos 

que possibilitem novas abordagens sobre o tema. 

 

 

 

 

 

 

 

Não há instante que se repita 

 Apurado o olhar, os detalhes emergem em profusão inebriante aos 

sentidos e sensos pressupostos. O que se supunha ser uma coisa só, revela-

se constituída por infinitos “uns”, cada qual representante do todo que, 

paradoxalmente, não existiria sem haver o um que o contenha. O que se 

representa, intenciona extrair o que está contido, libertar sem prospectar 

o futuro, pois também não há instante que se repita. Visões da 

temporalidade e da universalidade materializadas em imagens que agora 

se pretendem eternas. 

 A série “Não há instante que se repita” busca investigar através de 

texturas, formas e cores em distintos suportes, as representações de um 

espaço/tempo ficcional. Explora uma superfície que ora remete ao micro, 

ora ao macrocosmo, em um constante recriar a visão da espessura do 

mundo, mudar a perspectiva dimensional, distorcer a percepção do 

comum, transformar o fragmento no todo. 

 A base da série é constituída de fotografias feitas no ano de 2017 e 

2018 no ambiente externo de Florianópolis, e são as imagens captadas e 

editadas que possibilitam as intervenções em novas materialidades como 

a cerâmica, iniciadas em 2022. Nos processos particulares de abstração, há 

espaço e tempo para manipular inúmeras outras variáveis desse todo, em 

instantes que não se repetem. 

 

 

 

 



 

 

 

 

Passatempo 

Argila queimada a 1.250o C, 15x13x40 cm 

Fotografia digital, impressão mineral sobre pvc, 50x100 cm 



 
 

 

 
 

Tarde demais 

Distintas argilas queimadas a 1.250°, 15x14x28 cm 

Fotografia digital, impressão mineral sobre pvc, 60x80 cm 



 
 

 

 

 

 

 

Todos os instantes 

Argila queimada a 1.250°C, 25  x 15 cm 

Fotografia digital, impressão mineral sobre pvc, 80x50 cm 

 

 

 

 



 

 

 

 

Tempo marcado 

Múltiplas argilas, queimadas a 1.250°C, 15x06x20 cm 

Fotografia digital, impressão mineral sobra pvc, 80x60 cm 

 

Site: www.yonearaujo.com 


