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Resumo: O presente estudo analisa a representatividade da figura feminina na
arte, sobretudo na arte classica europeia, e seus reflexos na midia e na cultura
visual que estabelecem os parametros do que é considerado belo e, por
contraste, o que é relegado ao dominio do feio ou do grotesco. Essa discussao
abre caminho para uma anélise sobre o feminino, em particular, e como ela tem
sido moldada e estigmatizada por essas lentes culturais de beleza e simbolismo,
revelando a importancia da arte como campo de conhecimento para construgao
de identidades afirmativas e na promocao de novas narrativas.
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Resumen: El presente estudio analiza la representatividad de la figura femenina
en el arte, sobre todo en el arte clasico europeo, y sus reflejos en los medios y en
la cultura visual que establecen los parametros de lo que se considera bello y, por
contraste, lo que se relegado al dominio de lo feo o lo grotesco. Esta discusion
abre camino a un analisis sobre lo femenino, en particular, y como ha sido
moldeado y estigmatizado por estas lentes culturales de belleza y simbolismo,
revelando la importancia del arte como campo de conocimiento para la
construccion de identidades afirmativas y en la promocion de nuevas narrativas.
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Introducao

O processo de construcao do conhecimento, segundo Joao Francisco
Duarte (1981), esta intrinsecamente ligado ao sentir e ao simbolizar, onde a
linguagem, por mais rica que seja, falha em capturar completamente a
profundidade dos sentimentos humanos. Por exemplo, ndo é possivel
transmitir com precisao a tristeza apenas por meio de palavras. Essa
limitacao evidencia que a expressao dos sentimentos exige simbolos que
vao além dos linguisticos, sendo a arte uma das principais ferramentas que
permitem ao ser humano se expressar e, diante disso, tornar comunicavel
as experiéncias emocionais. Para tanto, o autor argumenta que, na
experiéncia estética, a arte pode materializar os sentimentos, atribuindo-
lhe forma e significado, “este é, portanto, o nacleo das nossas
consideracoes, a arte como forma de conhecimento humano. Isso €,
através da arte, o homem encontra sentidos que nao podem se dar de
outra maneira senao por ela propria (Duarte, 1981, p. 14)".

Sendo a arte uma forma de produgao de conhecimento, essa interconexao
entre sentir e simbolizar, destacada por Duarte, evidencia que a
compreensao do mundo nao se resume a uma mera acumulacao de
informacoes, pois envolve a percepcao sensivel que integra o ser humano
ao seu cotidiano e, portanto, a todo vasto universo da cultura visual
(Duarte, 1981, p. 15). Ao simbolizar as experiéncias, o ser humano cria
narrativas e imagens que expressam subjetividade, contribuindo para a
construcao de sentidos e valores que fundamentam sua atuacao na
sociedade. Nesse contexto, a nocao de belo acompanha a formacao das
comunidades e vai além da mera sobrevivéncia fisica, interligando-se com
conceitos de sacralidade e estética, para os quais os individuos buscam
expressoes de beleza que transcendem as necessidades praticas. Assim, a
diversidade de simbolismos associados ao "belo” propoe que os padroes
de beleza podem ser criados e percebidos de maneiras variadas,
dependendo do contexto histérico e social. Essa discussao abre caminho
para uma andlise sobre a representatividade da figura feminina, em

particular, e como ela tem sido moldada e estigmatizada por essas lentes
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culturais de beleza e simbolismo, revelando a importancia da arte na
construcao de identidades e na promocao de novas narrativas.

Na filosofia, a beleza pode ser relacionada com o termo “estética”, que
deriva do grego aisthesis (sentir). Conforme Adriana Magro, Geovanni
Lima e Jordana Rosa Nascimento (2024), acredita-se que o primeiro a
utilizar o termo “estética” na filosofia ocidental tenha sido Alexander
Gottlieb Baumgarten (1714-1762), em “Reflexdes filoséficas sobre algumas
questdes pertencentes a poesia” (1735), e, posteriormente na obra
“Aesthetica’ (1750), na qual conceitua estética como ciéncia do
conhecimento sensitivo ou da sensibilidade, incluindo o conhecimento
do belo (Lima; Nascimento; Magro; 2024, p. 192).

Mas tarde, Immanuel Kant (1724-1804), em “Critica da Faculdade do Juizo”
(1790), em especial a primeira parte, “Critica da Faculdade de Juizo
Estético”, deu forma e contetdo a estética filosofica. Segundo Kant, a
beleza é um conceito que surge da experiéncia subjetiva do sujeito e esta
relacionada ao sentimento de prazer que acompanha a contemplagao. Ao
observar uma pessoa, paisagem ou objeto e defini-la como bela, significa
que todos os elementos que a compoem sao entendidos pelo intelecto e
isso causa prazer, mantendo a mente em serena contemplagao.

Hegel (1770-1831 também abordou a beleza no contexto de sua vasta obra
sobre estética, que é parte integrante de sua filosofia do absoluto. Para
Hegel, a beleza é uma manifestacao do espirito na forma sensivel e esta
diretamente ligada a arte. Ele via a arte como uma das formas pelas quais
o espirito se expressa e se torna consciente de si mesmo. A arte, e por
extensao a beleza, é a Gnica com interesse estético, sendo produto e
expressao do espirito que busca revelar-se ao mundo. Segundo Hegel:

.. julgamos nés poder afirmar que o belo artistico é
superior ao belo natural por ser um produto do espirito
que, superior a natureza, comunica esta superioridade
aos seus produtos e, por conseguinte, a arte; por isso é
o belo artistico superior ao belo natural. Tudo quanto
provém do espirito € superior ao que existe na
natureza. (Hegel, 1996, p. 4).
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Ja para Nietzsche (1844-1900), a beleza é uma construgao estética que
transcende a realidade da vida, funcionando como uma forma de
interpretacao do real, uma aparéncia. Ele via a beleza e a arte como um
elemento fundamental para a vida, sendo uma ilusao que proporciona
prazer, como uma fuga das agruras da existéncia. Através da beleza
artistica, o ser humano pode experimentar um alivio das dores e tensoes
da vida, uma forma de anestesia contra o sofrimento inerente a condicao
humana (Nietzsche, 1992. p.29). Contudo, a perspectiva de Nietzsche
também sugere que a arte cria uma ilusao que pode distorcer a realidade.
Nesse sentido, as representacoes femininas na arte classica podem ser
vistas como construcoes fantasticas, frequentemente impregnadas de
esteredtipos, cujo principal objetivo é provocar alivio e prazer
momentaneo ao observador.

Kant nao via a beleza como um padrao objetivo, mas sim como um
sentimento de prazer desinteressado que acompanha a contemplagao de
um elemento ou lugar, enquanto Hegel considerava que a beleza era uma
manifestacao do espirito e que havia um ideal que se expressava através
da arte. No entanto, essa sensagcao agradavel descrita pelos fil6sofos
citados, advinda de um estado superior do espirito, que causa prazer e
inflama os sentidos diante da beleza, natural ou artistica, pode estar
diretamente vinculada a um conceito estético pré-estabelecido pela
cultura europeia vigente, que estabelece os parametros do que é
considerado belo e, por contraste, o que é relegado ao dominio do feio ou
do grotesco. Ou seja, a cultura pode influenciar no conceito de beleza.
Diante disso, o foco desta pesquisa académica esta na representatividade
da figura feminina na arte, especialmente na percepcao do espectador
sobre como essa figura tem sido moldada e estigmatizada por lentes
culturais de beleza e simbolismo, além de sua influéncia na midia e na vida
contemporanea.

Essa visao critica ressalta a necessidade de questionar as representacoes da
figura feminina na arte e na midia contemporanea, convidando a uma

reflexdao mais profunda sobre as construgoes que definem papeis para a
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mulher na sociedade. Ao desconstruir estere6tipos e promover a
diversidade de experiéncias femininas, sera possivel avangar para uma
representacao que verdadeiramente reflita a pluralidade e a forca das
mulheres. E nesse lugar de interconexao entre as pessoas e as imagens, na
qual acontece um processo de simbolizagao, “que nos interessa pensar
como acontece, ou deveria acontecer, uma formacao estética continuada a
partir da producao e consumo de bens culturais (Lima; Nascimento; Magro,
2024, p. 196). Assim, ao desmistificar essas ilusdes, é possivel abrir espaco
para uma representatividade que valorize a complexidade da vivéncia

feminina, desafiando os limites impostos por narrativas pré-estabelecidas.

Construcio de estereotipos relacionados a imagem feminina

na arte
Na producao artistica, a construcao de uma imagem ou escultura acontece

mediante uma selecao, realizada pelo artista, de elementos que compoem
a obra. Quando se trata de uma obra que evidencia o corpo feminino, da
mesma forma, acontece uma selecao que cria idealizacoes de modelos
padronizados de beleza fisica para despertar o prazer e o desejo alheio.
Nao apenas a maneira de compreender a beleza constr6i uma narrativa
sobre o corpo feminino, varias outras perspectivas completam o modo,
muitas vezes equivocado, de compreendé-la e interpreta-la. Ha, junto a
isso, uma visao e uma narrativa, ligadas ao pensamento exclusor, com viés
cultural machista, patriarcal e racista, que é capaz de invisibilizar e,
consequentemente, anular caracteristicas existentes nas mulheres a partir
dos seus corpos.

Em “Modos de Ver”, tanto na série televisiva quanto no livro, John Berger
(1926-2017) considera que grande parte do ato de ver depende de habitos
e convengdes sociais pré-estabelecidas.2 As mulheres, por exemplo, sao
observadas o tempo todo (no cotidiano ou na arte), seja por homens ou

outras mulheres. Ha olhares carregados de julgamentos de como elas

2 Disponivel em: https://www.youtube.com/watch?v=m1GI8mNU5Sg.
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deveriam ser, se portar, se vestir e estar no mundo. Esses sao aspectos que
contribuem para criar e perpetuar a imagem de um corpo feminino ideal.
John Berger destaca a pintura "Vanity" (Vaidade), de Hans Memling, de
1485, como um exemplo emblematico da representacdo do corpo
feminino na arte europeia do final do século XV. Nessa obra, uma jovem
mulher é retratada em um momento intimo de autocontemplagao,
segurando um pequeno espelho com uma mao enquanto se observa,
totalmente desprovida de vestimentas. A escolha de Memling em
apresentar sua personagem sem roupas reflete uma tradicao artistica que
frequentemente associava a nudez a temas morais, como os sete pecados
capitais, e, nesse caso particular, a vaidade, um pecado que a figura parece
abracar sem reserva, indiferente a sua exposicao.

Na época de Memling, a criacao de imagens era um processo meticuloso,
limitado as habilidades manuais do artista em desenhar, pintar, gravar ou
esculpir. Ao posicionar-se diante de uma modelo, o artista optou por
desnuda-la completamente, escolha que por si s6 ja era carregada de
significados e implicagdes. Para enriquecer a narrativa visual e evocar a
esséncia do pecado que pretendia ilustrar, ele adicionou o espelho - um
atributo frequentemente vinculado a vaidade. Ao intitular sua obra
"Vaidade", Memling parece nao apenas atribuir esse traco de carater a sua
modelo ficticia, mas convida o espectador a refletir sobre a natureza da
vaidade. No entanto, Berger questiona: a vaidade a que o artista se refere é
exclusivamente da figura feminina que se mira no espelho, ou sera que ela
também se estende ao proprio artista, que escolheu tal representacao, e
ao publico, que se torna cumplice ao observar e talvez admirar essa
exposicao intima? Através dessa obra e de seu titulo provocativo, Memling
e, posteriormente, Berger, instigam um didlogo sobre os complexos jogos
de poder e desejo que permeiam a representagao artistica do corpo

feminino e suas percepcoes por parte da sociedade.
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Figura 1. “Vaidade”, Hans Memling; painel central do Triptico da Vaidade Terrena e da
Salvagao Divina; Franga, 1485. No primeiro plano e ao centro da imagem, consta uma
jovem mulher branca completamente despida, segurando um pequeno espelho de mao
que reflete seu rosto. No lado direito da jovem aparece um cachorro branco, e do lado
esquerdo dois cachorros, um branco e outro marrom. Ao fundo, uma paisagem rural,
com vegetacao exuberante, um rio placido e casas em estilo europeu. Fonte:

https://www.meisterdrucke.pt/. Acesso em: 10 dez. 2024.
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O corpo feminino despido é apenas o ponto de partida para a elaboracao
de uma imagem artistica. Pois, a modelo feminina, quando se sujeitava ao
olhar do artista (quase sempre um homem branco e heterossexual), este
pode retrata-la conforme sua nocao de beleza, retocando ou destacando
as formas que lhe agradam. No entanto, como apresentar uma figura
feminina despida sem provocar um escandalo de obscenidade? Segundo
Jalia de Mello e Claudia Oliveira, a resposta para essa pergunta seria: por
meio da tentativa de transformar imagens, que a primeira vista surgiram
em detrimento do desejo fisico, em uma proposicao que atesta um
carater “celestial”, ao invés de “vulgar”. Um exemplo que contribui para
afirmar esse contetdo e ilustrar a mudanca do nu obsceno para o ideal
celestial é a obra “Vénus adormecida’, pintada entre 1507 e 1510, por
Giorgione (1478-1510).

Figura 2. “Venus adormecida”; Giorgio Barbarelli da Castelfranco - Giorgione;
Dresden.1510. No primeiro plano, consta uma jovem mulher branca de cabelos
castanhos, deitada nua sobre dois volumes de tecido. Um branco, e préximo a cabega,
um tecido vermelho. Ela repousa com o braco atras da cabeca e a uma das maos cobre
discretamente seu sexo. Ao fundo uma paisagem verdejante com algumas arvores e a
vista de uma cidade préxima.

Fonte: https://pt.wikipedia.org/wiki/V%C3%A9nus_adormecida_(Giorgione). Acesso em:

10 dez. 2024.
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Logo, a partir de “Vénus Adormecida’, o italiano Giorgione criou um tema
para pintura europeia, em que o corpo feminino branco se coloca em
posicao passiva e vulneravel perante o olhar do espectador. A imagem que
transformou a figura da mulher na arte, sendo um nu sugestivo, reclinado,
que se deixa ver, tendo seu sexo e seios discretamente camuflados como
um indicio de singelo pudor. Um tema que se propagou pela arte ocidental
conhecida como “vénus reclinadas” e pode ser repetidamente observado
como objeto de representacao, a exemplo da “Vénus”, de Botticelli, no
século XV, “La Maja Desnuda’, de Goya, no século XVIII, “Olimpya’, de
Manet, ou a figura feminina que personifica a liberdade, em Delacroix, no
século XIX. Essa representacao é carregada de simbolismo e conotacoes
relacionadas a sexualidade feminina, refletindo as atitudes e valores de
cada época. A construcao da imagem feminina de beleza na histéria da
arte, até o século XX, esta diretamente ligada aos padrdes sociais
reproduzidos por artistas homens brancos, e destinados a avaliacao e a
apreciacao masculina (Mello; Oliveira, 2018, p. 2).

Na arte contemporanea, no entanto, é possivel identificar uma
multiplicidade de abordagens que questionam e subvertem os padroes de
beleza impostos pela sociedade as mulheres, em um movimento de
transgressao e desconstrucao dos signos que definem a tradicional
tematica da "vénus reclinada’. Nao se trata apenas de questionar uma pose
classica; € uma forma de arte ativista que procura transformar a percepgao
e o discurso sobre o corpo feminino e as relacoes de poder na sociedade.
Trata-se de uma maneira de reescrever a narrativa da historia da arte para
incluir perspectivas que foram marginalizadas ou excluidas, sendo uma
critica e uma reavaliacao dos valores e normas sociais que tém sido

perpetuados através da representagao tradicional do corpo feminino.

Desconstrucio e Subversao da imagem feminina na arte classica
Publicado originalmente em 1971, o ensaio “Por que nao houve grandes

artistas mulheres?”, de Linda Nochlin (1931-2017), questiona a auséncia de

mulheres artistas na historia da arte; e ela mesma argumenta que essa falta
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nao é uma questao de talento ou capacidade inerentes, mas sim uma
consequéncia das barreiras sociais e institucionais que as mulheres
enfrentaram e enfrentam ao longo da histéria. As estruturas patriarcais
racistas e sexistas da sociedade e as convencoes culturais limitaram e
ainda limitam as oportunidades educacionais e profissionais para as
mulheres. Ela destaca que as mulheres frequentemente nao tinham acesso
as mesmas institui¢oes de ensino artistico que os homens, nem a mesma
liberdade para escolher temas e estilos de arte. Além disso, havia
expectativas sociais que as pressionavam a se dedicar ao lar e a familia, em
vez de buscar uma carreira artistica. Nochlin também discute como os
padroes de beleza e representacao feminina na arte foram moldados pelos
olhares masculinos, o que influenciava as oportunidades de trabalho e
reconhecimento para as mulheres artistas. O ensaio é considerado um
marco no campo da histéria da arte e da teoria feminista, pois desafiou as
narrativas tradicionais e incentivou uma reavaliacao do canone artistico
sob a perspectiva de género.

.. na realidade, como todos sabemos, as coisas como
estdo e como estiveram, nas artes, bem como em
centenas de outras areas, sao entediantes, opressivas
e desestimulantes para todos aqueles que, como as
mulheres, nao tiveram a sorte de nascer brancos,
preferencialmente classe média e acima de tudo,
homens. (Nochlin, 2016, p. 8)

Outra autora de relevancia para esta pesquisa, e que evidencia a
perspectiva de género e sexualidade, é a norte-americana Judith Butler
(1956- ), analisada aqui por Carla Rodrigues. Segundo a autora, nascer
homem ou mulher nao determina o comportamento, uma vez que uma
grande parte dos aspectos comportamentais sao estabelecidos desde a
infancia por paradmetros sociais (como a religido e demais aspectos
culturais e éticos), com o intuito de “se encaixar na sociedade”, sendo a
escola um ambiente determinante. Logo, Butler, e Rodrigues, afirmam que
a ideia de género é um ato performatico.

Para Butler, a teoria feminista que defende a
identidade dada pelo género e nao pelo sexo
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escondia a aproximacao entre género e esséncia,
entre género e substancia. Segundo Butler, aceitar o
sexo como um dado natural e o género como um
dado construido, determinado culturalmente, seria
aceitar também que o género expressaria uma
esséncia do sujeito. (Rodrigues, 2005. p. 180)

O que a sociedade considera como o género de uma pessoa € apenas uma
performance, realizada desde crianga, para agradar as expectativas sociais
que, no caso das mulheres, estao ligadas aos padroes de beleza e
comportamento. Nesse sentido, havendo um padrao pré-estabelecido
socialmente, que lhe é direcionado desde a infancia, uma mulher nao teve
tempo suficiente e liberdade para se autoconhecer e saber escolher como
se vestir, como se portar, como se posicionar profissionalmente, que nao
dentro desse padrao.

Guacira Lopes Louro, em “Género, sexualidade e educacdo: Uma
perspectiva pos-estruturalista” (1997), argumenta que as identidades de
género sao socialmente construidas e que as expectativas em torno do que
significa ser uma menina ou um menino sao ensinadas desde a mais tenra
idade. Isso inclui ideias sobre como meninos e meninas devem se
comportar, se vestir e até mesmo se parecer. Os padroes de beleza para
meninas sao parte dessa construgao social, e eles servem para moldar a
compreensao das meninas sobre feminilidade e autoestima. Segundo ela:

Gestos, movimentos e sentidos sao produzidos no
espaco escolar e incorporados por meninos e
meninas, tornando-se parte de seus corpos. Ali se
aprende a olhar e a se olhar, se aprende a ouvir, a falar
e a calar; se aprende a preferir. Todos os sentidos sao
treinados, fazendo com que cada um e cada uma
conheca os sons, os cheiros e os sabores "bons" e
decentes e rejeite os indecentes; aprendem o que, a
quem e como tocar (ou, na maior parte das vezes, nao
tocar); fazendo com que tenha algumas habilidades e
nao outras.. E todas essas licoes sao atravessadas
pelas diferencas, elas confirmam e também
produzem diferenca. (Louro, 1997, p. 61)
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Figura 3. “Samba”, Di Cavalcanti; 1925. A imagem mostra um aglomerado de pessoas
felizes dangcando e tocando musica. Sao quatro homens e duas mulheres. Ao centro, o
artista destaca uma jovem mulher negra cujo olhar busca o olhar do observador. Ela
esta usando uma blusa branca que a alga caio deixando a mostra um dos seios; a saia
amarela é de um tecido leve, transparente, revelando as linhas das pernas e do sexo. Ela
também usa sapatos com salto. Atras dela, uma segunda mulher negra que danca
mostrando os seios, usando apenas um tecido branco leve e transparente que cobre seu
sexo. Em torno das duas mulheres, os homens dancam, tocam e flertam com elas. E
uma festa de carnaval. Fonte:
https://pt.wikipedia.org/wiki/Samba_%28Di Cavalcanti%29#. Acesso em: 10 dez. 2024.

Diante disso, bell hooks, em “Irmas do inhame” (2023), também questiona a
escassez de representagdes afirmativas da feminilidade negra encontradas
na arte e na midia, o que revela uma perspectiva distorcida e
excessivamente sexualizada do corpo feminino negro, que o mundo
branco, racista, impoe. Esse corpo colonizado, feminino e negro, visto e

representado, destituido de vontades e subjetividades, tornou-se um
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corpo-obijeto, especialmente silenciado, proprio de uma economia de
prazer e desejo. Esse estereodtipo racial se consolida por meio da criagao de
imagens que refletem o imaginario popular e estao presentes no curriculo
escolar, como por exemplo a ideia fantastica e mitologica da sexualizagcao
da “mulata”, na obra dos pintores modernistas como Di Cavalcanti.
Consequentemente, hooks argumenta que essas imagens, limitadas e
distorcidas, afetam profundamente a autoestima e a percepcao de beleza
entre mulheres negras, levando muitas a adotarem noc¢odes racistas e
sexistas que as fazem acreditar que nao sao bonitas. Essa realidade ressalta
a importancia de uma representacao mais diversificada e positiva na arte
e na midia, que nao apenas desafie esteredtipos, mas permita que as
mulheres negras vejam suas proprias experiéncias e belezas refletidas.
Para hooks, a arte e a cultura devem servir como plataformas para a
autoafirmagcdo e a construcao de uma identidade que celebre a
pluralidade e a riqueza da feminilidade negra. Somente através dessa
transformacao nas representagdes sera possivel resgatar e valorizar a
verdadeira beleza, empoderando as mulheres negras a se aceitarem e se
amarem em toda a sua complexidade.

Obviamente, a escassez de imagens afirmativas da
feminilidade negra na arte, em revistas e na televisao
reflete nao apenas a forma como o mundo branco
racista nos vé, mas a forma como nos vemos. Nao é
mistério algum para a maioria das mulheres negras
que, internamente, nés temos nocdes de beleza
racistas/sexistas que fazem muitas de nés pensarmos
que somos feias. (hooks, 2023, p. 102)

Nesse sentido, Fernanda Carrera e Daniel Meirinho buscam resgatar, de
um cruel processo de apagamento cultural, a imagem da pessoa negra na
sociedade brasileira, por meio de estéticas decoloniais nas artes visuais.
Os autores argumentam que o passado colonialista e escravocrata do
Brasil construiu no imaginario social uma imagem que se consolidou,
repleta de esteredétipos raciais, inscrevendo a populacao negra brasileira
em um paradigma de inferioridade e invisibilidade. Sendo relegado ao

dominio do feio e do grotesco, a pessoa negra, quando retratada, esta
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direcionada para um contexto que alcanca o exético, se tornando
animalizada, agressiva, violenta e excessivamente sexualizada. Essa
imagem serviu como estratégia narrativa que justificaria sua
subordinacao, especialmente na construcao do imaginario politico, em
uma cultura visual de representacdes diasporicas negativas (Carrera;
Meirinho, 2020, p. 58).

Dessa forma, é possivel identificar o papel da comunidade escolar durante
a construcao da identidade pessoal, para a propagacao de esteredétipos,
sendo preciso enxergar que, pelas relagdes humanas, sao construidos e
perpetuados padroes que selecionam, limitando a diversidade baseada na
liberdade de ser diferente. Uma possibilidade para iniciar uma jornada de
formacao continuada para expandir a nocao de beleza feminina, incluindo
a representacao de mulheres de diferentes etnias, idades, corpos e
identidades de género, pode ser através de uma mudanca, que inclua no
curriculo escolar da disciplina de Artes - para a educacao basica -,
propostas que explorem a diversidade da figura feminina brasileira. A
inclusao de uma representacao diversificada da beleza feminina no
curriculo escolar é uma estratégia educacional que pode contribuir
significativamente para a formacao de cidadaos mais conscientes e
respeitosos com a diversidade. Ao expandir a nocao de beleza feminina
para além dos estereétipos tradicionais, é possivel promover uma cultura

de inclusao e empoderamento.

A insercao de uma nova identidade feminina por meio da

arte contemporanea
A perspectiva estereotipada da imagem feminina na arte e,

posteriormente, na midia, definiu padrdes tradicionais de beleza e
poder, que desempenham um papel crucial no processo de formacao
da identidade feminina e na construcao de expectativas sociais. Esses
padroes muitas vezes reduzem as mulheres a representacoes
superficiais, limitando a diversidade de experiéncias e individualidades

que elas podem expressar. A arte, ao longo da historia, frequentemente
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perpetuou essas imagens, enfatizando ideais de beleza que privilegiam
a conformidade a normas rigidas. Na midia contemporanea, essa
estereotipagem se manifesta em conteddos que reforcam a
objetificacao e a desigualdade, moldando a forma como a sociedade
percebe e interage com as mulheres. No entanto, ha um movimento
crescente para desafiar essas imagens, promovendo representacoes
mais auténticas e multifacetadas da figura feminina. Ao abracar a
complexidade das experiéncias femininas e ampliar as vozes e
narrativas diversas, a arte e a midia podem contribuir para a
desconstrucao desses estereétipos, promovendo uma compreensao
mais rica e igualitaria da identidade feminina.

Na arte contemporanea, artistas tém questionado esses padroes
tradicionais de beleza, assim como a auséncia de mulheres protagonistas
na area, buscando desconstruir e subverter a forma como o corpo
feminino é percebido e representado. Nesse contexto, destacamos a
producao da capixaba Kika Carvalho, que explora temas relacionados a
identidade feminina e a ancestralidade negra capixaba. Sua obra examina
as experiéncias das mulheres em Vitoria, com énfase na Ilha das Caieiras,
um bairro que, apesar de seu estigma associado a violéncia, se configura
como um espago propicio para a expressao artistica e a construcao de
novas narrativas.

Segundo Paloma Carvalho, no catalogo da exposicao “Ultramar”, ocorrida
na Casa Museu Eva Klabin, no Rio de Janeiro, a cor azul emerge como um
elemento central na obra de Kika Carvalho, estabelecendo um dialogo
direto com a ancestralidade negra. O pigmento ultramar, de alto valor na
histéria da arte, somente era usado para retratar imagens religiosas ou a
realeza europeia. No entanto, o azul tem suas origens no norte do
continente africano, sendo mais um elemento da cultura negra que foi
violentamente desapropriado de sua origem ancestral para se tornar
simbolo de status e prestigio na arte europeia branca. Em suas obras, Kika
representa seus personagens negros nao apenas vestidos de azul, mas

azuis por completo, o que enriquece essa relacao simbodlica, restituindo a
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cor a uma dimensao identitaria que transcende estigmas e preconceitos,

celebrando a ancestralidade e a diversidade cultural.

Figura 4: “Sem titulo”, Kika Carvalho, 2022. Prémio Pipa. A artista representa seus
personagens negros, sendo homens ou mulheres, de azul. Na imagem consta uma
jovem mulher negra ao centro, usando um vestido branco e sapatos brancos. Ao fundo,
uma cena de interior, com paredes brancas, piso branco e uma coluna grega branca.
Fonte: https://dudamagril210.my.canva.site/. Acesso em: 10 dez. 2024.

O trabalho de Kika Carvalho constréi um universo em que,
em maior ou menor escala, ha presenca de elementos em
azul: uma cor misteriosa e, a0 mesmo tempo, etérea, por
remontar ao limite indeterminado entre céu e oceano na
distante linha do horizonte. Kika, em suas pinturas, ora
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cobre as peles deste azul profundo, ora substitui a linha
grafica da sua primeira pratica, o grafite, pelo contorno
pictérico em azul ultramar, que é também escuro.
(Carvalho, , 2024)

Essa abordagem transforma o azul em um meio de resisténcia e afirmacao,
permitindo que os personagens se tornem manifestagoes visuais de uma
heranca muitas vezes invisibilizada. Esse processo de reinsercao da figura
feminina negra na arte, por meio da producao artistica de Kika Carvalho,
promove voz e visualidade a uma identidade que por muitos séculos foi
estabelecida como o parametro contrario ao belo, descartado como do

feio, exotico ou do grotesco.

Figura 5. “Lover”, Kika Carvalho, 2022. A artista representa seus personagens negros de
azul. Nessa obra, uma cena de interior, consta uma jovem mulher negra (Azul) deitada
numa cama, quase que completamente coberta por uma colcha branca. Apenas os
olhos, parte do cabelo e um braco aparecem. Como se a personagem fosse
surpreendida em um momento intimo e sua reacao foi se cobrir com a roupa de cama.
Ao fundo, a cabeceira da cama de madeira clara e paredes brancas. Fonte:
https://www.premiopipa.com/kika-carvalho/. Acesso em: 10 dez. 2024.

Para citar novamente a perspectiva de Joao Francisco Duarte, o processo
de construcao do conhecimento esta relacionado ao sentir e ao
simbolizar, e isso se reflete na obra de Kika Carvalho, pois a escolha do azul
como elemento central em sua producado artistica ndo é meramente
estética; ela carrega significados que dialogam com sua ancestralidade
negra, reinserindo e resgatando a riqueza de sua heranca cultural e
ampliando o entendimento sobre a beleza e o simbolismo que a figura

feminina negra representa em um contexto contemporaneo. Essa relagao
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entre o sentir e o simbolizar, encontrada na arte de Carvalho, permite uma
reconexao com uma histoéria frequentemente silenciada, desafiando as
representacoes eurocéntricas e promovendo uma nova forma de
conhecimento que valoriza as contribui¢des da cultura negra. Ao valorizar
a subjetividade, é possivel abrir um espago para narrativas mais auténticas,
em que a busca pela beleza se torna uma jornada de autodescoberta e
libertagao para as mulheres, permitindo que suas vozes e historias sejam
reconhecidas e celebradas. Essa reinterpretagao da beleza pode, assim,
catalisar mudangas significativas nas representacoes femininas,
promovendo uma arte e uma midia mais inclusivas e transformadoras.

Assim, a obra de Kika Carvalho exemplifica como a arte pode servir como
um meio de producdao de conhecimento, ao promover esse resgate e
empoderamento da identidade e da heranga cultural negra. Ao utilizar o
azul, Carvalho nao apenas reivindica a ancestralidade negra, mas também
questiona as narrativas dominantes que despojaram essas cores de seu
significado original. Conforme o pensamento de hooks, a arte e a cultura
devem atuar como plataformas para a autoafirmacao e a construgao de
uma identidade que celebre a pluralidade e a riqueza da feminilidade
negra. Apenas por meio dessa transformacao nas representacdes sera
possivel resgatar e valorizar a verdadeira beleza, empoderando as
mulheres negras a se aceitarem e se amarem em toda a sua complexidade.
Essa valorizacao nao apenas desafia os padroes de beleza hegemonicos,
mas cria espa¢os onde suas experiéncias e historias possam ser contadas
e reconhecidas, promovendo uma nova forma de entendimento e

apreciacao da diversidade que caracteriza a vivéncia feminina negra.
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Figura 6. Série “Encontro - Yéda", Kika Carvalho. 2020. Retrato altivo de uma mulher
negra (Azul) em idade madura. Ela usa joias e uma blusa vermelha. Seu semblante exala
sabedoria. Ao fundo uma parede azul cobalto. Fonte:
https://www.premiopipa.com/kika-carvalho/. Acesso em: 10 dez. 2024.
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