
Aula 5 3 O Corpo como Tela: Body Art e 
Performance (Parte 1)
Você já se sentiu tão imerso em uma experiência que ela se tornou parte de você, mudando sua percepção do 
mundo? A arte, muitas vezes, busca provocar exatamente isso. No universo da arte contemporânea, há um 
movimento que leva essa imersão e provocação a um nível radical, usando o próprio corpo como ferramenta, 
suporte e tema: a Body Art e a Performance. Prepare-se para uma jornada que questiona o que é arte, quem pode 
fazê-la e quais são os limites da expressão humana.

Nesta aula, embarcaremos em uma exploração profunda sobre como o corpo se tornou o centro das atenções na 
arte a partir da segunda metade do século XX. Entenderemos a performance não apenas como um espetáculo, 
mas como uma ação artística efêmera que desafia as convenções. Vamos desvendar os primeiros happenings e a 
filosofia do grupo Fluxus, analisando performances icônicas que nos forçam a refletir sobre os limites físicos e 
sociais que nos cercam.

Ao final desta aula, você será capaz de identificar as características da performance e da Body Art, contextualizar 
seu surgimento no cenário pós-Guerra Fria e globalizado, e analisar criticamente exemplos marcantes que 
redefiniram a relação entre artista, obra e público. Este conhecimento não só enriquecerá sua compreensão da 
história da arte, mas também oferecerá ferramentas para interpretar manifestações culturais contemporâneas, 
sendo um diferencial valioso tanto para sua formação acadêmica quanto para sua preparação em concursos 
públicos que exigem uma visão aprofundada sobre a cultura e a sociedade.



O Grito Silencioso da Pós-Guerra Fria: Por 
Que o Corpo se Tornou Arte?

Contexto Histórico
Mundo se reconstruindo após 
duas guerras mundiais e tensão 
da Guerra Fria

Crise das Certezas
Grandes narrativas ideológicas 
perderam força, sociedade 
buscava novas expressões

Limitações da Arte 
Tradicional
Arte confinada a museus 
parecia insuficiente para 
capturar as contradições do 
tempo

Imagine um mundo se reconstruindo após os horrores de duas guerras mundiais e a tensão constante da Guerra 
Fria. As certezas desmoronaram, as grandes narrativas ideológicas perderam força e a sociedade buscava novas 
formas de expressão que pudessem dar voz a uma complexidade crescente. Nesse cenário de incertezas e 
transformações, a arte tradicional, confinada a museus e galerias, parecia insuficiente para capturar a 
efervescência e as contradições do tempo.

Foi nesse contexto que muitos artistas sentiram a necessidade de romper com as linguagens estabelecidas. A 
pintura e a escultura, por mais inovadoras que fossem, ainda eram objetos estáticos, mercadorias que podiam ser 
compradas e vendidas. Mas e se a arte pudesse ser algo mais? Algo que acontecesse no tempo, no espaço, com a 
participação do público, e que não pudesse ser facilmente comercializado? Essa busca por uma arte mais direta, 
visceral e engajada abriu caminho para a performance e a Body Art.

Pense na arte como um espelho da sociedade. Se a sociedade estava fragmentada, questionando identidades e 
buscando novas formas de comunicação, a arte precisava refletir essa busca. O corpo, nesse sentido, emerge 
como o suporte mais imediato e universal. Ele é o ponto de partida de nossa experiência no mundo, o recipiente de 
nossas emoções, dores e alegrias. Ao transformar o corpo em tela e ferramenta, os artistas não apenas 
desafiavam as instituições de arte, mas também convidavam o público a uma reflexão profunda sobre a existência 
humana, a política, a identidade e os limites da própria arte.



A Performance como Ação Artística 
Efêmera: Viver a Arte, Não Apenas Vê-la

Efemeridade: A performance existe apenas no momento de sua execução, permanecendo depois apenas 
na memória e em registros.

Você já parou para pensar na diferença entre assistir a um filme e participar de uma peça de teatro interativa? Um 
é uma experiência passiva, o outro, uma imersão. A performance artística se aproxima muito mais da segunda 
opção. Ela não é uma pintura para ser pendurada na parede ou uma escultura para ser admirada à distância; é uma 
ação que acontece em um determinado tempo e espaço, muitas vezes com a presença do público, e que, por sua 
própria natureza, é efêmera.

Essa efemeridade é um dos pilares da performance. Ela existe no momento de sua execução e, uma vez terminada, 
só permanece na memória dos participantes, em registros fotográficos ou em vídeos. Isso a torna radicalmente 
diferente da arte tradicional, que busca a permanência. A performance abraça a transitoriedade da vida, a 
impossibilidade de reviver um momento exatamente igual. É como uma conversa profunda que você tem com 
alguém: ela transforma você, mas não pode ser guardada em uma caixa.

Essa característica efêmera também serve como uma crítica direta ao mercado de arte. Se a obra não pode ser 
comprada e vendida facilmente, ela escapa da lógica capitalista que muitas vezes domina o mundo da arte. A 
performance, assim, se torna um ato de liberdade, uma declaração de que a arte pode existir por si mesma, pela 
experiência que proporciona, e não apenas pelo seu valor monetário. Ela convida o público a ser parte da 
experiência, a testemunhar algo único e irrepetível, transformando a arte em um evento vivo e pulsante.



O Corpo: Suporte, Tema e Ferramenta de 
Expressão

Como Suporte
O corpo substitui a tela ou o bloco 
de mármore. A pele pode ser 
pintada, marcada, adornada ou 
modificada.

Como Tema
O corpo em si, com questões de 
gênero, raça, sexualidade, 
envelhecimento, dor e prazer, torna-
se objeto da reflexão artística.

Como Ferramenta
Através de gestos, movimentos, 
posturas e sons, o corpo comunica 
ideias, emoções e críticas sociais.

Imagine que você é um artista e, de repente, percebe que a tela mais disponível, mais pessoal e mais carregada de 
significado é o seu próprio corpo. Não é apenas uma superfície para pintar, mas um universo de sensações, 
memórias, identidades e vulnerabilidades. É exatamente essa percepção que impulsionou a Body Art e a 
performance a utilizarem o corpo de forma tão central e multifacetada.

Essa tríplice função do corpo na arte contemporânea é o que a torna tão impactante e, por vezes, controversa. Ela 
nos força a confrontar nossa própria corporeidade e a questionar as normas sociais que regem como vemos e 
interagimos com os corpos, tanto os nossos quanto os alheios. Essa abordagem é particularmente relevante no 
cenário de globalização e queda das narrativas únicas do pós-Guerra Fria, onde a busca por identidades plurais e 
a valorização de vozes periféricas encontram no corpo um poderoso meio de manifestação.



Os Primeiros Happenings: Onde a Arte 
Encontrou a Vida

"O termo 'Happening' foi cunhado por Allan Kaprow no final dos anos 1950, propondo uma arte que se 
desdobrasse no tempo e no espaço."

Antes da performance se consolidar como a conhecemos, houve um movimento precursor que abalou as 
estruturas da arte tradicional: os Happenings. Imagine que você está em um evento e, de repente, as fronteiras 
entre o que é arte e o que é vida cotidiana se dissolvem. Não há palco, não há roteiro fixo, e o público não é 
apenas um espectador, mas parte integrante da experiência. Isso era um happening.

O termo "Happening" foi cunhado por Allan Kaprow no final dos anos 1950, um artista que sentia que a pintura 
abstrata, por mais revolucionária que fosse, havia se tornado estática e previsível. Kaprow propôs uma arte que se 
desdobrasse no tempo e no espaço, incorporando elementos do teatro, da dança, da música e das artes visuais, 
mas sem a rigidez de nenhuma delas. Era uma arte de eventos, de ações espontâneas ou semi-estruturadas, que 
buscavam a imprevisibilidade e a participação ativa.

Um exemplo clássico é o próprio "18 Happenings in 6 Parts" (1959) de Kaprow, onde a audiência era instruída a 
realizar ações específicas, como mover cadeiras ou ler textos, enquanto outras ações aconteciam 
simultaneamente em diferentes "salas". Não havia um enredo linear, mas uma série de eventos que se 
sobrepunham, criando uma experiência sensorial e intelectual complexa. Os Happenings foram um marco, pois 
abriram as portas para a ideia de que a arte poderia ser uma experiência vivida, um processo, e não apenas um 
produto final. Eles pavimentaram o caminho para a performance, mostrando que a vida real, com sua desordem e 
imprevisibilidade, poderia ser o palco mais potente para a expressão artística.



Fluxus: A Arte do Cotidiano e a 
Desmaterialização da Obra

Filosofia Central
Integrar arte e vida, 
desmistificar o artista e 
desmaterializar a obra de 
arte. A arte deveria ser 
acessível a todos.

Principais Artistas
George Maciunas, Yoko 
Ono, Nam June Paik e 
Joseph Beuys realizavam 
"eventos" simples e por 
vezes absurdos.

Questionamentos
Desafiaram a autoria, 
originalidade e valor 
comercial, propondo arte 
baseada na experiência e na 
ideia.

Se os Happenings abriram a porta para a arte como evento, o grupo Fluxus a escancarou, convidando o cotidiano 
a entrar e sentar-se à mesa. Surgido nos anos 1960, o Fluxus não era um movimento com um estilo visual 
unificado, mas sim uma atitude, uma filosofia que buscava integrar arte e vida, desmistificar o artista e 
desmaterializar a obra de arte. Eles acreditavam que a arte não deveria ser algo elitista e distante, mas acessível a 
todos, presente nas pequenas ações do dia a dia.

Os artistas Fluxus, como George Maciunas (o principal organizador), Yoko Ono, Nam June Paik e Joseph Beuys, 
realizavam "eventos" ou "partituras" que eram frequentemente simples, bem-humorados e, por vezes, absurdos. 
Imagine uma "instrução" de Yoko Ono que dizia: "Pinte um quadro que só possa ser visto quando o sol nascer". Ou 
um "concerto" de John Cage onde o músico ficava em silêncio por 4 minutos e 33 segundos. A arte estava na 
ideia, na ação, na percepção, e não necessariamente em um objeto físico.

Essa abordagem do Fluxus foi revolucionária porque desafiou a própria definição de arte. Eles questionaram a 
autoria, a originalidade e o valor comercial, propondo uma arte que era mais sobre a experiência e a ideia do que 
sobre o objeto. Era uma crítica direta à mercantilização da arte e uma celebração da criatividade inerente a cada 
indivíduo. A herança do Fluxus é vasta, influenciando não apenas a performance, mas também a arte conceitual, a 
arte postal e muitas formas de arte participativa que vemos hoje, onde a interdisciplinaridade e o hibridismo são a 
norma.



Análise de Performances Icônicas: 
Desafiando Limites Físicos e Sociais
Agora que entendemos o terreno fértil de onde a performance e a Body Art emergiram, é hora de mergulhar em 
exemplos que se tornaram marcos na história da arte. Essas performances não são apenas curiosidades; são 
declarações poderosas que nos forçam a confrontar questões profundas sobre o corpo, a sociedade e a própria 
natureza humana. Elas desafiam os limites físicos do corpo e os limites sociais do que é aceitável ou 
compreensível como arte.

Marina Abramovi� - "Rhythm 0" (1974)

A artista se colocou à disposição do público por seis 
horas, com 72 objetos sobre uma mesa 3 incluindo 
uma rosa, mel, tesouras, uma faca, um chicote e uma 
arma carregada. A instrução era clara: o público 
poderia usar qualquer objeto nela.

O que começou com interações tímidas escalou para 
atos de agressão, culminando com a artista sendo 
despida, cortada e até tendo a arma apontada para 
sua cabeça. Essa performance brutalmente revelou a 
capacidade humana para a crueldade quando não há 
consequências.

Chris Burden - "Shoot" (1971)

Em um ato de extrema vulnerabilidade e 
questionamento da violência, Burden pediu a um 
amigo que atirasse em seu braço com um rifle a uma 
curta distância. A performance durou apenas alguns 
segundos, mas o impacto foi imenso.

Burden explorava a relação entre o artista e a dor, a 
mídia e a violência, e a própria fragilidade da vida. 
Essas obras nos convidam a refletir sobre a dor, o 
poder, a vulnerabilidade e a capacidade de resistência 
do corpo humano.



O Corpo em Questão: Gênero, Identidade e 
Política

Carolee Schneemann
Pioneira na exploração da 
sexualidade feminina. Em 
"Interior Scroll" (1975), retirou 
um pergaminho de sua vagina 
e o leu, abordando censura e 
objetificação do corpo 
feminino.

Questionamentos 
Sociais
As performances forçam o 
público a confrontar 
preconceitos e tabus, 
questionando a construção 
social do gênero e a 
performatividade da 
identidade.

Relevância Atual
No contexto de discussões 
sobre identidades plurais e 
representatividade, a Body Art 
continua sendo ferramenta 
poderosa para dar visibilidade 
a grupos marginalizados.

As performances icônicas que exploram os limites físicos frequentemente se entrelaçam com questões de gênero, 
identidade e política, tornando o corpo um campo de batalha para debates sociais. A arte, nesse sentido, não é 
apenas um espelho, mas um catalisador para a discussão, especialmente em um mundo cada vez mais globalizado 
e consciente das diversas vozes.

Carolee Schneemann, por exemplo, foi uma pioneira na exploração da sexualidade feminina e do corpo da mulher 
como sujeito e não apenas objeto. Em "Interior Scroll" (1975), ela retirou um longo pergaminho de sua vagina e o 
leu para a plateia, abordando a censura e a objetificação do corpo feminino na arte e na sociedade. Essa 
performance foi um ato radical de autoafirmação e um desafio direto às normas patriarcais que ditavam como o 
corpo da mulher poderia ser representado e percebido.

Essas performances, ao usarem o corpo de forma tão explícita e vulnerável, forçam o público a confrontar seus 
próprios preconceitos e tabus. Elas questionam a construção social do gênero, a performatividade da identidade e 
a política do corpo em espaços públicos e privados. No contexto atual, onde a discussão sobre identidades plurais 
e a representatividade de grupos marginalizados é cada vez mais presente, a Body Art e a performance continuam 
a ser ferramentas poderosas para dar visibilidade a essas questões, desafiando as narrativas dominantes e abrindo 
espaço para novas perspectivas.

A arte, aqui, não é apenas para ser vista, mas para ser sentida, para provocar desconforto e, através desse 
desconforto, gerar reflexão e mudança.



Interdisciplinaridade e Hibridismo: Quando a 
Arte Rompe Barreiras

No cenário da arte contemporânea, especialmente a partir do pós-Guerra Fria, a ideia de que cada forma de arte 
deve permanecer em sua própria "caixa" se tornou obsoleta. A interdisciplinaridade e o hibridismo são as 
palavras de ordem, e a performance é um dos campos onde essa fusão de linguagens se manifesta de forma mais 
potente. Não é à toa que a performance frequentemente incorpora elementos de teatro, dança, música, vídeo, 
instalação e até mesmo arte digital.

Pense na performance como um laboratório onde diferentes disciplinas se encontram e se misturam para criar algo 
novo e complexo. Um artista performático pode usar o corpo em movimento (dança), contar uma história (teatro), 
criar uma trilha sonora (música), projetar imagens em seu corpo ou no ambiente (arte digital/vídeo) e construir um 
cenário imersivo (instalação). Essa fusão não é apenas uma questão de estilo; é uma necessidade expressiva. As 
questões complexas que a arte contemporânea busca abordar 3 como identidade, globalização, tecnologia e meio 
ambiente 3 raramente podem ser contidas em uma única linguagem.

Essa tendência ao hibridismo é um reflexo direto da nossa própria realidade, onde as fronteiras entre diferentes 
campos do conhecimento e da experiência estão cada vez mais fluidas. As redes sociais, por exemplo, são um 
palco para performances diárias, onde a vida pessoal se mistura com a imagem pública, o real com o virtual. A 
performance, ao abraçar essa multiplicidade, oferece uma lente poderosa para entender como as diferentes 
linguagens se complementam e se transformam, criando novas formas de comunicação e expressão que desafiam 
as categorias tradicionais da arte.

Teatro
Narrativa e interpretação

Dança
Movimento corporal expressivo

Música
Trilha sonora e ritmo

Arte Digital
Projeções e tecnologia

Instalação
Cenário imersivo



Apropriação e Crítica da Cultura de Massa: 
O Diálogo com o Consumo
A arte contemporânea, e a performance em particular, não existe em um vácuo. Ela dialoga, e muitas vezes critica, 
o mundo ao seu redor, incluindo a onipresente cultura de massa. A partir da Pop Art, que elevou objetos do 
cotidiano e ícones da cultura popular ao status de arte, a performance encontrou novas maneiras de interagir com 
o consumo, a publicidade e a espetacularização da vida.

Apropriação
Artistas se apropriam de imagens, 
símbolos e comportamentos da 
cultura de massa

Questionamento
Subvertem e questionam o 
impacto desses elementos em 
nossas vidas

Reflexão
Convidam a olhar o familiar de 
uma nova maneira, questionando 
mensagens subliminares

Imagine um artista que se veste como um personagem de desenho animado e realiza ações banais em um 
shopping center, ou que recria cenas de comerciais famosos com um toque de ironia. Essa é uma forma de 
apropriação. Os artistas performáticos frequentemente se apropriam de imagens, símbolos e comportamentos da 
cultura de massa para subvertê-los, questioná-los ou simplesmente para refletir sobre seu impacto em nossas 
vidas. É como pegar um produto de supermercado e, em vez de consumi-lo, usá-lo para construir uma escultura 
que critica o próprio consumo.

Essa crítica não é apenas sobre o que consumimos, mas sobre como somos consumidos pela mídia e pela 
imagem. Em um mundo globalizado, onde a informação e as imagens circulam em velocidade vertiginosa, a 
performance pode ser um antídoto, um momento de pausa e reflexão crítica. Ela nos convida a olhar para o familiar 
de uma nova maneira, a questionar as mensagens subliminares da publicidade e a refletir sobre como nossas 
identidades são moldadas por aquilo que nos é vendido. Ao fazer isso, a performance se torna uma ferramenta 
poderosa de conscientização, transformando o ato artístico em um comentário social agudo e relevante para os 
desafios de 2025.



A Performance na Era Digital: Novos Palcos, 
Novas Interações

Plataformas Digitais
Streaming ao vivo com interação 
via chat, influenciando o curso 
da ação em tempo real

Mundos Virtuais
Performances dentro de jogos, 
onde avatares se tornam corpos 
dos artistas

Alcance Global
Conectividade permite 
transcender barreiras 
geográficas e culturais

Com a ascensão da internet e das tecnologias digitais, a performance encontrou novos palcos e formas de 
interação, expandindo ainda mais seus limites e sua capacidade de engajamento. Se antes a efemeridade da 
performance estava ligada à sua presença física, hoje ela pode se manifestar em ambientes virtuais, transmissões 
ao vivo e interações online, alcançando públicos globais de maneiras inimagináveis.

Pense em artistas que usam plataformas de streaming para realizar performances em tempo real, onde o público 
pode interagir via chat, influenciando o curso da ação. Ou em performances que acontecem dentro de jogos 
virtuais, onde avatares se tornam os corpos dos artistas, explorando questões de identidade e presença em um 
mundo digital. A tela do computador ou do smartphone se transforma em uma nova "tela" para o corpo, e a 
conectividade global permite que a arte transcenda barreiras geográficas e culturais.

Essa evolução da performance para o ambiente digital é um reflexo direto das tendências de 2025, onde a vida 
online e offline se entrelaçam cada vez mais. Ela levanta novas questões sobre autoria, permanência (registros 
digitais podem ser eternos, mas a experiência ao vivo é efêmera), e a natureza da interação humana. A 
performance digital não substitui a experiência presencial, mas a complementa, oferecendo novas possibilidades 
para a exploração do corpo, da identidade e da conexão em um mundo hiperconectado. É um campo fértil para a 
experimentação e para a redefinição contínua do que a arte pode ser.



O Artista como Curador de Experiências: 
Além do Objeto

Curador de Experiências: O artista performático orquestra eventos e interações que visam provocar 
respostas intelectuais, emocionais ou físicas no público.

No coração da performance e da Body Art está a ideia de que o artista não é apenas um criador de objetos, mas 
um curador de experiências. Em vez de produzir algo para ser contemplado passivamente, o artista performático 
orquestra um evento, um conjunto de ações e interações que visam provocar uma resposta no público, seja ela 
intelectual, emocional ou física.

Analogia Gastronômica

Imagine um chef de cozinha que não apenas prepara 
um prato, mas cria uma jornada gastronômica, onde 
cada sabor, textura e aroma é cuidadosamente 
planejado para evocar uma emoção ou memória.

Seleção de Elementos

Da mesma forma, o artista performático seleciona 
elementos 3 seu corpo, o espaço, o tempo, os objetos, 
a interação com o público 3 para construir uma 
experiência única.

Essa mudança de foco do objeto para a experiência é fundamental para entender a arte contemporânea. Ela 
desafia a noção tradicional de que a arte deve ser algo tangível e duradouro. Em vez disso, ela celebra a 
transitoriedade, a subjetividade e a capacidade da arte de transformar o observador. O artista, nesse papel de 
curador de experiências, convida o público a se engajar ativamente, a questionar, a sentir e a refletir, tornando a 
arte um processo dinâmico e participativo. Isso é particularmente relevante para o público universitário e de 
concursos, pois exige uma capacidade de análise crítica e de compreensão de processos, não apenas de 
produtos.



A Performance e a Desconstrução da 
Autoridade Artística

Democratização da 
Arte
Tirou a arte dos museus e 
galerias, levando-a para as 
ruas, para o corpo do artista, 
para o cotidiano

Participação do 
Público
Frequentemente envolve a 
participação do público, 
borrando as linhas entre 
artista e espectador

Questionamento de 
Hierarquias
Desafia a necessidade de 
técnicas complexas ou 
materiais caros para que algo 
seja considerado arte

Um dos legados mais impactantes da performance e da Body Art é a desconstrução da autoridade e do elitismo 
que muitas vezes cercam o mundo da arte. Ao tirar a arte dos museus e galerias e levá-la para as ruas, para o 
corpo do artista, para o cotidiano, esses movimentos democratizaram a criação e a fruição artística.

Pense na figura do artista como um gênio isolado em seu ateliê, criando obras para um público seleto de 
conhecedores. A performance subverte essa imagem. Ela frequentemente envolve a participação do público, 
borrando as linhas entre artista e espectador. Além disso, ao usar materiais simples ou o próprio corpo, ela 
questiona a necessidade de técnicas complexas ou de materiais caros para que algo seja considerado arte. É 
como dizer que qualquer pessoa pode contar uma história, não apenas escritores famosos.

Essa desconstrução da autoridade artística é um reflexo do espírito de questionamento do pós-Guerra Fria e da 
busca por vozes mais diversas e inclusivas. Ela abriu espaço para artistas de diferentes origens e com diferentes 
perspectivas, que antes poderiam ser marginalizados pelos cânones tradicionais. A performance, assim, não é 
apenas uma forma de arte; é um ato político que desafia hierarquias, promove a inclusão e reafirma que a 
criatividade é uma capacidade humana universal, acessível a todos.



O Legado da Performance: Influência na 
Arte e na Sociedade

Moda
Desfiles se tornam espetáculos teatrais, incorporando 
elementos performáticos

Música
Videoclipes são verdadeiras mini-performances, 
explorando narrativas visuais

Ativismo
Ativistas usam o corpo em protestos sociais como 
ferramenta de expressão

Redes Sociais
Forma como nos apresentamos e interagimos online 
reflete conceitos performáticos

O impacto da performance e da Body Art transcende as galerias e museus, permeando a cultura contemporânea 
de maneiras que talvez nem percebamos. Seu legado é visível na forma como a publicidade utiliza elementos 
performáticos, na maneira como ativistas usam o corpo em protestos sociais, e até mesmo na forma como nos 
apresentamos e interagimos nas redes sociais.

Pense na influência da performance na moda, onde desfiles se tornam espetáculos teatrais, ou na música, onde 
videoclipes são verdadeiras mini-performances. A ideia de que o corpo é um veículo de expressão e que a arte 
pode ser uma experiência imersiva e participativa se tornou parte do nosso imaginário coletivo. A performance nos 
ensinou a olhar para o mundo com outros olhos, a questionar o que é "normal" e a valorizar a singularidade de 
cada experiência.

Além disso, a performance continua a ser uma ferramenta poderosa para a discussão de temas sociais urgentes, 
como direitos humanos, questões ambientais e justiça social. Artistas performáticos utilizam seus corpos e suas 
ações para dar voz a quem não tem, para denunciar injustiças e para inspirar a mudança. O legado da performance 
é, portanto, um convite contínuo à reflexão crítica, à empatia e à ação, mostrando que a arte não é apenas um luxo, 
mas uma força vital para a transformação social.



Quadro Comparativo: Happenings vs. Fluxus 
vs. Performance
Para consolidar a compreensão das distinções entre esses conceitos interligados, mas com nuances importantes, 
observe o quadro a seguir. Ele resume as principais características de cada um, ajudando a visualizar como a arte 
evoluiu de eventos mais espontâneos para ações mais focadas no corpo e na experiência.

Conceito Âmbito/Aplicação Base/Origem Exemplo

Happening Eventos artísticos 
espontâneos ou semi-
estruturados, com 
participação do público.

Allan Kaprow (final dos 
anos 50), crítica à arte 
estática.

"18 Happenings in 6 
Parts" (Allan Kaprow)

Fluxus Movimento anti-arte, 
arte do cotidiano, 
desmaterialização da 
obra.

George Maciunas (anos 
60), influências de Dada 
e Zen.

"Cut Piece" (Yoko Ono), 
"How to Explain 
Pictures to a Dead 
Hare" (Joseph Beuys)

Performance Ação artística efêmera, 
com o corpo como 
suporte, tema e 
ferramenta.

Evolução dos 
Happenings e Fluxus, 
anos 60 em diante.

"Rhythm 0" (Marina 
Abramovi�), "Shoot" 
(Chris Burden)



O Corpo em Cena: A Arte que Resiste e 
Transforma
Chegamos ao fim da primeira parte de nossa jornada sobre "O Corpo como Tela". Vimos como a performance e a 
Body Art emergiram de um cenário pós-Guerra Fria e globalizado, buscando romper com as convenções da arte 
tradicional e dar voz a novas perspectivas. Exploramos a performance como uma ação efêmera, onde o corpo se 
torna suporte, tema e ferramenta de expressão, desafiando limites físicos e sociais.

1

Happenings
Transformaram a vida em arte

2

Fluxus
Democratizou a criação artística

3

Performance
Corpo como ferramenta de resistência

4

Era Digital
Novos palcos e interações

Desde os primeiros Happenings, que transformaram a vida em arte, até o movimento Fluxus, que democratizou a 
criação artística, o caminho foi pavimentado para artistas como Marina Abramovi� e Chris Burden, que usaram 
seus corpos para provocar, questionar e resistir. Entendemos como a interdisciplinaridade e o hibridismo se 
tornaram essenciais, e como a arte dialoga criticamente com a cultura de massa e se adapta à era digital, sempre 
com o objetivo de gerar reflexão e transformação.



CONSOLIDAÇÃO
Em Prática: A Arte que Vive em Você
A performance e a Body Art nos ensinam que a arte pode ser encontrada em qualquer lugar e que nosso próprio 
corpo é um poderoso veículo de expressão. Elas nos convidam a questionar as normas, a abraçar a efemeridade e 
a valorizar a experiência sobre o objeto. Ao observar o mundo ao seu redor, tente identificar elementos 
performáticos em situações cotidianas, na publicidade ou nas redes sociais. Essa prática aguça sua percepção 
crítica e sua capacidade de análise, habilidades essenciais para qualquer campo de atuação profissional ou 
acadêmico.

Autoavaliação
Qual das seguintes características é central para a performance artística?1.

a) Sua permanência e valor de mercado em galerias.

b) Sua natureza efêmera e foco na experiência.

c) Sua exclusividade a um público seleto e especializado.

d) Sua dependência de materiais tradicionais como tinta e tela.

O grupo Fluxus se destacou por qual abordagem em relação à arte?2.

a) A criação de esculturas monumentais e duradouras.

b) A valorização da arte como um produto de alto valor comercial.

c) A integração da arte com a vida cotidiana e a desmaterialização da obra.

d) O foco exclusivo na pintura abstrata como forma de expressão.

A performance "Rhythm 0" de Marina Abramovi� é um exemplo de como a Body Art pode explorar:3.

a) A beleza estética do corpo humano em movimento.

b) A capacidade humana para a crueldade e a vulnerabilidade do artista.

c) A harmonia entre o artista e o ambiente natural.

d) A representação de narrativas históricas complexas.

A interdisciplinaridade e o hibridismo na performance contemporânea refletem:4.

a) Uma tentativa de simplificar as formas de arte.

b) A fusão de diferentes linguagens artísticas para abordar questões complexas.

c) A rejeição total de qualquer forma de tecnologia.

d) O retorno às formas de arte clássicas e tradicionais.

Em suas próprias palavras, explique como o corpo pode atuar como suporte, tema e ferramenta de expressão 
na Body Art e na performance. Dê um exemplo para ilustrar sua resposta.

5.



Gabarito e Próximos Passos

1. b)
Natureza efêmera e foco na experiência

2. c)
Integração da arte com a vida cotidiana

3. b)
Capacidade humana para crueldade e 
vulnerabilidade

4. b)
Fusão de linguagens para questões complexas

Resposta da questão 5: O corpo atua como suporte ao ser a "tela" onde a arte acontece (ex: pintura 
corporal). Como tema, ele é o objeto da reflexão, abordando questões de identidade, gênero, dor (ex: 
artista explorando sua vulnerabilidade). E como ferramenta de expressão, através de gestos, movimentos 
e ações, o corpo comunica ideias e emoções (ex: um dançarino transmitindo tristeza com sua postura).

Conexão com a Próxima Aula:
Na Aula 6 3 O Corpo como Tela: Body Art e Performance (Parte 2), aprofundaremos ainda mais nas nuances da 
Body Art, explorando a relação entre o corpo e a tecnologia, a performance como ativismo social e as 
manifestações contemporâneas que continuam a expandir os limites dessa forma de arte. Prepare-se para mais 
exemplos impactantes e discussões que desafiam sua percepção!

Recursos Adicionais:
Documentário "Marina Abramovi�: The Artist Is Present": Para uma imersão na vida e obra de uma das 
maiores performistas.

Livro "A Arte da Performance: História e Teoria" (RoseLee Goldberg): Para aprofundar os conceitos e a 
trajetória histórica.

Plataforma Tate Modern (seção Performance Art): Para explorar vídeos e textos sobre performances icônicas.

NOTA IMPORTANTE: As informações regulatórias/legais/técnicas desta aula estão atualizadas até 2025. Consulte 
sempre fontes oficiais para verificar alterações.


