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O belo, desde a Antiguidade, foi compreendido como medida e harmonia. 
Para os gregos, era a manifestação visível da ordem cósmica; para o 
Renascimento, a proporção ideal do corpo e da forma. Mas a arte, ao longo dos 
séculos, deixou de ser espelho e passou a ser ferida: mais do que refletir, ela 
passou a interrogar. Ser belo, por si só, já não basta. O belo tornou-se suspeito 
quando não é atravessado por sentido, quando não convoca o olhar a pensar o 
que vê.

Em Observações sobre o sentimento do belo e do sublime (1764), Immanuel 
Kant propõe uma distinção que moldou o pensamento estético moderno. O 
belo, diz ele, é o que agrada universalmente, sem interesse; o sublime é o que 
provoca uma mistura de prazer e espanto, porque ultrapassa nossa capacidade 
de apreensão. O belo é o que se compreende, o sublime, o que nos desafia.

No entanto, Kant em Antropologia de um Ponto de Vista Pragmático (1798) não 
fala apenas de estética. Ao associar o belo ao feminino e o sublime ao 
masculino, ele transfere para o campo da arte a mesma hierarquia  que domina 
o social. As mulheres, segundo ele, seriam inclinadas à graça, à sensibilidade e à

Nós que Falamos com a Dor
Bárbara Valle

"Non satis est pulchra esse poemata: dulcia sunto et quocumque volent 
animum auditoris agunto.»
(Não basta serem belos os poemas: devem emocionar e conduzir a alma 
do ouvinte onde quiserem.)

— Horácio, Ars Poetica, 99-100

O conceito de belo na arte

aparência; os homens, à profundidade e à razão. O belo, então, se 
torna feminino não porque seja uma virtude, mas porque é reduzido a 
adorno, a encantamento leve, a superfície do sensível.

Essa dicotomia, que parece inofensiva, é uma das raízes da exclusão 
simbólica das mulheres da história da arte. Ao serem identificadas com 
o belo e não com o sublime, as mulheres foram confinadas à margem 
da transcendência, ao papel de musa e não de criadora. Essa 
associação entre forma e docilidade é precisamente o que Butler 
(2003) chama de performatividade: um conjunto de normas que 
moldam o corpo e o comportamento até que pareçam naturais. O 
“feminino” não é um dado, mas um ato repetido e imposto.

A arte feminina contemporânea, como a desta exposição, rompe com 
essa lógica. Suas artistas desconstroem o que Butler chama de “ato de 
fala normativo”: recusam ser definidas pelo olhar que as nomeia. O 
belo, aqui, é subvertido, é o gesto que desafia, o corpo que fala, o fio 
que se desfaz e se refaz em resistência.

Essa resistência também se tece por meio da dororidade, conceito 
formulado por Vilma Piedade (2017), que designa a empatia que 
nasce da dor compartilhada entre mulheres. Se o belo kantiano 
buscava universalidade sem emoção, o belo que emerge dessas obras 
é coletivo e afetivo. É a beleza que nasce da ferida, a forma que se 
ergue do trauma. Como lembra hooks (2020) o amor e o cuidado são 
gestos políticos, e o afeto, quando consciente, é uma força de 
transformação.

Ao revisitarmos Kant, vemos que a exposição recusa a separação entre 
razão e sensibilidade, entre pensar e sentir, entre corpo e espírito. O 
que era visto como fragilidade torna-se potência estética. O que era 
julgado como sentimentalidade torna-se linguagem. O belo e o 
sublime deixam de ser fronteiras entre gêneros e passam a ser 
experiências humanas, complexas, contraditórias, plenas de 
significados que a arte feminina resgata e transforma.
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Non satis est e a superação do belo

Quando Horácio, por volta do ano 15 antes de Cristo, afirmou que não basta 
aos poemas serem belos, mas que devem mover a alma, ele antecipou algo 
que a arte moderna só compreenderia plenamente séculos depois: a beleza 
não é suficiente. A arte precisa ser um acontecimento interior.

O belo, quando se basta, se esvazia. A arte que apenas adorna perde o poder 
de agir. A beleza isolada é um espelho que não reflete ninguém. O que Horácio 
exige é a presença da alma, a capacidade de comover, de deslocar, de 
transformar o espectador em partícipe.

A superação do belo não é o abandono da estética, mas sua expansão. É o 
reconhecimento de que a forma só tem valor quando comunica uma 
experiência. Assim como em Kant o sublime é o que ultrapassa os limites da 
razão, em Horácio o belo deve ultrapassar o limite da aparência. Ambas as 
ideias se encontram no que se exposição propõe: uma arte que não se contenta 
em agradar, mas deseja tocar, ferir, curar.

A beleza, aqui, não é harmonia; é movimento e afeto. Ela conduz a alma, mas 
também a inquieta. Como em Butler (2022), o corpo e a linguagem se tornam 
performativos: produzem o mundo à medida que o dizem. A arte horaciana 
encontra eco na arte das mulheres, ambas buscam o sentido que não está na 
forma, mas na experiência compartilhada de sentir.

Ao propor que a poesia “conduza a alma onde quiser”, Horácio antecipa o 
sentido ético da arte: mover o outro é também partilhar com ele um modo de 
ver. E, quando esse modo de ver se faz entre mulheres, ele se torna também um 
modo de curar juntas, o que bell hooks chama de “comunhão de 
vulnerabilidades”, e Vilma Piedade reconhece como “dororidade”.

A arte, nesse sentido, não é apenas expressão: é relação. E toda relação, como 
todo nó, implica tensão, conflito e escolha. Desatar é um gesto de coragem, 
mas também de escuta. O belo, quando é partilhado, já não pertence a quem o 
cria, pertence a quem se deixa atravessar por ele.

A Instalação e as artistas

Uma mulher é sempre uma mulher antes de ser qualquer coisa. Antes 
de ser artista, filósofa, cientista ou professora, ela carrega o peso das 
expectativas do que deve ser. Nenhum homem precisa justificar o seu 
ser para criar. Uma mulher, sim, seu corpo é lido antes de sua obra. 
Como lembra Butler (2003), o corpo é sempre uma superfície de 
inscrição de normas. As artistas, ao devolverem à carne a palavra, 
deslocam esse poder e reescrevem o corpo como espaço de criação, 
não de submissão
.
Nós e nossos Nós nasce desse confronto e ganha corpo como uma 
exposição de arte que reúne o trabalho de professoras-artistas dos 
Institutos Federais do Rio Grande do Sul. Participam as artistas 
Angélica Neuscharank (IFSUL – Sapiranga), Catiuscia Dotto (IFSUL – 
Camaquã), Janaina Schvambach (IFSUL – Lajeado), Andressa Argenta 
(IFRS – Bento Gonçalves) e Lilian Cordeiro (IFRS – Sertão).

Em 2025, percorreu caminhos e afetos, ganhou forma primeiro em 
Camaquã, no Rio Grande do Sul, onde foi recebida pelo público local 
e abriu suas tramas ao debate sobre corpo, linguagem e memória. Em 
seguida, seguiu em itinerância para Campina Grande, na Paraíba, 
ampliando seu alcance e conectando outras vozes, outros olhares e 
outras experiências. De sul a nordeste, reafirmou que os nós que nos 
atravessam não pertencem a uma só terra: eles percorrem o país, 
costuram histórias e revelam que a arte feminina resiste, move e 
permanece.

Através da metáfora do nó, elemento que amarra, mas também 
prende, as artistas entrelaçam suas experiências sobre o universo 
feminino, sobre preconceitos, angústias e desejos, utilizando-se de 
bordados, esculturas, instalações, videoarte e estampas. Cada obra é 
um modo singular de lidar com os fios da identidade, da linguagem e 
da memória.
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Andressa Argenta apresenta duas obras: um livro interativo, composto por 
recortes de palavras e expressões fragmentadas, como se colhesse, nas sobras 
do discurso cotidiano, os vestígios da identidade, e um quadro bordado, no 
qual linhas vermelhas emaranhadas e uma grande agulha formam um útero. 
Essa imagem evoca os laços, as amarras e as teias invisíveis que estruturam o 
feminino, ao mesmo tempo em que questiona quem tece e quem aprisiona.

Angélica Neuscharank apresenta um trabalho que recolhe fragmentos do seu 
percurso até a escola onde trabalha, - terra, poeira, relva - e os coloca ao lado 
de um vídeo de nuvens captadas no mesmo trajeto. O tempo e o movimento 
sugerem o caráter transitório da existência. As nuvens de Angélica são 
respirações do inconsciente: imagens que se desfazem e retornam, como a 
própria memória que insiste em permanecer.

Catiuscia Dotto apresenta esculturas de seios, onde estão gravadas frases 
como “Não seja histérica!”, “Tá parecendo uma puta!”, “Está gorda!”, entre 
outras. O corpo, antes silenciado, torna-se superfície de escrita e resistência. 
Aqui, a performatividade do feminino, tão analisada por Butler (2018), é 
subvertida: o corpo deixa de obedecer ao discurso e se torna o próprio meio de 
contestação. O gesto escultórico é denúncia e reivindicação: o corpo feminino, 
tantas vezes objetificado, é devolvido à sua potência simbólica. O seio, 
fragmento que costuma ser censurado, torna-se ponto de fala.

Janaina Schvambach, utiliza tecidos impressos com fotos de mulheres e 
nuvens, criando uma poética da leveza e do pertencimento. Suas imagens 
costuram corpos e atmosferas, visível e invisível, memória e horizonte. As 
mulheres de costas parecem partir, enquanto as nuvens impressas no tecido 
sussurram o tempo: tudo passa, mas o gesto de lembrar permanece.

Lilian Cordeiro, por sua vez, em Véu, expõe palavras chulas como - sarna, 
histérica, baranga, puta, cadela, mal-amada - recolhidas do vocabulário 
cotidiano de agressões simbólicas contra as mulheres. Ao projetá-las, Lilian não 
as repete: ela as desmonta. A obra converte insultos em denúncia e espelho. 
Butler (2003) observa que as palavras não apenas descrevem, elas agem. O 
insulto é um ato de fala que tenta fixar o corpo dentro de um papel social. Ao 
exibir esses termos, a artista não os reforça: desfaz seu poder performativo, 
revelando a violência que habita a própria linguagem.

Em meio às diferenças de técnica e linguagem, a dororidade é um fio 
comum que perpassa todas as obras. É o reconhecimento da ferida 
coletiva e a transformação dessa dor em laço. É o elo que une essas 
artistas em um gesto de escuta e acolhimento mútuo. Cada obra é 
testemunho de uma dor que não paralisa, mas se converte em criação.

O que vemos não é apenas um conjunto de obras: é uma trama de 
afetos que se cruzam e se reconstroem. Entre fios, tecidos, palavras e 
imagens, essas mulheres afirmam que a dor não precisa ser solitária, 
ela pode ser partilhada, narrada, bordada, esculpida e tecida em 
forma de arte.

A dororidade, em diálogo com a sororidade, é mais do que 
solidariedade: é a consciência de uma ferida comum e o desejo de 
curá-la juntas.

Assim, Nós e nossos Nós não é apenas uma exposição, é um 
movimento de reocupação simbólica e afetiva. As artistas reafirmam o 
direito de existir como criadoras dentro de instituições onde a arte, 
tantas vezes, é vista como acessória ou mero entretenimento. Desatar 
os nós é, aqui, tanto um ato estético quanto político: o gesto de 
lembrar que o fazer artístico é também pensamento, pesquisa e 
resistência.

O feminino, não é um tema, mas uma posição ética. É a recusa à 
passividade. É o ato de dar forma ao indizível e de encontrar, entre os 
nós do tecido social, o espaço para respirar.
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A censura

Toda mulher artista conhece o gesto da censura, seja o silêncio que a 
invisibiliza, seja a crítica que a deslegitima, seja a leitura que a reduz à condição 
de corpo. Censurar é impedir que o sentido se complete. É negar a experiência 
que a arte oferece.

Nós e nossos Nós foi aberta com classificação livre, no Museu Municipal Alzirio 
Becker na cidade de Camaquã/RS, pensada para alcançar o público geral e 
promover o diálogo sobre o feminino e suas representações. Contudo, após 
reclamações de algumas pessoas da sociedade local, teve sua faixa etária 
alterada para maiores de 18 anos.

O motivo foi a obra “Véu”, que utiliza palavras que revelam a violência 
simbólica dirigida às mulheres e que, no contexto da obra, são ressignificadas 
como denúncia e enfrentamento. Ao tentar silenciar essas palavras, a censura 
acabou reforçando justamente o problema que a obra evidencia: a dificuldade 
de encarar o discurso misógino que circula livremente na sociedade, mas que 
incomoda quando transformado em arte
.
A censura, nesse caso, mostra o quanto o espaço público ainda teme o poder 
de uma linguagem feminina que não se cala. O gesto de proibir substitui o 
esforço de compreender. O desconforto diante da obra é, na verdade, parte da 
sua força, pois ela devolve ao público as feridas que prefere ignorar.

Censurar é temer o que se revela, e a arte é, por essência, revelação. A censura 
busca controle; a arte, liberdade. E não há liberdade possível sem o direito de 
perturbar.

A experiência estética:
a sublimação na arte

A arte é o lugar onde a dor se transforma em linguagem. É a tentativa 
de dar forma ao que, sem ela, seria apenas silêncio. Criar é traduzir o 
indizível. É permitir que o sofrimento, a opressão e o desejo ganhem 
corpo, cor, matéria.

Em Nós e nossos Nós, o ato criativo é, ao mesmo tempo, político e 
pedagógico. Ele nasce de um duplo gesto: denunciar e fazer pensar. 
O fazer artístico se torna uma forma de resistência à invisibilidade, um 
modo de reorganizar o mundo quando ele já não cabe nas palavras 
ordinárias.

Sublimar, aqui, não é suavizar a dor, é transformá-la em potência. É 
elevar o sofrimento à consciência, dar-lhe sentido estético e ético. As 
artistas não buscam escapar da ferida, mas olhá-la de frente, 
compreendê-la e, ao fazê-lo, devolver-lhe dignidade. A arte cura não 
porque apaga, mas porque reinscreve: faz da dor uma escrita que 
pode ser compartilhada.

Essa transformação é também uma prática de liberdade. Hooks (2000) 
chama de “ensinar a transgredir” o gesto de criar espaços onde a 
emoção e o pensamento se encontram. A arte, nesse sentido, é uma 
pedagogia do sensível, um modo de educar o olhar para enxergar o 
invisível e escutar o que o mundo cala ou se esforça em calar. Quando 
o afeto se torna gesto estético, ele rompe o ciclo da dominação, 
porque cria vínculo, escuta e cuidado.
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Em Nós e nossos Nós, o sublime reaparece como força feminina que, longe da 
grandiosidade heroica, se manifesta na coragem do íntimo. O sublime não está 
no espetáculo, mas no gesto pequeno e radical de se mostrar vulnerável. É 
sublime a sutura, o bordado, o fragmento, a nudez, o fio que se recompõe.
O sublime dessas obras é cotidiano, feito de enfrentamentos doloridos, de 
resistências discretas e necessárias, de afetos que sobrevivem mesmo quando 
tudo parece querer dissolvê-los.

Horácio tinha razão: a arte deve conduzir a alma. Mas talvez o que essas artistas 
fazem vá além disso, elas não apenas conduzem, mas devolvem à alma o 
direito de sentir por conta própria. Elas reabrem o espaço da emoção num 
tempo que nos ensina a anestesiar. Como lembra hooks (2000) amar e criar são 
atos de coragem, porque exigem presença. Em suas mãos, o belo não é 
enfeite, é insurgência. O sublime não é altura, é libertação.

O nó, imagem central, torna-se forma e metáfora: ele representa o 
enredamento da vida, mas também a possibilidade de reatar. Cada obra é um 
nó que pode ser laço, ou ferida, ou caminho. E a experiência estética não 
termina na obra: ela se prolonga na reação do público, naquilo que a 
espectadora ou o espectador reconhece ou rejeita em si.

Essa é a força de Nós e nossos Nós: provocar o encontro entre a arte e aquilo 
que cada um tenta esconder de si. Esse desconforto também é aprendizado. O 
sublime, que, em Kant, não consola, mas abala e eleva, nunca adormece: ele 
desperta, inquieta, desloca. Aqui, porém, ele se anuncia com outra potência, 
pois as mulheres, por tanto tempo confinadas ao belo e excluídas do sublime, 
reclamam para si esse direito ao estremecimento e à elevação. Ao tocar o que 
há de mais íntimo, a arte rompe a anestesia do cotidiano e devolve ao sensível 
sua potência: o sublime, neste gesto, também não é repouso nem enfeite, mas 
impulso, movimento, libertação, também para elas.
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Nós e nossos Nós

É o nó que nos une: cinco mulheres, artistas e professoras de diferentes 
Institutos Federais do Rio Grande do Sul. Nossas linhas se entrelaçam em 
diferentes momentos, algumas com afetos mais antigos, outras por meio dos 
fios da arte, mas foi o entrelaçado comum a todas, entre fazer arte e ser 
docente, que provocou a tessitura deste coletivo que apresentamos agora. Nós 
e nossos nós abrange um emaranhado de experiências. A proposta originou-se 
no VII Encontro Nacional dos Professores de Arte dos IFs, realizado em Sapucaia 
do Sul/RS, no ano de 2023. Naquele momento, percebemos que 
compactuamos em anseios, desejos e potências. 

A comum realidade vivenciada em atuar como docente na área de Arte em 
Institutos Federais nos projeta a um cenário solitário pois, com raras exceções, 
não possuímos colegas de área em nossos câmpus, fazendo silêncio do que 
deveria ser diálogo. Também em comum nos encontramos longe do nosso 
território familiar, exigindo deslocamentos para voltar ao ninho. O nó como 
metáfora mostra o que as linhas da arte e das experiências nos revelam quando 
traçamos a realidade, uma tessitura que é bruta, desvalorizada e solitária. Essas 
conexões que se entrelaçam por meio de linhas acabam por evidenciar que, 
como artistas e como docentes, somos demarcadas pelo gênero. Habitamos 
corpos femininos através dos quais somos atravessadas diariamente por um 
sistema patriarcal que delimita nossa existência. Nós e nossos nós inicia-se 
nesta exposição que pretende mostrar esses nós e como eles se apresentam de 
diversas formas poéticas, algumas costuradas em nossa pele, outras, nos 
gerando enquanto mulheres-professoras-artistas-pesquisadoras. 

Andressa Argenta (IFRS – câmpus Bento Gonçalves) demarca linhas por 
territórios; ao mesmo tempo, entrelaça o universo feminino, tratando de 
questões sobre o corpo feminino através do útero e tecendo narrativas visuais 
para pensar a potencialidade desse corpo interno, que se propõem a transpor 
suas potencialidades para as vias externas.   

Angelica Neuscharank (IFSul – câmpus Sapiranga) entrelaça com 
telas, bordados, cordas, terra e videoarte, uma ideia de expansão das 
linguagens artísticas. Representa o feminino de forma sútil e onírica, 
trapaceando a racionalidade da representação de corpo para dar 
visibilidade a outras percepções, ao tanto que, na obra "(Des)locar" 
apresenta as cartografias afetivas dos territórios que tem percorrido.   

Nas cerâmicas de Catiuscia Dotto (IFSul – câmpus Camaquã), o 
pertencimento do corpo é questionado por lembranças de controle 
ao longo da vida, por imposições ao feminino e seu desejo de 
liberdade. É por isso que o desnudo assume seu corpo e escancara o 
que não pode mais ser controlado.   

Janaina Schvambach (IFSul – câmpus Lajeado) transpõem em seu 
fazer poético a dor e a liberdade que, alcançadas na vida adulta se 
revelam como memórias, materializadas em suportes variados e na 
fotografia. No trabalho Partindo (2025), descortina-se a artista e sua 
mala, desvelando sua vida com a efemeridade de estar sempre na 
estrada.   

Lilian Cordeiro (IFRS – câmpus Sertão), borda palavras que escutamos 
cotidianamente apenas por sermos mulheres. Palavras essas bordadas 
em tecido frágil, que atravessam nossa pele e nos marcam 
internamente; porém, para continuarmos nosso caminho, precisamos 
andar com essas marcas permanentemente. Esse entrelaçamento é 
apenas o início de linhas que se cruzam, são nós que provavelmente 
não poderão ser desfeitos, pois nos marcaram e continuam como 
índice em nosso corpo e mente. A arte tem a potência de falar aquilo 
que muitas vezes é difícil de dizer. O feminino nos é inerente e, como 
traço, nos acompanha na nossa vida pessoal e também na profissional. 
É necessário expor, é fundamental cozer o que não é dito, o que nos 
atravessa e nos une. São os nós que nos fazem mais fortes.   
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Nós e nossos nós:



Realização

Instituto Federal Sul-rio-grandense

Secretaria Municipal de Cultura, Turismo e Eventos de Camaquã

Apoio

Instituto Federal do Rio Grande do Sul





Logomarca criada por
Patrícia Koschier Buss Strelow

CCS – IFSul
Registro INPI nº 918861861

Este livro foi editorado com as fontes Avenir LT Pro 65 Medium, Avenir LT Pro 45 Book,
DinPro Medium e DinPro Bold.    

Versão digital (e-book), em acesso aberto, disponível em:
http://omp.ifsul.edu.br/index.php/portaleditoraifsul 



 

 

 

 

 

 

 

Nós e nossos nós apresenta o encontro de cinco mulheres, artistas e professoras dos 
Institutos Federais do Rio Grande do Sul que compartilham, por meio da arte, suas 
pesquisas, experiências e inquietações. A exposição reúne poéticas diversas que se 
entrelaçam em temas como memória, corpo, território, identidade e pertencimento. 
Entre aproximações e singularidades, as obras revelam os vínculos construídos pela 
docência, pela criação artística e pela condição de mulheres que atuam em diferentes 
contextos. Este catálogo registra essas trajetórias conectadas por afetos, diálogos e 
processos coletivos, celebrando os nós que nos constituem e aqueles que escolhemos 
tecer em conjunto. 
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