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3 + 4

1 - Rita Andrade 
Olhos nos olhos  
Acrílico e Pastel de Óleo s/ Tela  
100 x 70 x 5 cm 
3150 € 
Copyright - Rita Andrade  

2 - Maria Reis 
Ametista Real 
Acrílico s/ Tela  
60 x 60 x 5 cm 
1200 € 
Copyright - Maria Reis 

3 + 4 - Adelaide de Freitas  
A Deusa da Arte; A Rainha da 
Sardinha 
Acrílico s/ tela 
90 x 70 x 5 cm  
800 € (cada) 
Copyright - Adelaide de Freitas 

5 - Jessica Dunn  
Life Force 
Óleo s/ Tela e Folha de Ouro 
90 x 90 x 2 cm 
2250 € 
Copyright - Jessica Dunn
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1 - Rita Andrade apresenta uma abordagem figurativa focada nos olhos e na cor púrpura. Os olhos simbolizam aqui o próprio veículo 
da visão humana, o recetor absoluto sem o qual seria impossível à retina captar o jogo de luz e cor que rege esta exposição. Em 
paralelo, o tom púrpura confere à obra uma aura de exclusividade associada à realeza e ao clero, numa alusão direta à ametista. Esta 
gema, que hoje admiramos em grandes coleções históricas — como no acervo do Museu do Tesouro Real —, deteve durante séculos 
um estatuto de enorme preeminência na joalharia de corte e na insígnia eclesiástica. A ametista possui um pleocroísmo uma a 
capacidade de mostrar cores diferentes quando vista de ângulos distintos. Segundo, Rudolf Arnheim o olhar frontal e isolado cria uma 
força vetorial direta com o espetador: os olhos deixam de ser apenas anatomia biológica e passam a ser o centro puro da mensagem, 
agindo como um íman percetivo que exige uma resposta psicológica imediata. https://www.instagram.com/ritandrade_art/ 

2 - Maria Reis apresenta a obra “Ametista Real”. Uma obra de cor violeta com a delicadeza prateada e iridescente da pérola. A 
composição traduz para a linguagem contemporânea a estética dos adereços particulares da Família Real — nomeadamente os 
conjuntos de toucador e joias do século XIX que combinavam pedras semipreciosas com fieiras de pérolas naturais e armações em 
prata. A obra destaca-se como uma reinterpretação artística requintada do colecionismo privado e do adorno pessoal. https://
www.instagram.com/maria.oliveira.reis/ 

3 + 4 - As duas obras da artista Adelaide de Freitas ("A Deusa da Arte” e "A Rainha da Sardinha") são a personificação perfeita do 
que Arnheim estuda como o método egípcio e a orientação. Na pintura da artista, a Forma e a Cor convocam um território onde o 
mito, a imaginação e a exploração de realidades paralelas se fundem. Mais do que meras criações estéticas, a artista materializa 
personagens pictóricas de corte surrealista que parecem habitar outras dimensões e mundos paralelos ao nosso. No contexto desta 
exposição, a soberania destas personagens feitas de Luz e energia dialoga de forma fascinante com a joalharia dinástica do Museu do 
Tesouro Real. Se as insígnias e coroas de corte usavam o ouro e as pedras preciosas para materializar o poder absoluto e terreno dos 
homens, Adelaide de Freitas utiliza a Luz e a cor pura para coroar os seus próprios seres interdimensionais. https://
www.instagram.com/adelaidefreitas.20/ 

5 - Na obra Life Force, de Jessica Dunn a vibração do pigmento violeta e da cor púrpura combinada com a folha de ouro cria uma 
tensão estética impossível de ignorar, associando a cor da realeza à exclusividade e raridade do metal precioso. O trabalho de Jéssica 
explora, desta forma, uma tradição ancestral. O uso da folha de ouro na arte remonta aos egípcios, mesopotâmicos, gregos e 
bizantinos, estendendo-se à Idade Média na iluminação de manuscritos (técnica conhecida como crisografia). A artista estabelece 
assim uma ponte conceptual entre a riqueza histórica e a arte contemporânea — evocando a memória do Museu do Tesouro Real e as 
pepitas de ouro do Brasil. Tal como Botticelli, Ticiano ou Gustav Klimt, Jéssica Dunn utiliza o ouro para transcender o ordinário. Ao 
combinar a raridade e o fascínio intrínsecos a este metal precioso com a sua linguagem abstrata e figurativa, a artista cria obras 
repletas de luz e beleza. https://www.instagram.com/jessicadunnartist/

1 - Rita Andrade
Eye to Eye
Acrylic and Oil Pastel on Canvas
100 x 70 x 5 cm
3150 EUR
Copyright - Rita Andrade

2 - Maria Reis
Royal Amethyst
Acrylic on Canvas
60 x 60 x 5 cm
1200 EUR
Copyright - Maria Reis

3 + 4 - Adelaide de Freitas
The Goddess of Art; The Queen of
Sardines
Acrylic on Canvas
90 x 70 x 5 cm
800 EUR (each)
Copyright - Adelaide de Freitas

5 - Jessica Dunn
Life Force
Oil on Canvas and Gold Leaf
90 x 90 x 2 cm
2250 EUR
Copyright - Jessica Dunn

1 - Rita Andrade presents a figurative approach focused on the eyes and the colour purple. Here, the eyes symbolise the very vehicle of human
vision, the absolute receptor without which the retina could not capture the interplay of light and colour that governs this exhibition. In parallel, the
purple tone gives the work an aura of exclusivity associated with royalty and the clergy, in direct allusion to amethyst. This gemstone, which we now
admire in major historical collections - such as that of the Royal Treasury Museum - held a position of enormous pre-eminence in court jewellery and
ecclesiastical insignia for centuries. Amethyst is pleochroic - capable of showing different colours when viewed from different angles. According to
Rudolf Arnheim, the frontal and isolated gaze creates a direct vectorial force with the viewer: the eyes cease to be merely biological anatomy and
become the pure centre of the message, acting as a perceptual magnet that demands an immediate psychological response.
https://www.instagram.com/ritandrade_art/

2 - Maria Reis presents the work ?Royal Amethyst?. A violet-coloured work with the silvery, iridescent delicacy of the pearl. The composition
translates into contemporary language the aesthetic of the personal adornments of the Royal Family - notably the 19th-century dressing-table sets
and jewellery that combined semi-precious stones with strings of natural pearls and silver settings. The work stands out as a refined artistic
reinterpretation of private collecting and personal adornment. https://www.instagram.com/maria.oliveira.reis/

3 + 4 - The two works by artist Adelaide de Freitas (?The Goddess of Art? and ?The Queen of Sardines?) are the perfect personification of what
Arnheim studies as the Egyptian method and orientation. In the artist?s painting, Form and Colour summon a territory where myth, imagination and
the exploration of parallel realities merge. More than mere aesthetic creations, the artist materialises surrealist pictorial characters that seem to inhabit
other dimensions and worlds parallel to our own. In the context of this exhibition, the sovereignty of these beings made of Light and energy enters a
fascinating dialogue with the dynastic jewellery of the Royal Treasury Museum. While court insignia and crowns used gold and precious stones to
materialise the absolute and earthly power of men, Adelaide de Freitas uses Light and pure colour to crown her own interdimensional beings.
https://www.instagram.com/adelaidefreitas.20/

5 - In Life Force, Jessica Dunn combines the vibration of violet pigment and purple with gold leaf to create an aesthetic tension that is impossible to
ignore, associating the colour of royalty with the exclusivity and rarity of precious metal. In this way, the artist explores an ancestral tradition. The use
of gold leaf in art dates back to the Egyptians, Mesopotamians, Greeks and Byzantines, extending into the Middle Ages through the illumination of
manuscripts (a technique known as chrysography). The artist thus establishes a conceptual bridge between historical wealth and contemporary art -
evoking the memory of the Royal Treasury Museum and the gold nuggets of Brazil. Like Botticelli, Titian and Gustav Klimt, Jessica Dunn uses gold to
transcend the ordinary. By combining the rarity and fascination inherent in this metal with her abstract and figurative language, the artist creates
works filled with light and beauty. https://www.instagram.com/jessicadunnartist/
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100 x 70 x 5 cm
3150 ?
Copyright - Rita Andrade

2 - Maria Reis
Ametista Real
Acrílico s/ Tela
60 x 60 x 5 cm
1200 ?
Copyright - Maria Reis

3 + 4 - Adelaide de Freitas
A Deusa da Arte; A Rainha da
Sardinha
Acrílico s/ tela
90 x 70 x 5 cm
800 ? (cada)
Copyright - Adelaide de Freitas

5 - Jessica Dunn
Life Force
Óleo s/ Tela e Folha de Ouro
90 x 90 x 2 cm
2250 ?
Copyright - Jessica Dunn

1 - Rita Andrade apresenta uma abordagem figurativa focada nos olhos e na cor púrpura. Os olhos simbolizam aqui o próprio veículo
da visão humana, o recetor absoluto sem o qual seria impossível à retina captar o jogo de luz e cor que rege esta exposição. Em
paralelo, o tom púrpura confere à obra uma aura de exclusividade associada à realeza e ao clero, numa alusão direta à ametista. Esta
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6 + 9 - Jessica Dunn apresenta um conjunto de duas obras que navegam na fronteira entre o figurativo e o abstrato. Através 
de uma fusão harmoniosa de tons quentes e frios interligados com folha de ouro, a artista constrói uma linguagem visual 
marcante. A paleta de cores — dominada por azuis marinho, turquesa, cobalto e celeste — confere às telas uma 
profundidade envolvente. Em obras como “Along the Way” e “Resonate”, o contraste entre estes pigmentos azuis e a folha 
de ouro estabelece um diálogo inovador entre a exuberância do ouro e a serenidade da cor. O trabalho de Jéssica explora, 
desta forma, uma tradição ancestral. O uso da folha de ouro na arte remonta aos egípcios, mesopotâmicos, gregos e 
bizantinos, estendendo-se à Idade Média na iluminação de manuscritos (técnica conhecida como crisografia). A artista 
estabelece assim uma ponte conceptual entre a riqueza histórica e a arte contemporânea — evocando a memória do Museu 
do Tesouro Real e as pepitas de ouro do Brasil. Tal como Botticelli, Ticiano ou Gustav Klimt, Jéssica Dunn utiliza o ouro para 
transcender o ordinário. Ao combinar a raridade e o fascínio intrínsecos a este metal precioso com a sua linguagem abstrata e 
figurativa, a artista cria obras repletas de luz e beleza. https://www.instagram.com/jessicadunnartist/ 

7 - Na obra “9”, um cubo começa a desfazer-se em tons escuros, acinzentados e linhas pretas. A artista Mónica de Morais, 
remete-nos para o sistema cristalino cúbico (ou isométrico). Trata-se da estrutura interna de gemas altamente simétricas e 
valiosas, evocando aqui um diamante em desconstrução, a desaparecer. Sabendo que, na estrutura do diamante, cada átomo 
de carbono está ligado covalentemente a outros quatro átomos de carbono dispostos nos vértices de um tetraedro regular, a 
artista subverte esta rigidez científica com o numero “9”. A artista utiliza assim a Forma de Distorção ou Deformação 
(Deformation) descrita por Arnheim, subvertendo a rigidez geométrica da estrutura atómica do diamante com o misticismo 
do número que a titula. https://www.instagram.com/monica_de_morais_artist/ 

8 - Nesta obra de Maria João Vale, a “Piscina” podemos encontrar uma metáfora visual para os fenómenos óticos descritos 
na gemologia. Neste caso, embora o objeto retratado seja distinto de uma pedra preciosa, a forma como interage com a luz 
ilustra com precisão científica os conceitos de Brilho, Cintilação e Refração. Os reflexos ondulantes da água da obra “Piscina” 
funcionam exatamente como o brilho e a cintilação de uma safira lapidada. Quando a luz entra numa gema através das suas 
facetas, ela sofre refração e reflexão interna total. O que vemos na água é uma projeção macroscópica desse fenómeno: a luz 
a ser dobrada, concentrada e dispersa, criando linhas de energia pura que dão "vida" à matéria escura. https://
www.instagram.com/mariajoaovale/ 

10 - Cristina Albaker constrói a sua narrativa através de um místico jogo de claros-escuros. A sua criação, que mimetiza a 
delicadeza e a volumetria de um pendente de alta joalharia, estabelece um diálogo direto com uma das peças mais ricas em 
memória do acervo: o Alfinete de peito com Pérolas, uma peça histórica, oferecida pelo rei Vítor Manuel II à sua filha, D. 
Maria Pia, aquando do seu casamento com o rei D. Luís, em 1862. Através desta interpretação contemporânea, a artista 
realça o brilho e a elegância da joia, unindo património e criação atual. https://www.instagram.com/photograarte/ 

11 - A obra “Azul Profundo” de Maria Reis em tons de azul, violeta e prateado, remete-nos de imediato à intensidade da 
safira. A peça estabelece uma relação direta com a icónica Tiara de D. Maria II, em exibição neste Museu. Composta por 
1415 diamantes e cinco safiras birmanesas, é a tiara mais antiga conhecida com ligação direta a uma soberana portuguesa. O 
fluxo pictórico da tela evoca não só o pleocroísmo da gema, mas também a combinação histórica entre o azul e o branco, 
que simbolizavam a monarquia liberal. https://www.instagram.com/maria.oliveira.reis/ 
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96 6 + 9 - Jessica Dunn 
Along The Way, Resonate 
Óleo s/ Tela e Folha de Ouro 
70 x 70 x 2cm, 90 x 90 x 2cm 
1050 €, 2250 € 
Copyright - Jessica Dunn 

7 - Mónica de Morais 
9 
Acrílico s/ Tela 
81 x 115 x 5 cm 
5000 € 
Copyright - Mónica de Morais 

8 - Maria João Vale 
A Piscina 
Fotografia impressa s/ papel Hahnemuhle 
Studio Enhanced Matte 210gsm 
90 x 60 x 6 cm 
400 € 
Copyright - Maria João Vale 

10 - Cristina Albaker 
Briolette 
Fotografia com impres são em Pape l 
Hahnemühle 
41 x 28 x 3 cm (com Moldura) 
450 € 
Copyright - Cristina Albaker 

11 - Maria Reis 
Azul Profundo 
Acrílico s/ Tela 
60 x 60 x 5 cm 
1200 € 
Copyright - Maria Reis

USIA.CO.UK/MTR    @usia_modern    info@usia.co.uk

6 + 9 - Jessica Dunn
Along The Way, Resonate
Oil on Canvas and Gold Leaf
70 x 70 x 2 cm, 90 x 90 x 2 cm
1050 EUR, 2250 EUR
Copyright - Jessica Dunn

7 - Mónica de Morais
9
Acrylic on Canvas
81 x 115 x 5 cm
5000 EUR
Copyright - Mónica de Morais

8 - Maria João Vale
The Pool
Photographic print on Hahnemühle paper
Studio Enhanced Matte 210gsm
90 x 60 x 6 cm
400 EUR
Copyright - Maria João Vale

10 - Cristina Albaker
Briolette
Photograph printed on Hahnemühle paper
41 x 28 x 3 cm (framed)
450 EUR
Copyright - Cristina Albaker

11 - Maria Reis
Deep Blue
Acrylic on Canvas
60 x 60 x 5 cm
1200 EUR
Copyright - Maria Reis

6 + 9 - Jessica Dunn presents a pair of works that navigate the boundary between the figurative and the abstract. Through a
harmonious fusion of warm and cool tones interwoven with gold leaf, the artist builds a striking visual language. The colour palette -
dominated by navy, turquoise, cobalt and sky blue - gives the canvases an enveloping depth. In works such as ?Along the Way? and
?Resonate?, the contrast between these blue pigments and the gold leaf establishes an innovative dialogue between the exuberance
of gold and the serenity of colour. In this way, Jessica?s work explores an ancestral tradition. The use of gold leaf in art dates back to
the Egyptians, Mesopotamians, Greeks and Byzantines, extending into the Middle Ages through the illumination of manuscripts (a
technique known as chrysography). The artist thus establishes a conceptual bridge between historical wealth and contemporary art -
evoking the memory of the Royal Treasury Museum and the gold nuggets of Brazil. Like Botticelli, Titian and Gustav Klimt, Jessica
Dunn uses gold to transcend the ordinary. By combining the rarity and fascination inherent in this metal with her abstract and
figurative language, the artist creates works filled with light and beauty. https://www.instagram.com/jessicadunnartist/

7 - In the work ?9?, a cube begins to dissolve into dark, greyish tones and black lines. Artist Mónica de Morais refers us to the cubic
(or isometric) crystal system. This is the internal structure of highly symmetrical and valuable gemstones, here evoking a diamond in
deconstruction, disappearing. Knowing that, in the diamond structure, each carbon atom is covalently bonded to four other carbon
atoms arranged at the vertices of a regular tetrahedron, the artist subverts this scientific rigidity with the number ?9?. She thus
employs the Form of Distortion or Deformation described by Arnheim, overturning the geometric rigidity of the diamond?s atomic
structure through the mysticism of its title number. https://www.instagram.com/monica_de_morais_artist/

8 - In this work by Maria João Vale, ?The Pool?, we can find a visual metaphor for the optical phenomena described in gemology.
Although the object portrayed is not a precious stone, the way it interacts with light illustrates with scientific precision the concepts of
Brilliance, Scintillation and Refraction. The rippling reflections of the water in ?The Pool? function exactly like the brilliance and
scintillation of a cut sapphire. When light enters a gemstone through its facets, it undergoes refraction and total internal reflection.
What we see in the water is a macroscopic projection of this phenomenon: light being bent, concentrated and dispersed, creating
lines of pure energy that give ?life? to dark matter. https://www.instagram.com/mariajoaovale/

10 - Cristina Albaker builds her narrative through a mystical play of light and shade. Her creation, which mimics the delicacy and
volume of a high-jewellery pendant, establishes a direct dialogue with one of the collection?s most memory-laden pieces: the Pearl
Brooch, a historic work given by King Victor Emmanuel II to his daughter, Maria Pia, on the occasion of her marriage to King Luís, in
1862. Through this contemporary interpretation, the artist highlights the jewel?s brilliance and elegance, uniting heritage and
present-day creation. https://www.instagram.com/photograarte/

11 - The work ?Deep Blue? by Maria Reis, in shades of blue, violet and silver, immediately recalls the intensity of sapphire. The
piece establishes a direct relationship with the iconic Tiara of Queen Maria II, displayed in this Museum. Composed of 1,415
diamonds and five Burmese sapphires, it is the oldest known tiara directly connected to a Portuguese sovereign. The pictorial flow of
the canvas evokes not only the gemstone?s pleochroism, but also the historic combination of blue and white, which symbolised
liberal monarchy. https://www.instagram.com/maria.oliveira.reis/

6 + 9 - Jessica Dunn apresenta um conjunto de duas obras que navegam na fronteira entre o figurativo e o abstrato. Através
de uma fusão harmoniosa de tons quentes e frios interligados com folha de ouro, a artista constrói uma linguagem visual
marcante. A paleta de cores - dominada por azuis marinho, turquesa, cobalto e celeste - confere às telas uma
profundidade envolvente. Em obras como "Along the Way" e "Resonate", o contraste entre estes pigmentos azuis e a folha
de ouro estabelece um diálogo inovador entre a exuberância do ouro e a serenidade da cor. O trabalho de Jéssica explora,
desta forma, uma tradição ancestral. O uso da folha de ouro na arte remonta aos egípcios, mesopotâmicos, gregos e
bizantinos, estendendo-se à Idade Média na iluminação de manuscritos (técnica conhecida como crisografia). A artista
estabelece assim uma ponte conceptual entre a riqueza histórica e a arte contemporânea - evocando a memória do Museu
do Tesouro Real e as pepitas de ouro do Brasil. Tal como Botticelli, Ticiano ou Gustav Klimt, Jéssica Dunn utiliza o ouro para
transcender o ordinário. Ao combinar a raridade e o fascínio intrínsecos a este metal precioso com a sua linguagem abstrata e
figurativa, a artista cria obras repletas de luz e beleza. https://www.instagram.com/jessicadunnartist/

7 - Na obra "9", um cubo começa a desfazer-se em tons escuros, acinzentados e linhas pretas. A artista Mónica de Morais,
remete-nos para o sistema cristalino cúbico (ou isométrico). Trata-se da estrutura interna de gemas altamente simétricas e
valiosas, evocando aqui um diamante em desconstrução, a desaparecer. Sabendo que, na estrutura do diamante, cada átomo
de carbono está ligado covalentemente a outros quatro átomos de carbono dispostos nos vértices de um tetraedro regular, a
artista subverte esta rigidez científica com o numero "9". A artista utiliza assim a Forma de Distorção ou Deformação
(Deformation) descrita por Arnheim, subvertendo a rigidez geométrica da estrutura atómica do diamante com o misticismo
do número que a titula. https://www.instagram.com/monica_de_morais_artist/

8 - Nesta obra de Maria João Vale, a "Piscina" podemos encontrar uma metáfora visual para os fenómenos óticos descritos
na gemologia. Neste caso, embora o objeto retratado seja distinto de uma pedra preciosa, a forma como interage com a luz
ilustra com precisão científica os conceitos de Brilho, Cintilação e Refração. Os reflexos ondulantes da água da obra "Piscina"
funcionam exatamente como o brilho e a cintilação de uma safira lapidada. Quando a luz entra numa gema através das suas
facetas, ela sofre refração e reflexão interna total. O que vemos na água é uma projeção macroscópica desse fenómeno: a luz
a ser dobrada, concentrada e dispersa, criando linhas de energia pura que dão "vida" à matéria escura. https://
www.instagram.com/mariajoaovale/

10 - Cristina Albaker constrói a sua narrativa através de um místico jogo de claros-escuros. A sua criação, que mimetiza a
delicadeza e a volumetria de um pendente de alta joalharia, estabelece um diálogo direto com uma das peças mais ricas em
memória do acervo: o Alfinete de peito com Pérolas, uma peça histórica, oferecida pelo rei Vítor Manuel II à sua filha, D.
Maria Pia, aquando do seu casamento com o rei D. Luís, em 1862. Através desta interpretação contemporânea, a artista
realça o brilho e a elegância da joia, unindo património e criação atual. https://www.instagram.com/photograarte/

11 - A obra "Azul Profundo" de Maria Reis em tons de azul, violeta e prateado, remete-nos de imediato à intensidade da
safira. A peça estabelece uma relação direta com a icónica Tiara de D. Maria II, em exibição neste Museu. Composta por
1415 diamantes e cinco safiras birmanesas, é a tiara mais antiga conhecida com ligação direta a uma soberana portuguesa. O
fluxo pictórico da tela evoca não só o pleocroísmo da gema, mas também a combinação histórica entre o azul e o branco,
que simbolizavam a monarquia liberal. https://www.instagram.com/maria.oliveira.reis/

7 - Mónica de Morais
9
Acrílico s/ Tela
81 x 115 x 5 cm
5000 ?
Copyright - Mónica de Morais

8 - Maria João Vale
A Piscina
Fotografia impressa s/ papel Hahnemuhle
Studio Enhanced Matte 210gsm
90 x 60 x 6 cm
400 ?
Copyright - Maria João Vale

10 - Cristina Albaker
Briolette
Fotografia com impressão em Papel
Hahnemühle
41 x 28 x 3 cm (com Moldura)
450 ?
Copyright - Cristina Albaker

11 - Maria Reis
Azul Profundo
Acrílico s/ Tela
60 x 60 x 5 cm
1200 ?
Copyright - Maria Reis

6 + 9 - Jessica Dunn
Along The Way, Resonate
Oil on Canvas and Gold Leaf
70 x 70 x 2 cm, 90 x 90 x 2 cm
1050 ?, 2250 ?
Copyright - Jessica Dunn

7 - Mónica de Morais
9
Acrylic on Canvas
81 x 115 x 5 cm
5000 ?
Copyright - Mónica de Morais

8 - Maria João Vale
The Pool
Photographic print on Hahnemühle paper
Studio Enhanced Matte 210gsm
90 x 60 x 6 cm
400 ?
Copyright - Maria João Vale

10 - Cristina Albaker
Briolette
Photograph printed on Hahnemühle paper
41 x 28 x 3 cm (framed)
450 ?
Copyright - Cristina Albaker

11 - Maria Reis
Deep Blue
Acrylic on Canvas
60 x 60 x 5 cm
1200 ?
Copyright - Maria Reis

6 + 9 - Jessica Dunn presents a pair of works that navigate the boundary between the figurative and the abstract. Through a
harmonious fusion of warm and cool tones interwoven with gold leaf, the artist builds a striking visual language. The colour palette -
dominated by navy, turquoise, cobalt and sky blue - gives the canvases an enveloping depth. In works such as "Along the Way" and
"Resonate", the contrast between these blue pigments and the gold leaf establishes an innovative dialogue between the exuberance
of gold and the serenity of colour. In this way, Jessica"s work explores an ancestral tradition. The use of gold leaf in art dates back to
the Egyptians, Mesopotamians, Greeks and Byzantines, extending into the Middle Ages through the illumination of manuscripts (a
technique known as chrysography). The artist thus establishes a conceptual bridge between historical wealth and contemporary art -
evoking the memory of the Royal Treasury Museum and the gold nuggets of Brazil. Like Botticelli, Titian and Gustav Klimt, Jessica
Dunn uses gold to transcend the ordinary. By combining the rarity and fascination inherent in this metal with her abstract and
figurative language, the artist creates works filled with light and beauty. https://www.instagram.com/jessicadunnartist/

7 - In the work "9", a cube begins to dissolve into dark, greyish tones and black lines. Artist Mónica de Morais refers us to the cubic
(or isometric) crystal system. This is the internal structure of highly symmetrical and valuable gemstones, here evoking a diamond in
deconstruction, disappearing. Knowing that, in the diamond structure, each carbon atom is covalently bonded to four other carbon
atoms arranged at the vertices of a regular tetrahedron, the artist subverts this scientific rigidity with the number "9". She thus
employs the Form of Distortion or Deformation described by Arnheim, overturning the geometric rigidity of the diamond"s atomic
structure through the mysticism of its title number. https://www.instagram.com/monica_de_morais_artist/

8 - In this work by Maria João Vale, "The Pool", we can find a visual metaphor for the optical phenomena described in gemology.
Although the object portrayed is not a precious stone, the way it interacts with light illustrates with scientific precision the concepts of
Brilliance, Scintillation and Refraction. The rippling reflections of the water in "The Pool" function exactly like the brilliance and
scintillation of a cut sapphire. When light enters a gemstone through its facets, it undergoes refraction and total internal reflection.
What we see in the water is a macroscopic projection of this phenomenon: light being bent, concentrated and dispersed, creating
lines of pure energy that give "life" to dark matter. https://www.instagram.com/mariajoaovale/

10 - Cristina Albaker builds her narrative through a mystical play of light and shade. Her creation, which mimics the delicacy and
volume of a high-jewellery pendant, establishes a direct dialogue with one of the collection"s most memory-laden pieces: the Pearl
Brooch, a historic work given by King Victor Emmanuel II to his daughter, Maria Pia, on the occasion of her marriage to King Luís, in
1862. Through this contemporary interpretation, the artist highlights the jewel"s brilliance and elegance, uniting heritage and
present-day creation. https://www.instagram.com/photograarte/

11 - The work "Deep Blue" by Maria Reis, in shades of blue, violet and silver, immediately recalls the intensity of sapphire. The
piece establishes a direct relationship with the iconic Tiara of Queen Maria II, displayed in this Museum. Composed of 1,415
diamonds and five Burmese sapphires, it is the oldest known tiara directly connected to a Portuguese sovereign. The pictorial flow of
the canvas evokes not only the gemstone"s pleochroism, but also the historic combination of blue and white, which symbolised
liberal monarchy. https://www.instagram.com/maria.oliveira.reis/

6 + 9 - Jessica Dunn
Along The Way, Resonate
Oil on Canvas and Gold Leaf
70 x 70 x 2 cm, 90 x 90 x 2 cm
1050 EUR, 2250 EUR
Copyright - Jessica Dunn

6 + 9 - Jessica Dunn
Along The Way, Resonate
Oil on Canvas and Gold Leaf
70 x 70 x 2 cm, 90 x 90 x 2 cm
1050 EUR, 2250 EUR
Copyright - Jessica Dunn

7 - Mónica de Morais
9
Acrylic on Canvas
81 x 115 x 5 cm
5000 EUR
Copyright - Mónica de Morais

7 - Mónica de Morais
9
Acrylic on Canvas
81 x 115 x 5 cm
5000 EUR
Copyright - Mónica de Morais

8 - Maria João Vale
The Pool
Photographic print on Hahnemühle paper
Studio Enhanced Matte 210gsm
90 x 60 x 6 cm
400 EUR
Copyright - Maria João Vale

8 - Maria João Vale
The Pool
Photographic print on Hahnemühle paper
Studio Enhanced Matte 210gsm
90 x 60 x 6 cm
400 EUR
Copyright - Maria João Vale

11 - Maria Reis
Deep Blue
Acrylic on Canvas
60 x 60 x 5 cm
1200 EUR
Copyright - Maria Reis

11 - Maria Reis
Deep Blue
Acrylic on Canvas
60 x 60 x 5 cm
1200 EUR
Copyright - Maria Reis

6 + 9 - Jessica Dunn presents a pair of works that navigate the boundary between the figurative and the abstract. Through a
harmonious fusion of warm and cool tones interwoven with gold leaf, the artist builds a striking visual language. The colour palette -
dominated by navy, turquoise, cobalt and sky blue - gives the canvases an enveloping depth. In works such as "Along the Way" and
"Resonate", the contrast between these blue pigments and the gold leaf establishes an innovative dialogue between the exuberance
of gold and the serenity of colour. In this way, Jessica"s work explores an ancestral tradition. The use of gold leaf in art dates back to
the Egyptians, Mesopotamians, Greeks and Byzantines, extending into the Middle Ages through the illumination of manuscripts (a
technique known as chrysography). The artist thus establishes a conceptual bridge between historical wealth and contemporary art -
evoking the memory of the Royal Treasury Museum and the gold nuggets of Brazil. Like Botticelli, Titian and Gustav Klimt, Jessica
Dunn uses gold to transcend the ordinary. By combining the rarity and fascination inherent in this metal with her abstract and
figurative language, the artist creates works filled with light and beauty. https://www.instagram.com/jessicadunnartist/

7 - In the work "9", a cube begins to dissolve into dark, greyish tones and black lines. Artist Mónica de Morais refers us to the cubic
(or isometric) crystal system. This is the internal structure of highly symmetrical and valuable gemstones, here evoking a diamond in
deconstruction, disappearing. Knowing that, in the diamond structure, each carbon atom is covalently bonded to four other carbon
atoms arranged at the vertices of a regular tetrahedron, the artist subverts this scientific rigidity with the number "9". She thus
employs the Form of Distortion or Deformation described by Arnheim, overturning the geometric rigidity of the diamond"s atomic
structure through the mysticism of its title number. https://www.instagram.com/monica_de_morais_artist/

8 - In this work by Maria João Vale, "The Pool", we can find a visual metaphor for the optical phenomena described in gemology.
Although the object portrayed is not a precious stone, the way it interacts with light illustrates with scientific precision the concepts of
Brilliance, Scintillation and Refraction. The rippling reflections of the water in "The Pool" function exactly like the brilliance and
scintillation of a cut sapphire. When light enters a gemstone through its facets, it undergoes refraction and total internal reflection.
What we see in the water is a macroscopic projection of this phenomenon: light being bent, concentrated and dispersed, creating
lines of pure energy that give "life" to dark matter. https://www.instagram.com/mariajoaovale/

10 - Cristina Albaker builds her narrative through a mystical play of light and shade. Her creation, which mimics the delicacy and
volume of a high-jewellery pendant, establishes a direct dialogue with one of the collection"s most memory-laden pieces: the Pearl
Brooch, a historic work given by King Victor Emmanuel II to his daughter, Maria Pia, on the occasion of her marriage to King Luís, in
1862. Through this contemporary interpretation, the artist highlights the jewel"s brilliance and elegance, uniting heritage and
present-day creation. https://www.instagram.com/photograarte/

11 - The work "Deep Blue" by Maria Reis, in shades of blue, violet and silver, immediately recalls the intensity of sapphire. The
piece establishes a direct relationship with the iconic Tiara of Queen Maria II, displayed in this Museum. Composed of 1,415
diamonds and five Burmese sapphires, it is the oldest known tiara directly connected to a Portuguese sovereign. The pictorial flow of
the canvas evokes not only the gemstone"s pleochroism, but also the historic combination of blue and white, which symbolised
liberal monarchy. https://www.instagram.com/maria.oliveira.reis/

https://www.instagram.com/jessicadunnartist/
https://www.instagram.com/monica_de_morais_artist/
https://www.instagram.com/mariajoaovale/
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https://www.instagram.com/mariajoaovale/
https://www.instagram.com/photograarte/
https://www.instagram.com/maria.oliveira.reis/


12 - A obra “Enigma" de Maria Reis mergulha na tonalidade da esmeralda. O verde-escuro e as suas formas orgânicas desconstruídas 
recordam o laço do corpete de esmeraldas da Coleção Real, reconfigurado aqui como matéria de memória ou sonho. Há uma dualidade 
intencional na pintura: evoca simultaneamente a estrutura de uma armadura e a fragilidade do corpo feminino. É a peça mais íntima e 
misteriosa da série — explora a anatomia enquanto joia. https://www.instagram.com/maria.oliveira.reis/ 

13 - Criada ao som da banda Tim Freitag, a obra em tons esmeralda “Underwater” de Daniel Schär exibe linhas que evocam as fraturas 
internas desta gema. Apesar da sua elevada dureza na escala de Mohs (7.5 a 8), a esmeralda possui uma tenacidade fraca devido a tensões 
estruturais brutas, o que a torna notoriamente frágil ao toque e à cravação — uma delicadeza visível nas impressionantes insígnias do Museu. 
Por outro lado, este verde denso assemelha-se também ao de um raríssimo diamante verde. Ao contrário da esmeralda, este diamante deve 
a sua cor a um processo extremo: a exposição prolongada à radiação natural nas profundezas da Terra, fenómeno geológico imortalizado 
pelo célebre Dresden Green. https://www.instagram.com/schaer.daniel/ 

14 - A obra “Ilhas” de Ana Gonçalves estabelece uma das pontes cromáticas e estruturais mais fascinantes da exposição, operando 
precisamente na fronteira onde a Forma e a Cor deixam de ser estáticas e passam a ser ditadas pela Luz. A sua composição apresenta uma 
transição fluida que transita entre os densos tons azuis do esmalte — que encontramos na imponência histórica da Placa da Ordem Militar de 
Nossa Senhora da Conceição de Vila Viçosa — e o verde profundo e magnético das esmeraldas, visível na Medalha das Três Ordens 
Militares. No eixo da Cor, esta passagem do azul para o verde assemelha-se ao fenómeno gemológico do pleocroísmo ou da 
labradorescência, onde a matéria parece conter múltiplas formas cromáticas que se revelam consoante o movimento do observador. O azul 
do esmalte representa a cor fundida na superfície, o reflexo vítreo e controlado da luz sobre o plano. Já o verde emulado transporta-nos para 
o comportamento da luz no interior de uma esmeralda: uma cor que não é superficial, mas que nasce das profundezas da gema, filtrada 
pelas suas inclusões naturais que fragmentam a luz e conferem à gema a sua textura.  

15 + 17 - Na obra de RVieira, o verde da natureza funde-se com a nobreza mineral da esmeralda. Ao capturar uma paisagem onde a luz 
incide diretamente sobre a vegetação, a artista transfigura o espaço, desdobrando-o em infinitas tonalidades esverdeadas. Esta conexão 
evoca, de forma quase mística, o próprio “jardim das esmeraldas” — o nome técnico dado às inclusões internas da gema que mimetizam a 
vida botânica —, provando que a luz, ao tocar a matéria, tem o poder de transformar paisagem em joia. A cor verde nas plantas vem da 
clorofila, que absorve a luz solar para gerar vida. Nas esmeraldas, o verde nasce da absorção da luz por vestígios de crómio e vanádio. A 
artista, ao pintar a luz a incidir na vegetação, está a replicar o exato milagre ótico que a Terra faz para colorir a gema. Já no século I, o 
filósofo Plínio, o Velho (o mesmo do mito da pintura) escrevia Livro XXXVII (o 37.º volume), que é dedicado inteiramente às pedras preciosas 
e à gemologia - "Nenhuma cor é mais agradável aos olhos. Pois, enquanto observamos outras gemas e ervas, cansamo-nos, mas a 
esmeralda, ao olharmos para ela, refresca a nossa visão e fatiga-se com a sua contemplação; e os gravadores de pedras preciosas, ao 
trabalharem nelas, não têm meio melhor de repousar a vista do que fixando o olhar nesta pedra.” Plínio, o Velho.  

16 - Carol Welsch investiga a perceção da cor quando esta se sobrepõe, filtra e cruza com outros planos cromáticos. Ao explorar as 
dinâmicas de luz e sombra em “Gradient a la fresca“ e “Trama en transició”, a artista constrói um jogo ótico rigoroso, no qual linhas 
estruturadas se articulam sobre fundos difusos e atmosféricos. Welsch recupera assim, de forma conceptual, o gesto primevo de Dibutades, 
desmaterializando-o: em vez de contornar uma silhueta figurativa, pinta a própria interferência e projeção da luz na tela. https://
www.instagram.com/carolw.art/
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12 - Maria Reis 
Enigma 
Acrílico s/ Tela  
60 x 60 x 5 cm 
1200 € 
Copyright - Maria Reis 

13 - Daniel Schär 
Underwater 
90 x 50 x 3 cm  
Impressão de Alta Qualidade s/ Tela  
700 € 
Óleo s/ Tela, 100 x 60 x 3 cm, Original: 
3000 € 
Copyright - Daniel Schär  

14 - Ana Gonçalves 
Ilhas 
Misto s/ Tela 
60 x 90 x 4 cm 
450 € 
Copyright - Ana Gonçalves 

15 + 17 - RVieira 
Bosque da Normandia, Bosque do Rio 
Frio (Espanha) 
Óleo s/ Tela 
64 x 50 x 5 cm, 40 x 60 x 5 cm 
2000 €, 1000 € 
Copyright - RVieira  

16 - Carol Welsch 
Gradient a la fresca 
Acrílico s/ Tela  
71 x 89 x 5 cm 
1000 € 
Copyright - Carol Welsch
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12 - Maria Reis
Enigma
Acrylic on Canvas
60 x 60 x 5 cm
1200 EUR
Copyright - Maria Reis

13 - Daniel Schär
Underwater
90 x 50 x 3 cm
High-quality print on Canvas
700 EUR
Oil on Canvas, 100 x 60 x 3 cm, Original: 3000
EUR
Copyright - Daniel Schär

14 - Ana Gonçalves
Islands
Mixed media on Canvas
60 x 90 x 4 cm
450 EUR
Copyright - Ana Gonçalves

15 + 17 - RVieira
Normandy Forest, Rio Frio Forest (Spain)
Oil on Canvas
64 x 50 x 5 cm, 40 x 60 x 5 cm
2000 EUR, 1000 EUR
Copyright - RVieira

16 - Carol Welsch
Gradient a la fresca
Acrylic on Canvas
71 x 89 x 5 cm
1000 EUR
Copyright - Carol Welsch

12 - The work ?Enigma? by Maria Reis delves into the hue of emerald. The dark green and its deconstructed organic forms recall the emerald corset
bodice clasp from the Royal Collection, reconfigured here as matter made of memory or dream. The painting holds an intentional duality: it simultaneously
evokes the structure of armour and the fragility of the female body. It is the most intimate and mysterious piece in the series - exploring anatomy as
jewellery. https://www.instagram.com/maria.oliveira.reis/

13 - Created to the sound of the band Tim Freitag, Daniel Schär?s emerald-toned work ?Underwater? displays lines that evoke the internal fractures of this
gemstone. Despite its high hardness on the Mohs scale (7.5 to 8), emerald has low toughness because of internal structural stresses, making it notoriously
fragile to handling and setting - a delicacy visible in the impressive insignia of the Museum. On the other hand, this dense green also resembles that of a
very rare green diamond. Unlike emerald, this diamond owes its colour to an extreme process: prolonged exposure to natural radiation deep within the
Earth, a geological phenomenon immortalised by the celebrated Dresden Green. https://www.instagram.com/schaer.daniel/

14 - Ana Gonçalves?s work ?Islands? establishes one of the exhibition?s most fascinating chromatic and structural bridges, operating precisely at the
boundary where Form and Colour cease to be static and become dictated by Light. Its composition presents a fluid transition between the dense blue tones
of enamel - found in the imposing historic Plate of the Military Order of Our Lady of the Immaculate Conception of Vila Viçosa - and the deep, magnetic
green of emeralds, visible in the Medal of the Three Military Orders. Along the axis of Colour, this shift from blue to green resembles the gemmological
phenomenon of pleochroism or labradorescence, where matter seems to contain multiple chromatic forms revealed according to the observer?s movement.
The blue of the enamel represents colour fused into the surface, the vitreous and controlled reflection of light on the plane. The emulated green transports
us to the behaviour of light inside an emerald: a colour that is not superficial, but born from the depths of the gemstone, filtered by its natural inclusions that
fragment light and give the gem its texture.

15 + 17 - In RVieira?s work, the green of nature merges with the mineral nobility of emerald. By capturing a landscape where light falls directly on the
vegetation, the artist transfigures space, unfolding it into infinite shades of green. This connection evokes, almost mystically, the ?emerald garden? - the
technical name given to the internal inclusions of the gemstone that mimic botanical life - proving that when light touches matter, it can transform landscape
into jewellery. The green in plants comes from chlorophyll, which absorbs sunlight to generate life. In emeralds, green arises from the absorption of light by
traces of chromium and vanadium. By painting light falling on vegetation, the artist replicates the optical miracle by which the Earth colours the gemstone. As
early as the 1st century, the philosopher Pliny the Elder (the same figure from the painting myth) wrote Book XXXVII, devoted entirely to precious stones and
gemology: ?No colour is more pleasant to the eyes. For while we grow tired observing other gems and herbs, the emerald refreshes our sight...? Pliny the
Elder.

16 - Carol Welsch investigates the perception of colour when it overlaps, filters and crosses with other chromatic planes. By exploring the dynamics of light
and shadow in ?Gradient a la fresca? and ?Trama en transició?, the artist constructs a rigorous optical play in which structured lines articulate themselves
over diffuse, atmospheric backgrounds. Welsch thus conceptually recovers and dematerialises Dibutades? primal gesture: instead of tracing a figurative
silhouette, she paints the very interference and projection of light onto the canvas. https://www.instagram.com/carolw.art/

12 - A obra "Enigma" de Maria Reis mergulha na tonalidade da esmeralda. O verde-escuro e as suas formas orgânicas desconstruídas
recordam o laço do corpete de esmeraldas da Coleção Real, reconfigurado aqui como matéria de memória ou sonho. Há uma dualidade
intencional na pintura: evoca simultaneamente a estrutura de uma armadura e a fragilidade do corpo feminino. É a peça mais íntima e
misteriosa da série - explora a anatomia enquanto joia. https://www.instagram.com/maria.oliveira.reis/

13 - Criada ao som da banda Tim Freitag, a obra em tons esmeralda "Underwater" de Daniel Schär exibe linhas que evocam as fraturas
internas desta gema. Apesar da sua elevada dureza na escala de Mohs (7.5 a 8), a esmeralda possui uma tenacidade fraca devido a tensões
estruturais brutas, o que a torna notoriamente frágil ao toque e à cravação - uma delicadeza visível nas impressionantes insígnias do Museu.
Por outro lado, este verde denso assemelha-se também ao de um raríssimo diamante verde. Ao contrário da esmeralda, este diamante deve
a sua cor a um processo extremo: a exposição prolongada à radiação natural nas profundezas da Terra, fenómeno geológico imortalizado
pelo célebre Dresden Green. https://www.instagram.com/schaer.daniel/

14 - A obra "Ilhas" de Ana Gonçalves estabelece uma das pontes cromáticas e estruturais mais fascinantes da exposição, operando
precisamente na fronteira onde a Forma e a Cor deixam de ser estáticas e passam a ser ditadas pela Luz. A sua composição apresenta uma
transição fluida que transita entre os densos tons azuis do esmalte - que encontramos na imponência histórica da Placa da Ordem Militar de
Nossa Senhora da Conceição de Vila Viçosa - e o verde profundo e magnético das esmeraldas, visível na Medalha das Três Ordens
Militares. No eixo da Cor, esta passagem do azul para o verde assemelha-se ao fenómeno gemológico do pleocroísmo ou da
labradorescência, onde a matéria parece conter múltiplas formas cromáticas que se revelam consoante o movimento do observador. O azul
do esmalte representa a cor fundida na superfície, o reflexo vítreo e controlado da luz sobre o plano. Já o verde emulado transporta-nos para
o comportamento da luz no interior de uma esmeralda: uma cor que não é superficial, mas que nasce das profundezas da gema, filtrada
pelas suas inclusões naturais que fragmentam a luz e conferem à gema a sua textura.

15 + 17 - Na obra de RVieira, o verde da natureza funde-se com a nobreza mineral da esmeralda. Ao capturar uma paisagem onde a luz
incide diretamente sobre a vegetação, a artista transfigura o espaço, desdobrando-o em infinitas tonalidades esverdeadas. Esta conexão
evoca, de forma quase mística, o próprio "jardim das esmeraldas" - o nome técnico dado às inclusões internas da gema que mimetizam a
vida botânica -, provando que a luz, ao tocar a matéria, tem o poder de transformar paisagem em joia. A cor verde nas plantas vem da
clorofila, que absorve a luz solar para gerar vida. Nas esmeraldas, o verde nasce da absorção da luz por vestígios de crómio e vanádio. A
artista, ao pintar a luz a incidir na vegetação, está a replicar o exato milagre ótico que a Terra faz para colorir a gema. Já no século I, o
filósofo Plínio, o Velho (o mesmo do mito da pintura) escrevia Livro XXXVII (o 37.º volume), que é dedicado inteiramente às pedras preciosas
e à gemologia - "Nenhuma cor é mais agradável aos olhos. Pois, enquanto observamos outras gemas e ervas, cansamo-nos, mas a
esmeralda, ao olharmos para ela, refresca a nossa visão e fatiga-se com a sua contemplação; e os gravadores de pedras preciosas, ao
trabalharem nelas, não têm meio melhor de repousar a vista do que fixando o olhar nesta pedra." Plínio, o Velho.

16 - Carol Welsch investiga a perceção da cor quando esta se sobrepõe, filtra e cruza com outros planos cromáticos. Ao explorar as
dinâmicas de luz e sombra em "Gradient a la fresca" e "Trama en transició", a artista constrói um jogo ótico rigoroso, no qual linhas
estruturadas se articulam sobre fundos difusos e atmosféricos. Welsch recupera assim, de forma conceptual, o gesto primevo de Dibutades,
desmaterializando-o: em vez de contornar uma silhueta figurativa, pinta a própria interferência e projeção da luz na tela. https://
www.instagram.com/carolw.art/

12 - Maria Reis
Enigma
Acrílico s/ Tela
60 x 60 x 5 cm
1200 ?
Copyright - Maria Reis

13 - Daniel Schär
Underwater
90 x 50 x 3 cm
Impressão de Alta Qualidade s/ Tela
700 ?
Óleo s/ Tela, 100 x 60 x 3 cm, Original:
3000 ?
Copyright - Daniel Schär

14 - Ana Gonçalves
Ilhas
Misto s/ Tela
60 x 90 x 4 cm
450 ?
Copyright - Ana Gonçalves

15 + 17 - RVieira
Bosque da Normandia, Bosque do Rio
Frio (Espanha)
Óleo s/ Tela
64 x 50 x 5 cm, 40 x 60 x 5 cm
2000 ?, 1000 ?
Copyright - RVieira

16 - Carol Welsch
Gradient a la fresca
Acrílico s/ Tela
71 x 89 x 5 cm
1000 ?
Copyright - Carol Welsch

12 - Maria Reis
Enigma
Acrylic on Canvas
60 x 60 x 5 cm
1200 ?
Copyright - Maria Reis

13 - Daniel Schär
Underwater
90 x 50 x 3 cm
High-quality print on Canvas
700 ?
Oil on Canvas, 100 x 60 x 3 cm, Original: 3000
?
Copyright - Daniel Schär

14 - Ana Gonçalves
Islands
Mixed media on Canvas
60 x 90 x 4 cm
450 ?
Copyright - Ana Gonçalves

15 + 17 - RVieira
Normandy Forest, Rio Frio Forest (Spain)
Oil on Canvas
64 x 50 x 5 cm, 40 x 60 x 5 cm
2000 ?, 1000 ?
Copyright - RVieira

16 - Carol Welsch
Gradient a la fresca
Acrylic on Canvas
71 x 89 x 5 cm
1000 ?
Copyright - Carol Welsch

12 - The work "Enigma" by Maria Reis delves into the hue of emerald. The dark green and its deconstructed organic forms recall the emerald corset
bodice clasp from the Royal Collection, reconfigured here as matter made of memory or dream. The painting holds an intentional duality: it simultaneously
evokes the structure of armour and the fragility of the female body. It is the most intimate and mysterious piece in the series - exploring anatomy as
jewellery. https://www.instagram.com/maria.oliveira.reis/

13 - Created to the sound of the band Tim Freitag, Daniel Schär"s emerald-toned work "Underwater" displays lines that evoke the internal fractures of this
gemstone. Despite its high hardness on the Mohs scale (7.5 to 8), emerald has low toughness because of internal structural stresses, making it notoriously
fragile to handling and setting - a delicacy visible in the impressive insignia of the Museum. On the other hand, this dense green also resembles that of a
very rare green diamond. Unlike emerald, this diamond owes its colour to an extreme process: prolonged exposure to natural radiation deep within the
Earth, a geological phenomenon immortalised by the celebrated Dresden Green. https://www.instagram.com/schaer.daniel/

14 - Ana Gonçalves"s work "Islands" establishes one of the exhibition"s most fascinating chromatic and structural bridges, operating precisely at the
boundary where Form and Colour cease to be static and become dictated by Light. Its composition presents a fluid transition between the dense blue tones
of enamel - found in the imposing historic Plate of the Military Order of Our Lady of the Immaculate Conception of Vila Viçosa - and the deep, magnetic
green of emeralds, visible in the Medal of the Three Military Orders. Along the axis of Colour, this shift from blue to green resembles the gemmological
phenomenon of pleochroism or labradorescence, where matter seems to contain multiple chromatic forms revealed according to the observer"s movement.
The blue of the enamel represents colour fused into the surface, the vitreous and controlled reflection of light on the plane. The emulated green transports
us to the behaviour of light inside an emerald: a colour that is not superficial, but born from the depths of the gemstone, filtered by its natural inclusions that
fragment light and give the gem its texture.

15 + 17 - In RVieira"s work, the green of nature merges with the mineral nobility of emerald. By capturing a landscape where light falls directly on the
vegetation, the artist transfigures space, unfolding it into infinite shades of green. This connection evokes, almost mystically, the "emerald garden" - the
technical name given to the internal inclusions of the gemstone that mimic botanical life - proving that when light touches matter, it can transform landscape
into jewellery. The green in plants comes from chlorophyll, which absorbs sunlight to generate life. In emeralds, green arises from the absorption of light by
traces of chromium and vanadium. By painting light falling on vegetation, the artist replicates the optical miracle by which the Earth colours the gemstone. As
early as the 1st century, the philosopher Pliny the Elder (the same figure from the painting myth) wrote Book XXXVII, devoted entirely to precious stones and
gemology: "No colour is more pleasant to the eyes. For while we grow tired observing other gems and herbs, the emerald refreshes our sight..." Pliny the
Elder.

16 - Carol Welsch investigates the perception of colour when it overlaps, filters and crosses with other chromatic planes. By exploring the dynamics of light
and shadow in "Gradient a la fresca" and "Trama en transició", the artist constructs a rigorous optical play in which structured lines articulate themselves
over diffuse, atmospheric backgrounds. Welsch thus conceptually recovers and dematerialises Dibutades" primal gesture: instead of tracing a figurative
silhouette, she paints the very interference and projection of light onto the canvas. https://www.instagram.com/carolw.art/

12 - Maria Reis
Enigma
Acrylic on Canvas
60 x 60 x 5 cm
1200 EUR
Copyright - Maria Reis

12 - Maria Reis
Enigma
Acrylic on Canvas
60 x 60 x 5 cm
1200 EUR
Copyright - Maria Reis

13 - Daniel Schär
Underwater
90 x 50 x 3 cm
High-quality print on Canvas
700 EUR
Oil on Canvas, 100 x 60 x 3 cm, Original: 3000 EUR
Copyright - Daniel Schär

13 - Daniel Schär
Underwater
90 x 50 x 3 cm
High-quality print on Canvas
700 EUR
Oil on Canvas, 100 x 60 x 3 cm, Original: 3000
EUR
Copyright - Daniel Schär

14 - Ana Gonçalves
Islands
Mixed media on Canvas
60 x 90 x 4 cm
450 EUR
Copyright - Ana Gonçalves

14 - Ana Gonçalves
Islands
Mixed media on Canvas
60 x 90 x 4 cm
450 EUR
Copyright - Ana Gonçalves

15 + 17 - RVieira
Normandy Forest, Rio Frio Forest (Spain)
Oil on Canvas
64 x 50 x 5 cm, 40 x 60 x 5 cm
2000 EUR, 1000 EUR
Copyright - RVieira

15 + 17 - RVieira
Normandy Forest, Rio Frio Forest (Spain)
Oil on Canvas
64 x 50 x 5 cm, 40 x 60 x 5 cm
2000 EUR, 1000 EUR
Copyright - RVieira

16 - Carol Welsch
Gradient a la fresca
Acrylic on Canvas
71 x 89 x 5 cm
1000 EUR
Copyright - Carol Welsch

16 - Carol Welsch
Gradient a la fresca
Acrylic on Canvas
71 x 89 x 5 cm
1000 EUR
Copyright - Carol Welsch

12 - The work "Enigma" by Maria Reis delves into the hue of emerald. The dark green and its deconstructed organic forms recall the emerald corset
bodice clasp from the Royal Collection, reconfigured here as matter made of memory or dream. The painting holds an intentional duality: it simultaneously
evokes the structure of armour and the fragility of the female body. It is the most intimate and mysterious piece in the series - exploring anatomy as
jewellery. https://www.instagram.com/maria.oliveira.reis/

13 - Created to the sound of the band Tim Freitag, Daniel Schär"s emerald-toned work "Underwater" displays lines that evoke the internal fractures of this
gemstone. Despite its high hardness on the Mohs scale (7.5 to 8), emerald has low toughness because of internal structural stresses, making it notoriously
fragile to handling and setting - a delicacy visible in the impressive insignia of the Museum. On the other hand, this dense green also resembles that of a
very rare green diamond. Unlike emerald, this diamond owes its colour to an extreme process: prolonged exposure to natural radiation deep within the
Earth, a geological phenomenon immortalised by the celebrated Dresden Green. https://www.instagram.com/schaer.daniel/

14 - Ana Gonçalves"s work "Islands" establishes one of the exhibition"s most fascinating chromatic and structural bridges, operating precisely at the
boundary where Form and Colour cease to be static and become dictated by Light. Its composition presents a fluid transition between the dense blue tones
of enamel - found in the imposing historic Plate of the Military Order of Our Lady of the Immaculate Conception of Vila Viçosa - and the deep, magnetic
green of emeralds, visible in the Medal of the Three Military Orders. Along the axis of Colour, this shift from blue to green resembles the gemmological
phenomenon of pleochroism or labradorescence, where matter seems to contain multiple chromatic forms revealed according to the observer"s movement.
The blue of the enamel represents colour fused into the surface, the vitreous and controlled reflection of light on the plane. The emulated green transports
us to the behaviour of light inside an emerald: a colour that is not superficial, but born from the depths of the gemstone, filtered by its natural inclusions that
fragment light and give the gem its texture.

15 + 17 - In RVieira"s work, the green of nature merges with the mineral nobility of emerald. By capturing a landscape where light falls directly on the
vegetation, the artist transfigures space, unfolding it into infinite shades of green. This connection evokes, almost mystically, the "emerald garden" - the
technical name given to the internal inclusions of the gemstone that mimic botanical life - proving that when light touches matter, it can transform landscape
into jewellery. The green in plants comes from chlorophyll, which absorbs sunlight to generate life. In emeralds, green arises from the absorption of light by
traces of chromium and vanadium. By painting light falling on vegetation, the artist replicates the optical miracle by which the Earth colours the gemstone. As
early as the 1st century, the philosopher Pliny the Elder (the same figure from the painting myth) wrote Book XXXVII, devoted entirely to precious stones and
gemology: "No colour is more pleasant to the eyes. For while we grow tired observing other gems and herbs, the emerald refreshes our sight..." Pliny the
Elder.

16 - Carol Welsch investigates the perception of colour when it overlaps, filters and crosses with other chromatic planes. By exploring the dynamics of light
and shadow in "Gradient a la fresca" and "Trama en transició", the artist constructs a rigorous optical play in which structured lines articulate themselves
over diffuse, atmospheric backgrounds. Welsch thus conceptually recovers and dematerialises Dibutades" primal gesture: instead of tracing a figurative
silhouette, she paints the very interference and projection of light onto the canvas. https://www.instagram.com/carolw.art/

https://www.instagram.com/maria.oliveira.reis/
https://www.instagram.com/schaer.daniel/
https://www.instagram.com/carolw.art/
https://www.instagram.com/carolw.art/
https://www.instagram.com/carolw.art/
https://www.instagram.com/carolw.art/
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18 + 19 + 20 + 21 - Na obra “What becomes clear” de Daniel Schär, o amarelo vibrante colide com massas escuras num campo cromático que evoca o peridoto. Esta é 
uma gema idiocromática, o que significa que a sua cor verde-oliva nasce da sua própria composição rica em ferro, e não de impurezas externas. Denominado "gema do 
sol" no Antigo Egito e favorito de Cleópatra, o peridoto atingiu o seu apogeu na arte sacra europeia, brilhando em peças monumentais como o relicário do Santuário 
dos Três Reis Magos, na Catedral de Colónia. https://www.instagram.com/schaer.daniel/ 

Carol Welsch investiga a perceção da cor quando esta se sobrepõe, filtra e cruza com outros planos cromáticos. Ao explorar as dinâmicas de luz e sombra em “Trama en 
transició”, a artista constrói um jogo ótico rigoroso, no qual linhas estruturadas se articulam sobre fundos difusos e atmosféricos. Welsch recupera assim, de forma 
conceptual, o gesto primevo de Dibutades, desmaterializando-o: em vez de contornar uma silhueta figurativa, pinta a própria interferência e projeção da luz na tela. 

Na obra “Llum d’estiu”, a paleta eleva-se a tons incandescentes e solares. A peça traduz a memória de um dia de verão mediterrânico, evocando a vivacidade cromática 
dos objetos balneares e a frescura do litoral no sul de Espanha. A sua técnica pictórica, próxima da tecelagem, constrói uma quadrícula que remete para os padrões de 
tecidos e lonas esticadas, convertendo a memória sensorial da paisagem numa abstração geométrica vibrante. Por outro lado, em “Entre els arbres”, a composição 
articula a transição entre cores quentes (amarelos) e frias (verdes-oliva). A obra conduz-nos a um passeio sob a copa das árvores, capturando a brisa entre a folhagem ao 
evocar o conceito japonês de Komorebi — o efeito poético da luz solar filtrada pelos ramos e pelas folhas. Os artistas japoneses Hiroshige e Hokusai também usaram 
este efeito poético nas suas obras. Na gemologia, este fenómeno encontra o seu reflexo perfeito no zoneamento de cor característico das turmalinas policromáticas 
(amarelas e verdes). Do ponto de vista mineralógico, o amarelo nas gemas surge por diferentes processos cromóforos — desde a presença de azoto (nitrogénio) nos 
diamantes amarelos até à composição do raríssimo Topázio Imperial e dos crisoberilos. Na coleção do Museu do Tesouro Real, em Lisboa, esta luminosidade dourada 
sobressai em peças históricas de grande relevo, como as presilhas e insígnias cravadas com diamantes amarelos e topázios do Brasil. 

A cor amarela assume nesta exposição um protagonismo central, destacando-se de forma fulcral no trabalho de Carol Welsch. Trata-se de uma cor ancestral, na 
antiguidade era extraída sobretudo do orpimento — um mineral de sulfureto de arsénio de tom amarelo-dourado vibrante, altamente tóxico e amplamente utilizado no 
passado como pigmento. O seu nome deriva do latim auripigmentum ("pigmento de ouro"). Plínio, o Velho, descrevia-o como tal, notando que o seu brilho 
característico alimentou a crença de que o mineral contivesse ouro de facto, além de mencionar o seu uso paradoxal em pomadas medicinais, apesar dos seus 
conhecidos efeitos corrosivos. Ao longo da História da Arte, o amarelo assumiu papéis decisivos: para Giotto di Bondone, funcionava como o centro gravitacional que 
atraía o olhar do espectador; Vermeer combinava diversos tons e pigmentos para capturar a luz solar filtrada através de subtis ilusões óticas; e Turner, na sua reflexão 
sobre Luz e Cor (A Teoria de Goethe), via o amarelo como a fonte primordial de luz e força, situando-o no topo da sua tríade cromática (seguido pelo vermelho e pelo 
azul). Para Kandinsky, cor e som estavam intrinsecamente ligados através do fenómeno da sinestesia. Na sua célebre obra Impression III (Concert) (1911), o amarelo 
surge em resposta direta à música atonal de Arnold Schoenberg. Em vez da luz solar filtrada que encontramos em Entre els arbres, o amarelo expressa aqui a própria 
ressonância da música a expandir-se no ar como uma onda vibrante. No seu ensaio Do Espiritual na Arte (1911), Kandinsky associaria o amarelo ao som dos instrumentos 
de sopro agudos. Posteriormente, Paul Klee e Josef Albers aprofundariam o estudo do amarelo e das suas interações cromáticas — demonstrando como este altera e 
influencia o vermelho e as cores vizinhas, uma dinâmica de contágio e vibração que ecoa vividamente na estrutura de Llum d’estiu. https://www.instagram.com/
carolw.art/ 

22 + 23 - A obra “The mighty Pele”, de Barahona Possollo, atua como um portal para a geodinâmica terrestre, estabelecendo um diálogo fascinante com a génese da 
alta joalharia do Museu do Tesouro Real. Numa abordagem mais abstrata, a obra “Bravio”, de Jessica Dunn, ecoa a mesma energia vulcânica. O vulcanismo, patente 
nas duas obras, evoca os processos explosivos que, a mais de 150 km de profundidade, arrancaram os diamantes ao manto terrestre. Magmas raros — kimberlitos e 
lamproítos — funcionaram como autênticos elevadores supersónicos, transportando estas gemas de carbono e os seus xenólitos para a superfície numa fração de 
tempo, impedindo a sua conversão em grafite. Contudo, impõe-se uma distinção temporal profunda. O grande ciclo dos diamantes cristalizou no tempo há cerca de 2,5 
mil milhões de anos, no seio de cratões profundos e estáveis, antes de a erosão os semear por rios e mares. Em contraste, o motor tectónico e termal do nosso planeta 
permanece incansável. Se a forja dos diamantes repousa no passado profundo, a génese de muitas outras gemas está a acontecer exatamente no instante em que lê 
estas palavras, mas a profundidades muito menores, nos 5 a 30 km da crosta terrestre. https://www.instagram.com/barahonapossolo/  https://www.instagram.com/
jessicadunnartist/
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18 - Daniel Schär  
What Becomes Clear; Underwater; 
Litany 
100 x 100 x 3 cm 
Impressão de Alta Qualidade s/ Tela 
Print: 900 € 
100 x 100 x 3 cm, Acrílico s/ tela, 
Óleo s/ Tela, Óleo s/ Tela, Original: 
4000 € 
Copyright - Daniel Schär 

19 + 20 + 21 - Carol Welsch 
Entre els arbres, Llum d´estiu, Trama 
en transició  
Acrílico s/ tela 
47 x 56,7 x 5 cm; 53 x 61 x 5 cm; 71 x 
89 x 5 cm 
880 €, 880 €, 1000 € 
Copyright - Carol Welsch 

22 - Jessica Dunn 
Bravio 
Óleo s/ Tela e Folha de Ouro 
90 x 90 x 2 cm 
2250€ 
Copyright - Jessica Dunn 

23 - Barahona Possolo  
The Mighty Pele 
Óleo s/ Tela 
33 x 24 x 4 cm (com moldura) 
Coleção Privada 
Copyright - Barahona Possolo
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18 - Daniel Schär
What Becomes Clear; Underwater; Litany
100 x 100 x 3 cm
High-quality print on Canvas
Print: 900 ?
100 x 100 x 3 cm, Acrylic on Canvas, Oil on Canvas,
Oil on Canvas, Original: 4000 ?
Copyright - Daniel Schär

19 + 20 + 21 - Carol Welsch
Entre els arbres, Llum d'estiu, Trama en transició
Acrylic on Canvas
47 x 56.7 x 5 cm; 53 x 61 x 5 cm; 71 x 89 x 5 cm
880 ?, 880 ?, 1000 ?
Copyright - Carol Welsch

22 - Jessica Dunn
Bravio
Oil on Canvas and Gold Leaf
90 x 90 x 2 cm
2250 ?
Copyright - Jessica Dunn

23 - Barahona Possolo
The Mighty Pele
Oil on Canvas
33 x 24 x 4 cm (framed)
Private Collection
Copyright - Barahona Possolo

18 + 19 + 20 + 21 - In Daniel Schär's work "What Becomes Clear", vibrant yellow collides with dark masses in a chromatic field that evokes peridot. This is an idiochromatic gemstone, meaning
that its olive-green colour comes from its own iron-rich composition rather than external impurities. Called the "gem of the sun" in Ancient Egypt and a favourite of Cleopatra, peridot reached its
apogee in European sacred art, shining in monumental pieces such as the Shrine of the Three Kings at Cologne Cathedral. https://www.instagram.com/schaer.daniel/

Carol Welsch investigates the perception of colour when it overlaps, filters and crosses with other chromatic planes. By exploring the dynamics of light and shadow in "Trama en transició", the
artist constructs a rigorous optical play in which structured lines articulate themselves over diffuse, atmospheric backgrounds. Welsch thus conceptually recovers and dematerialises Dibutades'
primal gesture: instead of tracing a figurative silhouette, she paints the very interference and projection of light onto the canvas.

In "Llum d'estiu", the palette rises to incandescent, sunlit tones. The piece translates the memory of a Mediterranean summer day, evoking the chromatic vitality of bathing objects and the
freshness of the coast in southern Spain. Her painting technique, close to weaving, builds a grid that recalls patterns of fabrics and stretched canvas, converting the sensory memory of the
landscape into a vibrant geometric abstraction. In "Entre els arbres", the composition articulates the transition between warm colours (yellows) and cool ones (olive greens). The work leads us
on a walk beneath the tree canopy, capturing the breeze among the foliage by evoking the Japanese concept of Komorebi - the poetic effect of sunlight filtered through branches and leaves.
Japanese artists Hiroshige and Hokusai also used this poetic effect in their works. In gemology, this phenomenon finds a perfect counterpart in the colour zoning characteristic of polychromatic
tourmalines (yellow and green). From a mineralogical point of view, yellow in gemstones arises through different chromophoric processes - from the presence of nitrogen in yellow diamonds to
the composition of the rare Imperial Topaz and chrysoberyl. In the collection of the Royal Treasury Museum in Lisbon, this golden luminosity stands out in historic pieces of great importance,
such as buckles and insignia set with yellow diamonds and Brazilian topazes.

Yellow assumes a central role in this exhibition, standing out decisively in the work of Carol Welsch. It is an ancestral colour; in antiquity it was extracted mainly from orpiment - a highly toxic
arsenic sulphide mineral with a vivid golden-yellow tone, widely used in the past as a pigment. Its name derives from the Latin auripigmentum ("gold pigment"). Pliny the Elder described it as
such, noting that its characteristic brightness fuelled the belief that the mineral actually contained gold, while also mentioning its paradoxical use in medicinal ointments despite its known
corrosive effects. Throughout the history of art, yellow has played decisive roles: for Giotto di Bondone, it functioned as the gravitational centre that attracted the viewer's gaze; Vermeer
combined diverse tones and pigments to capture filtered sunlight through subtle optical illusions; and Turner, in his reflections on Light and Colour (Goethe's Theory), saw yellow as the
primordial source of light and force, placing it at the top of his chromatic triad (followed by red and blue). For Kandinsky, colour and sound were intrinsically connected through synaesthesia. In
his celebrated work Impression III (Concert) (1911), yellow appears in direct response to Arnold Schoenberg's atonal music. Rather than the filtered sunlight found in "Entre els arbres", yellow
here expresses music's own resonance expanding through the air like a vibrating wave. In his essay Concerning the Spiritual in Art (1911), Kandinsky associated yellow with the sound of
high-pitched wind instruments. Later, Paul Klee and Josef Albers deepened the study of yellow and its chromatic interactions - demonstrating how it alters and influences red and neighbouring
colours, a dynamic of contagion and vibration that echoes vividly in the structure of "Llum d'estiu". https://www.instagram.com/carolw.art/

22 + 23 - Barahona Possolo's "The Mighty Pele" acts as a portal to terrestrial geodynamics, establishing a fascinating dialogue with the genesis of the high jewellery of the Royal Treasury
Museum. In a more abstract approach, Jessica Dunn's "Bravio" echoes the same volcanic energy. The volcanism evident in both works evokes the explosive processes that, more than 150 km
beneath the surface, brought diamonds up from the Earth's mantle. Rare magmas - kimberlites and lamproites - acted as true supersonic elevators, transporting these carbon gems and their
xenoliths to the surface in a fraction of the time, preventing their conversion into graphite. Yet a profound distinction in time must be made. The great cycle of diamonds crystallised about 2.5
billion years ago within deep, stable cratons, before erosion scattered them through rivers and seas. By contrast, the tectonic and thermal engine of our planet remains tireless. If the forging of
diamonds rests in the deep past, the genesis of many other gemstones is occurring at this very moment, but at much shallower depths, 5 to 30 km within the Earth's crust.
https://www.instagram.com/barahonapossolo/ https://www.instagram.com/jessicadunnartist/
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24 - Na obra em tons vermelhos, intitulada “Litany” de Daniel Schär — inspirada, segundo o artista, no compositor Arvo Pärt —, 
somos envolvidos por uma massa de vermelho intenso que evoca de imediato a presença do rubi ou do raríssimo diamante 
vermelho. Esta riqueza cromática estabelece uma relação visual direta com os grandes Rubis do acervo do Museu do Tesouro Real, 
símbolos históricos de poder dinástico e autenticidade. O diamante vermelho, embora ausente da coleção do museu, representa o 
pináculo dos diamantes de cor (os chamados fancy colors). Trata-se da cor mais rara da natureza: quanto mais saturada e forte for a 
sua tonalidade, mais valioso e escasso se torna o mineral. O melhor exemplo desta raridade extrema é o diamante “Winston Red” (de 
2,33 quilates). Sobre ele, Wuyi Wang, vice-presidente de investigação e desenvolvimento do GIA, afirmou: ”Um diamante natural 
obter a classificação de cor vermelha de fantasia é algo extremamente raro. Primeiro, precisa de ter uma cor perfeita nessa gama e, 
depois, a saturação também tem de ser impecável. Se for demasiado escuro, passa a preto; se for demasiado claro, transforma-se em 
cor-de-rosa.” No centro da composição de “Litany”, uma mancha amarelada evoca a imagem de uma inclusão gemológica observada 
ao microscópio. No mundo real, embora a pureza dite o valor comercial, estas "imperfeições" são as assinaturas da natureza que 
provam a autenticidade de uma gema face a uma imitação sintética. No caso de um diamante vermelho, uma zona amarela interna 
assinala, geralmente, a presença de azoto. https://www.instagram.com/schaer.daniel/ 

25 - A obra “Sangue e Poder” de Maria Reis aborda temas de linhagem, paixão e sacrifício. O vermelho vibrante evoca a 
profundidade cromática dos rubis e das espinelas. A tela dialoga com a monumental insígnia da Ordem do Tosão de Ouro (início do 
século XIX, encomendada por D. João VI), cravejada de diamantes raros e rubis de tom denso. Maria Reis introduz no tecido pictórico 
matizes dourados e amarelados, característicos das inclusões e da refração do rubi em estado bruto. https://www.instagram.com/
maria.oliveira.reis/ 

26 - A obra de Teymur Rustamov transita fluidamente entre o violeta e o vermelho, gerando um gradiente cromático que ecoa um 
fenómeno fascinante do reino mineral: o color zoning (zoneamento de cor). Esta transição, frequentemente observada em safiras e 
turmalinas bicolores, reflete as variações da matéria na própria tela, como se a pintura imitasse o crescimento orgânico de um cristal. 
Na natureza, as frentes de crescimento químico fundem-se de forma subtil, criando uma passagem impercetível onde o violeta se 
dissolve lentamente até se transformar em vermelho. A turmalina, considerada um autêntico camaleão mineralógico, ilustra na 
perfeição esta mutação: a sua transição tonal (frequentemente associada às variedades de indigolite e rubelite) ocorre devido a 
flutuações nas concentrações de manganês e ferro na solução hidrotermal profunda. 

Teymur Rustamov parece refletir com precisão a visão de Lancelot Law Whyte, para quem a ausência de uma geometria rígida não 
significa falta de lógica, mas sim um padrão dinâmico e fluido que foi "congelado" no tempo, tal como o crescimento químico de 
uma turmalina bicolor profunda nascido da dialética entre as partes e o todo. 

27 + 28 + 29 - Nas obras Movimento, Suspensão e Pegadas, Maria João Vale utiliza a intensidade da cor vermelha para estabelecer 
um diálogo direto com os rubis do Museu do Tesouro Real. Porém, este vermelho denso evoca a qualidade das gemas mais raras do 
mundo: os rubis de Mogok, conhecidos como cor “sangue de pombo”. Os rubis formam-se na crosta terrestre média e profunda, 
tipicamente a profundidades entre 10 e 40 quilómetros. A cor destas gemas nasce da presença de crómio na matriz do corindo. Este 
elemento atua não apenas como pigmento, mas como catalisador de luz: confere ao rubi uma fluorescência natural que o faz brilhar a 
partir do seu interior. Ao explorar a saturação, a matéria e a forma como a tinta absorve a luz, Maria João Vale materializa este mesmo 
fenómeno na sua pintura. https://www.instagram.com/mariajoaovale/ 
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24 - In the red-toned work entitled ?Litany? by Daniel Schär - inspired, according to the artist, by composer Arvo Pärt - we are surrounded by a mass of
intense red that immediately evokes the presence of ruby or the extremely rare red diamond. This chromatic richness establishes a direct visual
relationship with the great rubies in the collection of the Royal Treasury Museum, historic symbols of dynastic power and authenticity. The red diamond,
although absent from the Museum?s collection, represents the pinnacle of coloured diamonds (the so-called fancy colours). It is the rarest colour in
nature: the more saturated and intense its tone, the more valuable and scarce the mineral becomes. The best example of this extreme rarity is the
2.33-carat ?Winston Red?. Wuyi Wang, GIA vice-president of research and development, described it as exceptionally rare for a natural diamond to
receive a fancy red colour grade. At the centre of ?Litany?, a yellowish mark evokes the image of a gemmological inclusion seen under a microscope. In
the real world, although clarity determines commercial value, these ?imperfections? are nature?s signatures, proving a gemstone?s authenticity
compared with a synthetic imitation. In a red diamond, an internal yellow zone generally indicates the presence of nitrogen.
https://www.instagram.com/schaer.daniel/

25 - Maria Reis?s work ?Blood and Power? addresses themes of lineage, passion and sacrifice. The vibrant red evokes the chromatic depth of rubies
and spinels. The canvas dialogues with the monumental insignia of the Order of the Golden Fleece (early 19th century, commissioned by King João
VI), set with rare diamonds and deep-toned rubies. Maria Reis introduces golden and yellowish nuances, characteristic of inclusions and the refraction
of raw ruby. https://www.instagram.com/maria.oliveira.reis/

26 - Teymur Rustamov?s work moves fluidly between violet and red, generating a chromatic gradient that echoes a fascinating phenomenon of the mineral
world: colour zoning. This transition, frequently observed in sapphires and bicolour tourmalines, reflects variations in matter on the canvas itself, as though
the painting were imitating the organic growth of a crystal. In nature, chemical growth fronts merge subtly, creating an imperceptible passage where violet
slowly dissolves into red. Tourmaline, regarded as a true mineralogical chameleon, illustrates this mutation perfectly: its tonal transition, often associated
with the indigolite and rubellite varieties, occurs because of fluctuations in manganese and iron concentrations in deep hydrothermal solutions. Teymur
Rustamov seems to reflect precisely the vision of Lancelot Law Whyte, for whom the absence of rigid geometry does not mean a lack of logic, but rather a
dynamic, fluid pattern ?frozen? in time, like the chemical growth of a deep bicolour tourmaline born from the dialectic between the parts and the whole.

Teymur Rustamov seems to reflect precisely the vision of Lancelot Law Whyte, for whom the absence of rigid geometry does not mean a lack of logic, but
rather a dynamic and fluid pattern that has been frozen in time, like the chemical growth of a deep bicolour tourmaline born from the dialectic between the
parts and the whole.

27 + 28 + 29 - In the works Movement, Suspension and Footprints, Maria João Vale uses the intensity of the colour red to establish a direct dialogue with
the rubies of the Royal Treasury Museum. Yet this dense red evokes the quality of the world?s rarest gemstones: the Mogok rubies, known for their
?pigeon blood? colour. Rubies form in the middle and deep crust, typically at depths of 10 to 40 kilometres. The colour of these gemstones comes from
chromium in the corundum matrix. This element acts not only as a pigment but also as a light catalyst, giving the ruby a natural fluorescence that makes it
glow from within. By exploring saturation, matter and the way paint absorbs light, Maria João Vale materialises this same phenomenon in her painting.
https://www.instagram.com/mariajoaovale/

24 - Na obra em tons vermelhos, intitulada "Litany" de Daniel Schär - inspirada, segundo o artista, no compositor Arvo Pärt -,
somos envolvidos por uma massa de vermelho intenso que evoca de imediato a presença do rubi ou do raríssimo diamante
vermelho. Esta riqueza cromática estabelece uma relação visual direta com os grandes Rubis do acervo do Museu do Tesouro Real,
símbolos históricos de poder dinástico e autenticidade. O diamante vermelho, embora ausente da coleção do museu, representa o
pináculo dos diamantes de cor (os chamados fancy colors). Trata-se da cor mais rara da natureza: quanto mais saturada e forte for a
sua tonalidade, mais valioso e escasso se torna o mineral. O melhor exemplo desta raridade extrema é o diamante "Winston Red" (de
2,33 quilates). Sobre ele, Wuyi Wang, vice-presidente de investigação e desenvolvimento do GIA, afirmou: "Um diamante natural
obter a classificação de cor vermelha de fantasia é algo extremamente raro. Primeiro, precisa de ter uma cor perfeita nessa gama e,
depois, a saturação também tem de ser impecável. Se for demasiado escuro, passa a preto; se for demasiado claro, transforma-se em
cor-de-rosa." No centro da composição de "Litany", uma mancha amarelada evoca a imagem de uma inclusão gemológica observada
ao microscópio. No mundo real, embora a pureza dite o valor comercial, estas "imperfeições" são as assinaturas da natureza que
provam a autenticidade de uma gema face a uma imitação sintética. No caso de um diamante vermelho, uma zona amarela interna
assinala, geralmente, a presença de azoto. https://www.instagram.com/schaer.daniel/

25 - A obra "Sangue e Poder" de Maria Reis aborda temas de linhagem, paixão e sacrifício. O vermelho vibrante evoca a
profundidade cromática dos rubis e das espinelas. A tela dialoga com a monumental insígnia da Ordem do Tosão de Ouro (início do
século XIX, encomendada por D. João VI), cravejada de diamantes raros e rubis de tom denso. Maria Reis introduz no tecido pictórico
matizes dourados e amarelados, característicos das inclusões e da refração do rubi em estado bruto. https://www.instagram.com/
maria.oliveira.reis/

26 - Teymur Rustamov's work moves fluidly between violet and red, generating a chromatic gradient that echoes a fascinating phenomenon of the
mineral world: colour zoning. This transition, frequently observed in sapphires and bicolour tourmalines, reflects variations in matter on the canvas itself,
as though the painting were imitating the organic growth of a crystal. In nature, chemical growth fronts merge subtly, creating an imperceptible passage
where violet slowly dissolves into red. Tourmaline, regarded as a true mineralogical chameleon, illustrates this mutation perfectly: its tonal transition,
often associated with the indigolite and rubellite varieties, occurs because of fluctuations in manganese and iron concentrations in deep hydrothermal
solutions.

26 - Teymur Rustamov's work moves fluidly between violet and red, generating a chromatic gradient that echoes a fascinating phenomenon of the mineral world: colour zoning. This
transition, frequently observed in sapphires and bicolour tourmalines, reflects variations in matter on the canvas itself, as though the painting were imitating the organic growth of a crystal.
In nature, chemical growth fronts merge subtly, creating an imperceptible passage where violet slowly dissolves into red. Tourmaline, regarded as a true mineralogical chameleon,
illustrates this mutation perfectly: its tonal transition, often associated with the indigolite and rubellite varieties, occurs because of fluctuations in manganese and iron concentrations in deep
hydrothermal solutions.

27 + 28 + 29 - Nas obras Movimento, Suspensão e Pegadas, Maria João Vale utiliza a intensidade da cor vermelha para estabelecer
um diálogo direto com os rubis do Museu do Tesouro Real. Porém, este vermelho denso evoca a qualidade das gemas mais raras do
mundo: os rubis de Mogok, conhecidos como cor "sangue de pombo". Os rubis formam-se na crosta terrestre média e profunda,
tipicamente a profundidades entre 10 e 40 quilómetros. A cor destas gemas nasce da presença de crómio na matriz do corindo. Este
elemento atua não apenas como pigmento, mas como catalisador de luz: confere ao rubi uma fluorescência natural que o faz brilhar a
partir do seu interior. Ao explorar a saturação, a matéria e a forma como a tinta absorve a luz, Maria João Vale materializa este mesmo
fenómeno na sua pintura. https://www.instagram.com/mariajoaovale/
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24 - In the red-toned work entitled "Litany" by Daniel Schär - inspired, according to the artist, by composer Arvo Pärt - we are surrounded by a mass of
intense red that immediately evokes the presence of ruby or the extremely rare red diamond. This chromatic richness establishes a direct visual
relationship with the great rubies in the collection of the Royal Treasury Museum, historic symbols of dynastic power and authenticity. The red diamond,
although absent from the Museum"s collection, represents the pinnacle of coloured diamonds (the so-called fancy colours). It is the rarest colour in
nature: the more saturated and intense its tone, the more valuable and scarce the mineral becomes. The best example of this extreme rarity is the
2.33-carat "Winston Red". Wuyi Wang, GIA vice-president of research and development, described it as exceptionally rare for a natural diamond to
receive a fancy red colour grade. At the centre of "Litany", a yellowish mark evokes the image of a gemmological inclusion seen under a microscope. In
the real world, although clarity determines commercial value, these "imperfections" are nature"s signatures, proving a gemstone"s authenticity
compared with a synthetic imitation. In a red diamond, an internal yellow zone generally indicates the presence of nitrogen.
https://www.instagram.com/schaer.daniel/

25 - Maria Reis"s work "Blood and Power" addresses themes of lineage, passion and sacrifice. The vibrant red evokes the chromatic depth of rubies
and spinels. The canvas dialogues with the monumental insignia of the Order of the Golden Fleece (early 19th century, commissioned by King João
VI), set with rare diamonds and deep-toned rubies. Maria Reis introduces golden and yellowish nuances, characteristic of inclusions and the refraction
of raw ruby. https://www.instagram.com/maria.oliveira.reis/

26 - Teymur Rustamov's work moves fluidly between violet and red, generating a chromatic gradient that echoes a fascinating phenomenon of the mineral
world: colour zoning. This transition, frequently observed in sapphires and bicolour tourmalines, reflects variations in matter on the canvas itself, as though
the painting were imitating the organic growth of a crystal. In nature, chemical growth fronts merge subtly, creating an imperceptible passage where violet
slowly dissolves into red. Tourmaline, regarded as a true mineralogical chameleon, illustrates this mutation perfectly: its tonal transition, often associated
with the indigolite and rubellite varieties, occurs because of fluctuations in manganese and iron concentrations in deep hydrothermal solutions.

26 - Teymur Rustamov's work moves fluidly between violet and red, generating a chromatic gradient that echoes a fascinating phenomenon of the mineral world: colour zoning. This transition,
frequently observed in sapphires and bicolour tourmalines, reflects variations in matter on the canvas itself, as though the painting were imitating the organic growth of a crystal. In nature, chemical
growth fronts merge subtly, creating an imperceptible passage where violet slowly dissolves into red. Tourmaline, regarded as a true mineralogical chameleon, illustrates this mutation perfectly: its
tonal transition, often associated with the indigolite and rubellite varieties, occurs because of fluctuations in manganese and iron concentrations in deep hydrothermal solutions.

27 + 28 + 29 - In the works Movement, Suspension and Footprints, Maria João Vale uses the intensity of the colour red to establish a direct dialogue with
the rubies of the Royal Treasury Museum. Yet this dense red evokes the quality of the world"s rarest gemstones: the Mogok rubies, known for their
"pigeon blood" colour. Rubies form in the middle and deep crust, typically at depths of 10 to 40 kilometres. The colour of these gemstones comes from
chromium in the corundum matrix. This element acts not only as a pigment but also as a light catalyst, giving the ruby a natural fluorescence that makes it
glow from within. By exploring saturation, matter and the way paint absorbs light, Maria João Vale materialises this same phenomenon in her painting.
https://www.instagram.com/mariajoaovale/
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24 - In the red-toned work entitled "Litany" by Daniel Schär - inspired, according to the artist, by composer Arvo Pärt - we are surrounded by a mass of
intense red that immediately evokes the presence of ruby or the extremely rare red diamond. This chromatic richness establishes a direct visual
relationship with the great rubies in the collection of the Royal Treasury Museum, historic symbols of dynastic power and authenticity. The red diamond,
although absent from the Museum"s collection, represents the pinnacle of coloured diamonds (the so-called fancy colours). It is the rarest colour in
nature: the more saturated and intense its tone, the more valuable and scarce the mineral becomes. The best example of this extreme rarity is the
2.33-carat "Winston Red". Wuyi Wang, GIA vice-president of research and development, described it as exceptionally rare for a natural diamond to
receive a fancy red colour grade. At the centre of "Litany", a yellowish mark evokes the image of a gemmological inclusion seen under a microscope. In
the real world, although clarity determines commercial value, these "imperfections" are nature"s signatures, proving a gemstone"s authenticity
compared with a synthetic imitation. In a red diamond, an internal yellow zone generally indicates the presence of nitrogen.
https://www.instagram.com/schaer.daniel/

25 - Maria Reis"s work "Blood and Power" addresses themes of lineage, passion and sacrifice. The vibrant red evokes the chromatic depth of rubies
and spinels. The canvas dialogues with the monumental insignia of the Order of the Golden Fleece (early 19th century, commissioned by King João
VI), set with rare diamonds and deep-toned rubies. Maria Reis introduces golden and yellowish nuances, characteristic of inclusions and the refraction
of raw ruby. https://www.instagram.com/maria.oliveira.reis/

26 - Teymur Rustamov's work moves fluidly between violet and red, generating a chromatic gradient that echoes a fascinating phenomenon of the
mineral world: colour zoning. This transition, frequently observed in sapphires and bicolour tourmalines, reflects variations in matter on the canvas itself,
as though the painting were imitating the organic growth of a crystal. In nature, chemical growth fronts merge subtly, creating an imperceptible passage
where violet slowly dissolves into red. Tourmaline, regarded as a true mineralogical chameleon, illustrates this mutation perfectly: its tonal transition,
often associated with the indigolite and rubellite varieties, occurs because of fluctuations in manganese and iron concentrations in deep hydrothermal
solutions.

27 + 28 + 29 - In the works Movement, Suspension and Footprints, Maria João Vale uses the intensity of the colour red to establish a direct dialogue with
the rubies of the Royal Treasury Museum. Yet this dense red evokes the quality of the world"s rarest gemstones: the Mogok rubies, known for their
"pigeon blood" colour. Rubies form in the middle and deep crust, typically at depths of 10 to 40 kilometres. The colour of these gemstones comes from
chromium in the corundum matrix. This element acts not only as a pigment but also as a light catalyst, giving the ruby a natural fluorescence that makes it
glow from within. By exploring saturation, matter and the way paint absorbs light, Maria João Vale materialises this same phenomenon in her painting.
https://www.instagram.com/mariajoaovale/
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30 + 31 + 32 - Marjorie Salvagni exibe três obras de pintura da sua “Série Transmutações”. Estas obras são altamente representativas daquilo que inspira 
a joalharia: a simbiose perfeita entre a arte e o mundo natural. Esta simbiose encontra eco na Morfologia Estrutural de Lancelot Law Whyte, que defende 
que todas as estruturas vivas partilham um sistema coordenado de simetria e transformação. Sob esta perspetiva, a matéria orgânica está sempre em 
processo de transição (mutação) para alcançar o equilíbrio, transformando a obra num registo visível de um processo dinâmico de crescimento, mutação e 
coordenação interna que rege tanto a biologia como o cosmos. 

Exemplo máximo deste diálogo entre a joalharia e o mundo natural é a Cartier — uma das mais prestigiadas casas de alta joalharia do mundo e criadora de 
peças para várias cortes europeias —, que adotou a pantera (retratada na tela flanqueada por uma exuberante flora tropical) como o seu símbolo icónico, 
imortalizando a força e os movimentos sinuosos da natureza em metal e pedras preciosas. Foi sobre o esplendor desta casa que o rei Eduardo VII do Reino 
Unido cunhou a célebre máxima: "Cartier, o joalheiro dos reis e o rei dos joalheiros”. 

Numa composição de cores ricas e variadas, a obra de Salvagni harmoniza a fragilidade dos elementos orgânicos, como as pérolas (nascidas da própria 
vida), e a força dos inorgânicos, materializada no diamante que flutua no topo da tela. A gema surge representada no seu perfil clássico e universal de 
lapidação brilhante, onde se distinguem claramente a coroa, a cintura e as facetas geométricas do pavilhão que afunilam em direção à base. Esta estrutura 
lapidada introduz uma rigidez cristalina e simétrica que contrasta com a fluidez orgânica da vegetação envolvente. Nas pérolas, esta riqueza cromática 
manifesta-se através dos fenómenos de Matiz e Oriente: o primeiro, revelando as subtis tonalidades secundárias que flutuam sobre a cor base da gema; o 
segundo, o seu brilho iridescente e profundo, que parece emanar do seu interior. Esta dualidade material e cromática remete diretamente para a Placa das 
Três Ordens Militares, uma das maiores obras-primas do acervo do museu, onde o diálogo entre o "fogo" dos diamantes e o brilho das gemas de cor dita 
o ritmo absoluto da luz. https://www.instagram.com/marjoriesalvagni_art/ 

33 - No contexto desta exposição, a soberania destas personagens feitas de Luz e energia dialoga de forma fascinante com a joalharia dinástica do Museu 
do Tesouro Real. Se as insígnias e coroas de corte usavam o ouro e as pedras preciosas para materializar o poder absoluto e terreno dos homens, Adelaide 
de Freitas utiliza a Luz e a Cor para coroar os seus próprios seres interdimensionais. O azul e o verde da sua paleta remetem para a nobreza dos esmaltes e 
das esmeraldas, enquanto o vermelho e o laranja acionam a energia visual de gemas fenomenais. Esta abordagem aproxima-se do fulgor elétrico da 
espectrolite e do fenómeno da labradorescência, onde os clarões audazes de arco-íris e o magnetismo da cor funcionam como autênticas revelações de 
outros mundos, transformando a tela num portal para o infinito. https://www.instagram.com/adelaidefreitas.20/ 

34 + 35 - No caso da obra “O Galo” de RVieira, estamos perante a biologia animal e não a vegetal. O galo assume uma beleza incontestável na cultura 
portuguesa, destacando-se a complexidade da sua plumagem e crista. A plumagem do galo, à semelhança da do pavão, exibe uma iridescência estrutural 
fascinante. Quando a luz incide sobre as penas, cria um efeito visual dinâmico que, embora evocativo do fenómeno físico do pleocroísmo ou do jogo de 
cores típico das gemas, resulta de um processo de difração e interferência da luz na microestrutura da pena. Dependendo do ângulo de visão (simetria de 
observação), certas ondas de luz são canceladas enquanto outras são reforçadas, fazendo com que o galo pareça mudar de tonalidade — do azul metálico 
para o verde-esmeralda ou cobre. A plumagem do galo é um exemplo perfeito de biomorfismo geométrico. Se ampliarmos a superfície de uma das suas 
penas, observaremos uma grelha de elementos alinhados tão rigorosamente como os átomos numa estrutura cristalina. É esta organização repetitiva que 
"quebra" a luz branca e nos devolve cores puras e saturadas, funcionando de forma análoga à de uma gema lapidada, cuja geometria é precisamente 
calculada para maximizar o seu "fogo" ou dispersão de luz.  

Com a fotografia “What goes up must come down”, de Marc Gulbenkian, somos transportados para o campo da biologia animal através da figura de um 
pavão, cujo azul elétrico contrasta com o tom rosa-avermelhado da parede. Símbolo supremo de realeza e estatuto na Índia dos Marajás, o pavão exibe um 
azul profundo que evoca o brilho das safiras e das opalas. No entanto, o verdadeiro segredo da ave reside na física: as suas penas possuem nanoestruturas 
geométricas que dividem e refletem a luz, criando o fenómeno da iridescência. Este jogo de cores mutáveis é o mesmo que encontramos no reino 
biológico e mineral com a madrepérola — um efeito deslumbrante que pode ser apreciado no acervo do Museu através dos Leques Reais, das tabaqueiras 
e das caixas de rapé. https://www.instagram.com/marc.s.gulbenkian/

30 + 31 + 32 33
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35

30 + 31 + 32 - Marjorie Salvagni 
Serie Transmutation: Meditação e 
Conexão Com o Eu Superior; O 
Amor é Energ ia Cr iadora ; 
Quando Mudamos Por Dentro, 
Transformamos Por Fora 
Acrílico s/ Tela 
70 x 100 x  5 cm, 70 x 100 x  5 
cm, 60 x 90 x 5 cm  
2800 €, 2800 €, 2500 € 
Copyright - Marjorie Salvagni 

33 - Adelaide de Freitas 
O Segredo das Pirâmides 
Acrílico s/ tela 
90 x 70 x 5 cm 
800 € (cada) 
Copyright - Adelaide de Freitas 

34 - RVieira  
O meu galo 
Óleo s/ Tela 
64 x 50 x 5 cm,  60 x 40 x 5 cm, 
40 x 30 x 5 cm (com moldura) 
2000 €, 1000 €, 800 € 
Copyright - RVieira  

35 - Marc Sarkis Gulbenkian 
What goes up must come down 
Papel fotográfico em suporte 
PVC 
40 x 60 x 4 cm 
1000 € 
C o p y r i g h t - M a r c S a r k i s 
Gulbenkian
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30 + 31 + 32 - Marjorie Salvagni
Transmutation Series: Meditation and
Connection with the Higher Self; Love is Creative
Energy; When We Change Within, We Transform
Outwardly
Acrylic on Canvas
70 x 100 x 5 cm, 70 x 100 x 5 cm, 60 x 90 x 5 cm
2800 ?, 2800 ?, 2500 ?
Copyright - Marjorie Salvagni

33 - Adelaide de Freitas
The Secret of the Pyramids
Acrylic on Canvas
90 x 70 x 5 cm
800 ? (each)
Copyright - Adelaide de Freitas

34 - RVieira
My Rooster
Oil on Canvas
64 x 50 x 5 cm, 60 x 40 x 5 cm, 40 x 30 x 5 cm
(framed)
2000 ?, 1000 ?, 800 ?
Copyright - RVieira

35 - Marc Sarkis Gulbenkian
What goes up must come down
Photographic paper on PVC support
40 x 60 x 4 cm
1000 ?
Copyright - Marc Sarkis Gulbenkian

30 + 31 + 32 - Marjorie Salvagni presents three paintings from her "Transmutations Series". These works are highly representative of what inspires jewellery: the perfect symbiosis between art and
the natural world. This symbiosis finds an echo in the Structural Morphology of Lancelot Law Whyte, who argued that all living structures share a coordinated system of symmetry and
transformation. From this perspective, organic matter is always in transition (mutation) towards balance, turning the work into a visible record of the dynamic process of growth, mutation and
internal coordination that governs both biology and the cosmos.

A supreme example of this dialogue between jewellery and the natural world is Cartier - one of the world's most prestigious high-jewellery houses and a creator of pieces for several European
courts - which adopted the panther, depicted on the canvas flanked by exuberant tropical flora, as its iconic symbol, immortalising the strength and sinuous movements of nature in metal and
precious stones. It was in praise of this house that King Edward VII coined the famous maxim: "Cartier, the jeweller of kings and the king of jewellers."

In a composition of rich and varied colours, Salvagni's work harmonises the fragility of organic elements, such as pearls (born from life itself), with the strength of inorganic ones, embodied in the
diamond floating at the top of the canvas. The gemstone appears in its classic and universal brilliant-cut profile, clearly showing the crown, girdle and geometric pavilion facets that taper towards
the base. This faceted structure introduces a crystalline, symmetrical rigidity that contrasts with the organic fluidity of the surrounding vegetation. In pearls, this chromatic richness manifests itself
through the phenomena of Hue and Orient: the first revealing subtle secondary tones that float over the gem's base colour; the second, its deep iridescent glow, which seems to emanate from
within. This material and chromatic duality directly recalls the Plate of the Three Military Orders, one of the museum collection's greatest masterpieces, where the dialogue between the "fire" of
diamonds and the brilliance of coloured gemstones dictates the absolute rhythm of light. https://www.instagram.com/marjoriesalvagni_art/

33 - In the context of this exhibition, the sovereignty of these beings made of Light and energy enters a fascinating dialogue with the dynastic jewellery of the Royal Treasury Museum. While court
insignia and crowns used gold and precious stones to materialise the absolute and earthly power of men, Adelaide de Freitas uses Light and Colour to crown her own interdimensional beings. The
blue and green of her palette refer to the nobility of enamels and emeralds, while red and orange activate the visual energy of phenomenal gemstones. This approach comes close to the electric
brilliance of spectrolite and the phenomenon of labradorescence, where bold flashes of rainbow and the magnetism of colour act as revelations of other worlds, transforming the canvas into a
portal to infinity. https://www.instagram.com/adelaidefreitas.20/

34 + 35 - In the case of RVieira's work "The Rooster", we are dealing with animal rather than plant biology. The rooster holds undeniable beauty in Portuguese culture, standing out for the
complexity of its plumage and crest. Like a peacock, the rooster's plumage displays a fascinating structural iridescence. When light strikes the feathers, it creates a dynamic visual effect that, while
evocative of the physical phenomenon of pleochroism or the play of colours typical of gemstones, results from diffraction and interference of light in the microstructure of the feather. Depending on
the viewing angle (symmetry of observation), certain light waves are cancelled while others are reinforced, making the rooster appear to shift in tone - from metallic blue to emerald green or
copper. The rooster's plumage is a perfect example of geometric biomorphism. If we magnify the surface of a feather, we observe a grid of elements aligned as rigorously as atoms in a crystal
structure. It is this repetitive organisation that "breaks" white light and returns pure, saturated colours, functioning analogously to a cut gemstone whose geometry is precisely calculated to
maximise its "fire" or light dispersion.

With the photograph "What goes up must come down", by Marc Gulbenkian, we are transported into the field of animal biology through the figure of a peacock, whose electric blue contrasts with
the pinkish-red tone of the wall. The supreme symbol of royalty and status in the India of the Maharajas, the peacock displays a deep blue that evokes the brilliance of sapphires and opals. Yet the
bird's true secret lies in physics: its feathers contain geometric nanostructures that divide and reflect light, creating iridescence. This play of shifting colours is the same as that found in the
biological and mineral world with mother-of-pearl - a dazzling effect that can be appreciated in the Museum collection through the Royal Fans, snuff boxes and other precious boxes.
https://www.instagram.com/marc.s.gulbenkian/

https://www.instagram.com/marjoriesalvagni_art/
https://www.instagram.com/adelaidefreitas.20/
https://www.instagram.com/marc.s.gulbenkian/


36 + 37 - O diálogo conceptual desta exposição materializa-se de forma exemplar na fotografia artística de Isabel Soares dos Reis. 
Nesta macrovisão do mundo exterior vemos o espelho da microfotografia gemológica. A sua obra pode ser interpretada, através das 
suas linhas geométricas e planos de luz, como visualmente o fenómeno do internal graining — as linhas de tensão e crescimento 
gravadas na estrutura atómica profunda de um diamante. Por  outro lado, ao capturar o rasto luminoso e fluído de uma ave em 
movimento contra um fundo ramificado, simula uma pena ou feather (as fraturas internas em forma de pena que habitam os minerais) 
como o efeito dinâmico da fotofluorescência, onde a matéria parece brilhar na escuridão ao reagir à luz. https://www.instagram.com/
isabelsoaresdosreis_fotografia/ 

38 - Mónica de Morais cria uma obra que pulsa na perfeita harmonia entre luz, forma e cor. Na sua criação, a obra “Passagem”, a 
sombra surge como o elemento principal, projetada pela luz que incide sobre uma aparente 'cruz' ou um 'T' gerado pelo contraste entre 
o claro e o escuro. Aqui encontramos os quatro elementos fundamentais desta exposição: a sombra, a luz, a forma e a cor. A cruz é o 
ponto de encontro, a fronteira e a transição entre o plano horizontal e o vertical, entre o claro e o escuro. https://www.instagram.com/
monica_de_morais_artist/ 

39 - A obra “Ouro Líquido” de Maria Reis, dispensa introduções: é a celebração do metal nobre por excelência e a luz que articula todas 
as outras obras. Representa o ouro fluido que transcende — a luz dourada que banha e consagra a ideia de tesouro. Conecta-se 
diretamente com o Núcleo do Ouro do Brasil, evocando as pepitas, lingotes e moedas que constituíam a reserva da Coroa Portuguesa 
nos séculos XVII e XVIII. https://www.instagram.com/maria.oliveira.reis/ 

40 - No percurso desta exposição, a obra de Martin Stranka surge como um poderoso ponto de ancoragem para o fator humano — o 
recetáculo final onde a física da luz se transforma em emoção através da retina. Ao apresentar uma fotografia em preto e branco focada 
nos olhos, o artista resgata a nossa própria capacidade de testemunhar e interpretar o mundo, conectando a ciência da visão à 
profundidade da alma. Estes olhos, que integram uma série densa e intimista que o fotógrafo dedicou ao tema da perda, flutuam num 
espaço emoldurado pelo vazio absoluto de um fundo preto. Aqui, o olhar manifesta-se como um símbolo complexo, onde coexistem a 
afirmação, o luto e a negação. Sob a lente de Stranka, opera-se a dualidade máxima da física e da arte: o preto como a ausência absoluta 
de cor e o branco como a totalidade mística da luz.  

Ao analisarmos a obra de Martin Stranka, percebemos como ela se alinha com a visão de Rudolf Arnheim sobre o olhar frontal — 
exemplificado por Arnheim na face de Cristo de Albrecht Dürer. O teórico explica que este olhar isolado cria uma força vetorial direta 
com o espetador: os olhos deixam de ser mera anatomia e passam a ser o centro da mensagem, funcionando como um íman percetivo 
que exige uma reação psicológica imediata. 

Historicamente, a cor/pigmento preto, evoca a opulência da própria realeza europeia: entre os séculos XV e XVII, o pigmento preto era 
um dos mais caros e difíceis de obter, servindo como o símbolo máximo de riqueza, autoridade e sofisticação aristocrática. Na alta 
joalharia, essa mesma densidade ganha uma nova vida através de diamantes pretos. Descobertos originalmente em 1841, numa era pós-
colonial, na região da Bahia, no Brasil — onde ficaram conhecidos como "carbonados" — usados para uso industrial. Os diamantes 
pretos ficaram famosos mais tarde, no final da década de 1990, quando o designer suíço Fawaz Gruosi, fundador da casa De Grisogono, 
elevou o diamante preto ao estatuto de luxo.  Na obra de Stranka, o preto resgata toda esta carga histórica e mineral: deixa de ser um 
mero plano de fundo e passa a ser a presença mais profunda da exposição — o lugar onde a luz se recolhe para dar espaço à memória. 
https://www.instagram.com/martinstranka

40

36 + 37

38

39
36 + 37 -  Isabel Soares dos Reis 
Da sensibilidade das árvores 
Fotografia impressa s / pape l 
fotografico 
50 x 40 x 2 cm (com Moldura, cada) 
500 € (cada) 
Copyright - Isabel Soares dos Reis 

38 - Mónica de Morais  
Passagem 
Acrílico s/ Tela e Papel de Seda 
100 x 81 x 5 cm 
5000 € 
Copyright - Mónica de Morais 

39 - ﻿ Maria Reis  
Ouro Líquido 
Acrílico s/ Tela 
60 x 60 x 5 cm 
1400 € 
Copyright - Maria Reis 

40 - Martin Stranka  
With All My Lies 
Fotografia com impressão em Papel 
Hahnemühle 
50 x 50 x 7 cm (com Moldura) 
Coleção Privada 
Copyright - Martin Stranka 
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36 + 37 - Isabel Soares dos Reis
The Sensitivity of Trees
Photographic print on photographic paper
50 x 40 x 2 cm (framed, each)
500 EUR (each)
Copyright - Isabel Soares dos Reis

38 - Mónica de Morais
Passage
Acrylic on Canvas and Tissue Paper
100 x 81 x 5 cm
5000 EUR
Copyright - Mónica de Morais

39 - Maria Reis
Liquid Gold
Acrylic on Canvas
60 x 60 x 5 cm
1400 EUR
Copyright - Maria Reis

40 - Martin Stranka
With All My Lies
Photograph printed on Hahnemühle paper
50 x 50 x 7 cm (framed)
Private Collection
Copyright - Martin Stranka

36 + 37 - The conceptual dialogue of this exhibition is exemplified in the artistic photography of Isabel Soares dos Reis. In this macro-view of the outside world
we see the mirror of gemmological microphotography. Her work can be interpreted, through its geometric lines and planes of light, as a visual echo of the
phenomenon of internal graining - the lines of tension and growth engraved in the deep atomic structure of a diamond. On the other hand, by capturing the
luminous, fluid trail of a bird in motion against a branching background, she simulates a feather or ?feathering? (the feather-shaped internal fractures found in
minerals), as well as the dynamic effect of photoluminescence, in which matter seems to glow in darkness when responding to light.
https://www.instagram.com/isabelsoaresdosreis_fotografia/

38 - Mónica de Morais creates a work that pulses in perfect harmony between light, form and colour. In her creation, ?Passage?, shadow becomes the main
element, projected by light falling on an apparent ?cross? or ?T? generated by the contrast between light and darkness. Here we find the four fundamental
elements of this exhibition: shadow, light, form and colour. The cross is the meeting point, the boundary and the transition between the horizontal and
vertical planes, between light and darkness. https://www.instagram.com/monica_de_morais_artist/

39 - The work ?Liquid Gold? by Maria Reis needs no introduction: it is a celebration of the noble metal par excellence and the light that articulates all the
other works. It represents fluid gold transcending - the golden light that bathes and consecrates the idea of treasure. It connects directly with the Brazil
Gold section, evoking the nuggets, ingots and coins that formed the reserve of the Portuguese Crown in the 17th and 18th centuries.
https://www.instagram.com/maria.oliveira.reis/

40 - Along the path of this exhibition, Martin Stranka?s work emerges as a powerful anchor for the human factor - the final receptacle where the physics of light
becomes emotion through the retina. By presenting a black-and-white photograph focused on the eyes, the artist restores our own capacity to witness and
interpret the world, connecting the science of vision to the depth of the soul. These eyes, part of a dense and intimate series dedicated by the photographer to
the theme of loss, float in a space framed by the absolute emptiness of a black background. Here, the gaze manifests as a complex symbol in which
affirmation, mourning and denial coexist.

When we analyse Martin Stranka?s work, we see how it aligns with Rudolf Arnheim?s view of the frontal gaze - exemplified by Arnheim in Albrecht Dürer?s
face of Christ. The theorist explains that this isolated gaze creates a direct vectorial force with the viewer: the eyes cease to be mere anatomy and become the
centre of the message, functioning as a perceptual magnet that demands an immediate response.

Historically, the colour/pigment black evokes the opulence of European royalty: between the 15th and 17th centuries, black pigment was among the most
expensive and difficult to obtain, serving as the ultimate symbol of wealth, authority and aristocratic sophistication. In high jewellery, this same density gained a
new life through black diamonds. First discovered in 1841, in a post-colonial era, in the Bahia region of Brazil - where they became known as ?carbonados? -
they were initially used for industrial purposes. Black diamonds became famous later, in the late 1990s, when Swiss designer Fawaz Gruosi, founder of the De
Grisogono house, elevated the black diamond to luxury status. In Stranka?s work, black recovers all this historical and mineral weight: it ceases to be a mere
background and becomes the exhibition?s deepest presence - the place where light withdraws to make room for memory.
https://www.instagram.com/martinstranka

36 + 37 - O diálogo conceptual desta exposição materializa-se de forma exemplar na fotografia artística de Isabel Soares dos Reis.
Nesta macrovisão do mundo exterior vemos o espelho da microfotografia gemológica. A sua obra pode ser interpretada, através das
suas linhas geométricas e planos de luz, como visualmente o fenómeno do internal graining - as linhas de tensão e crescimento
gravadas na estrutura atómica profunda de um diamante. Por  outro lado, ao capturar o rasto luminoso e fluído de uma ave em
movimento contra um fundo ramificado, simula uma pena ou feather (as fraturas internas em forma de pena que habitam os minerais)
como o efeito dinâmico da fotofluorescência, onde a matéria parece brilhar na escuridão ao reagir à luz. https://www.instagram.com/
isabelsoaresdosreis_fotografia/

38 - Mónica de Morais cria uma obra que pulsa na perfeita harmonia entre luz, forma e cor. Na sua criação, a obra "Passagem", a
sombra surge como o elemento principal, projetada pela luz que incide sobre uma aparente 'cruz' ou um 'T' gerado pelo contraste entre
o claro e o escuro. Aqui encontramos os quatro elementos fundamentais desta exposição: a sombra, a luz, a forma e a cor. A cruz é o
ponto de encontro, a fronteira e a transição entre o plano horizontal e o vertical, entre o claro e o escuro. https://www.instagram.com/
monica_de_morais_artist/

39 - A obra "Ouro Líquido" de Maria Reis, dispensa introduções: é a celebração do metal nobre por excelência e a luz que articula todas
as outras obras. Representa o ouro fluido que transcende - a luz dourada que banha e consagra a ideia de tesouro. Conecta-se
diretamente com o Núcleo do Ouro do Brasil, evocando as pepitas, lingotes e moedas que constituíam a reserva da Coroa Portuguesa
nos séculos XVII e XVIII. https://www.instagram.com/maria.oliveira.reis/

40 - No percurso desta exposição, a obra de Martin Stranka surge como um poderoso ponto de ancoragem para o fator humano - o
recetáculo final onde a física da luz se transforma em emoção através da retina. Ao apresentar uma fotografia em preto e branco focada
nos olhos, o artista resgata a nossa própria capacidade de testemunhar e interpretar o mundo, conectando a ciência da visão à
profundidade da alma. Estes olhos, que integram uma série densa e intimista que o fotógrafo dedicou ao tema da perda, flutuam num
espaço emoldurado pelo vazio absoluto de um fundo preto. Aqui, o olhar manifesta-se como um símbolo complexo, onde coexistem a
afirmação, o luto e a negação. Sob a lente de Stranka, opera-se a dualidade máxima da física e da arte: o preto como a ausência absoluta
de cor e o branco como a totalidade mística da luz.

Ao analisarmos a obra de Martin Stranka, percebemos como ela se alinha com a visão de Rudolf Arnheim sobre o olhar frontal -
exemplificado por Arnheim na face de Cristo de Albrecht Dürer. O teórico explica que este olhar isolado cria uma força vetorial direta
com o espetador: os olhos deixam de ser mera anatomia e passam a ser o centro da mensagem, funcionando como um íman percetivo
que exige uma reação psicológica imediata.

Historicamente, a cor/pigmento preto, evoca a opulência da própria realeza europeia: entre os séculos XV e XVII, o pigmento preto era
um dos mais caros e difíceis de obter, servindo como o símbolo máximo de riqueza, autoridade e sofisticação aristocrática. Na alta
joalharia, essa mesma densidade ganha uma nova vida através de diamantes pretos. Descobertos originalmente em 1841, numa era pós-
colonial, na região da Bahia, no Brasil - onde ficaram conhecidos como "carbonados" - usados para uso industrial. Os diamantes
pretos ficaram famosos mais tarde, no final da década de 1990, quando o designer suíço Fawaz Gruosi, fundador da casa De Grisogono,
elevou o diamante preto ao estatuto de luxo.  Na obra de Stranka, o preto resgata toda esta carga histórica e mineral: deixa de ser um
mero plano de fundo e passa a ser a presença mais profunda da exposição - o lugar onde a luz se recolhe para dar espaço à memória.
https://www.instagram.com/martinstranka

36 + 37 -  Isabel Soares dos Reis
Da sensibilidade das árvores
Fotografia impressa s/ papel
fotografico
50 x 40 x 2 cm (com Moldura, cada)
500 ? (cada)
Copyright - Isabel Soares dos Reis

38 - Mónica de Morais
Passagem
Acrílico s/ Tela e Papel de Seda
100 x 81 x 5 cm
5000 ?
Copyright - Mónica de Morais

39 - ? Maria Reis
Ouro Líquido
Acrílico s/ Tela
60 x 60 x 5 cm
1400 ?
Copyright - Maria Reis

40 - Martin Stranka
With All My Lies
Fotografia com impressão em Papel
Hahnemühle
50 x 50 x 7 cm (com Moldura)
Coleção Privada
Copyright - Martin Stranka

36 + 37 - Isabel Soares dos Reis
The Sensitivity of Trees
Photographic print on photographic paper
50 x 40 x 2 cm (framed, each)
500 ? (each)
Copyright - Isabel Soares dos Reis

38 - Mónica de Morais
Passage
Acrylic on Canvas and Tissue Paper
100 x 81 x 5 cm
5000 ?
Copyright - Mónica de Morais

39 - Maria Reis
Liquid Gold
Acrylic on Canvas
60 x 60 x 5 cm
1400 ?
Copyright - Maria Reis

40 - Martin Stranka
With All My Lies
Photograph printed on Hahnemühle paper
50 x 50 x 7 cm (framed)
Private Collection
Copyright - Martin Stranka

36 + 37 - The conceptual dialogue of this exhibition is exemplified in the artistic photography of Isabel Soares dos Reis. In this macro-view of the outside world
we see the mirror of gemmological microphotography. Her work can be interpreted, through its geometric lines and planes of light, as a visual echo of the
phenomenon of internal graining - the lines of tension and growth engraved in the deep atomic structure of a diamond. On the other hand, by capturing the
luminous, fluid trail of a bird in motion against a branching background, she simulates a feather or "feathering" (the feather-shaped internal fractures found in
minerals), as well as the dynamic effect of photoluminescence, in which matter seems to glow in darkness when responding to light.
https://www.instagram.com/isabelsoaresdosreis_fotografia/

38 - Mónica de Morais creates a work that pulses in perfect harmony between light, form and colour. In her creation, "Passage", shadow becomes the main
element, projected by light falling on an apparent "cross" or "T" generated by the contrast between light and darkness. Here we find the four fundamental
elements of this exhibition: shadow, light, form and colour. The cross is the meeting point, the boundary and the transition between the horizontal and
vertical planes, between light and darkness. https://www.instagram.com/monica_de_morais_artist/

39 - The work "Liquid Gold" by Maria Reis needs no introduction: it is a celebration of the noble metal par excellence and the light that articulates all the
other works. It represents fluid gold transcending - the golden light that bathes and consecrates the idea of treasure. It connects directly with the Brazil
Gold section, evoking the nuggets, ingots and coins that formed the reserve of the Portuguese Crown in the 17th and 18th centuries.
https://www.instagram.com/maria.oliveira.reis/

40 - Along the path of this exhibition, Martin Stranka"s work emerges as a powerful anchor for the human factor - the final receptacle where the physics of light
becomes emotion through the retina. By presenting a black-and-white photograph focused on the eyes, the artist restores our own capacity to witness and
interpret the world, connecting the science of vision to the depth of the soul. These eyes, part of a dense and intimate series dedicated by the photographer to
the theme of loss, float in a space framed by the absolute emptiness of a black background. Here, the gaze manifests as a complex symbol in which
affirmation, mourning and denial coexist.

When we analyse Martin Stranka"s work, we see how it aligns with Rudolf Arnheim"s view of the frontal gaze - exemplified by Arnheim in Albrecht Dürer"s
face of Christ. The theorist explains that this isolated gaze creates a direct vectorial force with the viewer: the eyes cease to be mere anatomy and become the
centre of the message, functioning as a perceptual magnet that demands an immediate response.

Historically, the colour/pigment black evokes the opulence of European royalty: between the 15th and 17th centuries, black pigment was among the most
expensive and difficult to obtain, serving as the ultimate symbol of wealth, authority and aristocratic sophistication. In high jewellery, this same density gained a
new life through black diamonds. First discovered in 1841, in a post-colonial era, in the Bahia region of Brazil - where they became known as "carbonados" -
they were initially used for industrial purposes. Black diamonds became famous later, in the late 1990s, when Swiss designer Fawaz Gruosi, founder of the De
Grisogono house, elevated the black diamond to luxury status. In Stranka"s work, black recovers all this historical and mineral weight: it ceases to be a mere
background and becomes the exhibition"s deepest presence - the place where light withdraws to make room for memory.
https://www.instagram.com/martinstranka

36 + 37 - Isabel Soares dos Reis
The Sensitivity of Trees
Photographic print on photographic paper
50 x 40 x 2 cm (framed, each)
500 EUR (each)
Copyright - Isabel Soares dos Reis

36 + 37 - Isabel Soares dos Reis
The Sensitivity of Trees
Photographic print on photographic paper
50 x 40 x 2 cm (framed, each)
500 EUR (each)
Copyright - Isabel Soares dos Reis

38 - Mónica de Morais
Passage
Acrylic on Canvas and Tissue Paper
100 x 81 x 5 cm
5000 EUR
Copyright - Mónica de Morais

38 - Mónica de Morais
Passage
Acrylic on Canvas and Tissue Paper
100 x 81 x 5 cm
5000 EUR
Copyright - Mónica de Morais

39 - Maria Reis
Liquid Gold
Acrylic on Canvas
60 x 60 x 5 cm
1400 EUR
Copyright - Maria Reis

39 - Maria Reis
Liquid Gold
Acrylic on Canvas
60 x 60 x 5 cm
1400 EUR
Copyright - Maria Reis

40 - Martin Stranka
With All My Lies
Photograph printed on Hahnemühle paper
50 x 50 x 7 cm (framed)
Private Collection
Copyright - Martin Stranka

40 - Martin Stranka
With All My Lies
Photograph printed on Hahnemühle paper
50 x 50 x 7 cm (framed)
Private Collection
Copyright - Martin Stranka

36 + 37 - The conceptual dialogue of this exhibition is exemplified in the artistic photography of Isabel Soares dos Reis. In this macro-view of the outside world
we see the mirror of gemmological microphotography. Her work can be interpreted, through its geometric lines and planes of light, as a visual echo of the
phenomenon of internal graining - the lines of tension and growth engraved in the deep atomic structure of a diamond. On the other hand, by capturing the
luminous, fluid trail of a bird in motion against a branching background, she simulates a feather or "feathering" (the feather-shaped internal fractures found in
minerals), as well as the dynamic effect of photoluminescence, in which matter seems to glow in darkness when responding to light.
https://www.instagram.com/isabelsoaresdosreis_fotografia/

38 - Mónica de Morais creates a work that pulses in perfect harmony between light, form and colour. In her creation, "Passage", shadow becomes the main
element, projected by light falling on an apparent "cross" or "T" generated by the contrast between light and darkness. Here we find the four fundamental
elements of this exhibition: shadow, light, form and colour. The cross is the meeting point, the boundary and the transition between the horizontal and
vertical planes, between light and darkness. https://www.instagram.com/monica_de_morais_artist/

39 - The work "Liquid Gold" by Maria Reis needs no introduction: it is a celebration of the noble metal par excellence and the light that articulates all the
other works. It represents fluid gold transcending - the golden light that bathes and consecrates the idea of treasure. It connects directly with the Brazil
Gold section, evoking the nuggets, ingots and coins that formed the reserve of the Portuguese Crown in the 17th and 18th centuries.
https://www.instagram.com/maria.oliveira.reis/

40 - Along the path of this exhibition, Martin Stranka"s work emerges as a powerful anchor for the human factor - the final receptacle where the physics of light
becomes emotion through the retina. By presenting a black-and-white photograph focused on the eyes, the artist restores our own capacity to witness and
interpret the world, connecting the science of vision to the depth of the soul. These eyes, part of a dense and intimate series dedicated by the photographer to
the theme of loss, float in a space framed by the absolute emptiness of a black background. Here, the gaze manifests as a complex symbol in which
affirmation, mourning and denial coexist.

When we analyse Martin Stranka"s work, we see how it aligns with Rudolf Arnheim"s view of the frontal gaze - exemplified by Arnheim in Albrecht Dürer"s
face of Christ. The theorist explains that this isolated gaze creates a direct vectorial force with the viewer: the eyes cease to be mere anatomy and become the
centre of the message, functioning as a perceptual magnet that demands an immediate response.

Historically, the colour/pigment black evokes the opulence of European royalty: between the 15th and 17th centuries, black pigment was among the most
expensive and difficult to obtain, serving as the ultimate symbol of wealth, authority and aristocratic sophistication. In high jewellery, this same density gained a
new life through black diamonds. First discovered in 1841, in a post-colonial era, in the Bahia region of Brazil - where they became known as "carbonados" -
they were initially used for industrial purposes. Black diamonds became famous later, in the late 1990s, when Swiss designer Fawaz Gruosi, founder of the De
Grisogono house, elevated the black diamond to luxury status. In Stranka"s work, black recovers all this historical and mineral weight: it ceases to be a mere
background and becomes the exhibition"s deepest presence - the place where light withdraws to make room for memory.
https://www.instagram.com/martinstranka
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