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Uma das falácias ou 
distorções sobre a Arte 
Contemporânea é a ideia de 
que Tudo é Arte, ou seja, 
basta nomear algo como Arte 
para que, a partir dali, seja 
aceita no Sistema de Arte. 
Embora este raciocínio seja 
simplista, não tem razão. As 
manifestações da Arte atual 
apresentam alternativas, 
processos, proposições, 
significações e proliferação 
de tendências cujos aspectos 
e resultados se mostram 
complexos, mas, nem por 
isto, podem ser tomadas 
como algo banal ou 
deslocado da história. 

Primeiramente é necessário 
lembrar que Arte é algo 
concebido, criado e 
desenvolvido pelo ser 
humano ao longo de sua 
existência, mas 
independente de modelos 
ou condutas padrão, ao 
contrário, é livre, aberta e 
autoral. Por mais que se 
tente homogeneíza-la ou 
dar-lhe um sentido geral ela 
continua correspondendo ao 
seu tempo, ao seu lugar e 
às condicionantes 
socioculturais nas quais 
surge, portanto, não 
comporta regulações 
absolutas.
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Já explorei este assunto no 
v.5 n.24 dezembro 2024 sob 
o tema: O que é Arte? Ou... 
Quando, algo é Arte?  
Penso que este tema é 
relevante e que vale a pena 
retomá-lo sob outra questão: 
Tudo é Arte! Uma falácia da 
mídia hegemônica?         
Isto leva a reflexões para 
outra linha de raciocínio: 
questionar se dizer que algo 
é Arte promove seu 
credenciamento automático 
no Sistema de Arte atual. Ao 
que parece, o que se vê nas 
mídias sociais é justamente 
esta postura, a tentativa de 
banalização da Arte atual. 

As palavras banal e 
banalização se referem a 
coisas triviais, vulgares, 
fúteis ou medíocres, 
portanto, sem singularidade 
ou importância. Quando a 
Arte é colocada sob esse 
viés interpretativo, passa a 
ser vista como algo comum 
e pouco relevante no 
contexto cultural no qual se 
origina, ou seja, não 
corresponde ao seu tempo, 
tampouco tem validade ou 
vigência sociocultural, 
portanto, algo banal e a cura 
para isso é voltar aos 
modelos hegemônicos do 
passado.
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Os surtos conservadores e 
saudosistas se baseiam na 
ideia anacrônica de que no 
passado a Arte era 
verdadeira pois revelava a 
essência humana por meio 
das habilidades miméticas 
desenvolvidas e 
apresentadas pelos artistas e 
demonstradas por meio do 
domínio de técnicas e 
processos manuais. Tais 
procedimentos deveriam ser 
mantidos como meios de 
validação e qualificação das 
manifestações artísticas e a 
ruptura com aquelas 
habilidades e domínios 
levaram à falência da Arte.

Na chamada Arte Ocidental, 
amparada na estrutura 
colonialista que a instaurou, 
há uma recorrência ao 
modelo greco-romano, tido 
como o suprassumo do 
classicismo manipulado e 
instaurado para criar uma 
identidade “padrão” que 
garantisse a compreensão 
de valores e possibilitasse a 
imposição cultural e 
econômica. O Modelo 
greco-romano é instaurado 
no período Moderno e 
difundido por meio do 
domínio territorial 
expansionista e econômico 
mercantilista. 
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Nesse período surgem as 
Cidades-estado com seu 
poderio militar e ocupações 
territoriais. Para garantir e 
demonstrar tal poderio, a 
Arte foi um dos meios 
recorrentes para dar 
“visibilidade” e “qualidade” a 
ele. O surgimento das 
Academias garantiu a 
manutenção da Arte sob a 
tutela do poder dominante e 
se tornou um modelo ou 
padrão de “estilo” que 
dominou a aparência 
estética daquele período. O 
estilo, chamado depois de 
Renascentista, se expandiu 
pela Europa. 

Mais tarde, este mesmo estilo 
“reestilizado” por meio das 
Escolas de Belas Artes 
francesas, se espalhou pelas 
demais regiões do globo 
difundido pelas colônias 
europeias. Se a “marca” do 
modelo  clássico foi um dos 
recursos de identidade visual 
do Império Romano, imposto 
nos territórios dominados por 
ele, nada mais “natural” do 
que recorrer a ele para criar 
uma nova identidade no 
período Moderno e, depois, 
no Império ditatorial de 
Napoleão, reestruturado 
como padrão visual 
Neoclássico. 
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Ao olhar para o 
permanência do modelo 
Clássico, difundido a partir 
das manifestações 
originariamente gregas e 
adotadas pelo Império 
Romano, depois 
recuperadas pelo 
Renascimento e, por fim, 
pelo Neoclassicismo, 
somam quase dois milênios. 
A Antiguidade Clássica dura 
aproximadamente do século 
V a.C. até o século V d.C.; 
no Renascimento, do século 
XIV ao XVI; no 
Neoclassicismo, do século 
XVIII até meados do XIX, é 
um bom período..

Contudo, ao observar os 
períodos em que 
manifestações “não 
clássicas” foram produzidas 
na humanidade e, até 
mesmo, descontando os 
milênios das criações na Pré-
história, pode-se somar o 
período das civilizações da 
Antiguidade, Egito, Oriente 
Próximo e Mesopotâmia, em 
torno de 2.500 anos; toda a 
Idade Média, Bizantino, 
Românico, Gótico: 900 anos 
e, a partir do final do século 
XIX, o Impressionismo, o 
Modernismo e Pós-
modernismo: 120 anos, 
perfaz mais de 3.500 anos.
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Esta “matemática” não quer 
estabelecer uma primazia da 
duratividade de um modo de 
criar sobre outro, mas chamar 
a atenção para o fato de que, 
boa parte do percurso 
histórico da Arte Visual, não 
foi definido por modelos 
hegemônicos, logo, não se 
justifica a imposição de um 
modelo ou movimento sobre 
outros. Não significa também 
que um modo de produzir 
Arte seja melhor do que 
outro, portanto, a suposta 
qualidade estética do modelo 
clássico é resultado da 
imposição do poder 
dominante.

Nesse sentido, este tipo de 
comportamento, ao contrário 
de garantir “qualidade”, se 
constitui numa falácia 
instaurada e difundida pelos 
meios de propaganda do 
sistema dominante cujas 
motivações têm base em 
aspectos ideológicos e 
econômicos. Assim, antes 
de aceitar cegamente a 
crença de que houve uma 
degeneração da Arte a partir 
do Modernismo, é preciso 
refletir sobre as 
condicionantes que 
determinaram as mudanças 
estéticas e conceituais da 
Arte na contemporaneidade.
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Pode-se dizer que foi 
justamente o Modernismo, a 
partir das Vanguardas 
Históricas, que redefiniram 
os parâmetros da Arte 
Visual. Desde o final do 
século XIX e início do século 
XX, os critérios tradicionais 
de beleza e habilidades 
técnicas como validação da 
criação artística, foram 
confrontados pelos 
Modernistas. As 
transformações sociais: 
econômicas, ideológicas e  
tecnológicas estimularam a 
exploração de novas 
possibilidade estéticas e 
recursos experimentais. 

vários e diversos recursos 
expressivos estimulados 
pelas Vanguardas, do início 
do século XX, que 
propuseram as primeiras 
transformações substanciais 
nos modos de pensar e 
fazer Arte. As investigações, 
experimentações e 
invenções desenvolvidas, 
desde então, apontaram 
novos paradigmas e 
diretrizes para a produção 
artística configurando as 
Artes Plásticas e depois a 
Arte visual e os 
desdobramentos operativos 
interventivos, Instalações e 
Performances.
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Se o Impressionismo 
passou a olhar aspecto 
processual do fazer artístico, 
no que diz respeito ao 
processo pictórico 
constitutivo da visualidade 
como um processo de 
conversão da cor, aplicada à 
superfície, recorrendo à 
estratégia de provocar no 
observador a transformação 
sensória da cromaticidade 
luminosa em imagem. O 
Expressionismo toma a 
liberdade de destituir a 
formatação convencional e 
mimética do mundo em 
forma deformada, ou seja, 
“expressivizada”.

Tendências como o 
Fauvismo também 
extrapolam e subvertem a 
imitação do visível e 
transformam a imagem e 
atitude e proposição 
personal. O estilo ou padrão 
não é mais coletivo, mas 
pessoal e propositivo. Nesta 
linha de raciocínio, o
Cubismo, também subverte 
a ideia de representação 
espacial e temporal, 
destituindo a 
tridimensionalidade e 
inserindo o percurso, o 
deslocamento em torno dos 
objetos e modelos em 
movimento.  
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Como é possível perceber, a 
manifestações artísticas 
replicáveis do passado 
tradicional e clássico foram 
soterradas pelas 
transformações conceituais 
que surgiram com os 
Movimentos que 
caracterizaram o 
Modernismo. Neste sentido 
não há como ignorar um dos 
movimentos que 
transformaram para sempre 
os processos e 
procedimentos artísticos nas 
primeiras décadas do século 
XX: o Dadaísmo. Embora
curto, em termos temporais, 
se tornou onipresente.

Esta “onipresença” diz 
respeito às transformações 
instauradas por ele e que, de 
um modo ou de outro, ainda 
hoje persistem nos processos 
e proposições criativas que 
surgiram desde então. 
Apenas para aquecer a 
memória, basta lembrar que
foi o Dadaísmo que propôs as
Performances, as 
Instalações, as Intervenções, 
a Apropriação de objetos 
banais, encontrados, 
industrializados, adaptados e 
transformados em atos 
conceituais e interativas que 
ainda hoje participam destas 
manifestações.
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Mas como qualificar as 
manifestações artísticas na 
contemporaneidade? Será 
que a sensação de que 
“tudo é Arte” não estaria 
complicando a compreensão 
do que é Arte? Uma 
resposta que está na “ponta 
da língua” é ideia de 
Atribuição Estética, mas em 
que consiste esta 
atribuição? Para 
exemplificar isto pode-se 
recorrer a Walter Benjamin 
quando fala da “perda da 
aura” das obras de Arte em 
seu texto: A obra de Arte na 
era de sua reprodutibilidade 
técnica.

No texto ele discorre à 
respeito do fato de que a 
reprodução indiscriminada 
de imagens de Obras de 
Arte levaria à perda de sua 
originalidade típicas e as 
banalizaria. Não haveria 
mais originalidade tampouco 
a surpresa da originalidade 
que ocorreria no momento 
em que alguém estivesse 
diante dela. O fato das 
pessoas terem acesso à 
reprodução delas antes de 
vê-las “ao vivo” quebraria o 
encanto e as tornaria 
inócuas na geração de boa 
parte da significação e 
sentidos. 
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As reproduções estariam 
“tirando algo” das Obras de 
Arte. Com o passar do 
tempo e a profusão das 
reproduções geradas e 
distribuídas cotidianamente, 
provocariam a neutralização 
da capacidade de atrair e 
conduzir olhares e reflexões. 
Nesse sentido, só olhares 
mais atentos ou treinados 
seriam capazes de restringir 
ou dirigir olhares mais 
precisos e promover 
análises mais 
especializadas, logo, a 
apreciação dependeria cada 
vez mais de especialistas e 
menos de apreciadores.

Contudo, se de um lado as 
Obras perderiam algo, por 
outro lado, estariam ganhando 
algo a partir do momento em 
que se abre uma nova 
vertente de qualificação e/ou 
valoração artística que, a meu 
ver, consiste na ideia de 
Atribuição. Assim, em face ao 
esfacelamento material e 
reprodutivo, surge a 
possibilidade de ampliar e 
expandir a conceitualização 
estética a partir da Atribuição. 
É um novo elemento 
conceptivo que vai equilibrar o 
jogo entre a perda da Aura 
compensada pela Atribuição 
de Aura. 
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Obviamente, esta explicação é
metafórica. De modo geral a 
ideia de Atribuição Estética
está vinculada ao conjunto de 
conceitos, práticas, 
referências, conhecimentos, 
avaliações e critérios 
adotados, assumidos ou 
decorrentes do Sistema de 
Arte que envolvem análise, 
avaliação e julgamento sobre 
manifestações que se 
apresentam como Arte 
reconhecendo nelas valor 
estético ou artístico. Isto pode 
decorrer de várias instâncias 
de aferição e validação que 
foram incorporados ao Sistema 
de Arte.

Não significa que tal 
atribuição seja total, 
inequívoca, hegemônica, 
irredutível e irretratável, mas 
pode variar de época para 
época, lugar para lugar ou 
mesmo de quem, quais 
instituições ou como são 
atribuídos tais valores. Não 
há regras, mas há certas 
convicções capazes de alçar 
algo ao nível de Obra de 
Arte ou renegar outras. Não 
se pode dizer que seja um 
modo justo, mas que tem 
sido assim ao longo do 
tempo. Daí as grandes 
controvérsias sobre o que 
pode ou não ser Arte.  
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Para exemplificar o 
raciocínio, vale lembrar da 
instalação “A Fonte” de 
Marcel Duchamp, de 1917:

O autor simplesmente se 
dirigiu a uma loja de 
materiais de construção, 
adquiriu um urinol, assinou 
um pseudônimo e enviou 
aos organizadores de uma 
mostra que propunha a ser 
aberta a todos. 

Qual não foi sua surpresa 
ao saber que a “obra” havia 
sido rejeitada. Por 
coincidência, ele fazia parte 
do júri e pode manifestar 
sua indignação sobre a 
incoerência de uma mostra 
livre não aceitar algo tão 
inusitado e subversivo. 
Neste sentido, o caminho de 
Duchamp é inverso ao de 
Benjamim: algo que 
originariamente era Arte 
perde sua “artisticidade” e 
algo que não foi produzido 
para ser Arte, é recoberto de 
“artisticidade”, não seria 
ilógico? Não, se a questão é 
de Atribuição Estética.  
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Por exemplo, o 
deslocamento da produção 
artística da artesania para o 
intelecto não foi uma 
transformação “natural”, 
mas sim decorrente de 
mudanças de sistemas 
culturais e civilizatórios. 
Com isto, certas obras 
passaram a ser tidas como 
artísticas, algo digno de 
destaque, atenção e 
distinção por classes 
elitizadas e abastadas que 
passaram a selecionar, com 
base em seus interesses e 
gostos, algumas tendências 
em detrimento de outras. 
Enfim, nada “natural”.  

Conclui-se, portanto, que 
um sistema dominante 
subsume os demais e dita 
as regras e condutas. 
Portanto, não se pode dizer 
que a Arte está isolada ou 
incólume a este processo, 
no entanto, vale dizer 
também que é uma das 
poucas possibilidades de 
reagir a ele. Isto não 
significa que a Arte tenha 
capacidade de mudar o 
mundo ou reestruturar o 
poder dominante, mas que 
pode criar estados de 
reflexão em relação a eles 
em busca de esclarecimento 
e conscientização.

16



Há que se considerar que o 
comportamento humano é 
que gera ocorrências 
artísticas, por isto, elas se 
mantiveram ao longo do 
tempo. De um modo ou de 
outro, a humanidade teve e 
têm meios de consolidar o 
pensamento artístico por 
meio das Obras de Arte, 
sejam elas quais forem e em 
quaisquer modos de criação 
e expressão. Neste sentido 
as transformações que 
ocorreram não surgiram 
alheias ao pensamento, aos 
conceitos e ao entendimento 
humano do que foi e é Arte 
até os dias atuais.   

Independente do espaço e 
do tempo em que as 
manifestações artísticas 
ocorrem é sempre a 
expressão de condições, 
volição e proposições 
motivadas e configuradas 
pelo ser humano. A Arte, por 
si só, não existe na 
natureza, não é algo que 
brota ou depende dela, mas 
é fruto da ação humana na 
relação com o meio, seja ela 
natural ou cultural, portanto, 
por proposição ou 
consequência é algo típico 
da condição humana, 
mesmo que os modos de 
significa-la mudem. 
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Pode-se dizer que a linha de 
raciocínio desenvolvida até 
agora atende uma parte das 
questões originais, em 
especial, no que diz respeito 
ao meu posicionamento: a 
ideia de Arte como 
manifestação estética da 
humanidade. Se este 
posicionamento atende, em 
parte, a curiosidade sobre 
este assunto, então resta 
refletir sobre a outra questão 
aqui apontada: Quanto algo 
é Arte? Encontrar uma 
resposta a ela depende 
também de um percurso 
reflexivo para ampliar sua 
compreensão. 

Aqui vale recorrer, de novo,
a Nelson Goodman, filósofo 
e esteta americano. Nos 
seus textos, indica que as 
problemáticas causadas 
pelas transformações 
estéticas e conceituais que 
advieram das mudanças de 
paradigmas da Arte Visual, 
especialmente, desde o 
Modernismo e Pós-
modernismo influenciaram a 
Arte Contemporânea. A linha 
de raciocínio que adota 
considera que, nem sempre, 
a Arte é inequivocamente 
Arte, mas é algo 
dependente de vários 
fatores.
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Neste sentido ele coloca 
que ... “a questão real não é 
“Que objetos são 
(permanentemente) obras 
de arte”, mas “Quando um 
objeto é uma obra de arte?” 
– ou mais sinteticamente, ..., 
“Quando é arte?”            
Aqui há uma reversão no 
processo: o entendimento 
do que é Arte depende das 
condições que a 
determinam como Arte. Não 
é algo inequívoco e aceito, a 
priori, como Arte, mas sim 
algo que percorre um 
processo cognitivo, cultural 
e simbólico para ser dada 
ou tomada como Arte.

Uma das questões 
principais de seus trabalhos 
é o aspecto simbólico que a 
Arte contém, contudo não se 
dedica apenas ao simbólico 
cultural e convencionado, 
mas também ao simbólico 
imposto pelos próprios 
autores por meio de 
concepções, proposições na 
criação de suas obras. Há, 
para ele, um simbólico dado 
ou conhecido no contexto 
sociocultural e outro 
constituído a partir da ação 
dos autores no processo 
criativo originado de suas 
próprias idiossincrasias 
cognitivas.
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Neste sentido, deduz-se a 
existência de uma espécie de 
“simbologia personalizada” 
autoral ou idiossincrática, que 
ocorreria no processo criativo 
e dependeria do artista para 
ser desvendada pois, as 
abordagens externas a ele 
não teriam condições 
suficientes para acessar tais 
proposituras. Isto decorre do 
simples fato de que muitas 
das obras às quais se tem 
acesso, as motivações 
podem ser de foro íntimo, 
pessoais e não coletivas. O 
que motiva a criação de uma 
obra para um artista não é 
igual ao que motiva outro. 

Cada um tem a possibilidade 
de instaura-las e 
desenvolve-las de acordo 
com suas próprias questões, 
por outro lado, as 
apreciações têm suas 
próprias percepções. Mesmo 
quanto no contexto da Arte 
revelam diretrizes formais, 
estéticas e conceituais 
semelhantes, ainda assim o 
estilo ou as problemáticas 
pessoais podem ser 
diferenciadas. A autonomia, 
a liberdade expressiva e 
propositiva é individual e 
caracteriza boa parte das 
manifestações artísticas na 
contemporaneidade.
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Antes de tentar identificar 
uma espécie de “estilo” 
pessoal ou coletivo, 
tendência, escola ou 
movimento é necessário 
analisar como as 
proposições estéticas e 
conceituais individuais, de 
grupos ou segmentos 
determinam os modos de 
ser das Obras de Arte. As 
séries de um mesmo artista 
podem variar e, nem 
sempre, a busca por 
características próprias ou 
de elementos identitários 
nas obras de um autor são 
suficientes para definir seu 
perfil ou tendência. 

A variedade e complexidade 
são características da Arte. 
A partir do momento em que 
uma tendência se instaura, 
tem potencial para 
influenciar outras, a História 
da Arte mostra isto. O 
conhecimento sobre Arte 
decorre da aproximação dos 
teóricos com ela, como 
também, o desenvolvimento 
dela depende do fazer 
artístico. Sem que as 
manifestações ou a 
produção artística ocorra, 
não há conhecimento sobre 
ela, neste sentido é a 
existência da Arte é que 
define a própria Arte.  
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Daí a importância de 
pensadores como, por 
exemplo: Frederico de 
Moraes, Benedetto Croce,
Nelson Goodman, entre 
outros, para intermediar a 
relação entre Produtores, 
Obras de Arte, Estudiosos e 
Apreciadores. Esta equação 
só funciona bem quando 
estes quatro elementos estão 
sintonizados. Isto não 
significa que devem atuar em 
conjunto, mas que cada um 
deles é responsável pela 
consolidação da Arte como 
um todo e das teorias como 
recortes específicos na busca 
e geração de conhecimento. 

As diferentes vertentes 
teóricas que, ao longo do 
tempo, se dedicaram a olhar 
para a Arte e tentar 
“desvenda-la” foram e são 
importantes. Tais vertentes 
podem incluir desde as 
primeira reflexões sobre ela, 
como a dos filósofos gregos, 
como as da História, da 
Estética, da Sociologia, da 
Psicologia, Psicanálise, 
Antropologia, Etnologia, 
Etnografia, Arqueologia e 
todas as teorizações 
realizadas a partir das 
manifestações artísticas que 
vem ocorrendo desde os 
primeiros tempos.  
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Uma das preocupações 
principais é não cometer 
Anacronismos, ou seja, 
tomar o passado como regra 
ou modelo para analisar, 
criticar ou justificar a 
produção artística atual ou, 
ao contrário, recorrer às 
concepções de Arte atuais 
para olhar para trás. A 
sintonia com espaço e 
tempo é relevante para os 
estudos e conhecimento da 
Arte e sobre Arte, deste 
modo é possível aferir sua 
Validade no contexto no 
qual existe, seja do passado 
ou na atualidade. Desloca-la 
de seu tempo é temerário.

Pode-se dizer que a função 
de aferir a validade das 
Obras de Arte cabe à 
Crítica. A Crítica em Arte, 
como entendida na 
atualidade, é recente e 
surgiu no campo literário 
como um modo de 
aproximação, conhecimento 
e, principalmente, de 
mediação entre obras, 
artistas e apreciadores ou 
espectadores. Na atualidade 
a Crítica não desfruta da 
difusão nas mídias de 
comunicação que teve em 
épocas passadas, contudo, 
ainda é um recurso para 
pensar sobre e em Arte.  
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Boa parte das reflexões e 
estudos teóricos neste campo 
são produzidos nas 
Academias de Ensino 
Superior. Embora a 
profundidade, relações e 
articulações conceituais 
sejam relevantes, não 
encontram respaldo da 
sociedade na medida em que 
o acesso a tais estudos ficam, 
praticamente, restritos ao 
circuito acadêmico. Por outro 
lado, a difusão que se 
observa no contexto das 
mídias de informação são 
dedicadas, majoritariamente, 
à curiosidades, polêmicas e 
entretenimento.     

Portanto, resta a Educação 
como um dos meios mais 
importante e responsável 
pela instauração do 
conhecimento e interesse no 
campo da Arte. Apesar de 
toda precariedade 
educacional o Ensino ainda é 
um dos únicos recursos 
destinados a promover a 
democratização do 
conhecimento nesta área.   A 
estrutura educacional no país 
mantém a Arte como uma das 
disciplinas participantes dos 
ciclos Fundamental e Médio 
na Educação Básica, logo, 
ainda há esperança. Pense 
nisto...   
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Nelson Goodman, filósofo 
ligado à tradição analítica, é 
reconhecido por suas 
contribuições à lógica, 
epistemologia, filosofia da 
ciência e principalmente à 
estética. Um dos pontos 
mais esclarecedores de seu 
pensamento estético pode 
ser sintetizado numa só 
frase:

“A questão não é o que é 
arte, mas quando é arte. O 
problema não é de 
definição, mas de aplicação: 
não de distinguir o que 
pertence a uma classe, mas 
de determinar quando algo 
funciona como arte.”

Essa ideia é explicitada no 
livro “Quando é Arte?, 

Martins Fontes, 1995, título 
em português de “Of Mind 
and Other Matters”. Nele 
desloca o foco da essência 
estética para o contexto das 
Obras de Arte tomando por 
base o funcionamento 
simbólico delas. Nesse caso 
o questionamento filosófico 
não busca, necessariamente, 
responder “o que é arte?”, no 
sentido das explicações 
conceituais, mas sim “quando 
algo é arte?”, ou seja, quando 
algo, em quais circunstâncias 
e em que condições pode ser 
tomada por Arte.
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Penso que este resumo, dá 
conta do entendimento de 
que os processos de criação 
e realização artísticos, se 
tornaram livres, autônomos e
autorais como, hoje em dia, 
constituem grande parte das 
manifestações artísticas em 
transformação, como se 
constituem e como se 
apresentam. Por mais que as 
contaminações saudosistas, 
conservadores ou tradicionais 
ainda surjam aqui e ali, não 
há como obliterar ou ignorar 
que as manifestações 
contemporâneas não olham 
para o passado, mas fazem 
apontam o futuro. 
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Neste sentido, a ideia de que 

“tudo é arte” nasce 

principalmente das rupturas da 

arte moderna e 

contemporânea. A ruptura com 

a Arte tradicional ligada à 

técnica e à mimese foi 

redefinida no século XX pelas 

Vanguardas Artísticas 

questionando critérios de 

beleza e habilidade. Vence a 

Arte como expressão humana, 

como manifestação cultural, 

afetiva e emocional. A Arte 

Conceitual reforça o valor da 

obra como ideia e não só na 
forma e/ou materialidade.



E, sobretudo, reconhece 
que diferentes culturas e 
épocas têm definições 
distintas de Arte. Museus 
e curadorias passam a 
adotar a inclusão de obras 
que não possuem valor 
estético convencional. O 
ensino adota diretrizes de 
que arte não é apenas 
habilidade técnica, mas 
também reflexão crítica. a 
ideia de que “tudo é arte” 
é uma provocação que 
abre espaço para novas 
formas de pensamento e 
expressão, mantendo vivo, 
os questionamentos sobre 
cultura e identidade. 
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Aspectos como a expansão 

dos limites criativos permitiram 

a exploração de quaisquer 

meios, desde o cotidiano às 

tecnologias contemporâneas. 

Possibilitaram a 

democratização da arte

rompendo com a barreira da 

elitização e dominação da Arte 

pelo sistema. Abriram o acesso 

a todas as pessoas tanto para 

criar como acessar. 

Possibilitou que os valores 

enfatizassem as ideias,

conceitos, a mediação e 

principalmente a reflexão 

crítica sociocultural.
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