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Ricardo A. B. Pereira
Instagram: @ricardo.ab.pereira

Já que me foi dada a grata oportuni-
dade de escrever este texto para a Revista 
Imago_EBA sobre a nossa sobre(vivência) 
enquanto ar琀椀stas em meio aos desastres 
atuais, aproveitarei para me expressar não 
tanto como professor e coordenador do 
curso de Pintura, mas como uma pessoa 
para quem a arte está presente de forma 
total em pra琀椀camente toda sua vida. Por-
tanto, não faço uma abordagem teórica do 
tema, mas sim pessoal, uma espécie de de-
claração ou depoimento, visando alcançar 
diretamente aqueles que, além de interes-
sados profundamente em arte, são nossos 
estudantes.

Estamos há dois anos vivenciando 
uma situação pela qual jamais pensáramos 
passar. O vírus Covid-19 obrigou o mundo 
todo a frear sua correria diária, caso qui-
sesse sobreviver a uma das pandemias 
mais mortais da história recente. E uma 
das partes mais di昀ceis de suportar, além 
do terrível sofrimento nos hospitais super-
lotados e as milhares de mortes diárias, 
não só de pessoas anônimas e distantes, 
mas também de entes muito próximos, foi 
e prossegue sendo o distanciamento so-
cial. Para o ser humano, acostumado desde 
seu surgimento a viver em sociedade, ter 
que subitamente se isolar em sua casa, se 
afastar do convívio dos amigos, de muitos 
dos familiares, dos colegas de trabalho, 
en昀椀m, da agitação social na qual sempre 

Ricardo A. B. Pereira 
Visitando o Mul琀椀verso
Técnica: acrílica, encáus琀椀ca, óleo 
e pasta de cera sobre colagem em 
compensado
Dimensão: 70x55 cm | 2021
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nidades sem a menor assistência do poder 
público, muitas vezes existe um único e pre-
cário celular para atender a família toda (se 
exis琀椀r), isso sem mencionar a falta de uma 
internet ao menos razoável que permita 
que se par琀椀cipe de tais aulas. Então, em tais 
condições precaríssimas o que se pode es-
perar do desempenho escolar dos alunos? 
Pouco ou nada, infelizmente.

No contexto da universidade públi-
ca, a realidade do ensino remoto não é tão 
diferente, o que vem gerando trancamen-
tos e abandono dos cursos que com tanto 
esforço custaram para ser alcançados. Ou, 
então, tem causado desânimo por se saber 
que com o ensino remoto uma parcela fun-
damental do aprendizado, que tem relação 
direta com a prá琀椀ca e com a convivência 
presencial diária com colegas e professo-
res, está sendo perdida. Desta forma, che-
gando ao ponto que nos toca, como 昀椀ca a 
nossa sobre(vivência) no contexto do en-
sino universitário de arte numa ins琀椀tuição 
pública como a UFRJ, tão irresponsavel-
mente atacada, desprezada e sucateada 
na atual conjuntura polí琀椀ca brasileira? 
O que estudantes da EBA e seus profes-
sores podem fazer para manterem vivo o 
interesse pela expressão pessoal através 
da arte? Como superar esta fase tão di昀cil 
em que o afastamento social nos obriga a 
昀椀car isolados uns dos outros, apenas posta-
dos diante de celulares, notebooks e PCs, 
nos enxergando em conversas através de 
janelinhas virtuais, falando teoricamente 
sobre a arte que produzimos, mas a qual 
precisamos e queremos muito mostrar uns 
para outros pessoalmente?

esteve mergulhado, tudo isso signi昀椀ca não 
só um grande sofrimento, mas também um 
grande desa昀椀o à sua própria saúde mental. 
Fomos postos à prova e ainda con琀椀nuamos 
atravessando esta provação.

Todavia, para aquelas famílias que 
já viviam em condição de vulnerabilidade, 
sabe-se o quanto a pandemia tem sido ain-
da mais devastadora, par琀椀cularmente num 
momento em que o país está sendo “di-
rigido” por um regime negacionista e sem 
qualquer empa琀椀a com os pobres. Aquela 
grande parcela do povo brasileiro, na ver-
dade a maior, por estar mergulhada nesta 
dura realidade de pobreza, já ultrapassan-
do outra vez à linha da miséria absoluta, é 
a que mais con琀椀nua sofrendo com o con-
tágio, a falta de adequado atendimento 
de saúde, o desemprego, o abandono e a 
fome. Em tais condições, como 昀椀ca a edu-
cação das crianças e jovens, especialmente 
quando Educação e Cultura se encontram 
tão despres琀椀giadas por aqueles setores 
governamentais que mais as deveriam in-
cen琀椀var? Talvez seja essa uma das passa-
gens mais trágicas desta terrível experiên-
cia sanitária, pois num país como o Brasil, 
cuja educação pública jamais alcançou o 
patamar de qualidade necessário, estamos 
vendo que a obrigatoriedade do ensino re-
moto redundou, fatalmente, em fracasso e 
abandono do aprendizado. Isso aconteceu 
por falta de condições 昀椀nanceiras e técnicas 
mínimas tanto por parte das escolas quanto 
dos alunos, seja para se produzir conhe-
cimento à distância, seja para se assis琀椀r às 
aulas em formato remoto. Nas casas destes 
estudantes, a maioria localizada em comu-

Nascida de si mesma
Técnica: acrílica, encáus琀椀ca, óleo e 
pasta de cera sobre tela colada em 

compensado
Dimensão: 75x50 cm | 2021



10 11

Gostaria de ter uma resposta clara e 
obje琀椀va para tais questões, porém, infeliz-
mente, não tenho. Contudo, ao ter que me 
reinventar dentro deste contexto tão trági-
co da pandemia, pude perceber e aprender 
algumas coisas que me ajudaram a sobre-
viver e a con琀椀nuar tendo interesse naquilo 
que sempre foi essencial na minha vida: 
fazer arte. É sobre isso que falarei agora.

Inicialmente, independentemente da 
pandemia ou das circunstâncias normais da 
vida, para quem queira trilhar o caminho da 
arte, seja pra琀椀cando-a, seja estudando-a, 
seja buscando viver a par琀椀r dela, é indis-
pensável nela estar focado. Desta maneira, 
desde que me tornei consciente da existên-
cia da arte e de que ela corre em minhas 
veias (e isso tem por volta de 57 anos), 
naturalmente fui focalizando cada vez mais 
minha atenção nela, incialmente em pro-
duzi-la e depois, já estudante do Curso de 
Pintura da EBA (no início dos anos 80), em 
entender sua teoria e conhecer sua história. 
Então, quando se abateu sobre nós a pan-
demia com todo seu cortejo de horrores 
mundiais e nacionais, especialmente quan-
do no início de 2020 pra琀椀camente nada se 
sabia do vírus e do que ele realmente sig-
ni昀椀caria num futuro próximo, gerando um 
terror planetário, 昀椀cou claro para mim que 
concentrar ainda mais meus esforços em 
fazer, estudar e tentar ensinar pintura era 
o que melhor poderia fazer para não cair 
na depressão total dentro do isolamento 
forçado a que todos fomos obrigados. Por-
tanto, mesmo sabendo que muitos de nós 
não tem como plenamente fazer isso, pen-
so que, dentro das condições possíveis para 
cada um, reservar um instante do dia que 
seja para externar ar琀椀s琀椀camente a própria 
subje琀椀vidade diante das di昀ceis questões 
colocadas pela vida (e pela morte) é de 
extrema importância. Fica aí, então, este 
conselho a todo estudante de arte, a todos 
nossos alunos da EBA: aproveitem intensa-

mente cada momento que for possível para 
pra琀椀carem sua arte ou para estudarem arte 
e também façam de cada exercício de aula 
mais do que um simples exercício, transfor-
mando-o numa verdadeira expressão de 
suas almas. Vocês perceberão que isso trará 
um poderoso sen琀椀mento de realização, de 
tempo bem aproveitado e contribuirá mui-
to para o seu crescimento. E, além disso, 
os manterá a琀椀vos intelectual e emocional-
mente, fornecendo-lhes forças de origem 
interna para seguirem adiante vivendo, es-
tudando e aprendendo aquilo que escolhe-
ram para a vida de vocês. Por conta disso, 
quando 昀椀nalmente chegar o momento do 
nosso retorno ao ateliê, às aulas presenci-
ais, se verá que este tempo de isolamento 
não terá sido de todo perdido.

E por falar em “alma”, já que tam-
bém fui convidado a apresentar aqui ima-
gens das pinturas que tenho produzido du-
rante o isolamento, aproveitarei para falar 
o que signi昀椀cam tais trabalhos para mim e 
qual relação possuem com a atual situação 
em que vivemos mundialmente em meio ao 
caos e sofrimento causados pela pandemia. 
Primeiramente, como é comum a todo ar-
琀椀sta, sempre fui alguém com a mente aber-
ta para tudo o que seja diferente e visioná-
rio, ou que signi昀椀que uma percepção não 
usual sobre a Vida e o Universo. Dito isso, 
também em virtude de meus interesses 
espirituais e 昀椀losó昀椀cos, comecei a enxer-
gar toda esta situação criada pelo Covid-19 
como uma oportunidade para re昀氀e琀椀rmos 
sobre nossa transcendência enquanto seres 
nascidos no planeta Terra, seres ao mesmo 
tempo ín昀椀mos diante da imensidão cósmica 
e gigantescos pela capacidade de especular 
sobre a própria existência, seres autocons-
cientes. A par琀椀r deste 琀椀po de pensamento, 
tem me chamado cada vez mais a atenção 
o quanto, mesmo sob a pressão da pan-
demia, vem exis琀椀ndo um movimento por 
parte da ciência, de empresas privadas e 

A carapuça
Técnica: acrílica, encáus琀椀ca, óleo 
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dos governos mais poderosos do mundo 
(no que pese os aspectos nega琀椀vos rela琀椀-
vos à compe琀椀ção meramente 昀椀nanceira e 
nacionalista de parte desse pessoal) em se 
aprofundar no conhecimento do Cosmos, 
em voltar ao espaço orbital, retornar à Lua, 
chegar em Marte e colonizá-lo. Some-se a 
isso as cada vez mais frequentes especula-
ções sobre a existência de vida fora da Ter-
ra, ideia que se torna mais aceita no meio 
cien琀昀椀co por conta do enorme aumento 
de exoplanetas descobertos, e teremos um 
claro encaminhamento do pensamento de 
parte da humanidade para um novo pata-
mar. A este novo patamar só posso chamar 
de Cósmico.

Desta forma, relembrando minhas 
pinturas “espaciais” do tempo da ado-
lescência e outras que 昀椀z ao longo da minha 
carreira, redirecionei meus interesses mais 
fortemente para tais questões transcen-
dentais que envolvem nossa expansão para 
outros mundos, outras paisagens, outros 
níveis energé琀椀cos não só materialmente, 
mas espiritualmente também. Para mim, 
por exemplo, não se trata de saber quando 
faremos contato com outros seres inteli-
gentes, mas sim de ter certeza, como te-
nho, que estes contatos já existem há muito 
tempo. Portanto, me interessa inves琀椀gar 
plás琀椀ca e seman琀椀camente, de maneira in-
tui琀椀va, as “travessias siderais”, especulando 
sobre a existência de “mundos paralelos”, 
de um “Mul琀椀verso” cheio de vida e assun-
tos a昀椀ns, en昀椀m algo que através da imagi-
nação, es琀椀mulada por fatos e especula-
ções, podemos alcançar e por meio da arte 

podemos dar forma. É com base em tais es-
peculações, sempre de maneira livre, bem 
humorada e nada dogmá琀椀ca, que tenho re-
alizado minhas pinturas com forte interesse 
experimental tanto na forma quanto na 
técnica. Isso e o meu interesse na docência 
tem me permi琀椀do mais do que sobreviver, 
ou seja, estou conseguindo viver em meio 
ao caos proporcionado pela pandemia e 
por essa nossa triste situação polí琀椀ca. Não 
se trata, no entanto, de mero escapismo, se 
trata da convicção de que a humanidade, 
no que pese a existência de certos setores 
ainda muito atrasados, está mudando para 
se adaptar a um contexto de inserção na 
Vida Cósmica.

Concluindo, não espero que meus 
colegas e alunos pensem como eu ou que 
sigam estas colocações, mas sugiro que 
aproveitem esta imensa di昀椀culdade que 
se abateu sobre o mundo para dela 琀椀rar 
conclusões que possam ser constru琀椀vas, 
encontrando seus próprios caminhos cria琀椀-
vos, pois saber superar desa昀椀os é a nossa 
grande caracterís琀椀ca enquanto humanos. 
Então, vamos fazer o nosso máximo, tam-
bém enquanto ar琀椀stas, para sairmos me-
lhores deste extraordinário desa昀椀o mun-
dial. E que a Revista_Imago EBA seja um 
veículo para nossas expansões cria琀椀vas, um 
baluarte da Arte e da Cultura contra estes 
tempos soturnos cujas nuvens pesadas, es-
peremos, estejam realmente se dissipando 
no horizonte.

Vida longa a Revista_Imago EBA!

Ricardo Pereira

prof. Dr. Dep BAB EBA/UFRJ

Coordenador do Curso de Pintura

Figura
Técnica: encáus琀椀ca, óleo, pasta 
de cera e colagem sobre tela 
colada em compensado
Dimensão: 70x55 cm | 2021
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Rafael Bteshe é pintor, formado pelo 
Curso de Pintura/EBA UFRJ, mestre e doutor 
em História e Crí琀椀ca da Arte pelo Programa 
de Pós-Graduação em Artes Visuais da Esco-
la de Belas Artes da UFRJ. Realizou o Douto-
rado Sanduíche na Université de Bourgogne, 
na França, pelo Programa de Doutorado-
Sanduíche no Exterior (PDSE) e pela Coor-
denação de Aperfeiçoamento de Pessoal de 
Nível Superior (CAPES). Bteshe foi professor 
subs琀椀tuto do departamento de Pintura da 
EBA/UFRJ, lecionando a disciplina Pintura II 
durante os períodos de 2019.2 até 2021.1. 
Atualmente é professor efe琀椀vo de desenho 
no Curso de Graduação em Conservação e 
Restauração da UFRJ.

Além do trabalho que desenvolve 
como professor, Bteshe possui produções no-
táveis como a execução do painel “A Dança da 
Vida” (2018), localizado na Fundação Oswaldo 
Cruz (Fiocruz) e o afresco “Os Pescadores do 
Evangelho” (2015), situado na Igreja Nossa 
Senhora dos Navegantes, em Bonsucesso. O 
ar琀椀sta também dispõe de um trabalho pes-
soal de estudo sobre a composição na pintura. 
Seu mestrado foi sobre a obra mural do ar琀椀sta 
Lydio Bandeira de Mello e o doutorado foi so-
bre os escritos dos ar琀椀stas sobre composição, 
tendo como recorte a obra do pintor brasileiro 
Pedro Luiz Correia de Araújo. Nesses quatro 
anos de pesquisa, seu aprofundamento nos 
estudos sobre a composição na pintura rever-
berou na própria disciplina de Pintura II com a 
ideia de que os processos de construção não 
são fórmulas pré-estabelecidas, são partes do 
pensamento de composição.

Rafael Bteshe
Instagram: @rafaelbteshe

h琀琀ps://www.rafaelbteshe.com/

Autorretrato
Técnica: têmpera de caseína 

sobre tela
Dimensão: 30x20 cm | 2012

Ar琀椀sta Convidado
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 Revista IMAGO_EBA: Você foi es-
tudante do Curso de Pintura da Escola de 
Belas Artes na UFRJ e realizou mestrado e 
doutorado no Programa de Pós-Graduação 
em Artes Visuais, da EBA/UFRJ. Poderia 
nos contar um pouco deste percurso de 
formação ar琀s琀椀ca e sobre os interesses de 
atuação pro昀椀ssional e de pesquisa que se 
desenvolveram ao longo deste processo?

Rafael Bteshe: Fiz minha graduação 
em Pintura e esse interesse pela composição 
já apareceu ali. Foi um despertar para essa 
consciência de que o modo de organização 
das formas no espaço construía sen琀椀do. Eu 
não 琀椀ve uma iniciação nesse assunto antes 
da graduação, acho que quase nenhum de 
nós teve, então eu 琀椀nha uma ideia muito 
super昀椀cial do que era pintura. Foi no mo-
mento em que eu comecei a ter esse estudo 
mais aprofundado sobre a composição que 
esse universo começou a me atrair. 

Outra questão que me chamou at-
enção foi a da materialidade, as texturas. 
Tinha esse interesse em trabalhar com ma-
deiras an琀椀gas e colagens, e comecei a tra-
balhar com objetos reaproveitados; pegava 
muitas madeiras na lixeira da reitoria, que 
昀椀cava no estacionamento. Nessa época me 
aproximei do professor Marcelo Duprat. Ele 

foi meu orientador durante o TCC, que foi 
sobre composição, in琀椀tulado “A Poesia Es-
condida na Pintura”; essa poesia escondida 
seriam as formas, as diagonais que cortam 
o quadro, o jogo abstrato de luz e sombra, 
essas questões que 昀椀cam mais subliminares. 

Concluí a graduação em 2008 e já 
em 2010 passei em um concurso para pro-
fessor subs琀椀tuto. Entrei para Pintura I e Pin-
tura II e foi uma experiência fantás琀椀ca na 
minha vida. Pensei: ´quero trabalhar nesse 
caminho do magistério, quero ser profes-
sor!`. Resolvi então fazer o mestrado em 
História e Crí琀椀ca e outro universo se abriu 
para mim. Eu não 琀椀nha uma formação 
sólida nessa área e o que me marcou mais 
nesta pós-graduação foi a noção de que a 
História é uma construção cultural. Ter co-
nhecido as várias vertentes historiográ昀椀cas 
foi a grande contribuição na minha forma-
ção. Perceber essas várias perspectivas, 
com opiniões dis琀椀ntas, cada uma com sua 
argumentação. Foi assim que eu 昀椀z o mes-
trado e o doutorado, mas conduzi também 
essas pesquisas na área da História e Crí琀椀ca 
para algo que me interessava enquanto 
ar琀椀sta: os escritos dos ar琀椀stas. Eu sempre 
quis saber como pensavam a composição, a 
imagem e o processo de criação. 

Conversa com Rafael Bteshe: Experiências 
sobre o magistério e a produção ar琀s琀椀ca

Por David Ferreira, Helena Sanches e Camila Albuquerque
(graduandos do Curso de Pintura EBA/UFRJ)

Pixote
Técnica: têmpera e óleo sobre madeira
Dimensão: 2x1,5 m | 2007

A Mãe de Dürer 
Técnica: acrílica e colagem sobre madeira

Dimensão: 123x76 cm | 2007
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No mestrado me aproximei de Lídio 
Bandeira de Mello, um ar琀椀sta vivo que está 
com 92 anos de idade. Desde 2007 eu fre-
quento seu atelier, e nessa época do mes-
trado eu já era assistente dele. Ou seja, 琀椀nha 
ao menos cinco anos de convivência com o 
Bandeira e já 琀椀nha muito material levantado 
sobre ele. Então o mestrado para mim foi 
muito natural. Parecia que eu estava pes-
quisando a obra dele desde 2008 e isso se 
re昀氀e琀椀u no site dele, que reformulei com o 
material levantado no mestrado. 

No doutorado comecei a pesquisa 
querendo voltar para a An琀椀guidade Grega. 
Comecei a analisar os escritos dos ar琀椀stas 
de várias épocas dis琀椀ntas e a inves琀椀gar os 
tratados de composição que já 琀椀nham sido 
marcos na história. Por meio desse mapea-
mento levantado, acabei chegando no ar琀椀sta 
Pedro Correia de Araújo, ainda pouco estu-
dado, mas que tem uma obra fantás琀椀ca. É 
um ar琀椀sta modernista brasileiro que deixou 
escritos preciosos sobre sua composição. Foi 
professor na França de vários ar琀椀stas refe-
renciais como Jean Dubu昀昀et, Marcelle Cahn 
e outros ligados ao cubismo francês.

IMAGO: Existe uma dis琀椀nção entre o 
professor e ar琀椀sta? O que é ser um ar琀椀sta 
atuando também em sala de aula?

Rafael Bteshe: É complexo discor-
rer sobre o que é ser um ar琀椀sta e, ao mes-
mo tempo, professor. Na graduação, eu 
琀椀ve um interesse muito grande por objetos 
reaproveitados que eu achava no lixo, madei-
ras an琀椀gas, colagens e materiais diversos; por 
outro lado, eu acabei me aproximando do 
Bandeira de Mello e iniciando uma pesquisa 
sobre materiais tradicionais. E realmente isso 
parece um paradoxo: essa relação entre ob-
jetos encontrados no lixo e ao mesmo tempo 
uma pesquisa sólida sobre questões tradicio-
nais. Eu acho que isso re昀氀ete um pouco o que 
é a arte. A arte é um enigma e um paradoxo 
para o qual não temos respostas. Para mim, 
o trabalho como professor busca as certezas, 
uma sistema琀椀zação das ideias, e passar essa 
con昀椀ança para o estudante. Já o ar琀椀sta não 
está atrás necessariamente de sistemas. Ele 
muitas vezes está interessado em descons- 

truir e buscar sempre problema琀椀zar o que 
já foi feito. Essencialmente trabalha com 
paradoxos e questões que desconhece; está 
interessado em descobrir coisas novas que 
despertam seu interesse. Conciliar isso é 
realmente di昀cil. É algo em que eu sempre 
penso, um cuidado que eu tenho. Porque eu 
tenho medo de que esse excesso de sistem-
a琀椀zação que acabo desenvolvendo enquanto 
professor possa me engessar enquanto ar-
琀椀sta.

O trabalho como professor é gra琀椀昀椀-
cante porque você acaba estabelecendo laços 
com outros ar琀椀stas e essa troca é realmente 
muito forte. Quando 昀椀z a graduação em pin-
tura, já trabalhava dando aula em vários pro-
jetos diferentes, então isso sempre foi forte 
na minha vida. Trabalhava em projetos mais 
variados: desde voluntário no Hospital Mário 
Kroe昀昀 na Penha, para crianças que faziam 
tratamento de câncer, até quando trabalhei 
em um projeto chamado ITCP, Incubadora 
Tecnológica de Coopera琀椀vas Populares, que é 
um projeto da COPPE, no CT (Centro de Tec-
nologia) da UFRJ. Esse projeto existe até hoje. 
É um trabalho com catadores de lixo e ajuda 
as coopera琀椀vas a se organizarem. Lá minis-
trei o昀椀cinas de artes visuais, mas também 
dava aula de história da arte, passava 昀椀lmes, 
apresentava cinema mudo, alemão, coisas 
que realmente envolviam a cultura visual. Ali, 
sempre que eu terminava as aulas, seja para 
as crianças ou nesse contexto das coopera琀椀-
vas dos catadores de lixo, eu saía muito emo-
cionado, porque era muito impactante. Você 
vê a importância dos laços que acaba desen-
volvendo com pessoas de contextos tão dis-
琀椀ntos, seja para uma criança encantada ven-
do que quando mistura azul com amarelo dá 
um verde, ou para um catador de cinquenta 
anos de idade emocionado por estar fazendo 
uma exposição de pintura no CT com os ma-
teriais que a gente encontrou no lixo da coop-
era琀椀va. Esse senhor realmente levava muito 
jeito, eu apresentei para ele a têmpera vinílica 
com cola Cascorez e pigmento. Acabamos or-
ganizando uma exposição e foi fantás琀椀co. O 
trabalho como professor traz essas relações 
de troca. No entanto, o trabalho de ar琀椀sta 
usualmente é mais solitário, e acho que acaba 
tendo mais essas incertezas. 
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IMAGO: Recentemente você  pas-
sou no concurso para se tornar professor 
efe琀椀vo da Escola de Belas Artes. Mas, ao 
longo da úl琀椀ma   década, também foi pro-
fessor de diversas disciplinas, entre elas 
Teoria da Pintura, Análise da Composição e 
as Pinturas I e II. Como foi sua experiência 
de transitar por estas disciplinas? 

Rafael Bteshe: Acho que o trabalho 
como ar琀椀sta é também um trabalho de pes-
quisador por essência, você sendo pesquisa-
dor da área acadêmica ou não. Eu lembro, 
por exemplo, de ver uma reportagem sobre 
o Por琀椀nari que mostrava ele criando o pai-
nel Tiradentes. A mesa aparecia com vários 
estudos de indumentária, livros de poesia, 
etc. Ou seja, quando ele foi fazer o painel de 
Tiradentes, ele estava pesquisando História, 
lendo os livros que já foram escritos e docu-
mentos da época. Nós sabemos que vários 
pintores faziam isso, mesmo quem não 
trabalhava com a pintura histórica. Se pen-
sarmos no Kandinsky se aproximando do 
Schoenberg, inves琀椀gando a música, a dode-
cafonia, e como isso poderia reverberar na 
pintura, então começamos a perceber que 
de fato o trabalho de arte é um trabalho de 
pesquisa. Pra mim todo ar琀椀sta é um pes-
quisador por natureza.

Isso sempre foi uma coisa que me 
encantou na arte: ter me conduzido a pes-
quisar assuntos variados. Quando estamos 
na escola, parece que existe uma metodo-
logia quase de memorização, como se 
琀椀véssemos somente que decorar aqueles 
assuntos, mas não necessariamente com-
preendê-los com mais profundidade, em 
como isso pode reverberar no nosso co-
琀椀diano. Por meio da arte, eu pude resgatar 
esse estudo que na escola muitas vezes eu 
não 琀椀nha interesse, como por exemplo o 
afresco. Comecei a estudar um pouco de 
química porque eu queria ver o ciclo da 
cal. O afresco também te leva a estudar um 
pouquinho de arquitetura, já que você está 
trabalhando com muralismo... e logo você 
quer conhecer os pedreiros e conversar 
com eles sobre alvenaria. 

A arte vai te conduzindo para es-
sas outras disciplinas. Eu poderia dar uma 
série de exemplos, como a anatomia que 
te leva pro campo da biologia, e então 
você começa a querer entender o corpo 
humano, como é feita essa estruturação. 
Essas disciplinas variadas são parte desse 
universo que esbarra na arte, como 昀椀loso-
昀椀a, biologia, arquitetura, música, etc. Elas 
foram muito importantes na minha vida, 
porque me obrigaram a aprofundar esse 
estudo. Como em Pintura I, que é a discip-
lina da iniciação às técnicas de pintura. Ali 
eu 琀椀ve que me aprofundar no meu estudo 
sobre as técnicas, os materiais, os preparos 
de suporte, etc. Pintura II foi o processo da 
pintura, ou seja, pintura em camadas; Teo-
ria da Pintura foi até parecido com Pintura 
I, já que aborda parte da cozinha da pintura 
e Análise da Composição era algo que eu já 
pesquisava. No 昀椀m, acho que vejo uma liga-
ção entre todas essas disciplinas, no sen琀椀do 
de que quando você cria, você organiza es-
ses ele-mentos, escolhe as técnicas que vai 
u琀椀lizar e pensa sobre como vai dispor isso 
no trabalho. Então é aí que entra a questão 
da composição. 

IMAGO: Seu trabalho percorre di-
versas técnicas  como pinturas, desenhos e 
gravuras. Você tem alguma preferência por 
estas mídias? E como você acha que sua 
poé琀椀ca se encaixa e se desenvolve em cada 
uma delas?

Rafael Bteshe: Para mim, a técnica é 
parte da composição. Essas escolhas sobre 
suportes, sobre técnicas, dimensões, for-
matos, tudo isso já é parte da criação. Isso é 
justamente uma das coisas que eu enfa琀椀zo 
muito na Pintura II.

 O mais importante é compreender as 
caracterís琀椀cas de cada técnica e 琀椀rar provei-
to disso, não brigar com a técnica. Por exem-
plo, o óleo demora a secar, então eu par-
琀椀cularmente não uso o secante de cobalto, 
não 昀椀co querendo acelerar sua secagem. Se 
eu trabalho com a acrílica, não 昀椀co botando 
médium para sua secagem 昀椀car mais lenta, 

Os Pescadores do Evangelho, detalhes
Técnica: afresco
Dimensão: 3,40x6,15 m | 2015

eu procuro realmente escolher de acordo. 
A gravura é interessante pela questão da 
reprodução: você pode reproduzir aquilo 
em série, tendo possibilidade de tornar esse 
trabalho acessível. Fora isso, ela também é 
imprevisível, sempre uma surpresa. É uma 
técnica que se impõe muito fortemente.

Eu como pesquisador das técnicas, 
dessa questão da materialidade, acho que 
vou além das técnicas tradicionais. Sempre 
gostei realmente de observar texturas, como 
cascas de árvores, muros, cascalhos, objetos 
velhos... Sempre gostei de entrar no site do 

Metropolitan de NY e ver sapatos an琀椀gos, 
roupas an琀椀gas, escudos medievais... gosto 
da ação do tempo. Então acho que a questão 
dos materiais entra nisso. Por exemplo, a 
gravura, no sen琀椀do do atelier, para mim já é 
fantás琀椀ca. Acho linda a prensa, suas engre-
nagens... Eu gosto daquilo, sabe? E sobre os 
vernizes, eu 昀椀co com vontade de fazer traba-
lhos com o verniz da gravura. Sempre quis 
fazer, como aquelas mono琀椀pias do Degas. 
Sempre gostei de deixar o material me dar as 
ideias, de 昀椀car brincando com mancha e dei-
xar a matéria ins琀椀gar a minha imaginação. 
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IMAGO: No primeiro semestre de 

2021 você ministrou um curso no Museu de 

Arte Moderna de São Paulo (MAM) sobre o 
Pedro Luiz Correia Araújo, que também foi 
o tema da  sua tese de Doutorado. Discorra 

um pouco sobre como foi a experiência com 
o público, proporcionando o curso.

Rafael Bteshe: Foi uma experiên-
cia interessante porque era um curso de 
História da Arte e eu sempre 琀椀ve a minha 
formação em Pintura. Parece que na Pintura 
é como se eu es琀椀vesse em casa e a História 
da Arte é um universo que foi surgindo ali na 
pós-graduação, que foi me encantando, algo 
mais recente. 

Foi uma experiência ó琀椀ma, principal-
mente porque a turma não era de iniciantes. 
Havia colecionadores e crí琀椀cos importantes. 
Foi até um impacto pra mim quando vi al-
guns desses crí琀椀cos de arte fazendo o curso. 
Foram muito interessantes os debates, deu 
super certo e foi uma experiência valiosa. No 
昀椀m, são olhares diferentes. Nosso olhar que 
é do atelier nem sempre é o mesmo olhar 
da História da Arte. Cada disciplina tem a sua 
própria lógica, o seu modo de pensar a ima-
gem, de construir narra琀椀vas. 

Penso o trabalho como professor 
realmente como uma oportunidade de 
pesquisador. Não é só ensinar, você está ali 
também aprendendo com os encontros. 
Acaba sendo uma troca. Então, o curso aca-
bou gerando um debate maravilhoso que 
me fez aprender muito e estudar assuntos 
que talvez eu não estaria estudando se não 
琀椀vesse 琀椀do essa oportunidade. 

Os Pescadores do Evangelho, detalhes
Técnica: afresco

Dimensão: 3,40x6,15 m | 2015
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Nessa e nas próximas páginas: A Dança da Vida
Técnica: têmpera de caseína e óleo sobre 
painel de madeira
Dimensão: 4,90x2,40 m | 2018
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IMAGO: Em 2018 você foi seleciona-
do para realizar um painel no Ins琀椀tuto Fio-
cruz. Como foi o processo de seleção para a 
realização do trabalho? Conte um pouco so-
bre o processo de criação do painel.

Rafael Bteshe:  A seleção foi feita por 
meio de um edital público e a ideia inicial era 
de que a pintura contasse a história da saúde 
no Brasil. Já de início eu pensei, junto com a 
temá琀椀ca da história da saúde, em também 
trazer uma questão sobre as técnicas de pin-
tura tradicionais. Isso porque a Fiocruz tam-
bém tem projetos nesse sen琀椀do. A casa de 
Oswaldo Cruz, por exemplo, é um setor da 
Fiocruz que é responsável por projetos de 
resgate de técnicas tradicionais e também de 
restauração do acervo desta Fundação. Pen-
sei que seria interessante que esse painel 
também trouxesse um pouco dessa carga das 
técnicas tradicionais. Então eu segui os pro-
cessos desde o renascimento, com essa ideia 
dos painéis de madeira, que preparei com 
cola de coelho. Depois 昀椀z o esboço com têm-
pera de caseína e 昀椀nalizei com 琀椀nta a óleo. 
Essa é uma técnica realmente tradicional da 
pintura europeia ocidental.

No meu primeiro projeto montado, 
apareciam três pesquisadores no centro conver-
sando. Em volta, coloquei Oswaldo Cruz e Carlos 
Chagas. Quis colocar esses grandes personagens 
da história da Fiocruz, até porque isso aparecia no 
edital. Então, houve um empate entre dois candi-
datos: eu e um outro ar琀椀sta. A banca nos convi-
dou para uma conversa e propôs uma nova etapa 
para esse desempate: sugestões de mudanças 
nas composições. Lógico que nada obje琀椀vo e 
especí昀椀co, mas teve um diálogo sobre os nossos 
dois projetos terem sido muito fechados sobre 
esses personagens especí昀椀cos, enquanto deveria 
ser uma questão mais ampla. 

Por 昀椀m, 昀椀z outro projeto e fui seleciona-
do. Atualmente agradeço por essa oportunidade 
de poder modi昀椀cá-lo, pois o segundo é melhor 
que o primeiro. Tive quatro meses para executar 
o painel e ajuda de dois amigos e ar琀椀stas tam-
bém formados pela EBA: Alex Nery e Matheus 
Grimião, que atuaram como assistentes. Tam-
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bém a ar琀椀sta Monique Queiroz, com quem sou 
casado, acompanhou e par琀椀cipou do processo. 

IMAGO: Em 2020, você realizou 
residência ar琀s琀椀ca na Academia de Belas 
Artes de São Petersburgo, na Rússia, com 
bolsa do projeto Innoprak琀椀ka and Russian 
Seasons. Você poderia nos contar quais 
foram os maiores ensinamentos que você 
琀椀rou dessa experiência?

Rafael Bteshe: Já acompanhava a 
Academia Russa desde minha graduação. 
Acompanhava as publicações, os livros 
e sempre fui encantado pela metodolo-
gia deles. Diferente das Academias Norte 
Americanas, os russos tem uma pegada 
mais próxima do Renascimento, no sen-
琀椀do de terem um olhar mais meta昀sico e 
realista do que propriamente fotográ昀椀co. 
Então, eles têm uma grande questão com 
o estudo de anatomia. Quando olham o 
modelo vivo, eles não querem um olhar 
de super昀cie externa, querem imaginar o 
osso ali dentro, a estrutura óssea. Também 
exageram um pouco os ritmos, então eu 
sempre me iden琀椀昀椀quei com essa pegada. 

Esse processo também foi por meio 
de edital. Recebi um e-mail com ele e me 
inscrevi sem muita esperança de que acon-
tecesse e então realmente aconteceu. Em 
julho, no meio da pandemia, eu recebi um 
e-mail falando que 琀椀nha sido selecionado. 
Em agosto eu embarquei para São Peters-
burgo e foi bem desgastante chegar lá. 
Em cada fronteira houve uma di昀椀culdade: 
umas duas horas só pra sair daqui do Rio 
de Janeiro.

Esperava que o principal da viagem 
pra mim fosse conhecer essa Academia dos 
meus sonhos. E foi, mas também preciso 
dizer que o contato com ar琀椀stas de outros 
países como Alemanha, França, Síria, Itália 
e Espanha foi incrível. É muito interessante 
perceber como nós somos próximos, como 
somos parecidos. Havia mais semelhanças 
que diferenças. Acabamos criando um laço 

tão forte que no úl琀椀mo dia todos nós 昀椀camos 
emocionados, choramos, nos abraçamos... 
foi engraçado! E esse contato com outros 
ar琀椀stas me marcou muito, não esperava 
que isso fosse acontecer. Não sei se foi por 
conta da pandemia, eu já estava há vários 
meses isolado, e lá a dinâmica era muito 
diferente da do Brasil. Estávamos no ápice 
da pandemia aqui e lá eles estavam já com 
a situação em queda, melhorando.

Esse projeto não pegou ar琀椀stas volta-
dos só para o estudo da tradição e do 昀椀gura-
琀椀vo, pelo contrário. Os ar琀椀stas da Itália, por 
exemplo, eram escultores, e eles eram ligados 
mais a mídias como performance e instalação. 
Lembro de achar ó琀椀mo essa oportunidade 
de poder conversar com pessoas tão diferen-
tes, de pesquisas dis琀椀ntas. Tomando café, al-
moçando e jantando juntos, trocando ideias. 
No 昀椀m aconteceu uma exposição que contou 
com uma performance, uma instalação de 
projeção, uma gravura e minha pintura. Era 
tudo muito plural. 

Logicamente a Academia mantém 
uma tradição muito forte da parte artesanal, 
de técnica. Eu pude ver os professores de pin-
tura fazerem um retrato de 1,5 metros em 
três aulas: uma obra tecnicamente muito boa. 
O escultor também faz uma cabeça de um 
modelo vivo em uma aula de três horas. Ver 
os professores trabalhando, ver esse domínio 
técnico que eles mantêm, foi bem impres-
sionante. A ins琀椀tuição era grande, mas os 
professores que conheci 琀椀nham referências 
variadas. Foi interessante porque eu achava 
que a Academia Russa era super conservado-
ra e fechada. Não sabia que lá havia trabalho 
como performances e instalações . 

Para compor o painel A Dança da Vida o ar琀椀sta u琀椀lizou-se de fotogra昀椀as e colagens 
digitais e teve, de início, colaboração de Licius Bossolan e Martha Werneck.

Podemos encontrar como modelos os atores e dançarinos Everton, Lidiane, Erica, 
Armstrong e Camelo, do Ins琀椀tuto Cohen. Everton Almeida e Ariel Cohen, responsável pelo 
Ins琀椀tuto, ajudaram a organizar a sessão de fotos. 

Também observamos nesse grupo ar琀椀stas amigos de Rafael. Também ele se retrata 
algumas vezes. As mãos no centro da composição são dele e de sua companheira, Monique 
Queiroz. 

Percebemos que alguns modelos se repetem ao longo da composição, com modi昀椀ca-
ções su琀椀s. 

01 / 04 - Erica Barsan
02 / 07 / 12 / 19 - Everton Almeida
03 / 13 / 14 - Lidiane Andrade
05 / 16 - Carlos Camelo
06 - Caio Armstrong
08 - Jhonata Carvalho
09 / 15 - Aline Mar琀椀nelli
10 / 11 / 17 - Rafael Bteshe
18. Erica Barsan (corpo)
20. Lícius Bossolan (cabeça)
21. Falcão (cão do ar琀椀sta)
22. Alice Richard
As 昀椀guras sem nome foram criadas a par琀椀r de referências re琀椀radas da internet. 
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IMAGO: O choque cultural sempre 
ocorre em viagens, e principalmente em 
viagens de trabalho e pesquisa acadêmica. 
Quais foram as maiores diferenças  entre as 
prá琀椀cas  das Academias brasileira e russa? 
Comparando nossa metodologia com a de lá 
, no que você acha que podemos aprimorar; 
e onde eles poderiam aprender conosco? 

Rafael Bteshe: Eu fui super bem 
recebido lá e os professores foram muito 
generosos. Fiquei muito feliz, porque nós 
temos essa ideia de que os europeus são 
fechados. Claramente eles têm suas pecu-
liaridades, mas no âmbito do evento foram 
super recep琀椀vos. Ficaram animados com a 
possibilidade de futuros projetos e parce-
rias. É algo que espero que se concre琀椀ze, 
quando as coisas melhorarem. Até porque 
eu mantenho contato até hoje com eles. É 
muito legal como me trataram bem, porque 
lá eu estava como estudante e não como 
professor. Um ar琀椀sta jovem, começando. 

Sobre as diferenças entre as Aca-
demias, eu acho que a Academia Brasileira 
tem paralelos com as Academias da Europa, 
principalmente com as Academias da Ale-
manha, da França e da Itália, que 琀椀veram 
uma abertura maior para essas mudanças 
ligadas à arte contemporânea. Por exemplo, 
dos ar琀椀stas italianos, três eram de Carrara 
e um era de Roma. Esses ar琀椀stas de Car-
rara me falaram que a Academia de lá era 
muito voltada para essas novas mídias, não 
uma Academia voltada para cópia de David 
ou algo assim. Porque já existem inúmeros 
ateliers de cópia lá, não precisam de uma 
universidade para isso, pelo menos é o que 
eles me passaram. Eu acho que a nossa Aca-
demia também tem essa pluralidade. A Es-
cola de Belas Artes tem o propósito de ser 
plural. Cada Pintura tem um professor com 
uma proposta diferente.

Uma das diferenças entre as Aca-
demias é a seguinte: não tem Pintura I, II, 
III, IV e V. Lá o estudante faz um básico de 
dois anos, e depois desse tempo ele vai es-
colher um atelier com um professor, que 
tenha uma pesquisa relacionada com a 

dele, para estudar nos próximos três anos. 
Por exemplo, tem um atelier de arte monu-
mental que tem uma pegada mais cubista, 
geométrica, até abstrata muitas vezes. O de 
pintura realista é voltado para modelo vivo, 
uma pegada mais do realismo. São muito 
diferentes, e isso remonta a metodologia 
das Academias an琀椀gas. Como na Academia 
francesa do século XIX, onde também não 
se estudava pintura, se estudava desenho. 
A pintura você estudava no atelier de um 
ar琀椀sta, que você escolhia dessa mesma ma-
neira, e lá você iria estudar durante muitos 
anos. Já aqui no Brasil, nós não escolhemos 
um professor e 昀椀camos com ele três anos. 
Nós vamos aprendendo um pouquinho com 
cada, e saímos do curso com uma visão mais 
ampla das possibilidades. Não sei dizer o 
que é melhor e o que é pior, são simples-
mente metodologias dis琀椀ntas. 

Fora isso, percebo na minha forma-
ção na Escola de Belas Artes que 琀椀ve um 
aprofundamento sobre a teoria da imagem, 
esse pensamento sobre a organização do es-
paço, da imagem, da composição. Vejo que 
a formação que eu 琀椀ve com os professores 
Nelson de Macedo e Marcelo Duprat, prin-
cipalmente, foi muito importante. Ela me 
deu uma bagagem e graças a ela eu consigo 
transitar em eventos e seminários interna-
cionais. Eu preciso considerar que a Escola 
tem um diferencial nesse sen琀椀do. A Rússia 
talvez busque um aprofundamento nessa 
parte artesanal e técnica, que é admirável, 
e acaba atraindo pessoas do mundo inteiro 
que buscam esse domínio técnico, algo que 
não se encontra em qualquer lugar. Já as Ac-
ademias da França, da Alemanha e da Itália 
caminharam em uma outra direção, mais 
para o campo conceitual.

Realmente não existe melhor ou pior, 
depende de você enquanto ar琀椀sta e do que 
você está interessado em aprofundar. Para 
mim tudo é importante, então depende 
do que você está querendo desenvolver. 
Porque eu acho também que só a técnica 
sem o conhecimento poé琀椀co mais profun-
do, pode fazer com que você se repita. Пангея/ Pangea

Técnica: têmpera e óleo sobre tela
Dimensão: 150x140 cm | 2020

*Trabalho desenvolvido na Academia de Belas Artes de São Petersburgo, Rússia.
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IMAGO: Atuando como ar琀椀sta e pro-
fessor universitário, agindo assim como for-
mador de futuros ar琀椀stas, você tem muito 
contato com a arte contemporânea nacional 
sendo produzida atualmente. Levando isso 
em consideração, qual direcionamento você 
acha que a arte brasileira vai tomar nos próx-
imos anos em termos de campo de trabalho 
para os ar琀椀stas? 

Rafael: Fugindo do clichê de “Ah não 
tem como, a arte é incerta...”, eu vejo que 
há uma revisão historiográ昀椀ca acontecendo 
desde a década de 60. Já há uma necessi-
dade de revisão historiográ昀椀ca e revisão da 
arte como um todo. Eu acho que as mudan-
ças que aconteceram no âmbito da pintura, 
as fronteiras que foram dissolvidas entre 
pintura, escultura... Essas categorias já não 
existem mais. A arte visual acabou engloban-
do todas essas categorias. 

Isso também reverberou na própria 
história e crí琀椀ca da arte. No sen琀椀do de repen-
sar essa narra琀椀va que predominou durante 
tanto tempo. Pelo menos, desde o Renasci-
mento, houve uma narra琀椀va hegemônica, 
colocada como uma grande história o昀椀cial 
que in昀氀uenciou a curadoria dos museus. Du-
rante muito tempo você 琀椀nha aquilo: a sala 
dos italianos, dos alemães, os grandes perío-
dos históricos, e uma repe琀椀ção que deixava 
de lado muitas outras produções ar琀s琀椀cas e 
culturais das quais não 琀椀vemos informações, 
que foram realmente destruídas e esquecidas. 

Eu acho que há claramente uma mu-
dança nesse sen琀椀do, de rever essas referên-
cias. É um movimento que não é de agora, 
mas talvez nesse momento esteja mais forte. 
Olharmos para as culturas que existem no 
Brasil e que durante muito tempo não o-
lhamos. Para as manifestações folclóricas 
de cada região desse país que tem um ta-
manho con琀椀nental. Me parece que estamos 
caminhando nesse sen琀椀do de buscar novas 
referências: esse olhar para as nossas raízes, 
para as comunidades indígenas, para todas 
essas manifestações. Isso já está tendo um 
impacto na produção, e não apenas no que 
se refere à temá琀椀ca, porque não é só uma 

questão de representar temas indígenas, ou 
temas folclóricos brasileiros, mas uma mu-
dança na forma também. 

Mas volto a dizer, isso não é de agora, 
lá no modernismo já estava acontecendo. 
Basta pensar no Mário de Andrade fazen-
do viagens pelo Brasil. Mas talvez naquele 
momento ainda pareciam ar琀椀stas de fora 
olhando para dentro. E agora não, agora os 
próprios indígenas estão como atores. Eles 
não são mais os entrevistados, agora eles 
são os agentes que fazem exposições e es-
tão ali na linha de frente, e isso acaba tendo 
um impacto na produção. Então, eu acredito 
que isso reverbera na produção ar琀s琀椀ca e 
também na própria metodologia de aula. 
Eu par琀椀cularmente me sinto muito tocado 
por essas transformações, e há uma neces-
sidade de reciclagem, de rever as minhas 
referências, e realmente também enrique-
cer um pouco mais a minha formação nesse 
sen琀椀do. Porque de fato a gente age quase 
automa琀椀camente, repe琀椀ndo essas grandes 
narra琀椀vas, e não pensa que isso também 
foi uma construção ligada a uma série de fa-
tores polí琀椀cos. 

Пангея/ Pangea (detalhes)
Técnica: têmpera e óleo sobre tela

Dimensão: 150x140 cm | 2020
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A palavra “sobrevivência” nos traz 
diferentes interpretações, sejam metafóri-
cas ou literais. Durante meados de 2020, 
após meses resguardado em casa, resolvi, 
sem expecta琀椀vas, desenhar algumas con-
chas nas páginas de um livro velho guarda-
do. Como um bom amante da vida marinha, 
comecei a estudar sobre moluscos e pude 
perceber como nós humanos podemos ser 
bastante parecidos com eles. Minha iden琀椀-
昀椀cação foi grande, especialmente quanto à 
forma como eles sobrevivem. Muitas espé-
cies se mantêm recuadas em suas conchas, 
a 昀椀m de manter um refúgio protetor e con-
fortável para a garan琀椀a de suas vidas. A昀椀nal, 
na natureza não há controle de idas e vindas: 
vive o mais hábil e bem resguardado. Como 
os moluscos, fomos obrigados a nos manter 
em nossas conchas em meio a tantas no琀-
cias caó琀椀cas. Nossa zona de conforto foi 
ampliada para além de uma cama aquecida, 
expandindo-se para a descoberta de novas 
a琀椀vidades e a valorização de um contato 
mais caloroso com nós mesmos. Necessito 
da minha concha para entenderem que 
preciso me familiarizar antes de sair dela 

Lucas Mourão
Instagram: @lucasmourart

e que, de vez em quando vou recuar, pois 
faz parte da minha natureza. Sou atento e 
pressinto os predadores que me assolam 
昀sica e emocionalmente, do mesmo modo 
que um molusco faria ins琀椀n琀椀vamente.                                                                                            

Coincidentemente toda essa 
produção foi feita sem ansiedades e sob 
uma certeza de que o resultado 昀椀nal seria 
sa琀椀sfatório. Fazendo uso de técnicas con-
fortáveis de se trabalhar, entendi que o es-
tado de sobrevivência não se baseia apenas 
no ins琀椀nto ágil, como de um polvo (que por 
vezes ainda procura uma concha para se 
esconder), mas também como um gastró-
pode que quimicamente pressente quando 
há um irmão ferido por perto, e diante dis-
so precisa agir racionalmente sobre como 
cuidará de si, não muito distante da reali-
dade na qual estamos enquadrados. Dia-
riamente temos buscando novas formas de 
nos manter a琀椀vos, mas sem nos re琀椀rar da 
concha que nos mantém sãos. É necessário 
um pouco de conforto no mar aberto de in-
certezas caó琀椀cas.

Dinocardium robustum
Série: Zona de Conforto
Técnica: Gra昀椀te sobre página de livro envelhecida
Dimensão: 11x17 cm | 2020
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Northia pris琀椀s
Série: Zona de Conforto
Técnica: Gra昀椀te sobre página de livro envelhecida 
Dimensão: 11x17 cm | 2020

Gaudy nau琀椀ca
Série: Zona de Conforto

Técnica: Gra昀椀te sobre página de livro envelhecida
Dimensão: 11x17 cm | 2020
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Baseado no tema sobre(vivências), 
decidi criar uma série de pinturas que 
abordam um aspecto fundamental sobre 
o bem-estar total e o cuidado com nossa 
saúde nos mais variados planos. De acordo 
com a 昀椀loso昀椀a clássica grega   nós, seres 
humanos, somos cons琀椀tuídos por 3 ca-
madas de existência: Soma (昀sico), Psique 
(psíquico) e Nous (espiritual/mental). 
A plenitude da saúde se dá, então, pela 
harmonia e equilíbrio dessas três esferas.

Segundo os gregos muitas doenças 
têm como fonte a desarmonia (através de 
sen琀椀mentos nega琀椀vos ou mal elaborados 
como ódio, revolta, inveja, entre outros) 
que envenenam o ser e se transformam 

Luan Cruz
Instagram: @luan_cruz_abreu

Sacr(o昀cio) animal
Série: Jardins interiores
Técnica: pintura digital
Dimensão: 1200x1200 px | 2021

Na próxima página:
Harmonia e pureza

Série: Jardins interiores
Técnica: pintura digital

Dimensão: 1200x896 px | 2021

em sintomas somá琀椀cos em meio a uma 
tensão entre o psíquico, que vai para um 
lado, e as emoções, que vão para o outro, e 
se re昀氀etem no corpo. Para isso, não há me-
lhor remédio que o equilíbrio, que ocorre 
através da inves琀椀gação das causas da de-
sordem e na elaboração dessas questões.

Nessa série, abordei essas esferas 
do ser representadas por três personagens 
cada: Nous (azul), Psique (vermelho) e 
Soma (verde), assim como os processos de 
elaboração, o enfrentamento aos ins琀椀n-
tos animais (ódio, intolerância, ganância, 
negacionismo), até a harmonização desses 
planos de forma simbólica.

Os três mundos: nous, psyque e soma 
Série: Jardins interiores
Técnica: pintura digital
Dimensão: 1200x1200 px | 2021
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Vitoria Alves
Instagram: @vick.bar

Iden琀椀dade La琀椀no-americana 
Série: AXÉ

Técnica: Colagem digital com foto
Dimensão: 2480x3508 px | 2021

Nesta série de trabalhos transmito 
a importância do AXÉ,  palavra que carrega 
na bagagem  toda a ancestralidade, força e 
coragem que construiu este país. AXÉ é a 
energia vital de cada ser, a energia movedo-
ra do mundo, do meu mundo. O AXÉ é um 
agradecimento, pois me trouxe a fé na raiz, 
a fé na força. Se sobrevivi até aqui, nesses 
dias em que se passam solitários, eu devo 
ao ORIXÁ, devo aos guias, pois nunca es琀椀ve 
só, sempre es琀椀ve nos berços e nas nuvens 
de OXALÁ, nas raízes 昀椀ncadas na terra dos 

índios e caboclos, nas risadas transpassadas 
de guerra e luta das marias, na teimosia de 
viver dos cangaceiros. É através dessa ho-
menagem que ilustro com fotogra昀椀as, pin-
turas e colagens digitais, a presença deles 
em cada 琀椀po de brasileiro. País com 昀椀guras 
marcantes e inspiradoras, personalidades 
reencarnadas da história e da ancestrali-
dade.

                   
                   AXÉ!
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Deus é uma mulher negra que mulambeia
Série: AXÉ
Técnica: Pintura e colagem digital sobre foto 
Dimensão: 1200x1200 px | 2021

O sertão é dentro da gente
Série: AXÉ

Técnica: Colagem digital com foto
Dimensão: 1200x1200 px | 2021
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Maria Menina
Série: AXÉ
Técnica: Pintura e colagem digital sobre foto 
Dimensão: 1200x1200 px | 2021

Oxalá é brasileiro
Série: AXÉ

Técnica: Pintura e colagem digital sobre foto 
Dimensão: 1200x1200 px | 2021
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Meu obje琀椀vo com essas pinturas era 
me diver琀椀r com cenas às vezes escatológi-
cas, na criação de manchas coloridas e tex-
turas, sem compromisso com uma mensa-
gem especí昀椀ca. Conseguir forças para criar 
pode ser um ato de sobrevivência em um 
tempo tão di昀cil como o da pandemia e da 
crise, mas acredito que essa série de pintu-
ras vá além disso.

O elemento de um assento, por 
exemplo, como uma cadeira ou uma poltro-
na, têm aparecido naturalmente nos meus 
desenhos ul琀椀mamente. É o 琀椀po de mobiliário 
domés琀椀co onde acredito que a maior parte 
das pessoas têm passado a maior parte do 
tempo, bem como o computador e o celu-
lar que aparecem em Xingando na Net. O 
clima nessas pinturas também é opressor 
e fechado, a postura dos personagens é 
desconfortável e a maior parte das cenas 
parece se passar em algum 琀椀po de inferno 
ou num mundo pós-apocalíp琀椀co.

Xingando na Net: Durante a pan-
demia, me desentendi com diversas pes-
soas devido ao cumprimento das medidas 
de proteção pessoal e cole琀椀va. É possível 
dizer que sobreviveu à uma pandemia, vi-
vendo como se ela não exis琀椀sse? A decep-
ção e a irritação com amigos mais próximos 
foi especialmente dolorosa e os con昀氀itos 
foram inevitáveis. Na cena, o personagem 
principal está numa poltrona, mas aparenta 

Breno de Carvalho
Instagram: brenogama__

estar desconfortável e parece achar um cer-
to alento ou diver琀椀mento no mundo digital.

Menino azul: Pintada em super昀cie 
de formato irregular, os elementos da cena 
parecem igualmente irregulares tal qual as 
paredes parecem distorcidas, como que 
feitas de material instável sob a ameaça 
constante de cair. A lâmpada faz a função 
do sol, um sol falso, o sol das nossas casas. 
A cadeira, parece até mais imponente que 
o Menino, agachado e encolhido, não im-
porta quão instável tudo seja, con琀椀nuamos 
a maior parte do tempo sentados impo-
tentes, à espera.

Bocejo: Do lado de fora, parece im-
possível entender o que está acontecendo, 
o cenário é caó琀椀co, o sol é um sol-zumbi. 
A criatura no centro parece cansada, in-
diferente, sentada numa cadeira dentro de 
uma boca enorme que boceja assim como 
ela (seria a casa do personagem?), mas esse 
bocejo pode ser também um grito...

Suturador: Talvez a mais violenta 
dessa série, não por acaso se encontra em 
um ambiente externo, onde o risco é sem-
pre maior. Não sei dizer se a criatura com 
a lança está a en昀椀ando ou a re琀椀rando, ou 
ambos. O meu sen琀椀mento principal é a in-
diferença diante do acontecido. É como se 
es琀椀vessem anestesiados de sofrimento, ou 
a violência não chocasse ninguém.

Xingando na Net
Série: Inferno
Técnica: Acrílica sobre papel 
Dimensão: 29,7x42 cm | 2020
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Criança Azul
Série: Inferno
Técnica: Acrílica sobre papel telado caseiro 
Dimensão: 39x29 cm | 2021

Bocejo
Série: Inferno

Técnica: Acrílica sobre tela
Dimensão: 40x30 cm| 2021
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Surturador
Série: Inferno
Técnica: Acrílica sobre tela
Dimensão: 30x21 cm | 2020
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Danilo Howa琀琀
Instagram: @rauate

Quando eu era pequeno eu não falava quem eu 琀椀nha escolhido 
no Akinator porque 琀椀nha medo dele estar me ouvindo 

Técnica: Óleo, acrílica, e pastel oleoso sobre madeira
Dimensão: 60x42 cm | 2019

Durante a pandemia 琀椀ve muitas 
crises melancólicas. Pude sen琀椀r na pele a 
potência dos escapismos virtuais mais do 

que nunca. Para lidar com minhas próprias 
carências e necessidades de afeto, passei 

muitas horas consumindo mídias das mais 

diversas, mas principalmente as que con琀椀n-

ham relacionamentos gays.
Assis琀椀r personagens vivendo aquilo 

que eu queria viver era um alívio ao mesmo 

tempo em que era uma tortura.
Tive a necessidade de traduzir isso 

para os meus trabalhos. A conexão que sen-

琀椀a pelos personagens, o desejo que sen琀椀a 
pelos atores e a vergonha de me transpor-

tar para aquelas situações completamente 

irreais e distantes da minha realidade.
Quis fazer dessa situação horrível 

de pandemia e impotência uma forma de 

aprendizado. Ao mesmo tempo que é triste 
ter que buscar resiliência em um período 

tão irritante, 昀椀z dos meus trabalhos uma 
celebração de todos os pensamentos que 

me deram o mínimo de conforto.
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Uma ode à pirataria online
Técnica: Acrílica, pastel oleoso, gli琀琀er e 

marcador permanente para CD sobre tela.
Dimensão: 80x60 cm | 2020
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Mil beijinhos 1
Série: Mil beijinhos: crônicas de um gay carente
Técnica: vídeo sobre pintura em acrílico, spray, 
guache e pastel oleoso sobre lona solta   
Dimensão: 217x158 cm | 2021
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Durante o início da Pandemia de 
Covid-19 no Brasil, em 2020, criei alguns 
trabalhos que representam muitos dos 
sen琀椀mentos com os quais lidei e ainda es-
tou lidando nesse período. Não por acaso, 
a maioria deles são pinturas digitais. De-
vido à quarentena enfrentei di昀椀culdades 
para comprar material, não apenas pelo 
isolamento em si, mas também pelo medo 
de expor a mim e minha família ao vírus, 
que mexeu muito com meu estado psi-
cológico.

 A primeira pintura Smother fala 
sobre a sensação de sufocamento, de sen-
琀椀r-se pressionado por si mesmo e a apa琀椀a 

Maria Clara Gouvêa
Instagram: @macla.gouvea

Smother
Técnica: pintura digital

Dimensão: 1350x2277 px | 2020

que nos impede de sair de tal situação: é a 
di昀椀culdade de lidar com o fato e carregar o 
peso de se estar vivo.

 Já o auto retrato representa a 
fragmentação do ser, o já não reconhecer-
se mais em seu próprio re昀氀exo, torna-se 
uma pilha de cacos e imagens que não se 
encaixam. Representa a desconexão com a 
realidade e comigo mesma.

 Em Postura de Ar琀椀sta 昀椀z mais um 
auto retrato que também comunica a apa-
琀椀a e a di昀椀culdade de manter-se produ琀椀vo 
neste cenário.
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Autorretrato Fragmentado
Técnica: pintura digital
Dimensão: 1393x1558 px | 2020

Postura de Ar琀椀sta 1
Técnica: pintura digital

Dimensão: 1515x2328 px| 2020
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Essa litogra昀椀a foi pensada para ser 
exposta no Paço Imperial, an琀椀ga casa da 
Família Real Portuguesa, na cidade do Rio 

de Janeiro, e que, hoje em dia, abriga uma 

galeria de arte contemporãnea: um Cubo 

Branco. Nesse prédio, há mais de 130 anos, 
foi assinada a lei que supostamente aboliria 

a escravidão no Brasil, um dos úl琀椀mos países 
a tornar livre a população negra. 

Impulsionada por tantos simbolis-

mos, sen琀椀 a necessidade de deixar a minha 
assinatura na parede desta casa, como se 

Ana Carolina Oliveira
Instagram: @nacarolinaoliveira

Impregnação
Técnica: Litogra昀椀a
Dimensão: 1,85x1,85 cm | 2019
Foto: Renato Mangolin

essa marca fosse um organismo vivo que se 

reproduz e se mul琀椀plica até que o espaço 
em branco seja ocupado pela 琀椀nta negra, 
em busca de uma ocupação igualitária, pro-

vocando um movimento de impregnação 

crescente. A escolha da forma quadrada e 
da cor do papel faz alusão ao cubo branco, 

impregnado de formas e traços negros, 

raspagens e pinceladas não convencionais, 

como 昀氀uidos que penetram o espaço bran-

co em busca de sobrevivência.
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BANANA I a VII 
Série: Banana Manchadinha |Políp琀椀co
Técnica: Acrílica sobre papel Canson 300g/m2
Dimensão: 10,5x14 cm (BANANA I a
BANANA VI); 10x14 cm (BANANA VII) 
2021

 Ao viver em um momento tão 
catastró昀椀co, desesperador e agonizante, 
é natural que minha mente me leve para 
lugares não condizentes com a realidade. 
Lugares onde a mais pura imaginação a昀氀ora 
em plena luz do dia, quando meu incons-
ciente toma o meu consciente com deva-
neios lúdicos de um mundo de utopia que 
só existe para mim e para mais ninguém.

    Dessa forma, objetos banais do co-
琀椀diano ganham destaque na composição, 
posando como modelos e ganhando vida 
na super昀cie pictórica através de jogos de 
formas e cores fantasia, oriundas de um 
mundo de sonho consciente, lúcido.

   Em tempos tão di昀ceis parece ne-
cessário dizer: sou uma ar琀椀sta viva, que 
pode morrer a qualquer momento. Logo, 
somos ar琀椀stas vivos que podem morrer a 
qualquer momento.

   Minha herança é a arte.
 

Vera Schueler
Instagram: @_verascheler
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Sempre senti uma forte conexão 
com a água e via esse elemento surgir 
de forma inconsciente em meus traba-
lhos. Há um tempo venho desenvolven-
do uma poética sobre feminilidade por 
ser uma questão latente em minha vida 
como mulher. Após o momento de intros-
pecção forçada a partir da quarentena, 
me percebi mais sensível a essa e a outras 
questões semelhantes e encontrei, mui-
tas vezes, a água como refúgio. Durante 
esse processo, pude perceber também o 
carácter substancialmente feminino da 
água. Assim, iniciei uma nova pesquisa: a 
união entre a água e o feminino.

Vejo meu trabalho como uma pau-
sa e uma forma de continuar existindo 
nesse mundo caótico e inconstante. Uma 
forma de sobrevivência.

Falo sobre recorrer ao íntimo, 
mergulhar em si, recordar e sentir. Tra-
balho conceitos como introspecção, im-
permanência, memória, efemeridade e 
ciclos. Com isso, quero que minha pin-
tura transmita emoções, que despertem 
memórias e provoquem sensações de 

Maria Fernandes
Instagram: @mariaeduarda.lf

introspecção. Creio que hoje, essa cons-
ciência de si e a conexão com as próprias 
experiências se faz muito necessária. 
Através da água me sinto capaz de repre-
sentar esses conceitos de forma densa e 
pertinente.

Na série Afundo, quis abordar um 
processo de introspecção e reconheci-
mento do eu. O se perceber, lidar consigo 
mesmo e com a impermanência do indi-
víduo.

Em Flutuar, quis mostrar a estra-
nheza e melancolia presentes no proces-
so de introversão e a fluidez na qual esse 
processo se inicia. 

Em Mergulhar, abordei a agitação 
e violência de se encontrar. Quis retratar 
um ser fragmentado e despersonificado, 
representando as incertezas e inseguran-
ças dentro dessa reflexão.

Em Afogar, quis exprimir o medo e 
angústia de se confrontar e a busca por 
uma permanência inalcançável. Mas tam-
bém a criação de um novo sujeito a partir 
deste confronto.

Flutuar
Série: Afundo

Técnica: óleo sobre tela
Dimensão: 40x60 cm | 2021
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Mergulhar
Série: Afundo

Técnica: óleo sobre madeira
Dimensão: 60x60 cm | 2021

Afogar
Série: Afundo

Técnica: óleo sobre tela
Dimensão: 40x50 cm | 2021



EBA 
Além dos Muros

sobre(vivências)



85

Imagem re琀椀rada do Instagram de 
Monique Queiroz | @moniquegaleria

A Escola de Belas Artes, para além do 
recente centenário da Universidade Federal 
do Rio de Janeiro, soma 206 anos de história 
que, por sua vez, atravessou a de inúmeros 
estudantes. Esses  estudantes estão sempre 
a modi昀椀car os rumos da Ins琀椀tuição, que é 
organismo vivo. 

Sendo o homem fruto de seu próprio 
tempo, são inúmeras as gerações que nela 
foram acolhidas, cada uma com suas di-
versas demandas, obstáculos e aspirações. 
Independentemente da mudança de tec-
nologias, regimes e séculos, a Academia 
Imperial, Escola Nacional de Belas Artes ou 
até de Ciências, Artes e O昀cios aprendeu a 
manter-se em movimento, se adaptando às 
mutações. 

Dessa forma, cada grupo que passa 
por ela a transforma, deixando a Universi-
dade diferente daquilo que exis琀椀a ao nela 
ingressar, proporcionando o legado de sua 
produção ar琀s琀椀ca e acadêmica para novos 
estudantes que chegam. 

A seção EBA Além dos Muros ocu-
pa-se dessa herança, pondo em foco a 
produção de discentes que se formaram 
pela Ins琀椀tuição e con琀椀nuam a desenvolver 
seus trabalhos autorais no campo da pin-
tura.

Além dos Muros

Equipe Imago_EBA



86

 Monique Queiroz é artista for-

mada em Pintura na Escola de Belas Artes 

(EBA/UFRJ) que tem o desenho como 

linguagem dominante, com ênfase so-

bretudo na representação da figura hu-

mana. Característica fundamental para 
maior compreensão de sua poética é sua 

baixa visão. Em seu Instagram a artista já 
contou ao público várias vezes como enx-

erga o mundo, as figuras que desenha, 

apresentou seus processos criativos e os 

meios que foi criando para continuar pro-

duzindo. 
 Mais do que o desenho de modelo, 

as representações corpóreas de Monique 

são reflexo muito particular de suas ex-

periências sensíveis para com o mundo. 
Nas obras, para além de qualquer téc-

nica apurada, é possível perceber a forte 

expressividade que marca seu traço. Se 
necessário fosse escolher um único termo 

para compreender a produção da ar琀椀sta, 
esse seria vivacidade, especialmente na 

série intitulada Constructo. Nela Monique 
apresenta o corpo humano com maes-

tria técnica: seja o próprio corpo, em au-

torretrato, seja o corpo de um modelo. 
Percebe-se não só uma excelente com-

Monique Queiroz: atravessada 
por luzes e sombras

Por Caio Andrade | caiobamascarenhas@gmail.com / @caiones99

A cada dia morro um pouco... 
Visão tá琀椀l

Técnica: Gra昀椀te e aquarela sobre papel
Dimensão: 100x70 cm | 2022

preensão de perspectiva, luz, sombra e 

composição, como também o uso do in-

strumental pertinente ao desenho e ao 

seu tradicional suporte: o papel. A artista 
possui bagagem no mundo das artes que 

ultrapassa já uma década. 
 Em diversos trabalhos percebe-

se a organização do espaço alinhando-se 

com a exploração de ângulos e formas 

de modo sublime, aspectos que deixam 

a marca de Monique em cada detalhe do 

papel. Cada fragmento da obra pode ser 
explorado de maneira isolada, recortado, 

e ainda sim apresentará um capricho nas 

formas vívidas, as quais tencionam-se e 

movimentam-se sem deixar de dialoga-

rem entre si. Talvez isso aconteça porque, 
como ela mesma explicou, enxerga partes 

de um todo e junta-as como quem junta 

um quebra-cabeça.
 Percebe-se assim que a experiên-

cia pessoal é posta em evidência em sua 

produção, fazendo com que a vida par-

琀椀cular e a ar琀s琀椀ca coexistam de maneira 
indissociável. É necessário que o especta-

dor conheça seu contexto de trabalho para 

que possa dimensionar a proporção de 

suas obras.
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Percepções improváveis
Série: Constructo
Técnica: Carvão sobre papel
Dimensão: 100x70 cm | 2020

Casulo
Série: Constructo

Técnica: Carvão sobre papel
Dimensão: 100x70 cm | 2020
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Atravessada por luzes e sombras 02
Técnica: Gra昀椀te sobre papel
Dimensão: 30x30 cm | 2021

Atravessada por luzes e sombras 01
Técnica: Gra昀椀te sobre papel
Dimensão: 30x30 cm | 2021
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Detalhe da obra Movimentos em verdes e laranjas, de Rafael Agos琀椀ni
Detalhe da obra Memórias da Paisagem N09, de Diana Chagas

Arte e Saúde: 
Diana Chagas e Rafael Agos琀椀ni 
Por João Paulo Ovidio | joaopaulovidio@gmail.com / @ovidio_jp

1 Primeiro caso de covid-19 no Brasil completa um ano. Agência Brasil - EBC. Disponível em: <h琀琀ps://
agenciabrasil.ebc.com.br/saude/no琀椀cia/2021-02/primeiro-caso-de-covid-19-no-brasil-completa-um-
ano> Acesso em 15 set. 2021.
2 Estudo da OMS mostra que a arte pode fazer bem à saúde. ONU News. Disponível em: <h琀琀ps://
news.un.org/pt/story/2019/11/1694131 > Acesso em 15 set. 2021.

 Há um ano e meio, no 昀椀nal de 
fevereiro de 2020, em pleno Carnaval, 
recebemos a no琀cia sobre o primeiro caso 
de contaminação de Covid-19 no Brasil e, 
menos de um mês depois, o primeiro regis-
tro de morte/ óbito registrado. Diversos lo-
cais precisaram fechar suas portas por me-
dida de segurança, pois naquele momento 
sabíamos pouquíssimo sobre o vírus, mas 
era certo que ele representava um perigo 
à vida de todos. Um inimigo invisível. En-
tre as medidas adotadas para combater 
a pandemia estava a suspensão de a琀椀vi-
dades que não se enquadram na categoria 
de serviços essenciais. Se por um lado as 
escolas, museus e cinemas 昀椀caram vazios, 
os hospitais passaram a 昀椀car lotados, sem 
leitos disponíveis para internações, sendo 
necessário abrir postos de apoio para o 
atendimento médico. Sen琀椀mos medo, an-
gús琀椀a, desesperança, sen琀椀mentos que 
se alternam durante o isolamento social, 
exigindo-nos buscar forças onde não existe 
para seguirmos em frente, mantendo-nos 

saudáveis para viver o amanhã. A arte foi 
uma grande aliada nesse processo, como 
era de se esperar, uma vez que estudos da 
Organização Mundial da Saúde (OMS) já 
haviam comprovado seus bene昀cios para 
nossa saúde mental e 昀sica. 
 Com os museus e galerias fecha-
dos em razão da pandemia de Covid-19, 
surgiram diversas inicia琀椀vas de exposições 
online, em diferentes formatos, alguns 
utilizando recursos de 360º, outros a 
publicação de imagens e vídeos em sites. 
A internet é uma importante ferramenta 
de comunicação, no entanto, estava sendo 
pouco ou nada explorada por diversas 
ins琀椀tuições. Foi preciso criar estratégias de 
aproximação, reconectar-se com seu pú-
blico an琀椀go e alcançar novas pessoas. As 
obras de artes não devem 昀椀car tranca昀椀adas 
em acervos, como se fossem relíquias. Ao 
contrário, sua existência passa a ter sen琀椀do 
quando são vistas. Qual é o lugar da arte? 
Onde deve ser exposta? Para alguns a res-
posta parece óbvia, para outros não. 
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3 CHAGAS, Diana de Almeida das. Sobre sonhos e memórias: lugares inventados. Um estudo do com-
portamento da relação entre 昀椀gura e fundo na leitura da imagem pictórica. Monogra昀椀a (Bacharel 
em Pintura) - Universidade Federal do Rio de Janeiro, Rio de Janeiro, 2019. Disponível em: <h琀琀ps://
pantheon.ufrj.br/bitstream/11422/12437/1/DAChagas.pdf> Acesso em 16 set. 2021.

 Desde a graduação, Diana Chagas 
desenvolve pesquisas acerca do gênero da 
paisagem, adotado não só em sua prá琀椀ca 
ar琀s琀椀ca, mas também como objeto de es-
tudo para o TCC, defendido em 2019. Entre 
tantas possibilidades, confessa ter di昀椀cul-
dades para explicar como se deu a sua es-
colha, talvez por ter seguido uma paixão. 
E esse sen琀椀mento intenso e profundo não 
se explica. Não com palavras. Sem di昀椀cul-
dades, expressa o que sente pela natureza 
por meio de 琀椀ntas e pincéis, capturando-a 
e a reinterpretando em suas telas. Em vista 
disso, busca mantê-la sempre perto de si, 
promovendo inves琀椀gações a respeito da 
memória, iden琀椀dade e pertencimento, so-
mando-as ao estudo da cor. 
 Inicialmente, quando começou a 
se dedicar à paisagem, Diana adotou como 
referência as memórias da infância, constru-
indo assim imagens que reme琀椀am ao lugar 
onde cresceu. Quando criança, morava em 
uma casa com um grande quintal, com mui-
tas árvores para subir, de onde conseguia 
ver montanhas ao longe, na cidade vizinha. 
Todo ar琀椀sta tem muito em comum com a 
criança, pois também se permite dar asas 
à imaginação e criar mundos, sem amar-
ras. As lembranças dessa época cons琀椀tuem 
parte do repertório visual ao qual recorre 
para as composições de sua pintura. Diana 
Chagas pinta, em sua maioria, paisagens 
desabitadas, sendo a natureza a única pro-
tagonista. Ao mesmo tempo que nós, seres 

 Par琀椀cularmente, defendo que ela 
deve estar onde é solicitada, independente-
mente deste ser ou não um local ins琀椀tucio-
nalizado pela história da arte, e também não 
restrita aos espaços de cultura e educação.  
Desse modo, a arte também pode atender 
aos locais de saúde, como na mostra “Arte 
e Saúde”, de Diana Chagas e Rafael Agos琀椀ni, 
realizada no Hospital Estadual Adão Pereira 
Nunes (HEAPN), localizado no município de 
Duque de Caxias, Baixada Fluminense – RJ. 
Com apoio da Equipe de Humanização, a 
exposição aconteceu durante a Semana de 
Enfermagem, entre os dias 12 a 20 de maio 
de 2021, sendo prorrogada até o dia 25. Os 
ar琀椀stas levaram os seus trabalhos para o 
corredor do Centro de Estudos, de paredes 
monótonas pintadas de branco, tornando-
o menos frio e mais acolhedor. A inicia琀椀va 
pode ser compreendida como uma forma 
de aproximar as pessoas das artes visuais, 
levando-as ao encontro delas, ao mesmo 
tempo que visa proporcionar uma sensa-
ção de bem-estar. Quem passa por ali, seja 
por conta do trabalho, para visitar alguém, 
fazer um exame, se consultar ou se internar, 
acaba conhecendo um pouco da produção 
desses dois ar琀椀stas.
 Diana Chagas e Rafael Agos-
tini são artistas da Baixada Fluminense, 
respec琀椀vamente de São João de Meri琀椀 e 
Duque de Caxias, formados no curso de Pin-
tura da bicentenária Escola de Belas Artes 
da UFRJ. 

Obstáculos
Técnica: acrílica sobre tela

Dimensão: 30x90 cm | 2020

humanos, estamos fora da cena, somos 
convidados a estar dentro, a nos imaginar-
mos ali, em meio a troncos, galhos e folhas, 
admirando a linha do horizonte e a in昀椀ni-
tude do céu. Cada pessoa estabelece uma 
relação diferente com o que vê, por vezes, 
mo琀椀vado por valores afe琀椀vos. 
 As imagens têm a capacidade de 
despertar nossa sensibilidade. Durante a 
pandemia de Covid-19, a ar琀椀sta deu início 
a série de acrílica sobre tela nomeada de 
Paisagens Sen琀椀das - Memórias da Paisa-
gem, da qual selecionou 5 trabalhos 
para a exposição no HEAPN, sendo 
eles: Paisagens Sentidas, do nº 1 ao 4, 
e Obstáculos. Com a necessidade do isola-
mento social, viu-se cada vez mais distan-

te da natureza, grande mo琀椀vação de sua 
arte. Dentro de casa, recorreu à internet 
para encontrar imagens que possuíam os 
mesmos elementos visuais presentes em 
suas lembranças de infância, usando-as 
como referências para gerar suas com-
posições. Quanto à paleta, faz uso de cores 
bastante saturadas, com forte presença de 
roxos, azuis, laranjas e verdes, desviando-
se do naturalismo mediante a forma com 
que emprega a cor, ativando diversas 
sensações. Desse modo ela nos lem-
bra que suas paisagens são irreais, sem 
quaisquer pretensões de representar um 
local exato ou ser um registro histórico-
geográ昀椀co.
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4 ARTE E SAÚDE: Rafael Agos琀椀ni e Diana Chagas apresentam suas artes no hospital de Saracuruna. [S. 
l.: s. n.], 2010. 1 vídeo (4 min 11 seg). Publicado pelo canal Rafael Agos琀椀ni. Disponível em: <h琀琀ps://
www.youtube.com/watch?v=8TWpEfLCOkg> Acesso em 16 set. 2021

Memórias da paisagem N4
Série: Paisagens Sen琀椀das

Técnica: acrílica sobre tela
Dimensão: 30x40 cm | 2020

Memórias da paisagem N2
Série: Paisagens Sen琀椀das
Técnica: acrílica sobre tela
Dimensão: 30x40 cm | 2020

 Ao receber o convite de Rafael 
Agos琀椀ni para expor junto a ele no corre-
dor do Hospital, Diana Chagas selecionou 
entre seus quadros aqueles que acredita 
transmi琀椀r, em certa medida, conforto para 
as pessoas. Nesse momento tão di昀cil, de 
tanta dor, sofrimento, perda e incerteza, 
faz-se necessário nos apegarmos às boas 
lembranças para seguirmos na caminhada, 

termos uma mo琀椀vação, não desis琀椀rmos da 
vida. Diante dessas pinturas, o observador 
interrompe seu 昀氀uxo, o corpo descansa e 
a mente o transporta para um outro lugar, 
alternando-se entre paisagens adorme-
cidas e as inventadas no momento, frutos 
da imaginação. 
 De modo informal, a ar琀椀ste disse 
ter escutado o relato do Dr. Marcos, um 

dos funcionários do HEAPN que, frente a 
um de seus trabalhos, compar琀椀lhou suas 
impressões com ela.4 Colocar-se nessa 
posição de escuta é fundamental para que 
ela mesma possa melhor compreender o 
alcance de sua proposta. O que o público 
tem a dizer? O que ele vê nessa imagem 
e que foge aos seus olhos? Qual mensa-

gem passar e/ou emoções provocar? Com 
emoção, Diana me relatou ter alcançado 
seu obje琀椀vo, demonstrando também a 
impagável sensação de dever cumprido.
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 Já há algum tempo Rafael Agos-
琀椀ni vem manifestado o interesse por re-
alizar exposições em locais diferentes, não 
convencionais, como uma estratégia para 
aproximar sua arte do público. Em 2018, 
conseguiu pôr em prá琀椀ca esse querer, tan-
to com a sua individual Arte Mais Saúde, 
que fez parte da programação dedicada a 
comemorar o 20º aniversário do HEAPN, 
quanto por meio de uma mostra feita em 
praça pública. Portanto, sua relação com 
esse espaço é anterior à exposição sobre a 
qual me dedico a escrever aqui, visto que lá 
ocupa o cargo de Auxiliar Administra琀椀vo.
 Tal a琀椀tude do ar琀椀sta visa democra-
琀椀zar o acesso às artes visuais, sobretudo em 
territórios periféricos, como a Baixada Flu-
minense. Além disso, um de seus obje琀椀vos 
também era homenagear os funcionários 
que atuam e atuaram na linha de frente do 
combate a Covid-19 e outras enfermidades. 
Esses pro昀椀ssionais enfrentam uma árdua 
luta diariamente. No senso comum, o Hos-
pital é um lugar associado ao sofrimento, 
para onde vamos quando estamos doentes, 
mas igualmente precisa ser encarado como 
lugar de cura e recuperação. Quem pode-
ria imaginar que ao sair de casa encontraria 
ali uma mostra de pintura? Só o exercício 
de observar os quadros já contribui para a 
diminuição do estresse provocado nesse 
ambiente de constante tensão. A recepção 
dessa inicia琀椀va foi tão posi琀椀va que os ar琀椀s-
tas receberam convites para levá-la a outras 
unidades, ainda sem uma data prevista.
 Por ser ar琀椀sta, Rafael Agos琀椀ni 
busca constantemente promover a琀椀vi-
dades ar琀s琀椀cas no seu local de trabalho, 
como os exemplos mencionados anteri-

5 Novo projeto de Saúde e Cultura saindo do forno! Secretaria de Saúde, Governo do Estado do Rio 
de Janeiro, Saúde e Cultura. <h琀琀ps://www.saude.rj.gov.br/humanizacao/saude-e-cultura/2020/11/
novo-projeto-de-saude-e-cultura-saindo-do-forno> Acesso 16 set. 2021.

ormente e o projeto de Saúde e Cultura, 
iniciado em 2020. Sobre esse úl琀椀mo, vale 
ressaltar que em parceria com a terapeuta 
ocupacional Rosangela da Silva Ferreira, 
dispõem-se a adotar técnicas a 昀椀m de pro-
mover o bem-estar, a autoes琀椀ma e a saúde 
integral das crianças internadas. 
 O ar琀椀sta relatou que tem acompan-
hado reuniões da Equipe de Humanização, e 
que foi através desse contato que apresen-
tou a eles a proposta da exposição Arte e 
Saúde. Naquele momento vivíamos o au-
mento do número de casos de Covid-19 
no país, situação que impossibilitava 
a realização de eventos presenciais com 
muitas pessoas, e justamente por isso se 
fazia necessário uma ação que levasse 
alento para quem estava no Hospital. Mas 
por que dessa vez chamou alguém para 
expor ao seu lado? Segundo o próprio 
ar琀椀sta, sen琀椀u a necessidade de ter pintu-
ras com cores mais saturadas e vibrantes. 
Sendo assim, convidou Diana Chagas para 
exibir seus quadros. Por se debruçarem 
em pesquisas diferentes, o conjunto se-
lecionado nos ofereceu uma diversidade 
não só na paleta de cores como também 
no repertório temá琀椀co. Desse modo, dife-
rentes considerações puderam ser feitas, 
enriquecendo as análises.    
 Como trabalha no hospital, Rafael 
Agos琀椀ni não possui a disponibilidade que 
gostaria de ter para se dedicar à pintura e 
isso o angus琀椀a. Às vezes, a noite acaba sen-
do o único momento que tem para desen-
volver sua produção. Infelizmente, trata-se 
de uma situação pela qual passam muitos 
ar琀椀stas em nosso país. Quando ele dá iní-
cio a uma série, pinta mais de uma tela ao 

Criança dormindo 
Técnica: óleo sobre tela

Dimensão: 70x100 cm | 2016

mesmo tempo, sendo esse um caminho que 
lhe permite estabelecer maior diálogo entre 
as peças. Como são executadas concomitan-
temente, uma ideia acaba levando a outra e 
assim por diante. Na mostra realizada no 
HEAPN, expôs 4 trabalhos, sendo dois óleos 
sobre tela de 2016, in琀椀tulados De todo canto 
a ver I e Criança dormindo, e outros dois mais 
recentes, de 2019: Pássaro em tronco velho 
nº 1 e nº 2, também nomeados como Pardal 
e Anu. É possível observar uma mudança 
não só temá琀椀ca, mas também no modo de 
fazer, aspecto que reforça o propósito de 

tornar cada inves琀椀gação única, coerente e 
sem tolhimentos.
 As inspirações de Rafael Agos琀椀ni, 
em sua maioria, estão relacionadas ao seu 
co琀椀diano, tanto é que em Criança dormindo 
usa como modelo a própria filha. Ele a 
representa com pijama e cor clara, deitada 
sobre tecido estampado, ocupando toda a 
cena. A pose indica que ela acabou de cair 
no sono, com a mão esquerda apoiada no 
rosto, sustentando a cabeça, enquanto a 
mão direita acaricia um gato que a acom-

panha no repouso. Nesse caso, a mo琀椀vação 
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Ao lado: Pássaro em tronco velho nº1
Técnica: óleo sobre tela
Dimensão: 40x40 cm | 2019

Pássaro sem tronco velho nº2
Técnica: óleo sobre tela

Dimensão: 40x40 cm | 2020
para criar a pintura está ligada ao desejo de 
expressar o amor que sente por sua 昀椀lha. 
Já os pássaros, por sua vez, dizem respeito 
ao contato que possui com esses animais: 
o anu, que sempre vê próximo de onde 
mora, e o pardal, que observa na saída do 
hospital. Logo, escolheu se centrar em um 
recorte que possui valor afe琀椀vo para si, 
compar琀椀lhando-o com o público.
 Se por um lado as paisagens de 
Diana Chagas são desabitadas, por outro a 
obra de Rafael Agos琀椀ni complementa esse 

vazio, representando aqueles que poderiam 
ocupar as árvores, ou seja, os pássaros. Tal in-
terpretação aponta para uma das muitas nar-
ra琀椀vas imbuídas no discurso curatorial. 
 Em meio à pandemia, a exposição 
Arte e Saúde pode ser vista como uma pre-
ocupação dos ar琀椀stas com o bem-estar do 
próximo, uma forma de cuidado. Que a琀椀tudes 
como essa, de fazer as artes visuais circula-
rem e ocuparem os espaços, possam servir de 
bom exemplo e se mul琀椀plicar.
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Vinicius Gerheim n’A Gen琀椀l Carioca
Por Beatriz Almeida | bealmbran@hotmail.com /@btrzlmd

 A interpretação dos fenômenos 

mundanos pelo indivíduo é acome琀椀da por 
diversos fatores, intercorrências entre o 

nascer e o morrer. Nesse ínterim, acumula-
se uma bagagem única e intransferível, a 

qual não só molda o sujeito, como também 

torna-se o 昀椀ltro com o qual ele percebe e 
tateia seu entorno. A interpessoalidade, 
portanto, pode ser lida como o encontro 

entre ao menos dois indivíduos e seus mo-

dos ímpares de 昀椀ltrar os es琀mulos que os 
circundam. A relação se dá entre o eu, o 
outro e todos os in昀椀nitos fragmentos que 
os compõem.
 Em Primeiras estórias, série de 

pinturas a óleo e acrílica sobre tela de Vini-

cius Gerheim, exposta na Galeria A Gen琀椀l 
Carioca, Rio de Janeiro, entre os dias 16 de 

agosto a 09 de outubro de 2021, encontra-

mos uma gama de possibilidades interpre-

ta琀椀vas bastante ampla. O afunilamento 
proposto pelo texto curatorial, cuja lo-

calização no espaço exposi琀椀vo é bastante 
discreta, trabalha conceitos como o tem-

po, as vivências, os acontecimentos e as 

emoções que surgem durante a vida. Por 
não figurarem junto às obras seus respec-

琀椀vos 琀tulos e e琀椀quetas com 昀椀cha técnica,  
exposição faz-se uma experiência sensorial 

e ín琀椀ma. Ademais, operando com agenda-

mentos, em decorrência da Covid-19, a 

galeria recebe pequenos grupos de pes-

soas por vez, o que potencializa a in琀椀mi-
dade com as pinturas. Assim, é concebido 
o encontro entre observador e obra. 
 Marco corriqueiro no trabalho de 

Vinicius é o estabelecimento de um diálogo 

entre o que é visto e quem está vendo. Ele 
cria um movimento cíclico ao direcionar o 

olhar de seus personagens ao espectador. 
Deparando-nos, pois, com as obras, nos 

sen琀椀mos in琀椀mados a par琀椀cipar de sua nar-
ra琀椀va. Contudo, simultânea a essa convo-

cação, a materialidade da série que dispõe 

de intenso empastamento e formas pon-

琀椀agudas, além da temá琀椀ca em si, embar-
reiram a entrada do indivíduo na pintura. 
Existe, então, um convite à imersão e, logo 
em seguida, a barreira. O resultado é a mútua 
observação entre os personagens represen-

tados na pintura e o sujeito que a defronta. 
Deparados com tantos olhares direcionados 

para nós, deslocamos-nos da posição de 

voyeur e nos colocamos em vigia também. 
 Essa vigilância é acompanhada por 

diversas sensações, par琀椀culares em cada 
obra e próprias de cada espectador visto que, 

como discorrido previamente, o modo como 

são 昀椀ltrados os es琀mulos a nossa volta é pe-

culiar. Possivelmente essas dis琀椀nções tornem 
a intenção das obras mutável também, ins-

táveis em seu signi昀椀cado.

Maritaca
Técnica: óleo sobre tela

Dimensão: 200x320 cm (díp琀椀co)
                    200x160 cm em cada | 2021
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 Entre as pinturas expostas 昀椀gura 
uma cadela amamentando seus 昀椀lhotes e 
rosnando. Poderia se dizer que tal a琀椀tude é 
fruto do medo do animal, do ins琀椀nto prote-

tor direcionado às suas crias. Pode não ser 
oriunda da raiva. A cadela não sabe quem 
parou para observá-la, nem quais são suas 

potenciais intenções. O observador é um 
mistério para ela, assim como ela é um mis-

tério para o observador. Talvez ele se ame-

dronte diante de sua reação, bem como 

Cachorra Madonna
Técnica: óleo sobre tela

Dimensão: 130x100 cm | 2021

existe a possibilidade de simpa琀椀zar com o 
ins琀椀nto materno do animal. Quiçá ambas 
ou nenhuma das possibilidades. Já na pin-

tura em que estão representados cachorros 

enraivecidos posicionados atrás de 昀椀os de 
arame farpado, a barreira que impede o es-

pectador de penetrar na cena é enfa琀椀zada, 
tanto pela quan琀椀dade de animais, quanto 
pelo arame farpado dilacerante posiciona-

do entre os dois. Adentrar aquele espaço é 
impossível devido à inospitalidade. Açude

Técnica: acrílica sobre tela
Dimensão: 200x200 cm | 2021
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       Na obra em que corpos masculinos 

encontram-se montados em uma jabutica-

beira, assim como nos outros quadros 

expostos, os personagens fitam quem 

os observa de cima, em uma posição 

inalcançável. É impossível subir naquela 
árvore, assim como entrar naquele mar de 

peixes, atravessar a revoada de pássaros e 

caminhar pelas Coroas-de-Cristo. Essa últi-
ma referência, inclusive, pode encontrar-se 

simbolicamente com a própria questão da 

observação, dado que o corpo, o qual olha 

para fora do quadro, está cercado por espinhos, 

historicamente associados à punição. Estaria 
o sujeito retratado condenado, preso, en-

quanto assiste aos acontecimentos em seu 

entorno? Estaria quem para ele olha entre 

os espinhos, também aprisionado? Detalhe da obra Jabu琀椀caba olho de boi

Jabu琀椀caba olho de boi
Técnica: óleo e acrílica sobre tela
Dimensão: 150x270 cm (díp琀椀co)
150x135 cm em cada | 2021

Rancho
Técnica: óleo e acrílica sobre tela

Dimensão: 120x160 cm | 2021
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      Cobertor talvez seja a única obra em 
que o espectador ganhe um pouco mais de 
espaço para aproximar-se, devido às pince-
ladas menos pon琀椀agudas e a ausência de 
personagens atentos ao ambiente externo 
ao quadro. Todavia, a in琀椀midade das pes-
soas deitadas mantém-se privada. É mais 
convida琀椀vo ao olhar, mas não é possível ver, 
de fato, o que se passa embaixo da coberta. 
       A impressão que perdura, ao sair da ex-
posição, é que o visitante esteve preso em 
si mesmo durante todo o tempo passado 
ali, tendo uma perspec琀椀va aquém de tudo 
que é vivo e orgânico. O mundo mira-o de 
cima, enquanto ele o contempla de baixo, 
almejando par琀椀cipar de suas dinâmicas que 
sempre parecem intangíveis. Faz parte de-
las, mas delas é repelido. Diante da impos-
sibilidade da ação, do congelamento pes-
soal e do aprisionamento em si, o sujeito 
contenta-se com espectar.

Cobertor
Técnica: acrílica sobre tela
Dimensão: 200x160 cm | 2021
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Poder e Aura, de Cibelle Arcanjo: 
Por um exercício de desnaturalização da violência

Por Rafael da Silva | rafaelsilva.ha@gmail.com / @ra昀戀leu

 – Mãe, eles são do Afeganistão?

 Essa foi a pergunta que 昀椀z a minha 
mãe quando, por volta dos 5 ou 6 anos, 
minha casa foi invadida por homens arma-
dos. Estava na sala. Sua entrada repen琀椀na 
me causou tamanho susto que, hoje, en-
quanto escrevo, no mesmo dia em que meu 
retorno para casa é impedido pela interrup-
ção da circulação causada pelo confronto 
entre grupos de milicianos na Zona Oeste 
do Rio de Janeiro, percebo que, talvez, den-
tre os episódios de violência que presencio 
desde a infância, aquele tenha sido um dos 
de maior impacto. 
 Aqui sim, temos um relato pessoal. 
E com isso desa昀椀o, inclusive, a norma do 
silêncio – e de silenciamento – vigente em 
territórios de violência: diga que nunca viu 
e que não sabe de nada. 

 – Fala que não viu nada. Se per-
guntarem, diz “não sei” e 昀椀ca calado.

 Não costumo escrever em pri-
meira pessoa. Agora, porém, percebo que a 
impessoalidade não me cabe. Não quando 
me coloco, pela via da iden琀椀昀椀cação e de 
vivência, em diálogo com o trabalho de Ci-
belle Arcanjo – especialmente as pinturas 
derivadas de sua pesquisa a respeito da cul-
tura e das imagens da violência. 
 De volta à indagação inicial: “eles 
são do Afeganistão?”. Naquele momento, 

princípio da década de 2000, com a in-
vasão do território afegão pelo exército 
estadunidense sob a jus琀椀昀椀ca琀椀va do dis-
curso an琀椀terrorista após episódio de 11 
de Setembro, fervilhavam nos telejornais 
brasileiros as no琀cias a respeito dos con-
frontos armados. As cenas da guerra, claro, 
de repercussão mundial, impregnaram 
minha imaginação a ponto de, mesmo sem 
compreender ainda a própria realidade – a 
violência no quintal de casa –, projetar no 
espaço em que habito os acontecimentos 
vigentes no plano internacional. 
 Tais eventos, hoje, podem ser re-
memorados – certamente por conta da 
recente decisão de re琀椀rada das tropas 
norte-americanas do território do Afegan-
istão, duas décadas após a queda das Tor-
res Gêmeas. E é possível, ainda, re昀氀e琀椀r que, 
principalmente pela atual situação do Esta-
do brasileiro – na qual o chefe do Execu琀椀vo, 
mesmo em meio a uma crise mundial de 
saúde, se empenha mormente em 昀氀exibili-
zar a u琀椀lização de armas no Brasil – perdura 
no imaginário cole琀椀vo as imagens da vio-
lência incu琀椀das não somente pela difusão 
dos meios de comunicação televisiva e da 
internet, mas também forjadas pelas ex-
periências de vida. 
 É aí que, ao conhecer o trabalho 
de Cibelle, as crianças que pinta, as armas 
que expõe,  sobrevêm os episódios violen-
tos que povoam a mente de muitos dos que 
habitam espaços de violência. 

Pormenor
Técnica: óleo e spray acrílico sobre tela

Dimensão: 58x82,5 cm | 2018
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 A despeito de evocar as imagens 
difundidas pelos veículos de comunicação 
de grande abrangência, como a televisão e 
a internet (programas policiais, telejornais, 
redes sociais, 昀椀lmes e seriados nos serviços 
de streaming, dentre outros), Cibelle opta 
por não representar o aspecto agressivo ex-
plorado pela mídia sensacionalista que lucra 
com a exibição de cenas de intensa violência, 
protagonizadas, na maioria das vezes, em ter-
ritórios da periferia, áreas favelizadas, regiões 
dominadas por poderes paralelos em  constan-
te con昀氀ito com a força legi琀椀mada do Estado. 

Picnic
Técnica: óleo sobre tela

Dimensão: 59x70 cm | 2018

 Suas pinturas alcançam uma 
ambiguidade em que a aparente natu-
ralização da posse de armas e da pre-
sença de forças policiais coerci琀椀vas – uma 
espécie de ubiquidade beligerante que 
por vezes passa despercebida – adquirem 
nuances de estranhamento tanto pelo 
tratamento cromá琀椀co  – como em Cromo-
fobia e (In)segurança – quanto pela com-
posição de suas pinturas com elementos 
que contribuem para a desestruturação 
de um olhar displicente – é o caso de Co-
mendo Bala e Bebendo Sangue e Picnic. 

Comendo bala e bebendo sangue
Técnica: óleo sobre tela

Dimensão: 66x56 cm | 2019
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Culto a Ilusão 
Técnica: Óleo e acrílica  sobre tela
Dimensão: 88x71 cm | 2019

Compra e venda (díp琀椀co) 
Técnica: Óleo sobre tela

Dimensão: 63x108 cm | 2018

 Ocorre, portanto, um desloca-
mento do estado inerte de uma relação 
amor琀椀zada frente aos acontecimentos 
e ao imaginário de violência; efeito de 
uma su琀椀leza não apaziguadora, presente 
nas expressões, nos gestos corporais, no 
tratamento pictórico e construção ima-
gé琀椀ca de cada pintura – cuidadosamente 
pensadas formal e conceitualmente.
 Não é à toa, ainda, a referência 
clara aos Estados Unidos por meio da evo-
cação da bandeira do país na ves琀椀menta 
dos personagens que integram Compra e 
Venda e Culto a Ilusão. Sem dúvida, a he-
gemonia geopolí琀椀ca dos EUA implica na 
difusão e es琀mulo da cultura do arma-

mento. Em Compra e Venda, a ênfase na 
empunhadura das armas, uma delas de 
brinquedo, apresenta, além da especulação 
a respeito de uma escolha pro昀椀ssional fu-
tura, a reprodução em prá琀椀cas infantojuve-
nis da lógica armamen琀椀sta – o que implica 
na normalização do uso de armas desde a 
infância, efeito que Cibelle também abor-
da em trabalhos como Brincar de Matar!.
 Soma-se a isso a este琀椀zação dos 
signos de poder, atrelados às forças milita-
res, rei昀椀cados nas armas, ves琀椀mentas e a琀椀-
tudes corporais, cuja reprodução massiva 
e apologé琀椀ca é evidenciada, por exemplo, 
na emulação de um vídeo de internet feita 
por Cibelle em Culto a Ilusão; ou mesmo 
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Brincar de matar!
Técnica: Óleo, acrílica e caneta sobre tela
Dimensão: 67x64,5 cm | 2018

(In) segurança
Técnica: Óleo, acrílica e pastel oleoso  

sobre tela
Dimensão: 54x60,5 cm | 2019

na corporalidade – postura e gestos – 

acentuada também em Pormenor, uma 

das pinturas mais signi昀椀ca琀椀vas da série.  
 Nos trabalhos de Cibelle Arcanjo, a 

cultura da violência a qual estamos subme琀椀-

dos, em que signos de poder são normaliza-

dos na perenidade de um estado violento, é 

representada a par琀椀r de uma reorientação 
ob琀椀da por meio de uma leitura própria da 
autora, transmi琀椀da em suas pinturas e que, 
de maneira aguçada, recompõe a experiên-

cia do olhar ao propiciar um exercício de 

desnaturalização do imaginário da violência. 

 O espectador, portanto, pela ex-

plicitação mesma do regime de violência 

replicado nas imagens que nos chegam in-

cessantemente, é convidado ao reposicio-

namento do olhar; e é chamado à re昀氀exão 
acerca dos sistemas de domínio e coerção 

que, sobretudo no Brasil, são direcionados 

a corpos especí昀椀cos. Exige-se, assim, uma 
postura poli琀椀camente a琀椀va e socialmente 
consciente, na qual a comba琀椀vidade per-
passa a recon昀椀guração das relações com as 
imagens da violência cul琀椀vadas em nossa 
sociedade.
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Cromofobia
Técnica: Óleo e acrílica  sobre tela
Dimensão: 60x72,5 cm | 2018
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Memória-es琀椀lhaço: sobre os retratos 
de Marcela Cantuária das combatentes 
da ditadura militar brasileira
Por Beatriz Schreiner | bz.schreiner@gmail.com / @beatrizschreiner

 Em seu livro Tempo Passado: 
cultura da memória e guinada subje琀椀va, 
a crí琀椀ca argen琀椀na Beatriz Sarlo a昀椀rma: 
“A memória foi dever da Argen琀椀na pos-
terior à ditadura militar e o é na maioria 
dos países da América La琀椀na” (SARLO, 
2005). Esta frase ao mesmo tempo que 
tranquiliza nossos hermanos nos apavora: 
somos a exceção. Ao passo que este pas-
sado sombrio em comum nos une, a falta 
de comprome琀椀mento com esta memória 
traumá琀椀ca é um dos fatores que condena 
o brasileiro ao isolamento em seu próprio 
con琀椀nente. E é a par琀椀r de seu ape琀椀te 
pela reintegração dos Brasis ao cenário 
la琀椀no-americano cultural, social e, espe-
cialmente, polí琀椀co, que Marcela Cantuária 
constrói seu universo imagé琀椀co. 
 Sua pesquisa pictórica Mátria 
Livre consiste em pintar retratos de mul-
heres guerrilheiras e a琀椀vistas da América 
La琀椀na. Marcela se propõe justamente a 
compilar as diferentes personagens femi-
ninas sem dis琀椀nção de nacionalidade, 
conectadas por uma iden琀椀dade la琀椀na 
derivada da resistência às opressões co-
lonialistas. A lógica desta série é pra琀椀ca-
mente o oposto de Futuro do Pretérito, 
pesquisa pictórica que “compreende o 
passado como parte indissolúvel do pre-
sente” e cujas “昀椀guras anônimas são o 
tema central” (A GENTIL CARIOCA, 2020). 
Em Mátria Livre, conhecemos seus ros-
tos, nomes e codinomes, e resgatamos 

suas histórias. 
 Na Mostra Elas, série virtual de 
conversas de idealização, curadoria e me-
diação da escritora e atriz Júlia Medeiros, 
realizada em junho deste ano, Marcela ex-
pôs esta pesquisa ao lado da historiadora 
Raquel Barreto. Sua apresentação, in琀椀tulada 
“Guerrilheiras La琀椀no-americanas”, desperta 
curiosidade pelo sub琀tulo “A pintura 昀椀ccio-
nal a par琀椀r de documentos factuais”. Ao lê-
lo, lembrei da advertência que o jornalista 
Bernardo Kucinski insis琀椀u em colocar no iní-
cio de seu romance K-relato de uma busca: 
“Caro leitor: Tudo neste livro é invenção, mas 
quase tudo aconteceu.” (KUCINSKI, 2014). Am-
bos debruçados sobre a di昀cil temá琀椀ca da 
perseguição polí琀椀ca enxergaram na 昀椀cção/
invenção uma via narra琀椀va para o factual. 
Devemos apreender que o 昀椀ccional não é 
men琀椀roso assim como o literal não é ver-
dadeiro. Neste sen琀椀do, o imaginário surge 
como um espaço que permite a sutura de 
memórias fragmentadas pelo trauma. 
 A metodologia da pesquisa de Mar-
cela consiste justamente na recuperação e 
tratamento destes fragmentos. O escasso 
material disponível a respeito da trajetória 
destas mulheres é reimaginado como peças 
de um quebra-cabeça, distribuídas sobre a 
tela em branco. Como os elementos não são 
de fácil encaixe, cabe a Marcela suturá-los. 
Assim, a pintura surge sem pretensão de 
expressar uma cronologia ou linearidade, 
apresentando passagens sobrepostas, nar-
ra琀椀vas enviesadas.  

Lúcia de Souza “Sônia”
Técnica: óleo e spray sobre tela
Dimensão: 160x120 cm | 2019

Em agradecimento às nossas companheiras.
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             Observamos isso claramente em Lú-
cia de Souza “Sônia”: não sabemos se o ros-
to da guerrilheira está ascendendo ou de-
saparecendo das margens do Rio Araguaia 
e, simultaneamente, a vemos à direita de 
costas, em um momento de descontração, 
e, à esquerda, seus algozes à espreita. No 
centro, a criança de cócoras não deixa de se 
assemelhar ao feto envolvido pela lua, que 
simboliza a importante função de parteira 
das mulheres ribeirinhas que Sônia assumiu. 
É importante que esses personagens não 
sejam ignorados na composição da obra 
como foram e con琀椀nuam sendo nas ações 
de reparação: o povo Suruí-Aikewara, habi-
tante da região do Araguaia, foi subme琀椀do 
à humilhação e tortura pelos agentes de 
Estado envolvidos na caça aos “terroristas” 
e não recebeu até hoje indenização pelos 
danos morais, psicológicos e territoriais so-
fridos.
              As cores vibrantes que Marcela 
u琀椀liza fazem com que seja pra琀椀camente im-
possível desviar os olhos de suas pinturas. O 
昀氀uorescente da 琀椀nta é atraente, atua como 
a luz neon de um outdoor; não por acaso em 
entrevistas ela fala sobre sua paleta “trazer 
cores muito quentes, de um imaginário vivo 
como que ligado na tomada” e “acender 
algumas memórias que eu [Marcela] julgo 
esquecidas”. Em Helenira ou “Fá琀椀ma” aka 
preta, as pinceladas das cores comple-
mentares rosa e verde proporcionam um 
convida琀椀vo contraste. Ao mesmo tempo, 
da forma como estão dispostas, permitem 
que o rosto de Helenira se camu昀氀e na veg-
etação ao fundo, assim como o a琀椀rador pa-
rece brotar da margem folhosa à esquerda. 
As personagens à mesa em primeiro plano 
parecem 昀氀utuar no igarapé, como uma 
lembrança do tempo em que Helenira era 
professora, antes de se juntar à Guerrilha 
do Araguaia, e como presença da Casa de 
Referência para Mulheres Helenira Preta, 
ocupação em Mauá que carrega seu nome. 

 Para além do colorido e do satu-
rado caracterís琀椀co de sua produção, é in-
teressante perceber o papel extraordinário 
do branco em, especialmente, duas telas. 
Em Heleny Guariba, uma mancha branca 
rasga o rosto mul琀椀cor e sonhador de Heleny, 
contaminando suas proximidades com 
tons mais amenos e diluídos que o resto. 
O efeito resultante é de um forte feixe de 
luz transversal, aludindo aos holofotes 
estrategicamente posicionados nos pal-
cos de teatro dos quais fora afastada com 
a emissão do decreto do AI-5, em 1968; 
Heleny (ou “Lucy”), além de militante era 
teatróloga, e 昀椀lósofa de formação. Marcela 
em um post do Instagram deixa uma pista 
em relação à presença das pombas na pin-
tura, também brancas: “O Serviço Nacional 
de Informações (SNI), divulgou em 76 um 
documento que atestava que Heleny seria 
utilizada como “pombo correio” da 
militância e operava junto de ‘perigosos ter-
roristas.’” (CANTUÁRIA, 2020). Mas talvez 
possamos absorver igualmente sua simbo-
logia cristã considerando a par琀椀cipação do 
Espírito Santo na San琀ssima Trindade, fre-
quentemente representado como pomba, 
e a reprodução de uma tríade de persona-
gens femininas debaixo do holofote que pa-
recem par琀椀cipar de um ritual em um corpo 
d’água, como um ba琀椀smo. 
 Em Ranúsia, o branco, que é a 
ausência da cor, representa a ausência de 
um 昀椀lho. Ranúsia Alves Rodrigues, ou “Flo-
rinda” ou “Nuce” ou “Olivia”, militante e 
estudante de enfermagem, deu à luz a sua 
única 昀椀lha, Vanuzia, em 1969, quando já 
havia sido presa e expulsa da Universidade 
Federal de Pernambuco (UFPE). Por causa 
da perseguição polí琀椀ca, se viu obrigada a 
deixar sua 昀椀lha no cuidado de outras duas 
mulheres no bairro de Mangueira, no cen-
tro de Recife; acredito que uma delas seja 
a personagem em vermelho, que dá colo à 
silhueta vazia do bebê. Na fronte de Ranú-
sia, vemos as ondulantes bandeiras escar-
late do Par琀椀do Comunista Brasileiro Revo-
lucionário (PCBR), ao qual era ligada. 

Helenira ou “Fá琀椀ma” aka preta
Técnica: óleo sobre tela

Dimensão: 150x110 cm | 2020
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Heleny Guariba
Técnica: óleo e acrílica sobre tela
Dimensão: 160x120 cm | 2020

 A tarefa de contadora de histórias 
que Marcela assumiu, “inscrevendo um 
possível alhures fora do par mor琀fero al-
goz-ví琀椀ma” (PIRALIAN apud GAGNEBIN, 
1999) não é, de昀椀ni琀椀vamente, uma tarefa 
fácil. A nossa Comissão Nacional da Ver-
dade, criada pelo governo de Dilma Rousse昀昀 
em 2011 e encerrada em 2014, apesar de 
ter trazido informações cruciais sobre o 
desaparecimento, tortura e assassinato 
destas mulheres que aqui tratamos, deixou 
de preencher muitas lacunas, e o que o 
relatório foi capaz de solucionar foi, pelo 
menos parcialmente, desprezado pelas au-
toridades. Creio que também seja preciso 
admi琀椀r que há acontecimentos que nunca 
conseguiremos entender com precisão. 
Neste sen琀椀do, Marcela se permite explorar 
o mundo das lendas e possibilidades mís琀椀-
cas em Dinalva. As borboletas que povoam 
o igarapé no rosto de Dinalva, professora e 
guerrilheira do Araguaia, nos levam ao mi-
to-fundador da “borboleta-Dina”. O histori-
ador Carlos Hugo Studart Corrêa se debruça 
sobre este tema em sua tese de doutorado: 

  O episódio que deu ensejo 
ao mito-fundador ocorreu nos primeiros 

dias de junho de 1972, envolvendo o 
tenente paraquedista Álvaro de Souza 
Pinheiro. De acordo com a reconstrução 
do episódio por militares, em narra琀椀vas 
orais para esta pesquisa, chegou à Base 
Militar de Xambioá a informação de que 

Dina estaria em determinado ponto ao 

sul de São Geraldo. O major Thaumaturgo 
Sotero Vaz então enviou o tenente Álvaro 
para o local, à frente de uma equipe de 
10 ou 12 paraquedistas. Ela de fato estava 
lá. Cercaram-na. Dina se escondeu atrás 
de um angico e começou a a琀椀rar. Um 琀椀ro 
acertou o tenente. A bala entrou pelas 

costas e se alojou perto do coração. Os 
soldados então metralharam toda a área. 
O angico de fato 昀椀cou triturado, conforme 
relato de militares a esta pesquisa. Mas 
não chegou a cair, segundo reza a lenda 

popular. Dina, por sua vez, desapareceu 
de forma inexplicável. Álvaro foi operado 
em condições precárias, sem anestesia. 
Foi cortado mordendo um pedaço de ma-

deira, episódio que lhe provocou amnésia 

parcial. Filho do general Ênio dos Santos 
Pinheiro, que foi um dos fundadores do 

SNI e próceres da linha-dura, Álvaro tor-
nou-se depois desse episódio homem de 

inteligência. Retornaria depois à região 
na Terceira Campanha. Álvaro chegou 
a general. Dina, por sua vez, emerge-

ria de vez com o mito da borboleta. Em 
2013, o general Álvaro, já na reserva, 
seria convocado a prestar depoimento 

à Comissão Nacional da Verdade sobre 
sua par琀椀cipação no episódio. A respeito 
desse episódio especí昀椀co, que ensejou no 
mito-fundador da borboleta-Dina, Álvaro 
alegou esquecimento. (STUDART, 2013) 

 O inexplicável desaparecimento 
de Dina nas mãos do imaginário popular da 
região tornou-se mo琀椀vo para acreditar em 
sua transformação em borboleta. Até hoje 
há quem diga que a viu pela mata e sorri por 
saber que a professora que enfrentou seus 
carrascos é uma sobrevivente. Ao contem-
plar a cosmovisão do povo do Araguaia e 
fazendo com que sua própria produção seja 
uma extensão da vida de Dina e das demais, 
o discurso de Marcela Cantuária se distancia 
mais uma vez da história hegemônica e re-
força camadas por ela apagadas. Seu papel é 
cumprido brilhantemente ao não se conten-
tar com o 昀椀m convencional e nebuloso, com 
biogra昀椀as resumidas ao momento de suas 
mortes, com os depoimentos desonestos 
dos capitães do mato. Cada fragmento das 
trajetórias de luta das mulheres retratadas 
tem potencial de se tornar um es琀椀lhaço que 
Marcela arremessa, doa a quem doer.
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Ranúsia
Técnica: óleo e acrílica sobre tela

Dimensão: 160x120 cm | 2020

Dinalva 
Técnica: óleo sobre tela

Dimensão: 160x120 cm | 2020
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Alçando Vôos
Formandos do curso de Pintura

sobre(vivências)
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O trabalho de conclusão de curso 
de Felipe Cavalcanti apresenta uma ex-
ploração dos processos e meios da pin-
tura digital para criação de ilustrações 
narrativas. A partir da observação das 
dificuldades enfrentadas por ilustrador-
es estudantes em entender a produção 
dessas imagens, verificou-se a neces-
sidade da produção e publicação deste 
trabalho. Para tanto, pesquisou-se nos 
principais sites e livros das áreas de ilustra-
ção fantástica e design de personagem. 
Com essa junção de aspectos da pintura 
digital como iluminação, cores, l inha e 
renderização, espera-se que alunos in-
teressados em buscar o mercado de 
ilustrações fantásticas sejam capazes de 
articular uma narrativa visual. Também 
que descubram a praticidade e a eficiên-
cia das ferramentas digitais de ilustração, 
como o Adobe Photoshop, capaz de re-
alizar com precisão esses trabalhos. O 
formato foi escolhido com o objetivo de 
facilitar a leitura e compreensão do ma-
terial proposto e, por isso, este trabalho 
também foi publicado em forma de livro.

Por Felipe Cavalcan琀椀

Ilustração digital: 
Processos para criação de narra琀椀vas visuais

Caçadora de recompensas
Técnica: Pintura digital
Dimensão: 3840x5304 px | 2019
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Processo do personagem Mordred
Técnica: Pintura digital
Dmensão: 6911x10728 px | 2020

Cavaleiro de Gansos
Técnica: Pintura digital

Dimensão: 3840x2625 px | 2020
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Lista de personagens contendo todos os seis (6) designs de personagens (jovem Arthur, Rei 
Arthur, quatro personagens escolhidos abaixo) e um (1) design de criatura.
Técnica: Pintura digital
Dimensão: 1940X760 px | 2020
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Serpen-Tear
Por João Torraca

Como o movimento sinuoso do rép-
琀椀l esguio, através dessa série rondo e cir-
cundo as diversas e ermas culturas e etnias 
per琀椀nentes ao ser humano, impregnando 
os 昀椀os de meu fazer ar琀s琀椀co com os sim-
bolismos e arqué琀椀pos mais arcaicos e 
contemporâneos, ligando-os, no objeto 
de fabricação têx琀椀l,  à teodisséia de uma 
malha mitológica que expressa a lingua-
gem atribuída, pela Psicologia Analí琀椀ca, ao 
inconsciente cole琀椀vo, antropofagiando ar-
qué琀椀pos antropológicos em um movimento 
endogâmico, em direção à subje琀椀va ligação 
arque琀pica a sintaxes e signos, de maneira 
glí昀椀ca, transportando o movimento da popart 
ao nível da escrita, produzindo poesias 
imagé琀椀co sincre琀椀stas, sampleando as 昀椀gu-
ras do banco de dados da psique humana, 

tecendo com escamas neo-emojis semió琀椀-
cos. Não literais como um texto literário, 
palavras que são pictoglifos, letras são ima-
gens, e poesias são objetos ar琀s琀椀cos. De 
volta a Babel, um esperanto em amálgama 
apropriatório visual, movimento processual 
de sobreposição e organização imagé琀椀ca de 
ícones ancestrais, virtuais e propagandistas, 
propagação de uma linguagem ín琀椀ma e uni-
versalista, caó琀椀co-este琀椀cista. Organizada 
reunião de uma globalização linguís琀椀ca, 
Imagem, pintura e artes dizendo sim ao status 
de linguagem, e o ar琀椀sta sobre um local 
racial diminuído, dando vozes signos de 
minoria representa琀椀va lado a lado aos de 
maioria.Surto catár琀椀co de escrita, Pangeia 
que grita, assim como o imaginário de um 
Brasil sincre琀椀sta.

Snake game nokia 1
Técnica: óleo sobre madeira

Dimensão: 72x59,5 cm | 2018
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Palimpsesto
Técnica: técnica mista sobre tela
 Dimensão: 200x140 cm | 2018

Serpen-tearfagia
Técnica: Óleo e spray sobre madeira
Dimensão: 159x138 cm | 2018
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Incronibotage
Técnica: técnica mista sobre madeira

Dimensão: 97x71 cm | 2018

Beli-cidades(Deepweb City Rejects)
Técnica: técnica mista, óleo e colagem sobre 
tela sobre cerâmica
Dimensão da tela: 200x140 cm
Dimensão da cerâmica:19x25x15 cm | 2021
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O desenvolvimento da série de 
pinturas Ficções na bolha de sabão, aqui  
apresentado como Trabalho de Conclusão 
do Curso de Pintura da UFRJ, se iniciou 
no ano  de 2018 quando Ravi Tubenchlak 
decidiu mudar o seu processo cria琀椀vo. As 
pinturas que estava  produzindo até então 
par琀椀am de imagens fotográ昀椀cas registra-
das pelo ar琀椀sta, por meio do  celular, eram 
imagens de lugares, pessoas e objetos que, 
de alguma forma, habitavam o seu dia-a-
dia.  No desenvolvimento desse processo, 
o ar琀椀sta sen琀椀u a necessidade de extrapo-
lar o  registro de sua vivência individual, se 
debruçando sobre o material fotográ昀椀co de  
outros autores já em circulação, ob琀椀do na 
internet, re琀椀rados de bancos de imagens  
direcionados para a publicidade, das redes 
sociais, reportagens etc. 

A variedade desproporcional de pos-
sibilidades em relação ao limitado tempo  
disponível para a própria fruição dessas 
mesmas possibilidades, assim como a sen-

sação de que estar sempre atrasado, mal 
(in)formado, aumenta a sensação de estar  
diante da impossibilidade do erro. Para 
Tubenchlak, nos é apresentada uma vida 
ao mesmo tempo repleta  de novidades, 
mas também de “novidades requentadas”, 
um certo déjà-vu onde os  sucessivos acon-
tecimentos instantâneos, não permitem a 
maturação devida para que os  indivíduos, 
assim como as suas ideias e prá琀椀cas, pos-
sam se cons琀椀tuir no devido tempo. 

Ravi passou a re昀氀e琀椀r sobre como es-
sas imagens e o meio em que se inserem  
contribuem na construção da iden琀椀dade 
do indivíduo contemporâneo que ciclica-
mente  devora e é, em seguida, devorado 
para ser reinventado através das mídias, em 
um  esforço norma琀椀zador e talvez limita-
dor das suas potencialidades, bem como, 
na direção  oposta, alargando as fronteiras 
do que estava anteriormente posto social-
mente.

Ficções na bolha de Sabão
Por Ravi Tubenchlak

Transparente
Técnica: Óleo sobre tela

Dimensão: 70x50 cm | 2021
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Horizonte
Técnica: Óleo sobre tela

Dimensão: 130x120 cm | 2020

O sacri昀cio
Técnica: Óleo sobre tela
Dimensão: 100x90 cm | 2020
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Sem 琀tulo
Técnica: Óleo sobre tela
Dimensão: 90x80 cm | 2020

Portal
Técnica: Óleo sobre tela

Dimensão: 147x116 cm | 2021
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 Fundada em 1959 por estudantes 
da Escola Nacional de Belas Artes (ENBA) 
com o objetivo de expor a produção do 
corpo discente, a Galeria Macunaíma 
funcionava numa pequena sala cuja en-
trada dava para a rua México, no mesmo 
prédio onde hoje, como naquele tempo, 
funciona o Museu Nacional de Belas Artes 
(MNBA). Em 1975, quando a Escola (nessa 
altura já como EBA-UFRJ) foi forçada pela 
ditadura militar a se transferir daquele 
seu prédio para a Cidade Universitária, na 
Ilha do Fundão, a Macunaíma continuou 
funcionando no mesmo local, passando a 
ser parte da Funarte, porém sendo per-
dida a exclusividade que os estudantes 
tinham para expor nela, tornando-se uma 
galeria com edital aberto a todos os ar-
tistas nacionais. Em 1990, com a saída da 
Funarte do prédio do MNBA, a Galeria 
Macunaíma deixou de existir.
 Em 2008, durante a grande re-
forma do ateliê do curso de Pintura, lá foi 
criado um espaço específico para as ex-
posições dos estudantes. Com o objetivo 
de refazer os laços com sua História, os 
professores do departamento BAB (respon-
sáveis pelos cursos de Pintura e de Gravu-
ra), deram a este espaço exposi琀椀vo o nome 
de Galeria Macunaíma, revivendo seus ob-
je琀椀vos originais. Assim, funcionando como 

galeria institucional no ateliê de pintura, 
antigo “Pamplonão”, atual Ateliê Porti-
nari, foi inicialmente administrada pelos 
professores Júlio Sekiguchi e Lourdes Bar-
reto, estando a partir de 2017 sob respon-
sabilidade de Ricardo A. B. Pereira, pro-
fessor e atual coordenador do curso de 
Pintura. Desde sua reinauguração, nela 
já foram realizadas diversas exposições 
individuais e coletivas, na maioria de alu-
nos do curso de Pintura, mas também de 
alguns estudantes de outros cursos da 
Escola como Artes Visuais, Cenografia e 
Conservação/Restauração
 Desde 2020, devido ao distancia-
mento social forçado pela pandemia de 
Covid-19, a Macunaíma vem funcionando 
virtualmente por meio de sua página no 
Facebook e no Instagram. Desta forma, 
ainda que remotamente, continua man-
tendo a sua função original: viabilizar as 
exposições individuais dos alunos do cur-
so de Pintura, mostrando a diversidade 
de linguagens desenvolvidas por seus es-
tudantes. Nesse contexto, recentemente 
a Galeria Macunaíma foi transformada 
numa  ação de extensão associada ao Pro-
jeto de Extensão Pintura Contemporânea 
e Sociedade: processos de criação, ex-
posição e diálogos.

Macunaíma Galeria Macunaíma:
Memória e Legado

Por Prof. Dr. Ricardo A. B. Pereira 
Coordenador do curso de Pintura

Administrador e curador da Galeria Macunaíma
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Maria Karenina: Primeira Infância

Este trabalho apresenta o processo 
que deu origem à série de minha autoria 
in琀椀tulada “Primeira Infância”, desenvolvida 
como formanda do Curso de Pintura da 
Escola de Belas Artes da Universidade 
Federal do Rio de Janeiro (UFRJ). Par琀椀ndo 
de fotogra昀椀as de família, do período que 
compreende do meu nascimento aos três 
anos de idade, quando, então, morreu minha 
mãe, selecionei fotogra昀椀as que retratassem 
o co琀椀diano de uma família dos anos 1990, 
vivendo no subúrbio carioca. São fotos que 
compõem minha memória desse período e 
que, ao mesmo tempo, é uma memória que 
só existe por causa desses registros. 

De modo a contar essa história ago-
ra, através da pintura, busquei nos ar琀椀stas 
Diego Velásquez, Gerhard Richter e Yigal 
Ozeri as referências – no primeiro, em re-
lação ao processo, nos dois úl琀椀mos, pela 
a昀椀nidade temá琀椀ca. Também fui à Roland 
Barthes para avançar na compreensão da 
linguagem fotográ昀椀ca e assim, poder ex-
plorar seus diálogos com o processo pictóri-
co. Muito de meu processo pode ser enten-
dido através da referência desses ar琀椀stas, 
mas também pelo enfrentamento direto na 
tela, um método que vem marcando todo o 
meu trabalho.

Instagram: @mariakareninalo.94

Larissa no Sofá
Técnica: óleo sobre tela

Dimensão: 65x55 cm | 2018
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Larissa e Eu
Técnica: óleo sobre tela

Dimensão: 80x80 cm | 2018

Aparecida
Técnica: óleo sobre tela
Dimensão: 40x40 cm | 2018
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Vô Gil
Técnica: óleo sobre tela
Dimensão: 135x85 cm | 2018
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O trabalho de pintura reserva sur-
presas também para quem o faz. O autor 
de imagens em sua pesquisa está sujeito a 
um universo amplo de referências e possi-
bilidades, mas, ao vasculhar a vas琀椀dão do 
que já foi produzido pela humanidade, o ar-
琀椀sta muitas vezes é conduzido de volta para 
casa. A pesquisa da pintora Lavínia Kerk 
dialoga com a História da Arte, com as ima-
gens que a marcaram enquanto estudante 
e pesquisadora, com os processos de pintu-
ra e esté琀椀cas que a seduziram. Entretanto, 
no percurso de sua graduação, Kerk acabou 
construindo uma narra琀椀va extremamente 
pessoal e ín琀椀ma. 

Elementos da sua infância, de quan-
do via o mundo sob a perspec琀椀va de uma 
criança sentada embaixo da máquina de 
costura de sua mãe trabalhadora, são trazi-
dos de forma sucessiva e brotam como sím-
bolos daquilo que a marcou. Os tecidos ri-
cos e vaporosos, espelhos, 昀氀ores, manequins 
e bonecas, da forma como estão dispostos, 

Lavínia Kerk: Pinturas de Brinquedo
Instagram: @laviniakerk

projetam inseguranças e di昀椀culdades do que 
seria essa di昀cil travessia da infância. 

Em suas pinturas, estudos e ensaios 
observamos melancolia e nostalgia, a fusão 
do infan琀椀l com a vida dos adultos que a 
cercavam, a relação com as outras crianças 
que com ela enfrentavam um quo琀椀diano de 
incertezas, permeado por embates, neces-
sidades e, sobretudo, a preocupação per-
manente de se ganhar o pão de cada dia. 
Há nessa produção uma con昀氀uência entre o 
universo do sonho infan琀椀l, do trabalho, do 
lazer e do vício. 

Tudo que nos é trazido em aparente 
riqueza é, ao 昀椀m e ao cabo, simplicidade 
traves琀椀da por uma mente que este琀椀za e 
materializa no campo do simbólico algo 
que, doravante, não está mais no nível do 
recalque. Em seus trabalhos vem à tona a 
condição da criança sensível, observadora 
que Lavínia foi e da mulher ar琀椀sta que se 
tornou.

Espelho
Série Pinturas de Brinquedo 
Técnica: óleo sobre tela
Dimensão: 150x110 cm | 2018

Por Profª. Drª. Martha Werneck 
Dep. BAB EBA/UFRJ
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Cartas
Série Pinturas de Brinquedo 
Técnica: óleo sobre tela
Dimensão: 115x160 cm | 2018

Tsurus
Técnica: óleo sobre tela

Dimensão: 150x100 cm | 2018
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Cavalinhos
Técnica: Xilogravura sobre papel japonês
Dimensão: 45x35 cm | 2014

Deslumbrada
Técnica: Litogravura sobre papel Reeves 

Dimensão: 45x35 cm | 2014
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Alice Gastaldo: Histo é Arte
Instagram: @p昀氀antzineas

As obras que acompanham esta 
monogra昀椀a foram produzidas em aquare-
las, nanquins e outras 琀椀ntas com técnica de 
aguada, papéis e linhas de algodão para as 
partes em crochê. A escolha dos materiais 
foi feita com base na conveniência com a 
qual se pode usá-los na melhor represen-
tação dos tecidos celulares, que são o tema 
central da exposição.

A exposição consiste em uma espé-
cie de gradiente que se inicia na representa-
ção 昀椀gura琀椀va de uma pilha de descartes na 
calçada (pintura 1), uma cena que muitas 
pessoas, se a vissem ao vivo, não dariam 
muita importância. O nome da pintura tam-

bém não é acidental, considerando 琀tulo 
homônimo ao 昀椀lósofo René Descartes, um 
dos primeiros pensadores a incluir a dúvida 
como primeiro passo para o conhecimen-
to. Tanto o amontoado de restos sem uso 
quanto o gesto de pintá-lo, ambos podem 
parecer escolhas estranhas de objeto es-
té琀椀co. Este trabalho serve como início da 
exposição por convidar quem o observa a 
achar bela uma correlação de elementos 
que não se costuma considerar especial-
mente pitorescos. Há delicadeza na pintura, 
há a pilha de Descartes e nada mais. E é 
nessa miscelânea que vamos adentrar nas 
próximas pinturas.

Pilha de Descartes
Técnica: nanquim e aquarela sobre papel 

Dimensão: 14x21,6 cm | 2018
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As folhas ainda se encontram com a 
mesma razão conceitual que a pilha de Des-
cartes, mas já com o aumento presente. É 
como se, da primeira pintura, 琀椀véssemos 
pego uma folha daquele chão e parado para 
apreciá-la. As folhas são de árvores comuns 
da cidade do Rio de Janeiro, já queimadas 
ou comidas por insetos. São também 
folhas das menos exuberantes, amarela-
das, gastas, exatamente do 琀椀po que esta 
exposição pretende ressaltar.

As microscopias começam a dar 
forma ao gradiente pretendido com a ex-
posição. Seccionamos um pedaço do visível 
e novamente o aumentamos. Ainda colori-
das e delicadas, o obje琀椀vo das microscopias 
é exatamente que nos mostre a orgânica 
abstração dos tecidos celulares. Elas funcio-
nam como sucessoras das folhas no sen琀椀do 
de que aproximam nosso olhar mais ainda 
do universo do minúsculo, dos fractais for-
mados por organelas e tecidos conjun琀椀vos.

Folha nº 2 (amendoeira)
Técnica: aquarela sobre papel 

Dimensão: 14x20 cm | 2019

Microscopia nº 1
Técnica: aquarela sobre papel 
Dimensão: 29,7cm² | 2019
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O embrião vem à frente das ob-
ras maiores da exposição. Seu taman-
ho nos permite “passear” por dentro de 
cada detalhe daquele ser. Por ter sido feito 
em pon琀椀lhismo, também nos dá a ideia 
de ser composto por várias par琀culas ou 
fragmentos - várias células - que podem de 
muito perto parecer abstratas e desconexas, 
mas de longe formam algo com formas bem 
de昀椀nidas e incrível complexidade.

As crochélulas marcam o 昀椀nal do 
gradiente através de uma volta ao início. 

Parece que entramos mais fundo para den-
tro da célula, abrindo-a em fa琀椀as, mas ao 
mesmo tempo voltamos ao centro de mesa 
feito em crochê, aos objetos pelos quais 
muitas vezes passamos sem perceber e que 
têm, cada um, sua 昀椀nesse ar琀s琀椀ca.

Embrião
*Feita em coautoria com Agnes Antonello
Técnica: nanquim sobre papel 
Dimensão: 42x59,4 cm | 2020

Crochélula nº 2
Técnica: linha de algodão, agulha nº 1 

e gra昀椀te sobre papel 
Dimensão: 20 cm² | 2021
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Nesta exposição apresento os de-
senhos e as pinturas que fazem parte da 
monografia “Angústia: de quadros para 
quadrinhos”. Aqui exponho algumas pin-
turas da minha série de retratos, assim 
como as minhas cinco primeiras histórias 
em quadrinhos.

Cada HQ conta uma história dife-
rente, adaptando, cada uma, um conto 
do autor Anton Tchekhov. E em cada uma 
exploro um estilo diferente, com técni-
cas diferentes, como: guache, grafite, es-
ferográfica, entre outras.

Angús琀椀a: De Quadros Para Quadrinhos
Instagram: @lucasgarcia.art

Autorretrato Dormindo
Técnica: guache sobre madeira

Dimensão: 24,8x29,8 cm | 2018

Lucas Garcia
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Álef
Técnica: óleo sobre madeira
Dimensão: 17x17 cm | 2017

Mel
Técnica: óleo sobre madeira
Dimensão: 19x19 cm | 2018
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Primeira página da história em quadrinhos 
O Gordo e o Magro

Dimensão: 2086x2948 px | 2021
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Nesta produção ar琀s琀椀ca de Marcio 
Couto os componentes de subje琀椀vação 
do indivíduo estão presentes em suas pin-
turas como narra琀椀va própria do quadro. 
Trabalhando o sonho, mídia, literatura, 
contemporaneidade e pintura, para citar 
algumas das relações presentes, promove 
uma interação psicológica social com as 
linguagens ar琀s琀椀cas. As imagens fragmen-
tam-se como no O Grande Vidro de Marcel 
Duchamp, onde o vidro quebrado é funda-
mento da obra. 

Seu interesse pela linguagem é seu 
impulso ar琀s琀椀co. A pesquisa se esparrama 
por diversas áreas ar琀s琀椀cas livremente 
- um sonho: meio razão/meio emoção. A 
narra琀椀va é uma miscelânea de interpela-
ções que se exprimem por meio do viés 
ar琀s琀椀co, como ele assevera.

Cinema, literatura, ilustração, 
teatro ou pintura? Tudo importa, tudo faz 
parte. Somos conduzidos para uma ex-
periência de totalidade e fragmentação, 
re昀氀exo da contemporaneidade. 

A produção é um ensaio sobre a 
experiência do homem diante do mundo 
atual, mundo presente, mundo em trans-
formação. A arte, quando na vanguarda, 
corre riscos onde erros e acertos fazem 
parte da experiência. A Arte se renova ao 
assumir riscos.

Marcio Couto: Coiote
Instagram: @marcio.couto1

Por Prof. Dr. Julio Ferreira Sekiguchi
Dep. BAB EBA/UFRJ

SEM TÍTULO: COIOTE
Técnica: acrílica sobre tela
Dimensão: 120x100 cm | 2018
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SEM TÍTULO: TRÊS
Técnica: acrílica sobre tela

Dimensão: 80x150 cm | 2018

SEM TÍTULO: MIL CENTO E TRINTA E NOVE
Técnica: acrílica sobre tela
Dimensão: 120x100 cm | 2018
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SEM TÍTULO: UM 
Técnica: acrílica sobre tela

Dimensão: 122x90 cm | 2016

SEM TÍTULO: QUARENTA E DOZE
Técnica: acrílica sobre tela
Dimensão: 100x80 cm | 2018
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“Paisagem” é o nome que se dá a 
um dos mais tradicionais gêneros da pin-
tura, encontrando-se exemplos na arte oci-
dental desde a An琀椀guidade, quando ainda 
não era estabelecida como tal, tendo sido 
muito pra琀椀cada no Barroco pelos holande-
ses, ganhando diversos desdobramentos 
semân琀椀cos e técnicos até se tornar fulgu-
rante através das obras de Turner e de al-
guns dos mais importantes impressionistas 
como Monet, Pissarro, Sisley entre outros. 
Com Van Gogh a paisagem ganhou uma di-
mensão psicológica que re昀氀ete toda a sen-
sibilidade interior daquele ar琀椀sta quando 
tocado pelo es琀mulo da Natureza. 

Ricardo Ramos, formando do curso 
de pintura da EBA-UFRJ, retoma a pintura 
de paisagem sob uma visão que trata de 
algo sobre o qual a Academia debateu calo-
rosamente por um bom tempo, desde seu 
alvorecer em 昀椀ns do século XVI, na Itália, 
até o século XVIII; a linha ou a mancha, qual 
destes elementos formais é o mais impor-
tante para a pintura? Sabedor, logicamente, 
que tal disputa deixou há muito de exis琀椀r, 
o ar琀椀sta toma este an琀椀go embate como 
uma questão de seu interesse pessoal, des-

Ricardo Ramos: Paisagens
Instagram: @carvalhoricardoramos

dobrando-o em um conjunto de 14 obras 
plenas de energia e signi昀椀cação plás琀椀ca. 
Em suas pinturas agrestes, linhas explíci-
tas ou pressen琀椀das em suas composições 
como impulsos dinâmicos, conjugadas 
com contrastes fortes de luz e sombra, 
dentro dos quais a cor e a textura também 
desempenham um papel dinamizador im-
portante, travam um contato ín琀椀mo com 
as manchas. Isso demonstra que se no 
passado haviam dois campos opostos na 
Academia quanto a linha e a mancha, na 
sua obra isso é apenas um pretexto para 
que sua imaginação recrie a Natureza de 
forma livre, com personalidade e poesia. 

As árvores merecem em suas 
obras uma atenção toda especial, não no 
sentido meramente mimético, mas num 
sen琀椀do mais amplo, que mostra uma ener-
gia intensa que vem não só da seiva que 
extraem do fértil solo pictórico, mas tam-
bém do seu cerne de artista. As rochas 
brutas e os céus agitados com nuvens 
fortemente texturizadas, formam outra 
caraterística marcante, apresentando-se 
de maneira dramática e, sob alguns as-
pectos, barroca. 

Por Prof. Dr. Ricardo A. B. Pereira 
Dep. BAB EBA/UFRJ

Árvore n2
Técnica: acrílica sobre tela

Dimensão: 60x95 cm | 2018
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No conjunto de árvores inclinadas 
para o lado esquerdo o tema é trabalha-
do com variações nas cores, modelado e 
fatura pictórica - sendo todas vigorosas, 
mas nunca iguais. “Árvore na rocha”, por 
seu turno, parece mostrar um encontro 
de 琀椀tãs onde, no 昀椀m das contas, as forças 
naturais acabam se harmonizando sem, 
contudo, deixarem de exprimir seu poder 
individual. 

Em “Paisagem 1”, a rocha se torna 
uma montanha imponente, porém sua-
vizada pela distância, enquanto os troncos 
intensamente modelados de uma árvore 
de casca grossa a emoldura a par琀椀r do pri-
meiro plano, como que barrando a ascen-
são do cume montanhoso; ao pé da árvore 
e da montanha arbustos crescem cheios 
de vida. “Colosso” e a obra seguinte, “Ro-

cha”, colocam o observador na beira de 
ver琀椀ginosos precipícios, o primeiro feito 
com blocos de rochas vermelhas e o se-
gundo com aglomerados de pedras mus-
gosas nas quais se destacam grandes 
folhagens escuras. 

Trata-se de um poderoso conjunto 
de paisagens que Ricardo Ramos apre-
senta na Macunaíma Virtual, fruto de suas 
pesquisas poé琀椀cas sinceras, repletas de 
expressão e sen琀椀mento de admiração pela 
Natureza. Ao observador cabe se deixar 
envolver pela força deste trabalho que, 
sendo a conclusão de uma etapa impor-
tante de aprendizado do ar琀椀sta, se mostra 
em plena via de crescimento - como uma 
jovem árvore.

Sucesso ao ar琀椀sta.
Árvore na rocha

Técnica: acrílica sobre madeira
Dimensão: 60x80 cm | 2018

Paisagem 1
Técnica: acrílica sobre tela encolada em madeira
Dimensão: 80x60 cm | 2015
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Rocha
Técnica: acrílica sobre tela

Dimensão: 100x153 cm | 2018

Colosso
Técnica: acrílica sobre tela
Dimensão: 75x110 cm | 2018
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A exposição “Evolução” apresenta 
um pouco da minha trajetória e do meu 
processo artístico. De um começo leigo 
em relação à técnica de pintura e às artes 
em geral, até a evolução pessoal e profis-
sional dentro da Escola de Belas Artes da 
UFRJ. Ao longo do processo, momentos 
corriqueiros de frustração e desânimo, 
longe de se tornarem constantes. En-

Bruna Rafael: Evolução
Instagram: @brunarafaelatelier

tretanto, esses se tornaram insumos para 
percepção e análise do caminho percor-
rido e suas transformações. A busca pela 
evolução nos torna capazes de perceber 
e aproveitar os desafios e oportunidades 
da vida. Nossa evolução é particular e o 
autoconhecimento é a chave de tudo. En-
contrar o que a impede nos ajuda a pau-
tar metas e objetivos.

Cardo Santo
Técnica: Acrílica sobre tela
Dimensão: 150x95 cm | 2021



190 191

O Pesadelo
Técnica: Acrílica sobre MDF
Dimensão: 110x80 cm | 2019

Uma Vela Para Ela Seguir Seu Caminho
Técnica: Acrílica sobre madeira

Dimensão: 40x30 cm | 2019
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Solene
Técnica: Óleo sobre MDF

Dimensão: módulos de 40x22x12 
cm e 40x33x8 cm| 2018



194 195

L.U.C.I.

Instagram: @lucioliveirart

Um animal fossilizado, gravado em meus ossos

Para você eu não tenho uma canção de amor

Apenas uma canção agonizante e faminta

Vomitando as cores mais sombrias

E uns olhos vazios

Mirando teu rosto crepitar

E minha saliva provando as cinzas

Não quero carregar este fardo

Escolhas nos acorrentam

E eu preciso de possibilidades

Minha alma é destrutivamente livre

Vi-me perdida entre as ruas onde cresci

Enquanto corria à tua procura
Um cortejo negro deslizava pelas vias

Acompanhava o esquife do não amor

Eu te procurava porque iam enterrar

Aquilo que era nosso

Apenas porque eu não tinha uma canção de amor

Ou será você que ia no caixão?

Flores secas e bichadas

Meu bem, eu tenho para lhe dar

Deposito um beijo em cada um dos teus olhos

Como se moedas fossem

Para que Caronte o conduza

Através das águas do esquecimento

Sou rainha num castelo arruinado

E o rei ejacula nos escombros do meu ser.

Rainha de nada III (vazio)
Técnica: Óleo sobre placa de metal

Dimensão: 28x41 cm | 2019
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L.U.C.l. se formou no curso de Pintura pela EBA-UFRJ em novembro de 2020 de forma 
remota. O nome da exposição foi extraído de um dos poemas da ar琀椀sta, que trabalha a 
pintura e poesia ao mesmo tempo, de forma que uma complementa a outra. Na mostra 
estão reunidos trabalhos do seu TCC, Relicário, alguns extras, como objetos esté琀椀cos, que 
a ar琀椀sta chama de cadáveres esquisitos, e algumas fotogra昀椀as, ambos parte indissolúvel de 
sua pesquisa.

Ao lado: Sem Título
Técnica: Óleo sobre tela
Dimensão: 50 cm de diâmetro | 2019

Cherry Bomb
Técnica: Óleo sobre tela

Dimensão: 50 cm de diâmetro | 2019



Cadáver Esquisito I
Técnica: Assemblage
Dimensão: 43x103 cm | 2019

Cadáver Esquisito II
Técnica: Assemblage

Dimensão: 36x78 cm | 2019



Por琀昀ólio
Cole琀椀vo

sobre(vivências)
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Rosita
Instagram: @rositaxeifs
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Amanda Olbel
Instagram: @olbel_amanda
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Barbagelata
Instagram: @bgelatart
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Clarice Saisse
Instagram: @clarice.saisse
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Albarte
Instagram: @alb.arte
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Mel Anselmo
Instagram: @crack.se
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Danda Odara
Instagram: @danda.odara
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Bea Machado 
Instagram: @beamachado
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Giu Cabral
Instagram: @giu_lya
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Felipe Carnaúba
Instagram: @carnauba.felipe
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Fichas Técnicas

Rosita - p. 202

Historinhas Medievais
Técnica: acrílica sobre papel 220g
Dimensão: 139,5x65 cm | 2020

Amanda Olbel - p. 204-207
O Cheiro do Ralo - Heitor Dhalia
Série: Aguadas de Cinema
Técnica: Gouache sobre papel 300g
Dimensão: 14x21 cm | 2020

O Pro昀椀ssional - Luc Besson
Série: Aguadas de Cinema
Técnica: Gouache sobre papel 300g
Dimensão: 14x21 cm | 2020

Aquarius – Kleber Mendonça Filho
Série: Aguadas de Cinema
Técnica: Gouache sobre papel 300g
Dimensão: 14x21 cm | 2020

Bicho de Sete Cabeças – Laís Bondanski
Série: Aguadas de Cinema
Técnica: Gouache sobre papel 300g
Dimensão: 14x21 cm | 2020

Barbagelata - p. 208
Envelhecendo
Técnica: óleo sobre papéis
Dimensão: 7x14 cm | 2021

Clarice Saisse - p. 210

Por onde o corpo escorre pra respirar: 

saudade

Série: Água Viva
Técnica: intervenção de desenho digital 

sobre autorretrato

Dimensão: 2788x2342 px | 2020-2021

Me tornar rio

Série: Água Viva
Técnica: intervenção de desenho digital 

sobre autorretrato

Dimensão: 2285x1728 px | 2020-2021

Me tornar concha

Série: Água Viva
Técnica: intervenção de desenho digital 

sobre autorretrato

Dimensão: 2766x2400 px | 2020-2021

Albarte - p. 212
Qual a salvação?
Série: Onde tudo acontece
Técnica: acrílica sobre papel 300g
Dimensão: 21x24,7 cm | 2020

Mel Anselmo - p. 214
Sem 琀tulo
Série: Costela Mulher
Técnica: PVA sobre tábua de madeira
Dimensão: 14x29 cm | 2021

Por琀昀ólio Cole琀椀vo

Danda Odara - p. 216

A su琀椀leza também sou eu
Técnica: pintura digital
Dimensão: 2408x3508 px | 2021

Firma ponto
Técnica: pintura digital
Dimensão: 2408x3508 px | 2021

Bea Machado - p. 218
Cicatriz n.2
Técnica: óleo sobre tela
Dimensão: 20x30 cm | 2021

Ferida aberta n.1
Técnica: óleo sobre tela
Dimensão: 20x30 cm | 2021

Giu Cabral - p. 220
Não Sei o que é Ser
Série: Vida Sobre Mim
Técnica: óleo sobre tela
Dimensão: 15x15 cm | 2020

Nasce Sobre Mim
Série: Vida Sobre Mim
Técnica: óleo sobre tela
Dimensão: 21x30 cm | 2020

Felipe Carnaúba - p. 222
Paisagem digital sobre A MENTE 
dos CANUDINHOS
Técnica: acrílica sobre tela

Dimensão: 25x35 cm | 2021



É vedada a reprodução das imagens con琀椀das nessa 
publicação para qualquer 昀椀m ou propósito.

Os contatos dos autores foram listados ao longo da 
publicação.

Edição lançada em maio de 2022. 

Quarta capa: Maria Fernandes
Afogar (detalhe)
Série: Afundo
Técnica: óleo sobre tela
Dimensão: 40x50 cm | 2021
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