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RESUMO 

 

Este texto procura evidenciar algumas imagens do feminino produzidas por artistas 

contemporâneas que desestruturam todo um ideário forjado pelo olhar masculino. Por 

provocarem estranhamentos, elas interferem no conceito rígido de feminino que liga as 

mulheres ao espaço privado, à intimidade, ao cuidado, às tarefas da casa, à submissão e ao 

silenciamento. São imagens ativadas através de práticas como as propostas pela pedagogia 

no campo expandido, uma pedagogia formada com base em pedagogias radicais, que parte 

em direção ao diálogo, ao questionamento e à produção de outros sentidos.  

 

Palavras-chave: Arte, Arte Contemporânea, Feminino. 
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“Quem somos „nós‟, assim, encerrados em corpos sexuados, construídos enquanto natureza, passageiros de 

identidades fictícias, construídas em condutas mais ou menos ordenadas? Quem sou eu, marcada pelo 

feminino, representada enquanto mulher, cujas práticas não cessam de apontar para as falhas, os abismos 

identitários contidos na própria dinâmica do ser?” Tânia Swain 
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Introdução 

 

Este texto inicia sua curiosidade no silêncio e na falta. Um silêncio e uma falta 

imensas. Segue a estes dois sentimentos desnorteantes: a profusão de discurso e construção 

de um imaginário que se revelam ao observarmos atentamente um horizonte vasto que nos 

é representado pela figura do feminino, feminino este que também pode ser visto na figura 

representada pela mulher. Antes escondida atrás de grossas paredes, de poses duras e voz 

abafada, no ocidente é a partir dos anos setenta que esta figura trêmula avança 

verdadeiramente rumo a sua emancipação. Se antes o discurso e as imagens sobre mulheres 

eram escassos e de maneira geral negativas, esta perspectiva opera sobre nova ordem ao 

dar a possibilidade da criação de outras narrativas femininas feitas por e para mulheres. 

Esta tomada de poder ocorreu dentro do próprio feminino que não quis mais ser a 

representação frágil, desbotada, submissa e dócil, sem esquecermos que o feminino 

também já foi visto como a representação de bruxas hostis durante a idade média. O poder 

aqui está em se ressignificar e em criar a possibilidade de ser algo que nunca foi possível 

ser, limites expandidos e descobertos, conquistados espaços. 

Dentro deste contexto, proponho analisar um rol especial: o feminino na Arte, sobretudo a 

arte contemporânea. Quem são estas mulheres que adentraram em um universo tão 

masculino? Como seus trabalhos pensam a questão do feminino e como reformulam o que 

seria o feminino. Reformulando antigos padrões e colocando seus corpos e discursos no 

imaginário artístico algumas artistas elencam novas questões acerca do que pode ser 

esperado e muitas vezes surpreendem o olhar do espectador ao fabricar outras significações 

para o feminino. São mulheres artistas que não se ligaram necessariamente a questões 

feministas, mas que de alguma forma colocam estas questões em seus trabalhos. Estas 

artistas, principalmente as que iniciaram suas atividades artísticas nos anos sessenta e 

setenta, enfrentaram dificuldades para entrar e permanecer no circuito artístico por serem 

mulheres e optaram por uma postura de enfrentamento que abriu caminho para outras 

mulheres artistas. 

 Dividido em três capítulos, o texto aborda no primeiro capítulo intitulado Derrame seu 

corpo para fora o feminino e sua representação dentro do campo artístico e ao seu redor, 

para o conceituar e questionar. São apresentadas três artistas que se relacionam com o 

feminino e com a quebra dos estereótipos com os quais ele se reveste, pois trazem uma 

coleção de imagens provocativas e instigantes por colocarem em xeque muitas noções 
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anteriormente estabelecidas por homens brancos e ocidentais. O segundo capítulo trata da 

minha poética pessoal e das relações com o feminino. Após um período de pesquisa 

envolvendo este tema surgiu à vontade de pensar dentro da minha prática artística 

significações outras para o feminino. Fotografias de performances realizadas dentro do 

espaço da casa e um texto como uma pequena narrativa ficcional se inserem nesta parte 

para contribuir com a discussão e reflexão acerca do feminino na arte.  O último capítulo 

busca na pedagogia do campo expandido um aliado para expandir o conhecimento e 

estimular a pesquisa. Nesta parte do texto são discutidas as maneiras pelas quais o 

feminismo aliado a uma pedagogia revolucionaria pode nos fazer refletir acerca destes 

novos papéis do feminino. 
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Capítulo 1 - Derrame seu corpo para fora 

 

O Feminino tem inúmeros esboços. Desenhados um por cima do outro, eles se 

complementam, se tocam, se interpelam para criar uma rica narrativa de um desenho futuro 

que talvez nunca seja visto. Estes desenhos foram feitos por muitas mãos e o que se pode 

afirmar sobre eles é que são muito distintos do que se pode ver como masculino. A 

discrepância entre o que é feminino e o que é masculino acompanham estes conceitos 

desde sua origem. Adão e Eva protagonizaram uma rica história acerca da distinção entre o 

sexo masculino e o feminino. Ali a mulher estava fadada a ser objeto numa relação 

desigual com o homem, a ser considerada culpada dos males que recaíam sobre Adão, 

numa hierarquia injusta e unilateral, com a qual as mulheres sofreriam por muito tempo (e 

ainda sofrem). Há também relatos acerca de Lilith apontam que ela teria sido a primeira 

mulher de Adão e, ao contrário de Eva, não era submissa. Se abordarmos a questão da arte, 

de como as mulheres aparecem ao longo da história neste campo, perceberemos uma 

profunda transformação ainda hoje. As mulheres figuraram literalmente na história da arte 

por muito tempo, como modelos. Não é que não se possa fazer menção da mulher na 

história da arte, é que pouco se pode dizer da mulher artista, hoje, porém, podemos tecer 

novos olhares a partir dos estudos que foram e que estão sendo feitos sobre esta temática 

Para falar da mulher artista podemos pensar nesta expressão como duas palavras 

distintas: mulher e artista. A mulher representada na história da arte geralmente não era 

artista, era uma modelo, mas pensar na condição social da mulher então é pensar também 

na falta de mulheres artistas.  A mulher se colocava em oposição ao homem, embora 

críticas feministas busquem o contrário, seja por suas características físicas, mentais ou 

sociais. A mulher é esposa, mãe, cuidadora, dona de casa, acolhedora, já o homem é viril, 

rígido, castrador. Segundo Daniella de Moura: 

 

Cabe aos homens, situados do lado exterior, do oficial, do público, do seco, do alto, realizar todos 

os atos ao mesmo tempo breves, perigosos e espetaculares. As mulheres, situadas do lado do 

úmido, do baixo, da terra e do doméstico, são associadas ao eixo da natureza em contraponto ao 

eixo da cultura destinado aos homens. (MOURA, 2010, p. 50) 
 

A mesma autora fala ainda que: “(...) executa as ações performativas miticamente 

categorizadas enquanto “femininas”, lida com a água, a limpeza, o cuidado, o doméstico e 

escondido” (MOURA, 2010, p. 74), se o lugar social da mulher era prioritariamente o 

doméstico e a arte se faz no social, as mulheres iniciavam de uma forma injusta. A arte era 
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um mero passatempo para elas, ou era isto que era permitido. Se a arte era para grandes 

gênios, como uma mulher, ligada ao baixo e ao úmido poderia fazer parte desta condição 

de ser artista? Aquelas que conseguiam chegar a um mercado de arte eram muitas vezes 

escondidas atrás dos seus mestres, que roubavam a autoria de seus quadros. Não obstante, 

os quadros que outrora eram qualificados como belos, sendo alvo de muitos elogios, ao 

revelar-se ter sido feito por uma mulher era imediatamente desqualificado, rebaixado a 

uma condição inferior e desprestigiado. Considerava-se que existiam traços femininos nas 

pinturas e estes eram vistos com maus olhos. A mulher não tinha a capacidade técnica de 

um homem, a genialidade não era reservada a ela.  

  A mulher, por ser associada à natureza era também associada ao ato de contemplar. 

Uma mulher era digna de ser uma modelo, não qualquer mulher, o que também denota um 

princípio de beleza, de padrão feminino a ser buscado, mais uma forma de exclusão, pois 

não falamos de modelos, de mulheres, mas de esta ou aquela modelo, esta ou aquela 

mulher. Para o homem, associado à cultura, o acesso as artes era natural, ali ele sabia jogar, 

sabia se movimentar, a arte era seu território. Ao homem eram reservados atos 

espetaculares, heróicos e a Arte era vista também como um ato grandioso, tanto que os 

pintores e escultores eram chamados de grandes mestres. Segundo Luciana Loponte,  

 
Muitas destas questões que ligam arte e gênero originam-se de alguma maneira das provocações 

do artigo polêmico de Linda Nochlin (1989a), Why have there been no great women artists? 

Publicado originalmente em 1971. (...) O artigo faz mais do que simplesmente perguntar sobre as 

mulheres artistas esquecidas pelo discurso oficial da história da arte. Entre outras coisas interroga 

sobre as condições desiguais de produção artística feminina e masculina [...] (LOPONTE, 2005, 

p.36) 

 

Ser gênio foi condição para manter-se na arte e para as mulheres esta condição não 

existia. Ser mulher era estar fadada ao esquecimento pelo menos no meio artístico. E estas 

representações que foram geradas pelo imaginário masculino repercutem até hoje em 

nossos dias, são as imagens que lembramos quando associamos arte e Renascimento, arte e 

Modernismo, arte e muitos ismos, que começam a fazer parte de nossas vidas muito cedo 

através dos livros didáticos nas escolas. Depois nas bancas, nas televisões, nas reproduções 

em paredes e muitas vezes esquecemo-nos de perguntar onde estão as mulheres artistas 

daquelas épocas. Esquecemos ou realmente ignoramos o fato de que se elas não estão ali é 

porque como lembra Nochlin às condições de produção feminina foram desiguais. O ato 

criador era reservado ao homem, não pertencia à mulher. A mulher podia manter atributos 

físicos que atraíssem este homem, que a tornassem objeto de desejo tanto de homens 
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quanto de outras mulheres. A mulher se expõe, aparece nua no quadro, o homem fica por 

trás da tela, se contêm. “(...) os homens atuam e as mulheres aparecem.” (BERGER, 1999, 

p.49) afirma John Berger acerca da ação que os homens mantêm sobre o mundo e de como 

muitas das mulheres fazem parte da decoração. Diversas mulheres atuaram ao longo da 

história da arte e tiveram um papel importante e ativo em diversos períodos e movimentos 

artísticos, porém parece correto afirmar que elas não tiveram visibilidade. Esta premissa 

certamente vem mudando dia a dia, e as mulheres se percebem como atuantes também, 

assumindo novos papéis que reconfiguram os nossos padrões, divisões entre o que é do 

masculino e o que é do feminino. O mesmo autor diz “ter nascido mulher é ter nascido, 

num determinado e confinado espaço, para a guarda do homem.” (BERGER, 1999, p.48) 

reforçando aqui a qualidade de objeto pertencente ao homem. Ele também fala sobre as 

mulheres terem virado um panorama, um objeto de visão a serviço do homem. Isto 

significa que as mulheres não tinham voz, que suas histórias eram contadas por outros 

nunca por elas mesmas, e estavam fadadas a permanecerem reclusas, fosse em casa ou em 

museus. Uma grande mudança ocorre, entretanto, com o movimento feminista, segundo 

Joel Birman:  

 

Diante da submissão quase eterna da figura da mulher à do homem, que se naturalizou a tal ponto 

que se perdeu a memória de seus começos, foi necessária uma longa marcha, para me referir ao título 

de um livro de Simone de Beauvoir sobre a Revolução Chinesa. Essa longa marcha se identifica, 

pois, com a luta das mulheres pelos seus direitos e com o movimento feminista. (BIRMAN, 1999, p. 

196-197) 

 

Este movimento foi instaurado por mulheres, cujo desejo era repensar a 

dicotimização dos sexos em masculino-feminino para criar estratégias de superação da 

opressão masculina sobre as mulheres. Este movimento não se ligou claramente a presença 

das mulheres na arte, mas possibilitou que estas fossem vistas e comentadas. Nos anos 

sessenta as mulheres começam a aparecer de forma mais efetiva na arte, segundo Michel 

Rush:  

 Em meados dos anos 60, entretanto, mulheres começaram a lutar contra o silêncio que envolviam 

sua vida e trabalho, clamores feministas, iniciados do começo do século e não totalmente sentidos 

até os anos 70 foram evidentes na arte nos anos 60, coincidindo com outros movimentos de 

liberação incluindo aqueles dos afro-americanos, gays e lésbicas. A Influência feminista sobre 

vídeo e performance foi substancial. (RUSH, 2003, p.85) 

 

O movimento feminista influenciou a entrada ou o aumento de mulheres na arte, 

pois agiu na sociedade como um todo, acompanhada de outros movimentos de minorias. 
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Os movimentos de vídeo arte e performance tiveram uma presença significativa de 

mulheres que em oposição ao expressionismo abstrato, no caso da performance, 

desafiaram ações propostas por artistas homens criando peças baseadas no corpo feminino- 

muitas vezes o corpo das próprias artistas- na narrativa, intimidade e relações sociais. O 

vídeo arte teve por sua vez igualmente uma grande participação feminina, pois sua 

emergência aconteceu junto com o movimento feminista e a fácil aquisição de câmeras que 

eram facilmente encontradas no mercado, além disso, este tipo de arte não exige um espaço 

formal para sua exibição, o que facilitou a presença da mulher nesta mídia que é menos 

passível do controle masculino.  Foi a partir dos anos setenta que as críticas feministas 

iniciaram seus escritos e que muitas artistas mulheres apareceram. Graças a elas pudemos 

perceber a desigualdade gigantesca com que foi tratado o sexo masculino e feminino. 

Como explicita Loponte: “(...) uma rede de discursos, um jogo discursivo atuante que alia 

gênero, arte e poder, que produz efeitos em nossas práticas e em nossos modos de ver e 

que tem sistematicamente desfavorecido as mulheres.” (LOPONTE, 2010, p. 156). 

Perceber estas desigualdades é dar chance para que a história das mulheres seja 

vista sob outra ótica, seja recontada e mais ainda, resgatada. Se as mulheres não aparecem 

com a mesma freqüência nos relatos não quer dizer que elas não tenham existido e 

realizado atos importantes.  Questionar para trazer a tona, para transbordar todas as 

personagens possíveis, antigas ou novas que fizeram e fazem parte da História. É, segundo 

Marían Lopez Fernández Cao: 

 

[...] oferecer as próximas gerações uma história da arte menos individualista, etnocêntrica e 

androcêntrica, tornando participantes da criação mulheres e homens de várias procedências. Uma 

história em processo, suscetível à crítica interna [...] (CAO, 2008, p. 71) 

 

Porque a história privilegiou por muito tempo o olhar masculino, europeu e branco que 

teria o poder do discurso e da ação, subjugando as mulheres e as relegando a papéis 

secundários, quando havia estes papéis. Perceber também que a história não é um sistema 

hermético, voltado só para si, mas sim uma massa informe que pode sempre ser revista. A 

história é orgânica, flexível, viva e maleável e são estas qualidades que a busca por 

questões de gênero resgatam. Ao se pensar o gênero se pensa relações de poder que 

acontecem no âmbito social e que se ligam a muitos aspectos da vida dos seres humanos 

em geral, sejam eles homens ou mulheres.  
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 Esta mudança acontece através de muitas mulheres que encontram formas de se 

reposicionar na sociedade e deste modo reposicionar outras mulheres. Seja através de 

críticas, livros, estudos, entrevistas, manifestações, passeatas a história está se 

reescrevendo e a participação das mulheres ganha novos tons. Não só na área de artes, mas 

nas mais diversas áreas, as mulheres ocupam cargos de poder, assumem novos papéis e 

viram protagonistas o que causa um grande impacto nas relações econômicas e sociais. Ter 

voz é se colocar enquanto sujeito ativo, participativo que não mais é protegido e excluído 

do risco, mas que se integra a ele e o muda. 

 Pensar e executar mudanças acontece a partir de uma organização que busque os 

interesses dos seus membros. Por isso Marián López Fernandez Cao no livro organizado 

por Ana Mae Barbosa e Lilian Amaral cita Lagarde: 

 

 [...] temos que buscar estratégias de empoderamiento (“empoderamento”)- segundo as palavras de 

Marcela Lagarde-, para nos conceder a autoridade de escutarmos, nós que somos os outros, 

aqueles que não participavam de discurso algum e no entanto nos conceituava, ordenava e 

explicava.” (CAO, 2008, p. 77) 

 

Os indivíduos precisam buscar alguma forma de fazer política para assim retomar o 

controle de suas próprias vidas. A Artista Valie Export nascida em 1940 na Aústria chegou 

a Viena no auge do movimento acionismo de Viena que era realizado por artistas homens, 

e em sua oposição propôs o ativismo feminista, tendo escrito em 1972 um manifesto 

parcialmente descrito aqui:  

 

A História da mulher é a história do homem (...) se a realidade é uma construção social e os 

homens são seus engenheiros, nós estamos diante de uma realidade masculina, é por isso que eu 

demando dê a palavra às mulheres, para que elas possam se encontrar a fim de chegar a uma 

imagem da mulher determinada por nós mesmas e, portanto uma representação diferente na função 

social da mulher, nós mulheres devemos participar da construção da realidade através da mídia (...) 

a mulher deve então utilizar para si todas as mídias como uma maneira de luta e progresso sociais 

a fim de libertar a cultura de valores masculinos. Ela fará isso também na arte. (...) A questão do 

que a mulher pode dar à arte e o que a arte pode dar á mulher pode ser respondida assim: 

transferindo a situação específica da mulher nos sinais e signos estabelecidos no contexto artístico 

que são novas formas de expressão que servem também para mudar o entendimento histórico da 

mulher (RUSH, 2003, p.94-95) 

 

O que Valie Export escreve é válido ainda, pois a dominação masculina no campo das artes 

ocorre em todas as facetas do sistema artístico, que envolve a predominância de homens 
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como diretores de museus e galerias, maior numero de artistas homens em exposições e 

acervos de museus além da presença majoritária em livros e revistas. Não existe uma 

coleção “as grandes mestras” e tão pouco a palavra gênio se curva sobre a declinação 

feminina. Segundo Valie é papel das mulheres ocuparem os espaços e isto se dá através da 

batalha por espaço e reconhecimento. 

As mulheres artistas apareceram antes das artes contemporâneas. Poucas e muitas 

vezes escondidas atrás de seus mestres, elas não tinham visibilidade. As artistas 

conseguiram sair da obscuridade e encontraram lugares no cenário artístico oficial. Agora 

suas imagens contariam suas próprias histórias de cada uma daquelas mulheres e ao 

mesmo tempo de todas elas. Suas imagens passariam a fazer parte do acesso do grande 

público o que ampliaria suas condições de agente transformador, de potencial político. 

Todo um contexto seria reconstruído, o contexto visual. As mulheres não estariam apenas 

nas paredes, nuas e frias, mas como corpos pulsantes que atuavam no meio artístico. Muito 

nesta batalha foi perdido e o grupo Guerrilla Girls
1
 humoriza isto muito bem ao criar um 

cartaz com algumas conclusões acerca da afirmação: A vantagem de ser uma mulher 

artista. Entre inúmeros itens seleciono alguns para ilustrar a questão: trabalhar sem a 

pressão do sucesso, ver suas idéias vivas nos trabalhos de outros, não ter que se submeter 

ao embaraço de ser chamada de gênio. O grupo revela questões que ainda subjugam a 

mulher, e ironizam temas centrais para questões feministas.  

Se antes as mulheres artistas eram identificadas com determinados temas como 

explicita Loponte: 

 
Os temas do bordado podem ser flores, frutas, corações românticos, ou inocentes historias infantis 

dignos de constar em qualquer enxoval de moças prestes a casar ou de um bebê que vai nascer. Há 

algo mais “feminino” do que essa imagem? (LOPONTE, 2008, p. 149) 
 

Estes temas deram lugar a outros e as mulheres artistas passaram a ousar. Seus temas são 

dos mais variados e alguns quebram radicalmente com padrões antes vigentes. A mulher 

artista não precisa mais ser romântica, tratar de aspectos domésticos ou maternais, mas 

assim como os artistas homens seus limites tornam-se borrados. Rush explicita: “Na 

história da performance e da arte mídia, especialmente as mulheres artistas, tem exercitado 

                                                           
1
 Grupo anônimo formado por mulheres artistas em 1985 que busca, através do humor- uso de 

máscaras de macaco para preservar a identidade e ironizar, por exemplo - a crítica à falta da presença da 

mulher na arte. 
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uma voz transgressiva .” (RUSH, 2003, p.110)  Há poucas fronteiras e muitas descobertas. 

Descobertas feitas sobretudo a partir do corpo. Utilizar o próprio corpo como suporte é 

colocar em destaque o feminino e uma série de imbricações. Parece ser um corpo frágil, 

delicado que foi feito para trabalhos manuais, entretanto algumas artistas colocam isto em 

xeque. Muitas destas artistas trabalham com Performance, como Marina Abramovic que 

expõe seu corpo a riscos e ao sofrimento. Questionando padrões de beleza e feminilidade 

forjados sobre seu próprio corpo utilizado como suporte para ações específicas. Questionar 

o lugar da beleza e da feminilidade são apropriações que reforçam como disse Marcela 

Lagarde o empoderamiento (“empoderamento”) das mulheres, e lhes dá forças para se 

reposicionar em um sistema tão rígido e hierárquico quanto o sistema de artes. É estar 

dentro deste sistema e assim ter a chance de reconfigurá-lo. As mulheres artistas passam a 

se tornar sujeitos e não mais objetos de ações artísticas. Elas têm voz, tem ouvidos, tem 

olhos e corpo para serem percebidas. 

 Não são todas as mulheres artistas que rompem com os padrões impostos a elas. 

Aqui neste texto busco investigar artistas do sexo feminino que rearticulam as condições 

postas em jogo na arte. Seja em ações que possuem um cenário pouco amistoso, em atos 

que impliquem dor e sofrimento, em temas íntimos ou em narrativas poéticas perversas, 

pensar nestas mulheres artistas é pensar em outros femininos. É desconstruir o que deve ser 

feminino, o que se adéqua a uma idéia geral de feminino libertando-se de estereótipos e 

trazendo a tona novas discussões.  

 Provocar o olhar e ir além, ferí-lo para que ele possa desenvolver uma nova vista, 

um novo olhar, é característica do trabalho de algumas artistas mulheres, que tencionam o 

expectador e o fazem ir além do óbvio. Podia parecer confortável passar os olhos sobre 

uma bela jovem nua que se oferece amigavelmente, contemplar, apenas pelo prazer de ver 

a forma, sentir-se dono daquela mulher por alguns instantes. Estas artistas não estão 

dispostas a agradar ou causar prazer. Seu papel feminino de amabilidade não existe mais, 

seus corpos estão a serviço delas mesmas, mesmo que seja para ofertar este corpo para o 

público como fizeram Yoko Ono em Cut Pieces, performance na qual a artista permitiu 

que o público cortasse sua roupa e Marina Abramovic em Rhythm 0, trabalho que teve um 

desfecho quase trágico, ao dispor para os visitantes de uma galeria diversos objetos que 

podiam ser usados no corpo de Abramovic, um deles uma arma carregada que foi apontada 

para a cabeça dela. Estes dois trabalhos são emblemáticos quanto à conquista de poder 
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sobre o corpo feminino na arte pelas mulheres artistas, que usufruem como nunca antes da 

sua própria imagem. Luciana Loponte explicita: 

 

Algumas mulheres artistas colaboram para “rachar” nossos modos de ver e pensar a arte, produzir 

outros significados para o próprio feminino, abrir outras palavras, desfazer ou pelo menos 

confundir nossas formas de ver e de dizer, as visibilidades e enunciabilidades confortáveis nas 

quais repousam nosso olhar, acostumado ao que é familiar. (LOPONTE, 2008, p. 159) 

 

Ser artista mulher é a possibilidade de ser protagonista da ruptura que se fez no expectador. 

É possibilitar outras vivências e contatos com a arte contemporânea e também com a noção 

de feminino. Depois de algumas artistas é difícil pensar em uma idéia fechada e bem 

estabelecida acerca do que é o feminino. Este conceito se desdobrou e continua em 

movimento a cada nova obra destas artistas que continuam tendo que buscar 

reconhecimento e espaço. O mundo das artes ainda é majoritariamente masculino e é 

preciso que se faça muito para que ocorra uma mudança. A força das obras destas artistas 

mulheres que quebram com padrões diminuí paulatinamente a distância entre artistas 

homens e artistas mulheres. Para pensar acerca do feminino e da arte escolhi três artistas: 

Marina Abramovic, Brígida Baltar e Louise Bourgeois, cada uma com um trajeto singular 

e mais ou menos atuantes em diferentes períodos históricos. O auge da prática de Marina 

Abramovic foi nos anos setenta, já Louise não era reconhecida nesta época, apesar de já 

produzir e Baltar é uma artista mais recente. Elas não se ligam direta e explicitamente ao 

feminino, mas suas obras possuem aspectos que podem ser discutidos neste âmbito.  

Marina Abramovic nasce em Belgrado (Iugoslávia) em 1946 e inicia nas artes 

performáticas nos anos setenta sendo uma das pioneiras neste tipo de arte. Realiza diversas 

performances com seu companheiro na época o artista Ulay. Há quarenta anos no sistema 

de artes, suas performances envolvem dor e sofrimento como nas vezes em que cortou a 

barriga para desenhar uma estrela comunista, deitou nua sobre uma cruz de gelo, 

disponibilizou seu corpo para o público, permaneceu confinada por dias a fio, sentada 

frente ao público por semanas, lidou com cobras, comeu uma cebola crua, penteou seus 

cabelos compulsiva e furiosamente. Seu relacionamento com Ulay também é posto como 

mote para os trabalhos nos quais ambos estabeleciam uma série de ações que envolviam 

seus corpos em conjunto.  

 Louise Bourgeois nasce em Paris no ano de 1911 e seu trabalho consiste em 

esculturas e desenhos. Em uma busca pelo retorno a infância, a artista freqüentemente trata 

de temas que remetem ao seu passado, como uma casa que tenha morado ou o 



17 

 

envolvimento de seu pai com sua babá. Suas obras discutem as relações humanas e se 

alimentam delas. Tem um aspecto sexual, com seios, falos e outras partes do corpo 

erotizados pela artista. Ela se muda de Paris para Nova York e enfrenta dificuldades para 

se estabelecer no meio das artes. Medo, vulnerabilidade e perda de controle são temas que 

podemos destacar dos seus trabalhos que remetem ao ideário feminino. Ao tratar destes 

temas a artista polemiza estruturas sólidas e questiona nossos sentidos. 

 Brígida Baltar é carioca e obteve maior visibilidade a partir da década de noventa, 

com trabalhos que vão de desenhos, fotografias, vídeos, instalações e performances. Em 

muitos dos seus trabalhos o corpo da artista faz parte da ação assim como a sua própria 

casa. E segundo Lisette Lagnado (2010) surge um processo de fabulação no qual a artista 

cria narrativas visuais como no trabalho Maria Farinha
2
. A natureza presente em seus 

trabalhos e na idéia de feminino é explorada, esmiuçada pela artista que assume um caráter 

masculino de desbravadora, aventureira e cientista. Os trabalhos com a própria casa ligam-

se a intimidade e ao corpo que se molda para ocupar espaços antes inabitados.  

Para discutir o feminino na arte parto de alguns aspectos que evidenciam essa 

relação e aparecem no trabalho destas três artistas. Estes aspectos são: Intimidade, 

agressividade, masculino como feminino e vice-versa e corpo-ação.  

A intimidade foi retratada por muito tempo na Arte. Freqüentemente aliadas a estas 

cenas de intimidade aparecem figuras femininas. Aqui é uma relação de intimidade velada, 

porque não acontece com o expectador. As mulheres ali estão apenas para falsear uma 

intimidade afinal elas não prometem nada, não cumprem nada. Existem para serem 

admiradas e apenas isto. Algumas artistas contemporâneas partem da intimidade para a 

vida pessoal, cotidiana e não apenas daquela áurea que tinham as imagens femininas, “A 

arte feminista aproxima o espectador a um espaço de intimidade, desvelando o cotidiano 

feminino que é referenciado em experiências vividas pelas próprias artistas.” (SANTOS, 

2010, p. 34) Desvelar o íntimo como modo de desvelar a vida, trazer o que se sente, 

mesmo que isto seja agressivo ou fantasioso. O íntimo aqui surge como uma gama de 

sentimentos e ações que ao serem colocadas de forma nua perdem a pureza que outrora 

tinham. O espaço íntimo revelado por estas artistas não é puro e imaculado, mas 

                                                           
2
 Maria Farinha é um projeto idealizado pela artista e executado por uma atriz. No vídeo gravado 

em super-8 a atriz usa uma roupa semelhante à cor do caranguejo. Maria Farinha reproduz 

incessantemente suas ações, cava buracos na areia, corre e se esconde. Seu desejo é de alto-mar, mas 

pertence à areia. 
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preenchido de ocos e de abismos o que o distancia da imagem da mulher como um ser que 

deve ser gracioso. A intimidade alia-se também a idéia de casa, de moradia. Se o espaço 

íntimo é um lugar em que habitam feminilidades, a casa é local aonde elas ocorrem. 

Gaston Bachelard diz que a casa conjuga a intimidade com o mundo. É neste espaço que 

tiramos todas as máscaras, que nos encontramos em pele, sonho e desejo. A casa protege 

aquele que sonha e possibilita seu devaneio, é proteção e possibilidade de ser o que não se 

é na realidade cotidiana. As artistas apresentadas aqui desnudam a casa, tiram dela esta 

pele protetora e a ressignificam ao mexer com as estruturas das mesmas. Se antes para a 

mulher estava reservado o cuidado e zelo com a casa, agora a ação se desenrola de forma a 

desconstruir a casa. 

A agressividade andou de mãos dadas com o masculino, era característica de o 

homem ser viril, usar da força para resolver problemas e o natural era que a mulher fosse 

submissa a esta agressividade. Agressividade parecia apenas estar com aquelas mulheres 

que perdessem a noção de si, como as histéricas, não a uma mulher comum que deveria ser 

obediente e bem educada. Algumas artistas, principalmente nas artes performáticas, usam a 

agressividade como mote para suas ações ou deixam transparecer uma idéia de 

agressividade ao usar um objeto perigoso por exemplo. Agregar a agressividade ao 

processo artístico feminino é de certa forma possibilitar que a energia antes reservada ao 

masculino aja sobre a arte feminina. 

Não distinguir mais duas categorias aparentemente herméticas e separadas como o 

masculino e o feminino foi uma das estratégias usadas por algumas artistas mulheres. Isso 

significa que elas não se abrigaram sobre os moldes do feminismo e quiseram ampliar a 

questão criando um ser híbrido como faz Louise Bourgeois em várias esculturas. Ao criar 

estes seres híbridos a artista coloca em xeque a divisão entre masculino e feminino como 

dois pólos distintos e complementares, ela cria seres híbridos que margeiam antigos 

conceitos e aparentam ser uma terceira coisa ou uma outra forma de concepção que nasce 

da mistura do masculino/feminino. Assim características físicas femininas se mesclam a 

características masculinas criando novas funções e significações que fazem com que as 

distinções sejam apagadas. Esta hibridização masculino/feminino pode ser mais sutil, como 

nos trabalhos de Marina Abramovic com seu antigo parceiro Ulay. Ao realizarem várias 

ações que consistiam na relação entre seus corpos em um determinado tempo e espaço, 

ambos tornam-se um só, ou seja, a força e intensidade das ações eram similares. 
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O corpo-ação ocorre principalmente nas performances que são idealizadas e 

performadas na tomada de atitudes em relação a um espaço e/ou objetos. Este corpo-ação 

carrega consigo deslocamentos, narrativas e funcionalidades que são exploradas por 

algumas mulheres artistas há pouco tempo. Historicamente a mulher foi diversas vezes 

utilizada como objeto para contemplação, ou seja, sua função era ser estática e seguir as 

regras masculinas. E quando a mulher passa de modelo a artista? As mulheres que utilizam 

seu corpo na arte, especialmente, colocam este corpo em ação e o retiram da inércia antes 

destinada a eles. É um corpo feminino que desbrava, que sofre agressões, intempéries, 

revoluções internas, distante do corpo que apenas aceitava a imobilidade imposta a ele. 

Elas não são imagens, são ações. Brígida Baltar, Marina Abramovic e Louise 

Bourgeois praticam ações sobre objetos específicos (que podem ser também um conceito) 

e ativam obras que vêem as mulheres não mais como agente passivo, porque modelo a ser 

observado e retratado, mas como construtoras de uma outra visão do feminino. O feminino 

não mais como o passivo, frágil, a serviço e a espera, mas como condição de poder. Por 

muito tempo a mulher esteve na arte porém em uma condição inferior a do homem, ela era 

objeto de contemplação, o que significa que não tinha um papel ativo na arte, diz John 

Berger: “é a expressão de uma mulher respondendo com graça calculada ao homem que ela 

imagina estar olhando para ele (...) ela está ofertando sua feminilidade como uma coisa a 

ser contemplada” (BERGER, 1999, p.57). O feminino aqui passa a ser objeto exclusivo do 

masculino, pois está a serviço dele. A mulher é também objeto nesta relação que traz 

consigo outras implicações como a criação de um modelo de beleza que expressaria a 

feminilidade. Quando a mulher passa de objeto a sujeito as relações se invertem e existe a 

criação de novos significados, inclusive para o que é o feminino. Como já foi dito a arte 

manteve por muito tempo a mulher em um papel submisso, e o que acontece quando as 

mulheres viram artistas e colocam seu corpo na arte? Como acontece isto? Que papéis a 

mulher passa a representar em relação ao masculino? E quando esta relação ocorre no 

corpo parece que a discussão feminino/masculino fica mais evidente.  

  Louise Bourgeois alerta para o que parece ser um eterno jogo de poder, no qual a 

mulher está fadada a perder:  

 

a necessidade interior do artista de ser artista tem tudo a ver com gênero e sexualidade. A 

frustração da artista mulher e a ausência de seu papel mais imediato como artista na sociedade são 

resultado dessa necessidade, bem como sua falta de poder (...) porém é fato que permaneceremos 

mendigas por toda a vida (Bourgeois, 2000,  p.100) 
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Esta é uma visão pessimista ou demasiado realista da situação do feminino atualmente pois 

muitas mudanças estão ocorrendo e irão continuar a ocorrer. A artista é um bom parâmetro 

para discutirmos a relação entre feminino e masculino, não só por declarar oficialmente 

que sofreu e sofre com discriminações devido ao fato de ser mulher, mas também por 

manter em suas obras vários elementos relacionados ao feminino.  

 

1.1 Mulher-Faca 

 

É preciso ter cuidado com as palavras do artista, adverte Louise Bourgeois. Entre inúmeras 

declarações registradas em diários, anotações, entrevistas e outros eventos registrados em 

um longo período de atividade artística, a artista coloca algumas questões sobre o feminino 

em pauta, declarações que tentarei ter todo o cuidado. Em um questionário descrito no 

livro Destruição do pai-Reconstrução do pai Louise responde a algumas perguntas, entre 

elas: você já se sentiu discriminada?  A artista responde:  

 

A primeira vez que me senti discriminada por ser mulher foi quando comecei a submeter meu 

trabalho aos júris de exposição. Mais tarde a discriminação veio tanto de mulheres proprietárias de 

galerias como de homens. (Bourgeois, 2000, p.94)  
 

Nesta declaração, transparece a dificuldade das mulheres em se tornarem artistas e também 

a se manterem enquanto tal. Em um sistema masculino a artista também afirma: “uma 

mulher não tem lugar como artista até que ela prove repetidamente que não se deixará 

eliminar” (Bourgeois, 2000, p.97), ou seja, a mulher artista precisa desesperadamente se 

afirmar pela sua presença. Repetir, repetir e repetir para nunca desistir. Insistir e colocar-se 

numa posição de destaque nas artes é tarefa árdua para uma mulher. Para Louise Bourgeois 

é uma postura de resistência e luta que as mulheres precisam ter para se tornarem 

conhecidas no mundo das artes. Ela fala ainda da falta de poder que persiste mesmo 

quando a mulher faz sucesso. É uma velha questão de gênero: as mulheres possuem menos 

poder perante os homens que dominam o espaço de arte. O grupo Guerrilla Girls fez um 

protesto relacionado a isto quando cria cartazes aonde se lê: as mulheres precisam estar 

nuas para entra no met. Museu? E lê-se embaixo: menos de cinco por cento das artistas na 

seção de arte moderna são mulheres mas oitenta e cinco por cento dos nus são femininos. 

Ou seja, é fácil perceber que a produção artística dominante é masculina.  
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 Bourgeois afirma que somos todos masculino-feminino. Podemos ver aí uma 

problematização de gênero colocado pela artista. Ela transcende os limites impostos pela 

biologia do corpo e usa elementos masculinos em femininos e vice versa. São elementos 

pontuais e muitas vezes com um caráter altamente sexual- um falo, os seios- que se 

metamorfoseiam, o feminino que quer ser masculino e o masculino que quer ser feminino.  

 

 

Às vezes estou totalmente envolvida com formas femininas- cachos de seios como nuvens-, mas 

muitas vezes misturo o imaginário- seios fálicos, masculino e feminino, ativo e passivo (...) somos 

todos vulneráveis de alguma maneira, e somos todos masculino-feminino. (Bourgeois, 2000,  

p.101) 

 

Louise Bourgeois desenha e executa suas obras, martela, lixa, escova, encera e observa a 

pedra. Dela saem formas feminino-masculino, em uma junção curiosa e intrigante. A 

artista existe na obra, em seu interior e a preenche de sentidos pessoais. Ela não olha, 

apenas é vista de diferentes ângulos. Não é mais uma promessa fácil de seduzir e ser 

seduzida visto que constantemente ela se queixa que não a compreendem. Assume sua 

individualidade enquanto artista mulher e coloca o feminino em uma grande contradição ao 

afirmar que não existe feminino separado do masculino, ambos andariam sempre juntos. 

Os corpos que retrata não são de mulheres a serem admiradas, mas de formas femininas 

misturadas a de masculinas, ou de múltiplos órgãos femininos. É uma completa aversão a 

toda uma longa história e tradição que associou a mulher ao belo e a objeto de 

contemplação.  

Bourgeois anuncia a maternidade como algo ameaçador e monstruoso, mas ao 

mesmo tempo forte e agressivo ao esculpir uma aranha gigante chamada mana. Ela 

explicita que fez um retrato de sua mãe e nos assusta com as características ferozes do 

animal. Longe das imagens tradicionais de maternidade, nas quais a mulher figura como 

protetora e cuidadora, esta figura imensa arranha a imagem típica de mãe ao colocar esta 

personagem como um animal peçonhento. A artista diz: “a aranha fêmea tem má 

reputação- é uma mordedora, uma matadora” (Bourgeois, 2000, p.217) revelando toda a 

agressividade contida no símbolo. Ela representa uma mãe castradora, uma feminilidade 

aterrorizante, que busca na figura monstruosa da aranha gigante uma afirmação: a figura 

materna possuí força, controle e poder autoritário todas estas qualidades do que se nomeia 

masculino. A artista ao próprio discurso no qual ela afirma sermos todos masculino-

feminino. A aranha é neste sentido um ser híbrido, uma monstruosidade por ter em si 
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ambos os sexos ao mesmo tempo em que surge como figura mítica atual. O contemporâneo 

não teme mais os monstros, mas os utiliza. 

 

 

 

 

 

 

 

 

 

 

 

 

  Louise Bourgeois, Manan (1999), Aço inoxidável e mármore, Canadá. 

 

Louise Bourgeois se alimenta das emoções humanas. Estas emoções são inseridas 

em um contexto mais amplo: o das relações. As relações que a artista estabelece entre suas 

figuras que ora ficam sozinhas ora separadas. Lidar com relações e, por conseguinte com 

emoções pode ser visto como uma ocupação comum as mulheres. Frequentemente as 

mulheres são confidentes, carinhosas, lidam com os sentimentos dos outros. A mulher 

também aparece como aquela que resguarda seu interior, que é para dentro, interna. Pensar 

a mulher como líquida, pensar o trabalho de Bourgeois feminino porque líquido: 

“derramar, fluir, gotejar, escorrer, derreter, (...) deslizar (...) se deixar” (Bourgeois, 2000) 

que são provenientes do corpo, mais especificamente de um corpo feminino. Um corpo que 

talvez a artista não tenha desejado ser feminino, mas que se mostra a nós expectadores 

deste modo. Pensar neste corpo, que líquido, apenas transborda o que o corpo transmite. O 

que está por trás é sem dúvida um corpo feminino que anima a forma. 

 Outro aspecto feminino na obra de Bourgeois é que por mais pesados que tenham 

sido os materiais escolhidos a obra parece demasiado leve. Muitas esculturas são 

penduradas ao teto o que amplia a sensação de leveza e traz o vôo. 

 No trabalho Femme Couteau, a artista faz uma forma feminina que contêm uma 

alusão ao pênis. A artista chama essa escultura de mulher machadinha e diz que a obra faz 
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alusão a aquelas mulheres que quando garotinhas se sentiram vulneráveis a serem atacadas 

por um pênis e então para se defender toma a arma do seu agressor. É a busca pela 

agressividade feminina que transcende seus temores e ganha uma nova posição social, 

passa a ser ouvida.  

Na escultura Janus Fleury de 1968 a mistura entre o que parece ser um símbolo 

feminino - o seio - e um símbolo masculino - o falo interpelam-se e se fundem em um 

objeto que alimenta as discussões acerca do hibridismo, da junção entre masculino e 

feminino. Esta junção acontece de uma forma polêmica, ela não une simplesmente, ela faz 

uma fusão entre feminino e masculino que faz com que seja difícil identificar se aquela 

forma remete ao corpo feminino ou ao masculino. A forma também parece duas partes 

iguais de um corpo masculino que unidas parecem por sua vez uma forma masculina. Ela 

cria um incomodo no olhar, ora se assemelha a uma mulher, ora a um homem e depois a 

ambos. Evidencia uma relação de coexistência que pode ser afirmada como o gênero é uma 

construção social, ela se faz na relação entre ambos os sexos e esta relação mostra que 

masculino e feminino não são simplesmente duas metades que se complementam. 

 

 

 

 

 

 

 

 

 

 

 

 

 

 

            Louise Bourgeois, Janus fleuri, 1968, bronze, ouro e platina, 1968. 

 

Em diversos trabalhos abrigados sobre o nome Cell a artista propõe um arranjo de 

objetos que se convertem em instalações, os objetos vão de portas, camas, janelas e 



24 

 

pequenos elementos como frascos de perfume que se estruturam como fragmentos de cada 

Cell. Para Bourgois,“o tema da dor é meu campo de trabalho.(...) As Cells [células] 

representam diferentes tipos de dor: as físicas, as emocionais e psicológicas, e as mentais e 

intelectuais. (...) Cada uma das Cells trata do medo. Medo é dor” (Bourgeois, 2000, p. 

205). Organizar objetos que de alguma maneira, quando juntos, funcionem como 

representação da dor é uma tônica da obra evidenciada pela artista. Quando se coloca a 

questão do feminino perante a dor, se expõe o medo. A mulher como o sexo frágil, que 

deve ser protegida pelo másculo, masculino. A artista nos traz duas indagações ao que 

concerne o feminino nestes trabalhos: a posição da mulher perante a dor e o medo e 

novamente a questão do espaço íntimo, da casa e dos elementos pertencentes ao doméstico. 

É uma artista mulher que traz à tona a questão da dor e do sofrimento, aprisionadas em um 

confinado espaço e perpassadas na pele do espectador quando se devaneia acerca destes 

elementos das Cells. A mulher pode não só vivenciar esta dor mas também gerá-la, criar 

um simulacro que busque desmascarar a evidência clara de ser apenas objetos para torná-

los o que a artista pretende, um desfiladeiro emocional. A artista mulher ganha autonomia 

e pode discutir sobre um sentimento que estava de certa forma escondido. É um corpo 

frágil que se coloca enquanto gerador de tensão, de violência e estas são para serem 

vivenciadas tanto por homens quanto por mulheres. Bourgeois provoca uma ruptura ao 

isentar a questão do medo a papeis femininos ou masculinos, aqui quem tem medo é o ser 

humano, é aquele que adentra na obra e a experimenta. 

 Outro aspecto é a questão da casa, da intimidade, estes trabalhos guardam uma 

proximidade com o espaço doméstico ao utilizarem elementos deste contexto e de certa 

forma violam o espaço intimo. Uma violação de um espaço tão acalentador e maternal 

como a casa abala as estruturas daquilo que seria considerado reconfortante. E se é no 

feminino que foi instaurada por muito tempo a idéia de proteção ligada impreterivelmente 

a espaço doméstico, nestas obras a artista retira esta imagem segura e bem estabelecida 

para deixar os expectadores sem chão, ou melhor, com medo. No desenho mulher-casa a 

artista coloca duas questões acerca do feminino: o corpo de mulher e a casa. Numa 

justaposição entre os dois elementos, a cabeça da mulher é substituída pela casa e vemos 

aqui uma situação limite: não é mais a mulher que se adapta a casa, ao doméstico, mas o 

lar que se adapta a mulher faz parte do corpo dela e é regida por suas ações. Afinal é a 

mulher que habita o interior da casa, que a governa e lhe dá as coordenadas. A casa perde 

suas dimensões e sua função, não protege mais, não participa do cotidiano como antes. 
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1.2 Be bee 

 

Brígida Baltar investiga, desbrava, busca encontrar elementos voláteis e frágeis nas 

performances realizadas entre 1994 e 2004 e organizadas no projeto Umidades nas quais a 

artista se mune de pequenos vidros transparentes em busca de neblina. Ela desbrava 

paisagens da serra do Rio de Janeiro em busca da desejada neblina, pode-se notar um típico 

padrão masculino no que a artista propõe- o aventureiro, cientista, pesquisador. Assumir 

um papel masculino é uma forma de abalar a estrutura de conceitos antiquados, mas ainda 

vigentes. Protagonista de suas ações ela se coloca como produtora de sentidos, aonde seu 

corpo figura como elementar e aonde este corpo feminino não mais figura, mas sim atua. O 

que ela inscreve é uma experiência sensorial, repleta de intimidades. É a intimidade 

feminina que aqui se expõe para revelar-se fugidia com a matéria que a artista busca a 

neblina.  É uma experiência única e pessoal, subjetiva em desvelar desejos e contentar-se 

com efemeridades, mas é uma busca que também se dá no expectador que para diante desta 

imagem feminina que não mais contempla e sim atua, busca os próprios sonhos.  

 

 

                Brígida Baltar – A Coleta da Neblina, 1998 – Fotografia Cor sobre Papel 
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Envolver-se com a casa e todo o universo intimista acarretado a ela foi 

aparentemente o que a artista fez em Abrigo, obra de 1997, na qual as paredes de sua casa 

são escavadas e nos buracos constroem-se lugares para esconder o corpo. Aparentemente 

porque para a artista estes lugares são de reflexão, e ao mesmo tempo uma ação que busca 

uma saída de si, segundo Brígida: “Talvez não esteja neste mergulho de fresta uma 

possibilidade de “sair de si”, mais plena?” (BALTAR, 2009, p. 10) pensar na casa, este 

espaço destinado ao feminino como produtor de pequenos abrigos, nos quais é possível sair 

de si é causar um estranhamento na antiga relação entre feminino e casa. Se antes a mulher 

tinha a função de zelar pela casa, pelo patrimônio, como se a própria moradia tivesse um 

peso maior que a pele, Brígida subverte esta lógica escavando as paredes, retirando sua 

essência material e reformulando o uso da casa. Esta possibilidade de retirar os tijolos, os 

fazer virar pó e ao mesmo tempo, do vazio que restou construir o abrigo e do pó redesenhar 

elementos pertencentes ao cotidiano do lar é enxergar a casa como ambiente vivo, móvel, 

pulsante. Dar vida a casa e possibilitar novas interações com a mesma é um processo que 

ocorre nesta série Abrigo e que reflete a mulher que não está mais apenas na casa, mas que 

interfere nela. 

Em Casa de Abelha são as sensações que preenchem a artista e as sensibilidades 

que a movem. De cima de uma escada vestida com uma roupa feita de ponto, chamado 

casa de abelha, que se assemelha a uma colméia, das suas pernas escorre um liquido 

levemente dourado e viscoso, que se revela ser mel. A mulher escondida por trás de 

valores que por muito tempo incubiram certos parâmetros para o feminino, parâmetros 

estes controlados pelo masculino, precisava manter a ordem e limpeza da casa. O zelo com 

este espaço íntimo recaía sobre elas, e este trabalho de Brígida Baltar desafia o que era 

considerado normal quando a artista busca invadir toda a casa envolvê-la na doçura, criar 

uma experiência animal, simular em seu corpo uma colméia inchada de mel. É um mel 

desperdiçado, que escorre pelas escadas e impossibilita que a doçura seja vivenciada. A 

artista não está ali para oferecer uma figura docilizada, morna, como muitas vezes foi 

pedido a mulher. A docilidade feminina não esta a serviço de ninguém aqui, e o olhar 

masculino só pode observar o desperdício. 

“Maria farinha” é um filme produzido em 16 mm sobre um pequeno caranguejo 

representado pela atriz Lorena da Silva que simula as ações do animal e veste uma roupa 

da cor do mesmo. A Maria farinha escava incessantemente a areia em busca de algo ou 

talvez dela mesma, como questiona Lisette Lagnado: 
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Quem és Maria Farinha? Foges do movimento das marés porque só consegues levar a vida junto a 

rala vegetação que desenha o limite da praia. Mas e o sonho, Maria, e o desenho do sonho? Sai a 

cata do ausente, remexe a massa solta, vasculha sua própria sede até deparar com sons fora de seu 

alcance, um barco ao largo do litoral, imagens de um outro tempo, o molhado sem fundo. Então 

era isto: vontade de alto mar. (LAGNADO, 2010, p. 119) 

 

Vontade de alto mar, se jogar ao alto mar em busca do desconhecido é também tarefa 

masculina. Aquilo que é temido por ser desconhecido foi negado às figuras femininas. Mas 

aqui nesta obra é uma mulher que protagoniza esta luta com o desejo irrefreável de 

desbravar um oceano. Nesta obra se percebe o caráter exploratório masculino, uma fuga da 

representação feminina antes plácida e imóvel (com suas exceções) e o corpo feminino na 

imagem da arte como ativo. Apoderar-se de uma nova identidade, uma identidade 

animalesca, em busca de outra realidade que se inicia em uma experimentação corporal e 

acaba por transparecer outro feminino. Um feminino que se deforma, transveste-se e 

assegura assim uma divergência entre o que era o feminino e o que ele pode ser. Entre o 

que era a mulher e a mulher que ela pode ser em uma narrativa permeada de mistérios.  

Os trabalhos de Brígida Baltar, em geral, trazem o processo de fabular como 

possibilidade de criação, o que pode ser estendido ao público. Colocar-se desta forma, 

como construtora de mundos é assumir uma nova feminilidade, pois ser agente, ativar 

diferentes substratos para arquitetar espaços é uma qualidade socialmente vista como 

masculina. Ao assumir essa característica a artista participa de uma lista cada vez maior de 

artistas mulheres que intencionalmente ou não provocam no expectador outros olhares 

sobre o feminino na arte. Ser mulher é ter um vínculo com a palavra feminino, mas este 

feminino amplia-se cada vez mais em mulheres artistas como Brígida Baltar. Por mais que 

aparentemente seus trabalhos pareçam carregados de feminilidades, seja pela escolha de 

roupas bem femininas para a realização das performances, do uso da casa, da memória e da 

fabulação, a artista sorrateiramente faz do feminino em seus trabalhos uma nova constante, 

que precisa ser vivenciada de novas maneiras. 

Em Brígida o afeto parece se moldar em elementos tão frágeis - neblina, pó, vento, 

mel que escorre, areia - que contraria o feminino outrora dependente do que é sólido, forte, 

duradouro, qualidades masculinas. É uma artista mulher que se coloca em situações 

afetivamente frágeis e instáveis, e contenta-se com elas. Não precisa mais de um terreno 

seguro ou de expedições concretas, é no etéreo que o trabalho se constrói e se fixa, é um 

feminino que se desprendeu recentemente do masculino e que mantêm seu percurso 

solitário com o uso de sua própria força.  
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1.3 Mulheres na chuva 

 

Marina Abramovic, assim como Brígida Baltar, é uma artista que performa suas 

ações, ou seja, usa seu corpo como suporte para seus trabalhos. Ela se afasta do estereótipo 

de modelo feminino, no sentido de que subverte algumas práticas consideradas femininas. 

No trabalho Cleaning the house, por exemplo, ao executar uma tarefa vista como feminina 

ela usa de ironia, o que se vê é a artista com um longo vestido e uma posição de reza, 

ajoelhada em frente a um balde. 

Em House with a open view (2002) Marina coloca sua intimidade da maneira mais 

exposta possível. Habita uma casa aonde os visitantes podem vê-la realizando ações 

cotidianas como ir ao banheiro, se vestir, tomar banho, dormir. Expor a intimidade desta 

forma é uma maneira agressiva de se colocar. Agressividade até pouco tempo não sendo 

vista como uma atitude de mulher, ou que deva ser expressa por uma mulher. A 

agressividade pertence ao homem, que também possui a capacidade de comandar as 

situações, o que lhe dá mais poder do que a mulher. A artista rompe uma membrana, faz 

um desvio, rearranja a rota e assume uma postura masculina.  

Em Cleaning the house - ou em uma tradução livre- limpando a casa, a artista esfrega 

compulsivamente escadas brancas e imaculadamente limpas. A limpeza foi atributo 

feminino e a artista parece lidar com esta questão provocando, sim, eu limpo eternamente 

esta escada, é minha tarefa. O exagero do ato liga-se também a uma espécie de punição, 

que demonstra um tom agressivo na obra. Ela também aparece em uma cena vestida com 

um vestido longo de festa, bem maquiada, com luvas de borracha para limpeza da cor 

vermelha e um balde a sua frente. É a mulher que se enfeita para o olhar do homem ao 

mesmo tempo em que o serve. Duas submissões que são levadas ao extremo quando vistas 

juntas, causando um estranhamento. Esta mulher não poderia ser uma mulher mais 

consciente dos seus papéis sociais? Não totalmente emancipada deles, mas ao reconhecê-

los parece desenvolver uma autonomia e um grande poder de crítica. São imagens que 

mudam não só a visão tradicional acerca do feminino como também se inserem na mídia e 

conseqüentemente em nossas casas, na política, no cotidiano. 

Outra artista que como Marina Abramovic coloca o corpo na casa e pensa na 

relação de ambos em imagens, é Ana Teresa Fernandes. A relação de Fernandes é literal e 

envolve corpo-poder-doméstico. A artista faz grandes pinturas que são auto-retratos.  Ela 

usa um vestido justo e curto, que expõe quase todos seus atributos femininos, um sapato de 
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salto alto e realiza atividades domésticas como passar roupa com ferro. Durante a ação 

corriqueira ela luta agressivamente com alguns objetos e também sugere uma relação 

sexual, ou seja, uma batalha corporal com a casa, com a intimidade, contra o que não pode 

ser revelado. 

A artista também expõe sua intimidade quando realiza nos anos setenta diversos 

trabalhos com Ulay, seu ex-marido. Marina Abramovic e Ulay vivenciam uma relação 

entre feminino e masculino no qual ambos se anulam, pois desenvolvem a mesma função. 

Para Abramovic o ideal seria um ser hermafrodita, longe da velha oposição masculino-

feminino. São ações orientadas no tempo e espaço no qual os corpos de ambos artistas se 

confundem. Para Marina nunca foi intenção colocar o corpo masculino ao lado do 

feminino simplesmente, mas sempre foi uma busca fugir e retirar esta carga quase que 

desigual sobre o corpo. Em – cabelos- forma-se uma figura hibrida cujos limites tecidos 

pelos cabelos confundem o olhar e metamorfoseiam a figura final numa só, Ulay e Marina 

juntos. Ao falar de relações a artista também desconstrói a idéia do ser feminino 

geralmente praticada na arte, pois coloca o seu corpo feminino em relação intima com o 

masculino e esta proximidade anula a distinção entre os sexos. Se em Imponderabilia os 

dois performers completamente nus se colocam em lados opostos de uma porta pela qual 

os visitantes devem passar , espremendo-se entre os corpos de Ulay e Marina causando 

a razão para qualquer desconfiança no publico, pois era dele sua escolha de passar pelo 

lado de Ulay - masculino ou de Marina- feminino. Para a artista eram apenas dois corpos 

que de certa forma forçavam ao expectador criar uma nova forma de relação, era um 

estranhamento. Será possível não existir esta distinção entre feminino e masculino? Ela 

parece tão natural quanto à própria sexualidade, porém lembremo-nos que estamos a falar 

de Arte Contemporânea e aqui não existe espaço para a normalidade. De qualquer forma 

não foi a intenção dos artistas provocar tal discussão acerca das diferenças entre feminino e 

masculino, visto que ambos se alimentavam destes trabalhos como se fossem um corpo só, 

tão justapostas estavam suas ações e planejamentos. Juntar os corpos como se eles fossem 

um só organismo, em  Breathing In/Breathing Out (1977) os dois permaneceram com suas 

bocas coladas respirando um pelo pulmão do outro até a exaustão. Em Rest Energy with 

Ulay, 1980 Ulay segura uma flecha que aponta exatamente para o coração de Marina e que 

só não dispara pela tensão mantida por seus corpos. São relações que colocam a questão da 

dependência que se desenvolve em uma relação entre um homem e uma mulher, mas que 
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ao mesmo tempo a subverte ao colocar ambos os sexos com a mesma participação na ação, 

ambos produzem o mesmo peso e são responsáveis pela fatalidade, pelo risco iminente.  

Em Balkan Erotic Epic,Marina Abramovic usa vários tipos de mulheres- formas de 

corpo, idade- o que contraria a velha premissa de uma imagem única e ideal da mulher, o 

que explicita Loponte ao citar Cao: “não existe a mulher nem as mulheres. Existe cada uma 

delas, existe uma mulher e outra, e outra. Cada uma com uma trama, geografias, anos 

vividos e desejos realizados, historias falidas e sonhos por realizar” (LOPONTE, 2010, 

p.155). Abramovic contribui com esta afirmação quando traz esses distintos corpos a 

ocupar o mesmo espaço e em um momento tão íntimo: o ato sexual, o erotismo. Ela 

expressa aqui uma clara distinção entre sexos, os homens representam seus papéis de um 

lado e as mulheres de outro, cada qual com a sua função. Marina, porém, afirma que o 

corpo da mulher era tratado de uma maneira estereotipada. Ela afirma: Para mí lo 

interesante es el aspecto espiritual del sexo.” (ABRAMOVIC, 2007, p. 6) Ou seja não é a 

mera busca de corpos perfeitos, fisicamente desejáveis ainda apoiados em velhos padrões 

rígidos que se impunham sobre masculino e feminino. A artista esclarece:  “Pero lo eran de 

una forma distinta en la que el cuerpo era utilizado como herramienta o como medio para 

propiciar la fertilidad de la tierra, para pedir lluvias, para la sanación... La energía sexual 

era transformada para el contacto con las energías invisibles.” (ABRAMOVIC, 2007, p. 6) 

A mulher também tinha ação, era sujeito nas situações, o que coloca a mulher artista em 

um outro patamar. Ela tem o direito de assinar seus trabalhos, de ganhar dinheiro com eles, 

de tratar sobre temas polêmicos e ter objetivos pessoais em suas escolhas.  
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                     Marina Abramovic, Balkan Erotic Epic (woman in the rain). Still de vídeo, 2005, Belgrado. 

 

 

Capítulo 2 – Beba meu Oceano 

 

O processo poético é intimo e se faz primeiro em uma conversa muito mais interna 

do que externa, circulando entre o que se vê e o que se compreende daquilo que se vê. 

Cecilia Almeida diz:  

 

[...] são diálogos internos: devaneios desejando se tornarem operantes; idéias sendo armazenadas; 

obras em desenvolvimento, reflexões; desejos dialogando. São pensamentos que, as vezes, são 

registrados em correspondências, anotações e diários. (ALMEIDA, 2009, p. 47) 

 

Desejo de repensar o cotidiano, o que é corriqueiro, estático, comum e, portanto, ordinário. 

Em um pequeno caderno traço linhas finas e sinuosas que pouco a pouco querem ser 

imagens. Essas imagens são da ordem do íntimo, do cotidiano e do doméstico. Nelas é meu 

corpo que desenha a ação principal sempre se relacionando com determinados objetos que 

parecem ter uma carga simbólica ligada ao feminino. Feminino não só porque habito um 

corpo posto como tal, mas porque nas pesquisas cotidianas que realizo enquanto artista 
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notei alguns estranhamentos. Estranhamentos presentes nas imagens de algumas artistas 

mulheres que ao reordenar o que é normalmente visto como feminino criam um hiato entre 

aquilo que se espera ver e o que efetivamente está posto nas imagens. 

  Parti para a feitura desta série de trabalhos a serem apresentados aqui neste capítulo 

quando me deparei com alguns textos acerca do feminino na arte. Ao observar vários 

aspectos que envolviam a presença da figura feminina na arte, como sua ligação com o 

espaço íntimo, o doméstico, a doação da imagem para o olhar masculino, refleti sobre meu 

cotidiano e a minha relação com estes aspectos. Permanecia muito tempo dentro de casa, e 

o espaço doméstico era um habitat para meu corpo. Como eu me relacionava com os 

objetos e as funções deste espaço? Debrucei-me na produção de registros, desenhos e 

imagens fotográficas, mais especificamente em performances que ocorrem na imagem, 

buscando um estranhamento em relação aos objetos e espaços domésticos, em relações 

balizadas pelo feminino.  

Estes textos com os quais me deparei antes e durante o processo nomearam 

algumas artistas que foram essenciais na criação dos meus trabalhos. As imagens 

alimentaram a pesquisa e cada imagem minha contêm um pouco das imagens que vi, disse 

Cecília Almeida: 

 

[...] trata-se de uma imagem sensível que contem uma excitação. O artista é profundamente 

afetado por essa imagem que tem poder criativo; é uma imagem geradora. Essas imagens, que 

guardam o frescor das sensações, podem agir como elementos que propiciam futuras obras, como 

também, podem ser determinantes de novos rumos ou soluções de obras em andamento 

(ALMEIDA, 2009, 58) 

 

 

Entre arte e feminino insiro meu corpo enquanto artista e mulher. Habitar um corpo 

feminino não é premissa para transparecer qualquer essência do feminino, mas foi ao 

descobrir outras artistas mulheres que usam o corpo nas suas obras que senti o desejo de 

investigar a feminilidade. São mulheres artistas que nas suas obras estabelecem pontos de 

tensão entre aquilo que é esperado delas, ou da imagem produzida por elas, e o que elas 

representam.  Uma verdadeira profusão de enfrentamentos e construções outras da 

realidade por muito tempo imposta as mulheres e aqui, nestas artistas (alguns exemplos são 

Pipilloti Rist, Sônia Andrade, Valie Export, Marina Abramovic, Brigida Baltar, Joan Jonas, 

Louise Borgeouis, Adriana Varejão) o desvencilhamento das condutas e regras masculinas 

para uma feminilidade aberta, porosa. Aberta no sentido de estar em modificação 

constante, não mais se fechar em uma concha de tamanho pré-definido, na qual não se 
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pode crescer ou ampliar-se. Estas artistas mulheres utilizam de estratégias de 

enfrentamento ao fazer com que o espectador depare-se com imagens que ele não esperava 

ver. Algumas delas também fazem uso de dispositivos de estranhamento ao colocar em 

suas obras elementos díspares, situações inesperadas ou até mesmo impossíveis.  

Meu interesse está naquelas artistas que provocam este estranhamento em relação 

ao feminino. É uma artista que se veste como se fosse a uma festa para limpar o chão, no 

caso de Marina Abramovic, outra que transborda de seu corpo muito mel por toda casa, 

essa essência de amabilidade feminina desperdiçada em Brígida Baltar, uma terceira que 

checa seu corpo em um pequeno espelho que guarda para si as imagens dela enquanto 

mulher, enquanto a artista mulher Joan Jonas. Ao investigar e acompanhar a trajetória de 

algumas artistas mulheres, como as supracitadas, contaminei meu processo poético com 

estranhamentos e indagações em face de tantas interpretações que rodeiam o feminino. 

Atitudes, gestos, pequenos pensamentos, longos discursos que se inserem nas imagens 

fartas de sentidos banais e ganham tons distintos ao transgredirem parâmetros de 

“normalidade”. O que busco é um estranhamento que ocorre na imagem, mais 

precisamente em torno da figura central, que sou eu. Estranhamento em torno do que é 

esperado em uma imagem feminina, como uma alegoria floral, um corpo complacente ou 

uma cena corriqueira no interior do lar. Seja por um deslocamento de algum elemento ou 

mesmo pura e simplesmente um arranjo do corpo em relação a objetos da casa, a imagem 

incomoda. Esse incômodo ou estranhamento se faz na imagem e no olhar daquele que a 

observa. 

Alguns elementos se repetem nestes trabalhos e não é mera coincidência. O corpo 

desnudo que marca o feminino na pele, o espaço interior do lar, a intimidade. São 

elementos utilizados por mim para reforçar a temática do feminino e ao mesmo tempo para 

subvertê-la. Estes elementos foram observados em imagens produzidas por mulheres 

artistas que realizam uma quebra de padrão e foram vivenciados por mim no meu 

cotidiano. São maneiras de mostrar uma preocupação com o universo feminino ou com o 

universo que é normalmente associado a ele. A partir daí, na interação com este universo 

busquei um estranhamento mínimo. Mínimo porque meu processo é feito na fronteira entre 

o que parece não ser nada e o que parece ser extraordinário. Está no espectador esta 

transição mínima que só se faz quando o mesmo está disposto e aberto, disponível para 

perceber algo de estranho, algo que foge a normalidade. São imagens não estáticas, apesar 

de serem fotografias, pois desejam criar um deslocamento no olhar e pensamento. 
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O corpo nu presente nesta série de imagens intituladas se faz presente para 

questionar tanto a sexualidade, a corporeidade e aquilo que se espera do corpo feminino. 

John Berger (1999) diferencia a nudez do nu, ao afirmar que a diferença entre o nu e a 

nudez seria que a nudez é simplesmente estar sem roupa, já o nu é uma forma de arte. O nu 

como um estado de espírito, uma invenção, uma armadilha. O nu guardaria algo a mais, 

quem olha não vê o todo, a nudez retira, o nu resguarda. E porque pensar no nu como 

estratégia de construção da imagem? Por muito tempo este recurso foi usado nas imagens 

femininas, figuras nuas que se despiam para os grandes mestres e conseqüentemente para 

os olhares masculinos que tinham acesso a estas imagens. São nus plácidos, obedientes e 

de certa forma puritanos. Poucas são as imagens, como a origem do mundo de Gustave 

Courbet, que escandalizaram ou chocaram pelo seu caráter explícito, lembrando que esta 

imagem foi escondida por muitos anos por um colecionador. Evidenciar o corpo nu para 

inscrever nele todo um universo de contradições que regulam ainda a figura feminina. 

Evidenciar uma visão feminina do corpo feminino que não está a serviço do masculino, por 

não ter sido produzido por um homem nem para homens. Um corpo que se mostra 

feminino, porém sem os recursos que rodeiam o olhar masculino e a criação de um 

imaginário masculino sobre o feminino.  

Um corpo nu que habita a casa. Rodeado de todos os objetos e funcionalidades dos 

mesmos, este corpo quer transcender o uso, a rotina, o contato com o universo doméstico. 

É cotidiana e normal a associação da figura feminina com o ambiente doméstico mesmo 

com a grande mudança ocorrida nos últimos anos na qual as mulheres adentraram de forma 

mais significativa no mercado de trabalho, estas imagens foram tantas e acompanhou por 

muito tempo o imaginário social que persistem ainda, pelo menos no sentido de 

normalidade, elas não quebram padrões, os afirmam. Persigo imagens feitas entre o corpo e 

a casa, numa relação que foge dos padrões. Uma cama que vira um oceano feito de lençóis, 

a parede que se adere à pele, uma imagem que só existe no espelho, uma planta que sufoca 

o corpo no chão da cozinha. São pequenas ações como propostas para a fotografia e partem 

de um estranhamento particular executadas dentro da casa e que se sustentam neste 

contexto.  

A intimidade que permeia o ato de tirar a roupa, o espaço sagrado do sono, o 

espelho do banheiro. A intimidade que ocorre no espaço íntimo da casa estava ligada a 

figura do feminino, que era uma figura associada ao privado, ao confinamento, a 

interioridade. As ações que ativei vão em direção contrária ao que está posto buscando 
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afirmar o feminino emancipado quanto a sua relação com a casa, o espaço íntimo e o corpo 

nu. São pequenas intervenções, ações que existem em um estranhamento mínimo e quase 

silencioso, mas não por isso menos subversivo. 
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Entre a casa e a pele 

 

Ela vivia presa em um apartamento. As portas permaneciam sempre trancadas, as janelas 

com as venezianas abertas, mas empenadas, a altura era muita para pensar em uma fuga e 

seus olhos pareciam já ter se acostumado com a paisagem. Estava sempre nua, pois não 

sentia frio nem calor, a pele lhe bastava. Seu corpo feminino adequava-se a casa como se 

fizesse parte dela, aquele chão, aquele teto, aquela cama, aquele chuveiro, e ela. Não era 

ela mesma, ou melhor, dizer, já havia perdido a autonomia sobre aquele espaço. Uma noite 

ela tenta dormir e não consegue. Seu sono é agitado por uma sensação de desaparecimento, 

o corpo parece que esvaí rapidamente no ar, e a cama transforma-se em um oceano. As 

ondas furiosas a fazem girar e girar. Desaparecer é perder o chão, é simular a presença. 

Instabilidade e desassossego, ela enfrenta as ondas que a envolvem circularmente, como se 

quisessem a engolir. Aquele pequeno retângulo resignado ao conforto e descanso parece 

ter ganho vida própria. Subitamente lembrou de toda a vida que havia vivido antes de estar 

enclausurada e sentiu a mesma sensação de desaparecimento. É como se percebesse que 

sua presença era pouco notada, aonde quer que fosse. 

Ao lavar a louça parou para observar os azulejos que a rodeavam. Ao esfregar o rosto na 

toalha pendurada no banheiro parou para observar os azulejos que a rodeavam. Um 

desenho que lembra uma flor, como uma mandala, se faz a partir da junção de linhas azuis 

que se prolongam em um círculo da mesma cor do fundo dos azulejos. Cada pedaço de 

azulejo está preenchido por essa figura e se adere a fria e lisa superfície. Encostou o corpo 

na parede e sentiu o desejo de ter estampado na pele aqueles desenhos. As flores não 

seriam mais parte de um cenário, pois eram parte de seu corpo.  

Por muitos anos não cortou os fios de seu cabelo, que cresceram vertiginosamente 

em direção ao chão sendo grossos como uma corda. E foi um dia pela tarde que ao olhar a 

paisagem pela enésima vez teve a idéia de fazer uma Teresa. Teresa é uma corda feita de 

lençóis, utilizada para fugas. Penteou cuidadosamente seus cabelos e fez uma trança que a 

cada vinte centímetros virava um nó. Prendeu o cabelo na batente da janela e inclinou seu 

corpo segurando a corda que desenrolaria paulatinamente ao descer. 
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                   Mabel Fricke e Willian Ansolin, série “Entre a casa e a pele”, Fotografia, 2012, Porto Alegre. 
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 Mabel Fricke e Willian Ansolin, série “Entre a casa e a pele”, Fotografia, 2012, Porto Alegre. 
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Mabel Fricke e Willian Ansolin, Série Entre a casa e a pele, Fotografia, 2012, Porto Alegre. 
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 Mabel Fricke e Willian Ansolin, Série Entre a casa e a pele, Fotografia, 2012, Porto Alegre. 
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Capitulo 3 - Pedagogia como campo expandido 

 

O feminino associa-se indiscutivelmente com a mulher e é um conceito construído 

socialmente. Dentro da área de artes a imagem do feminino foi por muito tempo, ou 

melhor, a maior parte do tempo, regulada pelo masculino. É um significado e um montante 

de imagens construídas não por aquelas que constituem em seus corpos a própria noção de 

feminino, mas por aqueles que as viam, as controlavam, as julgavam. Ser mulher e se 

constituir enquanto ser dotado de feminilidade foi por muito tempo exterior a vontade das 

mulheres.  

 

Muitas imagens de mulher construídas ao longo da narrativa dominante da história da arte, uma 

narrativa que não é linear nem isenta de contradições, endereçam-se a um olhar masculino (...) as 

mulheres conhecem a si mesmas apenas através de imagens de mulheres feitas pelos homens 
(Rowbotham, citado por Mayayo, 2003, p.165).”157 

 

Estas imagens foram carregadas de significados e propósitos não regulados pelas mulheres, 

pois não possuíam poder sobre a imagem que representavam, podemos dizer que sua 

própria identidade era forjada pelo olhar masculino. E as mulheres submeteram-se a estes 

parâmetros por muito tempo, deixando-se envolver com questões que seriam então vistas 

como femininas, como o cuidado da casa, afazeres manuais, o casamento, as delicadezas e 

os pormenores do cotidiano. As mulheres que apareciam na arte eram objetos a serviço do 

homem, estavam ali para servi-los e para reproduzir suas vontades. O feminino era 

sinônimo de servidão ao masculino, ao viril, ao homem. Ser feminino também é ser 

controlado e ter seus limites cerceados, ou seja, os limites impostos ao feminino eram 

muitos. Se o feminino pode ser visto como um conjunto de qualidades que são atribuídas 

às mulheres, era papel masculino regular estas qualidades ou características. Segundo 

Loponte “(...) o quanto essas imagens são construções que produzem determinados 

significados sobre o que é ser mulher, “regulando os limites socialmente aceitáveis de 

feminidade”, como aponta ainda Mayayo.” (LOPONTE, 2010, p. 159), ou seja, o feminino 

é regulado, é controlado, medido e de certa forma fabricado por um olhar masculino nestas 

imagens de mulheres. Por isto o estudo das imagens produzidas na arte ao longo dos 

séculos, no tocante das imagens de mulher, ou imagens do feminino, mostra claramente a 

submissão da mulher ao homem e mais recentemente uma enorme ruptura com artistas 
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mulheres que desafiam os padrões do que é visto como feminino ou aceito socialmente 

como tal.  

 Quando artistas mulheres, principalmente a partir da década de setenta passam a 

quebrar os parâmetros do que era visualmente comum, ou aceitável, e tomam para si, 

querendo ou não, a tarefa de delinear novas imagens acerca do feminino, opondo-se de 

certa forma a um horizonte já formatado e aparentemente bem estabelecido constituído por 

milhares de imagens femininas produzidas por homens. 

 O que interessa agora não é simplesmente catalogar e encontrar artistas mulheres, 

mas criar uma rede de significados, de sentidos para as imagens produzidas por estas 

artistas mulheres. Uma das possibilidades é pensarmos no entrecruzamento entre as 

imagens do feminino que são produzidas contemporaneamente e a pedagogia no campo 

expandido. Termo citado no livro da oitava bienal do MERCOSUL, com o Pedagogia no 

campo expandido no qual podemos ver uma série de definições para o termo, entre elas, a 

de Grant Kester (2011) professor de História da arte na Universidade da Califórnia, que 

explicita que a pedagogia convencional não preenche as necessidades da arte 

contemporânea, sendo a pedagogia radical mais designada a esta função. Esta pedagogia 

radical poderia quebrar os parâmetros que ainda sustentam a inferioridade do feminino 

sobre o masculino e trazer um novo pensamento para a questão. Por ser uma pedagogia que 

investe na politização, abrindo espaço para o pensamento crítico, possibilitando a dúvida, 

ela contribuí para outras visões acerca do feminino na arte. As imagens existem e 

questionam um olhar acostumado a ver certa imagem do feminino, mas elas só são notadas 

e questionados pelo espectador quando são ativados determinados dispositivos. Estes 

dispositivos existem na pedagogia no campo expandido para criar um expectador ativo 

como diz Tania Bruguera: 

 

Eu acho que todas as opções (ativismo, arte, pedagogia) são estratégias e não fins em si mesmas. 

Elas são não apenas linguagens ou formas mas recursos adaptáveis para formar a consciência e 

maneiras de ativar a ação (tanto as reflexivas quanto as ações propriamente ditas). Elas todas lidam 

com a configuração de estados de espírito e um senso de apreciação de uma situação. Elas todas 

exigem algo de nós. (BRUGUERA, 2011, p.30) 

 

 

Um espectador ativo porque utiliza das ferramentas da pedagogia no campo expandido e 

reformula antigas certezas. A Pedagogia no campo expandido assume ferramentas que 

colocam em movimento o contato do espectador com a obra, como afirma Wendy Woon: 
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 A minha esperança é a de que, com sérias considerações, essas práticas possam iniciar o diálogo 

sobre a relação entre a arte, a interpretação e o espectador, e evoluir para uma noção dos aspectos 

públicos de “criar, exibir e interpretar” obras de arte e o papel dos curadores, críticos, teóricos, 

artistas e educadores dos museus. (WOON, 2011, p. 22) 
 

A pedagogia radical pode atuar sobre diversos níveis no sistema artístico, envolvendo 

várias figuras e espaços, como curadores, diretores, museus, escolas transformando-os de 

maneira crítica e dialógica. É uma ferramenta para repensar a imagem do feminino na arte. 

Repensar a imagem do feminino na arte passa por situar o público. Quem vê estas 

imagens? Aonde vê e como vê? São perguntas iniciais que nos levam a outros espaços, os 

espaços de circulação da arte. Museus, escolas, livros, livrarias, mídia. Os espaços do 

museu sofrem reformulações pedagógicas e no âmbito de um projeto como este, da oitava 

bienal, pode-se encontrar uma pedagogia prática, aberta a tentativas e uma ferramenta para 

que o feminino na arte seja desvelado. Perceber o público como criador de outros sentidos, 

de fator enriquecedor no processo que é a arte, Wendy Woon que escreve no livro 

Pedagogia no campo expandido, fala: 

 
Duchamp acertou em cheio quando disse “… o ato criativo não é protagonizado apenas pelo 

artista; o espectador é quem faz a ligação entre o trabalho e o mundo externo ao decifrar e 

interpretar as suas qualidades internas, assim somando a sua contribuição ao ato criativo. É 

importante lembrar que o engajamento com a arte é um ato criativo para o espectador” (WOON, 

2011, p. 88) 

 

O espectador faz e desfaz os sentidos da obra e participa com o artista de um 

processo criativo, ou seja, o espectador é sujeito na relação com a obra e logo com o 

artista. Se repensarmos o papel da mulher na arte através desta lógica do espectador que 

reage, porque sente, o feminino pode ganhar novos contornos. A própria identificação do 

feminino com termos e práticas antes a ele associados se diluí e as mulheres artistas 

realocam-se no espaço da arte. É uma verdadeira mudança que pode acontecer quando a 

pedagogia passa a ser vista como uma prática, como afirmou Pablo Helguera: Mas a 

pedagogia deveria ser considerada pelo que ela é: uma prática. Há ferramentas 

pedagógicas, é claro, mas o que se faz com elas não é uma mera mediação – é uma ação 

política (HELGUERA, 2011, p. 15). Pensar a pedagogia como uma ferramenta para a ação 

política que desenrola uma série de ressignificações no campo da arte, entre elas o 

feminino visto de outra forma, possibilitado por ações de inúmeras artistas e de ações 
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educativas que ocorrem em espaços como museus e escolas e que acontecem dentro de 

práticas pedagógicas como esta da oitava bienal do MERCOSUL.  

A pedagogia no campo expandido é uma forma de ver e pensar a arte que a faz 

crítica e questionadora e esta forma de pedagogia pode transparecer um imenso potencial 

político nas imagens de artistas mulheres contemporâneas. É um potencial que envolve 

realocar o corpo da mulher, que antes era privado e doméstico e a inseri-la em novos 

espaços, retirar a posição da mulher de modelo para o homem e torná-la modelo de si 

própria. A mulher passa a dar uma nova condição ao feminino, ao considerar novas 

paisagens, outros rituais, ações distintas para um corpo que parecia não suportá-las. Uma 

pedagogia no campo expandido porque busca outras fronteiras, cenários antes inexplorados 

que são imaginados junto com o público. Segundo Pablo Helguera,  

 

 Imaginar a pedagogia como um território que possui diferentes regiões. Uma delas, a mais 

conhecida, situa-se no âmbito da interpretação ou da educação como instrumento para entender a 

arte; a segunda é a fusão de arte e educação (como a prática artística dos artistas mencionados 

anteriormente), e a terceira é a arte como instrumento da educação, a qual denominei, na falta de 

um termo melhor, arte como conhecimento do mundo. (HELGUERA, 2011, p.6) 

 

Se a arte é conhecimento do mundo, e ela se torna instrumento da educação na 

pedagogia no campo expandido, as imagens do feminino na contemporaneidade, e mais 

especificamente na arte, podem ser pensadas no viés arte e educação. Como que as artistas 

se colocam em suas obras? Quais os cenários, os conteúdos, as formas dos seus trabalhos? 

Quem são estas artistas? As artistas mulheres buscam se individualizar, ao criar narrativas 

próprias que em sua singularidade nos trazem outra mulher. Outra mulher porque não se 

presta mais a apenas se recostar em um sofá esperando as pinceladas do artista, outra 

mulher porque se nega a cobrir-se de flores e se cerca de armas. Outra mulher porque 

funde o masculino com o feminino, criando seres híbridos. É o que faz a artista Louise 

Bourgeois quando cria objetos com características masculino e feminino, 

metamorfoseando duas figuras antes estáticas e desconstruindo dois signos bem distintos.  

Estar dentro de uma perspectiva de pedagogia no campo expandido é estar pronto para 

reinventar-se, reformular o que já foi dito, escrito e visto. Rafa Éis explicita 

 

 Vivem reeducando (-se) – desfazendo modelos de pensamento, estimulando singularidades e 

multiplicidades. Estas pessoas compõem um povo habitante de território nômade – um lugar onde 

linhas vibram. (ÉIS, 2011, p. 95)  
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Ou seja, recriar um pensamento para vibrar as linhas, conectar pontos, estimular o saber. 

Ao vibrar as linhas e ativar o pensamento pedagógico que transforma que age e sofre 

ações, o pensamento acerca do que é o feminino na arte pode ganhar novas facetas. São 

artistas como Marina Abramovic, que na década de sessenta expôs seu corpo ao público, 

oferecendo diversos objetos que podiam ser usados nela, inclusive uma arma carregada que 

foi  a causa do fim da performance pois foi apontada para a artista, que colocam em xeque 

a visão imaculada do feminino. A pedagogia no campo expandido é uma forma de ver uma 

obra como esta e de abrir discussão acerca dos questionamentos que ela traz.  

Para pensar e por em prática a pedagogia no campo expandido e suas possíveis 

aplicações a uma nova forma de ver o feminino é preciso pensar em algumas 

características desta pedagogia. É uma pedagogia que envolve o corpo todo, ou seja, não só 

os olhos, a contemplação, mas o físico e o emocional. Em “A arte de ensinar nos museus” 

texto que faz parte do livro Pedagogia no campo expandido, fala-se da importância do lado 

emocional: 

 
O envolvimento emocional é uma pré-condição necessária para o despertar das possibilidades 

poéticas de uma obra de arte. Sabemos que o encontro com obras de arte é tanto uma questão de 

coração como de mente, que a aprendizagem sobre as obras de arte é motivada e realizada em 

conjunto pela emoção e pelo intelecto. (BURNHAM; KAI-KEE, 2011, p.76) 

 

 

Além disso, no mesmo texto, comenta-se acerca da instabilidade que o expectador 

enfrenta: “Como o próprio processo de criação do artista, a experiência com uma obra de 

arte não é um processo habitual e previsível.” (BURNHAM; KAI-KEE, 2011, p.76), 

ambos os processos contribuem para a desestabilização da percepção sobre uma obra e da 

abertura a um desconhecido. Abrir-se ao desconhecido para apreender uma experiência 

com a arte em um jogo de estratégias. Dispor o corpo e a mente desta forma possibilita 

descobrir o que mulheres artistas contemporâneas vêem nos mostrando: o feminino mudou. 

Pensar um novo conceito de feminino na arte contemporânea através da pedagogia no 

campo expandido envolve toda uma série de mudanças tanto em paradigmas quanto em 

sujeitos que participam do processo que envolve educação e arte.  Para Wendy Woon, 

 

[...] essas práticas possam iniciar o diálogo sobre a relação entre a arte, a interpretação e o 

espectador, e evoluir para uma noção dos aspectos públicos de “criar, exibir e interpretar” obras de 

arte e o papel dos curadores, críticos, teóricos, artistas e educadores dos museus. (Woon, 2011, 

p.22) 
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É todo um sistema a ser realocado e repensado a fim de novos processos de 

aprendizagem. Um processo que acontece em um sistema e por se este sistema criado de 

maneira crítica e reflexiva ele parece possibilitar a mudança de status do feminino. Se o 

feminino se libertou de tantas amarras parece ser adequado que ele tenha como aliado uma 

pedagogia inovadora.  

 

Considerações Finais 

 

Existem mulheres e mulheres, aquelas que seguem ainda padrões estabelecidos por 

homens quanto a sua feminilidade e outras que buscam quebrar estes padrões e reinventar 

o feminino. Este trabalho procura mostrar mulheres que dentro do campo das artes buscam 

estabelecer relações outras com o feminino através da construção de imagens provocativas, 

instigantes, desafiadoras. Perceber nestas mulheres artistas o desejo de novos discursos é 

também afirmar a conquista da mulher acerca dos sentidos e significados do feminino que 

foram estabelecidos por uma visão masculina. Esta visão masculinizante foi produzida e 

ainda acontece nos discursos que regulam o corpo e a mente feminina: “Mas há sim, uma 

rede de discursos, um jogo discursivo atuante que alia gênero, arte e poder, que produz 

efeitos em nossas práticas e em nossos modos de ver e que tem sistematicamente 

desfavorecido as mulheres” (LOPONTE, 2008, p.155). É um jogo perverso que gera 

desigualdades e submissão e que interfere em todos os aspectos da vida da mulher em sua 

condição feminina enfraquecida e resignada. Mudar esta condição perpassa por atitudes 

vindas das próprias mulheres, muitas percorreram este caminho seguindo as ondas 

feministas e outras, como as artistas mulheres descritas aqui,  não seguiram nenhuma 

forma de movimento em prol do feminino. Apesar de não seguirem movimentos feministas 

e não declararem oficialmente que buscariam algum tipo de associação com estes 

movimentos, estas artistas contribuem para a formação de outra imagem do feminino. 

Imagem outra não porque estas artistas são mulheres e sim porque trazem a tona a 

mudança de alguns aspectos engessados relacionados com o feminino. 

 Uma imagem feminina rodeada de ratos, o público que pode apontar uma arma 

carregada para a cabeça de uma mulher, uma forma ambígua pensada por uma mulher e 

que parece ser hermafrodita, um corpo feminino que se desloca em direção ao 

desconhecido, são algumas ações realizadas pelas artistas mulheres que estão neste 

trabalho e que denotam um estranhamento em relação ao que se espera da mulher. Não se 
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vê flores, mantas luxuosas ou corpos nus estáticos em poses delicadas e sensuais, o que se 

vê é de certa forma um pouco masculino porque duro, oblíquo e forte. Uma postura 

feminina calcada em outra masculina parece produzir um terceiro corpo que não é nem um 

nem outro, mas que provoca nossa olhar e o desestabiliza. Loponte diz: 

 

[...] algumas imagens femininas produzidas por mulheres artistas podem nos ajudar a perceber 

outras possibilidades de representação, ao mesmo tempo que causar um certo estranhamento a um 

olhar já acostumado com o ponto de vista masculino ou, a um determinado modo de ver masculino 

(LOPONTE, 2008, 156). 
 

 

 

 

 

 

 

 

 

 

 

 

 

 

 

 

 

                                   Louise Bourgeois, Femme Maison, 

                                   Nanquim sobre papel, 1947. Guggenheim Museum, Nova Iorque.  

 

Estas artistas trazem a possibilidade para o espectador de reformulação da imagem 

do feminino construída histórica e socialmente por homens. Um feminino pensado agora 

por mulheres que dispõem distintamente seus corpos em relação ao espaço, aos objetos, as 

ações que foram por muito tempo estabelecidas para elas pelo olhar masculino. Como é 

este olhar feminino sobre si mesmo? Ele parece ter um poder destrutivo que se reflete na 

agressividade presente nas obras. O delicado a qual se interpõe o áspero contido em ações 

perigosas e desestabilizadoras como em Marina Abramovic, o estável em oposição ao 
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inesperado das incursões de Brígida Baltar, o padrão quebrado por Louise Bourgeois em 

suas esculturas masculino/feminino. 

Deitar nua por horas a fio em uma cruz de gelo, em um espaço cheio de ratos ou em 

uma cama com muitas velas acesas embaixo dela. Oferecer o corpo ao público, gritar até a 

voz desaparecer, permanecer confinada por dias em uma casa sem paredes expondo sua 

intimidade. Entre este corpo e suas ações o feminino fica trêmulo. As ações descritas foram 

performadas por Marina Abramovic e se inscrevem em um corpo feminino. Geram um 

tremor porque questionam padrões de comportamento associados ao feminino. Um corpo 

que não quer ser frágil, que procura a dor e a agressividade, um corpo que demonstra 

virilidade. Depois de Abramovic é possível vislumbrar um corpo feminino que se coloca 

no limite entre o feminino e o masculino, um corpo que rejeita o ordinário e se restabelece 

ao acionar dispositivos desafiadores. O abalo sobre a imagem do feminino que foi 

sistematicamente formulado pelo olhar masculino é tanto que gera uma outra imagem não 

mais dependente daquela que lhe deu origem. Aqui o feminino é outro, sem temores, com 

uma enorme resistência. 

Formas que desafiam as questões de gênero ao hibridizarem características 

femininas e masculinas, desenhos nos quais uma mulher aparece com uma cabeça de casa, 

instalações nas quais os objetos remetem a dor são algumas temáticas da artista Louise 

Bourgeois que podem ser pensadas em relação ao feminino. Louise fala de feminino 

porque fala da sua intimidade, relação desafiadora entre sua memória e as relações pessoais 

que estabeleceu ao longo da vida. Porém é uma intimidade nada frágil ou hesitante. Vemos 

algo de monstruoso, de terrificante e assustador. Uma intimidade povoada de deformações 

que ocorrem interna e externamente no corpo do feminino, como se a artista nos mostrasse 

uma ferida aberta.  

Uma figura feminina que adentra a espessa névoa e desaparece, outra que usa uma 

roupa semelhante a uma colméia de abelha e expele mel de cima de uma escada, a terceira 

que corre na areia cavando buracos como se fosse um caranguejo. Situações fabuladas por 

Brígida Baltar e performadas em fotografias, vídeos e desenhos. Recriar a imagem do 

feminino enquanto corpo que desbrava, coloca-se perante o desconhecido e parte em rumo 

a ele, em um corpo que desperdiça sua doçura, ou seja, seu encanto, sua amabilidade para 

depois perseguir aquilo que talvez nunca consiga apreender. Um feminino que parte do que 

lhe é particular, o que lhe é próprio para aquilo que era desconhecido. Um feminino 

múltiplo, de várias faces e disfarces, que ao se pensar outro se faz outro.  
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Meu processo enquanto artista mulher foi desde o início permeado por ações 

performadas no corpo, o meu corpo, geradoras de algum tipo de estranhamento. No 

percurso do processo encontrei artistas mulheres que também usam o corpo e o 

estranhamento para criarem suas obras. Recentemente descobri textos sobre gênero e arte, 

o que focalizou o meu olhar para questões apontadas por algumas artistas e sobre as 

estratégias usadas por elas. Estas estratégias atingem diretamente o conceito definido como 

feminino, que foi moldado sob padrões masculinos e que busca homogeneizar as mulheres 

ao estabelecer comportamentos para as mesmas. As estratégias criam estranhamentos ao 

deslocarem o corpo feminino para uma situação ou local que não tenha sido normalmente 

de uso das mulheres, o corpo que assume um caráter agressivo ou que busca características 

híbridas, masculino-feminino. Com os textos e as imagens em mente, percebi um desejo de 

me debruçar sobre a temática gênero e arte, mais especificamente quanto ao feminino na 

arte. Parti em busca da casa, este espaço íntimo e privado desde sempre reservado ao 

feminino. Meu corpo dentro, em uma imersão como se eu fosse uma personagem 

aprisionada entre quatro paredes. Um confinamento necessário, como nos trabalhos de 

Marina Abramovic, um confinamento que provoca no corpo o desejo de devaneio, de 

transmutação, de alteração da realidade, do que está posto, do que é seguro porque diário. 

O corpo e a casa e todas as ações que acontecem entre a carne e o espaço, metáforas de um 

feminino que é contrariado. Esqueça o corpo deitado, a mesa posta, o forno fumegante, o 

espelho que julga.  

Para pensar o feminino que foi reformulado por algumas artistas mulheres propus 

aqui uma conexão com a pedagogia no campo expandido. Este conceito alia-se a 

pedagogia radical e por isso acompanha as transformações sofridas pelo conceito de 

feminino. A pedagogia no campo expandido propõe ações e metodologias que visam o 

espectador e possibilitam a ruptura do olhar cristalizado porque acostumado a um 

determinado padrão. Este padrão foi instituído masculinamente e alimentado 

impiedosamente por séculos. Não basta que algumas artistas tenham desestruturado este 

padrão, se faz necessário uma rede de estratégias que apontem outras formas de nos 

relacionarmos com esta outra imagem do feminino, ou com estas outras imagens. 

Estratégias  que provoquem uma mudança interna no espectador que passa a ter papel ativo 

na significação das obras, um espectador crítico porque consciente da ruptura destas 

imagens. 
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Uma pedagogia que vê a arte como conhecimento do mundo, ou seja, uma arte 

política que acontece em meio a transformações históricas e sociais, distante da arte 

contemplativa e deleitosa, uma arte que agride no sentido de provocar uma reação. Longe 

daquilo que é estático e hermético, a pedagogia no campo expandido coloca a arte como 

maleável e aberta. Possibilita um feminino que deseja ser outro e que se faz outro. Cria 

estratégias de resistência ao que é fixo ao propor práticas críticas e dialógicas que podem 

ser usadas para repensar a imagem do feminino na arte. 
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