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RESUMO 

 

Esta dissertação apresenta o resultado de uma pesquisa que analisou configurações 

poéticas da obra Versos Adversos: Antologia (2006), do escritor espanhol Pedro 

Casaldáliga e as telas da artista plástica Mari Bueno que, através de imagens poéticas, 

ressaltam a importância da natureza, da cultura e do mito na literatura produzida no 

Estado de Mato Grosso. Para concretização desse desiderato, realizou-se uma análise dos 

poemas escolhidos sob o viés semiótico nas relações interartes que envolvam o texto 

literário e a pintura. Dessa forma, efetuou-se um estudo comparativo entre a obra Versos 

Adversos: Antologia (2006) e as telas pintadas pela artista plástica Mari Bueno, que 

tratam, cada uma a seu modo, de realidades distintas que possuem pontos de contato no 

campo da significação, expondo, assim, a tradição mato-grossense através de dados 

textuais, históricos e sociais. Objetivou-se, desse modo, compreender como se dá o 

processo de correlação entre o discurso poético e a pintura através da transmutação do 

significado advindo dessa fusão. Sendo assim, através de empenho metodológico 

qualitativo de caráter bibliográfico, a pesquisa fundamentou-se na interdisciplinaridade 

dos estudos comparatistas. Nesse sentido, o exame dessas duas áreas de conhecimento, 

ou seja, do texto literário encontrado na poesia de Casaldáliga e as telas criadas pela artista 

Mari Bueno, foi feita a luz da semiótica, especialmente amparada pelas contribuições de 

Greimas (1917-1992), Pietroforte (2006), Souriau (1983), Wolffllin (2015), Gombrich 

(2000), Hauser (2003) Lótman (1978), Eliade (1992) e Bosi (2000), que serviram de 

alicerce para esta investigação, já que possibilitaram a compreensão dos nossos objetos 

de análise em sua correlação com outra linguagem artística. Sendo assim, a confluência 

da obra literária numa pintura, além de promover a verossimilhança, desempenha um 

papel transformador que pode convergir para um mesmo fim, humanizar e transformar o 

indivíduo e, consequentemente, mudar o meio no qual está inserido, conciliando o 

sensível com o intelectível, além de contribuir para a divulgação de uma produção cultural 

e artística de excelência que vem sendo realizada no Estado.  
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RESUMEN 

 

Esta disertación presenta el resultado de una investigación que analizó las 

configuraciones poéticas de la obra Versos Adversos: Antologia (2006), del escritor 

español Pedro Casaldáliga y los lienzos de la artista plástica Mari Bueno, que a través de 

imágenes poéticas enfatizan la importancia de la naturaleza, de cultura y mito en la 

literatura producida en el Estado de Mato Grosso. Para lograr este desiderátum, se realizó 

un análisis de los poemas elegidos bajo el sesgo semiótico en las relaciones interartísticas 

que involucran el texto literario y la pintura. De esta forma, se realizó un estudio 

comparativo entre la obra Versos Adversos: Antologia (2006) y los lienzos pintados por 

la artista plástica Mari Bueno, que abordan, cada uno a su manera, distintas realidades 

que tienen puntos de contacto en la campo de sentido, exponiendo así la tradición de Mato 

Grosso a través de datos textuales, históricos y sociales. Así, el objetivo fue comprender 

cómo se produce el proceso de correlación entre el discurso poético y la pintura a través 

de la transmutación del significado que surge de esa fusión. Por lo tanto, a través de 

esfuerzos metodológicos cualitativos de carácter bibliográfico, la investigación se basó 

en la interdisciplinariedad de los estudios comparados. En este sentido, el examen de estas 

dos áreas de conocimiento, esto es, el texto literario que se encuentra en la poesía de 

Casaldáliga y los lienzos creados por la artista Mari Bueno, se realizó a la luz de la 

semiótica, apoyándose especialmente en las aportaciones de Greimas (1917-1992), 

Pietroforte (2006), Souriau (1983), Wolffllin (2015), Gombrich (2000), Hauser (2003) 

Lótman (1978), Eliade (1992) y Bosi (2000), que sirvió como fundamento de esta 

investigación, ya que posibilitaron la comprensión de nuestros objetos de análisis en su 

correlación con otro lenguaje artístico. Así, la confluencia de la obra literaria en una 

pintura, además de promover la verosimilitud, juega un papel transformador que puede 

converger en un mismo fin, humanizar y transformar al individuo y, en consecuencia, 

cambiar el medio en el que se inserta, reconciliando los sensible con lo inteligible, además 

de contribuir a la difusión de una producción cultural y artística de excelencia que se ha 

realizado en el Estado. 

 

Palabras clave: Naturaleza. Cultura. Mito. Poesia. Cuadro. 
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INTRODUÇÃO 

 

O presente estudo tem como proposta de análise traçar um paralelo entre poemas 

cuja temática apresentam variações entre aspectos da natureza, cultural e religioso 

encontrados na obra Versos Adversos: Antologia, do poeta Pedro Casaldáliga (2006), que 

se insurgem contra os males que o capitalismo inflige sobre a sociedade, principalmente 

na região de São Félix do Araguaia, localidade na qual o poeta radicou moradia em Mato 

Grosso. O contato com a natureza inspirado na paisagem da Amazônia e o retrato da 

cultura indígena, a fauna, a flora, o cotidiano dos moradores, os materiais regionais na 

arte abstrata e a inculturação na Arte Sacra podem ser observados como ponto de 

convergência com as telas pintadas pela artista plástica Mari Bueno. 

Diante desta perspectiva, busca-se estabelecer as relações no processo de 

significação formado pelo plano de conteúdo e pelo plano de expressão, encontrados nos 

referidos trabalhos. Todavia, é necessário atentar ao fato de que cada linguagem, seja 

escrita ou pintada em tela, traz consigo recursos peculiares e trata o assunto de modo 

específico. Sendo assim, esta dissertação discute o diálogo, bastante singular, entre duas 

linguagens artísticas: a poesia e a pintura. Concebemos, desse modo, como objetos de 

análise, alguns poemas do poeta Pedro Casaldáliga em seu livro Versos Adversos: 

Antologia (2006), nos quais acreditamos ser possível estabelecer uma correlação com o 

campo pictórico das telas pintadas pela artista plástica Mari Bueno.  

Ressalta-se que a análise dos poemas se baseia nas teorias do texto poético e 

prioriza a investigação da forma como eles se aproximam, de acordo com a nossa 

proposta,  para as telas pintadas pela artista plástica Mari Bueno, proporcionando uma 

aproximação dialógica efetiva entre o texto poético e o pictórico. 

Tendo em vista essas considerações, problematizou-se a pesquisa, de cunho 

bibliográfico, por meio das seguintes indagações: como os elementos que constituem uma 

antologia poética podem ter reflexos em diferentes áreas do conhecimento, tais como o 

trabalho realizado pela artista plástica Mari Bueno? De igual forma, como a semiótica 

auxilia a convergência entre artes aparentemente distintas? Como ultrapassar as barreiras 

interpostas entre a poesia e a pintura? Em que medida o texto poético propicia ao leitor 

adentrar em suas estruturas textuais para compor sua significação?  

É importante salientar que a revisão bibliográfica foi o primeiro mecanismo de 

pesquisa empregado para a realização do presente estudo, pois, buscou-se, inicialmente, 

conhecer importantes contribuições científicas sobre a relação interartes envolvendo o 
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texto poético e a pintura e teve como objetivo recolher, selecionar, analisar e interpretar 

contribuições teóricas existentes sobre o tema pesquisado (MARTINS, 2000, p. 28).  

A fim de responder a esses questionamentos, recorreu-se a teóricos da Literatura 

Comparada, tais como Tânia Carvalhal (1986) e Sandra Nitrini (1997), bem como aos 

críticos de Arte Heinrich Wolfflin (2015), Ernst Gombrich (2000), Arnold Hauser (2003) 

e Etiene Souriau (1983), dentre outros, que possibilitaram uma compreensão acerca de 

movimentos artísticos, correntes estéticas e técnicas peculiares de criação e composição. 

Dessa forma, delimitou-se o objetivo maior da pesquisa, qual seja, investigar como a 

relação interartes propicia o diálogo entre a poesia e a pintura por meio da análise da 

antologia poética de Pedro Casaldáliga. Tal objetivo se desdobra em outros mais pontuais, 

quais sejam:  compreender o Sagrado e o Profano na poesia de Pedro Casaldáliga e sua 

possível aproximação com as telas criadas pela artista Mari Bueno. Além disso, o presente 

estudo fará um panorama da poesia e da pintura sacra, dando destaque ao movimento 

renascentista como consolidação do cristianismo e a intensa relação entre as artes.  

O objetivo geral é realizar a aproximação dos poemas de Pedro Casaldáliga com 

as telas pintadas pela artista plástica Mari Bueno, ambos oriundos de contextos sócio-

históricos distintos ainda que produzidas no mesmo Estado, porém, com aspectos comuns 

que nos levam a antever analogias entre elas. Isso posto, a relevância dessas análises 

consiste em apresentar a complexidade e a importância da obra teórica do poeta catalão 

Pedro Casaldáliga frente aos desmandos e injustiças perpetradas contra os menos 

favorecidos encontrados na região de São Felix do Araguaia. 

Feitas tais considerações, é imperioso destacar que a metodologia utilizada na 

presente dissertação possui caráter bibliográfico, sendo composta por um corpus de 

poemas encontrados na Antologia Poética denominada Versos Adversos, bem como nas 

pinturas Esperança (2010), O Pescador (2002), Teles Pires (2004), Agricultura (2010), 

Bacias na Cabeça (2008), A Estrada (2008), Nascimento de Jesus (2008), Crucificação 

de Jesus (2013), produzidas pela artista plástica Mari Bueno, que feitas as necessárias 

delimitações, dialogam entre si.  

Para o desenvolvimento do objeto de estudo, no que concerne aos procedimentos, 

partiu-se de uma pesquisa bibliográfica qualitativa, onde foi necessário apropriar-se de 

um aporte teórico já proposto por outros autores que abordam o tema. Sendo assim, a 

pesquisa realizada por meio do levantamento bibliográfico permitiu a descoberta de um 

número significativo de autores que tratam da relação interartes entre poesia e pintura, 

que embora não contemplados nesse estudo, auxiliaram a compor o quadro dos temas e 
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das formas recorrentes na poesia engajada do poeta Pedro Casaldáliga, com o propósito 

de investigar as interferências desses trabalhos na conformação da prática interdisciplinar 

proposta pela História da Arte. 

Nesse sentido, por um lado, o estudo da obra poética de Pedro Casaldáliga permite 

reexaminar os acontecimentos históricos, religiosos e sociais que marcaram a vida da 

região do Araguaia e de nosso país num momento em que a sociedade brasileira como 

um todo vivia as agruras de um golpe militar.  

De igual maneira, para o estudo das imagens poéticas encontradas na Antologia 

Versos Adversos também foram consideradas as obras O arco e a Lira (1981) e O ser e o 

tempo da poesia (1980) dos críticos Octavio Paz e Alfredo Bosi.  

Já no que concerne a escolha de pinturas sobre tela da artista plástica Mari Bueno 

como objetos de estudo, tal escolha se justifica pela particular relevância desse material 

artístico, por despontar como uma das principais artistas mato-grossenses, reconhecida, 

inclusive, em outros países. Tais telas foram selecionadas, pois seguem uma sequência 

cronológica, iniciando pelas mais distantes em direção às mais recentes, cuja estética já 

estava consolidada na obra da artista. Dessa forma, as primeiras obras que compõem a 

presente dissertação destacam a natureza da região amazônica, tais como: Mato Grosso 

(2000), Pescador (2002), Amazônia (2003), Esperança (2010), Elementos da Natureza 

(2010), Sob Feras (2012), Floresta de Cores (2012). Já num segundo momento de sua 

criação a artista plástica nos oferece telas que representam o cotidiano das pessoas que 

vivem na região norte de Mato Grosso, com as telas Bacias na Cabeça (2008), O 

Agricultor (2008), Contrastes (2008), A Carga (2008), A Ponte (2008), A Estrada (2008), 

O Garimpeiro (2008), Agricultura (2010). Por fim, nos dias atuais, a referida artista se 

debruça sobre a arte sacra, o que acaba por consolidar sua obra com telas reconhecidas 

internacionalmente, tais como Pantocrator (2010) Agonia e Oração (2013), Crucificação 

de Jesus (2013), Sagrado Coração de Maria (2017), Sagrado Coração de Jesus (2017) e 

Maria às Pressas (2022), esta última entrou para o acervo cultural do Papa Francisco, em 

Roma, no dia 24 de março de 2022. 

Nesse momento foram identificados os temas recorrentes, os principais recursos 

formais e a interação dos poemas com a pintura. Passou-se, então, à elaboração e 

composição de uma antologia de poemas que retratam a natureza, a cultura e o mito, fato 

que auxilia e dinamiza o trabalho realizado. Nessa esfera, destacou-se a recorrência de 

alguns temas, especialmente os relativos à natureza, ao sagrado e ao profano, onde é 
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possível encontrar elos entre distintos tipos de manifestações artísticas, bem como 

estabelecer ligações e diálogos entre si. 

De igual maneira, buscou-se no presente trabalho, pesquisar as relações dos 

poemas de Pedro Casaldáliga com a pintura realizada pela artista Mari Bueno, sinalizando 

aquilo que procuramos averiguar: a abordagem crítica e social de seus versos.  Embora o 

diálogo entre os campos da poesia e da pintura sejam bastante conhecidos e estudados, 

acreditamos que, no Brasil, a apresentação desse aspecto interartístico entre os poemas 

de protesto e as obras da artista plástica Mari Bueno possam contribuir ainda mais para 

esse campo do saber. 

Corroborando o entendimento acima, podemos afirmar que a metodologia de 

pesquisa se segmenta entre a revisão bibliográfica acerca do tema e a análise das obras, 

por meio do processo de leitura contrastiva, valendo-se das premissas da Literatura 

Comparada, que propõe o cotejo dos textos para avaliar as diferenças e similaridades entre 

eles (CARVALHAL, 2010, p.88).  

Ressalta-se que para a concretização do estudo foram utilizados registros 

fotográficos fornecidos pela própria artista plástica Mari Bueno, haja vista que são a 

representação sígnica de sua obra que vão ao encontro dos poemas de Pedro Casaldáliga, 

em acordo com a leitura temática na qual nos embasamos. Isso posto, dividimos a 

presente dissertação em quatro capítulos para melhor compreensão do nosso objeto de 

estudo, constituindo-se da contextualização, do referencial teórico e da análise. 

No primeiro capítulo, deu-se ênfase sobre a importância e a necessidade do estudo 

das relações interartes desde os tempos mais remotos, destacando-se o período 

renascentista e foco no Brasil, além de abordar o aporte teórico e os procedimentos 

metodológicos que conduziram a presente pesquisa, bem como os objetivos da presente 

análise.  

Em contrapartida, no segundo capítulo foi dado destaque ao legado de Pedro 

Casaldáliga e as cores de Mari Bueno que, através da Literatura Comparada, possibilita 

conceber duas linguagens diferentes, todavia, ambas possuem pontos de contato que 

podem ser analisados de acordo com o arcabouço da semiótica francesa. Como campo 

possível de problematização, a relação entre a poesia e a pintura se mostra de suma 

importância no processo de ampliação das abordagens literárias, visto que nos permite 

enfocar o teor crítico da poesia face a linguagem pictórica. 

Por fim, no terceiro e último capítulo, por meio da semiótica francesa de Algirdas 

Julius Greimas, foi possível realizar as análises dos poemas críticos do poeta Pedro 
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Casaldáliga, tendo como enfoque a natureza amazônica, a cultura em terras mato-

grossenses e o mito encarnado e sua interação com as telas pintadas pela artista plástica 

Mari Bueno que tratam cada uma a seu modo de realidades distintas vividas pela 

sociedade mato-grossense, a fim de compreendermos como a abordagem poética é 

construída nessas produções que fazem referência a uma linguagem artística distinta. 

Diante dessa realidade, é necessário salientar que das muitas relações encontradas 

entre a literatura e as outras artes em sentido amplo, uma das mais significativas é aquela 

que se dá entre a poesia e a pintura. Dessa forma, pode-se concluir que literatura e pintura 

são atemporais e essa característica comum a ambas é a razão pela qual a poesia está 

estreitamente relacionada com a pintura. Sendo assim, podemos concluir que poesia e 

pintura se relacionam de várias maneiras abrindo várias perspectivas e abordagens para o 

estudo histórico, geográfico, étnico e cultural dessas relações.  

Portanto, diante dessas premissas iniciais, acredita-se que este trabalho 

proporcionará uma reflexão sobre como a poesia de protesto escrita por Pedro Casaldáliga 

serve como alicerce para manifestações de arte como as encontradas no trabalho realizado 

pela artista plástica Mari Bueno. Daí se mostrar relevante a aproximação entre duas 

formas de arte que podem convergir para uma gama de significados consonantes, abrindo 

caminhos importantes para pensarmos as relações que auxiliem na humanização e 

transformação do indivíduo e, consequentemente, tendo reflexos no meio social e cultural 

no qual estão inseridos. 
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1. A FRATERNIDADE ENTRE AS ARTES:  DIÁLOGOS PERMANENTES 

 

Ao nos depararmos com uma expressão artística, seja ela escrita, tátil ou visual, a 

inquietação proporcionada por este contato pode fazer com que o homem olhe para dentro 

de si e amplie seus horizontes, passando a ter consciência de que tal fato é indispensável 

para sua própria existência e, de certa forma, da própria sociedade. É nesse panorama que 

a semiótica desenvolve seu real papel, ou seja, é através de seus mecanismos de 

significação que será possível realizar a relação entre a poesia e a pintura objetos do 

presente estudo. Diante desta perspectiva Aguiar e Silva (1990, p. 170) esclarece que: 

 

A pictorialização do texto poético alcançou o seu desenvolvimento 

extremo com os quadros de palavras em liberdade produzidos por 

autores futuristas: nestas composições, é abolida a linearidade do texto 
e a sintaxe fica reduzida a articulações mínimas entre elementos 

sintagmáticos disseminados no meio de grafismos não verbais e de 

elementos pictóricos.  

 

O conceito de fraternidade entre as artes sempre esteve presente no pensamento 

humano, desde os mais remotos tempos. Mário Praz (1982, p. 18) aponta este fato para 

uma sondagem esclarecedora do mistério da inspiração artística, argumentando que 

“desde os tempos pré-históricos, as ideias foram traduzidas em sinais abstratos 

desenhados na pedra, seguindo-se-lhes os hieróglifos e os símbolos da escrita egípcia”. 

Na Era Clássica, os textos místicos, dramáticos e científicos também foram ilustrados, do 

mesmo modo que as Iluminuras complementaram a escrita na Idade Média, atendendo às 

necessidades de comunicação da época. 

Em que pese este trabalho não ter como desiderato avaliar o papel das várias 

expressões artísticas, bem como o papel que a literatura exerce na vida das pessoas, 

necessário se faz ponderar que o objeto de determinado estudo literário contribui 

sobremaneira na formação do indivíduo, fazendo com que ele reflita sobre vários aspectos 

de sua vida em comunidade e também reconheça para além o histórico de produção 

artístico, os processos sensíveis que falam dele mesmo e do seu interagir com os outros e 

com o mundo. 

Insta salientar que diferentes autores fazem uso da semiótica para explicar a 

relação interartes que podem convergir para uma nova perspectiva. Sendo assim, 

poderíamos mencionar como exemplo teóricos como Jakobson, Morris, Greimas, 

Saussure, Eco, Ogden & Richards, Hjelmslev, Port Royal, Leibniz dentre tantos outros.  
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Nesse diapasão, a pesquisa na área dos estudos interartes que envolvem a poesia 

e a pintura através da semiótica encontram duas barreiras peculiares a serem transpostas, 

quais sejam: a primeira se dá no campo das relações que envolvem a junção de 

manifestações artísticas que, apesar de natural e contínua interação existente entre as 

diversas formas de manifestação do pensamento humano, enquadramentos limitativos 

tenderam a negar a convergência entre as artes. Dentro desta perspectiva, o músico só 

poderia ser músico, o pintor poderia apenas pintar, o escultor deveria se ater a esculpir; o 

escritor só poderia escrever, mas nunca cantar e o dançarino não pode escrever nem tocar. 

Nesse sentido, Etiene Souriau (1983, p. 7) assevera que: 

 

Longe, pois de aceitar uma correspondência entre todas as artes, por 

serem todas traduzíveis em poesia, linguagem artística universal, 

devemos tomar cada arte em seu idioma próprio e estabelecer com 
paciência e cuidado o léxico das traduções. E registrar como 

intraduzível aquilo em que se esvanece efetivamente, a essência da obra 

pela tradução numa outra. 

 

O segundo obstáculo é o resultado dos inúmeros compartimentos construídos no 

campo de cada forma de expressão artística, o que é inadequado e separa a prática da 

teoria: artistas de um lado e teóricos de outro. Pesquisar e definir arte ocupa uma posição 

privilegiada em relação àqueles que nem sempre conseguem expressar seus processos 

criativos, razão pela qual a confluência entre as artes permite que um pintor se inspire 

num texto poético e a partir daí construa uma nova realidade e continuar sua evolução 

enquanto mente criadora. Assim, na esteira do raciocínio proposto por Etine Souriau, 

acreditamos que o estudo acerca da correspondência entre as artes, pode, de um lado, 

trazer uma maior compreensão e conhecimento das artes colocadas em diálogo, mas pode, 

por outro lado, ampliar nossa compreensão do fenômeno estético como um todo, o que 

corrobora a ideia de que “a arte são todas as artes” (SOURIAU, 1983, p. 2). 

Consoante se verifica, a importância das reflexões aqui apresentadas, a respeito 

das possibilidades oferecidas por um ensino interartes e sua colaboração para a formação 

humana, torna-se evidente quando analisadas as formas de contato com imagens e textos 

nos modos atuais de comunicação. Diante desse panorama, o presente trabalho pretende 

ampliar a forma como a arte é encarada pela sociedade, fazendo com que possamos ter 

leituras multimodais, isto é, uma leitura na qual os significados não sejam apenas 

depreendidos unicamente de fontes verbais, mas imagéticas, sonoras ou multissensoriais. 

Deste cenário resulta a inspiração para o fazer poético, desde a exploração humana até a 
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contemplação de elementos naturais como a lua, o rio, as garças, os peixes, a solidão, a 

melancolia, a morte, etc. Aliado a isso, apresenta os rudimentos da cultura e da história 

que marcam alguns valores estéticos já no século XXI. 

Nesse contexto, podemos afirmar que a diferença entre a poesia escrita pelo poeta 

Pedro Casaldáliga e a pintura da artista plástica Mari Bueno se baseia em sua 

materialidade e em seus meios físicos, que determinam modalidades de representações 

diferentes. Todavia, apesar dessa diferença, elas são subsumíveis nas mesmas exigências 

estéticas e podem produzir o mesmo efeito, isto é, convergir para um mesmo fim através 

de caminhos diferentes, artes diferentes, além da geração de sentidos que ora os aproxima 

e ora os afasta. 

Isso posto, ao realizarmos um paralelo entre o texto verbal encontrado nas poesias 

de Pedro Casaldáliga e as telas pintadas pela artista plástica Mari Bueno, pode-se 

relacionar a presente pesquisa à inquietação causada por diferentes expressões artísticas 

que se propagam pelo tempo. Isso reflete, inclusive, nos dias de hoje, o que gera um 

desassossego diante de tantos questionamentos que emergem a partir da contemplação e 

estudo dessas obras. Todavia, não se deve olvidar que as variadas formas de arte possuem 

cada qual seu código artístico, sua evolução individual, seu ritmo e seu objeto de estudo. 

Daí a riqueza e a necessidade da comparação entre elas. 

É importante destacar que tais manifestações artísticas tiveram como conceito 

inicial a mimesis, conforme ensina Bonicci e Zolin (2019, p. 390): 

 
O escritor dos séculos XV e XVI, assim como o pintor, foi antes de tudo 

um criador. O poeta, que especulava como um filósofo, pretendeu 

desenvolver, igualmente, a sua capacidade sensorial de "pintar', numa 

crescente preocupação de atribuir aos textos escritos um caráter 
pictórico, produzindo imagens a partir de representações plásticas. O 

texto deveria agradar à vista e ao entendimento e a palavra deveria ser 

uma realidade visual nesse apelo à plasticidade. Nos séculos 
subsequentes, essas questões foram revistas através das produções 

artísticas e das inúmeras discussões filosóficas e críticas da Poética de 

Aristóteles e dos conceitos de mimesis, base sólida do pensamento 

clássico que então vigorava. 

  

No que diz respeito à noção de mimesis, é importante salientar que foi inserida 

para indicar o caráter comum de um certo conjunto de artes cuja lista nada tem de 

exaustivo ou mesmo de homogêneo. Nesse sentido Maria Luiza Falabella (1987, p. 8), 

esclarece que: 
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No campo da teoria, o conceito que melhor nos parece exprimir essa 

possibilidade é o conceito de mimesis, que, embora dos mais esquivos 
e embaraçosos da Estética e da Teoria da Arte, é bastante abrangente, 

podendo englobar manifestações de diversos complexos artísticos da 

arte ocidental. Encontramo-lo na Antiguidade aplicados às mais 
diversas artes, tanto à Pintura como à Escultura, quanto à Música e à 

Dança, às artes literárias e ao drama. Parece difícil a estudioso de hoje 

aceitar uma noção de imitação que pressuponha uma correspondência 

exata entre as artes do espaço e as do tempo e um conceito de 
verossimilhança que não faça distinção entre as primeiras e as segundas. 

Basicamente a palavra grega significa ‘imitação’, mas tinha no passado 

clássico uma série tão diversa de aplicações na linguagem comum, 
refletida no discurso filosófico, que nenhuma palavra da linguagem 

atual pode abrangê-las, todas, sem desfigurar o seu uso. Havelock, em 

Preface do Plato, diz ser ela uma palavra verdadeiramente proteica, 
englobando os mais variados conteúdos. Seu sentido se dilata e se 

contrai ao longo da História, sendo aplicado de modo diverso por 

historiadores, filósofos e poetas. 

 
 

Diante dessas considerações iniciais, este trabalho se justifica pela relevância em 

se analisar como um texto literário poético ultrapassa as fronteiras da significação e 

encontra amparo numa pintura, em que é possível conciliar o sensível com o intelectível 

de forma a estabelecer uma relação de simbiose entre o que se lê e o que se vê. Assim 

sendo, as atividades desenvolvidas até o presente momento levaram em consideração o 

conceito de multiletramentos como fontes de humanização, por meio das quais o sujeito 

torna-se consciente da sua existência individual e social.  

Por essa razão, ainda que muitos escritos já tenham abordado o tema, dada a 

riqueza das produções desde a Renascença, espera-se contribuir e ajudar as futuras 

gerações a pensar numa nova representação da poesia e da pintura na pós-modernidade 

em suas variadas dimensões, sejam elas míticas, religiosas ou sociais, por considerar as 

múltiplas possibilidades de interpretações e correlações que não se esgotam, bem como a 

estreita relação que as obras aqui selecionadas ainda podem estabelecer com a sociedade 

atual, inclusive, no que se refere à figura da mulher. 

 

1.1 O mais remoto dos tempos 

 

Inicialmente, é indispensável destacar que desde os tempos mais remotos a arte 

em sua acepção primitiva sempre fez parte do cotidiano da humanidade. Dessa maneira, 

é fundamental destacar que a elaboração do conceito “arte”, tanto em seu sentido literal, 

quanto figurado, se deu como uma construção cultural despida de sentido preciso ou 
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constante, haja vista que tal conceito foi mudando de geração em geração. Tal fato se dá 

porque durante determinado intervalo de tempo o que determinada sociedade conceitua 

como arte, pode não ser considerada da mesma forma em outro momento histórico. 

É de suma importância destacar que nas últimas décadas, diversas abordagens 

foram criadas e recriadas para definir o que vem a ser “arte”, razão pela qual tal conceito 

tornou-se relativo e, de certa forma, problemático, visto que a arte se define de diferentes 

maneiras e em nenhuma dessas definições é possível esgotar o significado de um 

conteúdo artístico. 

De acordo com Horst Woldemar Janson (1996, p. 06), em sua obra intitulada 

Iniciação à História da Arte, ao tentar esclarecer o que realmente quer dizer tal conceito, 

o teórico faz a seguinte reflexão: 

 

A arte representa a compreensão mais profunda e as mais altas 

aspirações de seu criador; ao mesmo tempo, o artista muitas vezes tem 
a importante função de articulador de crenças comuns. Eis por que uma 

grande obra contribui para nossa visão de mundo e nos deixa 

profundamente emocionados. Uma obra-prima tem esse efeito sobre 
muitas pessoas. Em outras palavras, ela é capaz de suportar a análise 

mais minuciosa e resistir ao teste do tempo. A arte nos dá a 

possibilidade de comunicar a concepção que temos das coisas através 
de procedimentos que não podem ser expressos de outra forma. Na 

verdade, uma imagem vale por mil palavras não apenas por seu valor 

descritivo, mas também por sua significação simbólica. Na arte, assim 

como na linguagem, o homem é sobretudo um inventor de símbolos que 
transmitem ideias complexas sob formas novas. Temos de pensar na 

arte não em termos de prosa do cotidiano, mas como poesia, que é livre 

para reestruturar o vocabulário e a sintaxe convencionais, a fim de 
expressar significados e estados mentais novos, muitas vezes múltiplos. 

Da mesma forma, uma pintura sugere muito mais do que afirma. E, 

como no poema, o valor da arte encontra-se igualmente naquilo que ela 
diz, e como o diz. Mas qual é o significado da arte? O que ela tenta 

dizer? Os artistas em geral não nos dão uma explicação clara, uma vez 

que a obra é a própria afirmação. Se fossem capazes de dá-la em forma 

de palavras, então seriam escritores.  

 

Corroborando o entendimento acima Ernst Hans Josef Gombrich (2012, p. 14 – 

grifos do autor), na introdução de seu livro A História da Arte, ao tratar sobre Artes e 

Artistas, de forma bastante elucidativa pondera que: 

 

UMA COISA QUE realmente não existe é aquilo a que se dá o nome 
de Arte. Existem somente artistas. Outrora, eram homens que 

apanhavam terra colorida e modelavam toscamente as formas de um 

bisão na parede de uma caverna; hoje, alguns compram suas tintas e 
desenham cartazes para os tapumes; eles faziam e fazem muitas outras 
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coisas. Não prejudica ninguém chamar a todas essas atividades arte, 

desde que conservemos em mente que tal palavra pode significar coisas 
muito diferentes, em tempos e lugares diferentes, e que Arte com A 

maiúsculo não existe. Na verdade, Arte com A maiúsculo passou a ser 

algo de um bicho-papão e de um fetiche. Podemos esmagar um artista 
dizendo-lhe que o que ele acaba de fazer pode ser muito bom no seu 

gênero, só que não é "Arte". E podemos desconcertar qualquer pessoa 

que esteja contemplando com prazer um quadro, declarando que aquilo 

de que ela gosta não é Arte, mas algo muito diferente. Na realidade, não 
penso que existam quaisquer razões erradas para se gostar de um quadro 

ou de uma escultura. Alguém pode gostar de uma paisagem porque ela 

lhe recorda seu berço natal, ou de um retrato porque lhe lembra um 
amigo. Nada há de errado nisso. Todos nós, quando vemos um quadro, 

estamos fadados a recordar mil e uma coisas que influenciam o nosso 

agrado ou desagrado. Na medida em que as lembranças nos ajudam a 
fruir do que vemos, não temos por que nos preocupar. Somente quando 

alguma recordação irrelevante nos torna parciais e preconceituosos, 

quando instintivamente voltamos as costas a um quadro magnífico de 

uma cena alpina porque não gostamos de praticar o alpinismo, é que 
devemos perscrutar o nosso íntimo para desvendar as razões da aversão 

que estraga um prazer que de outro modo poderíamos ter. Há razões 

erradas para não se gostar de uma obra de arte. (grifos do autor) 

 

Extrai-se das reflexões acima que a arte na sua multiplicidade de significados 

reflete um olhar inquieto do mundo sob a óptica de seu criador, ou seja, é uma espécie de 

testemunho de determinada época, na medida em que retrata determinado ponto de vista 

de uma sociedade. Dessa forma, o conceito de arte de um determinado momento social 

pode ser pensado como o retrato do cotidiano das pessoas que integram uma comunidade 

(no caso dela das pessoas, das bicicletas, no caso dele, do povo oprimido). 

Como se verifica, a arte em sentido amplo passa por um estágio evolutivo quando 

o homem através dos símbolos expressa o que percebe, o que sente, o que ouve, o que 

toca, o que constrói, bem como o que apreende do mundo em diferentes momentos 

históricos. Tendo esse pressuposto como paradigma, Cauê Alves, ao discorrer Sobre o 

Tempo e o Atemporal na Arte, esclarece que: 

 

Um dos principais pressupostos de uma obra de arte talvez seja o fato 
dela sempre nos possibilitar uma renovada e próxima experiência, um 

interminável recomeço. E essa experiência não pode ser dissociada do 

tempo, afinal nosso contato com ela nunca acontece fora tempo e da 
história. Mesmo que a gente não viva mais no período em que uma obra 

foi realizada, sentidos dela nunca deixam de ser presentes. E isso 

acontece mesmo com trabalhos produzidos nos tempos mais remotos, 
pelas culturas mais distantes, das quais temos pouca ou nenhuma 

informação. Talvez o que continue presente não sejam seus sentidos, 

mas justamente aquilo que é percebido como falta, que será completado 

pela posteridade, pela recepção e pelos artistas que ainda surgirão. 
Paradoxalmente, o que falta a uma obra de arte é o que ela tem de 
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excesso, de abertura, mas também de inacabado: tudo aquilo que não 

seja a intenção inicial do artista, os significados já antecipados, 
estabelecidos, aquilo que ela realiza plenamente. Esse excesso é o que 

não foi pensado, o que ficou por fazer e estimula tanto outros 

pensamentos como a produção de outras obras. Afinal, não existe e 
jamais existirá um trabalho de arte definitivo, o último. Sempre haverá 

o seguinte e um próximo... 

 

Sobre a gênese da arte, os autores Strickland e Boswell (2014, p.12), esclarecem 

que “há 25 mil anos nossos ancestrais inventaram a arte. Em algum momento da era 

glacial, quando caçadores e coletores ainda viviam em cavernas, a mentalidade 

Neanderthal de fazer instrumentos deu lugar ao impulso Cro-Magnon de fazer imagens”. 

Conforme se atenta, a arte se manifesta na vida humana há séculos, dando vazão aos 

sentimentos que de alguma forma inquietavam a psique do homem, mesmo nas eras 

medievas. 

Levando-se em consideração que o que entendemos como “Arte” é um conceito 

que pode variar de acordo com sua acepção, é possível asseverar que as primeiras 

manifestações se deram quando o homem, com o intuito de mitigar as forças da natureza, 

acabaram por desenvolver objetos capazes de amenizar tais agruras naturais, citando 

como exemplo, a arte rupestre fundada em representações gráficas tais como desenhos, 

símbolos e sinais visuais cravados em paredes de cavernas ou rochas, que também podem 

ser explicadas como necessidade de comunicação do ser humano, quando o homem ainda 

não estava capacitado pela fala, por isso essas pinturas nas cavernas  

Arnold Hauser (1972, p.273) ao dissertar sobre as atribuições dadas às obras de 

arte comenta que:  

 

nenhum conjunto de obras definitivamente datadas e atribuídas, por 

maior que seja, vincula a sua inclusão dentro do conceito de um estilo, 
ou proporciona um critério severo e firme para a inclusão entre elas, 

com base no estilo de obras anônimas ou de datas incertas. Por outras 

palavras, nenhum conceito viável de um estilo poderá ser deduzido a 
partir de uma só obra ou de um pequeno número de obras; e por muitas 

obras que se possa conhecer, a origem e atribuição de cada obra 

anônima permanece um problema.  

 

Ressalta-se que essas marcas que se perpetuam pelo tempo são demasiadamente 

importantes para que possamos ter em mente como eram a cultura e o costume de nossos 

antepassados. Dessa forma, declara-se com segurança que a História da Arte é muito 

ampla e complexa, visto que acompanha o desenvolvimento humano desde os tempos 

mais remotos, onde se pode dividi-la em vários períodos, nos quais se contatam variadas 
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formas de produção artística de variadas civilizações ao longo da história da humanidade. 

À vista disso, Bachelard (1994, p. 39) explica que: 

 

O ser não consegue perceber o escoar da duração, mas, a partir das 
lembranças que marcaram sua vida, consegue, através de uma escolha 

racional, estabelecer uma linha de evolução temporal. Dessa forma é 

possível não “confundir a lembrança de nosso passado e a lembrança 
de nossa duração”. 

 

Tendo a história da arte como paradigma, é possível constatar que a arte se 

manifesta desde a Pré-História, com a arte produzida pelos homens das cavernas e pelos 

povos primitivos no período conhecido como paleolítico, ocasião no qual podem ser 

colhidas informações sobre os sistemas simbólicos tais como a arte rupestre. Nesse 

momento em que a arte se mostra incipiente, a linguagem se dava de forma bastante 

rudimentar, razão pela qual Émile Benveniste (1976, p. 288) distingue a língua de seu 

exercício, asseverando que: 

 

Cada uma dessas instâncias tem diferentes estatutos de realidade: o 

exercício da linguagem não é simplesmente uma virtualidade, como é a 

língua. O que permite a passagem do virtual ao realizado é a 
enunciação, que é a colocação em funcionamento da língua por um ato 

individual de utilização e, portanto, é a instância de mediação entre a 

língua e o discurso. 

 

Nesse contexto, tendo o percurso gerativo do sentido como substrato para explicar 

as abstrações realizadas no ato de ler um texto, Algirdas Julien Greimas (1973, 52-53) 

reelabora o conceito de enunciação como instância de mediação, afirmando que: “o 

discurso é tanto da ordem do sistema quanto do acontecimento e, como tal, submetido à 

história”. Dessa forma, o escritor lituano em seu Dicionário de Semiótica (2008, p. 166), 

conceitua enunciação da seguinte forma: 

 

1. Conforme os pressupostos epistemológicos, implícitos ou 

explicitados, enunciação se definirá de duas maneiras diferentes: seja 

como estrutura não linguística (referencial) que subtende à 
comunicação linguística, seja como uma instância linguística, 

logicamente pressuposta pela própria existência do enunciado (que dela 

contém traços e marcas*). 

 

Da definição acima, Valdir do Nascimento Flores (2001, p. 59) ressalta que "a 

linguística da enunciação toma para si não apenas o estudo das marcas formais no 
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enunciado, mas refere-as ao processo de sua produção: ao sujeito, tempo e espaço". Nesse 

sentido, a enunciação, de forma lógica, produz o enunciado, que, no quadro da Semiótica, 

deve ser pensado não em sua dimensão frasal, mas como “todo encadeamento 

sintagmático que transcende, ultrapassa as dimensões da frase e que compreende, 

portanto, o discurso” (GREIMAS, 1975, p. 09).  

Do ponto de vista semiótico, a estrutura da enunciação comporta duas instâncias 

distintas, a do enunciador e a do enunciatário: 

 

A estrutura da enunciação*, considerada como quadro implícito e 

logicamente pressuposto pela existência do enunciado, comporta duas 
instâncias: a do enunciador e a do enunciatário. Denominar-se-á 

enunciador o destinador* implícito da enunciação (ou da 

"comunicação"), distinguindo-o assim do narrador* - como o "eu", por 
exemplo - que é um actante* obtido pelo procedimento de debreagem*, 

e instalado explicitamente no discurso. Paralelamente, o enunciatário 

corresponderá ao destinatário implícito da enunciação, diferenciando-
se, portanto, do narratário* (por exemplo: "o leitor compreenderá 

que..."), reconhecível como tal no interior do enunciado. Assim 

compreendido, o enunciatário não é apenas destinatário da 

comunicação, mas também sujeito produtor do discurso, por ser a 
"leitura" um ato* de linguagem (um ato de significar) da mesma 

maneira que a produção do discurso propriamente dito. O termo "sujeito 

da enunciação", empregado frequentemente como sinônimo de 
enunciador, cobre de fato as duas posições actanciais de enunciador e 

de enunciatário (GREIMAS, 2008, p. 171). 

 

Diante desta perspectiva, a linguagem se manifesta desde os tempos mais remotos 

demonstrando que o homem primitivo revelou através da arte rupestre, mesmo de forma 

rudimentar, como era sua vida nesse período. Abaixo verificamos como a rocha se 

transformava em papel para tais civilizações: 

 

Figura 01 - Caverna de Lascaux - França (1940). 

 
Fonte: https://www.worldhistory.org.  
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É imperioso destacar que as manifestações humanas remontam ao tempo das 

cavernas, período conhecido simbolicamente como a “arte mágica dos homens das 

cavernas e dos povos primitivos”. Tal período, segundo Hauser (1998, p. 4), pode ser 

definido da seguinte forma: 

 

Nessa época de vida puramente prática, tudo gravitava, como é obvio, 

em torno da mera subsistência, e nada justifica, portanto, supormos que 

a arte servia a qualquer outro propósito que não fosse o de constituir um 
meio para a obtenção de alimentos. (...) As pinturas faziam parte do 

aparato técnico dessa magia; eram a "armadilha" onde a caça tinha de 

cair, ou melhor, eram a armadilha com o animal já capturado - pois o 
desenho era, ao mesmo tempo, a representação e a coisa representada, 

o desejo e a realização do desejo. O caçador e pintor do período 

paleolítico pensava estar na posse da própria coisa na pintura, pensava 
ter adquirido poder sobre o objeto por meio do retrato do objeto, 

acreditava que o animal verdadeiro realmente sofria a morte do animal 

retratado na pintura. A representação pictórica nada mais era, a seus 

olhos, do que a antecipação do efeito desejado; o evento real tinha de 
se seguir inevitavelmente à ação mágica da representação, ou, melhor 

dizendo, aquele estava implícito nesta, uma vez que estavam separados 

um do outro apenas pelos meios supostamente irreais do espaço e do 
tempo. Não se tratava, portanto, de uma questão de funções simbólicas 

de substituição, mas de uma ação realmente deliberada. Não era o 

pensamento que matava, nem a fé que consumava o milagre, mas o ato 
concreto, a representação pictórica, a flecha arremessada contra a 

pintura, o que acarretava a mágica.   

 

Feitas as seguintes observações, infere-se que o período onde a arte se talhava na 

rocha ficou conhecido como paleolítico, onde as obras mais significativas retratavam 

imagens de animais nas superfícies rochosas das cavernas, tais como as encontradas em 

Lascaux, na regia francesa de Dordogne: 

 

Figura 02 - Caverna de Lascaux - França (1940). 

 
Fonte: https://www.worldhistory.org. 

https://www.worldhistory.org/
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Encontrada em 1940, Lascaux é um complexo de cavernas no sudoeste da França 

conhecido por suas pinturas rupestres. As pinturas “cravadas” na rocha, tais como vacas, 

cavalos, veados, cabras, gatos e outros animais pintados nas paredes, indicam que tal 

localidade poderia ter sido um santuário.  

Não se deve deixar de mencionar as artes desenvolvidas pelas grandes civilizações 

antigas do Ocidente e do Oriente Médio, como a arte mesopotâmica, a arte egípcia antiga, 

a arte persa, a arte grega, a arte romana, a arte bizantina e a arte cristã primitiva. Além 

desses períodos, não podemos esquecer da arte criada durante a Idade Média que 

estabeleceram as bases para os artistas do Renascimento, bem como a produção artística 

dos séculos XVIII e XIX, isto é, o Romantismo, o Simbolismo e o Impressionismo e, por 

fim, os temas relacionados com a arte moderna, ou seja, a arte de vanguarda do século 

XX onde podemos elencar a arte criada pela artista plástica Mari Bueno. 

É importante ressaltar que a artista plástica Mari Bueno está à frente de seu tempo 

e abre caminho para uma nova construção do que vem a ser a arte sacra, com novas 

técnicas, novas ideias, novas culturas e novas mentalidades, razão pela qual pode ser 

considerada uma vanguardista, visto que, acaba rompendo com uma concepção artística 

e cultural tradicional da Igreja Católica, trazendo para suas telas elementos do cotidiano 

das pessoas, e uma nova visão das imagens de Jesus Cristo e Maria. 

Insta salientar que o diálogo estético entre poesia e pintura se faz presente desde 

os tempos mais remotos, dando ensejo a criação de uma raiz mitológica ao longo de toda 

história, que se renova e dá um novo sentido a arte nos dias atuais.  Dessa forma, a 

presente pesquisa objetiva por meio do estudo interartes resgatar os elementos míticos, 

culturais e naturais que influenciam a produção literária no Estado de Mato Grosso. Para 

tanto, o estudo percorrerá aspectos voltados à arte no período consagrado como Idade 

Média e Renascimento, onde será possível identificar as temáticas artísticas desses 

momentos históricos. 

É importante destacar que as transformações nas temáticas artísticas entre Idade 

Média e Renascimento nos auxiliam a compreender como a arte participa dos processos 

de transformações na sociedade ao longo dos séculos e seus reflexos na produção artística 

atual. Portanto, ao nos referirmos aos conteúdos da História da Arte, como forma de 

sustentáculo da presente dissertação, tal análise reporta-se aos diferentes contextos 

históricos, culturais, sociais e religiosos que nos permite percorrer um olhar reflexivo 

sobre o passado e o presente, fazendo expandir a narrativa e transformando-a, através de 

sua enunciação, em instância discursiva. 

https://brasilescola.uol.com.br/literatura/artistas-da-arte-moderna.htm
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1.2 Experiências renascentistas e seus reflexos 

 

Inicialmente é preciso deixar claro que ao se estudar a arte ao longo da história é 

possível perceber que ela é mecanismo transformador que também sofre mutações de 

acordo com o momento social de cada época, conforme nos ensina Alexandre Barreto 

(2009, p. 14): 

 

A obra de arte deve ter em consideração o contexto em que foi 
elaborada e o tema abordado, e ser analisada, descrita, lida e 

interpretada levando em conta esses parâmetros. Há muitas respostas 

para o que é a arte, porém são todas insuficientes para realmente defini-
la, pois a arte é indefinível. 

 

Ressalta-se que o conceito de arte não se desenvolveu o suficiente durante a era 

medieval, haja vista que nesse período, onde a sociedade se dividia em feudos, a arte 

religiosa tinha como escopo aproximar as pessoas da igreja, visando subordina-las à 

teologia cristã. Dessa forma, durante a Idade Média, as obras de arte produzidas se 

tornaram objeto de veneração e doutrinação. Todavia, mesmo nesse contexto, a arte 

medieval se desenvolveu em diversas áreas do saber, tais como arquitetura, pintura, 

escultura e literatura dando ensejo ao período que se tornou conhecido como 

Renascimento. Nesse sentido Graça Proença (2012, p. 92) afirma que: 

 

Chama-se Renascimento o movimento cultural desenvolvido na Europa 
entre 1300 a 1650 – portanto, no final da Idade Média e na Idade 

Moderna. O termo sugere que, a partir do século XIV, a Europa teria 

assistido a um súbito reviver dos ideais da cultura greco-romana. 
Porém, durante o período medieval, o interesse pelos autores clássicos 

não desapareceu. O Poeta Dante Alighieri (1265-1321), por exemplo, 

manifestou inegável entusiasmo pelos clássicos. Também nas escolas 
monásticas, autores clássicos como Cícero, Sêneca e os filósofos gregos 

foram muito estudados. Na verdade, o Renascimento significou muito 

mais do que o simples reviver da cultura clássica: nesse período, 

ocorreram, no campo das artes plásticas, da literatura e das ciências, 
inúmeras realizações que superaram essa herança. O ideal do 

humanismo foi, sem dúvida, o móvel de tais realizações e tornou-se o 

próprio espírito do Renascimento. Num sentido amplo, o ideal do 
humanismo pode ser entendido como a valorização do ser humano e da 

natureza em oposição ao divido e ao sobrenatural, conceitos que haviam 

impregnado a cultura da Idade Média. Tanto na arquitetura como na 

pintura e na escultura, o artista do Renascimento buscou expressar a 
racionalidade e a dignidade do ser humano. 
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Mesmo diante das dificuldades encontradas no período medieval, podemos 

afirmar que grandes transformações começaram a acontecer, principalmente em terras 

italianas, onde as artes puderam se desenvolver em sua plenitude, dando-se ênfase ao 

humanismo e a um resgate a arte clássica, consoante ensina Ernst Gombrich (1985, 

p.153): 

 

O ressurgimento da arte clássica foi um processo gradual, em que se 

reconsiderava o que era nobre na arte. Os italianos do século XIV 

acreditavam que a cultura que havia florescido em Roma na Idade 
Clássica havia sido destruída pelos godos. Eles então aguardavam com 

esperança por uma "renascença" da arte, da ciência e do saber, e 

enquanto isso viviam na "Idade Média". 

 

Num cenário em que a arte medieval era fortemente influenciada pela fé cristã, 

onde as principais manifestações artísticas deste momento histórico encontravam-se 

pintadas e esculpidas em igrejas, surgiram grandes artistas conhecidos mundialmente, tais 

como Michelangelo, Leonardo da Vinci, Sandro Boticelli, Hieronymus Bosch, Giotto di 

Bondone, dentre outros. Esse período onde os artistas de forma individual foram criando 

estilos próprios que romperam até então com o costume medievo e deram ensejo a arte 

renascentista que buscava retornar as abordagens sobre o homem e a natureza, tirando o 

enfoque que se dava ao misticismo episcopal, produzindo imagens bastante semelhantes 

às dos deuses pagãos, conforme se verifica nas pinturas abaixo: 

 

Figura 03: A Última Ceia (1495-1497).                  Figura 04: Criação de Adão (1510). 

      
Fonte: Web Gallery of Art (www.wga.hu).              Fonte: Web Gallery of Art (www.wga.hu). 

 

 

http://www.wga.hu/
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Das imagens acima, pode-se concluir que os artistas de origem italiana, onde mais 

se desenvolveu o estudo pela arte no período renascentista, além do resgate da arte 

clássica, também difundiram a arte sacra, tendo reflexos nos rituais litúrgicos 

desenvolvidos pela igreja até os dias atuais. A arte criada neste contexto histórico 

aproximou o homem comum da presença de Deus, onde é possível relacionar as 

representações pictóricas destas imagens à simbologia e ao misticismo episcopal até então 

tão presente. 

Expoente da arte renascentista, Michelangelo Buonarroti desenvolveu sua carreira 

num período de transição entre o Renascimento e o Maneirismo, quando seu estilo 

sintetizou elementos da arte da Antiguidade Clássica e dos ideais do Humanismo, 

centrado na representação da figura humana, destacando-se como um de seus trabalhos 

mais importantes os afrescos pintados na Capela Sistina no Vaticano realizada entre 1508 

e 1512. Este retorno aos clássicos, segundo Adone Agnolin (2013, p. 249-304): 

 

[…] com relação à Idade Média, o Humanismo realizou uma importante 

mudança estrutural (mais uma vez) de perspectiva: no centro de seu 

discurso e de seu civitas não mais Deus, mas o Homem. Dito de outra 
maneira, a semântica geral da natureza e das relações entre os homens 

não é mais a lex aeterna, externa (e transcendente) ao sistema, mas a 

ratio natural, que, de fato, lhe é interna (imanente). E é essa ratio natural 

(dada enquanto preexistente e implícita nas coisas e nas relações entre 
os homens) que cabe ao homem estabelecer e descobrir. 

 

Além de Michelangelo Buonarroti, um dos maiores destaques do período 

renascentista, é, sem dúvida, Leonardo da Vinci, não apenas na pintura, mas em várias 

áreas do conhecimento humano. É de sua autoria um dos bens artísticos mais 

reverenciados do mundo, isto é, o afresco denominado A Última Ceia, pintado na parede 

do refeitório do convento de Santa Maria delle Grazie, em Milão, encomenda do Duque 

Lodovico Sforza, mecenas de Leonardo. Segundo Ernst Hans Gombrich (1999, p. 294): 

 

Leonardo, o pintor, jamais aceitava o que lia sem verificar com seus 

próprios olhos. Sempre que encontrava um problema, não confiava nas 
autoridades, mas tentava realizar um experimento para resolvê-lo. Nada 

existia na natureza que não despertasse a sua curiosidade e não 

desafiasse o seu engenho. Leonardo explorou os segredos do corpo 
humano, dissecando mais de trinta cadáveres. Foi um dos primeiros a 

se aprofundar nos mistérios do crescimento da criança no ventre 

materno; […]. 
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Rompendo com a representação visual desenvolvida na era renascentista, surge, 

por volta de 1520, um movimento conhecido mundialmente como Maneirismo, onde se 

desenvolveu uma pintura com diferentes enfoques segundo nos lembra Francesco 

Guardiani e Alessandro Martini (1994, p. 53): 

 

A crise do Renascimento [...], da qual o Maneirismo é a manifestação, 

deve ser tratada como uma das maiores revoltas culturais da história, 

pela amplitude e o alcance que teve. A persistência da crise, então, e o 
fecundíssimo trabalho da arte e da literatura que a acompanham 

sugerem que existe uma correspondência proporcional entre um 

fenômeno e o outro, que quanto mais se vive a condição de incerteza 
ideológica, própria da crise [...] aumenta ainda mais a tensão criativa. 

 

É justamente nesse cenário de mudança que se destaca a pintura A Morte da 

Virgem, de El Greco (1541-1614), que combina os estilos pós-bizantinos (elementos 

iconográficos) e do maneirismo italiano, conforme abaixo se verifica: 

 

Figura 05: The Dormition of the Virgin. 

 
Fonte: Web Gallery of Art (www.wga.hu). 

 

Em contrapartida, o período Barroco, que sucedeu ao Maneirismo, surgiu na Itália 

entre o final do século XVI e meados do século XVIII, todavia, compartilhou com o 

Renascimento um profundo interesse pela arte da Antiguidade clássica, porém, 

interpretou-a de maneira diferente, imprimindo à pintura um caráter decorativo e com um 

apelo emocional até então inexistentes na arte renascentista. 

 Ressalta-se que é nesse contexto, onde a relação mítica com o divino se faz tão 

presente nas representações pictóricas desenvolvidas pelos artistas da era renascentista, é 

possível demonstrar através de sua simbologia e metáforas que o sagrado e o profano se 

http://www.wga.hu/
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fazem presentes desde os tempos mais remotos. Quanto ao pensamento simbólico, Mircea 

Eliade (2002, p. 09) assegura que “o estudo do imaginário simbólico permite conhecer o 

homem em uma temporalidade mítica, ainda não transformado pelas condições 

históricas”. Já no que concerne ao mito, o autor ressalta que: 

 

O mito conta uma história sagrada, quer dizer, um acontecimento 

primordial que teve lugar no começo do Tempo, ab initio. Mas contar 

uma história sagrada equivale a revelar um mistério, pois as 
personagens do mito não são seres humanos: são deuses ou Heróis 

civilizadores. Por esta razão suas gestas constituem mistérios: o homem 

não poderia conhecê-los se não lhe fossem revelados. O mito é, pois, a 
história do que se passou in illo tempore, a narração daquilo que os 

deuses ou os Seres divinos fizeram no começo do Tempo. “Dizer” um 

mito é proclamar o que se passou ab origine. Uma vez “dito”, quer 
dizer, revelado, o mito torna-se verdade apodítica: funda a verdade 

absoluta. (2012, p. 50). 

 

Conforme se verifica o mito encontra-se presente na arte desde os tempos mais 

remotos, buscando representar a experiência com o sagrado, que se manifesta 

continuamente de forma distinta das realidades naturais, influenciando e contribuindo na 

formação e na construção da cultura, haja vista que acaba por criar um elo entre o homem 

e suas origens. Segundo Marilena Chaui (2000, p. 32) em sua obra intitulada Convite à 

Filosofia, é possível definir mito como: 

 

uma narrativa sobre a origem de alguma coisa (origem dos astros, da 

Terra, dos homens, das plantas, dos animais, do fogo, da água, dos 
ventos, do bem e do mal, da saúde e da doença, da morte, dos 

instrumentos de trabalho, das raças, das guerras, do poder, etc.). 

 

Consoante se constata, o mito apresenta-se como uma narrativa que possibilita 

explicações, fazer interpretações e responder às realidades dos acontecimentos como uma 

história considerada única e verdadeira. É importante ressaltar que a mística é bastante 

frequente na poesia de Pedro Casaldáliga, onde o poeta busca uma aproximação entre as 

relações do homem com Deus, razão pela qual os mitos são revisitados e ganham 

características próprias que incidem sobre o seu trabalho estético, compondo imagens do 

povo, de uma região específica e do próprio escritor. Desse panorama resulta a inspiração 

para o fazer poético, desde a exploração humana até a contemplação de elementos 

naturais como a lua, o rio, as garças, os peixes, a solidão, a melancolia e a morte.  
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Isso posto, infere-se que as várias transformações promovidas no período 

renascentista produzem repercussões significativas até os dias atuais, inclusive, 

reaparecendo com frequência em trabalhos que fazem releituras de obras de arte famosas, 

para reformulá-las conceitualmente, tal qual o trabalho realizado pela artista plástica Mari 

Bueno, que, mesmo estando ligada aos espaços mais tradicionais da Igreja Católica, dá 

uma nova roupagem ao espaço litúrgico das celebrações eucarísticas cristãs. Dessa forma, 

esse breve histórico sobre o período renascentista teve como escopo demonstrar que a 

arte foi se transformando desde a Idade Média até os dias atuais, razão pela qual o presente 

estudo trará contribuições fundamentais para o estudo interartes. 

Sendo assim, vale observar como uma parte dessas manifestações artísticas chega 

ao Brasil e como é também possível perceber a relação interartes no contexto da 

contemporaneidade no chão do nosso país, em um exemplo mais conhecido. 

 

 

 

 

 

 

 

 

 

 

 

 

 

 

 

 

 

 

 

 

 



34 
 

2. DOM PEDRO CASALDÁLIGA E MARI BUENO: VOZES E CORES NA 

AMAZÔNIA 

 

Antes de adentrarmos ao corpus da presente pesquisa, é importante asseverar que 

Pedro Maria Casaldáliga Plá, além de padre católico, foi um poeta espanhol que fez 

morada na região de São Felix do Araguaia, no Estado de Mato Grosso, onde combateu 

com bravura as injustiças sociais que assolavam comunidades ribeirinhas, tribos 

indígenas, mulheres, pessoas negras e os menos favorecidos da sociedade. Durante sua 

jornada em terras mato-grossenses deixou um legado poético e artístico significativo, 

onde cultivou o verso livre, sonetos, cantigas e haicais.  

Em contrapartida, a artista plástica Mari Bueno, com sua arte, mesmo não 

encontrado em suas telas uma crítica social que possa considerá-la uma artista engajada, 

com seu trabalho é possível retratar a paisagem local, a natureza amazônica, o homem da 

região e os elementos pitorescos do cotidiano da região mato-grossense. Seu trabalho nos 

oferece exemplos de sua formação artística e religiosa, voltada à cultura regional e a arte 

sacra, vistos em sua Galeria de Arte ou nas diversas exposições pelo país e pelo exterior, 

das quais tem participado, conquistando várias menções honrosas e premiações. 

A observação desses apontamentos acerca da poética de Pedro Casaldáliga e das 

telas criadas pela artista plástica Mari Bueno, leva-nos a inferir entre elas três eixos de 

semelhanças, correspondentes a relações intertextuais, que podem ser entendidos também 

como traços de uma tradição literária mato-grossense. O primeiro eixo abrange poemas e 

telas voltadas à natureza amazônica, onde é possível perceber um conjunto de dados 

externos em seu processo de estruturação e seu caráter histórico, bem como um enlace 

afetivo entre o eu lírico e a natureza. Já o segundo eixo de aproximação diz respeito à 

cultura em terras mato-grossenses e sua exploração econômica, onde se inclui a disputa 

por terras e a exploração da população ribeirinha que vivem na região de São Felix do 

Araguaia, o que representa uma postura de respeito e de valorização do modo de vida 

desses sujeitos relativo à natureza. Por fim, o terceiro eixo de convergência faz referência 

à mística encontrada tanto em Casaldáliga quanto nas telas de Mari Bueno. Deste cenário 

resulta a inspiração para o fazer poético, desde a exploração humana até a contemplação 

de elementos naturais como a lua, o rio, as garças, os peixes, a solidão, a melancolia, a 

morte, etc.  

Diante da aproximação entre referidos artistas, será possível analisarmos a 

representação do espaço natural, a cultura e a mítica nos poemas de Pedro Casaldáliga e 
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sua convergência nas telas pintadas pela artista plástica Mari Bueno, ressaltando o 

contraste entre a natureza mato-grossense e a opressão que caracterizou sua colonização. 

Nesse sentido, tanto a narrativa constante da obra deixada por Casaldáliga, quanto a 

narrativa histórica da região mato-grossense, se estruturam por meio dos códigos de 

significações presentes na cultura religiosa católica que interpretou religiosamente o 

ambiente político e social do mundo rural da região conhecida como São Felix do 

Araguaia. Sendo assim, seus textos possibilitam pensar como a relação do homem com a 

natureza, a cultura e o mito encarnado modificam sua relação com o cosmo e cria um 

novo mundo onde é possível ter uma vida melhor. 

Nas páginas seguintes, procurou-se conectar a poesia e a profecia do poeta Pedro 

Casaldáliga para responder como sua poesia pode ser entendida como um discurso 

libertador diante do contexto sócio-histórico de opressão na região de São Felix do 

Araguaia, bem como a amplitude de seu discurso. Além disso o presente estudo buscou 

analisar as possibilidades de sentido de seus poemas e as metáforas utilizadas em sua 

confecção. Dessa forma, esta questão acompanha todo o nosso estudo, razão pela qual o 

trabalho está dividido em três capítulos.  

No que concerne a sua poesia, Pedro Casaldáliga cultivou uma variedade de 

gêneros, destacando-se os sonetos tradicionais, os cânticos, os epitáfios, os noemas, a 

trova, o haicai, alguns voltados à música (hinos, dueto, canto, noturno) e versos livres, 

demonstrando um profundo apreço pela poesia, indiferentemente da forma. Esse 

conhecimento veio de fatores como sua capacidade de ler poesia universal, que ele 

revelou, por exemplo, em muitos poemas que consistiam em conversas com poetas de 

diferentes culturas, além de sua natureza contemplativa e seu interesse pelas dimensões 

culturais, naturais e místicas. O dicionário online Michaelis (2022) descreve o verbete 

haicai da seguinte forma: “sm (jap haikai) Lit Pequena composição poética japonesa, em 

que se cantam as variações da natureza e a sua influência na alma do poeta. Consta de 

dezessete sílabas, divididas em grupos de cinco, sete, cinco”. 

De acordo com José Lira (2010, p. 181): 

 

O haicai é o tipo de poema de forma fixa mais difundido no mundo, 

tanto por meio de traduções de obras clássicas quanto pela produção de 
autores contemporâneos. Originário do Japão, o haicai – ou haiku, como 

é mais conhecido em outras línguas, – é, na verdade, um tipo de poema, 

não um poema como outro qualquer. Pelo menos para os seus teóricos 
e cultores mais tradicionalistas (entre os quais não me incluo, mas cujas 

ideias, de modo geral, acho válidas), haicai é haicai, não é poesia em 
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sentido estrito. Quem faz haicais não é necessariamente poeta, e sim 

haicaísta. 

 

Nesse aspecto inovador, é possível afirmar que ao escrever um haicai é preciso 

pensá-lo levando-se em consideração o uso da rima e da métrica, bem como sua estrutura 

composta de 17 sílabas, em três versos de 5 a 7 sílabas, visto que essa é a métrica mais 

utilizada para a produção desses poemas em língua portuguesa.  

Nesse cenário, constata-se que a produção literária do poeta Pedro Casaldáliga 

revela, além de aspectos do caráter cristão, a crueza da realidade e todo o contexto 

vivenciado pelas populações ribeirinhas que são subjugadas pela atitude dos detentores 

de poder e dos grandes latifundiários de terra. Dessa forma, ao trazer para a realidade 

humana a relação espiritualidade religião, o poeta espanhol afirma que “toda pessoa há 

que optar por um eixo sobre o qual vai edificar e mover a sua consciência, a sua tomada 

de posição perante a realidade, no seio da história” (2006, p. 15). 

Portanto, diante da diversidade de interações da obra do poeta Pedro Casaldáliga, 

que de forma bastante expressiva tematizam problemas sociais e retratam espaços 

naturais e culturais através de fusões metafóricas entre as noções de divindade, ciência e 

natureza, é perfeitamente viável sua transmutação nas telas pintadas pela artista Mari 

Bueno. Dessa forma, a correspondência entre pintura e literatura invocadas em referida 

artista e no poeta catalão, ampliam a compreensão das artes postas em diálogo, bem como 

amplia o nosso conhecimento sobre o fenômeno estético, além de divulgar a produção 

artística desenvolvida no estado do Mato Grosso. 

 

2.1: O legado de Casaldáliga 

 

Conhecido como Dom Pedro Casaldáliga, designação que não lhe agradava, teve 

sua vida dedicada à defesa dos oprimidos e menos favorecidos da sociedade, tais como 

os índios, posseiros, idosos e populações ribeirinhas. De olhar sereno, buscou em sua vida 

denunciar as agruras vividas às margens do Rio Araguaia. 
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Figura 06: Pedro Casaldáliga (2016). 

 
Fonte: https://fperecasaldaliga.org. 

 

Necessário se faz esclarecer que a chegada de Pedro Casaldáliga ao Brasil se deu 

em plena Ditadura, onde direitos e garantias dos cidadãos estavam sendo diuturnamente 

desrespeitados. É neste cenário de repressão e de “guerra interna” que o poeta espanhol 

chega ao Brasil no ano de 1968. Salienta-se que na Região de São Felix do Araguaia, ou 

seja, na Prelazia, a ação da ditadura militar foi também rigorosa, contra indígenas e 

sertanejos e a favor dos que já insistiam em dominar a região, os latifundiários, que 

inspiraram o poeta catalão a escrever o poema Confissão do Latifúndio. 

Como se sabe, a história de Pedro Casaldáliga e seu legado inspirou muitas 

pessoas a escreverem sobre sua história, sobre sua trajetória e seu legado, fazendo com 

que surgissem estudos diversos sobre sua obra. Nesse sentido, a Fundació Pere 

Casaldàliga (https://fperecasaldaliga.org/es/pedro-casaldaliga-biografia), que ajuda a 

cuidar da memória do poeta Catalão no Brasil, elencou diversos momentos da vida do 

padre espanhol para que as futuras gerações possam conhecer a luta pela qual o “profeta” 

espanhol dedicou sua vida: 

 

DATAS MAIS SIGNIFICATIVAS: 

 
16/02/1928 – Pedro Casaldáliga Pla nasceu em Balsareny, província de 

Barcelona, Catalunha. Ele é o segundo filho de Montserrat Pla Rosell e 

Luis Casaldáliga Ribera, que teve quatro filhos; 
 

1943 – Ingressou na Congregação Claretiana (Congregação dos Filhos 

Missionários do Imaculado Coração de Maria); 

 

https://fperecasaldaliga.org/
file:///C:/Users/Adriana/Downloads/Fundació%20Pere%20Casaldàliga%20(https:/fperecasaldaliga.org/es/pedro-casaldaliga-biografia),
file:///C:/Users/Adriana/Downloads/Fundació%20Pere%20Casaldàliga%20(https:/fperecasaldaliga.org/es/pedro-casaldaliga-biografia),
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1952 – É ordenado sacerdote em Montjuïc, Barcelona. Até sua chegada 

ao Brasil, trabalhou na formação de futuros missionários claretianos, 
com a Pastoral Juvenil e o Ministério Cursillo de Crisstandad; 

 

1967 – Assiste ao Capítulo Geral da Congregação Claretiana em Roma, 
onde organiza sua marcha ao Brasil; 

 

1968 – Junto com o padre Manoel Luzón, também claretiano, é enviado 

ao Brasil para fundar a Missão Claretiana no estado de Mato Grosso, 
região com alto índice de analfabetismo, marginalização social, 

violência e concentração fundiária; 

 
1969 – O Vaticano formaliza a Prelazia de São Félix do Araguaia, MT; 

 

1970 – É nomeado administrador apostólico da Prelazia de São Félix 
do Araguaia, em Mato Grosso. Nesse mesmo ano fundou o jornal 

Alvorada; 

 

1971– É nomeado bispo prelado de São Félix do Araguaia pelo Papa 
Paulo VI. No mesmo dia, publicou a Carta Pastoral “Uma Igreja na 

Amazônia em conflito com o latifúndio e a marginalização social”, 

denunciando a situação de miséria e violência na região amazônica e 
que teria repercussão nacional; 

 

1972 – É um dos fundadores do Conselho Indigenista Missionário 

(CIMI); 
 

1975 – Junto com Dom Tomás Balduino, ajudou a criar a Comissão 

Pastoral da Terra (CPT); 
 

1976 – Foi ameaçado de morte várias vezes. Em Ribeirão Cascalheira, 

Mato Grosso, eu estava com o Pe. João Bosco Penido Burnier, quando 
ele foi morto por um policial enquanto defendia duas mulheres que 

estavam sendo torturadas no presídio/delegação; 

 

1986 – Promove a primeira edição da Romaria dos Mártires da 
Marcha. Desde então, a Romaria é celebrada a cada quatro anos; 

 

1988 – Faz a visita Ad Limina em Roma; 
 

1992 – Junto com o Pe. José María Vigil, cria a primeira Agenda 

Mundial Latino-Americana. Atualmente, a Agenda está distribuída em 
29 países; 

 

1994 – Apoiou a revolta de Chiapas no México; 

 
1999 – Apoiou governos (nacionais e internacionais) com propostas de 

políticas populares e a favor da justiça e da paz; 

 
2000 – Recebeu o título de Doutor Honoris Causa pela Universidade 

Estadual de Campinas e em 2012 recebeu o mesmo título pela Pontifícia 

Universidade Católica de Goiás; 

 
2005 – Já sofrendo da doença de Parkinson, apresentou sua renúncia ao 

episcopado em 2005, que foi aceita pelo Papa João Paulo II; 

https://cimi.org.br/
https://cimi.org.br/
https://www.cptnacional.org.br/
https://www.cptnacional.org.br/
https://agendalatinoamericana.red/
https://agendalatinoamericana.red/


39 
 

2012 – Ele teve que deixar sua casa, devido a ameaças de morte, por 

sua posição a favor do Povo Indígena Xavante de Marãiwatsédé; 
 

2020 – Faleceu em 8 de agosto de 2020 e foi sepultado às margens do 

rio Araguaia, no cemitério onde ele mesmo havia enterrado “centenas 
de trabalhadores e indígenas, às vezes sem nomes e quase sempre sem 

caixões”. 

 

Para a tristeza de nossa sociedade, o “profeta” Dom Pedro Casaldáliga faleceu em 

8 de agosto de 2020 aos 92 anos, devido a problemas respiratórios que se agravaram pela 

doença de Parkinson. Foi sepultado às margens do rio Araguaia, no cemitério onde ele 

mesmo havia enterrado “centenas” de trabalhadores e indígenas, às vezes sem nomes e 

quase sempre sem caixões, conforme pedido realizado em seu soneto intitulado 

Testamento: 

 

TESTAMENTO 

 

Enterrem-me no rio, 

Perto de uma garça branca. 

O resto já será meu. 
E aquela correnteza franca. 

 

Que eu, passando, pedia, 
Será pátria recuperada. 

O êxito do fracasso. 

A graça da chegada. 

 
A sombra-em-cruz da vida 

Sob este sol de verdade 

Tem a exata medida. 
 

Da paz de um homem morto… 

E o tempo é eternidade 
E toda a rota é porto! 

 

Conforme se verifica, o poeta ingressou na Congregação Claretiana em 1943 e foi 

ordenado sacerdote em Barcelona em 1952. Após alguns anos na Europa, foi transferido 

em 1968 para o Brasil, onde fundou uma missão católica na Região de São Felix do 

Araguaia, no Estado de Mato Grosso. Sua história é marcada pela defesa dos povos 

indígenas e dos camponeses que viviam nessa região esquecida pelo Poder Público. 

Além de sua missão como defensor dos menos favorecidos, Casaldáliga retratou 

como poeta, a fauna, a flora e o cotidiano das pessoas que viviam as margens do Rio 

Araguaia. Ressalta-se que a obra poética de Dom Pedro Maria Casaldáliga Plá está 

distribuída em mais de 25 livros, acerca dos conflitos entre não-índios e índios; posseiros 
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e grandes fazendeiros, além de cartas e outros documentos redigidos na Prelazia de São 

Felix do Araguaia. Insta salientar que sua escrita foi a principal arma contra a ditadura e 

os latifundiários, dentre as quais destacam-se as seguintes: 

 

OBRAS DO AUTOR:  

 
I. CASALDÁLIGA, Pedro. Antologia Retirante. Rio de Janeiro: 

Civilização Brasileira, 1978. 

 
II. CASALDÁLIGA, Pedro. Creio na justiça e na esperança. Rio de 

Janeiro: Civilização Brasileira, 1978. 

 

III. CASALDÁLIGA, Pedro. Cantigas Menores. Goiânia: Projornal, 
1979. 

 

IV. CASALDÁLIGA, Pedro. A cuia de Gedeão: poemas e autos 
sacramentais sertanejos. Rio de Janeiro: Petrópolis, 1982. 

 

V. CASALDÁLIGA, Pedro. Na procura do Reino: antologia de textos. 
Trad. Antônio Carlos Moura. São Paulo: FTD, 1988 

 

VI. CASALDÁLIGA, Pedro. Águas do tempo. Cuiabá: Fundação 

Cultural de Mato Grosso, 1989. 
 

VII. CASALDÁLIGA, Pedro. e VIGIL, J. M. Espiritualidad de La 

Liberación. Quito: Verbo Divino, Quito 1992. 
 

VIII. CASALDÁLIGA, Pedro. Orações da caminhada. Campinas: 

Verus Editora, 2005. 
 

IX. CASALDÁLIGA, Pedro. Versos adversos: Antologia. São Paulo: 

Fundação Perseu Abrano, 2006. 

 

O arcabouço teórico acerca da produção de Pedro Casaldáliga já revela uma certa 

composição relevante. Ele está presente na obra História da Literatura de Mato Grosso 

(2001), de Hilda G. D. Magalhães, em uma breve apresentação; a obra Pedro Casaldáliga 

e a Poética da Emancipação (2014) de Marinete Luzia Francisca de Souza; Célia Maria 

Domingues da Rocha Reis, trata especificamente da forma de composição de seus 

poemas; temos também a dissertação de mestrado intitulada  “Uma Abordagem da 

Poética Engajada de Pedro Casaldáliga (2007), pesquisa realizada por Marinete Luzia 

Francisca Sousa, que revela a junção do engajamento social com o fazer poético; o artigo 

Pedro Casaldáliga e a Significação Religiosa do Universo Rural do Araguaia nas 

Décadas de 1970-1980 (2013) publicado na Revista de História Saeculum, produzido por 

Mairon Escorsi Valério, trata de forma específica um recorte de tempo na produção de 

Casaldáliga.  
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A contribuição da UNEMAT – Universidade do Estado de Mato Grosso e do 

PPGLETRAS – Programa de Pós-Graduação em Letras na divulgação das obras e na 

construção de um arcabouço teórico que legitime a excelência das obras de Pedro 

Casaldáliga passa pela publicação de obras como o texto Nossas vozes, Nosso chão (2011) 

organizado pelas pesquisadoras Rosana Rodrigues da Silva e Marta Helena Cocco, na 

qual a pesquisadora Luzia Aparecida Oliva dos Santos faz uma breve apresentação e 

análise de poemas selecionados. Há também a dissertação intitulada A lírica mediadora 

e a missa da terra sem males: um estudo sobre forma literária, tradições estéticas e 

resistência na poética de Pedro Casaldáliga (2017) escrita por Marcos Fábio da Silva. 

Essas são algumas amostras que se destacam  no objetivo de apresentar, divulgar e estudar 

as diversas obras deixadas por Pedro Casaldáliga, tal como foi listada logo acima.   

A história de Pedro Casaldáliga e sua trajetória foi documentada em diversas 

dissertações de mestrado e teses de doutorado, além de vários artigos científicos em todo 

território nacional, visto que sua obra retrata o espaço, a vida e o cotidiano das pessoas, 

ressaltando traços marcantes que evidenciam a presença de um olhar crítico sobre as 

mazelas que afligem as populações ribeirinhas, onde de forma expressiva concilia os 

aspectos históricos com o fazer artístico e literário mato-grossense, como sugere Candido 

(2000, p. 49): 

 

A criação literária corresponde a certas necessidades de representação 
do mundo, às vezes como preâmbulo a uma praxis socialmente 

condicionada. Mas isto só se torna possível graças a uma redução ao 

gratuito, ao teoricamente incondicionado, que dá ingresso ao mundo da 
ilusão e se transforma dialeticamente em algo empenhado, na medida 

em que suscita uma visão de mundo. 

 

Diante de uma obra tão significativa para as futuras gerações, o estudo da vida e 

das obras poéticas de Pedro Casaldáliga permitiram uma revisitação de acontecimentos 

históricos, religiosos e sociais que marcaram a vida na região nordeste do Estado de Mato 

Grosso, uma vez que seu legado apresenta um caráter social e engajado, em especial para 

os conflitos de terra que ainda se fazem presentes na vida das populações ribeirinhas que 

sofrem com a violência advinda da luta armada por terras.   

É exatamente nesse contexto que surge na Região de São Felix do Araguaia, por 

iniciativa de Pedro Casaldáliga, uma igreja engajada nas causas sociais e em favor das 

minorias que, segundo Mairon Scorsi Valério (2007, p. 89): 
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A imagem profética pela qual Casaldáliga passou a se representar e que 

determinou profundamente a construção de sua memória acerca de sua 
própria história – uma hagiografia em busca das evidências proféticas 

– também fundamental para a construção de seu modus vivendi 

religioso, inspirado nessa santidade política que acabou por direcionar 
sua atuação como bispo, como homem da Igreja. Assim, santidade e 

profecia acabam se articulando como conceitos cruciais para 

compreender a consolidação de uma narrativa hagiográfica/profética de 

Casaldáliga e da Prelazia baseada na memória. 

 

Consoante se verifica a figura profética de Pedro Casaldáliga provoca inquietação 

e inspira trabalhos diversos, haja vista que sua poesia, alimentada pela ação engajada que 

desenvolve, conciliou o cenário natural, cultural e mítico, adequando-se às condições de 

lugar e tempo numa região até então esquecida pelo Poder Público. 

 

2.2: As cores de Mari Bueno 

 

Maria Luiza David Bueno de Lima, conhecida simplesmente por Mari Bueno, 

nasceu em Marechal Cândido Rondon em 1971, no Estado do Paraná e veio com sua 

família residir em Sinop/MT em tenra idade, na década de 1970. Quando criança acabou 

por entrar em contato com a natureza e a cultura vivenciada no interior de Mato Grosso, 

vivenciando e conhecendo os costumes dos povos desta região ainda em 

desenvolvimento. Através de suas experiências acabou por se inspirar e criar suas telas. 

Graduada em Letras pela Universidade do Estado de Mato Grosso no ano de 1995 

deu início a sua produção artística se inspirando em alguns trabalhos artesanais que sua 

mãe desenvolvia como artesã. Nessa fase de seu trabalho realizou algumas exposições na 

cidade de Sinop e suas adjacências que retratavam uma realidade ainda pueril de seu 

convívio familiar. Todavia, com o passar dos anos e com a apuração de sua técnica, 

acabou por se profissionalizar e se dedicar unicamente a produção artística. 

Ressalta-se que neste primeiro momento a artista se destaca com produções 

voltadas para a natureza, com telas que retratam a floresta, animais da região e o 

desmatamento que estava incipiente, destacando-se as telas Sob Feras (1992), Esperança 

(2010), Elementos da Natureza (2010), Floresta de Cores (2012), Mato Grosso (2000), 

O Pescador (2002) e Amazônia (2003), consoante se verifica abaixo: 
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Figura 07: Sob Feras (1992).                                   Figura 08: Esperança (2010. 

       
Fonte: imagem cedida pela própria artista.              Fonte: imagem cedida pela própria artista. 

  

Figura 09: Elementos da Natureza (2010).              Figura 10: Floresta de Cores (2012). 

        
Fonte: imagem cedida pela própria artista.               Fonte: imagem cedida pela própria artista  

 

Figura 11: Mato Grosso (2000).                              Figura 12: Amazônia (2003).

       
Fonte: imagem cedida pela própria artista.               Fonte: imagem cedida pela própria artista.  
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Voltadas à representação do espaço natural e à temática local, onde ressaltou as 

características amazônicas através dos costumes indígenas e dos animais e da flora da 

região, essa primeira fase do trabalho da artista Mari Bueno abriu as portas para novos 

convites e exposições em vários Estados Brasileiros e outros países, inclusive no 

continente europeu, América do Norte e África. 

Num segundo momento de sua trajetória, a artista plástica Mari Bueno se dedicou 

ao cotidiano das pessoas que viviam na região de Sinop e da região amazônica, onde a 

floresta estava dando lugar às cidades e à agricultura, conforme se observa das telas O 

Garimpeiro (2008), À Estrada (2008), A Ponte (2008), A Carga (2008), Contrastes 

(2008), O Agricultor (2008), Bacias na Cabeça (2008) e Agricultura (2010): 

 

Figura 13: O Garimpeiro (2008).                              Figura 14: A Estrada (2008). 

      
Fonte: imagem cedida pela própria artista.               Fonte: imagem cedida pela própria artista.  

 

Figura 15: O Garimpeiro (2008).                              Figura 16: A Estrada (2008). 

     
Fonte: imagem cedida pela própria artista.              Fonte: imagem cedida pela própria artista.  
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Figura 17: O Garimpeiro (2008).                           Figura 18: A Estrada (2008). 

     
Fonte: imagem cedida pela própria artista.            Fonte: imagem cedida pela própria artista.  

 

Das imagens acima constata-se que a segunda fase da artista plástica Mari Bueno 

dá ensejo a uma arte voltada para o cotidiano das pessoas, sua rotina diária, bem como a 

retirada da floresta para o surgimento da agricultura. Em suas telas é possível 

vislumbrarmos que a natureza, em sua forma originária vai dando espaço à urbanização, 

o que desperta reflexões e controvérsias, haja vista que todo o “oceano” do plantio de soja 

cultivado, um dia também se designou floresta. Nesse sentido, a arte criada pela artista 

plástica retrata um momento histórico do povoamento da cidade de Sinop/MT, bem como 

o espaço natural e o costume da população que aqui fez morada, registrando diferentes 

momentos do processo de colonização, ocupação e expansão da Amazônia Legal.  

Na terceira fase de inspiração, destaca-se a criação de telas voltadas a arte sacra, 

onde a artista ganha destaque nacional e internacional com grandes trabalhos em igrejas, 

tais como Crucificação de Jesus (2013), Agonia e Oração (2013), Sagrado Coração de 

Maria (2017), Sagrado Coração de Jesus (2017) e Pantocrator (2017): 

 

Figura 19: Crucificação de Jesus (2013).  Figura 20: Agonia e Oração (2013).

     
Fonte: imagem cedida pela própria artista.                 Fonte: imagem cedida pela própria artista. 
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Figura 21: Sagrado Coração de Maria (2017).     Figura 22: Sagrado Coração de Jesus (2017). 

      
Fonte: imagem cedida pela própria artista.           Fonte: imagem cedida pela própria artista. 

 

 Figura 23: Pantocrator (2017).                              Figura 24: Maria às Pressas (2019). 

       
 Fonte: imagem cedida pela própria artista.            Fonte: imagem cedida pela própria artista. 

 

Dentre as várias telas da artista, premiadas em vários países, ganhou destaque 

recentemente a tela intitulada Maria às Pressas, que retrata a mãe de Jesus, que entrou para o acervo 

cultural do Papa Francisco e foi pintada com uma simbologia criada pela artista para homenagear 

Santa Maria.  

De acordo com o que se extrai do trabalho da artista, pode-se afirmar que sua 

inspiração foi adquirida a partir da experiência, de sua vivência, o que dá sentido à arte, 

visto que a artista necessita expressar seu pensamento através de seu trabalho e do seu 

dia-a-dia. Dessa forma, criando uma técnica própria que acaba por identificar o seu 

trabalho, escolhendo materiais locais que possam dar sentido a sua criação, como o pó de 

serra que busca nos descartes de madeireiras, bem como faz uso da técnica óleo sobre 

tela. 
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A trajetória da artista plástica Mari Bueno foi construída diuturnamente, tendo sua 

base teórica edificada em sua graduação, bem como em suas pós-graduações em Arte na 

Educação, pela Fasipe/Sinop, Arte Sacra e Espaço Litúrgico-Celebrativo, pelo Instituto 

de Teologia de Santa Catarina e Mariologia pela Academia e Faculdade Dehoniana de 

São Paulo. A artista plástica sempre buscou refinar sua técnica com cursos realizados no 

Continente Europeu, tais como desenho, pintura, mosaico e iconografia. 

O trabalho realizado pela artista plástica Mari Bueno está “cravado” em diversas 

igrejas do Estado de Mato Grosso e de nosso país, destacando-se na cidade de Sinop/MT 

o trabalho realizado na Catedral Sagrado Coração de Jesus que levou quase cinco anos 

para ser concluído. Na Catedral sinopense, a artista plástica ficou responsável por pintar 

todo o espaço litúrgico, onde buscou compor o ambiente sagrado com imagens que fazem 

referência ao ambiente natural amazônico.  

Em que pese o ambiente predominantemente católico, o Cristo pintado no fundo 

do altar da Catedral Sagrado Coração de Sinop faz alusão a um Cristo Negro, dando a 

entender que Jesus Cristo assume todas as formas e cores pelo mundo. Tal imagem, está 

centralizado no fundo do altar, onde é possível ver o “filho de Deus”, com os pés 

descalços e na tonalidade marrom como a terra que o sustenta, unidos diametralmente em 

cor e extensão, em meio a arvores e folhas verdes que nos remetem a um mundo onde a 

natureza encontrava-se em harmonia com o homem. 

 

Figura 25. Cristo (2006-2007). 

 
Fonte: imagem cedida pela própria artista. 
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O painel visto junto ao altar da Catedral Sagrado Coração de Jesus em Sinop/MT, 

tem as medidas de 13 metros de extensão por 7 metros de altura e levou oito meses para 

ser concluído e a técnica utilizada foi pigmentos sobre textura. De acordo com a artista 

Mari Bueno, em seu projeto Cores da Catedral (2006): 

 

Tradicionalmente a imagem do Bom Pastor tem como cenário o deserto. 

Mas, com a intenção de regionalizar a arte sacra (o que pode ser 

chamado de inculturação na arte), o Cristo está em um caminho da mata 
amazônica, buscando assim uma proximidade maior dos fieis com o 

tema apresentado através do ambiente familiar que a pintura expressa. 

O Bom Pastor está de braços abertos chamando as ovelhas (fieis 
presentes no espaço sagrado) para o caminho ao Seu lado direito, em 

meio às árvores de todos os tamanhos e formatos, com áreas de sombras 

e de luz, simbolizando tudo e todos que caminham pela vida, pessoas 
que se ajudam mutuamente e situações que ocorrem para o crescimento 

espiritual e que, sempre, na companhia dele veem no final deste 

caminho muita luz. Toda luz e sombra projetada na pintura foge das 

regras acadêmicas, pois o centro é o Cristo de onde se projeta a 
claridade. As árvores que o rodeiam são o símbolo da vida, da vitória 

sobre a morte, em perpétua evolução e em ascensão para o céu. 

Universalmente, as árvores são consideradas como símbolo das 
relações que se estabelecem entre o céu e a terra. E nelas se reúnem 

todos os ele mentos da natureza que estão presentes nos painéis nas 

laterais da Catedral: a ÁGUA que circula com sua seiva, a TERRA 
integra-se a seu corpo pelas raízes, o AR nutre suas folhas e dela brota 

o FOGO quando seus galhos se esfregam um contra outro. Como lugar 

de isolamento das agitações do mundo, a floresta é, tal como o deserto, 

símbolo da concentração espiritual e interioridade. Nas roupas do Bom 
Pastor, a cor avermelhada da túnica simboliza a natureza humana de 

Jesus, preparado para o sacrifício, assim como também o amor, pois o 

amor é a causa principal deste sacrifício. É o "Filho do Deus" preparado 
para isto. A túnica marrom representa a terra. Nas iconografias, esta cor 

aparece para recordar que "vieste do pó e ao pó retornarás" (Gn 3,19). 

Significa a humildade, pois esta palavra vem do latim humus que 

significa "terra". Os olhos grandes, academicamente desproporcionais 
ao rosto, levam implícitos um símbolo baseado no texto evangélico de 

São Lucas, 2,29-32: "meus olhos hão visto tua Salvação". Na 

iconografia, isto pretende revelar a Verdade, não somente interrogar ou 
vigiar, mas procurar penetrar na profundeza da alma humana, indicado 

pelo Evangelho: "Teu olho é uma lâmpada. Se teu olho é luz, tudo em 

ti será luz..." (Mt 6,22-23). 

 

Ainda, em seu trabalho realizado dentro da Catedral sinopense, destacam-se os 

anjos que compõem a pia batismal que tomam a forma de um índio, um negro e um 

branco, demonstrando que a cultura local se encontra em pleno desenvolvimento e 

inclusão e alteridade. 
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Figura 26. Cristo (2007). 

 
Fonte: imagem cedida pela própria artista. 

 

Todo o projeto criado pela artista plástica Mari Bueno foi feito após extensa 

pesquisa e baseado no direito canônico e nas escrituras, haja vista que o objetivo da arte 

sacra não é decorar, mas servir a liturgia dentro do espaço sagrado e auxiliar na oração 

do cristão que busca a benção de Deus.  

Outro aspecto que se destaca nas criações de Mari Bueno são os elementos que 

compõem os personagens, ganhando relevo as roupagens, as posturas frontais e hieráticas, 

além dos olhos maiores do que o normal das pessoas, visto que são uma releitura 

emblemática da arte bizantina. No que diz respeito à mística, é possível asseverar que a 

simbologia iconográfica se desenvolve a partir das formas geométricas, tais como o 

círculo, para representar o divino, o quadrado representar o humano, o triangulo, para 

retratar a trindade composta pelo pai, pelo filho e pelo espirito santo. Nesse sentido, além 

dos materiais regionais, a artista utiliza-se de cores quentes, como o vermelho e o marrom 

para retratar a paisagem local. 

Além da Catedral Sagrado Coração de Jesus em Sinop/MT a artista plástica 

também realizou trabalhos na Capela do Hospital Santo Antônio de Sinop, na Paróquia 

São Camilo, na Igreja Rosa Mística, na cidade de Lucas do Rio Verde/MT, bem como na 

Paróquia Santo Antônio e Paroquia São Cristóvão, onde também retrata a inculturação 

na arte sacra, com elementos que retratam as características amazônicas, com temáticas 

indígenas e naturais. 

De acordo com Mario de França Miranda (2001, p. 39), o fenômeno da 

inculturação na arte sacra pode ser definido da seguinte forma: 
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Define-se inculturação como um processo unilateral, no qual só o 

Evangelho influi na cultura, sem ser influenciado por ela. Num sentido 
diacrônico, implica um diálogo retrospectivo com as culturas que 

gestaram a atual forma da fé cristã. Num sentido sincrônico, significa 

não só uma interação entre as várias Igrejas, mas também entre grupos 
culturais distintos no interior da Igreja local O fenômeno da 

inculturação é o processo mesmo da experiência cristã, que abrange a 

totalidade do ser humano. Com a nova consciência de que não existe fé 

fora de uma cultura, compreende-se que o processo de inculturação não 
é outro senão o processo mesmo da fé, que não significa o aprendizado 

teórico de um conteúdo, senão uma experiência do acolhimento 

consciente da ação criadora salvadora de Deus na vida e na história. 

 

Nesse sentido podemos concluir que o termo inculturação faz referência aos 

elementos que compõem a fé cristã, tais como detalhes físicos ou roupas, adornos, cores 

e formatos influenciados pela cultura onde foram criadas, bem como fatores históricos e 

culturais que o povo, e claro, o artista, estavam vivendo naquele momento. Tudo passa a 

ser transferido e manifestado nas imagens, sejam através de histórias, devoções, 

angústias, medos e alegrias. Estas características aproximam o povo do Divino, sua fé e 

crença se concretizam e os auxiliam na caminhada cristã. Nesse sentido a inculturação 

acentua o contato entre o sagrado e profano em diferentes manifestações do pensamento 

humano. 

Diante dessa perspectiva, a artista plástica Mari Bueno através de seu trabalho e 

da inculturação na arte sacra cria possibilidades para que as pessoas façam uma 

experiência do encontro com Jesus Cristo e com a mensagem do Evangelho a partir da 

realidade existencial e sociocultural na qual se encontra e participem do contexto sócio-

histórico ao qual pertencem, à luz da fé cristã.  

Feitas as devidas considerações sobre o trabalho realizado pela artista sinopense, 

é possível concluir que sua trajetória é marcada por muita inspiração, trabalho e 

dedicação, razão pela qual necessário se faz trazer um pouco do caminho trilhado pela 

artista durante mais trinta anos de dedicação a arte, consoante informações trazidas em 

sua página oficial na internet (https://www.maribueno.com.br/): 

 

1999 – Menção Honrosa – Salão 500 anos do Brasil – TV Globo e 

Associação Cuiabana de Belas Artes. Cuiabá-MT- Brasil; 

 

2000 – Melhor Obra Júri popular – V Salão Livre de Artes Plásticas 
“Tom Jobim” – São Paulo-SP-Brasil; 

 

2002 - Medalha de Ouro - INDEX CAIRO – Cairo – Egito; 

https://www.maribueno.com.br/
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2002 - Título de Membro - Academia Nacional de Artes Plásticas- 

Brasil. 
 

2003 - Medalha de Ouro - EUROPEART – Genebra – Suíça; 

 
2003 - Título de Cidadã Mato-grossense -Assembleia Legislativa do 

Estado de Mato Grosso – Brasil; 

 

2004 – Exposição Individual Coloquial de Estudos Linguísticos e 
Literárias – UNEMAT – Sinop-MT– Brasil; 

 

2005 – Menção Honrosa: Ano do Brasil na França – Galeria Artitude. 
Paris – França; 

 

2006 - Menção Honrosa – Prêmio ANAP – Academia Brasileira de 
Belas Artes, Itália – Roma; 

 

2007 – Menção Honrosa – Canning House – Londres – Inglaterra; 

 
2009 – Menção Honrosa – Salão Internacional de Arte – ANAP – 

Brasil; 

 
2010 – Menção Honrosa – Salão Internacional de Arte – Academia 

Nacional Arte – ANAP – Brasil; 

 

2010 - Menção Honrosa – Exposição Brasileira Museu Louvre – Paris 
– França; 

                                    

2011 – Menção Honrosa – Exposição Brasileira Museu Louvre – Paris 
– França; 

     

2012 – Menção Especial – Academia Anglo-Italiana de Arte – Museu 
Chianciano – Siena, Itália; 

      

2013 – Menção Especial – Bienal de Londres – Inglaterra; 

    
2013 - Hour Concour – Exposição Coletiva Carroussel do Louvre – 

França; 

     
2013 – Exposição Coletiva na Gagliardi Gallery – Londres – Inglaterra; 

 

2014 – Exposição Individual – Maria Discípula Missinária – MASE – 
Museu de Arte Sacra e Etnologia – Fátima – Portugal; 

 

2014 – Exposição Individual – Passos de Maria – Museu da 

Misericórdia – Viseu – Portugal; 
 

2015 – Bienal de Londres 2015 – Londres – Inglaterra; 

 
2015 – Exposição Maria Discípula Missionaria – Basílica de Santo 

Ambrósio – Milão – Itália; 

 

2015 - Criação da Capa e ilustração do livro de poemas “Águas de 
encantação” de Marli Walker, Editora UNEMAT (Universidade do 

Estado de Mato Grosso); 
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2015 - Criação da Capa e ilustração do livro “Educação e 

Socioeconômica Solidária” de Laudemir Luiz Zart e Josivaldo 
Constantino dos Santos – Editora UNEMAT (Universidade do Estado 

de Mato Grosso); 

 
2016 - Exposição Maria Discípula Missionaria – Santuário de 

Aparecida – São Paulo; 

 

2016 - Exposição Maria Discípula Missionaria – Galeria de Arte Mari 
Bueno – Sinop MT; 

  

2017 – Exposição Maria Discipula Missionaria – Santuário Divino Pai 
Eterno – Trindade – Goiás; 

 

2018 – VIII MAB Mostra de Arte Mari Bueno – Galeria Mari Bueno – 
Sinop MT; 

 

2019 - Exposição Maria e o Espírito Santo – Congresso de Mariologia 

– Aparecida – SP; 
 

2020 – Exposição Individual “Amazonia” no Vaticano, Sala Stampa, 

Sínodo da Amazônia – Itália; 
 

2022 – Criação da tela “Marias às Pressas” que a fazer parte do acervo 

do Papa Francisco. 

 

Dentre seus trabalhos, ganhou destaque a exposição que realizou no Museu de 

Arte Sacra e Etnologia, localizado na cidade de Fátima, em Portugal, no ano de 2014. 

Nessa exposição intitulada Maria Discipula Missionária, ela expôs individualmente 49 

telas que homenageiam Maria, mãe de Jesus. Essa exposição também foi realizada na 

Basílica de Santo Ambrósio em Milão, na Itália em 2015 e ao retornar ao Brasil, em vários 

Estados da Federação. 

De igual maneira, outro momento ímpar na carreira da artista plástica que marcou 

sua trajetória foi a criação da tela “Marias às Pressas” (2019), que passou a fazer parte do 

acervo cultural do Papa Francisco, visto que o Pontífice a recebeu em mãos e teceu o 

comentário que “gosta de pensar em Nossa Senhora com pressa”, visto que "se apressa 

para nos ajudar e nos guardar”: 
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Figura 27: Papa Francisco e tela Maria às Pressas (2019). 

 
 Fonte: imagem cedida pela própria artista 

 

Sobre a tela criada pela artista plástica, verifica-se que a postura de Maria dá 

movimento a suas vestes, denotando movimento, fazendo alusão ao Evangelho de Lucas, 

(1:39-56):  

 
39 - E, naqueles dias, levantando-se Maria, foi apressada às montanhas, 

a uma cidade de Judá;  

40 - E entrou em casa de Zacarias, e saudou a Isabel;   
41 - E aconteceu que, ao ouvir Isabel a saudação de Maria, a criancinha 

saltou no seu ventre; e Isabel foi cheia do Espírito Santo.;  

42 - E exclamou com grande voz, e disse: Bendita és tu entre as 

mulheres, e bendito o fruto do teu ventre. 

 

Sobre a mãe de Jesus a artista plástica criou 31 obras utilizando-se da técnica óleo 

sobre tela, sendo 13 obras que retratam a vida de Maria e outras que retratam a imagem 

de Nossa Senhora em 18 países, onde é possível ter um panorama como a “Rainha dos 

Céus” é vista em cada cultura. Tais telas, tem como objetivo valorizar a inculturação da 

fé através da arte, valorizando os costumes locais como um caminho para a vida cristã.  

Ressalta-se que a artista utiliza a arte sacra como um instrumento de evangelização 

onde o espectador acompanha cronologicamente os principais momentos da vida de 

Maria e geograficamente a localização dos Santuários em que estão expostos tais telas. 

As obras são acompanhadas de textos com as explicações teológicas, catequéticas e 

simbólicas, levando o visitante a uma reflexão e análise do papel de todo cristão como 

discípulo missionário seguidor dos exemplos da vida de Maria. 

Mari Bueno desenvolveu técnicas escolhendo materiais locais para trabalhar a arte 

contemporânea. Prefere pintar com tinta óleo sobre tela, mas também trabalha com 
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pigmentos sobre textura (principalmente na arte sacra) e desenvolveu uma técnica para 

usar pó de serra que busca nos lixões de madeireiras. 

No que diz respeito a técnica tinta óleo sobre tela, tal método é o mais utilizado 

na pintura e sua principal característica diz respeito à mistura cromática e o brilho que 

conferem bom acabamento a obra, além de sua flexibilidade em função da lenta secagem 

da tinta, o que permite ao artista alterar seu trabalho quando necessário. De acordo com 

Giulio Carlo Argan (2003, p. 472): 

 

A técnica tinta óleo sobre tela é uma espécie de pintura na qual os 

pigmentos de cor são aglutinados por tipos específicos de óleo que, ao 

oxidar, passam também a protegê-los. Ela se caracteriza pela maior 
possibilidade de mistura e sobreposição de cores, por ser transparente. 

Por não secar rapidamente, também possibilita maior fusão entre as 

camadas de tinta.  

 

Já no que concerne à técnica de pigmentos sobre textura, a artista plástica faz sua 

utilização com bastante frequência quando retrata a arte sacra. De acordo com Ralph 

Mayer (2006, p. 33), “pigmento é uma substância colorida e finamente dividida, que passa 

seu efeito de cor a outro material, quer quando bem misturado a ele, quer quando aplicado 

sobre sua superfície em uma camada fina”. Dessa forma, a artista utiliza-se dessa técnica 

pois os pigmentos agem absorvendo seletivamente partes do expecto de luz, bem como 

refletindo outras.  

Portanto, diante de um trabalho tão significativo, infere-se que a artista plástica 

Mari Bueno, utilizando-se de elementos regionais, da cultura amazônica, conseguiu 

retratar a natureza, a cultura e o mito judaico-cristão em suas telas, compondo imagens 

do povo e seu cotidiano, da espiritualidade advindas das imagens sacras e, de certa forma, 

de uma paisagem natural que vem sendo destruída pela ação humana. Nesse sentido, é 

possível afirmar que seu trabalho vai ao encontro da Antologia Poética denominada 

Versos Adversos, do poeta Pedro Casaldáliga, vez que por meio da linguagem poética 

artisticamente elaborada, acabou por registrar aspectos da paisagem local, da cultura e a 

mística, que abordam o sagrado e os elementos pitorescos do cotidiano das pessoas que 

vivem na região amazônica, além de nos proporcionar abstrações que remetem ao estilo 

impressionista. 
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3. CONFLUÊNCIA ENTRE ARTES: A SEMIÓTICA COMO APORTE 

TEÓRICO DA RELAÇÃO ENTRE POESIA E PINTURA 

 

É importante salientar que quando se usa o termo “semiótica”, é necessário ter em 

mente o aporte teórico que se pretende desenvolver o trabalho. Sendo assim, destacam-se 

três grandes correntes teóricas sobre essa temática, quais sejam: (i) semiótica norte-

americana ou Pierciana, criada por Charles Sanders Peirce (1839-1914); (ii) semiótica 

francesa ou Greimasiana iniciada por Algirdas Julien Greimas (1917-1992); e (iii) 

semiótica da cultura, cujo principal nome é Iuri Lótman (1922-1993). Para este trabalho, 

serão utilizados os pressupostos teóricos desenvolvidos primeiramente por Algirdas 

Julius Greimas e depois atualizados em Antônio Vicente Seraphim Pietroforte, 

pesquisador brasileiro.  

Segundo ensina Afrânio Coutinho (1978, p. 9-10), compreende-se a literatura 

como “a transfiguração do real, a realidade recriada através do espírito do artista e 

transmitida através da língua para as formas que são os gêneros, e com os quais ela toma 

corpo e uma nova realidade”. Tal entendimento vai ao encontro do que leciona Antônio 

Vicente Seraphim Pietroforte (2006, p. 01): 

 

De acordo com a semiótica, o plano de conteúdo é formado no percurso 

gerativo do sentido e manifestado no plano de expressão. Nesse 

modelo, a formação do conteúdo independe do plano de expressão que 
a manifesta. São dos domínios do conteúdo, portanto, a categoria 

semântica fundamental e os valores gerados por ela; a narratividade 

desenvolvida entre sujeitos narrativos e objetos investidos desses 

valores; e a colocação em discurso, cuja superfície é formada por 
percursos figurativos. O plano de expressão manifesta, então, a 

figuratividade resultante da geração de sentido descrita pelo percurso 

gerativo, investida de valores articulados desde o nível fundamental. 

 

Em conformidade com a lição acima, a teoria semiótica greimasiana nos permite 

penetrar no próprio movimento interno das mensagens, no modo como elas são 

realizadas, bem como nos procedimentos e recursos nela empregados, não apenas a um 

contexto mais imediato, como também a um contexto estendido. A busca primordial dessa 

teoria é entender os engendramentos de um tipo qualquer de texto, como ele faz para dizer 

o que diz e possíveis relações de sentido para ele.  

Nesse cenário de “transmutação do real” é que este estudo se insere, visto que 

pretende realizar um estudo comparativo entre a obra Versos Adversos: Antologia (2006) 

e as telas pintadas pela artista plástica Mari Bueno, que retratam cada uma a seu modo, 
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pontos de contato entre o sagrado e o profano, bem como a preservação da natureza e o 

desmatamento em terras mato-grossenses. Nessa conjuntura, podemos afirmar que as 

poesias escritas pelo poeta Pedro Casaldáliga têm perspectiva social marcada pela 

religiosidade cristã, razão pela qual percebe-se que o Evangelho constitui uma fonte de 

inspiração que abarca a finitude humana e a solidão espiritual. Sendo assim, suas poesias 

tratam de assuntos específicos de sua história, tais como: natureza, espaço e vida. 

Quanto à poesia de cunho religioso, Adriana Lins Precioso (2011, p. 59), no artigo 

intitulado A voz da resistência na poesia de dom Pedro Casaldáliga, esclarece o seguinte: 

 

Os poemas em forma de oração não seguem a forma rígida dos hinos, 

das ladainhas ou dos salmos, modalidades se expressão religiosa que, 

em sua maioria, se posiciona distante do sagrado e Trino Deus para 
buscar proximidade, auxílio, conforto para a alma. Em Casaldáliga, este 

tipo de poema já presume uma proximidade com o divino e os santos, 

tal como se observa nos pronomes de tratamento “compadre” e 
“comadre” usados para se direcionar a São Francisco de Assis e Santa 

Clara. O uso de metonímias que explicitam o equívoco da leitura e da 

ação junto ao evangelho e revelam a atual situação da igreja, uma vez 
que para se chegar a Roma evidencia-se o desvio de “Belém” e do 

Calvário”. A falta de “carisma”, a Pobreza que anda apenas nos livros, 

vem personalizada e escrita em maiúscula; e a diminuição de poetas 

também fazem reverberar os valores da contemporaneidade que 
invadem a igreja. 

 

Ainda sobre a poesia engajada do poeta espanhol radicado no Brasil, Rosana 

Rodrigues da Silva (2008, p. 47) ensina que: 

 

Na poética de Casaldáliga sobressai um discurso em que não há convites 

à transcendência; não há fugas, tampouco hermetismo. A voz que fala 
tem urgência de soluções em um tempo presente. Seu misticismo prega 

no máximo o retorno a um tempo de origem em que o homem ainda está 

em harmonia com Deus e com a Natureza. O poeta não se limita à 
denúncia do mundo pecaminoso e profanado, mas se compromete com 

os homens esquecidos pelos homens, na denúncia de um mundo onde o 

capitalismo gerou violência e a terra permanece como a Terra prometida 

em um sonho profético. 

 

Sob esta perspectiva, a ideia de aproximar a poesia engajada de Pedro Casaldáliga 

e a pintura de Mari Bueno, tem como escopo conciliar o sensível com o intelectível, ou 

seja, a sugestão pictural com a intelectual e o seu conteúdo expressivo, combinando, ao 

mesmo tempo, elementos realistas e metafóricos. 
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Corroborando o entendimento descrito acima e aproximando a pintura e o texto 

escrito, Sérgio Vicente Motta, no artigo Guimarães Rosa/Joan Miró: um diálogo intra e 

entre artes (1996, p. 135) esclarece que: 

 

O pintor, dentro da especificidade do seu meio artístico de expressão – 

o desenho e/ou a pintura –, desenvolve, também, um projeto com 
muitos pontos aproximativos em relação àqueles que serão apontados 

na construção textual de Guimarães Rosa. Essa leitura comparativa 

realiza-se num ponto de intersecção possível entre os dois projetos, 
descontados todos os fatores, ao mesmo tempo, isolantes e 

conservadores da integridade de cada produção, mantendo-se, ainda, 

preservadas diferenças e distâncias existentes entre os dois sistemas 

artísticos.   

 

Para realizar uma das possibilidades de análise semiótica da pintura de Mari 

Bueno, será feito um estudo do texto tendo como contraponto a imagem vista em suas 

telas, de forma a pontuar as principais semelhanças e diferenças entre ambas e seus pontos 

de contato. Além disso, utilizaremos as dimensões do signo segundo Greimas (1973), ou 

seja, o objetivo central da teoria semiótica greimasiana é estudar o discurso com base na 

ideia de que uma estrutura narrativa se manifesta em qualquer tipo de texto (verbal ou 

não verbal).  

Diante desta perspectiva simbológica, Greimas (1973, p. 17) faz o seguinte 

apontamento, significantes são “os elementos ou grupos de elementos que possibilitam a 

aparição da significação ao nível da percepção”, e significados são o conjunto das 

“significações que são recobertas pelo significante e manifestadas graças à sua 

existência”. Ressalta-se que Greimas, além de definir, apresentou uma classificação para 

os significantes, conforme a ordem sensorial pela qual eles se apresentam, podendo ser 

de ordem visual, auditiva, tátil, olfativa e gustativa. 

Tendo em vista os aspectos relevantes que envolvem a linguagem em suas 

diferentes formas, a poesia escrita por Pedro Casaldáliga (2006) em sua obra Versos 

Adversos: Antologia, retrata aspectos naturais da região amazônica, bem como a sua 

exploração, a destruição da floresta, o cotidiano das pessoas, o sagrado e o profano, que 

convergem para uma visão de mundo onde a natureza é devastada pela ação do homem e 

pela força do capitalismo.  

Portanto, diante do evidente paralelismo entre o texto verbal encontrado nos 

poemas do Bispo Emérito da Prelazia de São Félix do Araguaia, Dom Pedro Casaldáliga, 

destaca-se o poema Confissão do Latifúndio, que foi analisado pela perspectiva 
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comparatista com a tela Esperança (2010), pintada pela artista plástica Mari Bueno, tendo 

tal análise sido publicada no Volume 15, Número 38 da Revista Norte@amentos sobre 

Estudos Literários da Universidade do Estado de Mato Grosso1, que teve como propósito 

introduzir o leitor nos processos de composição da poesia e suas implicações com a arte 

visual que, apesar de tão bem conhecidas nas esferas literárias, ainda requerem certo 

debruçar sobre a forma como são tecidas suas metáforas e a maneira que elas se constroem 

no plano expressivo de duas realidades aparentemente distintas, que convergem para um 

mesmo fim, ou seja, a fruição da arte e da literatura em todas as modalidades e em todos 

os níveis como um direito inalienável de todo ser humano. 

A escolha de pinturas da artista plástica Mari Bueno como objeto de estudo se 

justifica pela peculiar relevância de sua produção, que buscam inspiração nas 

características amazônicas do Estado de Mato Grosso para retratar a cultura indígena, a 

fauna, a flora, o cotidiano dos moradores, os materiais regionais na arte abstrata e a 

inculturação na Arte Sacra que, de acordo com nosso olhar, possuem pontos de contato 

no campo da significação com alguns poemas do poeta catalão. 

Além disso, as publicações no Brasil sobre essa tipologia de obra, ou seja, o que 

se produz em terras mato-grossenses, indicam a fertilidade da análise interdisciplinar; 

entretanto, poucas pesquisas se debruçam sobre o tema e não oferecem metodologia capaz 

de efetivamente abrangê-la. Dessa forma, para o estudo de caso sobre as análises 

preliminares dos materiais e técnicas das pinturas sobre as telas da artista plástica Mari 

Bueno, foi realizado um levantamento sobre a obra do artista, com foco nas referências 

feitas sobre as suas técnicas e materiais. 

O levantamento de dados foi realizado em periódicos brasileiros e internacionais 

que utilizam a semiótica como mecanismo de aproximação entre artes aparentemente 

distintas. Isso posto, foram analisados artigos, livros, dissertações e teses sobre a obra, 

desde de textos que discutem e retratam a condição feminina entre o medievo e a 

renascença (séculos XI a meados do XVI), a exemplo de autores como Le Goff (2014). 

Vale ressaltar que a semiótica e a poética são utilizadas em diferentes campos do 

conhecimento, portanto, não se esgotará todos os estudiosos aqui. 

É imperioso salientar que para o estudo da poesia, Octávio Paz (2012, p. 113-119) 

retoma definições que são essenciais para este estudo, senão vejamos: 

 

 
1 http://sinop.unemat.br/projetos/revista/index.php/norteamentos/issue/archive 

http://sinop.unemat.br/projetos/revista/index.php/norteamentos/issue/archive
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1) Poema – reside entre a espontaneidade da linguagem e a purificação 

do idioma, recuperando pela poesia os seus valores plásticos e sonoros, 
afetivos e significativos; 2) Ritmo – pode ser representado 

graficamente, considerando as sucessões de silêncio e a produção 

sonora (tempo interno da poesia); 3) Autor – o poeta nutre-se da vida 
de uma comunidade; 4) Imagem –Toda a imagem conjuga realidades 

opostas. O poeta nomeia as coisas: pedras são plumas e plumas são 

pedras. Sem sofrer transmutação qualitativa, pedras e plumas 

desaparecem em favor de uma outra realidade. A imagem é toda a forma 
verbal, frase ou conjunto de frases, que o poeta diz, e que, unidas, 

compõem o poema, partes classificadas pela retórica, como figuras de 

construção. A imagem recolhe e exalta todos os valores da palavra, sem 
que a pluralidade de significados desapareça. O poeta, então, não 

descreve o objeto, coloca-o diante de nós. 

  

Nesse diapasão, ao dizer que a palavra busca a imagem, Bosi (1977, p. 17) nos 

ensina que: 

 

A poesia, toda grande poesia, nos dá a sensação de franquear 
impetuosamente o novo intervalo aberto entre a imagem e o som. A 

diferença, que é o código verbal, parece mover-se, no poema, em função 

da aparência-parecença. Esse aparecer é, a rigor, um aparecer 

construído, de segundo grau; e a "semelhança" de som e imagem resulta 
sempre de um encadeamento de relações, de modos, no qual já não se 

reconhece a mimese inicial própria da imagem. 

 

No mesmo sentido, Paz (1972, p. 135) em sua obra intitulada O arco e a Lira, de 

forma bastante elucidativa explica que: 

 

A experiência poética é irredutível à palavra e, não obstante, só a 
palavra a exprime. A imagem reconcilia os contrários, mas essa 

reconciliação não pode ser explicada pelas palavras - exceto pelas da 

imagem, que já deixaram de sê-lo. Assim, a imagem é um recurso 
desesperado contra o silêncio que nos invade cada vez que tentamos 

exprimir a terrível experiência do que nos rodeia de nós mesmos. O 

poema é linguagem em tensão: em e extremo de ser e em ser até o 

extremo. Extremos da palavra e palavras extremas, voltadas sobre suas 
próprias entranhas, mostrando o reverso da fala: o silêncio e a não-

significação. Mais aquém da imagem, jaz o mundo do idioma, das 

explicações e da história. Mais além, abrem-se as portas do real: 
significação e não-significação tornam-se termos equivalentes. Tal é o 

sentido último da imagem: ela mesma. 

 

Para a implementação desse estudo, optou-se como metodologia a literatura 

comparada, visto que é o primeiro mecanismo teórico que se viabilizou para que houvesse 

uma aproximação entre os poemas concebidos por Pedro Casaldáliga e as telas da artista 

plástica Mari Bueno, consoante ensina Tânia Carvalhal (2004, p. 23): 
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A literatura comparada, sendo uma atividade crítica, não necessita 

excluir o histórico (sem cair no historicismo), mas ao lidar amplamente 
com dados literários e extraliterários ela fornece à crítica literária e à 

teoria literária uma base fundamental. Todas essas disciplinas 

concorrem em conjunto para o estudo do literário, resguardada a 
especificidade de cada uma.  

 

Corroborando o entendimento acima é possível assegurar que através da literatura 

comparada, o diálogo entre poesia e pintura, desde os mais remotos tempos, confluem e 

divergem entre si, numa simbiose incessante que permite uma leitura multimodal de 

textos verbais e não-verbais. Dessa forma, se cada arte possui características próprias, 

com técnicas e estilos diferenciados, a aproximação dessas linguagens ocorre, não 

somente no campo da temática, mas também no interior do discurso, consoante se 

constata da aproximação entre o poema Confissão do Latifúndio de Pedro Casaldáliga e 

a pintura Esperança de Mari Bueno, sob o enfoque do quadrado semiótico de Greimas. 

Diante desta realidade, ao confrontarmos os poemas de Pedro Casaldáliga e as 

telas da artista plástica Mari Bueno, percebemos um paralelismo entre o discurso literário 

e a linguagem visual, através da imbricação de analogias interpretativas entre a poesia e 

a pintura. Esse paralelismo entre poesia e pintura nos auxiliou a compreender como é 

possível através da literatura comparada ler uma imagem descrita num texto. Nesse 

sentido Tânia Franco Carvalhal (2005, p. 10), pondera que: 

 

Pode-se dizer, então, que a literatura comparada compara não pelo 

procedimento em si, mas porque, como recurso analítico e 
interpretativo, a comparação possibilita a esse tipo de estudo literário 

uma exploração adequada de seus campos de trabalho e o alcance dos 

objetivos a que se propõe. 

 

Isso posto, diante do corpus do trabalho aqui apresentado, constata-se que por 

meio da literatura comparada, foi possível analisar e compreender o modo como as 

similaridades entre a poesia e a pintura se apresentam quando confrontadas entre si, numa 

espécie de confluência entre signos, pois permitiu conceber as duas linguagens quando 

em contato. 

Portanto, diante do arcabouço teórico apresentado é possível concluir que a 

Literatura Comparada ofereceu uma ampliação das perspectivas metodológicas, 

pautando, assim, um método de estudo interdiscursivo que abriu caminho para outras 

disciplinas como o estudo interartes, possibilitando, assim, uma convergência entre os 
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poemas de Pedro Casaldáliga e as telas de Mari Bueno, numa efetiva tradução da pintura 

em discurso. 

Diante desta perspectiva, o primeiro aspecto a se levar em consideração para uma 

tentativa de comparação entre a poesia e a pintura será realizada por um breve olhar entre 

o discurso imagético das poesias de Casaldáliga e as imagens descritivas nas telas de Mari 

Bueno, onde se torna perceptível que a relação entres essas duas linguagens não é 

unilateral, o que implica no surgimento de diálogos enriquecedores para nossa cultura. 

Dessa forma, tanto a linguagem verbal encontrada nos poemas, quanto na linguagem não-

verbal encontrada nas telas de Mari Bueno, procuram caminhos para afastar-se da 

representação da realidade, ligada à narratividade e a retórica para criar uma nova 

realidade. 

Nesse contexto, é possível afirmar que a aproximação teórica entre a linguagem 

pictórica e o texto literário, onde se busca uma equivalência entre distintas expressões 

artísticas, teve como substrato a retórica comparativista, que legitima a tradução da 

pintura em linguagem verbal. Nesse sentido, através da linguagem metafórica e imagética 

dos poemas de Pedro Casaldáliga, abriu-se um caminho palpável para o aprofundamento 

da experiência visual descritas nas telas da artista plástica Mari Bueno. Nesse sentido 

Claus Clüver (1997, p. 41) ressalta que: 

 

Modos de recepção ou "leitura" de textos verbais, visuais e musicais 
dependem muito, é claro, da educação e formação de cada indivíduo; 

dependem de hábitos fomentados pelas comunidades interpretativas 

(que podem não coincidir para cada uma das artes), bem como das 
condições e contextos de recepção dos textos. 

 

Verifica-se que a linguagem visual não se traduz literalmente numa variante da 

linguagem verbal, visto que toda relação entre essas duas linguagens deve considerar o 

estabelecimento da especificidade desses dois campos do saber. Sendo assim, a 

possibilidade de um paralelo metodológico entre poesia e pintura evidencia-se na 

pluridimensionalidade desses dois tipos de manifestação artística. Dessa forma, a 

aproximação entre a linguagem poética e pictórica tem como substrato a necessidade de 

um esforço interpretativo, inevitavelmente ligado a uma negociação conceitual entre duas 

formas de linguagem que podem se aproximar ou distanciar-se.  

Diante dessa realidade, buscou-se efetuar um estudo comparativo das poesias 

voltadas a natureza, tais como: Nossas Vidas São os Rios..., Araguaia, Eu e Tu, Araguaia, 

Nas Águas Claras do Brejo, Roubaram as Terras Índias e Louvação à Comadre Chuva 
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e sua convergência com as telas Elementos da Floresta, Esperança, Sob Feras, Mato 

Grosso, Amazônia, O pescador e Floresta de cores. Tais poemas tendo como contraponto 

as telas descritas retratam a figuratividade encontradas nas mensagens poéticas 

anunciadas pelo poeta espanhol, da mesma forma que encontram amparo na arte pictórica 

da artista plástica Mari Bueno. Já quanto ao aspecto cultural, será dado ênfase às poesias 

A todas as quebradeiras de coco do Nordeste, Perguntas quando caminhas, E o verbo se 

fez classe e Confissão do latifúndio, que vão ao encontro das telas Bacias na cabeça, 

Contrastes, A estrada, O agricultor, O garimpeiro, Agricultura, A ponte e A carga. Por 

fim, quanto ao cunho religioso, será feita uma imersão nas poesias Jesus Cristo, Maria 

de pentecostes, Jesus Crucificado, Cantiga à nossa Senhora Aparecida e Trovas ao 

Cristo Libertador, que, sob um novo olhar, se materializam nas telas Pantocrator, 

Crucificação de Jesus, Cristo em oração, Sagrado coração de Jesus e Sagrado coração 

de Maria.  

Diante desta perspectiva, é necessário esclarecer que os poemas analisados são 

frutos de obras diversificadas do poeta espanhol que foram compiladas em sua antologia 

poética denominada Versos Adversos em um momento de turbulento conflito social no 

Brasil na década de 1970, tendo como enfoque um apelo à liberdade, à justiça, à paz e à 

partilha.  

As análises dos poemas terão como privilégio buscar os indícios de crenças 

religiosas relacionadas ao engajamento social do poeta, além das qualidades estéticas da 

poesia. Constatamos que esses aspectos existem no texto, constituindo um discurso com 

forte conteúdo político e poético religioso, dedicado à humanidade. Na origem de sua 

escrita, o conceito de poesia é um elemento de resistência e luta do oprimido contra o 

opressor. 

Nesse sentido, as obras literárias revelam e denunciam as mazelas sociais que 

afetam suas obras estéticas, criando imagens do povo de uma determinada região e do 

próprio escritor. Dessa forma, reconhece-se no texto selecionado como a obra poética se 

relaciona com o conflito de uma região, cujos elementos provocam luta, da qual emerge 

a poesia da participação e, ao mesmo tempo, é repleta de piedade. 

Diante deste panorama, a presente pesquisa é pioneira ao abordar, de forma 

sistemática, as referências dessas práxis no entendimento da relação existente entre a 

técnica e o estilo do artista Mari Bueno e os poemas do saudoso poeta Pedro Casaldáliga. 

É importante salientar que o estudo interartes é alvo de discussão desde os tempos 

mais remotos, quando os pensadores da época demonstraram interesse em questionar 
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sobre as implicações das diversas formas de Arte, aproximando, assim, os primeiros 

estudos sobre Literatura, Música, Pintura e Teatro. Essa preocupação não se limita apenas 

sobre a poesia ilustrada por um pintor ou sobre uma pintura legendada por um poeta e, 

sim, sobre a poesia que sugere imagens picturais e sobre a pintura que induz a uma 

linguagem poética, consoante reflexões de Claus Clüver (1997, p. 42): 

 

Para o estudioso de questões interartísticas relacionadas à produção e à 

recepção de textos, tais questões têm importância considerável: tão logo 

reconheçamos que poemas, pinturas ou sinfonias não sejam textos 
autónomos ou auto-suficientes e que não sejam intrinsecamente ou 

essencialmente românticos, impressionistas ou simbolistas; tão logo 

reconheçamos a importância do "ler como" (reading as) e do papel do 

leitor no processo de estabelecer o status e o sentido dos textos; tão logo 
nos apercebamos da importância das intertextualidades no processo de 

leitura e tão logo readmitamos o poeta/artista/compositor/ produtor de 

textos aos contextos em que percebemos o texto a partir de então 
incluiremos em nossas investigações históricas a tarefa de reconstrução 

das preocupações e programas estéticos, dos modos de representação, 

das convenções estilísticas e estruturais relevantes (ou supostamente 

relevantes) para o artista, seus modelos negativos ou positivos; e 
poderemos propor as mesmas tarefas no domínio do público que recebia 

as obras.  

 

Portanto, diante desta perspectiva, pretende-se trilhar os seguintes passos no 

desenvolvimento desse trabalho: em virtude dessas questões, partimos da hipótese de que 

um dos modos como Casaldáliga agrega valor estético a seus poemas estrutura-se, 

fundamentalmente, em imagens que articulam natureza, cultura e mito. Dessa forma, para 

se realizar a análise das imagens poéticas descritas nos poemas e nas telas pintadas, acerca 

do sentido que essas estruturas verbais e não-verbais sugerem, pautou-se o estudo nos 

conhecimentos produzidos por Octavio Paz (1976), Alfredo Bosi (1977) e Adorno (2003). 

Assim sendo o desenvolvimento da pesquisa permitiu descrever três percursos de leitura 

possíveis de convergência tanto em Pedro Casaldáliga quanto em Mari Bueno. 

Quanto ao espectro natural, houve uma percepção de temas recorrentes, tais como 

de que a linguagem metafórica da natureza representa o universo e a realidade vivida pelo 

poeta em terras mato-grossenses, fazendo alusão a um paraíso terrestre. Outro aspecto diz 

respeito a fusão entre a natureza e a divindade e seus desdobramentos figurativos, 

filosóficos e teológicos, que se fazem presentes na poesia e na pintura, segundo a qual a 

natureza se transforma em texto através de imagens poéticas que relacionam homem e 

natureza. Assim, buscando destacar essas imagens e seu modo de constituição conforme 
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reflexões de Eliade (1992), chamando a atenção para convergências, divergências e 

possibilidades de leitura daí decorrentes. 

Quanto à temática da natureza, foram apresentados poemas em que o eu lírico faz 

uma homenagem as águas do Rio Araguaia, onde é possível constatar o amor que o poeta 

tinha por essa região mato-grossense, bem como a possibilidade de utilização de sua 

poesia como recurso de aproximação entre realidade e divindade. É perceptível também 

a presença constante da religiosidade na maioria de seus poemas de forma nítida. 

Como contraponto ao aspecto natural de suas poesias, as relações entre culturas e 

sua influência no comportamento do homem também se fazem presentes nos poemas de 

Pedro Casaldáliga, como também nas telas de Mari Bueno. Dessa forma, é possível 

antever um diálogo promovido por ambos os artistas que retratam a cultura local e a 

religiosidade presente no cotidiano dessas pessoas que vivem subjugadas pelo Poder 

Público. Nesse sentido, Paulo Suess (2015, p.456) assevera o que vem a ser cultura: 

 

A cultura de um povo representa um sistema, inserido na história de um 

povo ou grupo social, onde se entrelaçam um saber acumulativo com 

comportamentos internamente normativos e práticas legitimadoras. A 
cultura fornece a chave de leitura para o significado dos símbolos e do 

imaginário coletivo. Este sistema ‘cultura’ permitiu aos diferentes 

povos construir sua identidade, atravessar a história e resistir contra as 

ameaças de morte. A cultura – este ‘segundo meio ambiente’ 
coletivamente construído - é um sistema de resistência e uma estrutura 

que ampara a vida. No decorrer da história, grandes impérios já foram 

desmantelados por causa da resistência cultural de seus povos. A 
racionalidade cultural é uma racionalidade ‘pró-biótica, uma razão em 

favor da vida. 

 
 

De igual maneira Znaniecki (1934, p. 33) ressalta que: 

 

cada elemento que entra na composição de um sistema cultural tem o 
significado que lhe atribuem aqueles que o estão usando efetivamente, 

ou seja, só é possível entender o real significado de um símbolo cultural 

se for corretamente entendido a dinâmica social daquela cultura.  

 

Dessa forma, é precisamente a essência de arquétipos culturais que possibilitam o 

funcionamento e conservação de uma sociedade. 

Diante da perspectiva vivida pelas populações ribeirinhas, o diálogo entre as 

expressões artísticas voltadas para essa cultura retrata o compromisso social que Pedro 

Casaldáliga colocava em seus poemas, visto que não foge ao cotidiano das pessoas, 

porém, é inseparável da religiosidade a ele intrínseca, bem como aos elementos poéticos 
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que contribuem para a exposição do conteúdo humano e engajado que os textos 

apresentam, além da relação do homem com a terra. Nesse contexto, Alfredo Bosi (2003, 

p. 365), ressalta em sua conhecida obra Dialética da Colonização que: 

 

a cultura de resistência é democrática (e, no limite, se confunde com a 

"desobediência civil"), porque nasceu sob o signo da ditadura; é 
ecológica, porque vê os estragos do industrialismo selvagem no campo 

e na cidade; e é distributivista, porque se formou em um país onde há 

uma das maiores concentrações de renda do mundo.  

 

Ressalta-se que o conceito de cultura em Pedro Casaldáliga evoca interesses 

multidisciplinares, haja vista que inclui conhecimento, crença, arte, moral, lei, costume e 

quaisquer outras capacidades e hábitos adquiridos pelo homem na condição de membro 

da sociedade. Nesse sentido, a cultura encontrada nos poemas do poeta espanhol, não se 

refere apenas ao desenvolvimento intelectual, mas aos caracteres próprios do 

desenvolvimento das populações ribeirinhas que vivem na Região de São Felix do 

Araguaia, conferindo voz aos pequenos, índios, posseiros e retirantes, sob o olhar da fé e 

da justiça social. 

Já no que concerne ao mito judaico-cristão encontrado tanto nos poemas de 

Casaldáliga quanto nas telas de Mari Bueno, a natureza, a cultura e a religiosidade se 

manifestam pela arte. Todavia, para Casaldáliga, o mito demarca a delicada relação entre 

o homem e a terra. Nesse sentido a terra, metaforicamente dizendo, deveria servir a todos 

os seus filhos, assumindo, assim, um aspecto de sacralidade, não podendo ser utilizada 

apenas por uns poucos abastados que se valem dela para oprimir os menos favorecidos. 

No que diz respeito ao mito e às religiões, Marilena de Souza Chauí (2002, p. 72), ressalta 

que “os mitos são mais do que uma simples narrativa; são a maneira pela qual, através 

das palavras, os seres humanos organizam a realidade e a interpretam”.  

Nesse sentido, Pedro Casaldáliga através de sua poética acaba por destacar em 

seus textos uma simbologia mítica que abarca símbolos católicos e nativos que permeiam 

a cultura local e a natureza. Sendo assim, sua construção poética vai ao encontro engajado 

de seus textos, visto que antes de ser religiosa, compromete-se com a vida e com a arte. 
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3.1 Semiótica e a relação interartes como mecanismo de integração entre poesia e 

pintura 

 

Ao nos deparamos com uma expressão artística, seja ela escrita, tátil ou visual, a 

inquietação proporcionada por este contato pode fazer com que o homem olhe para dentro 

de si e amplie seus horizontes, passando a ter consciência de que tal fato é indispensável 

para sua própria existência e, de certa forma, da própria sociedade. É nesse panorama que 

a semiótica desenvolve seu real papel, ou seja, é através de seus mecanismos de 

significação que será possível realizar a relação entre a poesia e a pintura, objetos do 

presente estudo. 

Por meio da teoria semiótica, será dada ênfase não nas relações entre os signos, 

mas sim no processo de significação capaz de gerá-los, ou seja, “sua primeira 

preocupação será, pois, explicitar, sob forma de construção conceitual, as condições da 

apreensão e da produção do sentido”, consoante definição trazida pelo célebre linguista 

lituano Algirdas Julius Greimas (2008, p. 455), fundador da teoria semiótica de vertente 

francesa. 

Nesse ponto, é importante destacar que diferentes autores fazem uso da semiótica 

para explicar as relações interartes que podem convergir para uma nova perspectiva, tais 

como Jakobson, Morris, Saussure, Greimas, Floch, Eco, Pietroforte, Santaella, dentre 

tantos outros. Sendo assim, a relação entre a palavra e a imagem, bem como entre a 

palavra e as coisas, tem sido algo constante nos processos de comunicação realizados 

entre os homens nos modos atuais de comunicação. Dessa forma, há uma enorme 

quantidade de definições de signo distribuídas pelos textos desses autores, sendo umas 

mais detalhadas e outras mais resumidas.  

Ressalta-se que Greimas procurou desenvolver uma teoria semiótica que 

abarcasse todos os sistemas de significação, esteja ele manifestado em qualquer formato 

possível, tais como poesia, música, fotografia, escultura, tendo como destaque o período 

de 1970. Feitas as considerações acima, vejamos como Greimas e Courtés (2008, p. 448) 

definem semiótica em seu Dicionário de Semiótica: 

 

O termo semiótica é empregado em sentido diferente, conforme designe 

(A) uma grandeza* manifestada qualquer, que se propõe conhecer; (B) 

um objeto de conhecimento, tal qual aparece no decorrer e em seguida 
à sua descrição; e (C) o conjunto dos meios que tornam possível seu 

conhecimento. 
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Conforme será demonstrado, Greimas formulou o percurso gerativo de sentido 

baseando-se em três níveis: o nível fundamental, nível narrativo e nível discursivo, o qual 

Diana Luz Pessoa de Barros (2005, p. 13), ensina que: 

 

Para construir o sentido do texto, a semiótica concebe o seu plano do 

conteúdo sob a forma de um percurso gerativo. A noção de percurso 
gerativo do sentido é fundamental para a teoria semiótica e pode ser 

resumida como segue: a) o percurso gerativo do sentido vai do mais 

simples e abstrato ao mais complexo e concreto; b) são estabelecidas 
três etapas no percurso, podendo cada uma delas ser descrita e explicada 

por uma gramática autônoma, muito embora o sentido do texto dependa 

da relação entre os níveis; c) a primeira etapa do percurso, a mais 

simples e abstrata, recebe o nome de nível fundamental ou das 
estruturas fundamentais e nele surge a significação como uma oposição 

semântica mínima; d) no segundo patamar, denominado nível narrativo 

ou das estruturas narrativas, organiza-se a narrativa, do ponto de vista 
de um sujeito; e) o terceiro nível é o do discurso ou das estruturas 

discursivas em que a narrativa é assumida pelo sujeito da enunciação. 

 

Ressalta-se que tendo a obra de Greimas como parâmetro, os trabalhos de Jean-

Marie Floch de meados da década de 1980 confirmaram a aplicabilidade da teoria 

greimasiana na análise de textos plásticos, o que proporcionou um desdobramento para a 

semiótica do visual. Dessa forma, em que pese ter sido elaborada para tratar de textos 

verbais, o percurso gerativo de sentido pode ser aplicado a textos não-verbais, ou seja, 

textos visuais, conforme preceituado por Jean-Marie Floch (1985). 

Ana Cláudia Oliveira (2004, p. 117) ensina que “muito mais do que representar 

ideias, coisas, objetos, sentimentos, sensações, percepções, uma pintura é organizada para 

ser imagem diante de nosso olhar e, por esse modo de existência presentificante, 

desencadear efeitos de sentido de diferentes ordens”.  Sendo assim, é possível 

indagarmos: como observar um texto visual como as telas pintadas pela artista plástica 

Mari Bueno sob essa base teórica? Tal resposta pode ser dada da seguinte forma, ao 

olharmos uma pintura, cada elemento visual recebe diferentes estímulos, sejam pelas 

cores, pelas formas, pelos arranjos e pelo formato e todos eles juntos, se relacionam para 

formar ou delinear um ou vários sentidos possíveis.   

Tendo a semiótica francesa de Greimas como paradigma, o presente trabalho 

pretende trazer novas perspectivas sobre a construção de sentidos nos textos poéticos de 

Pedro Casaldáliga que posteriormente se estenderam à análise da produção pictórica da 

artista plástica Mari Bueno. Dessa forma, a pintura compreende esse universo semiótico 
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de sentidos, já que na ausência de palavras o pintor expõe suas percepções na tela e cabe 

ao indivíduo interpretá-las. 

Sabendo-se que a poesia é gênero em que as conotações são predominantes, as 

análises dos poemas de Casaldáliga levarão em consideração tanto o tom denotativo 

quanto conotativo dos poemas. A análise versará sobre uma visão de mundo a respeito 

das mazelas que afligem a população ribeirinha no Estado de Mato Grosso, tendo como 

contraponto as telas da artista plástica Mari Bueno.  

Nesse sentido, a diferença entre a poesia escrita pelo poeta Pedro Casaldáliga e a 

pintura da artista plástica Mari Bueno baseia-se em sua materialidade e em seus meios 

físicos, que determinam modalidades de representações diferentes. Todavia, apesar dessa 

diferença, elas são subsumíveis nas mesmas exigências estéticas e podem produzir o 

mesmo efeito, isto é, convergir para um mesmo fim, contudo, através de caminhos 

diferentes. Posto isto, podemos inferir que literatura e pintura são artes metafóricas do 

tempo e essa característica comum a ambas é a razão pela qual a poesia está estreitamente 

relacionada com a pintura, abrindo várias perspectivas e abordagens para o estudo 

histórico, geográfico, étnico e cultural dessas relações.  

Diante da necessidade do presente estudo, não se deve esquecer que tais 

manifestações do pensamento tiveram início em tempos remotos, consoante ensina 

Bonicci e Zolin (2019, p. 390): 

 

O escritor dos séculos XV e XVI, assim como o pintor, foi antes de tudo 
um criador. O poeta, que especulava como um filósofo, pretendeu 

desenvolver, igualmente, a sua capacidade sensorial de "pintar', numa 

crescente preocupação de atribuir aos textos escritos um caráter 

pictórico, produzindo imagens a partir de representações plásticas. O 
texto deveria agradar à vista e ao entendimento e a palavra deveria ser 

uma realidade visual nesse apelo à plasticidade. Nos séculos 

subsequentes, essas questões foram revistas através das produções 
artísticas e das inúmeras discussões filosóficas e críticas da Poética de 

Aristóteles e dos conceitos de mimesis, base sólida do pensamento 

clássico que então vigorava. 

  

Perante essa suposta dicotomia entre poesia e pintura, a discussão do instrumental 

teórico-metodológico entre duas formas de expressar o pensamento humano representam 

uma etapa indispensável à formação do indivíduo enquanto ser, visto que a sociedade 

contemporânea é conduzida por choques sensoriais entre o que se ouve e o que se vê. 

Nesse aspecto, um paralelo entre as poesias escritas pelo poeta Pedro Casaldáliga 

e as telas pintadas pela artista plástica Mari Bueno nos fazem refletir sobre a realidade 
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vivenciada por ambos, tendo reflexos que extrapolam o tempo e o local onde foram 

realizados, acabando por oferecer um vasto arcabouço para análise. A manifestação do 

sagrado em forma de arte aproveita o espaço e o tempo da sua concepção para explorar 

as diversas maneiras possíveis do religare, origem do termo religião e que significa 

religar em latim, na busca de “religar” o homem com o divino, o homem com o outro e o 

homem com a natureza.  

Por essa razão, ainda que muitos escritos já tenham abordado o tema, dada a 

riqueza das produções desde a Renascença, espera-se contribuir e ajudar as futuras 

gerações a pensar numa nova representação da poesia e da pintura na contemporaneidade 

em suas variadas dimensões, sejam elas míticas, religiosas ou sociais, por considerar as 

múltiplas possibilidades de interpretações e correlações que não se esgotam, bem como a 

estreita relação que as obras aqui selecionadas ainda podem estabelecer com a sociedade 

atual, inclusive, no que se refere à figura da mulher. 

 

3.2 O percurso do olhar na poesia confissão do latifúndio e a pintura esperança sob 

o enfoque do quadrado semiótico de Greimas 

 

Partindo da produção bibliográfica de Pedro Casaldáliga e das telas pintadas pela 

artista plástica Mari Bueno, é possível ressaltar que referidos artistas buscam inspiração 

na região amazônica para elaborarem os seus trabalhos, sendo o poeta catalão um grande 

denunciante das agruras vividas pelas populações ribeirinhas e a artista plástica uma 

pessoa voltada a retratar a natureza, os costumes dos povos da região amazônica e a 

relação entre o sagrado e profano e sua inculturação na arte sacra.  

Diante desta perspectiva, o poema Confissão do Latifúndio, do poeta espanhol 

Pedro Casaldáliga e a tela denominada Esperança, da artista plástica Mari Bueno, em 

nossa primeira leitura comparativa retratam como a semiótica está presente no cotidiano 

de toda sociedade, tendo em vista que abarca todas as linguagens (verbais e não verbais), 

já que cada linguagem é formada de signos que permitem a comunicação entre os 

indivíduos. 

 

CONFISSÃO DO LATIFÚNDIO 

 

Por onde passei, 
plantei 

a cerca farpada, 

plantei a queimada. 
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Por onde passei, 

plantei 
a morte matada. 

Por onde passei, 

matei 
a tribo calada, 

a roça suada, 

a terra esperada… 

Por onde passei, 
tendo tudo em lei, 

eu plantei o nada. 

 

Antes de analisarmos a mensagem descrita no poema, necessário se faz 

ponderarmos o significado da palavra Confissão em sua acepção religiosa e jurídica, para 

melhor compreendermos a crítica descrita pelo poeta, de acordo com a definição do 

Dicionário Ilustrado da Bíblia (2004, p. 76) e do Dicionário Jurídico da Academia 

Brasileira de Letras Jurídicas (2016, p. 243 e 594), bem como o que vem a ser um 

latifúndio: 

 

Confissão - reconhecimento de pecados (1Jo 1.9); profissão de fé nas 
doutrinas de uma fé em particular. Na Bíblia, grande parte dos usos da 

palavra recai nas duas categorias. Exemplos de confissão de pecado 

podem ser encontrados nas palavras de Josué a Acá (Js 7.19); na 
confissão durante a Páscoa por ocasião do reinado de Ezequias (2Cr 

30.22); e na convocação de Esdras para que o povo admitisse os danos 

decorrentes de casamentos com esposas pagãs (Ed 10.11). A Bíblia 

também usa a palavra "confissão" para descrever uma proclamação 
aberta, corajosa e audaciosa da fé. O apóstolo Paulo escreveu: "Se, com 

a tua boca, confessares Jesus como Senhor e, em teu coração, creres que 

Deus o ressuscitou dentre os mortos, serás salvo. Porque com o coração 
se crê para justiça e com a boca se confessa a respeito da salvação" (Rm 

10.9-10). 

 

Confissão. S. f. (Lat. confessio) Dir. Proc. Civ. Ato pelo qual a parte, 

em juízo ou fora dele, admite a verdade de um fato contrário a seu 

interesse e favorável ao adversário. Cognatos: confessar (v.); confesso 

ou confitente (s. m.), aquele que confessa; confessório (adj.), relativo a 
confissão. CC, arts. 212-214; Novo CPC, arts. 389-395; CLT, art. 844; 

CP, art. 65 (III, d); CPP, arts. 158, 190, 197, 198, 199, 200, 630, § 2º. 

OBS. A confissão judicial é espontânea ou provocada; a extrajudicial é 
sempre espontânea.  

 

Latifúndio. S. m. (Lat. latifundium) Dir. Agr. Grande propriedade 
rústica, concentrada num só proprietário. Cognato: latifundiário (adj. e 

s. m.), relativo a latifúndio; o dono. L 4.504, de 30.11.1964, art. 4º(V); 

D 55.891, de 31.03.1965, art. 6º(IV). Opos.: minifúndio. Cf. CF, arts. 

184, 186.   
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Destaca-se que dos conceitos acima que tanto em seu aspecto religioso quanto 

jurídico, a confissão realizada é um clamor do latifúndio para que se faça justiça pelos 

crimes cometidos em desfavor da natureza, das tribos de índios dizimadas, pela grilagem 

de terras e pelos homicídios ocorridos sem apuração. Além dessa súplica, verifica-se no 

poema em epígrafe que tudo o que foi feito dentro do latifúndio estava amparado em lei. 

Sobre o poema em estudo, Precioso (2011, p. 55), em seu artigo intitulado A voz 

da resistência na poesia de dom Pedro Casaldáliga, faz a seguinte ressalva: 

 

O eu-lírico confessa suas ações tendo em conivência e amparo a lei que 

protege a classe dos latifundiários. O paralelismo das estruturas 
denuncia o movimento “passei” e a ação “plantei”, contudo, o resultado 

negativo é descrito por meio dos particípios adjetivados que resultam 

em consonância rítmica da repetição em “- ada”: queimada, calada, 
matada... até coincidir com o vazio maior do último verso “eu plantei o 

nada”. 

 

Corroborando o entendimento acima, ao declarar que a palavra busca a imagem, 

Bosi (1977, p. 17) afirma que:  

 

A poesia, toda grande poesia, nos dá a sensação de franquear 

impetuosamente o novo intervalo aberto entre a imagem e o som. A 

diferença, que é o código verbal, parece mover-se, no poema, em função 
da aparência-parecença. Esse aparecer é, a rigor, um aparecer 

construído, de segundo grau; e a "semelhança" de som e imagem resulta 

sempre de um encadeamento de relações, de modos, no qual já não se 
reconhece a mimese inicial própria da imagem. 

 

No mesmo sentido, Paz (1972, p. 135) em sua obra intitulada O arco e a lira, 

explica que: 

 

A experiência poética é irredutível à palavra e, não obstante, só a 

palavra a exprime. A imagem reconcilia os contrários, mas essa 

reconciliação não pode ser explicada pelas palavras - exceto pelas da 
imagem, que já deixaram de sê-lo. Assim, a imagem é um recurso 

desesperado contra o silêncio que nos invade cada vez que tentamos 

exprimir a terrível experiência do que nos rodeia de nós mesmos. O 
poema é linguagem em tensão: em e extremo de ser e em ser até o 

extremo. Extremos da palavra e palavras extremas, voltadas sobre suas 

próprias entranhas, mostrando o reverso da fala: o silêncio e a não-
significação. Mais aquém da imagem, jaz o mundo do idioma, das 

explicações e da história. Mais além, abrem-se as portas do real: 

significação e não-significação tornam-se termos equivalentes. Tal é o 

sentido último da imagem: ela mesma. 
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Da leitura do excerto acima infere-se que a poesia engajada de Dom Pedro 

Casaldáliga ultrapassa as barreiras de cunho religioso, trazendo em seu bojo conflitos 

sociais, históricos e econômicos de uma área, de certo modo, esquecida pelo Poder 

Público, conhecida como São Félix do Araguaia, no Estado de Mato Grosso, conforme 

se extrai de passagens onde o eu lírico planta “a morte matada”, “matei a tribo calada”, 

“tendo tudo em lei”.  

De igual maneira, além das considerações realizadas, verifica-se que a poesia em 

análise relata as contradições do latifúndio desde o seu título denominado “Confissão”, 

onde se pode extrair que o poeta sugere uma autoconsciência do latifundiário perante suas 

incongruências, que acaba por expor um sujeito opressor e imputa-lhe a responsabilidade 

pelos “nadas” que vai semeando dentro de uma legalidade imoral e absurda que ratifica a 

célebre frase do dramaturgo romano Platus, que ficou muito conhecida quando foi citada 

pelo filósofo inglês Thomas Hobbes, em sua obra Leviatã (1651, p.  253) que declara que 

“o homem é o lobo do próprio homem”. Sendo assim, a poesia em epígrafe acaba por 

explicitar a violência ocorrida em referido latifúndio, visando naturalizar e ocultar que o 

latifúndio “planta o nada”, mata a “tribo calada”, plantando a “morte matada”. 

Feitos os apontamentos acima sobre o poema em análise, a artista plástica Mari 

Bueno, em sua tela denominada “Esperança” (2010), parece descrever com sua arte a 

denúncia realizada pelo latifúndio, todavia, em alguns momentos tal pintura vai em 

sentido oposto ao poema, onde se operam oposições semânticas a partir de eixos que 

traduzem contrariedade, contradição e complementaridade. 

Antes de se antepor a tela ao poema é preciso destacar que as cores vista em tal 

obra de arte retratam as cores principais da natureza, encontradas na Amazônia mato-

grossense, destacando-se não só sua destruição, como também sua preservação. 

 

                          Figura 28. Esperança (2010). 

 
Fonte: imagem cedida pela própria artista. 
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A tela denominada Esperança, pintada pela artista plástica Mari Bueno, em alguns 

aspectos, não está de acordo com o poema analisado, posto que em referida pintura há 

gradação entre a diminuição dos conteúdos de morte perante o aumento dos conteúdos de 

vida, não se tratando propriamente de afirmação e negação, mas, sim, de gradação de 

sentidos. Tudo indica que à medida que o gradiente que regula a morte vai perdendo 

tonicidade a vida em sentido oposto vai ganhando tonicidade com as imagens do broto e 

da onça-pintada, o que dá esperança de renascimento. Sendo assim, trata-se, em suma, de 

medir não afirmações e negações pontuais e discretas, mas de examinar processos 

contínuos. 

Nesse cenário, na linha do pensamento semiótico de Peirce, identificamos que a 

pintura de Mari Bueno (como todas as pinturas) é um signo: representa algo e pode ser 

interpretada por alguém. O primeiro nível de análise, relacionado a primeiridade, são os 

qualissignos (qualidades com poder de sugestão: cores, traços. linhas, volume, textura, 

etc.) que saltam aos olhos, ao se retratar a busca por relações com o mundo, estão 

relacionados à cor. Ao olhar para a tela acima o espectador se depara com uma 

composição rica em tons verdes, laranja, avermelhados que dão um contexto de equilíbrio 

à obra. 

No que diz respeito à onça-pintada, que ocupa boa parte da tela, como se fosse um 

o substrato, tem como escopo simbolizar os olhos vividos que a natureza tem sobre a ação 

humana, isto é, a onça, que também é uma vítima da destruição da natureza, também é 

testemunha ocular da redução gradativa da biodiversidade. Nesse sentido, o que está fora 

da imagem, retrata o que Lucia Santaella (1987, p. 77) aborda como um dos aspectos do 

signo: 

 

Um signo pretende representar, em parte pelo menos, um Objeto que é, 
portanto, num certo sentido, a causa ou determinante do signo, mesmo 

se o signo representar seu Objeto falsamente. Mas dizer que ele 

representa seu Objeto implica que ele afete uma mente, de tal modo 

que, de certa maneira, determine naquela mente algo que é 
mediatamente devido ao Objeto. Essa determinação da qual a causa 

imediata ou determinante é o signo, e da qual a causa mediata é o 

Objeto, pode ser chamada o Interpretante. 

 

Quanto ao sinsigno, trata-se primeiramente da existência (o que está fora da 

imagem, mas que ela retrata) material da imagem, e, desse ponto de vista, estar diante de 

uma reprodução da pintura (e não da pintura em si) impacta especialmente este 

fundamento: as características materiais que sei que ela tem são só aquelas já apontadas 
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na legenda que acompanha a reprodução que estou, efetivamente, analisando. O sinsigno 

abarca também as singularidades plásticas da imagem, ou seja, a materialidade do quadro 

como pintura. Dessa forma, ao observarmos que apenas metade da face da onça está 

visível, tal fato nos dá a impressão de que “ninguém” está presenciando o extermínio 

(morte) da floresta, porém, a natureza é testemunha e vítima deste “faunicídio”, 

presenciado por seres inocentes que não podem se defender do “bicho homem”. 

Em contrapartida, o elemento tronco, que tem uma proporção maior na obra, 

tomando mais da metade da tela, vem destacar a força com que o homem destrói a 

natureza. Todavia, em contraposição ao tamanho do tronco, o elemento broto, que sugere 

fragilidade, encontra-se na parte central da tela, dando a sensação de proximidade para 

quem olha, o que justifica o nome da tela, ou seja, o broto na cor verde nos dá esperança 

de que a natureza se reconstrua mesmo diante da força destruidora do ser humano, dando 

a ideia de que a morte pode ser vencida pela vida. Sendo assim, diante deste sinalagma 

natural, através da técnica óleo sobre tela, pode-se inferir que a natureza se renova a todo 

instante e o homem pode fazer uso dela de forma sustentável, pois um dia a árvore 

também irá cair (morrer), razão pela qual necessário se faz preservar a natureza que nos 

cerca. 

Ainda sobre o elemento tronco, ao fazermos um paralelo com os dias atuais, 

poderíamos afirmar que o mesmo simboliza o desmatamento ilegal que vem ocorrendo 

em todo o Estado de Mato Grosso. Segundo apontamentos realizados pelo Instituto 

Centro de Vida (ICV), em 07 de maio de 2021, a exploração ilegal de madeira em Mato 

Grosso aumentou 50% em dois anos: 

 

O desmatamento na Amazônia e Cerrado mato-grossenses seguiu 

marcado pela ilegalidade em 2020. De agosto de 2019 a julho de 2020, 

foram 2,4 mil km² desmatados nos dois biomas. O número total de área 

desmatada nos biomas simbolizou uma redução de 5% na área 
desmatada em relação ao mesmo período anterior, mas a ilegalidade 

segue alta. Do total, 89% área foi desmatada de forma irregular, ou seja, 

sem as autorizações da Secretaria de Estado de Meio Ambiente de Mato 
Grosso (Sema/MT). 

 

Diante desta realidade de destruição natural, podemos concluir que o 

desmatamento é algo presente no Estado de Mato Grosso e ocorre muitas vezes sob os 

auspícios da lei. Ressalta-se que o desmatamento desenfreado beneficia poucas pessoas, 

visto que exclui a participação da sociedade civil, povos indígenas e comunidades 

ribeirinhas, tendo como resultado o aumento da riqueza para poucos e a destruição da 
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floresta para todos. Tal reflexão é perfeitamente plausível, tendo em conta que ao 

olharmos a tela criada pela artista plástica Mari Bueno, vislumbra-se o desmatamento da 

floresta, com a consequente destruição desse bioma. Tal possibilidade de interpretação 

vai ao encontro da concepção peirceana do que vem a ser signo: 

 

[...] aquilo que, sob um certo aspecto ou modo, representa algo para 

alguém. Dirige-se a alguém, isto é, cria na mente dessa pessoa, um 

signo equivalente ou talvez um signo mais desenvolvido. Ao signo 
assim criado, denomino interpretante do primeiro signo. O signo 

representa alguma coisa, seu objeto. Representa esse objeto não em 

todos os seus aspectos, mas apenas com referência a um tipo de ideia 
(Peirce, 2000, p.46). 

 

É de suma importância não se esquecer que a questão fundiária em nosso país 

expõe a face de conflitos e contradições em uma sociedade capitalista violenta, onde os 

privilégios são garantidos por um acordo político no qual os sujeitos relevantes defendem 

seus próprios interesses e tornam permanente a estrutura de poder de acordo com a lição 

de Martins (1985, p. 9): 

 

A distribuição desigual da propriedade fundiária em nosso país, que 
chega à extremos absurdos, é garantida por um pacto político, 

envolvendo classes urbanas, e até mesmo segmentos da classe operária 

engajados numa linha sindical de cooptação, e evolvendo os grandes 

proprietários de terra, pacto esse que se constitui na base de sustentação 
do Estado. 

 

Feitas as devidas ressalvas sobre o poema Confissão do Latifúndio e a tela 

denominada Esperança, por meio do quadrado semiótico criado por Greimas (1975, p. 

126), podemos inferir que a morte na tela vem em primeiro plano, todavia, não é o 

elemento principal, posto que o pequeno broto que surge na parte central traz consigo a 

simbologia da “Esperança”, através de uma nova vida que surge. Já, o poema, faz o 

movimento contrário, ou seja, através do verbo plantar, que sugere “vida”, foi utilizado o 

tempo verbal no pretérito perfeito, sugerindo que por onde o eu-lírico passou, ao invés de 

vida, foi plantada a morte, ou seja, plantou-se o “nada”. Nesse sentido, podemos concluir 

que a relação entre o poema e a tela se dá na instância dos movimentos contrários, isto é, 

a tela sai da morte para a vida e o poema da vida para a morte. 

Tal relação de caminhos opostos foi delineada de forma bastante elucidativa por 

Greimas (2008, p. 400) em seu famoso quadrado semiótico conforme abaixo se verifica: 
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Compreende-se por quadrado semiótico a representação visual da 

articulação lógica de uma categoria* semântica qualquer. A estrutura 
elementar da significação, quando definida - num primeiro momento - 

como uma relação* entre ao menos dois termos*, repousa apenas sobre 

uma distinção de oposição que caracteriza o eixo paradigmático da 
linguagem: ela é, portanto, suficiente para constituir um paradigma* 

composto de n termos, mas não permite por isso mesmo distinguir, no 

interior desse paradigma, categorias semânticas baseadas na isotopia" 

(o "parentesco") dos traços distintivos* que nele podem ser 
reconhecidos, Faz-se necessária uma tipologia das relações, por meio 

da qual se possam distinguir os traços intrínsecos, constitutivos da 

categoria, dos traços que lhe são alheios. 

 

Ressalta-se que além das inferências que se pode fazer sobre o poema Confissão 

do Latifúndio, levando-se em conta o quadrado semiótico proposto por Greimas (1975, 

p. 126), a relação dos caminhos traçados pelo eu-lírico dentro do poema e como o jogo 

de palavras entre o verbo plantar (vida), acaba por fecundar a terra com a morte (nada): 

“por onde passei plantei a cerca farpada, a queimada, a morte matada”; “por onde passei 

matei a tribo calada, a roça suada a terra esperada”. Conforme se verifica o ato de plantar, 

ou seja, de semear, fará o caminho oposto ao da vida, dado que o produto da colheita do 

latifúndio será o “nada”, que se sustenta matando a "tribo calada" e plantando "a morte 

matada". Essas relações podem ser ilustradas por meio dessa efetivação do quadrado 

semiótico: 

 

             VIDA                                         MORTE 

 

 

NÃO-MORTE                                       NÃO-VIDA  

 

O poema segue da vida, passa para a não-vida e produz a morte (linhas vermelhas) 

evidenciando o nada tal como já foi mencionado e a tela, utilizando-se dos mesmos 

opostos (morte-vida), saí do espaço da morte, passa pela não-morte e evidencia a vida 

que brota da raiz de uma árvore cortada, fazendo o caminho inverso do poema (linhas 

azuis).  

Portanto, com a análise aqui efetuada, verifica-se que as questões latifundiárias no 

Brasil foram construídas com ações violentas e demonstram o quanto a “Lei” é 

benevolente para respaldar este poder destrutivo da natureza e de vidas humanas. O 

poema em análise, de forma “gritante”, expõe a situação real vivenciada por posseiros, 
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populações ribeirinhas e tribos indígenas no Estado de Mato Grosso, trazendo consigo 

um ritmo de denúncia que incomodam os grandes latifundiários, que se valem da 

violência para calar os oprimidos que vivem em referidas regiões.  

Isso posto, conclui-se que as imagens poéticas que o poema Confissão do 

Latifúndio sugerem, convergem, sob a óptica do quadrado semiótico do teórico Greimas 

(1975), para a pintura Esperança, da artista plástica Mari Bueno (2009), que revelam cada 

um a seu modo, aspectos naturais da região amazônica, tais como sua exploração, sua 

destruição e o cotidiano das pessoas, que revelam uma visão de mundo onde a natureza é 

devastada pela ação humana. O “nada” do poema gerador da morte generalizada ganha 

em paralelo com a tela que anuncia, apesar do corte da árvore, uma chama de esperança 

com a vida da onça escondida.  

Sendo assim, o presente trabalho entra em sintonia com a produção literária mato-

grossense, tendo em conta que a partir de sua análise dos poemas de Pedro Casaldáliga e 

da tela denominada Esperança (2010) de Mari Bueno, foi possível vislumbrar uma região 

amazônica assolada pela violência contra a natureza, contra tribos indígenas banidas de 

seus territórios, posseiros espoliados, agricultores e pescadores expulsos de seus lares 

numa sociedade desigual em que encontram amparo em leis que não asseguram os direitos 

dos menos favorecidos, onde se tem um “latifúndio” inimigo do povo que o sustenta, o 

que perpetua o sofrimento das populações ribeirinhas que acabam por carregar em seus 

“genes” a hereditariedade do sofrimento e da pobreza. Entre a morte e a vida, os dois 

grandes elementos básicos de oposição, temos o percurso gerativo de sentido que nos 

auxilia na leitura e processo de significação de cada texto em si e, ao mesmo tempo, em 

um diálogo profundo. 

 

3.3 Natureza amazônica na poesia de Pedro Casaldáliga e Mari Bueno 

 

Inicialmente podemos dizer que o tema da natureza sempre se fez presente tanto 

na poesia de Pedro Casaldáliga, quanto nas telas pintadas por Mari Bueno. Ambos artistas 

viram na natureza uma forma de entrar em contato com “Deus”, visto que a natureza que 

se busca deve estar em harmonia com o espectro humano. Nesse sentido, é possível 

perceber que o processo de estruturação das imagens da natureza absorve momentos 

socioeconômicos, históricos e geográficos relativos à região mato-grossense. Dessa 

forma, procura-se levantar às funções desempenhadas pelas imagens da natureza na obra 

do poeta Pedro Casaldáliga e da artista plástica Mari Bueno e o contraste entre a natureza 
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do norte de Mato Grosso e a violência e a desumanização vivenciada pelas populações 

ribeirinhas que vivem o descaso do Poder Público. 

Ressalta-se que na poética do poeta Catalão as imagens da natureza são bastante 

heterogêneas e engajadas socialmente. Todavia, no caso da artista plástica Mari Bueno, a 

natureza é uma forma de se entrar em contato com Deus, buscando equilíbrio e paz através 

de suas obras. 

Diante desta perspectiva é necessário trazer ao conhecimento do leitor que a obra 

Versos Adversos é uma coletânea que compila poemas publicados em antologias 

anteriores, combinando elementos de intertextualidade bíblica com elementos naturais, 

ou seja, o engajamento e a resistência, a utopia e a natureza. Além disso, nesta Antologia 

Poética há uma separação até então nova para categorizar os textos do poeta espanhol: os 

“noemas”. 

A leitura dos poemas elencados para análise será feita à luz da semiótica, onde 

será possível convergir o texto poético numa pintura, sendo a arte fonte condutora de tal 

abordagem. Dessa forma, tendo o poema como contraponto da imagem, o escritor Danilo 

Lôbo (1981, p. 13) faz a seguinte observação: 

 

Não se pode negar o fato de que escritores, músicos, pintores, escultores 

e outros artistas tenham colaborado entre si no passado. Obras de arte 
serviram de inspiração para outras obras de arte: escritores descrevem 

pinturas e esculturas, e, por sua vez, pintores e escultores buscam 

inspiração na literatura. Mas, se essa colaboração existe, ela não 

transforma necessariamente um poema numa criação plástica, nem 
vice-versa. Ao ilustrar uma obra literária, o artista retrata sua 

visualização do texto. O sucesso com que as gravuras se harmonizam 

com as palavras e refletem a atmosfera do texto depende inteiramente 
da identificação do ilustrador com o escritor. 

 

Dadas as lições acima, podemos inferir que conexões podem ser encontradas entre 

diferentes tipos de expressões artísticas, sejam escritas, táteis, auditivas ou visuais. É 

neste ponto, portanto, que se fará uma análise do acervo de poemas encontrados na obra 

Versos Adversos e seu possível diálogo com as pinturas da artista plástica Mari Bueno, 

que enfatizam a vida, as religiões e o cotidiano do povo mato-grossense: 

 

NOSSAS VIDAS SÃO OS RIOS... 

 

Assim era, assim vivíamos 

O Araguaia 

nas décadas de 1960, de 1970... 
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Nossas vidas são os rios. 

Minha vida é este Araguaia! 
Indescritível, 

indecifrável. 

Que se ama e se agradece, e se teme e se deseja; 
ao qual se volta sempre, 

como a um lar, fatídico e feliz. 

 

Exuberante e cruel, 
a multiforme fauna, 

presente ainda, condenada ao extermínio? 

Os jacarés espichados, que atenazam o sol. 
As placas insidiosas das Arraias. 

As piranhas que serram carne viva. 

E os peixes elétricos, 
estalando a morte. 

E os peixes de todos os tamanhos e luzes, 

vorazes ou pacíficos, 

miúdos, 
brincalhões, 

voadores. 

 
os peixes que dão vida, 

holocausto à brasa e à pimenta. 

Os pássaros, vestidos a rigor, 

senhores,  
diplomatas. 

Essa fileira de patos colegiais, 

que espera um ônibus ali na margem... 
E, de súbito, o pulsar 

frágil de uma canoa. 

 
E as nuvens, acima, 

cansadas e fecundas. 

As famílias que chegam, retirantes; 

os enfermos que vão à deriva; 
as cargas, e as cartas trêmulas; 

as mulheres batendo a trouxa indiscreta; 

os homens na popa, os homens no remo; 
e os meninos banhando-se,  

somando-se às águas, como peixes. 

E eu, pela manhã, lavando-me do sono 
com o espelho incandescente ao sol da outra margem; 

eu, pela tarde, entrando,  

reverente, estrangeiro, 

vestido pela luz poente e pura 
na liturgia destas grandes águas...  

 

Conforme se depreende do poema acima, ele está dividido em quarenta e cinco 

versos, onde se pode antever uma metáfora que vai permear boa parte do espaço e do 

tempo da poesia, ou seja, a divisão entre Vida e Rio. Tal fato se dá pelo encantamento 

que o poeta tem pelo Rio Araguaia, razão pela qual tal metáfora persiste durante vários 
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momentos do encadeamento poético, assumindo assim, fortemente boa parte do poema 

de Casaldáliga.  

No que diz respeito à metáfora como conceito semiótico, é possível inferir que 

teve origem nos desdobramentos da noção de ícone, consoante ensinamentos de Charles 

Sanders Peirce (1990, p. 64), que assim convencionou: 

 

[...] um signo pode ser icônico, isto é, pode representar seu objeto 

principalmente através de sua similaridade, não importa qual seja o seu 

modo de ser. Se o que se quer é um substantivo, um representâmen 
icônico pode ser denominado de hipoícone. Qualquer imagem material, 

como uma pintura, é grandemente convencional em seu modo de 

representação; porém, em si mesma, sem legenda ou rótulos, pode ser 

denominada hipoícone. 

 

Corroborando a lição trazida por Peirce, Antonio Candido (1996, p. 88) ao tratar 

sobre a Natureza da Metáfora, ensina que: 

 

A mudança de sentido faz da imagem e da metáfora um recurso 

admirável de reordenação do mundo segundo a lógica poética; mas a 

metáfora vai mais fundo, graças à transposição, abrindo caminho para 
uma expressividade mais agressiva, que penetra com força na 

sensibilidade, impondo-se pela analogia criada arbitrariamente. O 

arbítrio do poeta depende de condições do meio (como a moda literária) 
da tradição histórica (que lhe oferece exemplos) e sobretudo da 

originalidade pessoal (que lhe permite juntar novos significados aos 

significados existentes). Dizer que a vida é breve como as flores é um 

lugar comum, de tal modo que seu efeito só pode atuar se o contexto 
for organizado com originalidade (veremos adiante que a organização 

do todo é no poema condição de eficácia das partes). Mas dizer "voltei-

me em flor" (Mário de Andrade) é novo, único e mais revelador. A 
imagem e a metáfora podem ter uma capacidade ilustrativa quando se 

incorporam a famílias já conhecidas. E podem ter capacidade 

reveladora, quando criam uma relação nova, que esclarece o mundo de 

forma diversa. 

 

Fazendo uso dessa figura de linguagem poética, o poeta Pedro Casaldáliga se 

apropria do sentido que a palavra rio possui e o insere na interpretação da vida como um 

rio. Nesse sentido, a epígrafe que dá gênese ao poema é inaugurada com a imagem 

metafórica de um silêncio comunicante, haja vista que o eu-lírico evoca o canto coletivo 

às margens do Rio Araguaia 

Sobre o poema em estudo Pedro Casaldáliga exaltava a paisagem ribeirinha em 

seus escritos ao mesmo tempo que denunciava o seu desmatamento e a sua exploração. 
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Sobre esse tema Silva (2008, p. 7), em seu artigo intitulado Imagens e Formas de 

Engajamento na Poética de Dom Pedro Casaldáliga, ressalta que: 

 

A Natureza participa da com-criação. A diversidade da fauna interage 
e re-liga-se ao universo, fazendo-se presente no imaginário do poeta. A 

Natureza é portadora de espírito e de vida e se manifesta como símbolo 

de solenidade e majestade arquetípica. O destino do poeta está 
relacionado ao curso do rio, fazendo-se um mistério constante, mas um 

mistério que evoca e pretende-se como obra divina.  As particularidades 

da poesia de Casaldáliga estão subordinadas ao princípio do ser 

religioso que deve, necessariamente, tomar a palavra poética como 
expressão simbólica de um todo que participa da interioridade do 

homem. 

 

Diante das lições vistas, de acordo com o espaço, as imagens da natureza buscam 

metaforicamente um modelo de perfeição, tanto no campo das relações sociais quanto na 

arte, apontando, em última instância, para a perfeição divina. Sendo assim, na primeira 

estrofe, percebemos que o eu lírico narra uma experiência de contemplação e vivência da 

natureza na qualidade de espaço. O elemento textual que possibilita essa afirmação é a 

locução adverbial de lugar “do outro lado”. No verso primeiro, é feita uma menção ao 

som e, nos dois finais, a “água” é caracterizada, sugerindo a percepção de espaço natural 

pela visão. O surgimento da paisagem se dá, assim, pela sinestesia.  

Ainda sobre as diversificadas possibilidades que o poema nos permite, observa-se 

que até mesmo o título quer dizer algo, isto é, o título, seguido de reticência, de alguma 

maneira, rompe o tom de oração do poema, a fim de obter o efeito de movimento do 

sentido que a frase propõe, querendo dizer que o leitor por si mesmo possa perceber que 

sua vida é como a vida de um rio. 

Por fim, conclui-se que o poema em questão dialoga com a tela da artista plástica 

Mari Bueno denominada O pescador, pois a vida do índio visto na tela está se esvaindo 

como as águas que estão correndo. Sendo assim, o leitor ou o analista de arte, ao utilizar 

de metáforas e do poder visual, conseguirá constatar que ambas expressões de arte 

possuem sentidos convergentes, ou seja, a tela retrata a vida cotidiana de um indígena, ou 

ribeirinha, que pressupõe, a julgar pelo título que seja um pescador. A beleza da paisagem 

ao fundo, com vegetação e as águas em marrom claro do rio trazem símbolos da vida, 

conforme se constata da tela abaixo: 
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Figura 29: O Pescador (2002). 

 
Fonte: imagem cedida pela própria artista. 

 

A tela em questão vai ao encontro da poesia Nossas Vidas São Os Rios... Tal 

expressão artística foi concebida em 2002 e suas cores quentes em tons avermelhados 

remetem ao final da tarde e, metaforicamente, ao fim da vida que, ao mesmo tempo,  pode 

ser apenas um lampejo. Nesse sentido, o rio recebe a luz do sol que está nas costas do 

indígena, uma vez que, o movimento da tela se dá esquerda para a direita, como em um 

fluxo natural ou como o fluxo de leitura ocidental.  

A tinta óleo sobre tela visa ressaltar o efeito relaxante da pintura vislumbrada na 

harmonia entre o olhar do índio em destaque e o tempo que se passa diante do rio, fazendo 

com que a mente se acalme e o rio siga o seu rumo, como um espaço sagrado na cultura 

indígena.  

Tal obra de arte já foi exposta no Cairo, no Egito, recebendo a premiação de 

Medalha de Ouro no ano de 2002, como algo que se liga como a alma, pois os seus 

elementos retratam a vida e sobrevivência de pessoas que escolheram sobreviver como 

os rios, em meio à devastação das florestas. Por fim, a simbologia da tela em questão, tal 

como o poema analisado, vislumbra a harmonia das cores, onde há a convergência entre 

a finitude da vida, da natureza e da devastação da floresta com o olhar do índio que ainda 

tem esperança de que sua alma se reintegre ao rio. No que diz respeito às cores, Eva Heller 

(2013, p. 22) assevera que: 

 

Conhecemos muito mais sentimentos do que cores. Dessa forma, cada 
cor pode produzir muitos efeitos, frequentemente contraditórios. Cada 

cor atua de modo diferente, dependendo da ocasião. O mesmo vermelho 

pode ter efeito erótico ou brutal, nobre ou vulgar. O mesmo verde pode 
atuar de modo salutar ou venenoso, ou ainda calmante. O amarelo pode 
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ter um efeito caloroso ou irritante. Em que consiste o efeito especial? 

Nenhuma cor está ali sozinha, está sempre cercada de outras cores. A 
cada efeito intervêm várias cores – um acorde cromático. 

 

 Diante dessa análise, podemos concluir que as imagens poéticas descritas no 

poema revelam que o poeta ao mesmo tempo que retrata sua vida em equilíbrio com a 

natureza, vivencia o apocalipse que as populações ribeirinhas vivem as margens do rio. 

Nesse sentido, a convergência entre a tela selecionada e a poesia “Nossas Vidas São os 

Rios”, revelam o fazer literário que emerge desta comparação, onde ao mesmo tempo 

demonstram a conexão do poeta com o Rio Araguaia, também denunciam a destruição 

da natureza e a violência sofrida pela população ribeirinha. 

Em contrapartida, no poema Eu, O Araguaia e Tu, Casaldáliga mais uma vez 

retrata sua ligação com a natureza e com o Rio Araguaia, o qual o poeta se idêntica e se 

une, formando um único ser: 

 

EU E TU, ARAGUAIA 

 
Eu 

                     e tu, Araguaia, 

somos um tempo só. 
 

Abraamicamente numerosas 

nos garantem os sonhos 

as estrelas, lá fora proibidas. 
 

O ipê batiza ainda com ouros gratuitos 

o silêncio 
                        que nós, ô Araguaia, 

conseguimos salvar dos invasores... 

 
Sempre ainda encontramos, eu e tu, 

a pergunta inquietante de uma garça, na beira, 

provocando respostas, acordando o mistério... 

 
De acordo com a lua, sacerdotisa virgem, 

tu estavas, no princípio, 

alfombrando as cadências do Aruaná sagrado. 
 

Os potes karajá recolhiam teus olhos desleídos 

e os peixes costuravam de prata teu banzeiro. 

 
Ainda o Padim Ciço 

não mostrava aos pobres nordestinos 

essa Bandeira Verde 
                                             inconquistável... 
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Não havia Funai, 

                                             Sudam, 
                                             nem Incra. 

Eram 

Deus 
e as aldeias. 

 

Antes de se tecer qualquer análise do poema em questão, a fim de facilitar a leitura, 

necessário se faz destacarmos algumas palavras do poema para que se compreenda a real 

intenção do poeta, tais como Abraamicamente, alfombrando, Aruaná, karajá, desleídos, 

Padim Ciço, FUNAI, SUDAN e INCRA. Tais terminologias são importantes para a 

compreensão do poema, consoante se verá. 

Inicialmente, ao se realizar a leitura do poema em questão, verifica-se que ele é 

composto por dois pronomes e por um nome próprio, marcando respectivamente uma 

referência a uma pessoa, no caso “Eu”, bem como a um ente da natureza, isto é, o “Rio 

Araguaia”, além de um ser mítico “Tu”, seres nos quais, para o eu lírico, ocorre um 

encontro temporal, ou seja, um tempo só, onde é possível vislumbrarmos uma trindade 

em relação aos três elementos citados. 

No que diz respeito à região amazônica onde o poeta plantou suas raízes, a 

natureza, sempre presente é simbolizada no poema pelo Ipê que, ao mesmo tempo em que 

presenteia o poeta com sua riqueza de cores, também se compromete com o silêncio de 

quem acompanha tudo o que acontece a seu redor. 

Quanto ao termo “abraamicamente”, tal expressão faz alusão ao profeta Abraão 

(1806 a.C), que recebeu de “Deus” o encargo de chefiar os povos semitas e migrar para 

Canaã, atualmente onde está localizado o Estado de Israel, consoante se extrai do Génesis 

12: 1-3): 

 

O Senhor disse-lhe: Sai do teu país e da tua parentela e da casa do teu 

pai para a terra que te mostrarei. E farei de ti uma grande nação, e te 

abençoarei e engrandecerei o teu nome, para que sejas uma bênção. 
Abençoarei aqueles que te abençoarem e amaldiçoarei aquele que te 

desonrar, e em ti serão benditas todas as famílias da terra. 

 

A alusão à figura bíblica de Abraão, que se estabeleceu em Canaã, pode ser 

entendida também como a chegada de Pedro Casaldáliga à Região de São Felix do 

Araguaia, onde fez morada e deixou o seu legado de luta pelos menos favorecidos. 

Diante da alusão bíblica da figura de Abraão infere-se que o poema em estudo faz 

uma revisitação ao passado da região amazônica onde é possível se descrever o paraíso 



85 
 

que já existiu perante o Rio Araguaia, ou seja, o início de tudo, o início da vida. Nesse 

sentido, é possível, inclusive ouvir o silêncio deste “paraíso”, graças ao recurso estético 

que Dom Pedro Casaldáliga utiliza para inserir uma pausa em seu discurso e retorná-lo 

com sinais de reticências nos finais das estrofes, consoante se verifica abaixo: 

 

O ipê batiza ainda com ouros gratuitos 

o silêncio 

                        que nós, ô Araguaia, 
conseguimos salvar dos invasores... 

 

Da leitura de tais versos é possível contrastar o tempo decorrido perante o rio 

Araguaia e o tempo real de lutas vivenciadas pelo próprio poeta, todavia, tal tempo não 

se passa de forma entorpecida, visto que lembra o “silêncio” batizado com “ouros 

gratuitos”, fazendo alusão à chegada das instituições governamentais “Funai, Sudam, 

Incra”. Salienta-se que tais entidades governamentais (Sudam, Funai, Incra), de forma 

cronológica foram criadas nos anos de 1966, 1967 e 1970, consoante se verifica abaixo: 

 

Lei nº 5.173, de 27 de outubro de 1966. Dispõe sobre o Plano de 

Valorização Econômica da Amazônia; extingue a Superintendência do 
Plano de Valorização Econômica da Amazônia (SPVEA), cria a 

Superintendência do Desenvolvimento da Amazônia (SUDAM), e dá 

outras providências. 
 

Lei nº 5.371, de 5 de dezembro de 1967. Autoriza a instituição da 

"Fundação Nacional do Índio" e dá outras providências. 

 
Decreto-Lei nº 1.110, de 9 de julho de 1970. Cria o Instituto Nacional 

de Colonização e Reforma Agrária (INCRA), extingue o Instituto 

Brasileiro de Reforma Agrária, o Instituto Nacional de 
Desenvolvimento Agrário e o Grupo Executivo da Reforma Agrária e 

dá outras providências. 

 

A Lei 5.173/66 criou a Superintendência de Desenvolvimento da Amazônia no 

período em que o Brasil era governado pelo general Castelo Branco e tinha a finalidade 

de promover o desenvolvimento da região amazônica, porém, tal região até os dias atuais 

o que se promove é a desigualdade social, dominadas por oligarquias familiares que visam 

os próprios interesses. 

Posteriormente, criada pela Lei 5.371/67, pelo então presidente outorgado Emílio 

Garrastazu Médici, tem-se a criação da Fundação Nacional do Índio, mais conhecida 

como FUNAI, cuja missão institucional era gerir a demarcação das terras indígenas, 

porém, até os dias atuais, sua ação tem sido marcada pela sua omissão. 

http://legislacao.planalto.gov.br/legisla/legislacao.nsf/Viw_Identificacao/lei%205.173-1966?OpenDocument
http://legislacao.planalto.gov.br/legisla/legislacao.nsf/Viw_Identificacao/lei%205.371-1967?OpenDocument
http://legislacao.planalto.gov.br/legisla/legislacao.nsf/Viw_Identificacao/DEL%201.110-1970?OpenDocument
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Por fim, temos a criação do INCRA, órgão que deveria ser responsável que 

originalmente teria a obrigação de gerir os problemas agrários deste país, contudo, até os 

dias de hoje, é um órgão que não cumpre com sua finalidade precípua, haja vista que 

atualmente muitas pessoas morrem em decorrências dos conflitos de terras vivenciados 

em diversos locais do Brasil. 

Vislumbra-se dos versos 23 e 24 que os seres “Eu” e “Tu” se encontram 

interligados, onde a lua “alfrombando” as “cadências do Aruanã sagrado”, que 

determinam as cheias e as secas que impõem o ritmo do Rio Araguaia. É possível destacar 

também que da mesma forma que os demais elementos que compõem o poema, a “Lua” 

tem papel proeminente, haja vista que é personificada, porém, na tessitura do poema, 

assume postura ativa, dando voz a um mundo no qual as ações partem de diferentes seres 

que se personificam no “Eu” e no “Tu”, conforme se depreende dos versos abaixo: 

 

De acordo com a lua, sacerdotisa virgem, 

tu estavas, no princípio, 
alfombrando as cadências do Aruaná sagrado. 

 

Dos versos acima constata-se que a lua, metaforizada como sacerdotisa virgem é 

comparada a uma “sacerdotisa virgem” que presencia as atividades místicas que 

acontecem nessas terras que se manifestam através dos rituais indígenas celebrados pelas 

tribos Karajás. Tem-se aqui o mito presente no poema, a lua, “sacerdotisa virgem”, 

relatando o poeta a presença do Rio Araguaia que participa, até hoje, da atividade mítica 

e mística dessas terras, do ritual do Aruanã. Assim, a poesia visita o espaço sagrado 

indígena dos Karajá, lembrado nos versos não apenas pelos seus mitos, mas também pelos 

seus ritos de acordo com Manuel Lima Filho (2019, p. 31-34): 

 

O mito de origem narra sobre o rio Araguaia – Berohoky (o grande rio) 
– como o lugar de onde vieram os Karajá. Assim, o rio Araguaia é o 

lugar referencial desse povo, o lugar onde a vida se faz e refaz, pois, ao 

mesmo tempo, o rio assegura a continuidade biológica e cultural do 
grupo. Fornece o sustento das pessoas, com sua variedade de peixes, 

tracajás e tartarugas. É povoado de referências míticas e ancestrais, 

importantes para os rituais e festas que ocorrem em momentos 

determinados do ano relacionados ao movimento de subida e descida 
das águas. É via de transporte que possibilita a mobilidade das pessoas 

entre as aldeias, entre estas e as cidades próximas. A argila sedimentada 

nos barreiros que se formam em suas margens, após o período chuvoso, 
fornecem às ceramistas Karajá a principal matéria-prima para esculturar 

as ritxoko, consideradas símbolos fortíssimos do povo Karajá. Em 

épocas passadas, elas também faziam seus utensílios, panelas, potes, 
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pratos e outros tipos de vasilhas cerâmicas usadas no dia a dia e nos 

rituais da aldeia.  

 

Isso posto, ainda que o tempo presente é definido pelos indicativos “as estrelas 

garantem”, bem como nos pronomes “Eu e Tu conseguimos salvar”. Ainda que o 

momento pretérito é encontrado nas passagens “potes recolhiam”, “peixes costuravam”. 

Referidos momentos formam uma “tríade” com o pretérito mais que perfeito distrito na 

passagem “ainda o Padim Ciço não mostrara /tua bandeira verde aos retirantes”, resultante 

de um movimento prospectivo em relação ao momento atual, onde se encontram os seres 

místicos consagrados nas figuras poéticas na qual se encontram o “Eu” e o “Tu”. Mais 

adiante, quanto às imagens poéticas pretéritas, os constantes encadeamentos exigem o 

uso de aposto e de coordenadas, conforme se verifica nas expressões a seguir:  

 

tu estavas, no princípio, 

alfombrando as cadências do Aruaná sagrado. 

 

Verifica-se da estrofe acima que o eu lírico, tem grande satisfação na recriação do 

passado, que vem a seu encontro por meio de fluxo concatenado de imagens, as quais, 

exaltam o momento em que são criadas. Ele utiliza-se do vernáculo para expressar sua 

ideia, haja vista que são variados os adjetivos que permeiam sua linguagem, tais como, 

“a lua é sacerdotisa virgem, o Aruanã, sagrado, as estrelas, canceladas, o ipê 

metaforizado em ouros gratuitos”, captadas pelo olhar e sensibilidade do poeta. 

Por derradeiro, o poeta catalão, como uma faca afiada, faz um corte na narrativa 

poética para lembrarmos dos feitos do sacerdote católico Cícero Romão Batista, mais 

conhecido como “Padre Cícero” ou “Padim Ciço”, consoante se aduz dos versos a seguir 

dispostos: 

 

Ainda o Padim Ciço 

não mostrava aos pobres nordestinos 

essa Bandeira Verde 
                                             inconquistável... 

 

Tal qual Padre Cícero, Casaldáliga também foi um árduo defensor dos menos 

favorecidos, das comunidades indígenas e um ferrenho defensor da natureza. Tal fato é 

expresso pelos versos acima quando o poeta alude ao “Padim Ciço” que não mostrava 

aos pobres nordestinos essa bandeira verde, inconquistável”. Tal referência faz alusão à 

mata, a floresta verde do Estado de Mato Grosso, da nossa querida Amazônia. 
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Por fim, de forma analógica, antes de realizarmos a convergência do poema com 

a tela pintada pela artista plástica Mari Bueno, é imperioso destacar que Pedro Casaldáliga 

faz a junção entre passagens bíblicas e a experiência vivida às margens do Rio Araguaia, 

habitadas por diferentes etnias indígenas, tais como Karajá e Tapirapé, conforme se 

depreende da poética descrita nos versos “Eram Deus e as aldeias”. Tais versos visam 

demonstrar que não há interferência entre os planos místicos e humano, onde se pode 

afirmar que as “aldeias” metaforicamente eram o “reino de Deus”. Sendo assim, haveria 

uma correspondência entre os versos que colocam o homem e Deus num mesmo patamar 

temporal, como o rio caudaloso que segue o seu rumo, tal qual a vida vislumbrada nas 

telas “Teles Pires”, e “Pôr do Sol no Cortado, ambas criadas em 2004 pela artista plástica 

Mari Bueno: 

 

Figura 30: Teles Pires (2004).                                     Figura 31: Teles Pires (2004). 

   
Fonte: imagem cedida pela própria artista.                  Fonte: imagem cedida pela própria artista. 

 

Tais obras de arte podem convergir em sua estrutura estética natural com o poema 

“Eu e Tu, Araguaia”, pois ambas retratam a beleza dos rios que cortam o Estado de Mato 

Grosso, de forma específica, o município de Sinop-MT e, simbolizam a natureza até então 

protegida dos invasores. Tais pinturas, inseridas na temática Amazônia, retratam a fauna, 

a flora e o cotidiano das pessoas, que mostra os costumes locais de uma região de mata 

até então sem a presença do homem.  É importante destacar também que tais telas foram 
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inspiradas na natureza encontrada no Estado de Mato Grosso, dentro do bioma 

classificado como Portal da Amazônia, que remetem a natureza sem males, onde é 

possível vislumbramos um paraíso terrestre.  

Isso posto, é de suma importância destacar que a imagem das águas figura tanto 

em alguns poemas como na ilustração de Ênio Squeff que ilustra a antologia, tornando 

temas e lembranças vivenciadas pelo sujeito individual e coletivo nas décadas de 1960 e 

1970. Dessa maneira a antologia Versos Adversos adorna-se pelos elementos de 

intertextualidade bíblica, edificada sob a égide de um sujeito duplo, tendo em vista que 

o poeta aparece como um sujeito comum (empírico) e como um sujeito fundado na 

linguagem poética. 

No que concerne às ilustrações criadas por Ênio Squeff, necessário se faz 

esclarecer que foram feitas conforme as temáticas poéticas, tornando temas e lembranças 

vivenciadas pelo sujeito individual e coletivo nas décadas de 1960 e 1970, época em que 

Pedro Casaldáliga vivenciou a censura da ditadura militar.  

De igual maneira é interessante notar que a capa do livro Versos Adversos 

Antologia se aproxima muito das telas denominadas Espelho da Floresta (2010), da 

artista Mari Bueno, consoante se verifica abaixo: 

 

Figura 32: Versos Adversos (2006).                       Figura 33:  Espelho da Floresta (2010).

         
Fonte: https://fpabramo.org.br/.                               Fonte: cedida pela própria artista.           

https://fpabramo.org.br/
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     Verifica-se que tanto a ilustração criada para a capa da Antologia Versos Adversos, 

criada por Ênio Squeff, quanto a tela denominada “Teles Pires (2004), da artista plástica 

Mari Bueno dialogam quanto a suas temáticas. A similaridade de ambos os trabalhos 

causa espanto ao espectador, visto que foram criadas em tempos distintos. Nesse sentido, 

é possível comprovar por meio das ilustrações e das telas pintadas pela artista sinopense 

que os poemas analisados dialogam com as mensagens trazidas por referidos artistas. 

As matas junto ao rio em sintonia harmônica recuperam a imagem desse “paraíso” 

que deve e pode ser ainda preservado para gerações futuras. Uma das mensagens 

possíveis é também o valor do cuidado com o aspecto natural, único e intenso da natureza 

do estado mato-grossense.  

Finalizando a temática voltada à natureza, tem-se a análise do poema Roubaram 

as Terras Índias, que destaca a forma como as terras indígenas foram subtraídas das mãos 

de seus verdadeiros donos, ou seja, os índios que vivem nessas terras, consoante denúncia 

realizada por Casaldáliga (2006, p. 69): 

 

ROUBARAM AS TERRAS ÍNDIAS 

 

Roubaram as terras índias 

E batizam as fazendas 
Com nomes índios ausentes. 

 

Aritana, onde está? 
 

Debaixo da terra os mortos 

Pedem os cantos da tribo... 

E só respondem os bois 
Calcando a paz invadida. 

 

Aqui, onde a mata um dia 
Erguera seus arcos verdes, 

Se alastra o capim exangue. 

 

O sol, que foi testemunha, 
Se vinga no chão despido. 

 

E pela estrada invasora 
A seriema costura 

Um telegrama impotente. 

 

De forma preliminar observamos que denota-se do contexto do poema acima o 

tom irônico da escrita de Casaldáliga, que através de seu texto denúncia o locupletamento 

ilícito das terras pertencentes aos índios, onde através da violência os grandes 

proprietários das terras destroem a natureza com o único intuito de auferir lucro, dando 



91 
 

ensejo à mutação da paisagem, pois onde haviam arvores, deu-se espaço ao capim e onde 

ressoava os cânticos tribais, ecoa apenas o lúgubre piar da seriema, como se vê nos versos 

Roubaram as terras índias e E batizam as fazendas.  

Em seu livro Dialética da Colonização Bosi (1992, p. 365) ressalta que:  

 

A cultura de resistência é democrática (e, no limite, se confunde com a 

"desobediência civil"), porque nasceu sob o signo da ditadura; é 

ecológica, porque vê os estragos do industrialismo selvagem no campo 
e na cidade; e é distributivista, porque se formou em um país onde há 

uma das maiores concentrações de renda do mundo. Quando enformada 

por doutrinas religiosas (em particular, a Teologia da Libertação, 
formulada no começo dos anos 70 na América Latina), é aberta às 

correntes progressistas que militam ao seu lado e contra os mesmos 

alvos. Quando leiga, é respeitosa dos valores que chamam os crentes a 
lutar pela igualdade e pela liberdade. Em ambos os casos, provem de 

uma escolha política que não renunciou a detectar algum sentido no 

aparente caos da história contemporânea. 

 

O poeta, ao apresentar o sujeito da ação de roubar como indeterminado ― 

roubaram, percebemos a presença da ironia que ele apresenta ao denunciar a prática dos 

latifundiários ao se apropriarem das terras indígenas, desmatando as florestas com um 

único objetivo: ― o lucro, enquanto o gado ocupa o espaço das matas que são substituídas 

pelo capim, o sol acaba por servir de testemunha e este vinga-se pela ausência das árvores. 

O silêncio indígena ― Aritana ecoa triste. 

Aritana representado no poema, segundo Edson Santos (2012, p. 31), trata-se de 

uma figura emblemática da região do Araguaia: 

 

Aritana é cacique da Tribo Yawalapiti desde a década de 1980, da 

região brasileira do Alto Xingu. Na década de 1950, conheceu os irmãos 
VillasBôas. Atua na defesa dos direitos dos indígenas, especialmente 

no que se refere à demarcação de terras, preservação ambiental, saúde 

e educação. Pelo seu papel social, tornou-se representante de diversas 

outras etnias da região. 

 

A natureza apresenta-se transformada, destruída pela ação do homem. O verde de 

antes, apresenta-se débil, enfraquecido, sem vida. 

 

Aqui, onde a mata um dia 

Erguera seus arcos verdes, 

Se alastra o capim exangue. 
 

O sol, que foi testemunha, 

Se vinga no chão despido. 
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O sol se vinga ao mesmo tempo que testemunha a expulsão das tribos indígenas e 

o solo, agora definhado, ressequido, desprovido de umidade guarda dentro de si apenas 

os ancestrais indígenas que já não se comunicam com sua aldeia, pois fora extinta do local 

sagrado e tão caro a eles. 

 

Debaixo da terra os mortos 

Pedem os cantos da tribo... 

E só respondem os bois 
Calcando a paz invadida. 

 

A paz de antes ausentou-se com os índios que foram expulsos de seu lugar de 

origem e de direito ou foram mortos e ― a seriema costura um telegrama imponente, 

talvez tentando uma comunicação com o sujeito lírico que a observa, pois, seu canto é 

longo e estridente e pode ser ouvido a um quilômetro de distância, sendo, sem dúvida, a 

vocalização mais importante e conhecida nos cerrados. Figura já intima do sujeito lírico. 

 

E pela estrada invasora 
A seriema costura 

Um telegrama impotente. 

 

Desse modo, em sua poesia que resiste, Casaldáliga como poeta universaliza a 

ausência dos valores inerentes ao ser humano, cuja ausência se faz arte em seu processo 

de criação, que nos dizeres de Alfredo Bosi (2000, p. 167) “a poesia cria, através da ação 

simbólica, com poder revolucionário muitas vezes, um novo mundo e novas relações 

sociais”, e é nesta revolução que se encontra lugar para a poesia de Casaldáliga. À vista 

disso, através da semiótica supracitado poema dialoga com a tela denominada 

“Agricultura”, de Mari Bueno: 

 

Figura 34. Agricultura (2010). 

 
Fonte: imagem cedida pela própria artista. 
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Conforme se verifica do contraponto poema/tela, a semiótica greimasiana utiliza-

se do percurso gerativo do sentido para realizar sua exploração de um texto, em que o 

quadrado semiótico é ferramenta fundamental do percurso para a análise semiótica. Dessa 

forma, faremos uma descrição de cada etapa do percurso, onde demonstraremos sua 

aplicação no poema referido.   

A imensidão registrada na proporção dimensional da tela recortada pelo horizonte 

e tendo como limite o céu azul com nuvens brancas representa o modo de se fazer o 

plantio em todo o estado de Mato Grosso. A terra cultivada por uma monocultura tem 

tons diferenciados de cores: o verde mais denso do início, o verde mais claro do passar 

do tempo e o amarelado que já anuncia a colheita. Todavia, em um leve deslocamento 

para a direita, encontra-se a figura do agricultor, o arado nas mãos, as roupas em tons de 

marrom em cima da terra vermelha, marca reconhecida da essência do bioma amazônico.  

Uma das leituras possíveis e a que selecionamos para este trabalho é destacar que 

na tela em questão visualiza-se a ausência da floresta e o plantio da lavoura que ressaltam 

a destruição da mata indígena pela busca incessante de lucro. Além disso, a tinta utilizada, 

isto é, a tinta a óleo para tela, busca ressaltar que não há espaço para árvores, para tribos, 

mas apenas o plantio, sob a justificativa que o plantio alimenta o mundo e que há um 

futuro promissor.  

É importante indicar um contraponto, já que a figura do agricultor também pode 

estar sendo exaltada, como grande homem que domina e produz diante da infertilidade 

de uma terra que poderia ser julgada como “abandonada” e que seu trabalho traz, para o 

local e depois para outros espaços, uma produtividade ativa na geração de empregos e 

lucros. Todavia, essa seria uma leitura utópica, uma vez que, os dados da realidade 

revelam fatos duros sobre a monocultura e a preservação da floresta e dos povos 

ancestrais.  

Os poemas analisados representam um ato político do intelectual e poeta brasileiro 

Pedro Casaldáliga (2006) que escreve a partir do contexto de luta e libertação de sujeitos 

marginalizados no mundo em épocas de revoluções. Esse escritor que se nacionalizou 

após conhecer e tomar para si as causas de muitos brasileiros do Norte do Mato Grosso, 

fez da poesia uma arma contra as cercas, os limites que separam as pessoas de seus 

direitos sociais, culturais e econômicos. 
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3.4 A cultura em terras mato-grossenses e a dualidade das telas de Mari Bueno e os 

poemas de Pedro Casaldáliga 

 

Designar o que vem ser cultura de um povo não é tarefa fácil. Em razão disso, 

muitos estudiosos já se debruçaram sobre o tema na tentativa de traçar um panorama do 

que vem a ser tal conceito. Todavia, em que pese a grande gama de conceitos envolvendo 

tal termo, não se pode ainda definir de forma concreta tal termo, haja vista que tal conceito 

é multidisciplinar e abrange diversas áreas, tais como sociologia, antropologia, história, 

comunicação, etc. Em que pese a amplitude da abrangência do conceito, o que não se 

pretende esgotar, Marilena Chauí (1982, p. 2000), em sua obra intitulada Convite à 

Filosofia, nos apresenta dois conceitos bastantes elucidativos sobre a definição do que 

vem a ser cultura: 

 

1. vinda do verbo latino colere, que significa cultivar, criar, tomar conta 

e cuidar, Cultura significava o cuidado do homem com a Natureza. 
Donde: agricultura. Significava, também, cuidado dos homens com os 

deuses. Donde: culto. Significava ainda, o cuidado com a alma e o corpo 

das crianças, com sua educação e formação. Donde: puericultura (em 

latim, puer significa menino; puera, menina). A Cultura era o cultivo ou 
a educação do espírito das crianças para tornarem-se membros 

excelentes ou virtuosos da sociedade pelo aperfeiçoamento e 

refinamento das qualidades naturais (caráter, índole, temperamento); 
 

2. a partir do século XVIII, Cultura passa a significar os resultados 

daquela formação ou educação dos seres humanos, resultados expressos 

em obras, feitos, ações e instituições: as artes, as ciências, a Filosofia, 
os ofícios, a religião e o Estado. Torna-se sinônimo de civilização, pois 

os pensadores julgavam que os resultados da formação-educação 

aparecem com maior clareza e nitidez na vida social e política ou na 
vida civil (a palavra civil vem do latim: cives, cidadão; civitas, a cidade-

Estado). 

 

Nas palavras de Irene Machado (2003, p. 13), “do ponto de vista da semiótica, a 

cultura é um mecanismo supraindividual de conservação e transmissão de certos 

comunicados (textos) e elaboração de outros novos”.  A cultura “não é um depósito, mas 

um mecanismo, organizado e complexo, que recebe, traduz, compacta e interpreta a 

materialidade produtiva que adota a função de signos”. 

Em contrapartida para Greimas (1979, p. 77): 

 

1. Do ponto de vista semiótico, o conceito de cultura pode ser 
considerado coextensivo ao de universo* semântico, relativo a uma 
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comunidade sociossemiótica dada. O projeto de uma semiótica da 

cultura (o de J. Lotman, por exemplo) precisa, por conseguinte, 
convocar o universo semântico - em particular seus dois componentes 

macrossemióticos* que são a língua* natural e o mundo* natural - e 

tratá-lo como uma semiótica-objeto com vistas à construção de uma 
metassemiótica chamada "cultura". Semelhante tarefa parece 

exorbitante porque corresponderia à descrição do conjunto das 

axiologias, das ideologias e das práticas sociais significantes. Desse 

modo, limitam-se o mais das vezes os estudiosos a essas construções ao 
mesmo tempo mais modestas - quantitativamente - e mais ambiciosas - 

qualitativamente - que são as descrições de epistemes* consideradas ora 

como hierarquias de sistemas semióticos, ora como metassemióticas* 
conotativas. 

 

Sobre o que vem a ser cultura em seu caráter hibrido, Néstor García Canclini 

(1997, p. 19) desenvolve um conceito transdisciplinar para compreender os espaços 

fronteiriços entre as divisões do espaço cultural: 

 

Assim como não funciona a oposição abrupta entre o tradicional e o 

moderno, o culto, o popular e o massivo não estão onde estamos 

habituados encontrá-los. É necessário demolir essa divisão em três 
pavimentos, essa concepção em camadas do mundo da cultura e 

averiguar se sua hibridização pode ser lida com as ferramentas das 

disciplinas que os estudam separadamente: a história da arte e a 
literatura que se ocupam do “culto”; folclore e a antropologia, 

consagrados ao popular; os trabalhos sobre comunicação, 

especializados na cultura massiva. Precisamos de ciências sociais 

nômades, capazes de circular pelas escadas que ligam esses pavimentos. 
Ou melhor: que redesenhem esses planos e comuniquem os níveis 

horizontalmente. 

 

O conceito elaborado pela filósofa Marilena Chauí (2000), estabelece a 

designação do que vem a ser cultura pode ser definida como uma ação humana, isto é, 

um processo de humanização do ser enquanto ser e sua relação consigo mesmo. Nesse 

sentido a aproximação da cultura e dos costumes vistos na obra de Pedro Casaldáliga 

expostas em suas poesias e seu possível diálogo com o trabalho realizado pela artista 

plástica Mari Bueno, demonstram que os povos que vivem nessa região construíram sua 

história com bastante labor, mesmo diante de tantas adversidades. Desta forma é 

importante apresentar o conceito de Cultura da Semiótica Russa:  A cultura se apresenta 

como um mecanismo dinâmico que traduz mensagens em novos textos ou sistemas de 

signos. Por isso, “cultura é memória, ela relaciona-se necessariamente com a experiência 

histórica passada. [...] A própria existência da cultura pressupõe a construção de um 
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sistema de regras para a tradução da experiência imediata em texto” (LOTMAN; 

USPENSKII, 1981, p. 37-66). 

Diante desta perspectiva, quanto ao aspecto cultural na construção do sentido visto 

em Pedro Casaldáliga e Mari Bueno, será dado ênfase às poesias A todas as quebradeiras 

de coco do Nordeste e Perguntas quando caminhas, que vão ao encontro das telas Bacias 

na cabeça e Contrastes.  Nesse sentido, o viés coletivo de Casaldáliga não se encontra 

desamparado, mas descortina uma imensidão de realidades, tais como podemos notar no 

poema A todas as quebradeiras de coco do Nordeste: 

 

A TODAS AS QUEBRADEIRAS DE COCO DO NORDESTE 

 

O coco no peito, 

o coco na mão, 
o leite da fome 

dos filhos do não. 

 
Palmeira, 

que era 

da gente, 

e já não é mais; 
e ausente, 

quebrada a paz. 

 

Vislumbra-se da leitura do poema acima que os temas relacionados à propriedade 

privada, isto é, a “terra”, é uma constante na obra do poeta catalão, contudo, tal direito 

natural não é compartilhado com os oprimidos, tais como a situação explanada sobre a 

luta diuturna pela qual estão sujeitas as quebradeiras de coco do nordeste, situação vista 

nos versos: 

  

Palmeira,   

que era da gente,  

e já não é mais;  

 

Sobre tais versos podemos fazer uma analogia com a Carta Magna Brasileira que 

prevê que a “terra”, ou seja, a propriedade privada cumpra sua função social e não 

meramente explorativa, conforme prevê o artigo 5º, inciso XXIII, que assim dispõe: 

 

Art. 5º Todos são iguais perante a lei, sem distinção de qualquer 
natureza, garantindo-se aos brasileiros e aos estrangeiros residentes no 

País a inviolabilidade do direito à vida, à liberdade, à igualdade, à 

segurança e à propriedade, nos termos seguintes: 

(...) 
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XXIII - a propriedade atenderá a sua função social; 

 

Da analogia realizada entre o que prevê a Constituição Federal e a denúncia 

efetuada pelo Poeta, podemos afirmar que tal direito não abarca as “quebradeiras de côco 

do Nordeste”, que teve seu direito natural à propriedade da terra espoliado por 

latifundiários e grandes empresas, que se aproveitam da precariedade das regiões para 

auferirem o lucro acima de tudo, realidade bastante vívida nos versos abaixo: 

 

O coco no peito,  

o coco na mão,  

o leite da fome  
dos filhos do não  

e já não é mais;  

 

De forma bastante elucidativa Silva (2020, p. 94) faz uma síntese bastante 

interessante sobre a realidade dessas mulheres que lutam diariamente quebrando o “côco 

de cada dia” para manter suas famílias: 

 

Perfazendo o caminho em contato com o corpo da mulher no ato de 

quebrar, o coco vai do peito à mão, os dois membros responsáveis pelo 
nutrimento dos seus. O leite, porém, é o leite da fome, que se esgota, 

insuficiente para alimentar os filhos do não, ou seja, os filhos da 

miséria, das portas fechadas, das cercas farpadas. O leite da fome não é 

só a ausência do alimento, visto que a palmeira é fonte de renda, de 
identidade e até de moradia, se considerarmos seu uso na construção de 

casas. 

 

Dá análise do poema, podemos inferir que há um eu lírico feminino que busca 

através do seu trabalho tirar o seu sustento e de sua família, todavia, para isso, enfrenta 

as injustiças e violências advindas da luta pela terra no Nordeste, onde se vislumbra um 

olhar de resistência do poeta, ao realizar uma denúncia que naquela região há fome, 

abusos e intolerância, cercado pela propriedade privada. Tal realidade vivenciada pelas 

quebradeiras de côco do Nordeste, ganha vida na tela Bacias na Cabeça (2008) pintada 

pela artista plástica Mari Bueno, conforme se verifica abaixo: 
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Figura 35. Bacias na Cabeça (2008). 

 
Fonte: imagem cedida pela própria artista. 

 

Insta salientar que a tela denominada Bacias na Cabeça foi pintada no ano de 

2008 e tem como escopo destacar o movimento e o conjunto da obra, sendo inspirada em 

uma foto que faz parte do acervo do Museu Histórico de Sinop, que retrata o cotidiano e 

a vida humilde de muitas pessoas que se valem do trabalho braçal para sobreviver. 

Para confecção de tal tela foi utilizada tinta a óleo sobre papel linho para dar 

destaque aos tons terrosos da região norte do Estado de Mato Grosso, fazendo um relato 

visual dos moradores e suas dificuldades como semeadores do progresso que se deu com 

o passar dos anos. Todavia, uma parcela da sociedade não foi convidada a se beneficiar 

de tal desenvolvimento, tal qual se verifica da mulher e seus filhos com bacias em suas 

cabeças vistas na tela da artista plástica Mari Bueno, que representa a desigualdade social 

vivida por muitas famílias. 

Nesse cenário desolador, referida imagem apresentada na tela vai ao encontro do 

poema A todas as quebradeiras de côco do Nordeste, haja vista que apresenta a vida 

cotidiana de mulheres que carregam em seus ventres sonhos e esperanças de uma vida 

melhor, porém, tal sonho está distante de se realizar, pois, como se vê, ao invés de sonhos, 

suas cabeças carregam bacias. Além desta realidade cruel, é possível antever que os filhos 

dessas mulheres também terão suas aspirações tolhidas pela desigualdade social que os 

cercam, perdendo a inocência de sonhar livremente. 

Portanto, diante deste retrato social desumano, não se pode olvidar que as 

mulheres que ilustram tanto o poema como a pintura são mulheres segregadas por uma 

sociedade que lhes tolhem o direito a uma vida digna, transformando-as em alvos de toda 

sorte de violência. 
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Já no poema Perguntas Quando Caminhas, Casaldáliga realiza uma reflexão nos 

dizendo que é preciso escolher um caminho e, que neste caminho, é necessário refletir 

que o que vale na vida não é ponto de partida, mas sim a caminhada, onde através de 

perguntas e respostas é possível semear a palavra ouvida juntamente com aqueles que 

caminham a mesma jornada, conforme se verifica abaixo: 

 

PERGUNTAS QUANDO CAMINHAS 

 

Quando caminhas 
Perguntas. 

Respondes 

Quando caminhas. 

Se caminhando 
Escutas. 

Tu és a palavra ouvida, 

quando vives caminhando 
com todos os que caminham. 

 

 

Consoante se extrai do poema em destaque, Casaldáliga nos faz uma pergunta 

indireta em seu título ao dizer "Perguntas", visto que tem como escopo realizar uma 

reflexão buscando encontrar respostas, conforme se verifica dos versos “perguntas”, 

“Respondes” e “Escutas”.  A intenção do poeta nos faz inferir que quando perguntamos, 

fazemos um caminho para dentro de nós mesmos e, assim fazendo, seguimos ao encontro 

de Deus através da “palavra ouvida”, juntamente “com todos os que caminham”.  

Na leitura dos versos deste poema, observa-se que toda estrutura verbal provoca 

uma reação no leitor, ou seja, o poeta realiza um ato de autorreflexão de sua consciência 

quanto ao mundo que o circunda. Dessa forma, nos versos “Tu és a palavra ouvida”, 

podemos inferir que a realização do homem é condição para que ele se aproxime do 

criador, visto que “Se caminhando”, “escuta”, o ato de pensar o aproxima de Deus. 

Portanto, conclui-se que o compasso imposto pela leitura dos versos que dão 

amparo a “caminhada”, lembram uma marcha sequencial, onde o ato de caminhar do eu-

lírico se apodera dos pensamentos realizados pelo caminho, isto é, assim como o caminho 

é contínuo, o ato de “perguntar, responder e escutar” são ininterruptos. Sendo assim, a 

construção verbal realizada pelo poeta apresenta um caráter qualificador da existência 

humana, ou seja, o “andar, o pôr-se a caminho”. Tal poema, feitas as devidas adequações 

vai ao encontro da tela pintada em 2008 pela artista plástica Mari Bueno denominada A 

Estada, consoante se verifica abaixo: 
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Figura 36. A Estrada (2008). 

 
Fonte: imagem cedida pela própria artista. 

 

A tela acima retrata o cotidiano de pessoas que buscam fazer do caminho um ato 

de reflexão de suas próprias vidas. A cor predominante encontrada na tela faz alusão a 

terra, dando destaque a colonização da cidade de Sinop, onde não há como perceber 

detalhes dos rostos das pessoas, que usam vestimentas simples e pés no chão, carregando 

o peso de seus pensamentos. Esta cena trespassa a paisagem de um lado ao outro como 

um recorte, de modo que as pessoas que fazem a “caminhada”, saem do local onde 

estavam antes, casas pequenas e rústicas, para conquistar outra parte da terra. 

As pessoas vistas na tela ocupam o plano central, onde os indivíduos passam a ser 

grupo, tal como no poema, juntamente “com todos os que caminham”, recurso utilizado 

como síntese da ideia de que os homens fazem a sua própria história. Os demais elementos 

são colocados em perspectiva, com dimensões que facilitam a visão do plano principal, 

ligando o signo a outro signo (e assim infinitamente) que infere o que ele representa na 

mente interpretadora, ou seja, ao interpretante, acentuando características marcantes do 

conjunto encontrado na pintura. 

Por fim, insta salientar que o quadro analisado é um exemplar da obra da artista 

plástica Mari Bueno em que se nota um uso bastante acentuado das cores e um 

delineamento maior dos corpos das pessoas em relação aos demais membros do corpo, 

fazendo lembrar as etnias encontradas nas regiões mato-grossenses, já que suas 

representações artísticas são marcadas por cores fortes. Os elementos destacados na tela 

em apreço, que fazem o uso de cores muito vivas em detrimento da retração de rostos 
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símiles, compõem o estilo da artista, que busca com seu trabalho representar a população 

que colonizou o Estado de Mato Grosso. 

Consoante se verifica, a tela A Estrada e o poema Perguntas Quando Caminhas, 

fazem uma auto-reflexão de um conjunto de pessoas que sofrem os dramas do dia-a-dia 

e se perguntam como poderiam mudar suas realidades. Tal resposta é idealizada pelo 

poeta, quando o indivíduo faz sua caminhada se perguntando, respondendo e escutando a 

palavra ouvida, pois, só assim, através desse ato reflexivo poderá, com todos os que 

caminham ouvir a palavra vinda de Deus. 

 

3.5 O mito encarnado: a mística de Casaldáliga e sua aproximação com o sagrado 

de Mari Bueno 

 

No decorrer da história, o conceito do que vem a ser mito variou conforme as 

sociedades, as crenças, as culturas e os costumes. Dessa forma, é possível definir mito 

como uma criação imaginária ou alegórica, falada ou escrita que pode ou não representar 

um acontecimento ou uma tradição. Nesse sentido, Mircea Eliade (2006, p. 9) em sua 

obra intitulada Mito e Realidade, enfatiza que: 

 

A definição que a mim, pessoalmente, me parece a menos imperfeita, 

por ser a mais ampla, é a seguinte: o mito conta uma história sagrada; 

ele relata um acontecimento ocorrido no tempo primordial, o tempo 
fabuloso do "princípio". Em outros termos, o mito narra como, graças 

às façanhas dos Entes Sobrenaturais, uma realidade passou a existir, 

seja uma realidade total, o Cosmo, ou apenas um fragmento: uma ilha, 

uma espécie vegetal, um comportamento humano, uma instituição. É 
sempre, portanto, a narrativa de uma "criação": ele relata de que modo 

algo foi produzido e começou a ser. O mito fala apenas do que 

realmente ocorreu, do que se manifestou plenamente. Os personagens 
dos mitos são os Entes Sobrenaturais. Eles são conhecidos sobretudo 

pelo que fizeram no tempo prestigioso dos "primórdios". Os mitos 

revelam, portanto, sua atividade criadora e desvendam a sacralidade (ou 
simplesmente a "sobrenaturalidade") de suas obras. Em suma, os mitos 

descrevem as diversas, e algumas vezes dramáticas, irrupções do 

sagrado (ou do "sobrenatural") no Mundo. É essa irrupção do sagrado 

que realmente fundamenta o Mundo e o converte no que é hoje. E mais: 
é em razão das intervenções dos Entes Sobrenaturais que o homem é o 

que é hoje, um ser mortal, sexuado e cultural. 

 

Nesse contexto, o homem, por meio de suas crenças, vislumbra na sacralidade 

uma forma de ser no mundo, enquanto o mito se manifesta como uma narrativa que 

humaniza o divino. Sendo assim, o sagrado que se dará enfoque na obra de Pedro 
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Casaldáliga se manifestará por meio da história de uma população ribeirinha marcada por 

injustiças sociais, miséria, violência, abusos e morte, o que permite que o poeta, através 

de seus poemas retrate uma realidade desumana que aproxima o homem comum de Deus, 

visto que através de seus versos, acaba por promover uma mudança de sentido na 

santidade, pois humaniza o divino e diviniza o humano.  

No que diz respeito ao tempo mítico, Paul Ricoeur (1997, p. 181) salienta que: 

 

o tempo mítico tem a função de ordenar, de acordo com os grandes 
ciclos celestes, o tempo dos homens que vivem numa sociedade e, nesse 

sentido, reúne o “rito”, tempo que aproxima o tempo mítico da esfera 

profana da “vida comum”, com o “mito”, que “amplia o tempo 
ordinário aproximando-o da ação”, isto é, faz com que em sua função 

sejam realizadas celebrações festivas, dizendo respeito, desse modo, ao 

mundo e ao humano. 

 

Diante dessa realidade em que o humano se aproxima do divino, Pedro 

Casaldáliga, através de sua poética, consegue reunir o sagrado e o profano em um mundo 

real, onde Deus se torna palpável diante do sofrimento e das mazelas impostas as 

populações ribeirinhas da Região de São Felix do Araguaia, 

Deste modo, Pedro, poeta e religioso, envolve-se diretamente com as questões 

últimas, de que tratou Paul Tillich em suas obras, considerando que teólogos e poetas têm 

em si o entendimento da religião em toda e qualquer circunstância da vida, sejam elas 

políticas ou experimentais – e não somente na acepção religiosa. Sendo assim, no que diz 

respeito a mística de Casaldáliga e sua aproximação com o sagrado de Mari Bueno, será 

feita uma imersão nos poemas E o verbo se fez Classe, Jesus Cristo, Maria de pentecostes, 

Jesus Crucificado, Cantiga à nossa Senhora Aparecida e Trovas ao Cristo Libertador, 

que, sob um novo olhar, se materializam nas telas, A estrada, Pantocrator, Crucificação 

de Jesus, Cristo em oração, Sagrado coração de Jesus e Sagrado coração de Maria. 

Nesse cenário, em que o sagrado e o profano se manifestam de diferentes formas, 

o poeta Pedro Casaldáliga no poema E o verbo se fez Classe, ressalta a importância do 

trabalho como caminho para se encontrar Deus: 

 

E O VERBO SE FEZ CLASSE 

 
No ventre de Maria 

Deus se fez homem. 

Mas, na oficina de José 
Deus também se fez classe. 
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Antes de se realizar uma análise do poema em questão, necessário se faz definir o 

que vem a ser “Classe”, de acordo com Edward Palmer Thompson (1987, p. 10): 

 

A classe acontece quando alguns homens, como resultado de 
experiências comuns (herdadas ou partilhadas), sentem e articulam a 

identidade de seus interesses entre si, e contra outros homens cujos 

interesses diferem (e geralmente se opõem) dos seus. A experiência de 
classe é determinada, em grande medida, pelas relações de produção 

em que os homens nascem – ou entram involuntariamente. A 

consciência de classe é a maneira como essas experiências são tratadas 

em termos culturais: encarnadas em tradições, sistemas de valores, 
ideias e formas institucionais. 

 

Feita a devida explanação sobre o que vem a ser “Classe”, é possível afirmar que 

o poema coloca num mesmo plano Deus e o homem, visto que ambos pertencem a mesma 

classe. Nesse sentido, o sagrado, visto no “ventre de Maria”, se faz “humano” “na oficina 

de José”, valorizando, assim, tanto o local onde “Ele” se fez homem, como também, onde 

se fez classe. 

A referência a figura de “José”, nos remete a uma pessoa que pertencia a classe 

trabalhadora, tendo em vista que exercia o ofício de carpinteiro, onde através de seu 

trabalho garantia o sustento de sua família, nos trazendo a recordação de “Deus”, 

materializado na forma humana não desdenhou o trabalho, mas sim o dignificou. Desta 

forma, na carpintaria de José, Jesus, figura encarnada de Deus, compreendeu o seu papel 

no mundo, qual seja, lutar pelos menos favorecidos de uma sociedade desigual. 

Já no que diz respeito a mãe de Jesus, ou simplesmente Maria, alguns evangelhos 

contam sua história de forma breve e sutil, visto que o enfoque que se dava até então fazia 

referência a vida e a obra de seu filho Jesus de Nazaré. Todavia, sua importância continua 

representando a mulher forte que ao lado de José intercede por seu povo. Nos evangelhos, 

é possível encontrarmos passagens sobre sua vida em Mt 1:18-25; Lc 1:26- 38,46-56; Lc 

2:1-20. Vejamos o que diz Matheus 1:18-25 sobre a Mãe de Deus: 

 

Ora, o nascimento de Jesus Cristo foi assim: Que estando Maria, sua 
mãe, desposada com José, antes de se ajuntarem, achou-se ter 

concebido do Espírito Santo (Mateus 1:18); 

Então José, seu marido, como era justo, e a não queria infamar, intentou 
deixá-la secretamente (Mateus 1:19); 

E, projetando ele isto, eis que em sonho lhe apareceu um anjo do 

Senhor, dizendo: José, filho de Davi, não temas receber a Maria, tua 

mulher, porque o que nela está gerado é do Espírito Santo (Mateus 
1:20); 

https://www.bibliaonline.com.br/acf/mt/1/18+
https://www.bibliaonline.com.br/acf/mt/1/19+
https://www.bibliaonline.com.br/acf/mt/1/20+
https://www.bibliaonline.com.br/acf/mt/1/20+
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E dará à luz um filho e chamarás o seu nome JESUS; porque ele salvará 

o seu povo dos seus pecados (Mateus 1:21); 
Tudo isto aconteceu para que se cumprisse o que foi dito da parte do 

Senhor, pelo profeta, que diz (Mateus 1:22); 

Eis que a virgem conceberá, e dará à luz um filho, E chamá-lo-ão pelo 
nome de EMANUEL, Que traduzido é: Deus conosco (Mateus 1:23); 

E José, despertando do sono, fez como o anjo do Senhor lhe ordenara, 

e recebeu a sua mulher (Mateus 1:24); 

E não a conheceu até que deu à luz seu filho, o primogênito; e pôs-lhe 
por nome Jesus (Mateus 1:25). 

 

Mesmo diante de poucas passagens sobre a mãe de Jesus no Evangelho, os relatos 

que se tem conhecimento são suficientes para demonstrar o papel significativo que Maria 

teve ao gerar o filho de Deus. Nesse sentido, como no poema “E o verbo se fez classe”, 

toda a história de Maria está diretamente ligada a vida e morte de Jesus. 

Vale destacar que foi no ventre de Maria que a figura divina se materializa na 

condição humana. Em contrapartida, na oficina, local dedicado ao trabalho, o “divino” se 

vê como operário e equipara-se ao humano, podendo, assim, também ver sua força de 

trabalho explorada por outras pessoas. Nesse contexto, a conjunção adversativa “Mas” 

introduz a figura divina no plano da existência, ou seja, do real, onde se realizam trabalhos 

para manter a própria sobrevivência, dando ao texto um sentido de “resistência” e de luta. 

Denota-se que a temática vista no poema recai na reflexão social engajada de 

Pedro Casaldáliga, onde se constata uma luta pela sobrevivência que se dá na oficina de 

José no seu dia-a-dia, dando a entender que existem grupos distintos presentes na 

sociedade, onde considera o trabalho com um dos elementos que fazem alusão ao 

proletariado e Cristo foi inserido nessa classe. Nesse sentido, há uma aproximação entre 

o sagrado e o profano que se dá num paralelismo sintático de causa e efeito, onde por ter 

nascido do ventre de Maria, humana, faz de Jesus Cristo um homem, da mesma forma 

que o fato de trabalhar na oficina de José, o faz classe, aproximando-o de uma realidade 

comunitária. 

Feitas as devidas observações sobre o poema E o verbo se fez classe, é possível 

realizarmos uma aproximação com a tela “Jesus nos Braços de Maria”, em que se vê a 

figura do filho de Deus entre os braços de José e Maria, como num apelo para salvar os 

homens de seus pecados. 

 

 

 

 

https://www.bibliaonline.com.br/acf/mt/1/21+
https://www.bibliaonline.com.br/acf/mt/1/22+
https://www.bibliaonline.com.br/acf/mt/1/23+
https://www.bibliaonline.com.br/acf/mt/1/24+
https://www.bibliaonline.com.br/acf/mt/1/25+
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Figura 37. Nascimento de Jesus (2008). 

 
Fonte: imagem cedida pela própria artista. 

 

A artista plástica transita entre o universo figurativo e abstrato, tendo como 

personagens José, Jesus e Maria. O manto verde que encobre o filho de Deus nos remete 

à esperança de que o nascimento de Jesus seja um marco na história da humanidade. 

Quanto aos cabelos da Mãe de Jesus, ele se encontra encoberto, porém, soltos com uma 

divisão ao meio, tal como usavam as moças virgens daquela época. Já no que diz as cores 

utilizadas pela artista, é possível afirmar que fazem referência à região Centro Oeste, onde 

a cor dourada faz referência ao sol que “brilha” quase o ano todo, não dando tempo as 

chuvas, representadas pela cor azul, que simboliza a água, o céu e o infinito. 

Já no que diz a cor predominante encontrada na tela faz alusão ao sol e ao ouro, 

com traços na cor preta para dar contorno a barba de José e ao cabelo de Maria, encobertos 

com uma túnica, onde há uma aura luminosa que rodeia a Virgem, como se saísse do seu 

ventre raios de sol anunciando a chegada de Jesus Cristo, o filho de Deus. Os três 

personagens retratados na tela estão circundados pela imagem de um coração abrasado 

que dá vida a tela. Já no que diz respeito à sacralidade da tela, destacamos que o 

simbolismo pictórico se desenvolveu a partir de formas geométricas, como o círculo, 

representando o Espírito Santo, o divino, o infinito. O fundo da tela mostra um degradê 

de cores quentes e claras, com um alaranjado, um marrom e um amarelo, já no centro da 

tela temos Jesus com uma roupa verde e pele amarronzada referenciando o lado da vida 

em detrimento da morte. 

Evidenciamos que a tela em estudo é um exemplar da obra da artista plástica Mari 

Bueno em que se nota um uso bastante acentuado das cores dourada e um delineamento 
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maior dos rostos dos personagens em relação aos demais membros do corpo, em que é 

possível relacionar os significados das cores que caracterizam a igreja (branca - oração, 

vermelha - sacrifício e amarela – penitência. Outro aspecto que se destaca na pintura são 

os elementos que compõem os personagens, ganhando relevo as roupagens, as posturas 

frontais e hieráticas, além dos olhos maiores do que o normal de José e de Maria e os 

olhos fechados de Jesus Cristo. Sendo assim, ao se analisar os poemas de Pedro 

Casaldáliga e as pinturas de Mari Bueno sob o viés da teoria Semiótica Francesa, como o 

Percurso Gerativo de Sentido, tal reflexão permite uma compreensão profunda não 

somente dos sentidos explícitos e ocultos do texto, mas também do contexto sócio-

histórico em que está inserida a imagem vista na tela da artista plástica sinopense. 

Nesse contexto, por meio da palavra, Pedro Casaldáliga fala sobre a crucificação 

de Jesus Cristo utilizando-se de linguagem metafórica que aproxima o sagrado visto na 

imagem construída do filho de Deus com o cristão comum que faz suas orações perante 

uma simples imagem de gesso, conforme se constata: 

 

JESUS CRUCIFICADO 

 
Mesmo no gesso morto,  

falas, vivo, e convocas nossas vidas,  

Irmão Crucificado! 

 
Pendurado entre o céu e a terra, reinas,  

descendo num abraço  

sobre todo castigo;  
jogado num lamento  

contra toda esperança;  

voando na vitória, conquistada na morte. 
 
Costelas, violão de grito e canto.  

Mãos e pés encravados e a caminho.  
Caída, em alta dádiva, a fraterna Cabeça. 

 

Amor inapelável,  
Morte vencendo a morte para sempre,  

Jesus Crucificado! 

 

Antes da análise do poema em estudo, é importante ressaltar como se deu a 

Crucificação de Jesus Cristo de acordo com Lucas no Capítulo 23, Versículos 33-43: 

 

33. E, quando chegaram ao lugar chamado a Caveira, ali o crucificaram, 

e aos malfeitores, um à direita e outro à esquerda; 
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34. E dizia Jesus: Pai, perdoa-lhes, porque não sabem o que fazem. E, 

repartindo as suas vestes, lançaram sortes; 
 

35. E o povo estava olhando. E também os príncipes zombavam dele, 

dizendo: Aos outros salvou, salve-se a si mesmo, se este é o Cristo, o 
escolhido de Deus; 

 

36. E também os soldados o escarneciam, chegando-se a ele, e 

apresentando-lhe vinagre; 
 

37. E dizendo: Se tu és o Rei dos Judeus, salva-te a ti mesmo; 

 
38. E também por cima dele, estava um título, escrito em letras gregas, 

romanas e hebraicas: este é o rei dos judeus; 

 
39. E um dos malfeitores que estavam pendurados blasfemava dele, 

dizendo: Se tu és o Cristo, salva-te a ti mesmo, e a nós; 

 

40. Respondendo, porém, o outro, repreendia-o, dizendo: Tu nem ainda 
temes a Deus, estando na mesma condenação? 

 

41. E nós, na verdade, com justiça, porque recebemos o que os nossos 
feitos mereciam; mas este nenhum mal fez; 

 

42. E disse a Jesus: Senhor, lembra-te de mim, quando entrares no teu 

reino; 
 

43. E disse-lhe Jesus: Em verdade te digo que hoje estarás comigo no 

Paraíso. 
 

 

A crucificação de Jesus ressalta sua humanidade perante o povo e sua divindade 

perante Deus. Todavia, mesmo vivendo de forma comum, não perdeu seu caráter divino. 

Nesse sentido, é possível afirmar que o sofrimento imposto a Cristo durante seu martírio 

até a sua morte tem como escopo retratar o caráter humano de um ser divino, que assim 

como todos é impotente diante do poder da Cruz, revelando a fragilidade do seu caráter 

mortal. Contudo, a divindade de Cristo é retratada ao terceiro dia de sua morte, quando 

de sua ressurreição, de acordo com Romanos, Capítulo 6, Versículos 9 e 10: 

 

9. Pois sabemos que, tendo sido ressuscitado dos mortos, Cristo não 

pode morrer outra vez: a morte não tem mais domínio sobre ele; 
10. Porque morrendo, ele morreu para o pecado uma vez por todas; 

mas vivendo, vive para Deus. 

 

A reflexão sobre a crucificação de Jesus Cristo se faz necessária para a análise do 

poema do poeta espanhol, pois, é diante do caráter humano/profano e divino/sagrado de 

Cristo, que será possível entender a mensagem metafórica de Pedro Casaldáliga, visto 
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que sua mística não é marcada por algo impalpável, mas sim pela simplicidade do 

encontro do que é humano com que é divino. Nesse sentido, de acordo com Pedro Trigo 

(2008, p. 171) a sacralidade de Deus é: 

 
Uma presença nunca revelada, que se reporta cada vez mais ao futuro 

total da Esperança maior, mas sempre operante e repentinamente 

manifestada e invocada. Alguém com quem sempre se conta, mais 
ainda, alguém em quem cujo caminho Pedro busca sempre colocar-se, 

alguém que é o Caminho e dirige seus passos para os encontros e para 

o encontro definitivo. Alguém que, superando-nos ao infinito, quis, no 

entanto, servir-se de nós.  

 

Verifica-se acima que Casaldáliga amadurece sua fé juntamente com a população 

ribeirinha que vivia às margens do Rio Araguaia, local onde o poeta se aproximava de 

Deus e do povo. Sob este prisma, no início do poema, o poeta realiza uma aproximação 

entre Jesus Cristo visto em qualquer imagem de gesso, que mesmo “morto”, simboliza a 

vida e o renascimento, por isso, Jesus pode alcançar o lado humano e o lado divino, como 

mostra os versos a abaixo: 

 

Mesmo no gesso morto,  

falas, vivo, e convocas nossas vidas,  
Irmão Crucificado! 

 

Nos versos seguintes o poeta espanhol retrata o momento em que Jesus está 

pendurado na cruz que ao mesmo tempo julga e divide, também une o sagrado e o profano 

num mesmo plano, onde Cristo torna-se o mediador entre os homens e Deus pela sua 

cruz: 

 

Pendurado entre o céu e a terra, reinas,  

descendo num abraço  

sobre todo castigo;  

jogado num lamento  
contra toda esperança;  

voando na vitória, conquistada na morte. 

 

Analisando-se os versos “Pendurado entre o céu e a terra, reinas” depreende-se 

que os momentos em que as duas naturezas de Jesus Cristo, a terrena e a sagrada, se 

aproximam visualmente se dá quando o filho de Deus está pregado na cruz, dando a 

entender que sua forma humana foi revelada publicamente nesse momento. O “sagrado”, 
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também é observado quando o poeta diz que Cristo reina entre esses dois mundos, isto é, 

“entre o céu e a terra”, representando a anunciação e a paixão cristã. 

Já no que diz respeito aos versos “descendo num abraço sobre todo castigo” o 

poeta faz alusão à passagem onde “Deus Pai” entrega seu filho Jesus Cristo em vez de 

toda humanidade, com a finalidade de recriá-la e livrá-la do pecado, de acordo com o 

Evangelho de São João Batista, no Capítulo 3, Versículo 16, que assim assevera: “Porque 

Deus amou o mundo de tal maneira, que deu o seu Filho Unigênito, para que todo aquele 

que nele crê não pereça, mas tenha a vida eterna”. Dessa forma, extrai-se do poema que 

Jesus Cristo se fez “carne” para que o homem fosse inserido em sua divindade e, assim, 

a partir da Revelação, poder ser salvo do pecado original que o condenaria ao inferno. 

Nesse sentido Leonardo Boff (1998, p. 288), ressalta que: 

 

Pela Encarnação, não é somente Deus que vai ao encontro do homem; 

o homem também vai e sempre esteve em busca de Deus. Jesus de 
Nazaré, Deus humano, representa o encontro dos dois movimentos, o 

abraço de dois que, desde sempre, se buscavam, ou seja, a busca 

humana de Deus é efeito da busca divina do homem. 

 

Já nos versos “jogado num lamento contra toda esperança” o poeta espanhol faz 

referência ao evangelho de Matheus, Capítulo 27, Versículo 46, onde declara que “Por 

volta das três horas da tarde, Jesus bradou em alta voz: "Eloí, Eloí, lamá sabactâni?", que 

significa "Meu Deus! Meu Deus! Por que me abandonaste?”. Tal expressão ressalta o 

caráter divino de Jesus Cristo que vem ao encontro do homem para salvá-lo, visto que 

sua morte na cruz foi real e comprova sua humanidade, sofrendo a dor de todos os 

homens. 

Por fim, nos versos voando na vitória, conquistada na morte é possível constatar 

que o sacrifício de Jesus é uma ponte pela qual a humanidade terá que atravessar para 

chegar a Deus e receber a vida eterna, tendo em vista que o fim da vida quer dizer 

literalmente “separação”, ou seja, quando o espirito conhecido como “alma”, se separa 

do corpo e vai ao encontro do “Criador”. Nesse sentido, desde que Jesus ressuscitou dos 

mortos, ele se encontra vivo e ainda é o nosso “Senhor”, isto é, o mito continua vivo 

através de sua morte na cruz. 

Ainda, sobre a crucificação de Jesus, o poeta catalão ressalta todo o seu martírio 

nos versos seguintes: 

 

Costelas, violão de grito e canto.  
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Mãos e pés encravados e a caminho.  

Caída, em alta dádiva, a fraterna Cabeça. 

 

Os versos acima descrevem a intensidade do sofrimento pelo qual Jesus Cristo 

passou, atingindo proporções que o próprio sentido da existência humana é questionado. 

O poema é construído tendo as escrituras sagradas como parâmetro, tal como se vê na 

passagem em que o poeta ressalta que as “Mãos e pés encravados e a caminho”, fazem 

alusão ao evangelho de Lucas, Capítulo 24, Versículo 39, que assim diz: “Vede as minhas 

mãos e os meus pés, que sou eu mesmo; apalpai-me e verificai, porque um espírito não 

tem carne nem ossos, como vedes que eu tenho”. Nessa passagem Jesus não lhes pede 

que olhem seu rosto, mas suas mãos e pés para que vejam suas feridas de crucificado e 

vejam sua face humana que foi entregue à morte. 

De igual maneira, ao falar sobre a feição de Jesus Cristo diante da morte o poeta 

descreve seu caráter humano e divino nos seguintes versos: “Caída, em alta dádiva, a 

fraterna Cabeça”, relembrando, mais uma vez, o Evangelho em que, segundo João, 

Capítulo 19, Versículos 33-35, depois que a esponja embebida em vinagre foi dada a 

Jesus, ele exclamou “tudo está consumado” e, inclinando a cabeça, entregou o espírito. 

Por fim, nos três versos finais do poema Pedro Casaldáliga ressalta o amor de 

Cristo que através de sua ressurreição venceu a morte: 

 

Amor inapelável,  
Morte vencendo a morte para sempre,  

Jesus Crucificado! 

 

Nos versos citados, a ressurreição atesta o poder de Deus e de Jesus sobre o poder 

da morte, ou seja, a morte e a ressurreição de Jesus englobam a ideia de desapego da 

concretude da vida, razão pela qual se apresenta como sinal de esperança e fortalecimento 

da fé cristã. Nesse sentido José Ignacio Faus Gonzales (1984, p. 143-144) explica que: 

 

A palavra ressureição expressa o que a teologia clássica chama de 

elevação do homem ao sobrenatural. É qualitativamente distinta de 

todos os milagres que há e pode haver na história, inclusive o da volta 

de um morto a esta vida. [...] [A ressurreição] é a entrada na dimensão 

de Deus, é um fato que só pode ser efetuado por Deus mesmo. É um 

fato exclusivamente divino como a criação. 
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Feitas as devidas adequações é possível afirmar que a poesia Jesus Crucificado 

dialoga com a tela Crucificação de Jesus (2013) da artista Mari Bueno, visto que 

apresentam Jesus Cristo pendurado em uma cruz. 

 

Figura 38: Crucificação de Jesus (2013).                         

    
Fonte: imagem cedida pela própria artista. 

 

Tendo a imagem como contraponto a poesia e utilizando-se tecido, tinta a óleo e 

pó de serra, verifica-se na tela um Cristo com um tom de pele voltado para a cor dourada, 

fazendo alusão à sacralidade de Jesus Cristo para representar a perfeição, visto que esta 

tonalidade é entendida como unificadora entre as almas e Deus. Cristo, com um corpo 

iluminado, parece saltar da cruz, revelando sua vitória sobre a morte.  

Outro aspecto visualizado na imagem faz referência à posição na qual Cristo é 

visto na imagem, ou seja, de costas para quem olha a tela. A artista, ao colocar Cristo 

visto sob esse ângulo tem como intuito refletir se o filho de Deus está de costas ou foi a 

humanidade quem virou as costas para ele. A morte também se faz presente na 

composição da imagem no fundo preto em que se encontra a cruz. Considerando a posição 

dos braços do filho de Deus de costas, podemos interpretar a ação sob duas perspectivas. 

A primeira pode ser de espanto ou desespero ao se depararem com o Filho de Deus morto 

na cruz e, a segunda, faz menção a possibilidade pela qual os braços de Jesus estão abertos 

para leva-lo para o reino de Deus. 

Verifica-se na imagem também que apenas uma parte do corpo de Cristo e de sua 

cruz foi pintada pela artista, dando a entender que a cruz, que sustenta o poder universal 
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do Redentor, sustenta-se por uma parte que não é visível, mas da qual se eleva o mistério 

de Cristo. No mesmo sentido, de forma quase imperceptível, a coroa de espinhos, símbolo 

de tortura física e moral, pintada pela artista, em alguns momentos se confunde com a cor 

de seu cabelo, sugerindo ao espectador que sua intenção não se concentrou nas marcas do 

sofrimento de Jesus Cristo, mas, sim, na simbologia de sua sacralidade. A omissão dos 

sinais físicos da tortura de Cristo, ausentes na tela da artista, não anula sua carga de 

sofrimento, mas aponta para a totalidade de sua dor, ficando evidente que a dor de Cristo 

foi espiritual e corpórea. Nesse aspecto, o simples fato do filho de Deus estar morto na 

Cruz já é o suficiente para demonstrar toda sua dor e flagelação a qual foi submetido. 

Ao deixar de pintar o sangue e as marcas do flagelo de Cristo, Mari Bueno, 

intencionalmente limpar a cena, de forma que ela comove, não pela exposição do horror 

da crucificação, mas por uma reflexão que combina a dor humana com a dor espiritual. 

Nesse sentido, a artista narrou a cena da crucificação em conformidade com os 

evangelhos canônicos, todavia, não centrou sua obra nos recursos sentimentais corpóreos 

evidenciados na tortura pela qual Jesus Cristo foi submetido. 

Realizando-se um paralelo entre o poema Jesus Crucificado e a tela Crucificação 

de Jesus, infere-se que em ambas expressões artísticas o objeto que representa a vitória 

do redentor é a cruz, objeto em que se concretiza a injustiça sofrida por Cristo. Dessa 

forma, é possível uma aproximação entre o poema e a tela, onde o Filho de Deus 

representa um homem entre a materialidade e a espiritualidade, ressaltando seu aspecto 

divino, por meio do qual Jesus alcança a glória, ressuscitando e tornando-se vitorioso 

diante da morte. O equilíbrio entre o humano e divino proposto tanto no poema quanto 

na tela pode ser observado pelo receptor, mediante a possibilidade de reflexão e o 

exercício do raciocínio sobre o duplo significado da cruz permitido pela tímida exposição 

das evidencias do sofrimento corpóreo de Cristo. 

Portanto, diante do diálogo possível entre o poema e a pintura, nota-se um 

movimento contínuo entre a cruz e a ressurreição que funciona como uma metáfora do 

sentido da vida – entre sofrimento e esperança. A poesia de Casaldáliga e a pintura de 

Mari Bueno expressam que o martírio de Jesus Cristo tem lugar e se expressam de formas 

distintas, mas muito próximas. 

A escolha do eixo paradigmático da leitura dos poemas e das telas elegeu os três 

grandes temas que, para nós, são os mais relevantes na poética expressa por Casaldáliga 

e Bueno: natureza, cultura e mito. A observada confluência entre as obras não apresentou 

uma convergência unânime em todos os objetos selecionados, todavia, ainda na pauta 
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temática foi possível apreender os processos de geração de sentido e o modo como eles 

dialogam. 

O Mato Grosso em suas cores, natureza, cultura e dimensão mítica religiosa 

predominantemente cristã é palco para o cenário dos poemas e das telas que revelam 

diversidade e confluência, luta e resignação, mas, sobretudo, esperança. A arte fulgura, 

mais uma vez e como sempre, força motriz do dizer, da criação e da identidade, seja ela 

pelas letras impressas nos livros ou pelas cores pintadas nas telas.  

Esta pesquisa buscou trazer como contribuição ferramentas de leituras que podem 

e devem sair do espaço acadêmico e ganhar valor na sociedade em geral e, 

principalmente, no local da educação. O contributo não se esgota, é um primeiro exercício 

que surge na tentativa de aproximar leitores de poesia aos olhares mais atentos para uma 

possível leitura nas telas. As artes não são estáticas, são dinâmicas, comunicam e se 

entrelaçam e, por isso, este trabalho se lança com o propósito de divulgação da arte 

poética, da arte pictórica, das suas relações possíveis e dos eixos temáticos da natureza, 

cultura e mito que delineiam parte do estado mato-grossense da Amazônia Legal. 
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4. CONSIDERAÇÕES FINAIS 

 

Inicialmente é necessário frisar que a presente dissertação teve como proposta de 

análise traçar um diálogo possível entre os poemas de cunho natural, cultural e religioso 

encontrados na antologia poética Versos Adversos, do poeta Pedro Casaldáliga (2006) e 

sua aproximação com as telas pintadas pela artista plástica Mari Bueno. Tal estudo se 

valeu da semiótica francesa como mecanismo de integração entre o processo de 

significação formado pelo plano de conteúdo e pelo plano de expressão, o que permitiu 

um diálogo entre poesia e pintura, de acordo com o que preceitua o escritor lituano 

Algirdas Julius Greimas (1975). Nesse cenário, compreendemos que o engajamento 

presente na poesia de Casaldáliga se dá pelo desvendar da realidade, cujo processo de 

integração social possibilita um despertar da consciência crítica do leitor de seus poemas, 

possibilitando uma conciliação harmônica com as telas pintadas pela artista plástica Mari 

Bueno.  

Sob o mesmo ponto de vista, a análise realizada nos poemas do poeta naturalizado 

brasileiro e as telas da artista plástica sinopense enfatizou a estreita relação entre o 

Renascimento com a consolidação do cristianismo através da poesia e da arte sacra. 

Assim, pode-se concluir que a poesia e a pintura estão relacionadas de várias maneiras, 

abrindo múltiplas perspectivas e abordagens para o estudo histórico, geográfico, étnico e 

cultural advindos dessas relações. 

Nesse sentido, consideramos que a diferença entre os poemas do poeta Pedro 

Casaldáliga e as pinturas da artista plástica Mari Bueno se dá apenas em sua materialidade 

e meios físicos, haja vista que no plano do conteúdo se aproximam e dialogam entre si. 

Portanto, apesar dessas diferenças, ambos os trabalhos se enquadram nos mesmos 

requisitos estéticos e podem ter o mesmo efeito, ou seja, convergem para o mesmo 

objetivo por caminhos diferentes, qual seja: humanizar o indivíduo através da arte. 

Em vista disso, ao paralelizarmos o texto poético dos poemas de Pedro 

Casaldáliga com as telas da artista plástica Mari Bueno, relacionamos esses trabalhos com 

a inquietação despertada por diversas expressões artísticas trazidas ao longo da história. 

Tal estudo reflete o desassossego que hoje advém de tantos questionamentos que surgem 

ao contemplar e estudar tais obras. Contudo, não devemos esquecer que cada um dos 

diferentes tipos de arte (poesia e pintura) tem seu próprio código artístico, seu ritmo e seu 

tema, razão da necessidade estudá-los. Sendo assim, a correlação entre os poemas escritos 

pelo poeta Pedro Casaldáliga e as pinturas a óleo da artista plástica Mari Bueno nos fazem 
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refletir sobre a vida real de ambos e suas conexões atemporais que fornecem uma ampla 

estrutura para análise. 

No que diz respeito aos poemas analisados constatamos que a maioria deles trata-

se de um “grito” de liberdade em favor daqueles que não têm vez e nem voz, ou seja, os 

esquecidos pelo poder público e explorados pelo próprio homem, fazendo um elo entre o 

sagrado e o profano que não endossam o discurso oficial da Igreja enquanto instituição. 

Nesse aspecto é possível afirmar que o misticismo que o poeta prega é um retorno a um 

tempo de origem em que o homem ainda estava em harmonia com Deus e com a Natureza, 

conforme se constata dos poemas “Nossas vidas são os rios...”, “Araguaia”, “Eu e tu, 

Araguaia”, “Nas águas claras do Brejo”, “Roubaram as Terras índias” e “Louvação à 

comadre chuva. Norteados pela reflexão trazida por referidos poemas, concluímos que a 

imagem da natureza foi a forma pela qual o poeta Pedro Casaldáliga se aproximou de 

Deus e de si mesmo. Visto dessa maneira, o escritor cria uma identidade metafórica entre 

Deus, a natureza e a ciência, na qual se inserem os homens, produzindo um paradoxo em 

que congrega o inteligível com o sensível através do sagrado e do profano.  

Já no que diz respeito ao cotidiano das pessoas e sua cultura, Casaldáliga se une a 

voz das minorias excluídas, tais como as populações ribeirinhas, índios e negros que 

vivem na região de São Felix do Araguaia, recuperando a imagem de um Deus que preza 

pela vida dos menos afortunados, de acordo com as poesias “A todas as quebradeiras de 

coco do Nordeste”, “perguntas quando caminhas” e “Confissão do latifúndio”. Sobre o 

teor de referidos poemas, se tornou nítida a imagem da presença divina na natureza e na 

cultura, visto que permitiu observar aspectos do modo como Casaldáliga poetiza as 

relações dos sujeitos com seu meio ambiente natural e cultural.  

Por fim, no que diz respeito ao caráter mítico dos poemas Jesus Cristo e E O verbo 

se Fez Classe, demonstrou-se que Casaldáliga produz textos nos quais o sagrado e 

profano se assemelham. Isso ocorre porque o poeta organiza seus poemas de modo que 

as formas e conteúdos míticos se articulem simultaneamente. Às vezes isso se faz de 

modo evidente quando o poeta coloca no mesmo plano de existência o homem e Deus, 

tal qual se dá nos versos do poema E O Verbo Se Fez Classe, sugerindo que, quanto à 

aparência, não há diferença entre o sagrado e o profano, ou, ainda, que o profano não 

passa da aparência de algo que é essencialmente sagrado. 

Nesse cenário em que a natureza, a cultura e o mito se entrelaçam é que se 

possibilita o diálogo com o trabalho realizado pela artista plástica Mari Bueno, que 

também retrata a natureza, o cotidiano e a sacralidade em suas telas.  
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O estudo comparativo realizado entre os poemas de Pedro Casaldáliga e as telas 

pintadas pela artista plástica Mari Bueno possibilitou ampliar a forma como a arte é 

encarada pela sociedade, fazendo com que se tenha leituras multimodais entre poesia e 

pintura, isto é, uma leitura na qual os significados não sejam apenas depreendidas 

unicamente de fontes verbais, mas imagéticas, sonoras ou multissensoriais, gerando 

novas possibilidades de inovação e divulgação tanto do diálogo entre as artes como na 

arte produzida no estado de Mato Grosso, nos deixando um legado a  ser  ainda  

descoberto,  ou  mesmo  construído. 
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