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Arte132 tem a honra de expor parte da coleção Vera e Miguel Chaia, em mostra 
conceitualmente criada pelo professor, colecionador e conselheiro cultural, com 
assistência de Laura Rago e Gustavo Herz.

Vera e Miguel Chaia cursaram juntos a graduação em Ciências Sociais, na PUC-SP, 
e também pós-graduação, na USP. Aquele encontro foi o primeiro passo para que
construíssem a coleção nos idos dos anos 1974. Num momento em que ambos se
dedicavam à universidade e ao campo da arte, criaram o Núcleo de Estudos em 
Arte, Mídia e Política (NEAMP), na PUC-SP.

Gradativamente, além da pesquisa, publicações de artigos e livros e da docência, 
Miguel Chaia passou a participar de instituições culturais, atuando no Conselho 
ou na Direção de espaços, como Paço das Artes, Instituto Tomie Ohtake, Instituto 
de Arte Contemporânea, Museu de Arte Moderna de São Paulo, MASP, Bienal de 
São Paulo e Itaú Cultural.

Arte132 Galeria
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Miguel Chaia
Laura Rago
Gustavo Herz
Curadores da exposição

A exposição Tridimensional: entre o Sagrado e o Estético, no seu conjunto, guarda 
certo aspecto de "site specific", pois resulta de uma proposta curatorial cuja 
concepção, temática e suporte partem da vocação e das particularidades da 
Arte132 Galeria, desdobrada em um belo jardim de esculturas.

Três questões nortearam a reflexão sobre a exposição: (i) Será possível perceber 
na arte contemporânea vestígios do sagrado? (ii) O que pode haver de comum 
entre a arte e o sagrado? E, ainda, (iii) a arte contemporânea, ao ganhar 
autonomia, fortalecendo seu significado estritamente estético, abandona o 
mítico, a religião e a religiosidade na busca da revolução da linguagem? Cabe 
dizer que, para o grupo da curadoria, essas perguntas foram mais importantes do 
que suas eventuais respostas. Buscou-se ver e ouvir as obras, no diálogo de uma 
com a outra, para pensar problematizações permanentes no campo da pesquisa 
da arte. Assim, procurou-se perceber estas questões na expressão imediata 
da escultura, na ideia que pode estar na concepção da obra, na forma e até na 
matéria  que estrutura e sustenta a peça. Supõe-se que cada artista ou obra se 
aproxima ora mais ora menos do sagrado ou do estético; em algumas obras, o 
sagrado pode ser mais explícito e, em outras, menos.

O sagrado é aqui entendido no seu significado amplo de religioso, venerável, 
ritualístico, mítico, alquímico e metafísico — centrado nas questões do corpo 
e da sociabilidade. O estético é compreendido como a linguagem, que, no 
desenvolvimento histórico da arte, em um processo autônomo e profano, opera 
revoluções nas formas de expressão, rompendo claramente vínculos com áreas 
externas à própria arte. Assim, o estético é centrado na matéria e no próprio 
fazer artístico.

A história da arte ocidental deita origens também na expansão do cristianismo 
romano, quando a imagem foi fundamental para a conquista de adeptos para 
a religião – tanto as imagens bidimensionais, a partir do Santo Sudário e das 
pinturas, quanto os conjuntos das estátuas que deram concretude ao conteúdo 
espiritual da doutrina, ajudando a criar as imponentes ambientações das igrejas. 
A arte foi um dos pilares de uma teologia política.

O ser humano tem sua condição de existência social mediada pelos objetos. Na 
origem longínqua da humanidade (Homo sapiens), as primeiras manifestações 
simbólicas podem ter sido pedras portáteis pintadas ou riscadas com grafismos; 
avançando, a civilização viveu o megalitismo, com a produção de menires, 
imensas pedras alinhadas, e de túmulos, até alcançar momentos simbólicos 
exponenciais com as civilizações antigas e clássicas, num contínuo uso de 
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materiais, da pedra e do metal ao mármore. Deve-se destacar a presença dos 
sambaquis no Brasil, algumas vezes acompanhados de estatuetas.

No 34º Panorama da Arte Brasileira, a curadora Aracy Amaral (tendo Paulo 
Miyada como curador-adjunto) diz: “Sabemos tão pouco das sociedades que 
viveram no território que hoje denominamos Brasil – como é o caso das 
cerâmicas, pinturas, gravuras rupestres... É de pouca importância que essas 
manifestações sejam, ou não, denominadas de “arte”, pois o fundamental é 
que sejam manifestações do homem, de sua cultura e de suas relações com 
o meio ambiente e seus contemporâneos” (Amaral, 2015:15). A partir desse 
potente princípio, Aracy Amaral realizou uma exposição tendo os zoólitos – 
animais fossilizados – como núcleo condutor do Panorama e cotejando peças 
arqueológicas com a produção contemporânea (Amaral, 2015:19).

Esta exposição na Arte132 Galeria está centrada na obra tridimensional. 
Convém lembrar que a arte moderna e a contemporânea – paralelamente à 
produção intensa de mercadoria sob o capitalismo sedutor – elegem o objeto, o 
tridimensional, como suporte significativo da produção artística, mesmo que a 
pintura (o bidimensional) continue hegemônica no campo da arte.

A arte, assim como o tridimensional, são ideias ou conceitos polissêmicos: abrem-se 
para múltiplas formulações ou definições. A arte está aberta a qualquer pesquisa 
que assuma a perspectiva da política ou da filosofia, da religião, da economia, da 
semiótica e da estética. E, com frequência, essas perspectivas estão interligadas, uma 
vez que a arte é relacional enquanto produto da práxis humana, atravessada pelas 
múltiplas esferas da sociedade. É necessário, portanto, assumir uma das perspectivas 
em questão e buscar o inconsciente contido na arte (Fredric Jameson, 1992). Assim 
também se comporta o tridimensional em sua diversidade e especificidade.

Nessa exposição, o tridimensional aparece na forma de estátuas, esculturas e 
outros objetos de arte produzidos nas três dimensões. Excluiu-se dessa categoria 
de tridimensional o objeto ampliado, próximo da instalação, que ganha grande 
significado na arte contemporânea.

Rosalind Krauss, no livro-referência Caminhos da Escultura Moderna 
(2007), realiza uma pesquisa para delinear a evolução histórica da arte e, 
especificamente, da escultura. Assim, ela engloba os tridimensionais no termo 
“escultura” para periodizar essa história da escultura a partir da modernidade 
– passando por Rodin, Brancusi e pelos minimalistas até chegar à “land art”. 
Segundo Krauss, a escultura enquanto organização formal e suas decorrências 
expressivas constituem obras espaciais que se vão modificando ao longo da 
história da arte. Dessa forma, a autora distingue duas etapas decisivas para 
pensar a escultura. A primeira, “nos primórdios da modernidade”, está centrada 
nas contribuições de Rodin e Brancusi. “A arte de ambos representou uma 
realocação do ponto de origem do significado do corpo – de seu núcleo interno 
para a superfície –, um ato radical de descentralização que incluiria o espaço 
em que o corpo se fazia presente e o momento de seu aparecimento” (KRAUSS, 
2007:333). Assim, conforme Krauss, alguns artistas produzem escultura buscando 
uma analogia com o corpo, projetando significados a partir de referências dadas 
por partes ou pelo conjunto do corpo humano.

5.
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A outra etapa da história da escultura analisada por Krauss é delimitada pelo 
minimalismo. Enquanto Rodin e Brancusi retomam o corpo e a experiência com 
o corpo, o caráter abstrato do minimalismo dificulta o reconhecimento do corpo 
humano. Sendo assim, já na contemporaneidade: “Um traço característico da 
abordagem dos escultores minimalistas é a exploração de objetos encontrados 
ao acaso, utilizados como elementos de uma estrutura que se repete” (KRAUSS, 
2007:293). Na arte minimalista, percebe-se, então, a dinâmica industrial e 
tecnológica, o universo comercial e uma redução ou síntese da linguagem.

A partir dessas considerações de Krauss, a curadoria estabeleceu dois eixos para 
iniciar a seleção das obras da exposição e buscar estabelecer conversas entre as 
várias obras e de cada uma com o conjunto. Tendo em vista a inspiração original 
na arte da estatuária colonial, que, como mostra o barroco brasileiro, enfoca 
o corpo santo na dor, no sofrimento, tingido de sangue, e na torção corporal, 
estabeleceu-se uma primeira referência que é a do corpo. A partir dessa origem 
corporal, indo em direção à autonomia da arte, cujos recursos se referem 
fundamentalmente às regras estéticas, estabeleceu-se a segunda referência, que 
é a própria matéria de onde provém a energia para organizar o tridimensional – a 
ênfase na externalidade abstrata.

Entretanto, embora “corpo” e “matéria externada” sejam dimensões 
aparentemente díspares, no caso dessa exposição sabe-se que uma mesma 
obra pode estar imbuída igualitariamente das duas dimensões, quando não 
mais próxima da primeira ou da segunda característica. A perspectiva de leitura 
e a vizinhança da obra são determinantes para fazer aflorar uma ou outra 
dimensão, um ou outro significado. A obra de arte está aberta a múltiplas e 
variadas interpretações.

Existem artistas que produzem arte em torno do desenvolvimento autônomo 
da linguagem, mas que, ao se adotar uma perspectiva analítica específica, suas 
obras se oferecem para complexas e inusitadas interpretações. Vale destacar, 
neste momento, Carlos Fajardo e Lucia Koch. O primeiro, ao mesmo tempo em 
que se debruça sobre a pesquisa de materiais, trata da incomunicabilidade. Na 
exposição, o seu trabalho é um monumento misterioso que expressa solidez e 
intensidade na justaposição de placas de mármore, granito e chumbo. A pedra 
tumular e a folha de chumbo lembram a fragilidade da vida e os perigosos 
venenos a rondar o ser humano. Essa escultura de Fajardo guarda o sagrado que 
é próprio da arte, enquanto constituição de enigma a ser decifrado. Por sua vez, 
Koch pesquisa o etéreo, a transparência e a cor. No tridimensional apresentado 
na exposição, encontram-se as articulações de materiais industriais e os aspectos 
arquitetônicos que costumam estruturar os seus trabalhos. A obra compõe-se 
de uma sequência de placas de acrílico coloridas e transparentes, que remete a 
um vitral solar fazendo-se de luz e cor. Um tridimensional que abre e desdobra-
se como se fosse uma escada de planos com o desejo de ascensão. Cabe ainda 
destacar a presença de uma maleta de metal que guarda a obra para as suas 
itinerâncias...e viagens.

Um outro conjunto de obras da exposição está centrado no corpo humano, 
tanto como organismo quanto como receptáculo da existência e da (difícil) 
sociabilidade. Aqui, a instância do sagrado está dada ao situar o corpo por 
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meio de símbolos ou expressões que possuem origem na religiosidade, na 
filosofia ou em outras formas míticas de ligação social e cultural. Nesse sentido, 
o trabalho de Valeska Soares amplifica o atraente bebedouro de passarinhos 
como metáfora para os incautos seres humanos – o vinho no recipiente de vidro, 
coloração que pode lembrar também o sangue, é uma armadilha de morte, 
como sinalizam as duas grandes flores de chumbo. O vinho, que nas missas 
católicas se transmuta em sangue de Cristo e que convida à celebração, pode 
ser um perigo. Esse recipiente de vinho criado por Soares coloca em confronto, 
de imediato, o significado do vinho para o catolicismo e para a finitude da vida. 
Em seguida, entra a pequena instalação de Deyson Gilbert, que nos oferece 
um copo de água comum e um copo de água benta – o líquido incolor dos dois 
copos não permite distinguir o significado simbólico contido em um dos copos. 
Gilbert chama a atenção pelo aspecto religioso da crença – que também está na 
arte. Fé, crença e convicção fazem parte tanto do sagrado quanto do estético. 
A ambiguidade entre a água benta e a água comum remete à ilusão de fiéis 
e seguidores do messianismo religioso ou político e também fala da própria 
natureza ambígua da arte.

Vinho, água e, agora, o sangue representado por inúmeros artistas ou a partir 
do corpo sagrado de Cristo no seu martírio ou do corpo laico do ser humano na 
sua existência. Enquanto simbologia católica e cristã, o sangue ganha expressão 
intensa nos trabalhos de Efrain Almeida, que reproduz artesanalmente a 
crucificação e as chagas sangrentas do sofrimento. Esse artista recupera também 
a forte religiosidade popular, uma vez que suas esculturas replicam o trabalho 
artesanal da população do Nordeste brasileiro. O sangue no fluxo vermelho, 
de forma geral, remete à paixão e ao sacrifício. Efrain vem desenvolvendo uma 
trajetória na qual o corpo pode dar expressão ao religioso, mas também se 
torna um recurso para a autobiografia terrena. Sacro e terreno se contaminam, 
fundados na tradição religiosa nordestina do ex-voto.

Cabe anotar que a arte popular, ou não erudita, é profundamente marcada pelos 
símbolos e valores das diversas religiões ou pelas narrativas míticas. Nesse 
sentido, a arte popular é um excelente exemplo da imbricação entre arte, cultura 
e religião.

Na multiplicidade da arte, simultaneamente ao popular, emerge outro tipo 
de relação entre o sagrado e o estético, qual seja, a religiosidade filosófica 
no trabalho humanista de Karin Lambrecht. Nos trabalhos dessa exposição, 
utilizando-se de materiais orgânicos e de outros, que sofrem a passagem do 
tempo, ela trata da pertinência do perdão e dos vínculos éticos que unem as 
pessoas. Afetividade e memória estão na base da religiosidade. No entanto, não 
se trata de perdão em decorrência do pecado, mas, sim, do apelo à compreensão 
do outro, revelando a aproximação entre os seres humanos. Karin cria um objeto 
com sedas vermelhas herdadas da família, que parece tanto uma forma de 
embarcação quanto uma bolsa aberta a receber mensagens ou confissões. Em 
outro trabalho, uma caixa que contém tecidos, cera e mel de abelha, ganham 
destaque os nós que amarram as partes entre si. Esses trabalhos de Lambrecht, 
assim como as flores de chumbo de Valeska e os voluptuosos volumes e largos 
movimentos dos trabalhos de Tunga e Nuno Ramos, apontam para a permanência 
do barroco na arte contemporânea.

16.
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O fogo, elemento etéreo e mortal, que remete à punição e à purificação – está 
presente nos trabalhos de Nicolás Robbio e Leonilson e, de certa forma, em Lia 
Chaia. Robbio, num delicado recorte de uma silhueta humana, parodia a saída de 
emergência, dizendo que não há saída, pois já estamos incendiados antes mesmo 
da salvação. E o perigo do fogo e da destruição é sempre iminente, como nos 
diz outro trabalho deste artista, composto de centenas de cabeças vermelhas 
cortadas de palitos de fósforo, prestes a se incendiarem. Leonilson, na singeleza 
de pequenas esculturas de bronze, repõe o significado do fogo entre o sagrado 
e o profano: um dos objetos é a representação do sagrado coração de Cristo 
coroado por uma pequena chama, conforme o significado religioso; o outro é um 
díptico de fogos divididos em chamas, ativando o significado desse elemento da 
natureza. Mas esses dois significados interagem constantemente. Na concepção 
de várias religiões, o fogo é transformador, e cada pessoa porta dentro do seu 
coração ou no seu íntimo uma centelha de fogo que imprime aos seres humanos 
um caráter de divindade – como aponta o sagrado coração de Cristo de Leonilson.

O corpo náufrago deixa-se entrever pela roupagem preta e excessiva no trabalho 
de Pontogor, anunciando que o homem trágico é a medida do mundo. O tecido 
volumoso e a manga oferecendo-se a ser vestida (como se fosse um dramático 
parangolé) remetem às indumentárias ou paramentos litúrgicos usados  em 
ocasiões especiais de realização de rituais religiosos, seja na igreja, seja nos 
templos, seja no terreiro. Além desse aspecto ligado ao sagrado, verifica-se nessa 
obra de Pontogor o aspecto metafísico que atravessa a existência, pois a metáfora 
do náufrago se refere à busca do inalcançável, e encontrando o vazio, como diz 
o texto acoplado à obra em uma régua de metal. Ao seu lado, Gustavo Speridião 
lança para nós cordas para planejarmos nosso Plano de Fuga. Esse reforça a 
necessidade de escapar de uma situação para outra – está se referindo ao potencial 
da transformação política. Paradoxalmente, por outro lado, a simbologia da corda  
alude ao aprisionamento. Porém, o maior significado desse trabalho é o insistente 
apelo à busca da libertação também simbolizado por uma pequena e rasgada 
bandeira feita de tecido preto. Esses dois artistas se voltam aos últimos homens e 
reforçam a simultânea dificuldade de viver consigo mesmo e de viver com o outro.

Tunga, num esforço barroco, retoma as mitologias cristãs do cálice sagrado, do 
Santo Graal, porém não na sua unicidade e sacralização. Também são cálices do 
mundo laico, pois os vasilhames são múltiplos, comunicam-se entre si, formam 
corpos coletivos. O generoso tecido marrom de seda que liga os cálices entre si 
reforça tanto a dimensão sacra nesse trabalho quanto um tipo de religação laica. 
Além do mais, nesse trabalho dos vasos comunicantes, Tunga revisita a mitologia 
grega clássica. A tendência barroca dos inquietos e sofridos volumes está também 
em Nuno Ramos, no trabalho que remete a um livro não mais sagrado, mas 
pobre e composto do empilhamento de materiais e de sucata industriais. Ao se 
considerar esse trabalho, percebe-se que Ramos procura dar expressividade ao 
mundo por meio do caminho do excesso e do acúmulo de matérias do cotidiano.

Helena Carvalhosa, em seu objeto de madeira e ferro, insiste na possibilidade do 
equilíbrio, mesmo com a permanente presença da instabilidade e da efemeridade. 
Algo do zen-budismo atravessa essa obra de Carvalhosa, que, além do mais, nos 
convida a pensar até quando poderá durar uma estrutura montada na fragilidade 
do ser humano e nas esgarçadas relações sociais.

18.
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O corpo ganha um tratamento parcimonioso, mas central nas obras de José 
Resende e Lia Chaia. Ante as tensões permanentes, busca-se maior domínio 
racional e recursos para abordar questões referentes ao corpo humano nas 
suas relações com o meio social. O trabalho de Resende, um pequeno tronco de 
madeira perpassado por inúmeros vergalhões de ferro – como as flechas que 
atravessam o corpo de São Sebastião –, manifesta uma dor contida. A madeira 
parece incólume às investidas do ferro pontiagudo. Se há dor, ela ficou retida 
no interior da dura madeira. Em outra obra de Resende, uma estrutura de ferro, 
o artista reinterpreta a crucificação, numa articulação espacial geométrica 
cuja potência estética praticamente elimina o significado religioso. Uma cruz 
desconstruída em linhas de ferro, de cabeça para baixo! Também está no trabalho 
de Lia Chaia a utilização de recursos mínimos e a concentração de sentido nos 
materiais: a força para abordar a questão do sangue num fluxo organizado de 
escoamento. Não se trata aqui de um sangue sacro, mas, sim, de um sangue em 
transfusão, que atende e cura o outro, num compartilhamento laico. Chaia abre 
as veias do ser humano, como manifestação de potência vital num geométrico 
e branco tubo de PVC. Nos paradoxos gerados pela arte, o sangue que, 
materializado em vários fios de diferentes tons de vermelho, escorre no trabalho 
de Lia Chaia pode transmutar-se na representação de fogo ardente. Resende e 
Chaia, pelos parcimoniosos recursos empregados e com a utilização de materiais 
industriais, abrem passagem para outro grupo de trabalhos, estes mais próximos 
do minimalismo e da autonomia da linguagem.

Da expressão do corpo para a materialidade da obra.

Ainda nessa transição está o trabalho de madeira laqueada de Edgard de Souza 
– uma gota de líquido captada no instante da sua queda, antes de se esparramar 
e se perder no solo. A gota, embora não seja escarlate, é resultado dos fluxos de 
fluidos do corpo humano, é natureza em seu movimento resistente: uma gota de 
suor, de sêmen ou uma gota de água – todos símbolos da vida.

“A metade, ou mais, dos melhores novos trabalhos que se têm produzido nos 
últimos anos não tem sido nem pintura nem escultura. Frequentemente, eles 
têm se relacionado, de maneira próxima ou distante, a uma ou a outra. Os 
trabalhos são variados e, dentre eles, muito do que não é nem pintura nem 
escultura também é variado” (JUDD, 2006:96). Para Judd, esses novos trabalhos 
tridimensionais não constituem um movimento, escola ou estilo, mas, sim, um 
avanço da linguagem a partir das especificidades e potencialidades dos suportes 
e materiais. Para Judd, a tridimensionalidade não está  próxima de ser uma 
esfera tão sedimentada quanto a pintura, mas a força das três dimensões “simula 
e aumenta o objeto real, para equipará-lo a uma forma emocional" (Idem:106). 
Segundo o autor, embora não haja uma diferença tão grande entre a natureza 
do tridimensional e a da escultura, há sim especificidades nas suas aparências 
e nas suas diferentes potências expressivas. Ele cita o exemplo de Oldenburg e 
outros, que fizeram esculturas e tridimensionais. E cita Duchamp como uma das 
referências dos tridimensionais, que são vistos imediatamente de uma só vez.

Nesse movimento do sagrado ao profano, ganha maior significado a dimensão 
estética propriamente dita, pensada a partir da formulação de que esses 
tridimensionais se encontram no interregno entre pinturas e esculturas – 
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característica esta que articula outro grupo de obras em exibição. As caixas, 
que aspiram à tridimensionalidade, talvez remetam também aos oratórios de 
devoção, que guardam objetos, flores e imagens de santos. Nesse sentido, foi 
selecionado o trabalho de Waltércio Caldas, que é uma espécie de versão laica 
de um ofertório contendo duas singelas garrafinha, em um processo em que as 
imagens sacras foram substituídas por objetos e frascos comuns encontrados 
no descarte cotidiano, porém pintados e colocados numa ordem eminentemente 
estética ou formal que imprime um encantamento ao olhar. Assim como 
esses dois delicados recipientes do desenho de Waltércio, outros trabalhos da 
exposição tomam o odre (recipiente de couro para carregar azeite, vinho, água), 
como um indício de sacralidade. É o que se verifica em trabalhos de Leandro 
Costa, Kimi Nii, Bené Fonteles e Felipe Cohen. Por sua vez, a pintura-objeto de 
Cassio Michalany recria uma fachada residencial ou o frontal de uma igreja – a 
ambiguidade está tanto na aparência alcançada quanto no método de trabalho 
do artista, que permuta elementos pictóricos com objetos planos. Percebe-
se aí o desejo de fazer a pintura caminhar em direção à tridimensionalidade 
para ampliar os limites do suporte e da linguagem. Nesse contexto, dado pelos 
trabalhos de Caldas e de Michalany, insere-se a peça de ferro de Amilcar de 
Castro, uma pesada fachada cuja porta pode abrir-se num penoso movimento de 
deslocamento. A pintura de Alfredo Volpi forjada em ferro por Amilcar também 
se insinua na pintura-objeto de Michalany. Esses dois artistas trazem o portal 
como passagem entre diferentes dimensões filosóficas. Nesse conjunto de caixas, 
insere-se a  experimentação estética de André Komatsu, cujos vidros quebrados 
e pontiagudos apontam para outra questão dessa exposição, que é a violência. 
O retângulo vazado de Ícaro Lira reforça a ideia da obra lembrando um oratório, 
pois no seu vazio interior está colocada, num precário equilíbrio, uma pedra 
do sertão nordestino. Tanto Komatsu como Lira guardam cuidadosamente em 
oratórios laicos a memória de aspectos que dificultam a sociabilidade numa 
ótica política: violência social e fanatismo religioso. Esses aspectos críticos são 
recuperados também nos trabalhos de Nino Cais e Marcelo Cidade.

Uma escada precisa e geometricamente moldada em aço inoxidável e de forte 
apelo formal, com um círculo vertical no topo e outro círculo horizontal na base, 
não aparenta ser mais do que já é. Entretanto seu sentido ascendente porta 
certa simbologia. O trabalho de Arthur Lescher carrega, desde sua concepção, 
a presença do sagrado, guardado no inconsciente,  pois foi pensado a partir da 
passagem bíblica do sonho de Jacó, narrada no Gênesis. A caminho de Harã, 
Jacó dorme e sonha com uma escada que liga a Terra ao Céu, pela qual os anjos 
de Deus sobem e descem e no cimo da qual está o Senhor. A escada une duas 
dimensões, a sagrada e a terrena. Além desse, há outro trabalho de Lescher, em 
que o interior de uma estrutura geométrica de ferro é preenchido com sal de 
cobre, resultando num intenso e brilhante azul, a cor do manto de Maria. Como o 
material está em constante reação química, a peça se altera com o tempo. Assim, 
esse tridimensional, colocado juntamente ao Tacape de Tunga e à caixa com 
folhas de ouro e cera de Lambrecht, remete-nos à alquimia, prática medieval de 
caráter mítico, em que se encontram a magia, a arte e a química. Tunga, Lescher 
e Lambrecht produzem obras a partir da natureza dos materiais, manipulando 
suas propriedades químicas e físicas para experimentar outras possibilidades 
para a arte – a força de atração invisível dos ímãs, a reação que produz a cor e a 
transforma e o dourado que se perde na escuridão do tempo, respectivamente, 
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nos três artistas. A manutenção do dourado, numa alegre saudação, mantém-se 
na escultura móvel de Maurício Bentes. O dourado do divino teima em aparecer 
no movimento mundano da escultura de Bentes.

O mármore é um material que guarda a memória das esculturas clássicas e das 
religiosas do Renascimento – está na vontade desse material o mítico e o religioso. 
Laura Vinci trabalha para atualizar o mármore ao esculpir uma forma oval inspirada 
em Brancusi. Volta à história da arte moderna para situar o significado do mármore 
branco e translúcido na contemporaneidade A forma oval do trabalho de Laura 
distorce a perfeição da geometria original. Felipe Cohen, por sua vez, retoma esse 
material de forte caráter simbólico para o confronto com a contemporaneidade. 
O mármore se confunde com a história da arte de maneira orgânica ao ter dado 
forma aos deuses gregos, às figuras mitológicas e bíblicas, ao Deus do monoteísmo 
cristão, a Santa Maria, a Jesus Cristo e aos santos e anjos. Cohen se apropria desse 
material nobre para esculpir o conteúdo de um banal copo de vidro. O material duro 
e pleno de referências históricas surge contido e apaziguado num frágil copo de 
água, um mero objeto industrial. O artista une materiais de naturezas e histórias 
distintas, obtendo uma terceira situação circunscrita ao âmbito estético. O mesmo 
processo está na construção da cruz de mármore, sem a parte vertical de cima, 
envolvida por uma sacola de plástico branca e leitosa que mimetiza a cor do nobre 
material. O uso de um material industrial e frágil a capturar o material que deu 
forma aos deuses em si condensa o caráter evanescente dos valores na sociedade 
contemporânea. A cruz de Cohen, assim como o crucifixo de José Resende, assume 
um aspecto antropomórfico, na identificação do símbolo máximo do cristianismo 
com o ser humano.

A violência nas suas diferentes formas, também, pode ser produto de religiões dos 
mais diferentes tipos. Nessa direção, situam-se os tridimensionais de Nino Cais, 
Deyson Gilbert e Marcelo Cidade. Nino Cais questiona a violência através de duas 
pesadas marretas que pressionam duas taças de vidro – o odre que pode guardar a 
vida está em situação de iminente fratura e despedaçamento. Cais trata da pressão 
destrutiva do elemento frágil, ou até da perda da potência simbólica. Deyson 
Gilbert, em outra escultura, discute também a violência – tanto aquela sofrida pela 
arte quanto aquela inerente à própria sociabilidade. O tridimensional de Gilbert é 
montado com dois sargentos (peças de ferro que servem para pressionar tábuas 
para serem serradas) que comprimem duas telas brancas de pintura. Elas contêm 
cruzes desenhadas com fitas adesivas pretas. Gilbert aponta a permanente pressão 
que a sociedade, principalmente a capitalista, produz contra a arte, num processo 
de redução de seu alcance ou de tendência à sua destruição.

Representativas desse aspecto da violência são também duas obras de Marcelo 
Cidade. Uma delas, feita com um taco de baseball que contém a inscrição 
“Rompedor de Limites”, alude à violência necessária para enfrentar aquela gerada 
pela sociedade ou advinda de outra pessoa. Incita à atitude defensiva, numa 
forma de iniciação libertária. Além dessa obra, Cidade cria um tridimensional 
composto de um par de tênis usados, cobertos de cinzas e “bitucas” de cigarro, 
que revela sua dimensão da religiosidade já no título: “Da cinza ao pó, do 
pó às cinzas (ou o que sobrou de um desenho animado)”. Além de remeter à 
autodestruição ou à destruição praticada pelo outro (enfocando o perigo que 
ronda jovens brasileiros), Cidade amplifica o sentido desse trabalho para a esfera 
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do religioso. A peça carrega ambiguidades e paradoxos para expressar a vida 
social e para pensar a trágica existência ante a perspectiva da morte. Nessa 
direção, vale destacar que, na religião católica, a cinza simboliza a intenção do 
fiel de aceitar os ensinamentos da Igreja e manter sua fidelidade à religião. Mas, 
simultaneamente, as cinzas na tradição cristã são constantes lembranças de que 
o homem veio do pó e ao pó retornará.

O tridimensional de Carmela Gross e o de Leda Catunda aproximam o 
tridimensional da pintura, em um instigante exercício estético – suas obras, nesse 
caso, requerem uma nova perspectiva para a pintura. O intenso vermelho de 
Carmela remete de novo ao sangue e ao fogo, e sua forma retangular, dividida em 
quatro partes oblíquas, configura um sinal, uma advertência: tanto para o cuidado 
de si, já que lembra algo referente à saúde, quanto um alerta político, algo que 
nos convoca a assumir uma atitude de resistência. No âmbito das questões desta 
mostra, o vazado criado pelas partes do retângulo dividido forma um “X” irregular, 
que remete a uma segunda interpretação da crucificação de Cristo, que teria sido 
feita numa cruz em forma de “X”. Por sua vez, a Lua de Leda Catunda, que surge 
como um círculo apaziguador, parece oferecer-se à contemplação e à meditação 
– afinal a superfície translúcida e o azul do aro acolchoado facilitam a veneração. 
A obra de Catunda traz à memória os mitos dos espíritos que regem a natureza, 
os ritmos biológicos e a feminilidade. A obra aproxima-se de uma cosmogonia ao 
trazer para a arte a imensidão espacial e a complexidade mitológica do astro Lua. 
Essas duas artistas apresentam obras que permitem ir do terreno ao celestial, do 
político ao mitológico, persistindo na pesquisa da linguagem.

Sergio Romagnolo e André Vargas trazem a simbologia do vermelho, que remete 
tanto à iconografia católica como ao candomblé. Romagnolo molda em plástico a 
figura de uma menina, nos mesmos parâmetros técnicos utilizados por ele para 
moldar os profetas de Aleijadinho. Numa tendência da Pop Art, essa escultura de 
uma menina parece ser a imagem de uma santidade laica e profana – parece nos 
dizer que o divino misterioso e estranho  é o próprio ser humano. Vargas, com 
uma obra de fios de contas de sete carreiras, introduz na exposição elementos 
simbólicos representativos das religiões de matriz africana. O artista escreve por 
meio das contas um epíteto referente a Xangô: “Aquele que come brasa”. Xangô é 
o Orixá que rege a energia do fogo e o manipula como expressão de poder. Vargas 
deixa entrever instigantes e complexas relações entre a arte contemporânea e as 
tradições africanas que permitem abordar aspectos culturais, étnicos e religiosos 
na esfera da arte política.

O recipiente, na sua origem o odre, constantemente aparece de forma 
significativa nos rituais das mais diferentes espécies, contendo alimentos, 
diferentes líquidos e principalmente água, usada para abençoar, benzer e até 
curar – talvez o maior símbolo de purificação. As cerâmicas de alta temperatura 
de Kimi Nii podem constituir-se em poças de água, que ganham então o 
significado da origem da vida e também da dádiva. O cálice de Leandro Costa 
está vazio e quebrado, indicando que o recipiente antes de mais nada é frágil, 
quebrável, uma vez que goza das condições da materialidade terrena. Por sua 
vez, a escultura de Maria Montero remete à preparação dos alimentos para o 
compartilhar. O empilhamento de panelas coloridas ganha a forma de um  totem 
criado para a adoração – trata-se de algo aparentemente ritualístico, uma vez 
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que é construído com recipientes do cotidiano, cruciais para suprir necessidades 
vitais. Cabe lembrar que o  cozinhar pelo fogo está na origem do aparecimento 
da humanidade. Além do mais, várias religiões têm como parte intrínseca e 
ritualística  a preparação e o consumo de determinados alimentos: fazer comida 
como símbolo do desenvolvimento espiritual ou como oferenda  à satisfação das 
deusas e dos deuses. Bené Fonteles, na sua imersão na natureza e na cultura 
brasileira, também se apropria de aspectos relacionados à alimentação.

Grande parte da produção ou das atividades de Fonteles se faz no interior de 
processos ritualísticos. Assim, o seu tridimensional se aproxima de uma pequena 
instalação, resultado de ações e saberes cosmogônicos, e é constituído por três 
aros de cobre, círculos na forma da Terra que, inclusive, delimitam os vários 
espaços do sagrado. Cada um deles sustenta no seu interior pequenas taças de 
metal (produzidas pelo artesão Seu Vasco, de Brasília) que contêm farinha de 
Mato Grosso, terra vermelha de Brasília e tempero massala da Índia. Assim, o 
tridimensional de Fonteles almeja ter outras dimensões, talvez a da arte que 
possa alcançar o transcendente.

34.
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Deyson Gilbert
Título: Copo com Água Benta ao Lado de Copo com 
Água Comum
Técnica: Dois copos de vidro, prateleira de madeira, 
água benta e água comum
Ano: 2010
Dimensões: 16 x 40 x 16 cm 
Edição: 3/3 + 1AP
Foto: Gui Gomes
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Valeska Soares 
Título: From Strangelove
Técnica: Vaso de vidro, vinho, veneno, chumbo 
e cabo de aço
Ano: 1996
Dimensões: 36 x 23 x 7,5 cm 
Foto: Everton Ballardin
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Efrain Almeida 
Título: Gotas vermelhas 
Técnica: Cedro e miçangas 
Ano: 1997
Dimensões: 140 x 13 x 13 cm 
Foto: Everton Ballardin

Na página ao lado:
Efrain Almeida 
Título: Homem de braços abertos
Técnica: Cedro e óleo 
Ano: 1996
Dimensões: 22 x 20 x 8 cm 
Foto: Everton Ballardin

Efrain Almeida 
Título: Olhos 12 
Técnica: Umburana e óleo 
Ano: 2010
Dimensões: 11,50 cm (par)
Foto: Everton Ballardin
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Leonilson
Título: Sem título 
Técnica: Bronze 
Ano: 1999 
Dimensões: 8,5 x 4,5 x 2 cm 
Edição: 97/100
Foto: Everton Ballardin

Leonilson
Título: Foguinhos 
Técnica: Cobre  
Ano: 1996  
Dimensões: 8 x 5 cm (cada) 
Edição: 30/50
Foto: Everton Ballardin
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José Resende 
Título: Sem título
Técnica: Madeira e ferro
Ano: 1974
Dimensões: 35 x 36 x 25 cm
Foto: Everton Ballardin
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Nicolás Robbio
Título: Boneco com Fogo
Técnica: Cartolina preta recortada e acetato 
Ano: 2005
Dimensões: 3,9 x 5,8 x 5,7 cm 
Foto: Everton Ballardin

Na página ao lado
Nicolás Robbio
Título: Cabeças Cortadas
Técnica: Palitos de Fósforo
Ano: 2015
Dimensões variadas
Foto: Everton Ballardin
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Karin Lambrecht 
Título: Uma porta para o perdão
Técnica: Técnica mista s/ papel e tecido 
Ano: 2010
Dimensões: 31 x 51 x 3 cm 
Foto: Everton Ballardin

Na página ao lado
Karin Lambrecht 
Título: Sem título
Técnica: Linho, feltro, ouro e mel em caixa de 
madeira  
Ano: 2005
Dimensões: 98 x 74 x 8 cm 
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Tunga 
Título: Tacape
Técnica: Ferro, imã e folhas de ouro
Ano: década de 80
Dimensões: 105 x 22 x 22 cm
Foto: Everton Ballardin
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Tunga 
Título: Sem título (vasos comunicantes)
Técnica: Latão, cobre e tecido de seda
Ano: 1998
Dimensões: 40 x 60 x 10 cm
Foto: Everton Ballardin
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Nuno Ramos
Título: Série livros 
Técnica: Folhas de chumbo, cobre, ouro e plástico 
Ano: 1991
Dimensões: 50 x 40 x 16 cm
Foto: Everton Ballardin



31

Pontogor
Título: Naufrágio 
Técnica: Tecido preto, manga de casaco, régua de aço 
Ano: 2021
Dimensões: 170 x 50 x 15 cm
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Gustavo Speridião 
Título: Seu Plano de Fuga
Técnica: Madeira, corda, tecido e nanquim 
Ano: 2016
Dimensões variáveis
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Helena Carvalhosa 
Título: Sem título 
Técnica: Madeira e ferro
Ano: 2000 (aprox.)
Dimensões: 35,5 x 13 x 5 cm  
Foto: Everton Ballardin
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Carlos Fajardo
Título: Sem título
Técnica: Mármore, granito e folha de chumbo
Ano: 2000
Dimensões: 85 X 85 X 10 cm
Foto: Everton Ballardin
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Lucia Koch
Título: Lola  
Técnica: Acrílico, estrutura dobrável 
e maleta em alumínio 
Ano: 2013
Dimensões: 145 x 38 x 28  cm
Foto: Everton Ballardin
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Maurício Bentes
Título: Sem título
Técnica: Ferro pintado e folha de ouro
Ano: 1991
Dimensões: 200 X 20 x 10 cm
Foto: Everton Ballardin
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Lia Chaia
Título: Transfusão 
Técnica: Fios de plásticos vermelhos e tubo de PVC
Ano: 2014
Dimensões: 255 x 5 cm 
Foto: Everton Ballardin
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Edgar de Souza
Título: Sem título
Técnica: Madeira laqueada 
Ano: 1996
Dimensões: 70 x 18 x 12 cm
Foto: Everton Ballardin



39

Waltércio Caldas
Título: Sem título 
Técnica: Tinta acrílica e fios de algodão s/ cartão 
Ano: 2008
Dimensões: 68,5 x 88  x 5 cm 
Foto: Everton Ballardin
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Cássio Michalany 
Título: Pintura-objeto  
Técnica: Esmalte acrílico s/ madeira
Ano: 2014
Dimensões: 30,5 x 41 x 10 cm 
Foto: Everton Ballardin



41

Amílcar de Castro
Título: Sem título
Técnica: Ferro – bloco de ferro 
Ano: 1979-81
Dimensões: 25 x 50 x 7,7 cm 
Foto: Everton Ballardin
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José Resende 
Título: Sem Título (crucificação)
Técnica: Ferro e betume 
Ano: 1997
Dimensões: 100 x 80 x 35 cm
Edição: 10 
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Artur Lescher 
Título: Escada 
Técnica: Aço inox 
Ano: 1998
Dimensões: 159 x 17 x 25 cm 
Foto: Everton Ballardin



44

Felipe Cohen 
Título: Sem título
Técnica: Mármore e sacola plástica 
Ano: 2004
Dimensões: 55 x 35 x 6,5 cm 
Foto: Edu Marin
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Felipe Cohen 
Título: Copo 
Técnica: Copo de vidro e mármore  
Ano: 2004
Dimensões: 10,5 x 7,3 x 5,5 cm 
Foto: Everton Ballardin
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Laura Vinci
Título: Sem título, da série Brancusas  
Técnica: Mármore e pó de mármore 
Ano: 2001  
Dimensões: 13 x 50 x 50 cm
Foto: Everton Ballardin
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Leandro Costa 
Título: Mais um brinde
Técnica: Copo de vidro e silver taipe 
Ano: 2005 
Dimensões: 18 x 6 cm 
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Kimi Nii 
Título: Sem título  
Técnica: Cerâmica e água 
Ano: 2011   
Dimensões variáveis 
Foto: Everton Ballardin



49

André Vargas
Título: Aquele que come brasa
Técnica: Nylon e miçangas
Ano: 2022
Dimensões: 70 cm 
Foto: Felipe Berndt
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André Komatsu 
Título: Encalço
Técnica: Madeira, vidro e madeirite
Ano: 2014
Dimensões: 60 x 45 x 6 cm 
Foto: Everton Ballardin

Ícaro Lira 
Título: Sem título (da série "Frente de Trabalho")
Técnica: Madeiras e pedra (madeiras encontradas no 
bairro Bom Retiro, São Paulo e pedra encontrada em 
Icapuí-CE)
Ano: 2018
Dimensões: 29 x 17 x 3 cm 
Foto: Everton Ballardin
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Nino Cais 
Título: Sem título
Técnica: Marretas, cabo de aço e taças de vidro
Ano: 2016
Dimensões variáveis
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Deyson Gilbert
Título: Sem título
Técnica: Acrílica s/ tela e sargento 
Ano: 2013 
Dimensões: 30,5 x 45 x 30,5 cm 
Edição: N/A
Foto: Gui Gomes
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Carmela Gross
Título: Quadrantes 
Técnica: Pintura s/ madeira 
Ano: 1990
Dimensões: 70 x 70 x 5 cm
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Marcelo Cidade
Título: Da cinza ao pó, do pó às cinzas (ou o que 
sobrou de um desenho animado)
Técnica: Tênis e cinzas 
Ano: 2004 
Dimensões: 40 x 27 x 30 cm
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Marcelo Cidade
Título: Rompedor de Limites
Técnica: Taco de beisebol 
Ano: 2006
Dimensões: 65 x 8 x 6 cm
Foto: Everton Ballardin



56

Leda Catunda 
Título: Lua II
Técnica: Acrílica s/ tela e voile 
Ano: 1994 
Dimensões: 102 cm
Foto: Everton Ballardin



57

Bené Fonteles
Título: Sem título
Técnica: Aros e formas de vela de aço inox de 
Seu Vasco, artesão de Brasília-DF, contendo farinha 
do Mato Grosso, tempero massala da Índia e 
terra de Brasília
Ano: 2001
Dimensões variáveis
Foto: Mila Petrillo
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Sérgio Romagnolo
Título: Menina com biquini azul
Técnica: Plástico modelado
Ano: 1999  
Dimensões: 140 x 140 x 30 cm 
Foto: Everton Ballardin
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Maria Montero
Título: Empilhamento de referências 
Técnica: Panelas de alumínio e pintura automotiva 
Ano: 2021
Dimensões: 170 x 50 x 40 cm 
Edição: 2 de 3 + P.A. 
Foto: Guilherme Sorbello
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Miguel Chaia (São Paulo, 1947) é graduado em Ciências Sociais pela PUC-SP, mestrado 
e doutorado em Sociologia pela USP. É professor da Pós-graduação em Ciências 
Sociais, da Faculdade de Ciências Sociais, e do Curso Arte: História, Crítica e Curadoria, 
na PUC-SP, e coordenador e pesquisador do Núcleo de Estudos em Arte, Mídia e 
Política (NEAMP).

Laura Rago (São Paulo, 1984) é curadora independente e jornalista de arte graduada em 
história e pós-graduada em Jornalismo Cultural e em Arte: Crítica e Curadoria, ambos 
os cursos realizados na PUC-SP. Pesquisadora na área de Arte e Política, História das 
Exposições, Arte e Tecnologia e Arte Pública.

Gustavo Herz (São Paulo, 1998) é graduado em Arte: História, Crítica e Curadoria pela 
PUC-SP. Ator e curador. Pesquisador na área de religiosidade. Promove eventos culturais 
independentes.
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