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TEMAS:

O conceito de Poética. 
Poética propositivas e autorais no 
contexto da Arte Visual 
Contemporânea.

Autoria e identidade artística, 
processos e recursos de criação e 
expressão.

Proposições autorais: domínios, 
interesses, temas e proposições.



O conceito de Poética. 

Poética propositivas e autorais 

no contexto da Arte Visual 

Contemporânea.



Portanto: Poética Visual diz 
respeito à todos os 
ingredientes e recursos que 
incluem aspectos como 
personalidade, 
intencionalidade, sensibilidade 
e visão de mundo pertinentes 
ao artista no desenvolvimento 
de suas proposições ou 
projetos criativos ou 
expressivos cujos processos e 
procedimentos partem de 
ideias, conceitos e valores 
estéticos, históricos ou sociais 
quanto aos meios, 
instrumentos e materiais aos 
quais recorre para dar forma 
e/ou existência às Obras de 
Arte em qual tempo, lugar ou 
circunstâncias.

Recordando:

O conceito de Poética, tem origem 

no grego "poíesis“, o sentido é 

fazer ou criar, decorrente do verbo 

"poiein", que indica ação, ato de 

produzir algo a partir da 

imaginação ou da inspiração. 

Vale lembrar Aristóteles: em sua 

obra Poética, diferencia três 

formas de atividade humana: 

teoria (conhecimento), práxis 

(ação) e poíesis (criação). No 

contexto contemporâneo da Arte a 

ideia de Poética indica o ato, ação 

e desenvolvimento da produção 

criativa geradora de Obras de 

Arte, incluindo todos os 

processos, técnicas, matérias e 

qualidades sensórias, sensíveis e 

valores.



CORPOS 
DESENHANTES



Corpos Desenhantes.

Aqui a ideia fundadora é que o 
Desenho, enquanto elementos 
fundador, não se confina ou 
configura por meio de 
procedimentos que usem 
apenas as mãos, mas ao corpo 
todo como “motor da obra” ou de 
processos e procedimentos que 
levam às proposições 
idealizadas para o “estado de 
existência”, seja por que meio 
for. Por que meio for justamente 
por considerar que o campo 
expandido e ampliado do 
Desenho não resulta apenas de 
técnicas e processos, mas de 
proposições, ações e 
comportamentos criativos e 
criadores/geradorees.

Contemporaneamente as 
imagens têm protagonismo e 
quem as idealiza e produz as 
reivindica como recurso autoral e 
pessoal na medida em que são 
decorrentes de atos volitivos de 
investigação e conhecimento. 
Admitir a Arte como campo de 
conhecimento foi uma das 
conquistas decorrentes do 
Modernismo e Pós-Modernismo, 
sem a concepção de que a Arte 
opera por meio de Conceitos 
não seria possível entende-la no 
contexto contemporâneo. A 
capacidade de criar, recriar, 
reoperar, inventar imagens e 
coisas a partir de recursos, 
estratégias e proposições 
autônomas possibilitou o 
desenvolvimento da Arte atual.
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As categorias tradicionais da Arte 
Visual como Desenho, Pintura, 
Escultura e depois a Gravura, a 
Fotografia e suas descendentes 
técnicas e tecnológicas, foram 
sucedendo no tempo e 
possibilitando novas alternativas 
criativas e criadoras, inclusive a 
hibridação e sincretização, 
quebrando os limites e fronteiras 
entre processos, técnicas e 
poéticas. Hoje em dia pensar que 
o Desenho é apenas um recurso 
ou meio técnico de representação, 
projeção ou mesmo de ilustração 
é uma atitude anacrônica e 
descolada da contemporaneidade. 
Ele se configura por meio de atos 
complexos assim como tantos 
outros processos e proposições 
criativas. 

A investigação dos modos e 
meios utilizados pelos artistas 
e coletivos artísticos a partir de 
processos e procedimentos 
estéticos é que possibilita a 
criação amparada na 
característica dos meios, 
suportes e ocupações 
constituiu o conjunto de 
proposições que amparam a 
Arte atual. A tradição artística, 
ao ser organizada através de 
estruturas pedagógicas, 
possibilitou a formalização de 
processos didáticos para a 
formação de pessoas 
dedicadas à na Arte Visual 
como profissionais ou 
educadores, possibilitando 
também que tais processos se 
transformassem.
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A condição artesanal, dedicada ao 
aprendizado motor de habilidades 
técnicas se tornou psicomotora ao 
incorporar a cognição, mesmo 
que sempre existisse, passou a 
ser um diferencial definitivo para o 
conhecimento e desenvolvimento 
da Arte Visual como área de 
conhecimento. O respeito 
adquirido pela Arte como uma 
“coisa mental”, como diria Da 
Vinci, pode se transformar em 
campo de investigação e pesquisa 
que, mais tarde, subvencionou as 
vanguardas no Modernismo e, 
atualmente, adotam conceitos e 
proposições autorais. A Arte atual 
não é só campo da “prática”, mas 
de concepções teórica e do 
pensamento estético.

Assim Estudar, Pesquisar, 
Laborar, Experimentar e 
Realizar Obras de Arte passam 
a ser condutas e 
comportamentos típicos da 
Pesquisa em Arte no contexto 
da academia, em especial, no 
ensino superior, lugar em que 
docentes e discentes têm a 
responsabilidade de 
desenvolver métodos e 
processos para a produção 
artística, conhecimento e 
difusão de tais saberes. Os 
atuais “Laboratórios”, 
converteram as nomenclaturas 
anteriores como estúdios, 
ateliês e oficinas em ambientes 
de investigação e Pesquisa em 
Arte.
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A práxis poética, portanto, não 
deve ser compreendida apenas 
como técnica ou fazer, mas um 
processo de reflexão pragmática 
no qual são colocados em 
funcionamento conceitos, 
processos e procedimentos que 
vão alimentar as teorias que 
sempre dialogaram com as 
manifestações artísticas ao longo 
do tempo. A prática ou Práxis 
poética laboratorial, independente 
de que tipo for, contribui para as 
demais atividades e atitudes 
conceituais e autorais em Arte. A 
presença do corpo nas obras de 
Arte, seja um simples gesto, 
revela um comportamento autoral 
e de identidade, mesmo que, 
subliminarmente, é algo 
“propositivo”.

Talvez as mãos marcadas em 
negativo na rocha 
acompanhando as imagens de 
cavalos da Caverna de Pech-
Merle em Dordonha, França ou 
na “Caverna das Mãos” na 
Patagonia, Argentina,  
dissessem: Eu fiz ou estive 
aqui, uma espécie de 
assinatura/testemunho. 
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A gestualidade de Van Gogh, 
ao conduzir o olhar do 
espectador por meio de suas 
pinceladas, instaura o gesto 
na obra e, ao mesmo tempo, a 
presença autoral de quem a 
produziu. Para a época, 
poderia parecer um desvio 
técnico, incompetência ou 
simples “mau gosto”, já que o 
senso comum estava 
habituado a obras “bem 
acabadas”, que 
demonstrassem a identidade 
com o mundo natural. A 
quebra de padrão Vangogh-
ana instaurou um novo modo 
de ver e fazer Arte que, 
posteriormente se expandiu 
para o corpo todo.

Autoretrato, Girassóis e Noite Estrelada..



Incorporar marcas do “Corpo” no 
processo de representação ou 
na performance criativa parece 
ser “atual” ou “contemporâneo”. 
O trabalho de Rebecca Horn, 
artista alemã, demonstra a 
relação entre o corpo e a criação 
como uma atitude “desenhatória” 
em “Pencil Mask”, de 1972, por 
exemplo:  

Ou em: Scratching Both Walls at -
Once, (Arranhar duas paredes ao
mesmo tempo), 1974-1975. Abaixo, 
“luvas de dedos”, 1972.
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Ou ainda “máquinas” ou 
“aparelhos” desenhantes são 
criadas para “automatizar” ou 
“autonomizar” um processo de 
criação: “Drawing Machine”, 
também de Rebecca Horn, abaixo 
a obra/maquina “Les amants”, de 
1991, performando na galeria de 
France, em Paris, 2003. Na qual a 
performance é de um aparelho 
programado para lançar jatos de 
tinta em intervalos regulares.

Outra de suas obras é “White Body 
Fan”, 1972, performance 
constituída por uma vestimenta 
que pode ser movida em várias 
direções, criando vários desenhos. 
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Outra artista que lida com 
“autocriação” é Karina Smigla-
Bobinski, artista alemã. Uma de 
suas obras é ADA, uma bola 
desenhante que tende a agir por 
conta própria ou impulsionada 
por alguém deixando rastros 
aleatórios no ambiente. Para ver 
a performance acesse: 
https://youtu.be/w6uJcaeuwa0 

https://youtu.be/w6uJcaeuwa0


Como se vê é possível usar o corpo, 
aparelhos ou máquinas 
“desenhantes” já que Desenho, 
propriamente dito, na atualidade, não 
é uma prerrogativa exclusiva e 
“apenas” do corpo humano, mas 
também decorrente de proposições e 
processos instituídos ou instaurados 
como meios para obtenção de 
resultados estéticos menos 
convencionais ampliando ou 
expandindo as possibilidades 
criativas ou criatórias instigadas ou 
motivadas por novas possibilidades 
inventivas e/ou expressivas. 
Abordagens “proativas” como 
interferir/desenhar no meio ambiente 
é um recurso desde a década de 
1960 da Land Art. Walter de Maria e 
Richard Long são representantes 
desta proposição. 

Las Vegas Desert, de Walter de 
Maria (1969). Abaixo: Walking a 
Line in Peru, de Richard Long 
(1972).
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Proposições corpóreas, 
interventivas, performáticas e 
transitórias também se tornaram 
recursos expressivos recorrentes 
no contexto da Arte Visual 
contemporânea. Não se pode 
ignorar a presença de Jackson 
Pollock, artista americano, que 
redefine o conceito de “pintura” na 
medida em que subverte o 
processo tradicional de aplicar a 
tinta por meio de um instrumento, 
como o pincel numa superfície, ao 
gotejar a tinta sobre a tela 
inaugura o que Harold Rosenberg 
chamou de Action Painting unindo 
a performance ou práxis criativa 
ao processo, cujo resultado é um 
misto de pintura e ação ou seja 
Performance e o resultado o seu 
registro.   

Jackson Pollock, “Número 
1”, 1948.
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O grafismo semi-aleatório produzido 
por Pollock é revisto e 
reprogramado por outros artistas 
que retomam o processo do corpo 
como motor da obra. Tony Orrico é 
um “maratonista” por realizar 
performances gráficas longas em 
carvão ou grafite registradas por 
meio de vídeos e fotos, resultando 
em grafias originais. “Penwald 9”, 
2010, 120cmX120cm. 3 horas:   
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Nesta linha está Heather 
Hansen, americana, unindo a 
dança/performance ao Desenho. 

Jane Grisewood, Neo Zelandesa, 
também se enquadra neste nicho 
de performer desenhante.
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Kazuo Shiraga, artista do Japão, 
desde a década de 1950, 
explorava, por horas, a 
performance “atlética” usando os 
pés para realizar suas obras.

Lilibeth Cuenca Rasmussen, 
artista filipina, usa a cabeça, ou 
melhor, seus cabelos, para 
performar suas obras.
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Os “Desenhos Ambulantes” de 
Willian Anastasi, americano, são 
produzidos enquanto ele se 
desloca e um lugar para outro, 
seja à pé ou em veículos como o 
Metrô, por exemplo. As imagens 
obtidas não são tomadas por 
meio da visão, mas sim por meio 
do movimento e ações de suas 
mãos estimuladas pelo percurso, 
portanto cria grafias abstratas.

Akira Kanayama, também do 
Japão, usa o recurso do 
grafismo ou da garatuja, para 
produzir suas obras, no entanto, 
ao invés de suas mãos usa 
aparelhos. Aqui a foto mostra o 
artista fixando uma obra de 
1957, produzida com lata de 
tinta perfurada e um carrinho de 
controle remoto.
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Saindo dos corpos, entram em 
cena também aparelhos ou 
máquinas que passam a atuar 
como recursos desenhantes 
mediando a relação entre artistas 
e apreciadores. Um dos pioneiros 
deste processo foi Jean Tinguely, 
suíço, que inseriu em suas obras, 
na década de 1960, o processo 
desenhatório: 

Jamie Newton, leva a proposta 
de Tinguely adiante e cria uma 
série de objetos cujo processo 
grafatório é realizado por 
apropriação e/ou interferência 
do vento. 
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Enfim, o Desenho, tomado como 
uma das primeiras aproximação 
entre o corpo humano e o 
processo criador/criatório 
chamado Arte, incorpora tanto a  
práxis criativa quanto reflexiva, por 
isto defendo que a Pesquisa em 
Arte opera simultaneamente na 
Pesquisa sobre Arte. O fazer não 
dispensa o conhecer mas o 
expande. É só olhar para o 
percurso da Arte Visual ao longo 
da História humana para perceber 
que o fazer artístico motivou 
estudiosos a desenvolverem suas 
reflexões sobre ela fossem 
filosóficas, sociais, arqueológicas, 
antropológicas, entre outras. A 
relevância do fazer artístico para a 
cultura humana é patente em 
todos os sentidos e isto basta.

A ideia de que o Desenho se 
iniciou na mão, no gesto e se 
expandiu para o corpo, migrou 
para os aparelhos com o 
surgimento da fotografia e 
demais imagens técnicas, pode 
ser também produzido por 
máquinas, isto dá a dimensão 
de seu potencial de expansão. 
Tudo isto confirma a afirmação 
de que a Pesquisa em Arte 
envolve a cognição em todos os 
seus níveis. O passar do tempo 
serviu para ampliar o olhar 
sobre as questões da Arte e de 
seu desenvolvimento, mesmo 
que suas transformações não 
sejam contempladas em muitos 
programas institucionais 
acadêmicos, não se pode negar 
suas transformações.  
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