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“As mulheres precisam estar nuas para entrar no Metropolitan Museum, em 
Nova York? Na seção de arte moderna, 5% dos artistas são mulheres, mas 85% da nudez nas 
obras é feminina”.  O contexto é um alerta da Guerrilla Girls, grupo nova-iorquino de artistas 
feministas anônimas que combatem sexismo e machismo no mundo da arte.  

A reforma do Museum of Modern Art, MOMA, em Nova York, que custou 450 milhões de 
dólares, começa a soprar sinais de mudança. A reforma foi além da estrutura arquitetônica 
e da ampliação dos espaços, com a proposta de aumentar a diversidade, contemplando 
mais obras de artistas femininas e de trabalhos de outras regiões do mundo. Dentro dos 
novos acervos, especula-se a obra “A Lua”, de Tarsila do Amaral, adquirida por 20 milhões de 
dólares (ninguém confi rma), mas, se for verdade, traz esperança e dá o devido valor à obra 
da artista brasileira e seu lugar no mundo.

E mais perto de nós, no Museu de Arte de São Paulo-MASP, o que dizem os números? 
Apenas 6% dos artistas do acervo em exposição são mulheres, e 60% dos nus são femininos. 
Enfi m, os números gritam algo silenciado. 

Estamos em pleno século XXI, é verdade, mas a igualdade de gênero no universo das artes 
está longe da superação. Linda Nochlin, historiadora da arte, no artigo “Why have there been 
no great women artists?” (“Por que não houve grandes mulheres artistas?”), reivindica um 
novo paradigma para a história da arte mostrando que as barreiras da sociedade impediam 
(no passado) e ainda impedem (no presente) as mulheres de desenvolver seu lado artístico e 

de obter reconhecimento como artistas. É o que mostram as histórias das artistas que fazem 
parte da exposição coletiva inédita NQHMA - Nós Que Habitamos O Mundo Alheio!

NQHOMA
Nós Que Habitamos o 
Mundo Alheio! 
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Assim, a proposta desta exposição é mais uma de muitas iniciativas para provocar conversas, reações, 
discussões, para adensar a busca pela igualdade de gênero nos acervos mundo afora, e para propiciar 
que as pessoas contemplem a arte produzida do ponto de vista feminino. 

São 14 artistas mulheres - de diferentes cidades, técnicas, idades, formações acadêmicas - para 
mostrar a este mundo a que vieram: Cristiane Maschietto, Cristina Sagarra, Di Miranda, Doris 
Homann, Duda Clementino, Fernanda Carvalho, Flavia Jackson, Gisele Faganello, Josie Mengai, 
Mariana Gadelha, Nadir Santilli, Nenesurreal, Olívia Niemeyer e Tania Martins.

São elas: brancas, negras, periféricas, mães, donas de casa, arquitetas, engenheiras, jornalistas, 
fonoaudiólogas, economistas, linguistas, psicólogas, instrumentadora cirúrgica... Não importa, antes 
de tudo são mulheres e minoria nas galerias do mundo! Não importa se jovens ou maduras. Uma 
delas, nascida em 1898, é representada por suas obras e foi uma mulher muito à frente de seu 
tempo. Vindas de diversas cidades, próximas e distantes, como Hong Kong, Escócia e Berlim. Solteiras, 
casadas, divorciadas, viúvas. São donas de suas vidas. Em comum pesa a consciência de que não é 
fácil morar no mundo alheio.   

Entre elas, a descoberta da necessidade de produzir arte veio de diferentes maneiras e em tempos 
próprios a cada uma delas, mas hoje é o que fazem para viver, em diferentes propostas _ de pagar as 
contas do mês a amenizar o caos do mundo atual_, mas com um único sentido para todas: superar a 
luta diária de ainda não ter o próprio mundo para viver. A diferença é que elas, com seus talentos e 
criatividade, estão construindo este mundo para as futuras gerações habitarem: fi lhas, netas, bisnetas...

A própria Linda Nochlin respondeu à pergunta título de seu artigo: “não existiram grandes 
mulheres artistas porque não existiram as condições sociais, políticas, culturais e intelectuais para 
que elas existissem”. 

Criemo-las, pois: mais, sempre e sem descanso.  

Ligia Testa, junho de 2023
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“Do women have to be nude to enter the New York Metropolitan Museum? 
In the modern art section, 5% of the artists are women, but 85% of the nudity in the works 
is female.” This context is a warning from Guerrilla Girls, a New York group of anonymous 
feminist artists who fi ght sexism and machismo in the world of art. 

The renovation of the Museum of Modern Art, MOMA, in New York, which cost $450 
million, is beginning to show signs of change. The renovation went beyond the architectural 
structure and the expansion of spaces, with the proposal to increase diversity, contemplating 
more works by female artists and works from other regions of the world. Among the new 
collections, there is speculation about the work “The Moon”, by Tarsila do Amaral, acquired 
for twenty million dollars (nobody confi rms this), but, if true, it brings hope and gives due 
value to the work of the Brazilian artist and her standing in the world. 

And closer to us, at the São Paulo Museum of Art (MASP), what do the numbers say? Only 
6% of the artists in the collection on display are women, and 60% of the nudes are female. In 
short, the numbers scream something that has been silenced. 

We are in the middle of the 21st century, it is true, but gender equality in the universe of 
the arts is far from being overcome. Linda Nochlin, art historian, in her article “Why have 
there been no great women artists?”, claims a new paradigm for art history by showing 
that society’s barriers prevented (in the past) and still prevent (in the present) women from 
developing their artistic side and getting recognition as artists. This is what is shown by the 
stories of the artists who are part of the unprecedented  collective exhibition WWIAW (We 
who Inhabit an Alien World)! 

NQHOMA
We Who Inhabit an 
Alien World 
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Therefore, the proposal of this exhibition is one of many initiatives to trigger conversations, reactions, 
and discussions to deepen the search for gender equality in collections worldwide, and to enable 
people to contemplate art produced from a female point of view. 

There are 14 women artists - from diff erent cities, techniques, ages and academic backgrounds - 
to show this world what they came for: Cristiane Maschietto, Cristina Sagarra, Di Miranda, Doris 
Homann, Duda Clementino, Fernanda Carvalho, Flavia Jackson, Gisele Faganello, Josie Mengai, 
Mariana Gadelha, Nadir Santilli, Nenesurreal, Olívia Niemeyer, and Tania Martins.

They are white, black, peripheral, mothers, housewives, architects, engineers, journalists, speech 
therapists, economists, linguists, psychologists, surgical technicians… It doesn’t matter. First of all they 
are women and a minority in the galleries of the world! It doesn’t matter if they are young or mature. 
One of them, born in 1898, is represented by her works and was a woman far ahead of her time. They 
come from various cities, near and far, like Hong Kong, Scotland, and Berlin. Single, married, divorced, 
widowed. They are masters of their own lives. In common, they share the awareness that it is not easy 
to live in an alien world. 

Among them, the discovery of the need to produce art came in diff erent ways and at diff erent times 
for each of them, but today art is what they do for a living with diff erent purposes: from paying 
monthly bills to mitigating the chaos of today’s world - but with one single meaning for all of them: 
to overcome the daily struggle of not yet having their own world to live in. The diff erence is that, with 
their talents and creativity, they are building this world for future generations to inhabit: daughters, 
granddaughters, great-granddaughters...

Linda Nochlin herself answered the title question of her article: “There have been no great women 
artists because the social, political, cultural and intellectual conditions for them did not exist.” 

So let’s create these conditions: more, always and incessantly.  

Ligia Testa, June 2023
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Natural de Miracema/RJ, meu encanto pela arte se deu na infância. Autoditada, iniciei 

na década de 1980 o aprendizado por meio de aulas e cursos livres em galerias. Sempre conciliei 

casamento, profi ssão e arte; hoje, aposentada da Fonoaudiologia, sinto-me realizada pela prática que 

mais amo: pintura em tela e tecido. Os objetos do meu olhar são os mais diversos, como: natureza, 

animais, plantas e  fi guras humanas. A arte tem o poder de mobilizar nosso estado de espírito, trazendo 

calma, leveza e tranquilidade, permitindo-nos viajar pelo mundo dos sonhos. 

CRISTIANE MASCHIETTO

Suas abstrações remetem aos jardins, às formações fl orais, à harmonia de cores em profusão tão típica da 
natureza. Cristiane tem a maturidade de quem experimentou várias técnicas, diversos temas e encontrou seu 
tema preferido, a maestria em compor a surpresa das texturas.

Her abstractions are reminiscent of gardens, fl oral formations and the harmony of colors in profusion so typical of nature. Cristiane 
has the maturity of someone who has tried several techniques, several themes, and has found her favorite theme, the mastery in 
composing the surprise of textures.

Born in Miracema/RJ, my love for art started in my childhood. Self-taught, I started learning in the 1980’s with classes and free 
courses in galleries. I have always managed to reconcile marriage, profession, and art; today, as a retired Speech Therapist, I feel 
fulfi lled by the practice I love the most: painting on canvas and fabric. The objects I gaze at are the most diverse, such as: nature, 
animals, plants and human fi gures. Art has the power to mobilize our state of mind, bringing calm, lightness, and tranquility, 
allowing us to travel through the world of dreams.
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Em minha vida profi ssional estou sempre criando obras concretas nas quais há 

sensibilidade, mas a técnica prevalece. Recentemente senti necessidade de me expressar de forma mais 

solta, de usar habilidades que sabia ter, mas não explorava. Daí saíram os primeiros desenhos a grafi te, 

carvão, aquarela e, fi nalmente, a modelagem em argila que me cativou totalmente pela manipulação do 

material que se transforma diante de mim.

CRISTINA SAGARRA

As diversas vertentes das artes a buscavam desde sempre, seja na dança clássica seja na arquitetura e, 
fi nalmente, na maturidade, a pintura e a escultura a abraçaram de vez. As imagens de Cris transmitem 
movimento, os traçados são leves, fl uidos, se encompridam sem pressa para alcançar todo o espaço. Ela 
uniu todas as formas de arte vivenciadas nas artes visuais.

The various paths of the arts have always sought her out, whether in classical dance or architecture, and fi nally, in maturity, painting and 
sculpture embraced her once and for all. Cris’ images convey movement, the strokes are light, fl uid, and unhurriedly extend themselves to 
reach the entire space. She has joined all the art forms experienced in visual arts.

In my professional life I am always creating concrete works in which one can feel sensitivity, but technique prevails. Recently I felt the 
need to express myself in a looser way, to use skills that I knew I had, but did not explore. From there came the fi rst drawings in graphite, 
charcoal, watercolor, and fi nally clay modeling, which totally captivated me by handling the material that is transformed in front of me.
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Nasci em Manaus/AM e vivo há anos no Reino Unido, com dupla cidadania. Comecei a 

desenhar e pintar as pessoas de minha família, quando criança, ainda no Brasil. Na Rússia, fi z aulas de 

pintura por três anos, nas Ilhas Sacalinas. Em Aberdeen, Escócia, estudei a técnica com uma professora 

britânica. Estudei também alguns anos na Suíça. Na vida adulta, compreendi claramente que vim a esta 

vida para pintar: pintar minhas emoções, minhas experiências vividas em tantos países e nas tantas 

viagens que fi z pelo mundo.

DI MIRANDA

As fi guras de Di parecem saídas de sonhos: elas têm o olhar mirando o infi nito, as cores em plena harmonia 
ocupando o espaço da tela de forma adorável. São imagens reconhecidas universalmente, criadas pelo talento 
da artista que viveu e conviveu com tantas culturas diversas pelos quatro cantos do mundo.

Di’s fi gures look like they came out of dreams: they gaze into the infi nite, the colors in full harmony occupying the space of the canvas in a 
lovely way. They are universally recognized images, created by the talent of the artist who has lived and coexisted with so many diff erent 
cultures in the four corners of the world.

I was born in Manaus/AM and have been living in the UK for years, with dual citizenship. I started drawing and painting the 
people in my family when I was a child, still in Brazil. In Russia, I took painting classes for three years, in the Sakhalin Islands. In 
Aberdeen, Scotland, I studied the technique with a British teacher. I also studied for a few years in Switzerland. As an adult, I clearly 
understood that I came to this life to paint: to paint my emotions, the experiences I had in so many countries and in so many 
journeys around the world.



1313



1414

Doris pinta a dor, a terra nos engolindo nas guerras, a lama nos tragando em tons terrosos; os olhos jovens de 
Doris veem a primeira guerra, quando querem ver os romances da juventude, ao amadurecer, eles veem a segunda guerra, 
quando querem ver as fi lhas aninhadas a ela; pinta também o belo, a paisagem, retrata muita gente, quem pede, quem ela 
quer, quem encontra pelo caminho; mulher intensa, apaixonada, que quer um mundo menos desigual.

Doris pinta paisagens, aquarelas, usa carvão, papel, madeira, não desperdiça nenhum suporte, usa frente e verso; tem 
a imagética de cores terrosas porque a terra permeia sua vida em muitos sentidos: ela trabalha a terra com as mãos e 
abandona a terra-mãe, uma, depois outra, até se mudar de continente; mulher intensa, apaixonada, que quer um mundo 
menos desigual.

Doris é compulsiva, se não aprova a imagem, risca-a, rasura-a; tranca-se dias no atelier, sem comer, nutrindo-se de arte; 
pinta nus, enaltece o sexo, conhece os prazeres femininos muitas décadas atrás e descreve-o detalhado em imagens; pinta 
visões, gente voando, vultos subindo, quiçá almas saindo dos corpos; nascida no século XIX com cabeça de séculos à frente 
deste nosso; mulher intensa, apaixonada, que quer um mundo menos desigual.

Doris é Atlas a levar o mundo nos ombros, como seu soldado leva outro homem, este de olhos fechados para sempre: é o que 
seus olhos capturam pelas ruas e a paixão pela arte a salva da inexpressão, a arranca da catatonia; pinta balões que isolam 
seus personagens protegidos dos males contumazes do mundo; ela produz como uma máquina cheia de sentimento para 
amenizar a vida de seus contempladores; mulher intensa, apaixonada, que quer um mundo menos desigual.

DORIS HOMANN (in memoriam)

Doris paints the pain, the earth swallowing us in wars, the mud swallowing us in earthy tones; Doris’ young eyes see the fi rst war, when they want to see 
the romances of youth. When she matures, her eyes see the second war, when they want to see her daughters nestled to her; she also paints beauty, the 
landscape, she portrays many people, those who ask, those she wishes, those she meets along the way; an intense woman, passionate, who wants a less 
unequal world.
Doris paints landscapes, watercolors, she uses charcoal, paper, wood, she doesn’t waste any input, she uses front and back; she has the imagery of earthy 
colors because the earth permeates her life in many ways: she works the earth with her hands and abandons her mother land, one land, then another, 
until she moves to another continent; intense woman, passionate, who wants a less unequal world.
Doris is compulsive. If she doesn’t approve of the image, she scratches it, erases it; she locks herself in her studio for days, without eating, nourishing 
herself with art; she paints nudes, she praises sex, she knows about female pleasures many decades ago and describes them in detail in images; she 
paints visions, people fl ying, fi gures rising, perhaps souls coming out of bodies; she was born in the 19th century with her head centuries ahead of ours; an 
intense, passionate woman who wants a less unequal world.
Doris is Atlas carrying the world on her shoulders, as her soldier carries another man, this one with his eyes closed forever: it is what her eyes behold in the 
streets and her passion for art saves her from inexpression, pulls her out of catatonia; she paints balloons that isolate her characters protected from the 
contumacious evils of the world; she produces like a machine full of feeling to ease the lives of her beholders; intense, passionate woman, who wants a less 
unequal world.
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Tudo aconteceu durante uma viagem de trabalho a Paris! Para mim, o melhor programa de 

domingo - em Paris - é passear pelo Marais. Entrei em uma loja, fi quei fascinada pelos produtos e decidi: 

vou começar a desenhar. Até a adolescência, me arriscava um pouco, depois não mais; veio a faculdade 

e a carreira no mundo corporativo. Sem espaço para explorar a arte, ela fi cou esquecida. Agora, aos 50 

anos, diminuídos tanto o medo do julgamento quanto a importância da opinião alheia, me rendi à arte! 

Ou será meu pai, que adorava desenhar – em outro plano agora – me soprando as criações?

DUDA CLEMENTINO   

O prazer pela vida vem impresso na arte de Duda e o hedonismo é o denominador comum em suas 
obras. São praias, piscinas, balões, muitas cores, pequenos detalhes que não passam desapercebidos. 
Suas imagens exalam cheiros e sons de pessoas em pleno exercício do divertimento; imagens criadas em 
fi delidade com sua gratidão à vida.

The pleasure for life is printed in Duda’s art, and hedonism is the common denominator in her works. There are beaches, pools, balloons, 
many colors, small details that do not go unnoticed. Her images exhale smells and sounds of people in full exercise of fun; images created 
in fi delity with her gratitude to life.

It all happened during a work trip to Paris! For me, the best Sunday program - in Paris - is to stroll through the Marais. I entered a 
store, was fascinated by the products, and decided: I am going to start drawing. Until adolescence, I risked a little, then no more; 
then came college and a career in the corporate world. With no space to explore art, it was forgotten. Now, at 50, the fear of 
judgment and the importance of opinions of other people are reduced; so I have surrendered to art! Or is it my father, who loved 
to draw – in heaven now – whispering my creations?
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Criar sempre foi necessário para mim. Na maternidade, continuei criando espaços até a 

descoberta da maternidade atípica: Manu, entre tantas outras coisas, me ensinou a respeitar o tempo; 

não havia mais tempo para criar espaços. Assim, passei a criar brinquedos sensoriais, mobiliários 

adaptados, jogos educativos e histórias infantis. Manu me proporcionou revisitar a infância e transitar 

pelos vários tipos de arte: pintura, escultura, arquitetura, literatura, fotografi a e arte digital e NFT (non-

fungible token, em português: token não-fungível). Agora dedico-me exclusivamente às artes visuais e 

sigo sentindo tudo o que a vida proporciona e transformando em arte o que me emociona.

FERNANDA CARVALHO   

Fernanda equilibra com talento e maestria as questões sociais através de suas imagens harmoniosas e 
divertidas, alegres e fi rmes. Nada está escondido ou disfarçado, apenas amenizado de forma criativa por meio 
de cores e formas tão particulares, tão próprias de sua atitude inclusiva. 

Creating has always been necessary for me. During maternity, I kept creating spaces until the discovery of atypical maternity: Manu, 
among many other things, taught me to respect time; there was no more time to create spaces. So I started creating sensory toys, 
adapted furniture, educational games, and children’s stories. Manu allowed me to revisit my childhood and move through various 
types of art: painting, sculpture, architecture, literature, photography, and digital and NFT (non-fungible token) art. Now I dedicate 
myself exclusively to visual arts and I continue feeling everything that life provides and transforming into art what moves me.

Fernanda balances social issues with talent and mastery through her harmonious and funny, happy and fi rm images. Nothing is hidden or 
disguised, just softened in a creative way through colors and shapes so particular, so proper of her inclusive attitude.
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Penso em mim como uma artista desde criança. Minha alma criativa quer produzir obras 

para encantar, aconchegar a alma, alegrar as pessoas! O mundo nos mostrou recentemente o quanto 

precisamos da arte para sobreviver. É assim que penso em mim como artista: mulher, feminista e 

sempre em busca de todos os espaços do mundo para minha arte, sabendo que ocupar espaços é 

preciso e possível. A força da mulher é uma força criadora por natureza: nós geramos!

FLÁVIA C. JACKSON   

A arte de Flávia nasce da transformação, da coragem de juntar pedaços. Ela explora cores vibrantes e temas 
que empoderam a mulher e cria obras que nos instigam a refl etir sobre o papel da mulher no mundo de hoje, 
capturando a essência da força, da beleza e da resiliência feminina. Suas pinceladas alegres e expressivas nos 
transportam para um mundo de protagonismo da mulher.

Flávia’s art arises from transformation, from the courage to put pieces together. She explores vibrant colors and themes that empower 
women and she creates works that urge us to refl ect on the role of women in today’s world, capturing the essence of feminine strength, 
beauty, and resilience. Her joyful and expressive brushstrokes transport us to a world of women as leading characters. 

I have thought of myself as an artist since I was a child. My creative soul wants to produce works to delight, to warm the soul, to 
make people happy! The world has recently shown us how much we need art to survive. This is how I think of myself as an artist: a 
woman, a feminist, and always in search of all the spaces in the world for my art, knowing that occupying spaces is necessary and 
possible. The strength of women is a creative force by nature: we generate!
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Sou inquietante: adoro descobrir o novo, como criança frente à mesa de doce pela 

primeira vez. Quero olhar tudo, degustar tudo, apreciar tudo; criar, experimentar: tintas, telas, espaços, 

feiras, curadorias, publicações, mídias sociais. Parece-me faltar o ar se não vivencio minha criatividade e 

a arte em todas as suas facetas. O reconhecimento para o artista é a exposição de sua arte ao público, 

estimulando a interação e a refl exão. Acredito que meus trabalhos dão personalidade aos ambientes 

e completam projetos decorativos. Para mim, arte e decoração se complementam pela inspiração, 

criatividade e, principalmente, pelos sentimentos que despertam naqueles que contemplam as obras.

GISELE FAGANELLO   

Gisele vive em estado de produção. Assim, além de telas e esculturas, a arte dela avança e alcança, com 
criatividade, os mais variados suportes, como móveis, papel machê, fi os e sementes se entrelaçando em 
colares de mesa. A atual fase contempla a explosão de cores e fl ores de todos os tamanhos se agrupando em 
suas telas. A artista quer trazer vida intensa aos espaços de suas obras.

Gisele lives in a state of production. Thus, besides canvases and sculptures, her art progresses and reaches, with creativity, the most varied 
inputs, such as furniture, papier-mâché, threads and seeds intertwining in table necklaces. The current phase contemplates the explosion 
of colors and fl owers of all sizes grouping themselves on her canvases. The artist wants to bring intense life to the spaces of her works.

I am restless: I love to discover novelties, like a child facing the candy table for the fi rst time. I want to look at everything, taste 
everything, enjoy everything; create, experiment: paints, canvases, spaces, fairs, curatorships, publications, social media. I seem to 
lack air if I don’t experience my creativity and art in all its facets. Recognition for the artist is the exposure of his art to the public, 
stimulating interaction and refl ection. I believe that my work gives personality to environments and completes decorative projects. 
For me, art and decoration complement each other through inspiration, creativity, and, most of all, by the feelings they arouse in 
those who gaze at the works.
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Sou natural de Hong Kong e, na infância, acompanhei a mudança da família para São 

Paulo, Amapá e Pará. Com meu marido, mudei para várias localidades no Brasil e nos Estados Unidos, 

até chegar a Campinas/SP. A família me ocupava bastante e não havia curso de arte nas cidades 

pequenas. A pintura começou como um hobby e fazia muito bem à minha alma. Em Campinas, 

fi nalmente, pude ter professores de pintura a óleo e despertou minha vontade de aprender desenho 

artístico. Estudei lápis grafi te, lápis de cor, giz pastel, nanquim bico-de-pena, aguada de nanquim e 

encontrei minha favorita: a aquarela. Em minhas obras busco transmitir alegria. Creio que consigo isso 

através das cores vivas e da intensa luminosidade.

JOSIE MENGAI

A técnica que Josie aplica às aquarelas é sua marca registrada e envolve muito tempo, muita espera, camada 
sobre camada. Viveu em vários cantos do mundo, o que torna sua arte cosmopolita. As margens do Rio 
Amazonas ensinaram a artista a criar os mais belos refl exos nas águas, além de fl ores e fauna. Sua última 
série - ‘Vestígios do Tempo’ - traduz a maturidade da artista.

The technique Josie applies to her watercolors is her trademark and involves a lot of time, a lot of waiting, layer upon layer. She has lived in 
various corners of the world, which makes her art cosmopolitan. The banks of the Amazon River have taught the artist to create the most 
beautiful refl ections on the water, as well as fl owers and fauna. Her latest series - ‘Traces of Time’ - translates the artist’s maturity.

I am originally from Hong Kong and, as a child, I followed my family’s move to São Paulo, Amapá, and Pará. With my husband, I moved 
to several places in Brazil and the USA, until I arrived in Campinas/SP. The family kept me very busy and there were no art courses in 
small towns. Painting began as a hobby and was very good for my soul. In Campinas, I was fi nally able to have oil painting teachers and it 
awakened my desire to learn artistic drawing. I studied graphite pencil, colored pencil, pastel chalk, Indian ink, Indian ink watercolor, and 
found my favorite: watercolor. In my works I try to transmit joy. I believe I achieve this through vivid colors and intense luminosity.
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VESTÍ GIOS DO TEMPO I 

VESTÍ GIOS DO TEMPO II 

VESTÍ GIO DO TEMPO III  

VESTÍ GIOS DO TEMPO V

VESTÍ GIOS DO TEMPO VI 

VESTÍ GIOS DO TEMPO VIII 

VESTÍ GIOS DO TEMPO IV VESTÍ GIOS DO TEMPO VII 
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Desde pequena vivo no mundo das artes e da arquitetura. Meu pai era artista e arquiteto, 

minha mãe pedagoga (ela seria ótima designer de interiores). A arte cura, ela me transforma e me leva 

para um lugar maravilhoso, onde a esperança sempre está presente. Ela tem o poder da transformação, 

ela emociona, ela grita pela vida! A arte tem alma, ela vive! A arte cura!

MARIANA GADELHA

Mariana traz com força todos os ensinamentos da arquitetura - a arte do espaço – às suas artes visuais. Sua 
geometria, as formas, o espaço entre os elementos, a comunicação deles como corredores bem localizados; 
ela domina plenamente as fronteiras das telas. As cores são vibrantes, intensas, sempre misturadas ao preto e 
branco. São encantadores abstratos que remetem a instalações vistas do alto.

Mariana brings with force all the teachings of architecture - the art of space - to her visual arts. Her geometry, the shapes, the space 
among elements, their communication as well-placed corridors; she fully dominates the borders of the canvases. The colors are vibrant, 
intense, always mixed with black and white. They are enchanting abstracts that remind us of installations seen from above.

Since I was a little girl, I have lived in the world of arts and architecture. My father was an artist and architect, my mother was an 
educator (she would be a great interior designer). Art heals, it transforms me and takes me to a wonderful place, where hope is 
always present. It has the power to transform, it thrills, it cries out for life! Art has soul, it lives! Art heals!
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Ser artista! Confesso que desde muito cedo percebi esse dom em mim. Mas era um 

sonho muito distante da minha realidade. A oportunidade surgiu quando Deus me presenteou com 

a gestação gemelar, fi cando quatro crianças sob meus cuidados. Abri mão do trabalho fora de casa e 

me dediquei total e exclusivamente a meus tesouros. Depois de dez anos surgiu a oportunidade de me 

graduar em Arte, área em que atuo até hoje. Sonho se realizando e metamorfoseando. A metamorfose 

de cada dia realizando sonhos.

NADIR SANTILLI

Transformação é a palavra-chave que emana das imagens criadas por Nadir. De suas telas nos chegam 
borboletas bem defi nidas em meio a abstrações leves, fl uidas, parecendo jardins em movimento. Mulheres e 
borboletas, em estado permanente de mutação. A artista não se prende às convenções, avança em madeira 
de demolição, tecidos e outros suportes inusitados para deixar sua marca.   

Transformation is the keyword that emanates from the images created by Nadir. From her canvases we get well-defi ned butterfl ies in the 
midst of light, fl uid abstractions, resembling gardens in motion. Women and butterfl ies, in a permanent state of mutation. The artist does 
not stick to conventions, she uses demolition wood, fabrics and other unusual input to leave her mark. 

To be an artist! I confess that from a very early age I realized this gift in myself. But it was a dream far away from my reality. The 
opportunity came when God gave me a twin pregnancy, leaving four children under my care. I gave up my work outside the home and 
dedicated myself completely and exclusively to my treasures. After ten years, the opportunity arose for me to graduate in Art, an area 
in which I still work today. A dream is coming true and metamorphosing. The metamorphosis of each day making dreams come true.
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Comecei minha trajetória artística em vivências diárias e obrigatórias que, anos mais tarde, 
me trariam grandioso respeito e aprendizado na área, sendo aprendiz de artesã com minha avó. Hoje 
essas atividades fazem de mim multiplicadora no que tange ao processo de economia solidária, fazendo 
com que mulheres, crianças e adolescentes aprendam as técnicas e transformem o aprendizado em 
geração de renda. Sou mulher negra, periférica, mãe, avó, artista plástica, artesã, educadora social, 
escultora, pintora, artista visual e grafi teira, criadora da grife NeneSurreal (roupas pintadas na técnica do 
graffi  ti para todas as mulheres, especialmente para as ‘plus size’). Na intenção de refi nar técnicas e estilo 
próprio, busquei na vida acadêmica respostas para algumas de minhas questões. Atuante desde 1996, 

realizei diversas parcerias e participações em exposições, por todo território nacional e internacional.

NENESURREAL

Uma das talentosas mulheres no graffi  ti, ela afi rma com propriedade: ‘minha guerra faço com arte’. E isso fi ca 
claro ao contemplar as mulheres de suas obras; elas têm o olhar infi nito e instigante, buscando a visibilidade 
da mulher negra na sociedade, lutando contra o preconceito étnico-racial e de gênero. Nenessurreal impõe em 
suas imagens toda a força de sua luta.

One of the talented women in graffi  ti, she affi  rms: ‘my war I make with art’. And this becomes clear when contemplating the women in 
her works; they have an infi nite and instigating look, seeking the visibility of black women in society, fi ghting against the ethno-racial and 
gender prejudice. Nenessurreal imposes in her images all the strength of her fi ght.

I started my art trajectory in daily and obligatory experiences that, years later, would bring me great respect and learning in the 
area. I was an apprentice artisan with my grandmother. Today these activities make me a multiplier in what concerns the process 
of solidarity economy, making women, children, and teenagers learn the techniques and transform the learning into generation of 
income. I am a black woman, peripheral, mother, grandmother, plastic artist, craftswoman, social educator, sculptor, painter, visual 
artist and graffi  ti artist, creator of the brand NeneSurreal (clothes painted in the technique of graffi  ti for all women, particularly 
plus size). With the intention of refi ning techniques and my own style, I searched in my academic life for answers to some of my 
questions. Working since 1996, I have made several partnerships and participated in exhibitions all over Brazil and abroad.
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Ao completar 50 anos, fi z uma lista de coisas que ainda poderia ou precisaria fazer. Ou teria 
coragem de fazer. Uma delas era me comprometer com a arte, levá-la a sério (até aquela idade eu 
“namorava” a arte). Agora queria “casar” e constituir família. Muitas famílias artísticas. À época, comentei 
com uma amiga que os bueiros das ruas me atraiam esteticamente. Ela me sugeriu o curso “A coragem 
de criar”, que ela ministrava. Ainda não existiam redes sociais e meus amigos fi caram livres de fotos não 
muito bem-feitas, de obras não bem resolvidas. O que importava era só isso: colocar a mão na massa. O 

resto viria com o tempo. E não é que veio? Há trinta anos estou fazendo arte em Campinas.

OLÍVIA NIEMEYER

Ela é mestra da transformação visual: seu olhar e mãos hábeis convertem livros e até caçambas em arte. 
Domina com maturidade e contemporaneidade as variadas técnicas, os abstratos de cores intensas, a 
delicadeza de trabalhos em ecoline e a fotografi a. Olívia brinca com as sobreposições de impressões em 
tela e acetato transparente, revelando obras surpreendentes que desafi am nossa imaginação. Uma artista 
completa, multitalentosa, com muita personalidade artística.

She is a master of visual transformation: her eye and skillful hands turn books and even dumpsters into art. She masters with maturity and 
contemporaneity the various techniques, the abstracts of intense colors, the delicacy of works in Ecoline, and photography. Olívia plays 
with overlaps of prints on canvas and transparent acetate, revealing surprising works that challenge our imagination. A complete artist, 
multitalented, with a lot of artistic personality.

As I turned 50, I made a list of things I still could or needed to do or would have the courage to do. One of them was to commit 
myself to art, to take it seriously (until that age I was “fl irting” with art). Now I wanted to “marry” art and start a family. Many artistic 
families. At the time, I told a friend that the culverts in the streets attracted me aesthetically. She suggested the course “The 
courage to create” that she taught. Social networks did not exist yet, and my friends were free of photos that were not very well 
done, of works that were not well resolved. That was all that mattered: getting down to business. The rest would come with time. 
And didn’t it? For thirty years I have been making art in Campinas.
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Também conhecida como Tuka, apelido que faz conexão à minha infância, quando fi cava 

horas envolvida em papéis, lápis, canetinhas e tintas. Meus pais consentiam que eu pintasse, desenhasse 

nas paredes, portas, muros da minha casa. Na escola, encontrei professores que me instigaram às artes, 

facilitando a escolha acadêmica e profi ssional. Após me casar, continuei na produção pictórica, em 

cursos e o fazer artístico com fi lhos e sobrinhos pequenos aqueciam minha criatividade. Quando jovem 

realizava trabalhos voluntários na área artística para as comunidades carentes. Quarenta anos após, assim 

continuo. Nesses trabalhos encontrei um sentido especial, a arte e a vida. Venho me dedicando à produção 

entrelaçada aos projetos, cursos e aceitando desafi os que temperam minha vida.

TANIA MARTINS

Tania entrega criatividade e técnica perfeitamente afi nadas às suas imagens de fl ores e de mulheres e, em 
perfeita harmonia, agrega desenho e pintura. As pinceladas e os traços são delicados contrapondo-se à paleta 
de cores vibrantes, assim, a artista dá vida plena às suas obras tão sutis quanto marcantes. 

Tania delivers creativity and technique perfectly tuned to her images of fl owers and women and, in perfect harmony, she adds drawing 
and painting. The brush strokes are delicate and in counterpoint to the vibrant color palette. Thus, the artist gives full life to her works that 
are both subtle and striking.  

Also known as Tuka, a nickname that makes a connection to my childhood, when I spent hours buried in paper, pencils, markers, 
and paints. My parents allowed me to paint and draw on the walls of my house. At school, I met teachers who instigated me to the 
arts, facilitating my academic and professional choice. After I got married, I continued in the pictorial production, in courses and 
art production with children and little nephews that stimulated my creativity. When I was young, I did volunteer work in the artistic 
area for needy communities. Forty years later, I am still doing this. In these works I found a special meaning, art and life. I have 
been dedicating myself to production mixed with projects, courses, and accepting challenges that spice up my life.
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Realização e produção:

@ligiatestaarte   
+55 19 99792 7221
ligiatesta.com.br

https://www.facebook.com/ligiatestaarte/
https://www.artsy.net/partner/galeria-ligia-testa

EXPOSIÇÃO NQHOMA - Nós Que Habitamos O Mundo Alheio
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