
Aula 6 3 O Corpo como Tela: Body Art e 
Performance (Parte 2)
Você já parou para pensar como a arte pode ser mais do que algo para ser apenas observado em uma parede ou 
pedestal? Imagine uma forma de expressão que usa o próprio corpo do artista como pincel, tela e palco, 
transformando a experiência em algo vivo, efêmero e, muitas vezes, profundamente impactante. É exatamente isso 
que a performance e a Body Art nos propõem: uma arte que respira, pulsa e nos convida a sentir, não apenas a ver.

Nesta aula, mergulharemos ainda mais fundo nesse universo fascinante, expandindo o que já exploramos sobre o 
corpo na arte. Vamos desvendar como a performance se tornou uma ferramenta poderosa para questionar, resistir 
e provocar reflexão, especialmente em um mundo em constante transformação. Prepare-se para conhecer figuras 
icônicas como Marina Abramovi�, entender o desafio de registrar o que é feito para ser vivido e conectar essas 
manifestações artísticas com as grandes mudanças sociopolíticas e culturais do nosso tempo.

Ao final desta jornada, você será capaz de identificar as principais características da Body Art e da performance, 
analisar o papel do corpo como meio de expressão política e social, e compreender a importância do registro 
documental para a preservação dessas obras efêmeras. Além disso, estará apto a reconhecer a influência de 
contextos históricos como a Pós-Guerra Fria e a Globalização na produção artística contemporânea. Vamos juntos 
desvendar os mistérios e as potências do corpo como tela.



Onde a Ação Começa: Recapitulando 
Happening e Performance
Na aula anterior, começamos a desvendar a arte que rompe com as galerias e museus tradicionais, aquela que 
busca a vida real, o aqui e agora. Essa busca por uma arte mais visceral e menos mercantilizada levou ao 
surgimento de movimentos que colocavam a ação e a experiência no centro, desafiando a própria definição do que 
é arte. É um convite para pensar a arte não como um objeto estático, mas como um evento em constante devir.

Happening
Evento espontâneo, participativo e imprevisível. 
Popularizado por Allan Kaprow nos anos 1950-60, 
sem roteiro rígido, com grande margem para 
improvisação.

Performance
Ação artística planejada com foco no artista. 
Mantém o performer como figura central, 
executando uma ação com propósito específico, 
muitas vezes simbólico ou político.

Dois conceitos se destacam nesse cenário: o happening e a performance. Embora muitas vezes usados como 
sinônimos, eles possuem nuances importantes que nos ajudam a entender a evolução da arte de ação. Ambos 
surgem como uma resposta à rigidez das formas de arte tradicionais, buscando uma conexão mais direta e 
imediata com o público e com a realidade do cotidiano. Eles representam um desejo de quebrar barreiras e de 
tornar a arte mais acessível e participativa.

Imagine a diferença entre assistir a uma peça de teatro com um roteiro fixo e ser convidado a participar de uma 
festa surpresa onde o que acontece é espontâneo e imprevisível. Essa é uma boa analogia para entender a 
distinção entre esses dois formatos. Enquanto o happening se assemelha mais à festa surpresa, com sua 
espontaneidade e a participação ativa do público, a performance, embora também viva, tende a ter uma estrutura 
mais definida, com o artista no centro da ação.

Conceito Âmbito/Aplicação Base/Origem Exemplo

Happening Evento espontâneo, 
participativo, 
imprevisível

Fluxus, arte conceitual, 
anos 50-60

Allan Kaprow, 18 
Happenings in 6 Parts 
(1959)

Performance Ação artística 
planejada, foco no 
artista

Body Art, arte 
conceitual, anos 60 em 
diante

Marina Abramovi�, 
Rhythm 0 (1974)



O Grito Silencioso: Performance como Ato 
Político e de Resistência
Desde os primórdios da humanidade, a arte tem sido um espelho da sociedade, refletindo suas belezas e suas 
contradições. Mas em certos momentos, ela se transforma em um martelo, uma ferramenta para moldar a 
realidade, para questionar o status quo e para dar voz aos que foram silenciados. A performance, com sua 
natureza direta e visceral, emergiu como um dos meios mais potentes para essa transformação.

Como a arte pode ser uma ferramenta de mudança social e política? Essa é uma pergunta que artistas 
da performance têm respondido com suas próprias vidas e corpos, transformando-os em territórios de 
disputa, de protesto e de afirmação.

Em um mundo onde as palavras muitas vezes perdem seu peso, o corpo se torna o último refúgio da verdade. Eles 
usam a vulnerabilidade e a força do corpo para expor injustiças, desafiar normas e provocar o público a confrontar 
realidades desconfortáveis.

Pense em uma manifestação de rua, onde os corpos se unem para expressar uma demanda coletiva. A 
performance artística compartilha dessa energia, mas a canaliza para uma linguagem simbólica e muitas vezes 
mais íntima. O corpo do artista, ao ser exposto, ferido, transformado ou simplesmente presente, torna-se um 
manifesto vivo. Ele desafia a passividade, exige atenção e força o espectador a uma posição de cumplicidade ou 
de confronto.

Um exemplo marcante é o trabalho de artistas que, em contextos de ditadura ou opressão, usaram seus corpos 
para resistir. Na América Latina, por exemplo, muitos artistas performáticos desafiaram regimes autoritários, 
usando o corpo como um símbolo de liberdade e de denúncia. Mulheres artistas, por sua vez, utilizaram a 
performance para questionar padrões de beleza, papéis de gênero e a objetificação feminina, transformando o 
corpo em um campo de batalha feminista.

Essa conexão da performance com o ato político e de resistência é ainda mais relevante no contexto pós-Guerra 
Fria e da Globalização, onde a queda das grandes narrativas e a ascensão de vozes periféricas se tornaram 
centrais. A performance permite que essas vozes, muitas vezes marginalizadas, ocupem um espaço de visibilidade 
e poder, utilizando o corpo como um veículo para narrativas pessoais e coletivas que desafiam as hegemonias.



Marina Abramovi�: A Avó da Performance e 
Seus Desafios
Quando falamos em performance, um nome ressoa com uma força inegável: Marina Abramovi�. Nascida na antiga 
Iugoslávia em 1946, ela não é apenas uma artista; é uma lenda viva, carinhosamente apelidada de "avó da 
performance". Sua obra é um mergulho profundo nos limites da resistência física e mental, na exploração da dor, 
do risco e, acima de tudo, na complexa relação entre o artista e o público.

Rhythm 0 (1974)
Marina se colocou à disposição do público por seis 
horas, com 72 objetos sobre uma mesa 3 incluindo 
uma rosa, mel, tesouras, uma faca, e até uma arma 
carregada. O público era livre para usar qualquer 
objeto nela.

The Artist Is Present (2010)
No MoMA, ela se sentou imóvel por mais de 700 
horas, convidando os visitantes a se sentarem à 
sua frente e compartilhar um momento de silêncio e 
presença.

Mas o que torna Abramovi� tão impactante e sua obra tão duradoura? A resposta reside em sua coragem 
inabalável de se expor de forma radical, transformando seu próprio corpo em um laboratório para investigar a 
condição humana. Ela não apenas "faz" performance; ela "é" a performance, dedicando sua vida a explorar o que 
significa estar presente, vulnerável e, ao mesmo tempo, incrivelmente forte. Suas obras são rituais de 
autoconhecimento e de interação coletiva.

Imagine um atleta de alta performance, mas cujo campo de jogo não é uma pista ou um estádio, e sim a própria 
mente e o corpo, levados ao extremo. Abramovi� é essa atleta, mas com um propósito artístico e filosófico. Ela nos 
convida a testemunhar sua jornada de resistência, nos forçando a questionar nossos próprios limites, nossa 
empatia e nossa capacidade de suportar o desconforto, tanto o dela quanto o nosso.

Essas obras conectam o corpo como limite e ponte. O corpo de Abramovi�, levado ao extremo, torna-se uma ponte 
para a experiência do público, que é convidado a refletir sobre sua própria humanidade, seus medos e suas 
capacidades de conexão. Ela nos mostra que a arte não precisa de palavras para comunicar as verdades mais 
profundas.



A Experiência da Resistência: Além do 
Limite Físico
A obra de Marina Abramovi� e de muitos outros artistas da performance nos leva a uma questão fundamental: o 
que significa "resistência" na arte? Não se trata apenas de suportar a dor física, mas de uma complexa teia de 
desafios que envolvem a mente, o corpo e a alma, empurrando os limites do que é considerado aceitável ou 
possível. É uma exploração da vulnerabilidade humana e da força interior.

"Como o artista desafia a si mesmo e, por extensão, o espectador?" Ao se colocar em situações de extremo 
desconforto, perigo ou exaustão, o performer não está apenas realizando um ato físico; ele está engajando-se 
em um ritual de purificação e de confronto.

Essa exposição radical força o público a uma posição de testemunha ativa, convidando-o a sentir a tensão, a 
empatia e, por vezes, o próprio desconforto de presenciar algo tão cru e real.

Imagine uma maratona, mas não apenas de quilômetros, e sim de emoções, de tempo e de presença. O artista se 
submete a um teste de endurância que vai além do físico, adentrando o território da resiliência mental. A 
vulnerabilidade se torna uma força, pois é através dela que a conexão com o público se estabelece, que a 
mensagem se aprofunda e que a obra ganha sua potência máxima.
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Imponderabilia (1977)
Marina Abramovi� e Ulay ficaram nus, um de frente para 
o outro, em uma porta estreita de uma galeria, forçando 
o público a passar entre seus corpos, escolhendo para 
qual deles se virar.
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The House with the Ocean View (2002)
Abramovi� viveu em uma casa suspensa por 12 dias, 
sem comer ou falar, apenas interagindo com o público 
através do olhar.

Essas performances são um espelho da condição humana, revelando nossa capacidade de suportar, de nos 
conectar e de nos confrontar com o desconhecido. A arte, nesse sentido, não é apenas para ser apreciada; é para 
ser vivida, sentida e, por vezes, para nos fazer questionar nossos próprios limites e preconceitos.



O Público como Coautor: A Interação 
Essencial
A performance, em sua essência, é um diálogo. Diferente de uma pintura que pode ser apreciada em isolamento, a 
performance muitas vezes não existe plenamente sem a presença e, em muitos casos, a participação do público. 
Essa interação transforma o espectador de mero observador em um elemento crucial da obra, um coautor da 
experiência.

O Papel do Espectador

Catalisador da experiência

Espelho das ações do artista

Participante ativo quando convidado

Coautor da obra final

Mas qual é o papel exato do espectador 
nesse tipo de arte? Ele é mais do que um 
receptor passivo; ele é um catalisador, um 
espelho e, por vezes, um participante 
ativo.

A performance desafia a "quarta parede" invisível que separa o artista do público, convidando a uma imersão que 
pode ser tanto física quanto emocional. A responsabilidade do público é imensa, pois suas reações e escolhas 
moldam o desenrolar da obra.

Imagine um jogo de xadrez onde o artista move suas peças, mas o público tem a liberdade de mover as suas, 
alterando o curso da partida. Essa é a dinâmica que muitas performances estabelecem. A empatia, a curiosidade e 
até mesmo o desconforto do público são elementos que o artista incorpora, transformando cada apresentação em 
uma experiência única e irrepetível.

Retomando Rhythm 0 de Marina Abramovi�, o público não era apenas convidado a observar; era instruído a 
interagir com a artista usando os objetos disponíveis. As escolhas individuais dos espectadores 3 de oferecer uma 
rosa a cortar suas roupas ou apontar uma arma 3 revelaram a complexidade da natureza humana e a 
responsabilidade inerente à liberdade. A obra não era apenas o que Abramovi� fazia, mas o que o público fazia a 
ela.

Essa abordagem da arte relacional, onde a interação e a experiência compartilhada são o cerne da obra, quebra as 
hierarquias tradicionais entre artista e público. Ela nos lembra que a arte não é apenas sobre o que é criado, mas 
sobre o que é vivido e sentido em conjunto, abrindo espaço para uma reflexão profunda sobre a nossa capacidade 
de conexão e de ação no mundo.



Performance e Identidade: Corpos que 
Contam Histórias
O corpo é o nosso primeiro e mais íntimo território. É através dele que experimentamos o mundo, que nos 
comunicamos e que construímos nossa identidade. Na performance, o corpo transcende sua função biológica e se 
torna uma narrativa viva, um palco para explorar as complexidades da existência humana, especialmente em 
relação a questões de identidade.

Gênero
Artistas questionam papéis tradicionais e exploram 
fluidez de gênero através de performances que 
desafiam normas binárias.

Raça
O corpo se torna veículo para denunciar racismo e 
celebrar diversidade cultural e étnica.

Sexualidade
Performances exploram orientação sexual e identidade, 
desafiando heteronormatividade.

Memória
O corpo carrega e expressa memórias pessoais e 
coletivas, traumas e curas.

Como a performance aborda temas tão profundos como gênero, raça, sexualidade e memória? Ao usar o corpo de 
forma explícita e simbólica, artistas performáticos conseguem desconstruir estereótipos, desafiar normas sociais e 
dar visibilidade a experiências que muitas vezes são marginalizadas ou invisibilizadas. O corpo se torna um veículo 
para a autoafirmação e para a denúncia de opressões.

Pense em um diário, mas em vez de palavras escritas, as páginas são o próprio corpo do artista, e as tintas são 
gestos, movimentos e transformações. Cada performance é um capítulo, uma revelação, uma forma de registrar e 
compartilhar uma história pessoal que ressoa com experiências coletivas. É uma maneira de tornar o invisível, 
visível.

Artistas como Ana Mendieta, com suas Siluetas (1973-1980), usava seu corpo para criar impressões na natureza, 
explorando sua identidade como mulher cubana exilada e a conexão com a terra. Carolee Schneemann, em Interior 
Scroll (1975), puxou um longo pergaminho de sua vagina e leu um texto sobre a crítica feminista à arte, 
confrontando diretamente a objetificação do corpo feminino e a marginalização da voz da mulher na arte. Essas 
são apenas algumas das muitas vozes que usaram a performance para explorar e reivindicar suas identidades.

Essa exploração da identidade através do corpo é fundamental no contexto da globalização e da ascensão de 
vozes periféricas. A performance oferece um espaço para que indivíduos de diferentes culturas, gêneros e 
orientações sexuais possam expressar suas verdades, desafiando as narrativas dominantes e enriquecendo o 
panorama da arte contemporânea com uma multiplicidade de perspectivas.



O Desafio do Registro: Capturando o 
Efêmero
A performance, por sua própria natureza, é efêmera. Ela acontece no aqui e agora, em um tempo e espaço 
específicos, e uma vez terminada, ela se torna memória, história. Isso levanta um dos maiores desafios para a arte 
da performance: como eternizar o que é momentâneo? Como garantir que uma obra que é feita para ser vivida ao 
vivo possa ser acessada, estudada e compreendida por gerações futuras?

A performance é, antes de tudo, uma experiência. Ela é feita para ser sentida, testemunhada e 
participada no momento presente. No entanto, para que ela possa transcender o tempo e o espaço de sua 
ocorrência original, o registro se torna crucial.

Mas é importante entender que o registro 3 seja por fotografia ou vídeo 3 não é a obra em si, mas um documento, 
uma evidência, um vestígio da ação que ocorreu.

Imagine que você foi a um show inesquecível da sua banda favorita. Você pode tirar fotos, gravar vídeos, mas a 
experiência de estar lá, sentir a energia, a música ao vivo, é algo que nenhuma gravação pode replicar totalmente. 
O registro é a lembrança, o testemunho, mas não a totalidade do evento. Da mesma forma, o registro de uma 
performance é uma janela para o que aconteceu, mas nunca a performance em sua plenitude.

Performance Original
Experiência viva, presente, 
irrepetível

Registro
Documento, evidência, vestígio

Arquivo
Preservação, estudo, memória

A documentação de performances históricas, como as de Marina Abramovi�, Vito Acconci ou Chris Burden, é 
fundamental para o estudo da arte contemporânea. Sem as fotografias e os vídeos, muitas dessas obras seriam 
apenas lendas, impossíveis de serem analisadas e compreendidas em sua complexidade. O registro permite que a 
performance seja revisitada, debatida e inspire novas gerações de artistas e pensadores.

A importância da curadoria e do arquivo de performance é imensa. Museus e instituições dedicam-se a coletar, 
preservar e disponibilizar esses registros, garantindo que a história da performance não se perca. Eles se tornam 
guardiões de um legado que, embora efêmero em sua origem, se perpetua através de sua documentação.



Fotografia e Vídeo: Testemunhas da Ação
Para lidar com a natureza efêmera da performance, a fotografia e o vídeo emergiram como as principais 
ferramentas de registro. Elas são as testemunhas silenciosas que tentam congelar o tempo ou capturar seu fluxo, 
oferecendo diferentes perspectivas sobre a ação performática. Cada meio tem suas potências e suas limitações, e 
a escolha de um ou outro (ou ambos) pode influenciar profundamente como a performance é percebida e 
lembrada.

Fotografia

A fotografia, com sua capacidade de capturar um 
único instante, transforma a ação em um ícone, um 
fragmento congelado que pode se tornar emblemático 
da obra.

Congela momentos decisivos

Cria símbolos visuais

Facilita a reprodução

Perde temporalidade e som

Vídeo

O vídeo registra o fluxo do tempo, a duração, o 
movimento e o som, oferecendo uma experiência mais 
próxima da temporalidade da performance original.

Preserva movimento e duração

Inclui elementos sonoros

Documenta processo completo

Media a experiência direta

Mas quais são as particularidades de cada um desses meios ao documentar uma performance? Imagine a 
diferença entre um instantâneo de um momento marcante de um evento e um filme caseiro que registra todo o 
evento do início ao fim. A fotografia é o instantâneo, poderoso em sua capacidade de sintetizar uma ideia ou um 
sentimento em uma única imagem. O vídeo é o filme caseiro, que nos permite reviver a sequência dos 
acontecimentos, a duração e a atmosfera.

Meio Potência Exemplo no Registro de Performance

Fotografia Congela um instante, cria ícones, síntese Siluetas de Ana Mendieta

Vídeo Registra o fluxo do tempo, movimento, 
som

Seedbed de Vito Acconci

Artistas como Ana Mendieta, por exemplo, frequentemente usavam a fotografia para documentar suas Siluetas, 
transformando as imagens em obras de arte por si só, que perpetuavam a efemeridade de suas intervenções na 
natureza. Vito Acconci, em Seedbed (1972), utilizou o áudio e o vídeo para registrar sua presença sob o chão da 
galeria, enquanto falava com os visitantes, criando uma experiência imersiva e documental. O uso estratégico de 
câmeras e a edição cuidadosa são parte integrante do processo de registro.

No contexto da era digital, a proliferação de registros em vídeo e foto, muitas vezes feitos pelo próprio público com 
seus celulares, adiciona uma nova camada de complexidade e democratização à documentação da performance.



O Contexto Pós-Guerra Fria e a 
Globalização: Novas Vozes, Novos Corpos
O mundo que conhecemos hoje foi profundamente moldado por eventos como o fim da Guerra Fria e o avanço da 
globalização. A queda do Muro de Berlim em 1989 e o colapso da União Soviética marcaram o fim de uma era de 
polarização ideológica, abrindo caminho para um cenário mais complexo e interconectado. Essa transformação 
global teve um impacto sísmico na arte, especialmente na performance.

1

1989
Queda do Muro de Berlim marca o fim 

da Guerra Fria

2

1991
Colapso da União Soviética acelera a 

globalização

3

Anos 90
Ascensão de vozes periféricas na arte 

contemporânea

4

2000+
Performance como linguagem global de 

resistência

Como o fim das grandes narrativas ideológicas e a intensificação da globalização afetaram a produção artística e, 
em particular, a performance? Com o declínio de visões de mundo monolíticas (como capitalismo vs. comunismo), 
a arte se viu livre para explorar uma miríade de perspectivas fragmentadas, multiculturais e, crucialmente, para dar 
voz a experiências que antes eram marginalizadas. A performance, com sua flexibilidade e capacidade de abordar 
questões locais e globais, tornou-se um veículo ideal para essa nova era.

Imagine um mosaico de culturas e ideias, onde cada peça representa uma voz, uma história, uma perspectiva 
única. A globalização, ao mesmo tempo que homogeneíza certos aspectos, também expõe a riqueza da 
diversidade cultural, e a performance se torna um espaço para celebrar e questionar essa multiplicidade. Artistas 
de diferentes partes do mundo começaram a dialogar, a influenciar-se mutuamente e a trazer suas realidades 
específicas para o palco global.

Um exemplo disso são as performances que abordam questões de fronteira, migração e pós-colonialismo. Artistas 
de países em desenvolvimento ou de comunidades diaspóricas usam a performance para explorar suas 
identidades híbridas, as dores do deslocamento e as tensões entre tradição e modernidade. A performance se 
torna uma linguagem universal capaz de transcender barreiras linguísticas e culturais, comunicando experiências 
humanas fundamentais.

Essa conexão com o cenário sociopolítico global é vital para entender a relevância da performance 
contemporânea. Ela não é apenas uma forma de arte, mas uma ferramenta de engajamento cívico, de ativismo e de 
reflexão sobre os desafios e as oportunidades de um mundo cada vez mais interligado.



Interdisciplinaridade e Hibridismo: A 
Performance sem Fronteiras
A arte contemporânea, em sua busca por novas formas de expressão, tem se recusado cada vez mais a ser 
categorizada em caixas rígidas. As fronteiras entre as diferentes linguagens artísticas se tornaram fluidas, dando 
origem a um cenário de intensa interdisciplinaridade e hibridismo. A performance, por sua própria natureza 
maleável, está no centro dessa fusão, dialogando e se misturando com outras mídias e disciplinas.

Como a performance, que já é tão abrangente, consegue dialogar e se fundir com outras linguagens como a 
instalação, a arte digital, o teatro e a dança? A resposta está na sua capacidade de absorver e integrar elementos 
de outras formas de arte, criando experiências que desafiam as categorias tradicionais de pintura, escultura ou 
mesmo performance pura. O corpo em ação pode interagir com um ambiente construído, com projeções digitais ou 
com movimentos coreografados, expandindo o vocabulário artístico.

Imagine uma orquestra onde cada instrumento não é apenas um violino ou um piano, mas uma forma de arte inteira 
3 a dança, a escultura, a tecnologia. A performance se torna o maestro que harmoniza esses diferentes elementos, 
criando uma sinfonia de linguagens. Essa fusão permite que os artistas explorem ideias de maneiras mais ricas e 
complexas, oferecendo ao público uma experiência sensorial e intelectual multifacetada.

Um exemplo claro são as performances que incorporam elementos de instalação, onde o ambiente é 
cuidadosamente construído para interagir com a ação do artista e do público. Ou ainda, a fusão com a arte digital, 
onde projeções mapeadas, realidade aumentada ou interações com softwares se tornam parte integrante da 
performance, criando mundos imersivos e interativos. A dança contemporânea, por exemplo, muitas vezes se 
aproxima da performance ao focar na expressão conceitual e na quebra de narrativas tradicionais.

Essa tendência à interdisciplinaridade e ao hibridismo é uma resposta direta à complexidade do mundo 
contemporâneo, que não pode ser compreendido por uma única lente. A performance, ao abraçar essa fluidez, 
reafirma seu papel como uma linguagem de vanguarda, capaz de refletir e questionar as realidades de 2025 e 
além.

Teatro
Narrativa e dramaturgia

Dança
Movimento e coreografia

Arte Digital
Tecnologia e interatividade

Instalação
Ambiente e espacialidade

Música
Som e ritmo

Vídeo Arte
Imagem em movimento



Apropriação e Crítica da Cultura de Massa: 
O Corpo em Diálogo com o Consumo
A Pop Art, nos anos 1960, abriu as portas para a arte dialogar com a cultura de massa, elevando objetos do 
cotidiano e ícones populares ao status de arte. No entanto, a performance foi além da mera representação, usando 
o próprio corpo para aprofundar a crítica e a apropriação desses elementos, questionando o consumo, a mídia e a 
padronização da sociedade.

"Como a performance usa e subverte os símbolos da cultura de massa?" Ao invés de apenas pintar uma lata de 
sopa, o artista performático pode se vestir como um produto, encenar um comercial ou imitar gestos de 
celebridades, transformando seu corpo em um espelho que distorce e satiriza a imagem da sociedade de 
consumo.

Essa abordagem direta e muitas vezes irônica permite uma crítica incisiva aos valores impostos pela mídia e pela 
publicidade.

Imagine um espelho que, em vez de refletir sua imagem fielmente, a distorce de forma cômica ou perturbadora, 
revelando as contradições por trás da superfície. A performance age como esse espelho, desconstruindo a 
glamorização do consumo e expondo as pressões sociais para se encaixar em determinados padrões. O corpo, 
nesse contexto, torna-se um campo de batalha contra a homogeneização.

Yayoi Kusama
Em suas "Self-Obliteration" (Auto-Aniquilação), ela 
pintava bolinhas em corpos e objetos, diluindo a 
individualidade e criticando a massificação.

Artistas Contemporâneos
Parodiam publicidade, transformando seus corpos 
em outdoors vivos ou em manequins que 
questionam a indústria da moda e da beleza.

Artistas como Yayoi Kusama, com suas performances e happenings nos anos 60, frequentemente usavam a 
repetição de padrões e a nudez para questionar a sociedade de consumo e as normas sociais. Outros artistas 
parodiaram publicidade, transformando seus corpos em outdoors vivos ou em manequins que questionavam a 
indústria da moda e da beleza.

Essa abordagem da performance como ferramenta de desconstrução é crucial para entender como a arte 
contemporânea se posiciona frente à cultura de massa. Ela nos convida a olhar criticamente para o que 
consumimos, para as imagens que nos são impostas e para o papel do nosso próprio corpo nesse cenário de 
constante estímulo e padronização.



A Performance Hoje: Relevância e Desafios 
Contemporâneos
A performance, que nasceu como um grito de liberdade e experimentação no século XX, continua a ser uma 
linguagem vibrante e relevante no século XXI. Em um mundo cada vez mais digitalizado e complexo, ela se adapta, 
se reinventa e encontra novas formas de engajar o público e de abordar os desafios contemporâneos.

Mas a performance ainda tem o mesmo impacto em uma sociedade saturada de imagens e 
informações? Sim, e talvez até mais. Em uma era de telas e interações virtuais, a presença física, a 
vulnerabilidade do corpo real e a experiência compartilhada de uma performance ao vivo ganham um 
valor ainda maior.

Ela oferece uma pausa, um momento de autenticidade e de conexão humana que muitas vezes falta no cotidiano 
digital.

Imagine um rio que, ao longo do tempo, muda seu curso, mas mantém sua força e sua essência. A performance é 
como esse rio, adaptando-se a novas tecnologias e contextos, mas preservando seu poder de provocar, de 
emocionar e de resistir. Ela se manifesta em espaços urbanos, em galerias, em plataformas online e até mesmo em 
flash mobs artísticos, alcançando públicos diversos.

Ativismo Ambiental
Performances que denunciam mudanças climáticas 
e degradação ambiental

Direitos Humanos
Corpo como manifesto contra opressões e 
violações

Justiça Social
Questionamento de desigualdades e estruturas de 
poder

Saúde Mental
Exploração de traumas, cura e bem-estar 
psicológico

Hoje, a performance se engaja em questões sociais urgentes, como ativismo ambiental, direitos humanos, justiça 
social e saúde mental. Artistas utilizam as redes sociais e plataformas de streaming para transmitir performances 
ao vivo, alcançando uma audiência global e transformando a experiência em algo mais acessível. A performance 
digital, por exemplo, explora as possibilidades do corpo em ambientes virtuais, desafiando as noções de presença 
e de interação.

Em 2025, a performance continua a ser uma ferramenta poderosa de resistência, de questionamento e de 
celebração da diversidade humana. Ela nos lembra da importância do corpo, da voz e da ação individual e coletiva 
em um mundo que precisa de mais empatia e reflexão.



Preparando o Terreno para a Próxima Aula: 
Do Corpo ao Espaço
Nesta aula, exploramos a fundo o corpo como tela, como manifesto e como veículo de experiências intensas na 
performance. Vimos como o artista usa sua própria presença para criar significado, para interagir com o público e 
para desafiar as convenções. Mas a arte contemporânea é um campo de fronteiras porosas, e o corpo que age no 
espaço muitas vezes se aproxima do espaço que se torna a própria obra.

Corpo como Tela
O artista usa seu corpo para criar 
significado e interagir

Espaço Performático
O ambiente se torna parte 
integrante da obra

Instalação
O espaço inteiro se transforma 
em obra de arte

Como o corpo que age no espaço se transforma no espaço que age sobre nós? Essa é a ponte que nos levará à 
próxima aula. A performance, ao ocupar e transformar um ambiente, muitas vezes cria um "espaço performático" 
que tem características muito próximas de uma instalação. O corpo do artista, ao interagir com objetos, luzes, 
sons e arquitetura, começa a diluir os limites entre a ação e o ambiente.

Imagine a transição de um ator que é o protagonista no palco para o próprio palco se tornando o protagonista, com 
seus cenários, iluminação e atmosfera criando a narrativa principal. Essa é a fluidez que observamos entre 
performance e instalação. Muitos artistas transitam entre essas duas linguagens, usando a performance para ativar 
uma instalação ou criando instalações que convidam à performance do público.

Artistas como Lygia Clark, com suas "Proposições" e "Estruturas Vivas", já exploravam essa relação entre corpo e 
objeto, convidando o público a interagir com suas obras de forma tátil e participativa, borrando a linha entre o 
objeto de arte e a experiência performática. Essa fluidez das linguagens na arte contemporânea é o que a torna tão 
rica e desafiadora.

Na próxima aula, mergulharemos no universo da instalação, compreendendo como os artistas transformam 
espaços inteiros em obras de arte, convidando o público a uma imersão total. Veremos como o ambiente deixa de 
ser um mero pano de fundo para se tornar o protagonista, manipulando nossos sentidos e percepções. Prepare-se 
para expandir sua compreensão sobre como a arte pode ocupar e ressignificar o espaço ao nosso redor.



Consolidação e Autoavaliação
Chegamos ao fim de nossa jornada pela Parte 2 da performance e Body Art. Vimos como o corpo se tornou um 
poderoso instrumento de expressão, capaz de desafiar limites, provocar reflexões e atuar como um agente de 
mudança social e política. Exploramos a obra de Marina Abramovi�, a importância do registro para a preservação 
do efêmero e como a performance se adapta e dialoga com os contextos globais e as novas mídias. A arte, nesse 
sentido, é um espelho dinâmico da nossa própria humanidade.

Principais Conceitos
Diferenças entre happening 
e performance

Performance como ato 
político e de resistência

Marina Abramovi� e os 
limites da resistência

O público como coautor da 
experiência

Contextos Históricos
Pós-Guerra Fria e 
globalização

Ascensão de vozes 
periféricas

Interdisciplinaridade e 
hibridismo

Crítica à cultura de massa

Desafios 
Contemporâneos

Registro do efêmero

Performance digital

Relevância no século XXI

Transição para instalação

Em prática: A performance nos ensina a valorizar a presença e a experiência, a questionar o que é dado 
como certo e a reconhecer o poder do corpo como veículo de comunicação. Ao observar o mundo, 
procure as "performances" do cotidiano, os gestos que comunicam, as ações que resistem. Essa 
perspectiva aguça nosso olhar crítico e nossa capacidade de empatia.



Autoavaliação
Qual das seguintes características é mais associada ao happening em comparação com a performance?1.

a) Foco exclusivo na resistência física do artista.

b) Roteiro rígido e ensaiado previamente.

c) Grande margem para improvisação e participação imprevisível do público.

d) Necessidade de um registro em vídeo para sua existência.

Marina Abramovi� é conhecida por explorar qual dos seguintes aspectos em suas performances?2.

a) A criação de esculturas monumentais em espaços públicos.

b) A manipulação digital de imagens para criar realidades virtuais.

c) A resistência física e mental, e a relação intensa com o público.

d) A pintura abstrata como forma de expressão emocional.

No contexto da performance como ato político e de resistência, o corpo do artista é frequentemente utilizado 
para:

3.

a) Demonstrar habilidades atléticas e acrobáticas.

b) Servir como um manifesto vivo, denunciando injustiças e desafiando normas.

c) Criar uma estética puramente formal, sem conteúdo social.

d) Promover produtos de consumo em ações publicitárias.

Qual é a principal função da fotografia e do vídeo no registro de uma performance?4.

a) Substituir a experiência ao vivo da performance, tornando-a obsoleta.

b) Servir como documentos e testemunhos da ação, mas não como a obra em si.

c) Criar novas obras de arte independentes da performance original.

d) Garantir que a performance seja sempre reproduzível em sua forma exata.

Explique, em 3 a 5 linhas, como a interdisciplinaridade e o hibridismo influenciam a performance 
contemporânea, citando um exemplo de fusão de linguagens.

5.



Gabarito
1 c) Grande margem para improvisação e 

participação imprevisível do público.
2 c) A resistência física e mental, e a relação 

intensa com o público.

3 b) Servir como um manifesto vivo, denunciando 
injustiças e desafiando normas.

4 b) Servir como documentos e testemunhos da 
ação, mas não como a obra em si.

Resposta esperada para a questão 5:

A interdisciplinaridade e o hibridismo permitem que a performance contemporânea transcenda as 
categorias tradicionais, incorporando elementos de outras linguagens. Isso enriquece a obra, criando 
experiências mais complexas e multifacetadas. Por exemplo, a fusão com a arte digital permite que 
artistas usem projeções mapeadas ou realidade aumentada para criar ambientes imersivos que interagem 
com o corpo do performer, expandindo as possibilidades narrativas e sensoriais.

Próxima Aula
Aula 7 3 O Espaço como Obra: A Arte da 
Instalação. Prepare-se para explorar como o 
ambiente se torna o protagonista na arte 
contemporânea.

Recursos Adicionais
Documentário "Marina Abramovi�: The Artist 
Is Present": Para aprofundar na vida e obra da 
artista.

Livro "Performance Art: From Futurism to the 
Present" de RoseLee Goldberg: Para um 
panorama histórico e conceitual.

Artigos acadêmicos sobre arte e política na 
América Latina: Para contextualizar a 
performance como resistência.

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


