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Resumo 

 

A pesquisa tem como tema a análise de obras de arte que representam corpos em 

movimento (corpos dançantes) nos acervos públicos de Curitiba. O questionamento 

central desenvolvido ocorreu em torno da maneira pela qual o corpo dançante é 

reconhecido nas representações artísticas e a partir de qual momento ele torna-se um 

objeto comunicacional híbrido entre artes visuais e dança. Foram realizadas coletas de 

dados dos acervos do Museu Oscar Niemeyer, Museu de Arte Contemporânea, Museu 

de Gravura, Museu de Fotografia e Museu Metropolitano de Arte. Das imagens 

encontradas, quinze foram selecionadas contendo corpos em movimento. Definiu-se 

aqui para a seleção de obras o corpo dançante como um corpo em movimento que 

intuitivamente promove a ação em uma continuidade espacial e ainda contém uma 

reflexão sobre aquilo que experimenta em sua representação. As obras pertencem a 

diferentes linguagens das artes visuais, das quais são: desenho, pintura, fotografia e 

gravura. 
 

Palavras-chave: Corpo. Dança. Linguagens. Híbrido. 
 

 

Abstract 

 

The research has the purpose to analyze works of art that represent bodies in movement 

(dancing bodies) in the public collections of Curitiba. The main proposition is 

developed around the way in which the dancing body is recognized in artistic 

representations and from what moment it becomes a hybrid communicational object 

between visual arts and dance. Data collections were made from the collections of the 

Oscar Niemeyer Museum, Museum of Contemporary Art, Museum of Engraving, 

Museum of Photography and Metropolitan Museum of Art. From that, fifteen images 

have been selected containing moving bodies. Then, to the selection of works, the 

dancing body was defined as a body in motion that intuitively promotes action in a 

spatial continuity and still contains a reflection on what it experiences in its 

 
1A primeira versão deste trabalho foi apresentada no 25º Evento de Iniciação Científica (EVINCI), evento 

componente da Semana Integrada de Ensino, Pesquisa e Extensão (SIEPE) da UFPR, em 2017. 
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representation. The works belong to different languages of the visual arts, in which they 

are: drawing, painting, photography and printmaking. 

 

Keywords: Body. Dance. Languages. Hybrid.  

 

 

Introdução 

 

A partir de pesquisas no projeto de iniciação científica “O corpo no palco de 

gênero: representações corpóreas de feminilidades e masculinidades na arte brasileira 

no século XX e XXI.”, no Departamento de Artes da Universidade Federal do Paraná, 

foram analisados os corpos nos seguintes acervos dos museus em Curitiba: Museu 

Oscar Niemeyer (MON), Museu da Gravura e Fotografia, Museu Municipal de Arte 

(MUMA) e Museu de Arte Contemporânea (MAC). Desta forma, realizou-se uma 

investigação acerca da representação dos corpos em movimento[dançantes] dentro da 

composição destes acervos. Para compreender as obras encontradas, foi necessário 

delinear o contexto do corpo dentro da concepção das artes visuais e também o corpo a 

partir da história da dança.  

O corpo é experiência formando-se de acordo com as marcas deixadas em si. 

Entender que o indivíduo se constrói através de seus comportamentos, gestos, sonhos, 

sensações demonstra uma sensibilidade para a compreensão do corpo. A ausência de 

essência faz do ser apenas um objeto em atividades mecanizadas. Quando o olhar 

comporta esse corpo como um todo, pode-se formalizar problematizações de acordo 

com a sociedade e suas idealizações culturais. Em certos momentos o corpo torna-se 

apenas o espectador social, que se alimenta do que é direcionado a ele e que observa as 

informações a sua volta. Até onde vai a liberdade do corpo indivíduo e do corpo 

coletivo são questões colocadas hoje na contemporaneidade. A representação do corpo 

na arte acompanha essas elucidações que envolvem um caráter social e individual. Com 

a chegada do século XX o corpo toma forma e conhecimento, e com isso sua 

representação adquiriu um novo caráter artístico.   

 

[...] ainda se vê como as lutas políticas, as aspirações individuais 

colocaram o corpo no coração dos debates culturais, transformaram 

profundamente a sua existência como objeto de pensamento. Ele 

carrega, desde então, as marcas de gênero, de classe ou de origem, e 

estas não podem ser mais apagadas. (COURTINE, 2011, p.9). 
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Como expõe Courtine, pode-se perceber a força e as significações profundas que 

o corpo pode atribuir a si. Para compreender o corpo que habitamos nas artes visuais no 

século XX deve-se primeiramente levar o olhar à história da arte em si, em um breve 

esboço sobre o funcionamento do corpo durante os períodos que se seguiram 

anteriormente. Em seguida é necessário adentrar pelos limiares da história da dança 

destacando as construções do corpo em movimento. 

Assim, a partir de estudos teóricos em relação ao corpo nas artes visuais e na 

dança, foram analisadas quinze obras de arte encontradas nos acervos dos museus de 

Curitiba proporcionando uma discussão em relação às representações dos corpos em 

movimento nas linguagens das artes visuais. Dentro das obras escolhidas, estão 

pinturas, gravuras, fotografias e desenhos. Através do olhar dos artistas sobre o corpo 

em movimento e sobre a compressão do corpo na dança delineou-se características e 

conceitos equivalentes e diferenciados em ambas as linguagens.  

 

Uma abordagem teórica 

 

A história da arte acompanha os direcionamentos sociais representando desde a 

pré-história o corpo em diferentes composições. Nas cavernas, pintavam-se corpos 

preparados para a caça e rituais específicos que demonstravam um coletivo preocupado 

com a sobrevivência de um povo. Desempenhar o corpo através da arte surge em função 

do capital. Antes a figuração do corpo tinha como objetivo apenas declarar momentos 

históricos, contar lendas sobre deuses e heróis, sem necessariamente ter o desejo de 

desvendá-lo como potencialmente intelectual. Na Grécia Antiga, por exemplo, pode-se 

observar o corpo como uma potência a ser alcançada através de uma perfeição atlética.  

Na Idade Média houve uma grande influência da Igreja sobre a arte, levando-a 

às representações cristãs e espirituais. Muitas das pinturas traziam valores celestiais e 

não apresentavam questões terrenas, mas apenas o que é divino e puro. Diferente da 

Idade Média, a Renascença apresenta a beleza humana unindo corpo e alma. Mesmo 

que ainda fossem representadas as divindades, anjos e santos, a emoção se torna 

presente na arte. Todas as obras se constituem de leveza, harmonia e divinização da 

natureza, “Por isso mesmo as santas figuras têm gestos mais soltos, naturais e 

espontâneos, e seus corpos são reproduzidos em todos os pormenores anatômicos.” 
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(PESSANHA, 1994, p. 36). O corpo e a natureza se fundem e modificam as tradições 

que antes subjugavam toda forma terrena. 

A arte acadêmica propõe a fundação de academias de arte, que são essenciais 

para a propagação de uma visão artística em sociedade. Ainda a pintura permanecia 

como única linguagem da arte, fadada também às representações históricas, bíblicas, de 

paisagens e de retratos. Corpos perfeitos, brancos e bem delineados sempre estavam em 

pauta nas pinturas do academicismo.  

Uma vez que a representação do corpo nu foi desvelada das narrativas clássicas 

e entrou no âmbito da vida moderna com suas formas realísticas, os artistas de 

vanguarda trouxeram então o corpo a outro limite, que foi de encontro com a realidade 

invertida propondo ao olhar uma desconstrução da imagem, uma fragmentação de 

formas, representando o corpo com o intuito de provocar o espectador e sua imaginação. 

O simbolismo, por exemplo, acredita em um corpo sustentado por mistérios espirituais 

que necessitam ser desvendados. O corpo aí não é mais apenas a aparência e matéria. A 

abstração do corpo, suas linhas, cores e proposições aparecem na arte de vanguarda de 

forma intensa e inesperada. 

Nas discussões em relação ao corpo na arte, e principalmente do corpo em 

movimento, pode-se também compreender os conceitos da performance, que a partir do 

século XX toma grande força, principalmente a partir da década de 1980. A 

performance, como esclarece Michaud, permite com que o corpo não seja mais apenas a 

representação gerada pelo artista, mas que o artista em si seja o objeto de arte. (2011, 

p.562). Neste âmbito é possível alinhar o corpo em movimento às artes visuais através, 

também, da performance. Antes o corpo dançante aparecia unicamente através das 

representações em pinturas ou esculturas, e com a performance o próprio corpo também 

pode estar em cena como obra final.  

Dentro das linguagens da arte, a dança compreende o corpo em movimento, que 

se alinha ao espaço e expressa emoção. Nas artes visuais o corpo está também como um 

produtor de arte, mas que aparece através de uma representação criada pelo corpo do 

artista. Ao observar a representação de um corpo em movimento nas artes visuais, 

visualizam-se as composições que ele provoca com as partes do corpo e quais são as 

sensações que remetem ao movimento.  

 

A dança tem estado historicamente presente na vida dos seres 

humanos e, ao longo de seu percurso, pôde assumir várias formas e 
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propósitos, transformando-se continuamente sem, contudo, perder o 

seu estado de permanência enquanto pertencente a meios particulares, 

contextualizados sociocultural e artisticamente. Ela está notoriamente 

presente nesse desenvolvimento do ser humano abordado no contexto 

indivíduo e grupo. (AGUIAR, 2019, p.32-33). 
 

 

Neste princípio, a dança sempre fez parte da história e das descobertas artísticas e 

sociais. Colocar em discussão o corpo que dança é poder compreendê-lo diante de suas 

facetas e totalidades. Ao olhar para o corpo em movimento, entende-se o início da ação 

humana e como ela se desenvolve em cada indivíduo e sociedade, problematizando a 

construção muscular e intelectual do corpo. Estudar o corpo na arte permite que sua 

representação alcance diversas linguagens, como a pintura, da fotografia, da dança, da 

performance, além também do teatro. Mas, para se falar de movimento é imprescindível 

abordar a dança. Dentro da história da dança o corpo também constrói uma maior 

visibilidade a partir do século XX, com a chegada da dança moderna que compreendia o 

corpo dançante livre de codificações e envolto em suas possibilidades de 

movimentação.  

Observando o decorrer da história da dança moderna, percebe-se que o corpo vai 

muito além da técnica, surgindo como meio de expressão e questionamentos. Com a 

dança moderna, artistas puderam exprimir temas sobre questões sociais e políticas, 

diferente do balé clássico que por vezes contava histórias místicas, sobre fadas, duendes 

e princesas. O corpo a partir de então não é apenas um objeto que representa 

movimentações, mas que as cria e desenvolve com objetivos intelectuais. Conhecer o 

corpo como produtor de arte e indivíduo pensante proporciona à sociedade uma 

sensibilidade ao que está à volta. A dança moderna pode trazer estes conceitos à tona. 

Como esclarece Aguiar: 

 

Compreender o momento do surgimento e fundamentação da dança 

moderna permite apreciar atentamente os diferentes modos de olhar 

para o gesto e para o movimento corporal. Realça, portanto, a ideia de 

que a dança moderna, assim como as artes em geral, espelha sua época 

e, para além dos ideais que a regem, demonstra, em sua essência, a 

necessidade de interação entre forma e conteúdo, técnica e 

expressividade, ou, na linguagem filosófica, entre ideal e material. 

(2019, p.52). 

 

Dentro da pesquisa sobre o corpo em movimento representado nas artes visuais, 

os teóricos Yves Michaud e Annie Suquet tiveram grande participação dentro da 
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estruturação de investigações. O corpo foi sempre muito representado na história da 

arte, mas apenas começou a ser compreendido em sua totalidade a partir do século XX. 

As publicações de “História do Corpo” dos autores, Corbin, Courtine e Vigarello, 

abordam a formação de um corpo que constitui um sujeito dentro de várias áreas do 

conhecimento como por exemplo a medicina, antropologia e arte. O terceiro livro, que 

comporta o corpo a partir do século XX, foi dividido em cinco partes, a primeira 

discorre sobre o corpo na medicina, a segunda sobre o corpo sexuado, suas práticas e 

conexões, a terceira sobre as anormalidades do corpo, sua identidade e identificação, a 

quarta aborda o corpo dentro do âmbito das guerras e a quinta parte envolve um diálogo 

de um corpo artístico, dançante, ativo e produtor. Assim, os autores promovem a visão 

do corpo no século XX nos espaços público e privado desenvolvendo as questões 

físicas, morais e psicológicas que o envolvem. Yves Michaud (1944) escreve no 

capítulo intitulado “Visualizações – O Corpo e as Artes Visuais” sobre o corpo dentro 

das intensidades da arte. Ele compreende a sociedade e seu desenvolvimento em um 

todo abordando a maneira de enxergar o corpo à cada mudança histórica e psicológica, 

um corpo arte, mutante, mecanizado, trabalhador. “O face a face consigo se tornou um 

face a face com um corpo em relação ao qual não podemos tomar distância alguma.” 

(MICHAUD, 2009, p.565). Em seu texto principalmente no momento em que aborda o 

corpo do artista como produtor de arte e também da arte como ação, ele dimensiona a 

forma pela qual o corpo interfere na obra de arte e seu percurso em meio às mudanças 

do século XX.  Para ele “A presença do artista como corpo e como vida permaneceu por 

muito tempo invisível e marginal.” (2011, p.558).  

O autor Henri Zerner escreve no segundo volume do livro “História do Corpo” o 

capítulo intitulado “O olhar dos artistas”. Zerner aborda a arte mais especificamente no 

século XIX, contudo demonstra a maneira pela qual os artistas nesse momento já 

começavam a enxergar o corpo de maneira intelectual e humanizada. Ele aborda o 

desenvolvimento do nu nas representações artísticas, de acordo com ele “o nu nunca foi 

tão cultivado como no século XIX [...]” (2012, p.109). Também aborda o modelo e 

maneira pela qual o artista observa aquela realidade colocada em sua frente na produção 

de arte. Zerner traz o caminho da história da arte entre o começo e o final do século XIX 

apontando de forma conceitual a maneira de o corpo colocar-se dentro das pinturas e 

fotografias mais tarde. Mesmo delineando o corpo antes do século XX, é essencial para 
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a compreensão da representação artística os acontecimentos e descobertas realizados 

pelos artistas antes desse período.  

A autora Annie Suquet escreve sobre o corpo dentro das possibilidades do 

movimento e da dança, desenvolvendo o capítulo “O corpo dançante: um laboratório da 

percepção” no livro a “História do Corpo- Mutações do Olhar”, de Corbin. Suquet 

aponta o corpo na história da dança, mais precisamente abordando os artistas pioneiros 

da dança moderna. De acordo com ela “o corpo tem a capacidade fisiológica para 

produzir fenômenos que não tem correspondente no mundo material.” (2011, p.513). Ou 

seja, colocar elementos visíveis aos olhos através de efeitos e impressões sem que 

tenham a ver com objetos reais e materiais. Ela cita Loie Fuller (1862-1928) que 

produzia efeitos visuais através de tecidos e jogos de luz. A autora menciona Isadora 

Duncan, afirmando que para ela não havia importância na técnica importando apenas 

sua vontade principal em sentir a natureza e a vida dançando livremente. Inspirava-se 

em modelos de vasos gregos e por isso utilizava uma túnica branca em suas 

apresentações. Suquet aponta também o criador da eurritmia, Émile Jaques-Dalcroze 

nascido na Suíça (1865-1950) desenvolveu o método em que consistia no ato de 

proporcionar movimentos de acordo com o ritmo da música. Desta forma, a autora 

constrói uma linha histórica da dança moderna, analisando o corpo a partir dos 

pensadores e bailarinos que desenvolveram a técnica que se distancia de uma 

padronização clássica. Suquet mostra a importância do corpo em movimento e a 

expansão desse corpo a partir do século XX. 

Na dança o corpo se constrói pelo movimento em conjunto com o pensamento e 

conceito que o induz. A expressão do corpo na dança permite que ele se envolva com o 

espaço de forma a fazer parte dele. Laban afirma que, “Uma sequência de movimentos 

deve revelar, ao mesmo tempo, o caráter de quem realiza, o objetivo pretendido, os 

obstáculos exteriores e os conflitos interiores que nascem desse esforço.” (LABAN 

apud AMADEI, 2006, p.32). Rudolf Laban (1879- 1958) foi um dos pioneiros dentro da 

discussão sobre o corpo e a dança moderna, a partir dos caminhos sobre o movimento e 

suas experiências. Estudou na Escola de Belas-Artes em Paris e obteve grande contato 

com as linguagens das artes visuais e arquitetura, tendo até possuído um ateliê de arte 

mais tarde. Aos poucos através do contato com bailarinos, atores e diretores em Paris, 

sua visão artística pode emergir pelos estudos da dança. Introduzindo Rudolf Laban à 

esta pesquisa do corpo em movimento entende-se a possibilidade de tornar o corpo uma 
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fonte do conhecimento e o caráter de construções dentro de suas representações 

artísticas. “Frequentemente é impossível esquematizar o conteúdo de uma dança em 

palavras, embora se possa descrever o movimento” (LABAN, 1978 p.23).  

Colocando o corpo dançante observado pelo artista e representado através de 

outra linguagem, que não a da dança, pode-se propor uma “re-signagem” do mesmo, 

assim como Wosniak discute:  

 

Ao se admitir a dança como um sistema composto por signos próprios, 

ou seja, com uma signagem própria, automaticamente a hibridação de 

linguagens ou signagens [...] produzirá uma re-signagem ou 

(re)semantização da linguagem [...]. (WOSNIAK, 2006 p.151).  

 

Ao definir-se uma re-signagem do corpo dançante, a sua linguagem tem a 

possibilidade de ir além das fronteiras pré-dispostas pela arte. E construir um 

entendimento de produção de conhecimento através de uma percepção visual incita o 

espectador a uma reflexão diante do corpo dançante não só dentro da arte, mas no 

desenvolver social. A re-signagem do corpo em movimento só se faz através da 

comunicação entre ele, o espectador e o artista da obra que o representa deliberando 

assim, a produção de algo real dentro de um espaço de tempo. Esse hibridismo na arte 

compõe um peso na análise das representações do corpo na dança e nas linguagens das 

artes visuais. 

Paul Bourcier apresenta uma linha cronológica da dança em seu livro “História 

da Dança no Ocidente” (2001) contemplando o corpo em cada momento da história. Em 

seu livro, Bourcier analisa as problemáticas do corpo na dança e maneira com que cada 

grande nome a partir do século XX lidou com as questões da dança moderna em partes 

diferentes do Ocidente. Ele inicia os primeiros capítulos contando sobre a dança na 

Antiguidade, Idade Média, início do balé no Renascimento, e então o Romantismo 

desabrochando a dança clássica e suas concepções seguindo para o desenrolar da dança 

moderna ao colocar em destaque nomes como o de Laban, Isadora Duncan e Dalcroze. 

Bourcier não se limita aos pensamentos dos teóricos e bailarinos, mas também completa 

com sua análise de acordo com a concepção da dança e do corpo e a maneira pelo qual o 

bailarino na modernidade começa a pensar.  

 

Formar o dançarino é, portanto, torna-lo consciente dos impulsos 

obscuros que estão dentro dele. Nada de sistemas preestabelecidos, 
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menos ainda adestramento corporal. É preciso se pôr a escuta de si 

mesmo, onde se pode ouvir a repercussão do eco no mundo. 

(BOURCIER, 2001, p299). 

 

 

Os corpos dançantes  

 

A partir da análise dos acervos digitais e físicos do MUMA, MON, MAC, 

Museu da Fotografia e Museu da Gravura foram levantadas quinze imagens em que 

havia referência ao corpo dançante e suas inscrições diante do entendimento de dança e 

movimento. Não há um padrão que unifique todas as obras, além de estarem 

representando corpos em diferentes estados da ação dançante, tanto em grupos como 

individualmente. Dentre os dados e imagens levantadas estão: sete desenhos, duas 

pinturas, cinco fotografias e uma gravura. 

 

Fonte: Museu Oscar Niemayer     Fonte: Museu da Fotografia 

 

 Dentre as 11.759 imagens pesquisadas pelos arquivos de acervo dos museus 

apenas quinze, como citado anteriormente, foram destacadas com representações de 

corpos em movimento[dançantes]. Por possuir um caráter de julgamento pessoal diante 

das imagens, é possível que de acordo com outros olhos algumas novas obras pudessem 

ser acrescentadas à pesquisa. Contudo, a partir das constatações acerca dos autores 

pesquisados, foi definido uma maneira de entender que o corpo representado na obra 

deveria demonstrar uma extensão do movimento, uma continuidade e uma intensão em 

relação à ação. Na história da arte, poucas são as obras de arte que abordam o corpo em 

movimento[dançante]. Um pintor de destaque na questão do corpo em movimento foi 
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Edgar Degas que interessado pelas formas e estruturas dos corpos de bailarinas 

desenvolveu vários quadros que demonstravam movimento e dança. De acordo com 

Zerner: “As dançarinas, sobre quem seu olhar continuamente retorna, o cativavam, tanto 

por seus movimentos mecânicos, como também por sua fadiga e aquela espécie de 

esgotamento físico que ele soube exprimir nos momentos de inação.” (2012, p.123). 

 São duas linguagens da arte que caminham por vertentes diferenciadas, e que 

acabam por representar diferentes maneiras de ser ver o corpo, a sociedade e a vida. Das 

linguagens das artes visuais, a que mais se aproxima das concepções da dança é a 

performance, que utiliza o corpo como objeto de arte agindo em “cena”. Contudo, 

dentro desta pesquisa o corpo em movimento está como objeto observado e 

representado, não ele mesmo em ação, sendo que não havia registros de performances 

de corpos dançantes nos acervos analisados. 

No caso do corpo representado em obras bidimensionais ou tridimensionais 

existe um triângulo, o do artista, modelo e obra. (ZERNER, 2012, p.117). Zerner 

compreende que o artista é o criador da obra, define os traços do modelo vivo e decide a 

posição e contexto. O modelo por mais que esteja parado, transmite ao artista a 

experiência do real, da carne viva. E então a obra é construída através destes dois 

elementos, o artista e corpo que dialoga com a obra.  Nas representações artísticas 

encontradas, não existe uma relação direta entre elas, senão pelo corpo em movimento e 

pelo fato de que pertencem ao triângulo abordado por Zerner. Entre as obras estão 

fotografias, gravuras, pinturas e desenhos com a estruturação que remete ao artista como 

observador que delimita sua obra de acordo com seu próprio olhar. Em algumas obras o 

corpo aparece mais delineado, com foco em partes específicas do corpo e em outras o 

importante se faz pelo conjunto do movimento. É interessante pensar em re-signar a 

representação desse corpo. Ele estaria dentro do campo da dança ou das artes visuais? 

Certamente está em ambos. Neste cruzamento então se coloca o hibridismo artístico. 

Re-significar um objeto é entendê-lo como um produtor de possibilidades infindáveis. 

Para Raymond Bellour (1997), segundo Wosniak (2015, p. 23), a hibridação seria “a 

mistura de meios e de formas de representações ou linguagens, tais como gravura, 

cinema, fotografia, vídeo, música, dança, entre outras.” 

Na Bauhaus, escola de artes fundada na Alemanha no início do século XX, havia 

um grande trabalho relacionado ao corpo, tanto na representação das artes plásticas 

como na dança. Wassily Kandinsky utilizava-se de muitas formas e linhas em suas 
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obras, além da multiplicidade de cores que se comunicavam dentro das telas. Em seus 

desenhos Kandinsky observava movimento de bailarinas e assim construía desenhos 

minimalistas que representavam o corpo através das linhas. O artista Yves Klein em 

1961 reuniu modelos e as entintou, assim seus corpos nus se movimentavam sobre uma 

tela branca criando marcas e formas na obra denominada “Mortalha mundo cão”. Nesse 

âmbito, em ambos os exemplos, há um hibridismo entre as artes visuais e dança, 

utilizando o movimento do corpo para o desenvolvimento de obras de arte. Essa união 

de linguagens vem a algum tempo sendo investigada pelos artistas, tanto da dança como 

das artes visuais. A dança esteve sempre alinhada às artes visuais, seja na inspiração em 

obras de arte para a criação de espetáculos, com Isadora Duncan, tanto na montagem de 

cenários por artistas famosos, ou pela representação da dança por grandes pintores, 

como Degas. 

 

 

Fonte: Museu da Fotografia 

 

 Em duas das obras escolhidas na pesquisa, a partir da ideia de uma continuação 

do movimento através da intenção das ações, o corpo se mostra singelo, leve. Ambas as 

obras são fotografias, em uma delas, em que as mulheres estão deitadas em um riacho, o 

movimento se faz através do corpo que permeia a água correndo sobre si, ele vai de 

encontro ao riacho. É como Tereza Rocha explicita em uma de suas cartas em 

“Diálogo/Dança”: “Prefiro dizer que a dança se precipita, se anuncia e se enuncia, 

acercando-se aquele que se move.” (2012, p.11).  A outra fotografia em que a mulher 

está deitada de costas para a câmera, dobrando a perna de forma a demonstrar um 
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movimento constante e delineando com seu corpo, incita uma continuidade que provoca 

essa sensação de dançar. Já os desenhos colocam o corpo sob uma postura definida, em 

que são colocados passos muito conhecidos popularmente dentro da capoeira. Por isso é 

mais fácil caracterizar algumas obras com movimento de forma precisa e em outras é 

necessária uma maior interpretação acerca do corpo. A fotografia dos pés de uma 

bailarina com sapatilha de ponta deixa clara a existência de uma movimentação, que 

pode ter acontecido ou está por vir. Nos desenhos e na fotografia da bailarina clássica, o 

movimento é popularmente reconhecido, sendo simbologias da arte corporal advindas 

de muitos anos e inserida em um contexto cultural ativamente.  As outras duas 

fotografias que captam um indivíduo saltando também colocam de maneira precisa o 

movimento, não há duvidas em relação à ação. As pinturas também demostram corpos 

realizando ações, o que remete ao movimento, mesmo que não sejam estruturados ou 

codificados pela dança. 

 Algumas vezes o corpo em movimento aparece de forma mais conceitual e 

torna-se necessário um conhecimento prévio sobre o desenvolvimento do corpo 

dançante e sua construção. Em outras, o movimento é codificado e reconhecido por 

olhos menos habituados a tais simbologias. Isso ocorre em função da representação do 

corpo vai além do traço, da cor ou da forma, o artista coloca em sua obra experiência e 

ação.  

 Nas imagens selecionadas estão representadas cinco pessoas do sexo feminino, 

duas do sexo masculino e nas outras oito imagens não é evidente o gênero. Apenas em 

uma imagem há o nu, representado por uma mulher fotografada. É usual dentro da 

história da arte o aparecimento de mais nus femininos do que masculinos. Algumas 

grandes obras são representadas por mulheres nuas, uma das mais conhecidas é 

“Olympia” de Manet. O ponto principal de discussão não são os corpos nus, mas sim os 

corpos em movimento. Contudo, analisando as obras é sempre importante ressaltar a 

maneira pela qual o corpo feminino vem sendo representado ao longo dos anos. 

 

A história do corpo feminino é também a história de uma dominação 

na qual os simples critérios da estética já são reveladores: a exigência 

tradicional por uma beleza sempre ‘pudica’, virginal e vigiada, impôs-

se por muito tempo, antes que afirmassem libertações decisivas 

repercutidas nas formas e nos perfis, movimentos mais aceitos, 

sorrisos mais expansivos, corpos mais desnudos. (CORBIN et al., 

2012, p.13). 
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Fonte: Museu da Fotografia          Fonte: Museu Oscar Niemayer 

 

  

O corpo na contemporaneidade procura quebrar convenções e tem o desejo pela 

sua liberdade. Ele é político e social, mas deseja descobrir-se em si mesmo, questiona 

seu âmago e emerge para as profundezas de sua individualidade. Courtine (2011, p.9-

10) afirma que no decorrer do século XX o corpo jamais havia sofrido tal singularidade 

e colocado como um meio de revolução e expressão. Um corpo forjado pela rotina, pela 

tecnologia, pelos circuitos das cirurgias plásticas, dos regimes e tratamentos faciais. A 

contemporaneidade traz conquistas e novos olhares que colocam o corpo no centro de 

discussões políticas, que transformaram a forma pela qual é visto até então e trazido 

como fonte de pensamento (COURTINE, 2011, p.9).  Esse corpo agora possui traumas, 

questões, alma.  

Por estar imerso diante de tantas imposições e responsabilidades, o corpo entra 

em crise e busca formas de se expandir. “Para o mundo contemporâneo, o corpo é 

simultaneamente fonte de prazer e alvo da disciplina.” (SENRA, 2005, p.12). Entre o 

dever e o poder, o corpo pede intensidades e descobertas na contemporaneidade. Ele 

grita, fomenta, interfere. Hoje o corpo é abordado de múltiplas maneiras. Nas obras 

analisadas, muitas estão presentes no modernismo, acompanhando as fortes mudanças 

tecnológicas. A fotografia, por exemplo, pode trazer outra visão para o corpo em 

movimento, transpassando a lente da câmera e provocando sensibilidade.  

 O corpo em movimento acompanha a história da arte e a história da arte 

acompanha a dança. Alguns artistas tiveram o desejo de adentrar por esse campo 

artístico levando o corpo da dança para as telas das artes visuais. Quando se propõe 
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essas possibilidades barreiras são deixadas de lado diante das definições e codificações 

específicas das linguagens artísticas. A abertura do hibridismo dentro da arte faz parte 

da contemporaneidade, a desconstrução de pensamentos pré-selecionados e um 

amálgama de produções intelectuais e sensoriais. O termo hibridismo ainda não foi bem 

definido na contemporaneidade, contudo ele segue a partir da ideia de mistura e 

aplicado à arte se esclarece como hibridismos artísticos.   

 

Uma tendência da arte contemporânea é a produção de obras de arte 

híbridas que se caracterizam pela mistura de linguagens artísticas ao 

ponto de não serem mais classificáveis pelas áreas tradicionalmente 

entendidas a partir de suas especificidades e mídias. As misturas de 

elementos, de matérias, de técnicas, de estruturas, de culturas 

experimentadas nem sempre encontram denominações que deem 

conta de classificá-las. (SCHEFFLER, 2016, p.22). 

 

A história do corpo na arte segue moldando-se ao seu tempo e as linguagens 

artísticas fazem com que estes corpos sejam marcados por coreografias, pinturas, 

performances ou esculturas. O hibridismo artístico compreende novos questionamentos, 

assim como possibilidades de ligações entre os corpos e suas representações na arte.  

 

Considerações finais 

 

 A partir do grande número de imagens pesquisadas nos acervos do Museu Oscar 

Niemeyer (MON), Museu da Gravura e Fotografia, Museu Municipal de Arte (MUMA) 

e Museu de Arte Contemporânea (MAC), poucos foram os resultados, contudo pode-se 

desmembrar uma discussão importante em torno do hibridismo na arte e sobre o corpo a 

partir do século XX. A compreensão de corpo é essencial para a individualidade 

humana, o reconhecimento do outro e das relações entre os sujeitos. Quando colocado o 

corpo em movimento como proposição vê-se que ele já faz parte do cotidiano não só 

artístico no geral como também na vida diária humana. O corpo é o instrumento de 

sobrevivência, mas não apenas isso o indivíduo aprendeu a utilizar-se dele para produzir 

experiência e arte.  

Quando olhamos para o corpo representado na arte e refletimos sobre ele surgem 

sempre muitas outras questões em relação ao gênero, ao contexto social e psicológico da 

obra. É importante que as discussões jamais sessem em relação ao corpo na arte, pois 

ele é mutável e adaptável. Tanto as artes visuais acrescentam para a dança como em 
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vice-versa. Construir unidades de pensamentos artísticos requer um amadurecimento do 

olhar. É fato que algumas das imagens selecionadas podem não remeter o movimento 

para algumas pessoas, mas em uma pesquisa as experiências e discussões pessoais 

interferem no modo de construir arte e isso é complementar na contemporaneidade, a 

diversidade.  
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