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Monumento ao Horizonte, 20016 |  aço corten e horizonte | 490 x 90 x 300 cm  | Niterói, Rio de Janeiro

Monument to The Horizon, 2016 | corten steel | 400 x 90 x 300 cm | Niterói, Rio de Janeiro



Esta obra monumento foi adquirida com os 
recursos do Edital Prêmio ArteMonumento2016

Monumento ao Horizonte, 20016 |  aço corten e horizonte | 490 x 90 x 300 cm  | Niterói, Rio de Janeiro

Monument to The Horizon, 2016 | corten steel | 400 x 90 x 300 cm | Niterói, Rio de Janeiro



Foto: Bernardo de Britto detalhe de Monumento ao Horizonte, 2016



vista de 180° do visor interno de Monumento ao Horizonte, 2016

180° view of the visor inside Monument to The Horizon, 2016



A Distância do Horizonte (2009-10) trata-se de uma formula matemática 
criada para calcular a distância de um indivíduo até o horizonte ótico. A 
fórmula possui um manual que pode ser distribuído livremente assim 
como aplicações em múltiplos suportes como serigrafia e instalação.

The Distance to The Horizon (2009-10) consists of a mathematical 
formula created to calculate one’s distance to the optical horizon. The 
formula has a manual that can be distributed freely and also has multiple 
applications in various medias such as screen printing and installation.

A Distância do Horizonte, 2009-2010 |  fórmula matemática (diversos suportes) | dimensões variáveis

The Distance from the Horizon, 2009-10 | mathematical formula | variable dimensions



A Distância do Horizonte, 2009-2010 |  fórmula matemática (diversos suportes) | dimensões variáveis

The Distance from the Horizon, 2009-10 | mathematical formula | variable dimensions



vista geral de Escala Humana, 2016 | aço e latão | 1200 x 1200 x 2 cm | Pça. Paris, Rio de Janeiro

overall view of Human Scale, 2016 | steel and brass| 1200 x 1200 x 2 cm | Pça. Paris, Rio de Janeiro



Escala Humana (2016) baseia-se na ideia de 

relacionar o tempo de existência do planeta Terra a 

um dia de 24 horas. Nessa proporção o Homo 

Sapiens só apareceria nos últimos 77 segundos. A 

escultura é construída com essa proporção, tendo a 

existência humana representada em uma pequena 

peça de latão de 3,3cm.

Human Scale (2016) is based on the idea of relating 

the existence of planet Earth to a 24 hour day. In this 

proportion the Homo Sapiens would only come to 

exist in the final 77 seconds. The sculpture is 

constructed with this proportion, having the 

human existence represented by a small brass 

piece of only 3,3cm.

vista geral de Monumento a Euclides, 2016 | aço e latão | 1200 x 1200 x 2 cm | Pça. Paris, Rio de Janeiro

overall view of Monument to Euclid, 2017 | steel and brass| 1200 x 1200 x 2 cm | Pça. Paris, Rio de Janeiro

detalhe de Escala Humana, 2016

detail of Human Scale, 2016



Divisão, 2011 |   | dimensões variáveisImpressão a jato de tinta sobre papel e toras de madeira

Division, 2011 |  | variable dimensionsink-jet print on paper and logs



foto: Natalia Garbu
Artesão pedreiro | Stonemason: Dan Celmare

Monumento a Euclides, 2017 | 8 pedras de arenito kliwa gravadas | 1300 x 1300 x 120 cm | Slanic Moldova, Romênia

Monument to Euclid, 2017 | 8 engraved kliwa sandstones | 1300 x 1300 x 120 cm | Slanic Moldova - Romania



foto: Adi Bulboaca

detalhe de Monumento a Euclides, 2017

detail of Monument to Euclid, 2017



foto: Adi Bulboaca

detalhe de Monumento a Euclides, 2017

detail of Monument to Euclid, 2017





Progressão, 2016 | 26 bandeiras impressas por sublimação sobre tecido sintético | 70 x 100 cada bandeira | MAC Niterói - Rio de Janeiro

Progression, 2016 | 26 flags printed by sublimation on synthetic fabric | 70 x 100 each flag | MAC Niterói - Rio de Janeiro 



detalhe de Progressão, 2016 

detail of Progression, 2016 



Movimento Pendular, 2014 | cabo de aço, vidro e areia | dimensões variáveis | 13 Bienal do Mercosul (2022)

Pendular Movement, 2014 | steel cable, glass and sand | variable dimensions | 13 Mercosul Biennial (2022)



Foto: Maria Sabato

Movimento Pendular, 2014 | cabo de aço, vidro e areia | dimensões variáveis | Coleção MACRS

Pendular Movement, 2014 | steel cable, glass and sand | variable dimensions | MACRS Collection



Foto: Maria Sabato

Movimento Pendular, 2014 | cabo de aço, vidro e areia | dimensões variáveis | Coleção MACRS

Pendular Movement, 2014 | steel cable, glass and sand | variable dimensions | MACRS Collection



vista geral da exposição individual Imensurável - Felippe Moraes na Caixa Cultura de Fortaleza, 2018

overall view of the exhibition  Immeasurable - Felippe Moraes at Caixa Cultural Fortaleza, 2018clique aqui para assistir | click here to watch

https://www.youtube.com/watch?v=q-w0Ahl0c20
https://www.youtube.com/watch?v=q-w0Ahl0c20
https://www.youtube.com/watch?v=q-w0Ahl0c20


esquerda para direita [left to right]:
 

Verbo [Word], 2009-2010
π, 2016
φ, 2016
Primos [Primes], 2016
O Peso do Verbo [The Weight of the Word], 2014

vista geral da exposição individual Imensurável - Felippe Moraes na Caixa Cultura de Fortaleza, 2018

overall view of the exhibition  Immeasurable - Felippe Moraes at Caixa Cultural Fortaleza, 2018



 Verbo, 2009-10 |  Bíblia católica, papel e cola | dimensões variáveis

Word, 2009-10 | Catholic Bible, paper and glue | variable dimensions

O trabalho Verbo (2009-10) consiste 

de uma Bíblia católica de onde se 

retirou sistematicamente por meio 

de recorte todas as 5101 aparições 

da palavra ‘Deus’ durante sete 

m e s e s .  A s  p a l a v r a s  f o r a m  

catalogadas em 60 folhas de papel.

[The work Word (2009-10) consists 

of a catholic Bible from which all 

the 5101 words ‘Deus’ (God in 

portuguese) where systematically 

cut out during seven months. The 

words where catalogued in 60 

sheets of paper.]



detalhe de Verbo [detail of Word], 2009-10



O trabalho Verbo (2009-10) consiste de uma Bíblia católica de 

onde se retirou sistematicamente por meio de recorte todas 

as 5101 aparições da palavra ‘Deus’ durante sete meses. As 

palavras foram catalogadas em 60 folhas de papel.

The work Word (2009-10) consists of a catholic Bible from 

which all the 5101 words ‘Deus’ (God in portuguese) where 

systematically cut out during seven months. The words 

where catalogued in 60 sheets of paper.

detalhe de Verbo [detail of Word], 2009-10



detalhe do processo 
de recorte de uma das 
5101 palavras ‘Deus’ 
encontradas na Bíblia.

Foto: Fabio Furtado

[detail of the procces 
of cutting out of one of 
the 5101 words ‘Deus’ 
found in the Bible]



 O Peso do Verbo, 2014 |  72 reagentes condutores de eletricidade, garrafas de vidro, latão e balança de precisão | dimensões variáveis

The Weight of The Word, 2009-10 | 72 electrically conductive reagents, glass, brass and precision scale | variable dimensions

The Weight of The Word (2014) is an 

unfolding from Word (2009-10) where, 

after cutting out the words ‘Deus’ (God in 

Portuguese), they were weighed and 15g 

were obtained. A precision scale is 

shown with this weight in brass and in 

salt each in one of the plates, and 72 

electrically conductive materials in the 

glass bottles on the back.

O Peso do Verbo (2014) trata-se de um 

desdobramento de Verbo (2009-10) 

onde, após o recorte das palavras ‘Deus’, 

estas foram pesadas e obteve-se 15g. 

Neste trabalho são expostos uma 

balança com o respectivo peso nos dois 

pratos e 72 materiais condutores de 

eletricidade com esse mesmo peso nos 

frascos de vidro ao fundo.

No ano do Carnaval ausente, em que as 

ruas não puderam ser tomadas por 

corpos e desejo, o objeto “Não deixe o 

samba morrer”(2021) é criado como um 

relicário da memória do samba. Ao 

mesmo tempo que guarda sua evocação, 

a escultura demanda a ação do 

interagente para que a música se faça 

presente. Ao tocar as sete teclas da 

marimba com a baqueta de ponta 

vermelha, é emanada a melodia da 

canção homônima de Edson Conceição 

e Aloísio Silva, que se tornou conhecida 

na voz de Alcione em 1975.



detalhe de O Peso do Verbo [detail of The Weight of the Word], 2014



detalhe de O Peso do Verbo [detail of The Weight of the Word], 2014



série Tubos Sonoros, 2014 | instalação | dimensões variáveis | exposição individual IMENSURÁVEL (2018) - CAIXA Cultural Fortaleza

Sound Tubes series, 2014 | installation | variable dimensions | solo show IMENSURÁVEL (2018) - CAIXA Cultural Fortaleza



detalhe da série Tubos Sonoros, 2014

detail of the Sound Tubes series, 2014



série Tubos Sonoros, 2014 | instalação | dimensões variáveis | exposição individual Solfejo (2019) - Centro Cultural FIESP

Sound Tubes series, 2014 | installation | variable dimensions | solo show Solfa (2019) - Centro Cultural FIESP



Na série  Composição Aleatória (2019), o público é convidado a se sentar 

e balançar nas 8 redes. Cada uma delas, quando em movimento, aciona 

um sino que toca uma das 7 notas da escala tonal. Dessa forma é gerada 

uma música espontânea e única pela ação coletiva.

In the Random Composition series(2019), the public is invited to sit and 

swing on the 8 hammocks. Each one of them, when in movement, triggers a 

bell that plays one of the 7 notes of the musical scale, thus producing a 

spontaneous music by the collective action.

série Composição Aleatória, 2019 | instalação | 165 x 395 x 100 cm cada

Random Composition series, 2019 | installation | 165 x 395 x 100 cm each



série Composição Aleatória, 2019 | instalação | 165 x 395 x 100 cm cada

Random Composition series, 2019 | installation | 165 x 395 x 100 cm each



série Composição Aleatória #2, 2024 | metal escovado, madeira e pintura automotiva | 3 peças de 300 x 300 x 80 cm | Teatro Nelson Rodrigues - Rio de Janeiro

Random Composition #2 series, 2024 | metal , wood and industrial paint | 3 pieces of 300 x 300 x 80 cm | Nelson Rodrigues Theatre - Rio de Janeiro



série Composição Aleatória #2, 2024 |



Não deixe o samba morrer, 2021

madeira, alumínio, resina, aço e gravação a laser

Ed. 12 + 4 PA

62,6 x 35,8 x 24,4 cm

No ano do Carnaval ausente, em que as ruas não puderam ser 

tomadas por corpos e desejo, o objeto “Não deixe o samba 

morrer”(2021) é criado como um relicário da memória do samba. Ao 

mesmo tempo que guarda sua evocação, a escultura demanda a ação 

do interagente para que a música se faça presente. Ao tocar as sete 

teclas da marimba com a baqueta de ponta vermelha, é emanada a 

melodia da canção homônima de Edson Conceição e Aloísio Silva, 

que se tornou conhecida na voz de Alcione em 1975.

Felippe Moraes



detalhe de Não deixe o samba morrer, 2021



Solfejo, 2014  |  impressão fotográfica sobre papel fine art  |  39,5 x 59 cm (cada)

Solfa, 2014  |  photographic print on fine art paper  |  39,5 x 59 cm (cada)



série Desenho Sonoro, 2014  |  impressão fotográfica sobre papel fine art  |  140 x 140 cm (cada)

Sound Drawings series, 2014  |  photographic print on fine art paper  |  140 x 140 cm (each)



1228 Hz, 2014 da série Desenho Sonoro |  impressão fotográfica sobre papel fine art  |  140 x 140 cm

1228 Hz, 2014 from the Sound Drawings series  |  photographic print on fine art paper  |  140 x 140 cm



Divino Maravilhoso, 2019 | neon | 140 x 140 cmDivino Maravilhoso, 2019 | néon | 140 x 140 cm



Vista aérea do Ed. Mirante do Vale, prédio mais alto de São Paulo, onde vive o artista e se deu o projeto Samba Exaltação (2021)

Aerial view of Mirante do Vale Building, the tallest in São Paulo, where the artist lives and where the Samba Exaltação project happened (2021)





Agoniza mas não morre, da série Samba Exaltação, 2021 | neon | Coleção MAC-Niterói

Agoniza mas não morre, from the series Samba Exaltação, 2021 | neon | Collection MAC-Niterói

Janela do apartamento do artista, onde se deu o projeto Samba Exaltação (2021)

Window of the artist’s apartment where the Samba Exaltação project happened (2021)



E viver será só festejar, da série Samba Exaltação, 2021 | neon 

E viver será só festejar, from the series Samba Exaltação, 2021 | neon 



Registro dos quatro néons da série SAMBA EXALTAÇÃO



Não deixe o samba morrer / acabar 

da série Samba Exaltação, 2021 | néon 

Estação da Luz - São Paulo  

[Don’t let samba die / end], 

from the series Samba Exaltação, 2021 | neon

Luz Station - São Paulo 



Não deixe o samba morrer / acabar 

da série Samba Exaltação, 2021 | néon 

Estação da Luz - São Paulo  

[Don’t let samba die / end], 

from the series Samba Exaltação, 2021 | neon

Luz Station - São Paulo 



CANTA FORTE / CANTA ALTO, 

da série Samba Exaltação, 2021 | néon 

Biblioteca Mário de Andrade - São Paulo

Coleção Museu de Arte do Rio  

[SING STRONG / SING LOUD], 

from the series Samba Exaltação, 2021 | neon

Mário de Andrade Library - São Paulo

Museu de Arte do Rio Collection 



CANTA FORTE / CANTA ALTO, 

da série Samba Exaltação, 2021 | néon 

Biblioteca Mário de Andrade - São Paulo

Coleção Museu de Arte do Rio  

[SING STRONG / SING LOUD], 

from the series Samba Exaltação, 2021 | neon

Mário de Andrade Library - São Paulo

Museu de Arte do Rio Collection 



Samba Exaltação, 2021 | néon 

MAC - Niterói 



Agoniza mas não morre e Uma pausa de mil compassos

da série Samba Exaltação, 2021 | néon 

MAC - Niterói

[Agonizes but doesn´t die and A Pause of a thousand compasses ], 

from the series Samba Exaltação, 2021 | neon

MAC - Niterói



Quero morrer viver no Carnaval

da série Samba Exaltação, 2021 | néon 

MAC - Niterói

[I want to die live in Carnaval ], 

from the series Samba Exaltação, 2021 | neon

MAC - Niterói



foto: Leonardo Sens
Samba Exaltação, 2021 | néon 

MAC - Niterói 



Madeira quando morre canta,

da série SAMBA EXALTAÇÃO, 2025 

piano de cauda, néon intermitente,

cigarra morta e redoma de vidro 

Dimensões variáveis 



detalhe de Madeira quando morre canta,

da série SAMBA EXALTAÇÃO, 2025 



detalhe de Madeira quando morre canta,

da série SAMBA EXALTAÇÃO, 2025 



ANUNCIAR O DIA/AMENIZAR A NOITE, da série Samba Exaltação, 2021

coleção Museu de Arte do Rio



Aqui Passaram, 2025

gravação a laser sobre pedra, fragmentos da Av. Marquês de Sapucaí, Av. Rio 

Branco e Av. Presidente Vargas.

Dimensões variáveis 



detalhe de Aqui Passaram, 2025

detail of Aqui Passaram, 2025



Sonho de um Sonho, da série Samba Exaltação, 2021 | neon | Coleção privada

Sonho de um Sonho, from the series Samba Exaltação, 2021 | neon | Private collection



Harmonices Mundi (2017) apresenta seis músicos da 

banda iraniana Bomrani executando as pequenas peças 

musicais compostas por Johannes Kepler em 1619 para 

descrever o movimento elíptico ao redor do Sol de cada 

um dos seis planetas conhecidos à época. Cada um dos 

músicos executa individualmente a peça de um planeta 

específico e depois todos juntos em uma cacofonia que 

pretende descrever o movimento do cosmos.

[Harmonices Mundi (2017) presents six musicians of 

the Iranian band Bomrani executing the short pieces 

composed by Johannes Kepler in 1619 to describe the 

elliptical movement  around the Sun of each of the 

known planets at the time. Each of the musicians  

plays individually the piece of a specific planet and 

then all together, in a cacophony that intends to 

describe the movement of the cosmos.]

Harmonices Mundi, 2017 | video | 13’38’’ | Coleção / Collection MACRS



Vista da exposição Solfejo - Felippe Moraes | CAIXA Cultural Rio de Janeiro, 2025

View of the exhibition Solfejo - Felippe Moraes | CAIXA Cultural Rio de Janeiro, 2025



série Solaris Discotecum, 2023 | néon, esfera de chumbo, motor e globo de espelho
series Solaris Discotecum, 2023 | neon, led sphere, motor and disco ball

Exposição Solfejo - Felippe Moraes - CAIXA Cultural Rio de Janeiro



série Solaris Discotecum, 2023 | néon, esfera de chumbo, motor e globo de espelho

series Solaris Discotecum, 2023 | neon, led sphere, motor and disco ball

Exposição Solfejo - Felippe Moraes | CAIXA Cultural Brasília



Orbis Solaris da série Solaris Discotecum, 2023 | esfera de chumbo, motor e globo de espelho

Orbis Solaris from the series  Solaris Discotecum, 2023 | led sphere, motor and disco ball

Exposição Ovo Cósmico - Verve Galeria



Felippe Moraes | @felippemoraes | Rio de Janeiro | 1988 | é artista, 

pesquisador e curador independente desde 2009. Vive e trabalha entre 

São Paulo e Rio de Janeiro. Sua pesquisa está pautada pela relação das 

epistemologias com os fenômenos naturais e a espiritualidade, assim 

como a percepção do intangível. É mestre em arte contemporânea pela 

University of Northampton no Reino Unido e foi pesquisador do Colégio 

das Artes da Universidade de Coimbra em Portugal de 2016 a 2019. É 

membro do conselho consultivo do MAC-Niterói desde 2022.

Seus principais projetos individuais são Solfejo, apresentado no Centro 

Cultural FIESP em 2019, e nas liais da CAIXA Cultural do Rio de 

Janeiro, Brasília e Curitiba entre 2024 e 2025, assim como Ovo 

Cósmico (2023-24) na Galeria Verve. Em 2021 realizou Samba 

Exaltação, série de néons com citações de canções brasileiras, que 

ocorreu como intervenção urbana no Vale do Anhangabaú em São 

Paulo, depois como mostra individual no MAC-Niterói e como projeto 

especial no Museu de Arte do Rio. No mesmo ano, realizou Samba da 

Luz na Biblioteca Mário de Andrade e na Estação da Luz . 

Anteriormente realizou as mostras individuais Imensurável (2018) na 

Caixa Cultural Fortaleza; Proporción (2018) no Espacio de Arte 

Contemporáneo (EAC) em Montevidéu; Cosmograa (2017) e Ordem 

(2014), ambas na Baró Galeria em São Paulo e Progressão (2016) no 

MAC-Niterói. É autor das obras públicas Monumento ao Horizonte 

(2016) no Caminho Niemeyer em Niterói e Monumento a Euclides 

(2017) na Romênia. Esteve em importantes mostras coletivas como a 

13ª Bienal do Mercosul (2022), com curadoria de Marcello Dantas, XIX 

e XX Bienal de Cerveira e Trienal Frestas (2014) curada por Josué 

Mattos. e seu trabalho está em coleções como do Museu de Arte do Rio, 

MAM-SP, MACRS, MAC-Niterói e CCSP. Já foi premiado por instituições 

como Instituto Tomie Ohtake, Prefeitura do Rio de Janeiro, Universidade 

de Coimbra, Itaú Cultural e FUNARTE.



 Na ocasião da minha primeira exposição coletiva em 2009, com a qual marco o início de 
minha carreira como artista, o curador perguntava como mote da mostra: “O que te 

move?” Minha réplica imediata foi “tudo o que nos ultrapassa”. Essa resposta inscrita na 
parede, aberta e ambiciosa, parecia não só assentar meu pensamento como artista, que já 

vinha se desenvolvendo há muito tempo, mas tornar-se um norte determinante para tudo 
que viria a seguir. 

 Minha obra propõe um habitar conceitual daquilo que ultrapassa os limites da 
compreensão, que esvazia nosso vocabulário emocional e intelectual, que nos impõe, pela 

brutalidade tanto quanto pelo silêncio, uma reflexão sobre o nosso lugar e tamanho no 
mundo e no universo, encaminhando-nos a uma compreensão de nossa existência que se 

aproxima do sublime.

 Como artista, nunca me senti um artífice ou um ente que produz. Entretanto, tampouco 
experimentei o temor contemporâneo de chamar-me de artista. Sempre percebi minha 

prática como um revelar, mais do que um fazer. Compreendo e empreendo a arte como 
uma forma de pensar, investigar e criar em métodos, promessas e resultados que diferem 
daqueles da ciência, da filosofia ou da espiritualidade, mas que constantemente recorre a 

elas para ampliá-las, discuti-las e até negá-las, habitando os vazios deixados por elas.

 A arte talvez seja como a matéria escura que permeia o universo, apesar de ainda 
absolutamente incompreendida pela ciência. Sabemos de sua existência, mas pouco sobre 
sua natureza. É invisível, imperceptível e essencial para dar conta dos modelos conceituais 

desenvolvidos até agora. Minha prática está constantemente nesse entre. Não reside em 
disciplinas únicas, mas no vazio entre elas. 

 O trabalho do artista é, portanto, um legado. É a possibilidade de um pensamento que 
não é comportado por nenhuma outra área de conhecimento humano e que é revelador 

na inconsequência de seus métodos e na demonstração de suas falências e limitações. Não 
há medo do vazio. Em um momento histórico em que nossos modelos filosóficos, políticos 
e científicos parecem ter encontrado os limites de seus próprios alcances, procedimentos e 

ambições, a arte não se abstém do confronto e do diálogo com o desconhecido. Ao 
contrário, habita-o com entusiasmo.

 Assim sendo, meu trabalho é uma celebração da experiência do tangível e de como essa 
vivência, e somente ela, pode promover uma apreensão do intangível e do imaterial com 

tamanha eloquência retórica e poética. Trata-se de uma revelação que se dá pela 
ausência, pelas reticências, pelo espaço entre caracteres epistemológicos e pela 

contemplação daquilo que é infinito, invisível, oculto, que se esconde atrás do horizonte e 
que é, por fim, imensurável.

Felippe Moraes

 During my first collective exhibition in 2009, which I see as the start of my career as an 

artist, the curator selected a question as its cornerstone: “What moves you?” My immediate reply 

was: “Everything that surpasses us”. Written openly and ambitiously on the wall, this answer 

seemed not only to ground my thinking as an artist (which had been developing for quite some 

time) but also became a compass guiding everything that was to follow.

 The works propose a conceptual dwelling that extends beyond the boundaries of 

comprehension, depleting our emotional and intellectual vocabulary and forcing us through its 

brutality and silence to reflect on our place and size in the world and the universe, steering us 

towards an understanding of our existence that approaches the sublime.  

 As an artist, I have never felt like a craftsman or an entity who produces. However, 

neither have I felt the contemporary fear of calling myself an artist. I have always perceived my 

practice as a revealing rather than a making. I understand and undertake art as a way of 

thinking, investigating and creating through methods, promises and results that differ from those 

of science, philosophy or spirituality, but that constantly reach out to them in order to distend, 

discuss and even deny them, living in the gaps that they leave unfilled.

 Art is perhaps the dark matter that permeates the universe, still utterly misunderstood by 

science.  Although aware that it exists, we know little about its nature. It is invisible, imperceptible 

and essential for dealing with the conceptual models developed so far.  My practice is constantly 

in this between.  It does not lie in single specific disciplines, but rather slips into the crevices 

among them.

 The work of the artist is thus a legacy. It is the possibility of a thought that is not 

encompassed by any other field of human knowledge, which is revelatory in the heedlessness of 

its methods and the demonstration of its failures and limitations. There is no fear of the void. At a 

time in history when our philosophical, political and scientific models seem to have found the 

limits of their scopes, procedures and ambitions, art does not shy away from confrontation and 

dialog with the unknown. To the contrary, it dwells enthusiastically within it.

 My work is thus a celebration of the experience of the intangible and of how these – and 

only these – perceptions can underpin an apprehension of the intangible and the immaterial with 

such poetic and rhetorical eloquence.  This is a revelation that is triggered by absences, 

reticences and ellipses, the space between epistemological characters and the contemplation of 

what is infinite and invisible, concealed and hidden behind the horizon and which is, ultimately, 

immeasurable.  

Felippe Moraes



 During my first collective exhibition in 2009, which I see as the start of my career as an artist, the 
curator selected a question as its cornerstone: “What moves you?” My immediate reply was: 

“Everything that surpasses us”. Written openly and ambitiously on the wall, this answer seemed not 
only to ground my thinking as an artist (which had been developing for quite some time) but also 

became a compass guiding everything that was to follow.

 The works propose a conceptual dwelling that extends beyond the boundaries of comprehension, 
depleting our emotional and intellectual vocabulary and forcing us through its brutality and silence to 

reflect on our place and size in the world and the universe, steering us towards an understanding of 
our existence that approaches the sublime.

  

 As an artist, I have never felt like a craftsman or an entity who produces. However, neither have I felt 
the contemporary fear of calling myself an artist. I have always perceived my practice as a revealing 

rather than a making. I understand and undertake art as a way of thinking, investigating and creating 
through methods, promises and results that differ from those of science, philosophy or spirituality, but 

that constantly reach out to them in order to distend, discuss and even deny them, living in the gaps 
that they leave unfilled.

 Art is perhaps the dark matter that permeates the universe, still utterly misunderstood by science.  
Although aware that it exists, we know little about its nature. It is invisible, imperceptible and essential 
for dealing with the conceptual models developed so far.  My practice is constantly in this between.  It 

does not lie in single specific disciplines, but rather slips into the crevices among them.

 The work of the artist is thus a legacy. It is the possibility of a thought that is not encompassed by any 
other field of human knowledge, which is revelatory in the heedlessness of its methods and the 

demonstration of its failures and limitations. There is no fear of the void. At a time in history when our 
philosophical, political and scientific models seem to have found the limits of their scopes, procedures 

and ambitions, art does not shy away from confrontation and dialog with the unknown. To the 
contrary, it dwells enthusiastically within it.

 My work is thus a celebration of the experience of the intangible and of how these – and only these – 
perceptions can underpin an apprehension of the intangible and the immaterial with such poetic and 

rhetorical eloquence.  This is a revelation that is triggered by absences, reticences and ellipses, the 
space between epistemological characters and the contemplation of what is infinite and invisible, 

concealed and hidden behind the horizon and which is, ultimately, immeasurable.  

Felippe Moraes







@felippemoraes

2026
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