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APRESENTAÇÃO 

 

  O II Colóquio Internacional de Estética da FAFIL-UFG, intitulado “Estética em 

Preto e Branco”, tem por objetivo abranger temas com base em associações estético-

formais, culturais e políticas, sugeridos por cores, matizes e conceitos: “Preto”, 

“Branco”, “Cinza”, “Escuridão”, “Sublime”, “Raça”, “Racismo” e “Gêneros”. Reflexões e 

pesquisas relacionadas aos temas em Literatura, Música, Fotografia, Filme, a Tragédia 

e o Trágico e o Ensino de Humanidades e Artes, estarão em discussão. Uma expressão 

contratual – “colocar o preto no branco” – motiva essa iniciativa: (a)firmar um espaço 

de reflexão sobre o papel da Estética na reflexão filosófica em sentido estrito, amplo e 

interseccional. Contaremos com a presença de conferencistas que testemunham a 

pertinência de relação entre os temas e áreas, sendo os convidados externos: Monique 

Roelofs (Hampshire College - EUA), Herman Parret (Universidade de Louvain), Alex 

Calheiros (UnB), Ardiley Queiroz (cineasta), Imaculada Kangussu (UFOP), Wander 

Andrade de Paula (UFES). Os palestrantes internos (UFG e UEG), que formam as mesas 

de discussão, provêm das Faculdades de Filosofia, Ciências Sociais, História, Artes 

Visuais e Letras das Universidades Federal de Goiás. 
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RESUMOS  
 

PALESTRAS 

 

Monique Roelofs 

Aesthetics, Address, and Racial “Subtleties” 

Philosophers commonly associate the aesthetic field with an array of dualities and 

integrations. According to Schiller and Dewey, for example, the aesthetic brings 

together the spheres of mind and body, reason and emotion, cognition and 

perception, general and particular, public and private, and attendant oppositions. 

These polarities and their bridgings, however, encode unjust social differences, 

including problematic racial hierarchies. How can we dissociate aesthetic practices 

from these functions? I will show how the concept of address yields a reply to this 

racial challenge. Modes of address are the multimodal forms of signification that we 

direct at people, objects, and places, and they at us and one another. Philosophers 

such as Hume and Kant and cultural critics such as Barbara Johnson and Stuart Hall 

have allied address closely with aspects of aesthetic publicity and interaction. Through 

an analysis of the critical address embodied in Kara Walker’s installation A Subtlety, or 

the Marvelous Sugar Baby (2014), I will explore the powers that address brings to the 

entwinements of aesthetics, art, and race, along with other differences that intersect 

with race. 

Keywords: Aesthetics; Race; Address; Intersections; Subtlety. 

 

 

Herman Parret 

Blackness, Darkness And Ugliness  

My paper has two parts. In a first part I present and analyse the work of two 

photographers, Dirk Braeckman and Bart Dorsa, who both are fascinated by the 

shadow as a veil creating illusionary appearances. Both of them, but in an opposite 

way (according to Schopenhauer’s and Nietzsche’s theory of the “veil of Maya”), 
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instantiate different meanings of blackness and darkness. In a second part of the 

paper, I would like to determine the relation of on the one hand blackness and 

darkness, with ugliness on the other. I will have to extend on the nature of the 

aesthetic experience of ugliness, and will introduce and discuss Kant’s inchoative 

“theory” of ugliness In the Third Critique. I will conclude with four statements: the 

anthropological necessity of the beautiful and the quasi-moral resistance to blackness, 

darkness and ugliness; the centrality of an aesthetics of the beautiful to evaluate 

classical art; the dethronement of whiteness, brightness and the beautiful in modern 

and contemporary art; the centrality of the ugliness embodied in formlessness and in 

the abject in “post-aesthetic” contemporary art.  

Keywords: Blackness; Darkness; Ugliness; Formlessness; The abject.      

 

 

Imaculada Guimarães Kangussu (UFOP) 

Liberdade em canto. Expressões políticas nas trincheiras estéticas 

O ensaio coloca a questão relativa à potência libertadora da música negra. 

Apresentaremos o aparecimento desta música viva, voltada à expressão do que não 

encontrava outro modo possível, e também a reabsorção social do movimento que, 

neutralizado seu veneno, é transformado em entertainment. Entre a Primeira e a 

Segunda Guerra Mundial, quando o despedaçamento da forma estética parecia ser a 

réplica artística às forças revolucionárias em ação, Antonin Artaud apresentou um 

programa de abolição das obras-primas em favor da poesia “natural”, cujo assunto é o 

corpo em busca da unidade perdida com a natureza. O exemplo dessa proposta é 

musical, é o da serpente que se move ao som da música, das vibrações provocadas 

pelo som que, através da terra, se comunicam a todo seu corpo. (Le Théatre et son 

Double, p.115-129). A arte pode recuperar essa comunicação com a natureza, da qual 

se viu privada. A música viva tem, conforme veremos com Herbert Marcuse, uma base 

autêntica: a música negra, originária dos cantos dos escravos e depois dos guetos. 

Nesta música, a vida e as aspirações de homens e mulheres negras são revividas, a 

música é denúncia e desejo de transformação. Na tradição musical negra, no blues, 

jazz, reggae, funk, é parte da vida que, sem outra possibilidade de expressão, 

converte-se em música. O problema, conforme assinala Marcuse, é que a expressão 
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musical negra, quando apropriada pelos brancos, pode mobilizar a sensibilidade 

coletiva, mas permanece sem fundamento social. Com isso, perde sua radicalidade e 

tende à massificação, a tornar-se “espetáculo”. Torna-se imitação, no sentido 

pejorativo, destinada a produzir catarse. 

Palavras-chave: Música negra; Grande Recusa; Dessublimação; Herbert Marcuse. 

 

 

Alex Calheiros (UnB) 

Branco sai, preto fica  

O cinema brasileiro tem vivido nos últimos anos um momento de renovação. Podemos 

destacar que a novidade está no deslocamento de sua produção do eixo Rio-São Paulo 

e no surgimento de uma cinegrafia que alia a experimentação linguística ao 

tratamento de questões políticas de um modo inusitado. É o caso do cinema de Adirley 

Queirós que em Branco Sai, Preto Fica, seu último filme, ambientado numa paisagem 

periférica, a Ceilândia, bairro satélite da capital do Brasil, introduz o tema, até certo 

ponto, recorrente da exclusão, do racismo, da segregação social, numa representação 

pós-catástrofe, típica dos cinemas de ficção científica. 

Palavras-chave: Cinema brasileiro; Ficção científica; Racismo; Exclusão social.  
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MESAS-REDONDAS 

 

 

Mesa I – O cavalo de Turim 

 

Rita Márcia Magalhães Furtado (FE-UFG) 

A imagem, o tempo e a estética em preto e branco no filme O cavalo de Turim, de 

Béla Tarr 

O filme O cavalo de Turim, do cineasta húngaro Béla Tarr – que, partindo do relato de 

um episódio de Nietzsche em Turim, no qual este teria abraçado um cavalo que sofria 

de maus tratos por parte de seu dono –, discorre sobre a suposta história do cocheiro 

envolvido, a filha e o cavalo. A história é traçada em função do silêncio dos 

personagens. A efemeridade da vida, a repetição de hábitos cotidianos sem 

questionamentos, a ausência de reflexão sobre as consequências dos detalhes desse 

cotidiano, confluem para a evidência de que não há como escapar dessa 

desconstrução da vida em seis atos, em contraposição à criação do mundo em seis 

dias. Nesse sentido, esse trabalho dialoga com o filme enfatizando três aspectos 

pontuais: a imagem, o tempo e a estética em preto e branco, aspectos também 

observados em outros filmes de Tarr. Nossa principal referência teórica será a obra O 

tempo do depois, de Jacques Rancière, na qual ele analisa o conjunto da obra de Béla 

Tarr. Inicialmente pontuamos que o ritmo do tempo no filme é um elemento 

importante pois se sobrepõe à ação cinematográfica. Tarr optou por manter o ritmo da 

ação original, não se preocupando em adotar uma sequência com cortes para acelerar 

o movimento. Sem a intensidade de gestos ou afetos, há uma determinação da qual o 

ser humano não consegue se esquivar, a vida é como uma condenação que extrai 

lentamente a energia vital dos personagens, pois, como se verifica nos longos planos-

sequência, não há vivência da existência. A ausência do colorido nos interpela por sua 

força contemplativa, realçando o poder evocativo da imagem que é, no conjunto da 

obra de Tarr, tratada como uma possibilidade de expor a dor humana, dando, 

especificamente em O cavalo de Turim, uma conotação apocalíptica ao ato de viver. A 

potência da imagem se sobrepõe à potência da palavra, a narrativa minimalista é 
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realçada pelo uso do preto e branco, e completada pela densidade sonora da música e 

do vento. Assim, a adoção de uma estética em preto e branco demarca, na condição 

humana, o que ela possui de mais visceral.  Desse modo, essa análise do filme de Béla 

Tarr é, sobretudo, uma reflexão sobre essa condição humana e um convite a 

desfrutarmos do caráter contemplativo das imagens, aspecto tão ausente no cinema 

contemporâneo.   

Palavras-chave: 

 

Thiago Suman Santoro (FAFIL - UFG) 

O Ruído do Silêncio: sobre o Cavalo de Turim 

O presente ensaio pretende, através de uma análise interna e de inspiração 

fenomenológica, lançar algumas sugestões de leitura e interpretação do desafiador 

longa-metragem final deste que é muitas vezes considerado um dos grandes diretores 

do cinema mundial. Ritmo, repetição e contraste se misturam de forma 

impressionante nessa narrativa silenciosa que parece fugir a toda e qualquer estrutura 

narrativa, na medida em que o Cavalo de Turim reapresenta aquelas características 

técnicas que marcam a assinatura cinematográfica de Tarr. Talvez seja tarefa muito 

difícil decifrar as múltiplas alegorias ocultas em uma trama quase vazia. Talvez 

Nietzsche seja mais do que mero prólogo ou pretexto. Neste caso, talvez, filosofar com 

o martelo seja seguir os lentos passos da ferradura.  

Palavras-chave: 

 

Carla Milani Damião (UFG) 

O Cavalo de Turim sob uma perspectiva estética 

 Temos em vista o último filme do cineasta húngaro Béla Tarr: O cavalo de Turim. A 

perspectiva escolhida para falar sobre este filme tem por base três preocupações que 

dizem respeito a fundamentos da Estética, quais sejam: criação, percepção/recepção e 

obra. O primeiro fundamento não nos levará ao elogio da criação do artista, à biografia 

ou filmografia comparativa deste, mas ao filosofar do cineasta Tarr, expresso em várias 

entrevistas. Inclui-se nessa abordagem, o meio de criação, incluindo a escolha do filme 

em preto e branco. A percepção/recepção do filme será motivo de abordagem 

particular, ao tocar no impacto, alcance e exercício de paciência e reflexão provocado 
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pelo filme na audiência. Quanto à obra, evitaremos descrições e interpretações 

prévias. A escolha é de ouvir mais o cineasta do que seus intérpretes, acompanhando 

o movimento que o teria conduzido a essa proclamada última obra: o político, o 

existencial e o cósmico. A fala do cineasta-pensador neste caso é dupla: das entrevistas 

e a fílmica, na qual reverberam, sem a ironia da primeira, a imagem que cresce em 

escuridão e os sons. O vento e a escuridão compõem os elementos cosmológicos de 

destruição com base na precariedade de luz crescente da imagem até a escuridão 

total. Por fim, trata-se de, para além do filme, perguntar sobre sua relevância para a 

experiência estético-filosófica. 

 Palavras-chave: O cavalo de Turim; Filme e filosofia; Estética; Filosofia.  

 

 

Mesa II - Imagem e forma 

 

Guilherme Ghisoni da Silva (UFG) 

As cores do preto e branco: o problema da penetrabilidade cognitiva 

A penetrabilidade cognitiva é a tese segundo a quais estados cognitivos como crenças 

e desejos teriam a possibilidade de influenciar a experiência perceptual, alterando o 

próprio conteúdo fenomênico que nos é dado. No caso da experiência visual, há vários 

autores que defendem a tese oposta (da impenetrabilidade cognitiva), ao propor, em 

acordo com as linhas gerais da filosofia de Zenon Pylyshyn, uma distinção entre visão 

inicial e visão tardia. A visão inicial (resultado dos processos visuais que, a partir dos 

estímulos, levam à construção de representações volumétricas centrados no eu) seria 

cognitivamente impenetrável. Apenas a visão tardia (que envolve a identificação e o 

reconhecimento de objetos individuais no espaço físico, resultado de informações 

semânticas, memórias, hipóteses lançadas pelo sujeito, o direcionamento da atenção 

etc.) seria cognitivamente penetrável. A tese da impenetrabilidade tem uma forte 

fundamentação empírica, uma vez que há vários experimentos que mostram que áreas 

visuais do cérebro são acionadas antes de áreas responsáveis pelos processos 

cognitivos. Há também várias ilusões visuais do tipo Müller-Lyer que parecem sugerir 

que o conteúdo da experiência perceptual não sofre alteração dos conteúdos das 

crenças. Porém, as imagens ambíguas (do tipo pato-lebre, cubo de Necker, 2D-3D etc.) 
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trazem dificuldades à tese da impenetrabilidade. Meu objetivo será, após reconstruir 

alguns elementos desse horizonte de debate, analisar tipos de imagens ambíguas, 

tendo em vista mostrar como os defensores da impenetrabilidade respondem ao 

desafio posto por essas imagens. Embora essas estratégias pareçam ter algum sucesso, 

buscarei sustentar, em acordo com a interpretação de Fiona Macpherson, que elas não 

conseguem lidar de maneira satisfatória com os casos nos quais a penetrabilidade 

cognitiva envolve a alteração de cores. Para isso, analisaremos os resultados do 

experimento de Delk e Fillenbaum e do experimento de Levin e Banaji (que trata o 

problema da penetrabilidade ao relacionar a percepção de cores com o caso das 

categorias raciais). Uma vez que cores são concebidas como elementos típicos da visão 

inicial, caso estados cognitivos possam alterar tais conteúdos fenomênicos, isso parece 

oferecer um forte argumento contra a tese da impenetrabilidade. 

Palavras-chave: Conteúdo fenomênico; Visão inicial; Visão tardia; Imagens ambíguas.  

 

Samuel José Gilbert de Jesus (FAV-UFG) 

A influência da teoria da Gestalt na obra de Geraldo de Barros. 

Uma experiência europeia 

Geraldo de barros (1923-1998), importante fotografo brasileiro modernista e principal 

fundador do Cine Foto Clube Bandeirante de São Paulo encontra o esculpidor Max Bill 

em 1951, artista construtivista e primeiro reitor da Horschschule Für Gestaltung da 

cidade de Ulm, e do qual uma das esculturas foi selecionada pela primeira exposição 

da Bienal de São Paulo no mesmo ano. 1951 é igualmente o ano chave para o 

fotografo, convidado na Europa para desenvolver as suas pesquisas gráficas após da 

obtenção de uma bolsa de estudo outorgada pelo governo francês. Bolsa está que 

recompensou a originalidade da sua obra fotográfica conhecida sob o nome de 

Fotoformas. Para entender e apreciar melhor essa pesquisa fotográfica singular e seu 

impacto no campo da fotografia moderna, esse estudo será orientado segundo dois 

eixos maiores. Abordaremos em primeiro lugar o contexto histórico e artístico no meio 

do qual Geraldo de Barros iniciou e desenvolveu a sua prática fotográfica antes da sua 

partida pela Europa. Analisaremos em seguida o modo como as suas duas principais 

obras fotográficas, Fotoformas (1946-1950) e Sobras (1996-1998) vêm, apesar da 

distancia temporal, revelar numerosas semelhanças formais. Tentaremos assim 
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entender melhor como os princípios “tipos” da percepção definidos pela teoria da 

Gestalt podem ecoar e ser identificados em seus vários registros formais. Mas 

igualmente em qual medida essas fotografias inocularam no Brasil os sinais de uma 

ruptura na maneira de pensar a imagem e seus códigos visuais além do seus 

imperativos miméticos, desafiando nesse sentido a própria ideia de fotográfico 

enquanto simples meio duplicador do real. 

Palavras chaves: Geraldo de Barros; Gestalt; Fotoformas; Sobras; Fotográfico. 

 

 

Mesa III: Negros e mulatos na Belle Époque brasileira - Lima Barreto e 

Machado de Assis 

 

Raquel Campos (Faculdade de História – UFG) 

Das cores do silêncio: Machado de Assis e Lima Barreto 

Em 2011, um comercial da Caixa Econômica Federal causou escândalo. A peça 

publicitária, comemorativa dos 150 anos da instituição, colocava um ator branco para 

interpretar Machado de Assis. Diante dos protestos e da indignação causados pelo 

equívoco, o comercial foi refeito, com a substituição do ator branco por um mulato. 

Para além de tomá-lo como uma evidência do racismo da sociedade brasileira, trata-se 

aqui de transformar esse episódio em problema: como explicar a produção desse 

apagamento da cor de Machado de Assis? Ele poderia ser relacionado a um silêncio 

paralelo, identificável na própria obra machadiana, em que a reflexão sobre a condição 

de mestiço seria inexistente ou desimportante? Ou seria antes fruto de um processo 

de construção iconográfica a longo prazo, que favoreceu a circulação de imagens 

"branqueadoras" do escritor? No intuito de responder a essas questões, revela-se 

fundamental um paralelo com Lima Barreto. Escritor, como Machado de Assis, mulato, 

como ele, e seu contemporâneo no Rio de Janeiro da Belle Époque, o autor 

de Recordações do escrivão Isaías Caminha jamais suscitou quaisquer dúvidas ou 

ambiguidades quanto à sua cor. 

Palavras-chave: Iconografia; Representação; Machado de Assis; Lima Barreto. 

 

Fábio Ferreira de Almeida (Faculdade de Filosofia - UFG) 
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Lima Barreto e a literatura como destino 

A proposta que gostaria de desenvolver na presente comunicação se apoia mais sobre 

o tema geral do colóquio que sobre o tema específico desta edição que justifica esta 

mesa redonda em torno de Macha de Assis e Lima Barreto. É curioso notar quão 

diferentes são os lugares que os dois escritores, ambos de origem pobre e netos de 

escravos alforriados, vivendo e escrevendo nas mesmas época e cidade, ocupam na 

história de nossa literatura. Não é, contudo, uma comparação entre estes que 

certamente estão entre os mais expressivos autores da literatura brasileira moderna, 

mas o pensamento e a obra daquele que, dos dois, foi o mais rebelde, o mais 

inconformado, o mais angustiado por sua condição social e histórica, o mais corroído 

por pela implacável conjunção entre a ideia e a realidade, o mais atormentado pela 

vida e pela vocação: Lima Barreto era plenamente consciente de sua inteligência 

superior, de sua refinada sensibilidade e de seu talento artístico singular, mas havia a 

cor da pele, havia a loucura e o álcool e havia a pobreza. Na conferência intitulada O 

destino da literatura, redigida em 1921 e nunca proferida – porque além de tudo havia 

ainda a timidez –, Lima Barreto traça o esboço do que podemos chamar de sua teoria 

estética. Para ele, a arte tem um objetivo, uma finalidade, que não é outra senão a 

“exteriorização de um certo e determinado pensamento de interesse humano, que 

fale do problema angustioso do nosso destino em face do Infinito e do Mistério que 

nos cerca, e aluda às questões de nossa conduta na vida”. Nosso objetivo, então, é 

tentar desenvolver, a partir das indicações deste e de outros textos, a ideia de que 

Lima Barreto experimentou integralmente a literatura como seu próprio destino e que 

sua obra não é um caso de auto-biografia literária, do que muitos o acusavam 

enterrando-o no menosprezo pelo assim chamado roman à clef, mas que buscou, 

como escritor, fazer a única coisa se pode fazer de posse de um ideal superior como o 

seu: realizá-lo. 

Palavras-chave: Lima Barreto; Literatura; Sociedade. 

 

 

Mesa IV - “Carolinas” 
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Tânia Ferreira Rezende (FL/UFG) 

Luciana de Oliveira Dias (FL-Núcleo Takinahakỹ/UFG) 

As Carolinas e a estética criativa das ruas como lugar de enfrentamento 

Quem são as Carolinas-escritoras? Inspiradas em Carolina Maria de Jesus, as Carolinas 

são os corpos femininos negros, que ganham existência e sentido na escrita das 

margens das sociedades letradas. A capacidade de superação do aparato físico da 

linguagem e a transformação dos parcos recursos materiais e verbais em 

atuação/reação política de enfrentamento social: eis a estética da criação verbal 

nascidas das ruas, dos becos, dos guetos; do susto e do medo!Diferente do diário de 

bordo, um gênero textual típico do universo masculino, até poucos dias, o diário 

pessoal, íntimo e secreto, sempre foi uma prática escrita eminentemente feminina e 

da elite branca; um passatempo, uma forma de desabafo, uma escrita clandestina, 

repositório dos segredos. As Carolinas, mulheres negras escritoras, são desobedientes 

em muitos sentidos. Se foi, por muito tempo, difícil para as pessoas pobres, em geral, e 

para as mulheres o acesso à leitura e à escrita, para muitas mulheres negras e pobres 

ainda é impossível. A atividade intelectual para uma mulher negra, pobre, que tem de 

trabalhar para sustentar, sempre sozinha, os/as filhos/as é um luxo impensável. As 

Carolinas são essas mulheres atrevidas, desobedientes, que rompem as barreiras, 

aprendem a ler, a escrever e, o que é pior, fazem da prática escrita não uma arte, mas 

uma estratégia de enfrentamento político e social. 

Palavras-chave: Carolina de Jesus; Letramento; Desobediência; Feminismo Negro. 

 

 

Mesa V - O lugar das artes, das questões étnico-raciais e de gênero no ensino 

das humanidades 

 

Carmelita de Freitas Felício (FAFIL-UFG)  

Há um lugar para as artes, as questões étnico-raciais e de gênero quando as 

humanidades perdem o seu lugar nos sistemas de ensino? 

O que se passa com o ensino das humanidades na conjuntura atual? Ao lançar a 

pergunta estou ao mesmo tempo querendo dizer que, nós, professorxs de 

humanidades, estamos sendo convocadxs para tarefas bem práticas, a começar por 
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um diagnóstico rigoroso da conjuntura atual. A partir daí, podemos pensar em como 

prosseguir com o trabalho de formação de estudantes que optaram pelos cursos da 

área de Humanidades, se agora as disciplinas de Filosofia, Geografia, História e 

Sociologia não são mais obrigatórias no currículo do ensino médio brasileiro. Formar 

para quê, se não haverá trabalho para os futuros licenciandos? Estamos, como se vê, 

em meio a uma crise de enormes proporções. Não, não me refiro à crise econômica 

global que começou em 2008. Refiro-me a uma crise que passa em grande parte 

despercebida: uma crise mundial da educação. “A crise silenciosa” que, segundo 

Martha Nussbaum (2015), vem acompanhada de mudanças radicais nos sistemas de 

ensino das sociedades democráticas. Que mudanças radicais são essas? As 

humanidades e as artes estão perdendo rapidamente seu lugar nos currículos, tanto 

no ensino fundamental e médio quanto no ensino superior, porque os administradores 

públicos as consideram “enfeites inúteis” (Nussbaum, 2015). Pois bem: embora essa 

crise esteja diante de nós, ainda não a enfrentamos. Seguimos em frente sem fazer 

uma reflexão séria sobre essas mudanças que limitam cada vez mais o nosso futuro. 

Minha proposta então é pensar o lugar do ensino de humanidades em um país 

“democrático” que se diferencia segundo um grande número de parâmetros, entre 

eles religião, etnia, riqueza e classe, incapacidade física, gênero e sexualidade. Um 

modo de avaliar qualquer sistema educacional não seria perguntar quão bem os jovens 

estão sendo preparados para viver numa organização social e política com essas 

características? Sem o apoio de cidadãos adequadamente educados, será possível que 

a democracia permaneça estável?   

Palavras-chave: Crise; Ensino; Humanidades; Democracia.  

 

Eliesse Scaramal (FH-UFG) 

Racismo bricolado, estética e afeto na educação antirracista 
A presente comunicação propõe iniciar um diálogo com agentes das licenciaturas sobre afeto, 

estética e racismo no âmbito dos sistemas básico e superior de ensino.  Tem por objetivo 

apresentar experiências e formas estéticas voltadas para uma educação antirracista.  Partirei 

do argumento que, no Brasil, o racismo é historicamente bricolado.  No sentido original do 

termo, a bricolagem é um modo operacional de construir ou arrumar objetos, com atos e 

procedimentos distantes de uma norma técnica.  Levi-Strauss, em seu livro O Pensamento 
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Selvagem (1976), foi o primeiro a usar o termo como analogia e ferramenta conceitual para 

análises de grupos humanos.  Nesta comunicação proponho revisitar o termo de forma 

adjetivada ao racismo, para na sequência, substantivá-lo como racismo bricolado.  A 

construção conceitual do termo surgiu a partir de experiências em aulas de graduação ou 

cursos de extensão para professores/as do sistema básico de ensino. Nos interstícios dos 

cursos, as/os participantes comumente apresentam narrativas de  “racismo velado”,  e de 

como este afeta o ambiente escolar.  Nestas narrativas, os juízos estéticos se intensificam  à 

medida que temas de história da África e/ou educação antirracista tomam a centralidade de 

conteúdos e projetos pedagógicos.  Em decorrência destes tensionamentos,  o verniz polido 

das relações étnico-raciais rompe-se, abrindo fissuras e revelando a escola em um cenário 

craquelado. Subsequente a estes eventos, entra em cena a figura do racista-bricoleur,  em sua 

tarefa de recolher os fragmentos afetivos e recompô-los em um novo mosaico narrativo.  As 

reflexões em tela seguirão apresentadas, de forma contigente, por referências e mostras de 

produtos e experiências lúdicas construídas no âmbito do "Projeto África em arte-educação: 

construção de objetos pedagógicas”, realizado pela Faculdade de História /Ciar/UFG e 

financiado MEC/SECADI".  Dentre os objetos pedagógicos  referenciados - bem como  para fins 

da presente comunicação -  destacarei os projetos Bonecas Abayomi e Mapas animados para 

estudar História da África.  

Palavras-chave: Bricolagem; Racismo bricolado; Educação antirracista; História da África. 

 

Marcela Amaral (FCS – UFG)  

Cenas plurais de iniciação à docência: diálogo sobre o ensino de Sociologia e a 

formação docente em gênero e diferenças na educação 

Os impactos da atual conjuntura política na educação apontam, entre outras coisas, 

para uma grave crise no ensino de humanidades. Isto é o que podemos constatar a 

partir, por exemplo, da redução de financiamentos para pesquisa e formação nas 

ciências humanas ou nos “avanços retrógrados” dos projetos de lei vinculados ao 

Escola Sem Partido ou propriamente na Reforma do Ensino Médio. Sem me deter, 

momentaneamente e neste resumo, à profundidade desta crise, opto em privilegiar o 

debate sobre os desafios postos para o ensino de Sociologia e a formação docente 

diante do quadro atual. A obrigatoriedade das disciplinas de Filosofia e de Sociologia 

no currículo do ensino médio foi justificada, prioritariamente, em conformidade com a 

Lei nº 11.694/08, por seus alcances na formação voltada para o exercício da cidadania. 
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Agora estamos novamente frente à retirada da obrigatoriedade destas disciplinas do 

currículo, além da ameaça real de que sejam de fato excluídas definitivamente. Parte 

dos argumentos que justificam tal retirada dialogam, muito diretamente, com setores 

conservadores da sociedade e de representações parlamentares que associam a 

educação voltada para a cidadania com um tipo de “doutrinação ideológica” quando 

abrange, por exemplo, temas relacionados às desigualdades e identidades de gênero, 

às sexualidades, à heteronormatividade e debates acerca das diferenças. Buscando 

atuar no sentido de cumprir as funções voltadas para a cidadania (ensino de 

Sociologia) e também para a qualificação da formação docente é que o Subprojeto 

PIBID Ciências Sociais da UFG desenvolve o projeto de extensão Cenas Plurais. O 

projeto materializa-se como uma ação coletiva que agrega atividades de ensino, 

pesquisa e extensão através da exibição de filmes capazes de estimular debates sobre 

questões que atravessam a problemática de gênero, sexualidade, relações étnico-

raciais, violência, homofobia, entre outras relacionadas ao campo das diferenças na 

educação. Com periodicidade bimestral, são promovidas edições do Cenas Plurais na 

Universidade, mas também nas escolas parcerias do PIBID. Embora em cada espaço 

seja necessária a adaptação ao nível de profundidade em que a temática poderá ser 

exibida e debatida, a exibição dos filmes no projeto Cenas Plurais tem possibilitado, 

como é próprio do cinema, processos de identificação. O encontro com o potencial 

educativo existente em curtas ou longas alcança não apenas o nível da informação 

sobre uma realidade desconhecida, como também transforma determinadas 

percepções sobre aquilo que já se conhece, ressignificando experiências em diálogo 

com expressões das subjetividades. Entendo, por fim, que frente aos importantes 

desafios colocados para todos que se dedicam à educação, ao ensino e à formação 

docente, o fortalecimento da atuação do PIBID Ciências Sociais nas escolas e sua 

visibilidade na Universidade, a partir das ações do Cenas Plurais, tem se mostrado 

como uma ação positiva tanto no que se refere à valorização da Sociologia como 

componente curricular no ensino médio, como na qualificação da formação docente. A 

consolidação do Cenas Plurais contribui, assim, para o aprofundamento de uma 

experiência didática interdisciplinar e apoiada em recursos audiovisuais, viabilizando, 

de modo criativo, que as temáticas de gênero, sexualidade, raça e etnia fossem 

abordadas em sala de aula.  
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Palavras-chave: PIBID; Ensino de Sociologia; Gênero; Sexualidade; Cinema. 

 

Adriana Delbó (FAFIL-UFG) 

Sobre a democratização do ensino: alguns aspectos antidemocráticos 

O reconhecimento dos vários fatores históricos responsáveis pela democratização do 

ensino e a defesa cada vez mais necessária do ensino público, gratuito e de qualidade 

não pode nos cegar para os aspectos antidemocráticos nada apartados de todo 

processo de democratização. Se as instituições de ensino são freqüentadas por um 

número significativo de mulheres e de pessoas com distintas cores de pele e tipos de 

cabelo, isso não deve servir para camuflar a simultânea marginalização a que grande 

parte dessas pessoas é submetida graças à própria mentalidade que vigora nestas 

mesmas instituições. À luz da noção foucaultiana do “deixar morrer”, pretende-se 

tratar da democratização como recurso dissimulador da indiferença, e à luz da noção 

nietzschiana de transvaloração, pretende-se tratar da urgência de ultrapassar a crença 

na institucionalização como meio de elaboração do novo. 

Palavras-chave: Democracia; Anti democracia; “Deixar morrer”; “Transvaloração”.  

 

 

Mesa VI - Sobre o sublime, a tragédia e o trágico  

 

Ricardo B. Dalla Vecchia (FAFIL-UFG) 

A tragédia e o trágico 

Esta comunicação objetiva diferenciar dois momentos na história da recepção das 

tragédias gregas: o primeiro, de matriz aristotélica, debruçado fundamentalmente 

sobre os seus aspectos formais e classificatórios, que erige uma visão “poética da 

tragédia” (Szondi, 2004), e o segundo, fruto de um revival da discussão sobre a 

tragédia particularmente na filosofia alemã do séc. XIX, que elabora uma “filosofia do 

trágico” onde as tragédias passam a ser entendidas como um “documento ontológico” 

(Taminiaux, 1995) sobre a condição humana no mundo moderno. 

Palavras-chave: Tragédia; Trágico; Poética; Filosofia alemã. 

 

Wagner de Campos Sanz (FAFIL - UFG) 
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A luz que nos guia. O Tirésias de Sófocles 

 O século XIX e o boa parte do século XX jogaram sobre a tragédia grega antiga uma 

interpretação germanófila, quase racista. Uma das regras interpretativas quer que o 

herói da tragédia seja um sujeito que sofre cruel e inexoravelmente o desígnio que os 

deuses decidiram. E a representação dessa sofrência estaria intimamente ligada a 

sensação do sublime. Tudo isso pode e deve ser jogado no lixo, basta que admitamos 

de modo razoável que para os tragediógrafos gregos os humanos possuem um âmbito 

de liberdade, embora não sejam completamente mestres do seu destino. Em Sófocles, 

defendemos, é o cego Tirésias de Édipo e de Antígona que nos ilumina quanto as 

intenções do autor Quem é o herói? Porque ele sofre? Até que ponto esse herói é 

mestre do seu destino? 

Palavras-chave:  

 

Wander de Paula (UFES) 

O que é filosofia para o jovem Nietzsche? Reflexões a partir do estatuto do “trágico” 

 A presente fala tem como objetivo principal colocar em xeque uma tese de parte da 

fortuna crítica sobre a obra do filósofo alemão, segundo a qual o seu pensamento de 

juventude, no momento em que ainda era professor de filologia clássica na 

Universidade da Basileia, está circunscrito a problemas estéticos, relacionados a sua 

análise da tragédia grega e do fenômeno trágico, ou, ainda, do problema da cultura – 

como se isso fosse argumento suficiente para as teses de que o seu pensamento 

genuinamente filosófico se desenvolve apenas a partir das suas reflexões que se 

tornaram célebres, como a morte de Deus, o niilismo, o eterno retorno, a vontade de 

poder ou a concepção de filosofia trágica. A partir de uma discussão sobre o estatuto 

do “trágico” no pensamento do jovem Nietzsche, almeja-se demonstrar que há uma 

concepção de filosofia sendo cuidadosamente elaborada pelo autor já nesse período 

de sua produção.  

Palavras-chave: 
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COMUNICAÇÕES 

 

 

1.  Alexandre Guedes (Mestrando em Filosofia pela UFG e bolsista pela FAPEG) 

Heidegger: a verdade da obra de arte 

Martin Heidegger (1889-1976) no ensaio intitulado: A Origem da Obra de Arte 

(resultado de conferências realizadas nos anos 35/36, mas publicado em 1950), 

relaciona a essência da obra de arte com a verdade em seu sentido grego: alétheia. 

Esse termo, grosso modo, se refere ao tornar manifesto algo que estava oculto. Assim, 

a atividade por excelência da obra de arte consistiria em revelar o ser do ente que nela 

se faz presente. Como exemplo disto, Heidegger nos apresenta descrições 

fenomenológicas sobre um quadro de Van Gogh, cujo tema seria um par de sapatos 

velhos. Seu intuito, com isso, seria mostrar como se desvelaria, pela obra de arte, o 

ser-utensílio (Das Zeugsein) do utensílio (Zeug) sapato. Porém, desta maneira, algo 

mais se apresenta. Na atividade fenomenológica de abertura do ser deste ente, 

desvela-se um mundo (Welt) capaz de abarcar a totalidade da significação do ser dos 

entes em geral. No entanto, um movimento oposto ao do esclarecimento do sentido 

do ser do entes em um mundo se insinua. No claro do mundo ele se apresenta como o 

que cada vez se oculta. Ao que nesse movimento se afirma como o que se oculta, 

Heidegger nomeia de terra (Erde). De acordo com o pensador, podemos resumir que o 

ser-obra consiste nisto: a manifestação do ponto de convergência entre os 

movimentos contendores do desvelar e do ocultar. Assim, para melhor entendermos a 

relação da obra de arte com a disputa entre mundo e terra, traremos ao debate a 

concepção heideggeriana de verdade como desvelamento.   

Palavras-chave: Verdade; Arte; Disputa; Desvelar; Ocultar. 

 

 

2. Alice Lino Lecci (Universidade Federal de Mato Grosso) 

Cinema negro: identidade e conhecimento 

A presente comunicação pretende expor uma análise crítica sócio histórica do curta 

metragem Alma no olho (1976) de Zózimo Bulbul, de modo a elencar pontos para se 

discutir a “identidade negra” representada em seus aspectos objetivos e subjetivos. A 
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partir da perspectiva de Kabengele Munanga, apesar de o conceito de “identidade 

negra” se referir à ordem biológica, estrutura-se primordialmente na ocorrência 

desumana das tentativas de aniquilar a cultura africana ou mesmo no fato de 

considerá-la inexistente. A conscientização da mesma provém da aceitação dos 

atributos físicos e visa atingir as esferas mentais e morais. Essa reúne grupos 

inferiorizados, violentados no tocante a sua humanidade e procura transformar a 

solidariedade existente entre esses grupos na afirmação dos mesmos, no sentido de 

reconhecer seus valores culturais. Significa, portanto, uma reconstrução positiva da 

imagem do negro. Em seguida, mediante aspectos da estética de Kant, Schiller e 

Sussane Langer propõe-se discutir as possíveis relações entre arte e conhecimento. 

Sabe-se que para Kant, o ajuizamento estético não é lógico, assim, não se refere a um 

conhecimento específico acerca do objeto estruturado segundo critérios objetivos, 

como quer a ciência ao provar seus resultados ou a filosofia na elaboração dos 

conceitos. Do contrário, diante da “bela arte”, tem-se despertado o “sentimento de 

vida” do observador. Nessa direção, Langer argumenta que a arte suscita sentimentos 

não acessíveis pela linguagem discursiva e possibilita que nos familiarizemos com os 

mesmos. Para a filósofa, as artes representam formas de concepção de mundo capazes 

de influenciar profundamente o seu observador, no sentido de moldar seus 

sentimentos. Desde já, sustenta-se a hipótese que filmes, como o referido acima, 

podem contribuir na “formação/educação” dos sentimentos do público no tocante às 

questões étnico-raciais, na medida em que veicula traços históricos e psicológicos da 

dita “identidade negra”. 

Palavras-chave: Cinema; Identidade negra; Racismo; Educação estética; Brasil. 

 

 

3. Aline Matos da Rocha (Mestranda em Filosofia -UFG) 

Grada Kilomba: o corpo negro como espaço da descolonização e expressão artística 

Este trabalho tenciona apresentar o pensamento-performer da escritora e artista 

interdisciplinar, Grada Kilomba, que tem suas composições voltadas para a 

descolonização do conhecimento e da arte a partir das relações tecidas entre raça, 

gênero e classe. Assim, seu trabalho utiliza leituras encenadas, palestra-performance e 

videoinstalações, nas quais o corpo negro é visualizado como um espaço de constante 
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violação e projeção do que é negado na sociedade, mas também como um espaço da 

descolonização e expressão artística justamente por expressar o que não é expressado, 

ou seja, o que é constantemente silenciado pelo projeto colonial. Desse modo, as 

obras de Grada Kilomba refletem que as hierarquias produzidas pela intersecção entre 

raça, gênero e classe se inscrevem no corpo negro. Este concebido pelo poder como 

um espaço de incessante domínio, o qual Grada Kilomba incita-nos a refletir e romper.  

Palavras-chave: Corpo negro; Descolonização; Expressão artística; Silenciamento. 

  

 

4. Carlos Henrique Carvalho Silva (Professor da UESPI e doutorando em Filosofia 

na UFG) 

O sensível e o prosaico entre o corpo e o mundo da pintura segundo Merleau-Ponty 

O tema do sensível é fundamental nos textos de Merleau-Ponty, notoriamente àqueles 

que tratam a relação entre o corpo e o mundo. Se por um lado, meu corpo exerce uma 

vigília silenciosa sobre minhas palavras e meus atos e do qual desperta a emergência 

dos outros corpos, por outro, é necessária que a arte, sobretudo, a pintura, traga ao 

mundo o ativismo da sensibilidade no qual perceber e sentir quebra todo tipo de 

ordem mecânica que se queira atribuir ao corpo.  Assim, ao olhar, vivenciar a realidade 

e impactar o sensível com as suas mãos obstinadas sobre a tela branca, o pintor faz 

surgir um novo mundo em forma de pintura e exprimir uma historicidade por meio do 

impacto gerado pela sua obra de arte. Nesse sentido, a partir do texto O olho e o 

espírito, pretendo mostrar como se estabelece a relação entre o corpo e a pintura na 

medida em que a visão do pintor se torna o gesto que instala em profundidade, uma 

gênese do sensível que molda a realidade humana.      

Palavras-chave: Sensível; Corpo; Pintura.   

 

 

5. Cristiane Maria Marinho (Doutoranda em Filosofia - UFG) 

Deleuze e o Ensino da arte como perceptos e afectos 

No âmbito do ensino de Estética ou Filosofia da Arte, Humanidades e artes, segue-se a 

mesma tendência historicista com que, tradicionalmente, se ensina Filosofia no Brasil, 

ou seja, Filosofia sendo, centralmente, ensino da História da Filosofia. Dessa forma, a 
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presente comunicação pretende pensar essas ideias tendo como texto central o livro O 

que é filosofia?, escrito por Deleuze em coautoria com Félix Guattari e algumas ideias 

de Silvio Gallo presentes no texto Deleuze & educação.  Deleuze buscou construir uma 

filosofia imanente, um pensamento do acontecimento, em contraposição à forma de 

fazer filosofia na França do século XX, ou seja, por intermédio da História da Filosofia. 

A chamada geração de 68 influenciada por Nietzsche radicalizou uma nova forma de 

fazer filosofia para além da História da Filosofia. Nesse sentido, uma estética 

deleuziana também foge a uma estética compreendida como História da Filosofia, 

sendo a manifestação e recepção de perceptos e afectos. Apesar de Deleuze não ter a 

filosofia como história da filosofia, pois filosofia é criação de conceitos e teoria das 

multiplicidades, ele não desmerece a importância dessa história e se abre também à 

influências de diversas áreas, como é o caso da sua intercessão com a literatura e o 

cinema: a literatura adentra a filosofia com intercessores como Proust, Kafka e outros 

e o cinema frequenta a filosofia deleuziana fazendo surgir criações de conceitos e 

tornando nômade o pensamento e suas teorizações sobre a multiplicidade do real. 

Portanto, a presente comunicação pretende pensar, a partir do pensamento deleuzo-

guattariano, a problemática de como seria um ensino de artes que ultrapassasse a 

linha historicista que predomina no ensino de Filosofia, como seria um ensino de 

estética feito a partir dos perceptos e afectos intermediados pelas obras de arte e 

também fosse criação de conceitos. 

Palavras-chave: Ensino de artes; Ensino de Filosofia; Deleuze; Guattari; História da 

Filosofia. 

 

 

6. Edson Lenine Gomes Prado (Doutorando – PPGFil / UFSCar) 

Arte e natureza em Schelling e Merleau-Ponty 

Partindo do exame do "estrabismo" da ontologia cartesiana, nosso intuito é mostrar 

que os projetos filosóficos de Schelling e de Merleau-Ponty podem ser caracterizados 

como tentativas de restituição da relação de indivisão entre nós e a natureza, o que faz 

com que ambos, até certo ponto de maneira análoga, confiram à arte um estatuto 

privilegiado.  

Palavras-chave: Arte; Natureza; Filosofia; Schelling; Merleau-Ponty. 
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7. Érica Cristiane Saraiva (Universidade Federal de Goiás) 

Corpo, exibicionismo e práticas feministas 

A utilização do corpo pelas artistas feministas estadunidenses nos anos 70 suscitou 

uma série de questões por parte das teóricas feministas em torno do exibicionismo e 

como tal construção da representação feminina pode ser problemática em seu uso de 

representações advindas da economia masculinista que deseja desafiar. Assim, na 

construção de uma análise da fotoperformance Veneno (2010) de Luiza Prado, 

propomos uma comparação com o tratamento dispensado pela crítica ao trabalho de 

Hannah Wilke, como forma de revisitar tais abordagens críticas e seus principais 

pontos e apontar caminhos na construção de uma crítica da arte feminista 

contemporânea, que considere como as práticas de tais artistas problematizam modos 

hegemônicos de apreensão estética. Nesse sentido, as observações de Linda Hutcheon 

sobre a paródia nos trabalhos artísticos de artistas feministas (e sua relação com 

ideologias) são essenciais para pensar a potência crítica das práticas de artistas 

feministas e como o uso de determinadas estratégias pode ser “um dos únicos modos 

para artes visuais feministas existirem” (HUTCHEON, 1998, p. 152). Por outro lado, a 

videoperformance apresenta possibilidades para um uso do corpo distinto do da 

construção de uma representação, as contribuições de Rosalind Krauss em torno da 

videoperformance como mídia psíquica provocam reflexões sobre o fazer de Prado em 

Rape #1 (2015). A partir da distinção feita por Krauss entre corpo do performer e corpo 

do artista, nos propomos a pensar corpo e as possibilidades para uma estética do 

vídeo como mídia psíquica da artista, para a qual a relação que se forma com corpo do 

observador é fundamental. Assim, a partir desses atravessamentos nos propomos a 

pensar as práticas de Prado e sua capacidade de crítica e subversão feministas.  

Palavras-chave: Feminismos; Paródia feminista; Crítica feminista; Fotoperformance; 

Videoperformance. 

 

 

8. Fabrício Santiago Almeida (UFMS)  
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A superação do niilismo: um diálogo entre filosofia e literatura à luz de Nietzsche e 

Lovecraft 

O presente trabalho pretende desenvolver a luz de dois autores, a saber, o filósofo 

Nietzsche e o contista/romancista Lovecraft, um breve colóquio entre a Filosofia e a 

Literatura através da Estética. Sabe-se que a relação entre a Filosofia e a Literatura 

pressupõe a manipulação de uma circularidade hermenêutica extensa envolvendo, de 

modo geral, dois campos teóricos autônomos e diferenciados. Todavia, embora esta 

relação envolva traços de conflitualidade e ambiguidade, estes traços estão imbricados 

em uma dimensão estética criativa onde ambos confluem como um canal discursivo: a 

narrativa literária e poética como um veículo comunicativo da conceituação filosófica. 

Neste quesito, este estudo propõe-se a relacionar o principio criativo de superação da 

tragicidade humana elaborada na obra de Nietzsche relacionando-a com a mitologia 

da literatura fantástica dos contos do norte-americano Howard Phillips Lovecraft 

(1890-1937), declarado admirador da obra nietzschiana. Embora discordando em 

algum momento, ambos os autores concebem a Estética como a propedêutica da 

superação do niilismo: ora, Nietzsche, por um lado recorre à mitologia grega, enquanto 

Lovecraft cria deidades assombrosas com a intenção de demonstrar a fragilidade 

humana e o desconforto existencial. Deste modo, este estudo tenta evidenciar uma 

relação de proximidade entre os conceitos de “tragicidade humana” em Nietzsche e 

“medo” em Lovecraft, propondo-se de maneira complexa e ao mesmo tempo 

intrigante uma reflexão acerca da superação do niilismo através da Estética e, ainda, 

uma reflexão sobre o uso da interdisciplinaridade entre ambas as áreas das 

humanidades.  

Palavras-chave: Niilismo; Superação: Literatura; Filosofia. 

 

 

9. Fernanda Azevedo Silva (Universidade Federal de Goiás) 

Weitz e a viabilidade lógica de definições de arte 

Na apresentação objetivarei expor a posição de Morris Weitz em relação a um dos 

problemas centrais da filosofia da arte do século XX, a saber, a busca por uma 

definição de “arte”. Para Weitz, as teorias estéticas tradicionais se assentam numa 

concepção errônea do conceito de arte ao acreditar que seria possível elencar 
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condições necessárias e conjuntamente suficientes a serem satisfeitas para que algo 

caia sob o seu domínio. Weitz, ao contrário, defende que “arte” é um conceito aberto 

determinado por semelhança de família e, por conseguinte, sobre ele não poderíamos 

almejar a nenhuma definição. Na atribuição do conceito a determinado caso, 

procedemos tomando certos trabalhos como paradigmáticos e avaliando as 

semelhanças que o objeto submetido à avaliação mantém com eles. Entretanto, não 

seria possível elaborar uma lista finita de semelhanças relevantes a serem avaliadas na 

atribuição artística, graças ao que Todd (1983) chama de intermittent novelty: a visão, 

sustentada por Weitz, de que de tempos em tempos surgirão objetos de arte com 

traços completamente distintos que reacenderão as disputas definitórias. Meu 

objetivo é mostrar que, em Weitz, mais do que uma nova resposta ao problema da 

definição de “arte”, o que está em questão é mesmo uma reformulação do problema: 

o paradigma passa de “Como definir ‘arte’?” para “É possível definir ‘arte’?”. Pretendo 

ainda fazer uma crítica à posição de Weitz a partir do problema dos indiscerníveis 

formulado por Arthur Danto, mostrando como, para o último, não faz sentido falar de 

propriedade aparentes como determinantes na atribuição de “artisticidade” a um 

objeto.  

Palavras-chave: Definição de arte; Weitz; Semelhança de família; Indiscerníveis. 

 

10. Gesielly Henrique de Souza (Graduada em Educação Física pela Universidade 

Estadual de Goiás e acadêmica de Filosofia pela Universidade Federal de Goiás) 

O fim da era trágica: a decadência dionisíaca 

O nascimento da tragédia grega é discutível quando se pontua sobre datas, mas não 

sobre seus grandes representantes, Ésquilo, Sófocles e Eurípedes, são sobre as obras 

desses três autores que se buscam referencias quando se fala sobre o teatro grego e 

sobre a tragédia grega. A tragédia é uma forma de representação do cotidiano da 

sociedade em que se vive, sendo de acesso simplificado, onde o individuo possa 

entender os símbolos dispostos na manifestação artística pela via dos sentidos, na 

vivencia da emoção. A arte é sempre uma força ativa, uma manifestação humana das 

pulsões segundo um nexo causal permanente. As primeiras representações trágicas 

foram realizadas, sendo interpretado durante festas religiosas destinadas a Dionísio, 

de acordo com Romilly (1997) é seguro afirmar que as representações trágicas são de 
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origem religiosa, vinculadas ao culto de Dionísio, pois as tragédias eram encenadas 

somente nas festas realizadas para esse deus. Essas festas inicialmente eram feitas de 

forma privada, com indivíduos que se encontravam e faziam suas ofertas, procissões e 

sacrifícios a esse deus. A institucionalização da festa fez com que a arte pudesse agir 

como representação dos ritos realizados na manifestação religiosa original, tendo uma 

conexão estabelecida com o deus Dionísio pelo seu signo, Dionísio era o deus da 

energia vital, das festas, dos excessos, da embriagues e do vinho, e a arte teatral fazia 

com que houvesse a materialização dessa força vital. O fim da efervescente era trágica 

grega ocorreu ao mesmo tempo em que o declínio ateniense, juntamente com a 

atribuição de racionalidade na manifestação artística. A valorização da razão proposta 

pela filosofia socrática fez com que o espírito apolíneo fosse supervalorizado e 

colocado em primeiro plano, o que fez com que as expressões vitais, como a arte, 

fossem racionalizadas e mudassem o seu modo de aproximação dos signos que ela 

carrega.  

Palavras-chave: Tragédia grega; Dionísio; Razão; Arte; Apolíneo. 

 

 

11. Gilberto Bettini Bonadio (Universidade Federal de São Paulo – UNIFESP)  

Ética e estética: possibilidades para uma teoria do romance em Albert Camus 

Na obra O Homem Revoltado, o capítulo “Revolta e arte” evidencia a significação ética 

e metafísica do romance que em seu próprio movimento criativo propõe a “correção” 

do mundo real para que o homem encontre os limites e a forma que atribuiriam um 

sentido às suas vivências; uma vez que Camus enxerga na atividade artística uma 

forma que sugere outro valor à vida humana, a criação estética constitui-se então 

como a atividade suprema pela qual o homem confere sentido à existência marcada 

pelo absurdo. A partir disso, pretende-se investigar a relação entre ética e estética no 

pensamento camusiano e suas implicações para uma possível teoria do romance em 

Camus. 

Palavras-chave: Camus; Romance; Estética; Ética. 

 

 

12. Iasmin Leiros Sarmento da Silva (FIL/UnB) 
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Memória e alteridade: perspectiva da filosofia africana na literatura da Carolina 

Maria de Jesus 

Apresento o trabalho com o objetivo em destacar a sensibilidade da Carolina Maria de 

Jesus utilizando conceitos da Filosofia Africana. Aponto para a importância da 

construção de memórias, que é um importante elemento para a criação dos livros da 

escritora, pois carregam uma identidade social. Uma leitura em que a periferia não é 

objetivada, cada palavra escrita em seu diário é lembrada, é vivida.  Mostro que na 

identidade narrada pela a autora ocorreu um processo de alteridade, pois faz uma 

narrativa que carrega identidades da comunidade, mas traz o seu eu em toda 

narrativa, enfrentando uma condição que causa estranhamento fora e dentro da 

comunidade. A autora passa a possibilitar criações de novas histórias. Abrangendo as 

histórias possíveis da Travessia na Filosofia Africana, a literatura da Carolina começa 

uma trajetória na qual existem várias histórias. Ela não constituiu apenas livros, ela 

criou algo que deu reconhecimento para muita gente, incluído a mulher negra. Deu 

condição para sua saída da periferia, considero importante destacar que significado 

tem os livros da Carolina. Aponto para uma subjetivação dos moradores de periferia da 

época, donos dos seus discursos. O trabalho abarca a oportunidade de serem contadas 

“histórias possíveis”.   

Palavras-chave: 

 

 

13. Júlia Lemos Vieira (Universidade Federal de Goiás) 

O papel da excelência estética para Nelson Goodman 

 A classificação de uma arte ocorre por mérito estético, mas o entendimento do que 

venha a ser este mérito varia entre diversos teóricos da estética. Um dos problemas 

tradicionais da filosofia da arte é justamente uma delimitação da possibilidade de 

definição de um critério para a classificação de boas obras de arte, uma tentativa de 

responder ao problema do que poderia servir para distinguir obras de arte boas de 

obras de arte não-boas. Para Goodman, entretanto, a filosofia da arte já muito teria 

perdido se limitando a investigações a esse respeito e deveria voltar seu escopo para a 

compreensão de quando é que podemos dizer que ocorre uma experiência estética. 

Assim, ainda que tenha estabelecido onde deve estar calcada a definição de mérito 
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estético, não foi seu intuito utilizar tal configuração para qualquer tipo de classificação 

de obras de arte quanto à qualidade. A busca de uma distinção entre satisfatoriedade 

e prazer, no que diz respeito ao satisfatoriamente estético de uma obra, levou 

Goodman à consideração da função cognitiva da arte após a certificação desta como 

um funcionamento simbólico cuja finalidade é sempre cognitiva. Goodman colocou em 

questão os critérios definidores de estética até então existentes, embaçando a linha 

que separa arte e ciência através do questionamento do que deve ser entendido como 

satisfação.  

Palavras-chave: Estética; Goodman; Obra de arte; Ciência. 

 

 

14. Letícia Nogueira Allem (Graduanda de Letras – Inglês – UFG) 

A análise de Limbo e Calypso de Kamau Braithwaite 

Esse trabalho consiste na análise de dois poemas, Limbo e Calypso do autor caribenho 

Kamau Braithwaite que foram feitas durante a disciplina Literatura da Língua inglesa 

no curso de graduação Letras inglês. O poema Limbo foi escrito como se fosse uma 

música e aborda a história da escravidão, racismo, violência sexual, religiosidade 

africana versus europeia (branca), identidade. Além disso, o poema permeia os vários 

significados da palavra limbo. Já o poema Calypso aborda o enriquecimento da Europa 

com as plantações de cana no Caribe, contrasta o discurso acadêmico frente ao 

estupro durante a escravidão, discorre sobre a superioridade baseada na cor da pele, 

refere-se também a diáspora caribenha advinda da escravidão, colonialismo, e por fim, 

também discorre sobre identidade. Em suma, ambos os poemas contrastam o período 

da escravidão e o momento atual mostrando diferenças e semelhanças nos dois 

tempos, fazendo uso da língua inglesa, a língua do colonizador.  Como observação os 

poemas estão em inglês bem como as minhas análises, mas as apresentações serão 

feitas em português.  

Palavras-chave: Escravidão; Diáspora; Estupro; Identidade caribenha; Limbo; Calypso. 

 

 

15. Lincoln Nascimento Cunha Júnior (Instituto Federal da Bahia, campus 

Eunápolis) 
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África, por um cinema emancipatório 

Partindo de uma investigação acerca da cinematografia da África subsaariana, nossa 

proposta é discutir como o cinema na África configurou-se enquanto possibilidade de 

reafirmação cultural e de luta pela descolonização das mentes, visando o 

fortalecimento de uma estética e de uma epistemologia que mais se aproximasse dos 

povos africanos colonizados. Observando as representações que o cinema branco 

ocidental fez/faz dos povos do continente negro, buscamos analisar a função sócio-

política do cinema na África subsaariana em suas características afrocêntricas, que 

busca, tanto denunciar as dominações ocidentais, e suas tentativas de expropriar os 

povos colonizados de suas próprias culturas, quanto  reafirmar, ou ainda, recolocar, o 

pensamento e as culturas africanas, suas características e importância, nas mesmas 

sociedades colonizadas.  

Palavras-chave: Cinemas africanos; Afrocentricidade; Colonização.  

 

 

16. Lucienne de Almeida Machado (Mestranda no Programa Interdisciplinar em 

Performances Culturais da Universidade Federal de Goiás - UFG) 

A performance de si no feminino são as flores de um desnudamento 

O presente trabalho tem por objetivo investigar o que de artístico existe no feminino e 

como isso aconteceria por meio de uma performance de si. A aposta desse trabalho se 

dá no ponto em que o artístico-feminino surge por meio de um processo de 

desnudamento, abrangendo não apenas o sentido literal desse termo, mas 

principalmente o seu uso como metáfora. Assim, a existência poética do corpo 

desnudo é feminina, as flores do corpo desnudo são femininas. Como forma de 

execução dessa proposta é realizada uma revisão bibliográfica em algumas das 

produções teóricas de Sigmund Freud e Jacques Lacan por meio de um recorte entre 

aqueles textos que abordem a questão do feminino. Optamos, também, por construir 

um trabalho usando da Cartografia e da Pesquisa em Arte como possíveis traçados de 

um método. Por último, tem-se a intenção de apontar para a possibilidade da 

construção da conceituação de um artístico-feminino através da análise do escrito 

autobiográfico Paixão Pagu: uma autobiografia precoce de Patrícia Galvão (1940). 

Espera-se, assim, que esse trabalho possa ajudar na construção de caminhos que 
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pensem na constituição da subjetividade feminina. Vias estas em que a arte no 

feminino como performance de si seja a arte “nu” feminino, um corpo despido e 

retirado dos excessos para então se criar.  Percursos que estejam além de um espaço 

no qual o feminino tenha que ser marcado pela lógica fálica. Por isso, afirmar o 

feminino com arte. 

Palavras-chave: Feminino; Psicanálise; Arte; Performances Culturais; Pagu. 

 

 

17. Marcelo R. S. Ribeiro (Universidade Federal de Goiás) 

Estética e política do homem-macaco: Chita na filmografia de Tarzan 

Um dos suplementos mais ambivalentes que as narrativas cinematográficas inspiradas 

na figura de Tarzan legaram para o imaginário em torno do personagem é a figura de 

Chita, chimpanzé que se torna uma estranha parte da família de Tarzan e de Jane na 

série de filmes protagonizada por Johnny Weissmuller e por Maureen O’Sullivan. De 

fato, se, de modo geral, a figura do macaco desempenha um papel ambivalente na 

máquina antropológica dos modernos, pois marca, ao mesmo tempo, uma 

proximidade inelutável e uma distância irredutível, na filmografia de Tarzan, sua 

articulação mais eficaz e crucial é Chita. Entre familiaridade e estrangeiridade, entre 

domesticação e alteridade, a figura de Chita possibilita a articulação entre os 

imaginários do zoológico e do zoológico humano que atravessam a filmografia de 

Tarzan, reenviando ainda ao circo, por meio da inscrição de pequenos espetáculos nas 

narrativas fílmicas, números de apresentação, pequenas atrações. Embora possa ser 

reconhecida como uma representação racista, Chita permanece irredutível ao racismo 

colonial/moderno. Sua comicidade guarda alguma ambivalência, oscilando entre o 

ridículo e o grotesco, o que a torna um locus interno à filmografia de Tarzan para a 

projeção de uma espécie de consciência paródica. Chita oferece ocasiões diegéticas 

em que os sujeitos envolvidos na produção dos filmes podem projetar uma perspectiva 

diferente em relação às representações audiovisuais movimentadas, aos personagens 

e aos enredos. Uma das estratégias discursivas e performáticas cruciais dessa 

consciência paródica consiste na mímica: a imitação do comportamento, de gestos e 

até mesmo de sons de outros personagens, inclusive e talvez sobretudo de Jane e 

Tarzan. Entretanto, o maquinário narrativo da filmografia de Tarzan procura conter e 
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neutralizar a ambivalência de Chita, por meio de sua subordinação ao eixo dominante 

das narrativas, à teleologia ocidentalista, colonialista e racista que as orienta. 

Palavras-chave: Racismo; Animalidade; Mímica; Paródia. 

 

 

18. Maria Carreiro Chaves Pereira (Universidade de Brasília – UnB) 

O papel da mulher na visão de Alexandra Kollontai 

O texto aqui apresentado, agora, com algumas modificações, foi o trabalho final da 

disciplina Filosofia e Feminismo, curso de verão ministrado pela professora Ana Miriam 

Wuensch, do Departamento de Filosofia da Universidade de Brasília – UnB, em janeiro 

de 2015. O artigo fala sobre a luta da mulher que é ao mesmo tempo profissional, 

esposa, mãe, dona de casa e mais uma infinidade de coisas. Essa mulher que executa 

um malabarismo diário para dar conta de desempenhar tantas atividades em um único 

dia, mas que no dia seguinte, antes mesmo do sol nascer, já tem de estar pronta para 

mais uma jornada. Para tanto, buscou-se auxílio na obra de Alexandra Kollontai, autora 

que tão bem soube tratar do tema em seus textos. 

Palavras-chave: Mulher; Profissional; Esposa; Alexandra Kollontai.  

 

 

19. Mariana Andrade (Mestranda em Filosofia pela Universidade Federal de Goiás) 

A escrita como desvio 

Walter Benjamin colocou em evidência a importância da questão da forma de 

apresentação ou exposição (Darstellung) do pensamento filosófico no prefácio crítico-

epistemológico do seu livro sobre o Trauerspiel. A questão da forma de apresentação 

caracteriza a tarefa filosófica porque Benjamin defende que o esforço expressivo da 

linguagem constitui o exercício do pensamento filosófico. As questões relativas à 

escrita filosófica e sua forma são essenciais ao pensamento de Benjamin uma vez que 

o filósofo reivindica a dimensão estética do discurso através da defesa do caráter 

linguístico e de expressão do pensamento filosófico. O traçado da escrita expõe, nesse 

sentido, o próprio percurso do pensamento; o corpo do texto, a sua forma, é o espaço, 

portanto, onde se realiza o pensamento. E se como lembra Benjamin, retomando uma 

antiga significação romana, texto é aquilo que é tecido, o primeiro entrelaçamento que 
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se mostra é aquele entre linguagem e pensamento. Ao se colocar como ponto de 

partida para o filosofar essa relação profunda entre pensamento e linguagem, a 

reflexão sobre a forma de apresentação da filosofia e sua expressão escrita se tornam 

questões fundamentais. No prefácio crítico-epistemológico Benjamin procura mostrar 

a interpelação entre linguagem, história e verdade através de uma reabilitação da 

dimensão estética e linguística do pensamento filosófico. Propomos investigar, no 

presente trabalho, duas questões que Benjamin desenvolve no prefácio: a centralidade 

da questão da apresentação (Darstellung) para o pensamento filosófico e a 

caracterização do método (Weg) como desvio (Unweg), buscando traçar o modo como 

estas questões se relacionam. 

Palavras-chave: Escrita filosófica; Escrita ensaística; Forma; Apresentação. 

 

 

20. Marivelto Leite Xavier (Mestre em Filosofia – UNISINOS/RS; Doutor em Teologia 

– EST/RS; Pós doutorando em Filosofia – FAJE/MG; Professor e pesquisador: 

Faculdades Católicas de Mato Grosso – SEDAC) 

A Tragicômica relação luz e cores em Lima Vaz 

O objetivo desta comunicação pretende colocar a questão acerca da inflexão do 

conceito estético – literário Balthasariano de Tragicomédia como equivalente dialético 

na relação entre a limitação objetiva da luz e a ilimitação tética das cores em Lima Vaz.  

A síntese pretende abrir espaços reflexivos complementares entre ética e estética. 

Palavras-chave: H. C. de Lima Vaz; Relação; Tragicomédia. 

 

 

21. Marta Nunes da Costa (Universidade Federal de Mato Grosso do Sul) 

A arte da política segundo Rancière – algumas inquietações a propósito da 

democracia 

A democracia tem sido alvo de críticas, crises e inúmeras interpretações. Sob o nome 

de ‘democracia’ encontramos as mais diversas teses e postulados; uns, defendem uma 

democracia de alguns especialistas a favor de um sujeito coletivo hipotético – o tão 

aclamado ‘povo’; outros defendem uma democracia radical onde o principio da 

igualdade impera, porém onde cedo é destronado pelos sistemas de práticas 
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opressivas e dominadoras. O mal-entendido acerca da democracia é explicável; porém, 

as inquietudes com as quais nos deparamos nas atuais sociedades ditas ‘democráticas’ 

obrigam a repensar se este conceito afinal ainda tem um sentido que possa ter 

implicações reais e transformativas na prática. Este artigo tem três momentos 

distintos. No primeiro momento, começo por delinear algumas interpretações e 

teorias acerca do conceito de ‘democracia’, apontando alguns conflitos evidentes 

entre teorias e sistemas de práticas. No segundo momento, a partir de um 

engajamento crítico com o texto emblemático de Rancière, “Dez teses sobre a política” 

construo um olhar alternativo sobre o sentido real de democracia, resgatando, através 

de uma redefinição substancial, o conceito de política. Este resgate é feito a partir da 

integração das experiências de dissenso e ruptura. No terceiro momento reflito acerca 

de algumas implicações do deslocamento anterior, i.e., de pensar a política e a 

democracia através da categoria e prática da ruptura. Aqui, a comparação entre arte e 

política é imperativa, pois a arte, tal como a arte da política, constitui o domínio que 

permite que o dissenso fale e se ouça. É na experiência do dissenso que se cria o 

diálogo entre agentes, mundos e partes de mundo, e é o que permite a reconfiguração 

do sensível e a redistribuição das forças e poderes.    

Palavras-chave: Rancière; Democracia; Dissenso; Ruptura; Arte. 

 

 

22. Patrícia de Oliveira Machado (Universidade de Brasília) 

A mulher e o erótico nas obras de André Malraux 

 Na literatura, o eros e seus correlatos: amor, sexualidade, sedução, encontraram 

sempre um terreno fértil, o que explicaria o fato de que os teóricos do erotismo 

considerem sempre em suas análises as narrativas literárias. Octávio Paz, por exemplo, 

associa a história da poesia à história do amor, Claude Elsen procura encontrar nos 

romances os vários rostos do homo erotictus. Bataille, por sua vez, dedica uma parte 

do seu ensaio “L’Érotisme” à analise dos romances de Marquês de Sade. Mas suscitar a 

questão do erótico é trazer à tona, simultaneamente, o que se acostumou chamar 

“objeto de desejo”, é pensar acerca do papel atribuído à mulher no erotismo. Nos 

romances de André Malraux, embora ele não seja um escritor erótico par excellence, o 

erotismo parece jogar um papel importante: seus herois são homens que misturam o 
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prazer e a violência, o desejo e o furor. Engajados contra a morte, esses homens 

sentem o desafio, a aventura com uma intensidade erótica.  Perken, de “La Voie 

royale”, é tomado de desejo diante de sua morte iminente, o que o faz pedir a seu 

amigo Claude que providencie uma mulher para sua última relação sexual. Garine, 

personagem central de “Les Conquérants”, é encontrado com duas nativas nuas, ao 

que se justifica asseverando que é melhor tê-las na cama que a suportá-las no dia a 

dia. Já Ferral, em “La Condition humaine”, não podendo dominar sua amante, sente 

prazer ao imaginá-la sendo torturada. Apesar da obra de Malraux ser perpassada por 

situações eróticas, cenas sensuais e busca de prazer, todas elas estão, de algum modo, 

ligadas à dor, à violência e à morte. Nesse sentido, nos interessa não somente 

compreender o fenômeno erótico na obra malruciana, mas, a partir dele, investigar o 

lugar que o autor reserva à mulher. 

Palavras-chave: Mulher; Erotismo; Literatura; Malraux. 

 

 

23. Pedro Henrique Ribeiro Cunha (Faculdade de Filosofia da Universidade Federal 

de Goiás - UFG) 

Realidade, Representação, Classe e os Preconceitos do Artista em The Real Thing 

(1892), de Henry James 

Esta pesquisa procurou inicialmente contextualizar a novela The Real Thing, de Henry 

James, às divisões mais conhecidas de toda sua obra literária. A novela pertence a um 

assunto que James tratou em diversas de suas histórias, que é conhecido pela 

tematização dos problemas particulares que os artistas têm na sua relação com a 

sociedade, e pertence ao período intermediário de seus escritos. Essa contextualização 

também se estendeu à anedota que deu origem a The Real Thing, mencionada tanto 

nos seus cadernos quanto nos prefácios escolhidos da sua edição mais completa, The 

New York Edition. E, também, à donné da história, termo que Henry James se valia para 

designar o motivo ensejador do que ele iria então retratar. Feita a contextualização, a 

pesquisa passou para o campo mais interpretativo da novela, em que procurou 

dialogar com dois comentadores e seus respectivos artigos publicados na reconhecida 

revista de estudos jamesianos, The Henry James Review. Neste campo, a pesquisa até 

agora tratou das seguintes questões: Por que a representação tem um maior valor 
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estético que a coisa real, para o pintor e narrador? Por que um casal branco de 

aristocratas ingleses apresenta um problema de representação artística que um casal 

de personagens secundários – um imigrante italiano e uma coquete inglesa – 

simplesmente não possui? Que experiência ocorreu nesta história que pode ser 

compreendida como propriamente artística, e, portanto, estética, segundo o pintor e 

narrador? Que preconceitos próprios a um artista como Henry James estão presentes 

nesta história? Que problematização esses preconceitos irão receber?  

Palavras-chave: Realidade; Representação; Classe; Estética. 

 

 

24. Sidnei de Oliveira (UNICAMP – Universidade Estadual de Campinas)  

As lacunas de Arthur Schopenhauer em sua Filosofia da Música  

Schopenhauer em sua obra Magna Die Welt als Wille und Vorstellung, precisamente 

no livro três, discorreu sobre a metafísica das artes. A relação que o filósofo faz com as 

artes mediante sua filosofia da vontade, a saber, como as artes se manifestam no 

mundo fenomênico através de objetivações da vontade, serve para designar a 

hierarquia e o grau em que cada arte pertence. A música, porém, não se enquadra na 

hierarquia proposta por Schopenhauer, pois diferente das demais artes que são cópias 

de ideias, a música é cópia da vontade, o que permite ser universal, independente e 

suprema. Enquanto as outras artes possuem representação visual, a música só é 

possível ser “observada” e sentida através do efeito sonoro, ou, em forma de partitura 

musical. Logo, para analisar a música em sua filosofia, Schopenhauer a separa em 

vozes, sendo cada uma destas vozes uma representação fenomênica, ou seja, os graus 

de objetivação que ele designou como: reino mineral, vegetal, animal e o homem. Para 

cada reino uma voz na construção harmônica. Sendo assim, o baixo representando o 

reino mineral, o tenor o vegetal, a contralto o animal e a soprano o homem. Sabendo 

que a soprano se encarrega da melodia e que possui liberdade maior de 

movimentação, logo, o homem é esta melodia na harmonia diante do mundo. 

Contudo, alguns exemplos que Schopenhauer utilizou em sua obra, principalmente em 

sua base central quando falamos da música como filosofia, ou seja, harmonia e 

melodia, o filósofo mostrou que sua filosofia da música só é possível em uma teoria 

que pensa a música não executável, ou então, que não possa ser composta nas regras 
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de composição de sua época. A tendência deste artigo é mostrar as lacunas de 

Schopenhauer através de exemplos de encadeamentos, sendo estes construídos a 

partir da filosofia da música schopenhaueriana.  

Palavras-chave: Schopenhauer; Arte; Estética; Filosofia da Música. 

 

 

25. Stela Maris da Silva (Unespar Campus de Curitiba II; PUCPR) 

Arte moderna e estética da existência em Foucault  

Para Foucault a arte esta relacionada com a vida dos indivíduos e não apenas com os 

objetos. A arte moderna, relacionando estilo de vida e manifestação da verdade, se 

configura como exemplo de parresía cínica.  O propósito deste estudo é levantar mais 

uma questão preliminar de uma pesquisa, ainda em curso, sobre o estatuto da relação 

ética e estética na filosofia de Foucault. São inquietações que se referem à estilística 

da existência e a parresía cínica. Pensar a ética como criação do indivíduo, como obra 

de si mesmo, como parresía cínica, prática e atitude, é condição da estética da 

existência. Dizer cinicamente a verdade não seria uma forma de deslocar-se, não 

permanecer o mesmo? Foucault trata os cínicos como uma categoria trans-histórica da 

subjetividade ocidental, que se manifesta vivamente nos séculos XIX e XX. No que se 

refere à arte, isto acontece de dois modos: o primeiro, na preocupação com a vida do 

artista, pois, a arte pode fazer na existência uma ruptura com toda outra, sendo forma 

da verdadeira vida e autenticação da obra de arte. O segundo, na própria obra de arte, 

seja a música, a literatura, a pintura, ou no cinema, esta pode, na relação com o real, 

desnudar, decapar, para se chegar ao elementar da existência, sendo uma coragem da 

verdade, estética e ética. Quais seriam as características da arte, enquanto parresía 

cínica para se manifestar verdade e estilo de vida, para se constituir como estética da 

existência? Para responder proponho analisar as características do bìos kynikós, como 

tradicionalmente são representados os cínicos, a vida Kynikós (sem pudor), a vida 

adiáphoros (indiferente), a vida diakritikós (distinção), e a vida phylaktikós (de guarda), 

com as características do que se definiu, tradicionalmente, com a verdadeira vida, ou 

seja, a alêtheia (não dissimulada, independente, reta, e de soberania).  

Palavras-chave: Parresía Cínica; Estética da Existência; Arte Moderna.    
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26. Vrndavana Vilasine Launé Correia (Faculdade de Artes Visuais – UFG) 

Se você for embora: aspectos da sombra melancólica em Francesca Woodman e Bas 

Jan Ader 

A presente pesquisa investiga aspectos melancólicos na obra fotográfica e 

performática de Francesca Woodman e Bas Jan Ader. Compreender a melancolia exige 

uma detalhada investigação dos aspectos que foram explicitados desde o século V a.C. 

por autores/pesquisadores que tornam possível mencionar os principais elementos 

presentes nas imagens de Woodman e Ader. A relação corpus et anima é o ponto de 

partida, pois está vinculada diretamente à teoria humoral Aristotélica. Mas a alma é a 

sede da melancolia: o corpo apenas reflete seu fantasma. A condição inspiradora da 

melancolia que assume seu lugar perante os artistas do século XV é o êxodo. A sombra 

de Saturno persegue os propensos a entregar a alma à Mefistófeles para obter seu 

bem mais precioso: o tempo. O tempo é a memória, e a construção identitária de uma 

postura do Eu no mundo, e essa é exatamente a fixação do melancólico: uma busca 

pelo tempo perdido. Uma busca por algo constitui a base principal para a análise das 

imagens e performances dos artistas a partir de suas posturas perante o sublime 

melancólico sendo estas a única forma de escapar à insanidade. Considera-se que a 

melancolia não é um estado depressivo o qual seu portador é acometido por 

pensamentos limitadores e castradores, muito pelo contrário, ele é preenchido pelos 

mais profundos e altivos estados da meditação sobre o Eu e sobre o mundo, por esse 

fato, a melancolia é, antes mesmo que um estado sublime de pura introjeção, uma 

experiência espiritual.  

Palavras-chave: Melancolia; Fotografia; Performance; Imagem; Sublime. 

 

 

27.  Walquiria Pereira Batista ( Universidade Federal de Goiás) 

A tragédia no diálogo entre Nietzsche e Schiller 

A presente comunicação integra uma pesquisa de mestrado, ainda não compartilhada 

em evento acadêmico, e propõe realizar uma interlocução entre Nietzsche e Schiller, a 

partir de suas concepções de tragédia, baseadas na antinomia sensível versus 

suprassensível. Pretende-se refletir sobre pontos comuns entre os dois pensadores, e, 
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ao mesmo tempo, verificar as suas distintas formas de pensar a tragédia, para 

Nietzsche, representação do dionisíaco; para Schiller, representação da liberdade. 

Nessa perspectiva, busca-se analisar as bases do confronto de Nietzsche ao 

pensamento estético de Schiller, tendo em vista uma significação moral conferida à 

arte da tragédia. Na interpretação schilleriana, a experiência artística da qual se 

destaca a obra trágica, o sentimento a ser alcançado é o ânimo livre e sereno, 

concebido como liberdade moral. Duas são as categorias a que o esteta se debruça 

para entender como este sentimento se dá, a saber: o belo, ao promover uma 

harmonia entre os estados contrários do instinto e da razão; e o sublime, em que, 

mantida esta contradição, os instintos perdem toda a influência sobre a razão. Schiller 

identifica a tragédia como expressão da liberdade, por se tratar da arte que apresenta 

na figura do herói uma vitória da racionalidade sobre os seus impulsos naturais. De sua 

parte, Nietzsche reconhece a arte trágica como fruto dos impulsos artísticos apolíneo e 

dionisíaco. Nessa dúplice constituição, o impulso apolíneo encobre um substrato de 

sofrimento que é revelado apenas pelo dionisíaco. Para Nietzsche, a tragédia nasceria 

a partir de choques e reconciliações entre esses dois impulsos, cuja constituição 

permitiu contemplar a manifestação exterior da vida, sem, que, todavia, o indivíduo 

triunfasse na aparência. Em vista de suas distintas concepções, a tragédia é, para 

Schiller, resposta moral; enquanto, para Nietzsche, é resposta artística, ante o trágico 

da existência.  

Palavras-chave: Tragédia; Nietzsche; Schiller. 
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