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Com mais de dez artigos publicados versando sobre os temas feminismo, 
gênero, arte e história, Luana Saturnino Tvardovskas traz a público os frutos 
colhidos na sua pesquisa de doutorado, defendida no Programa de Pós-Graduação 
em História da Unicamp, sob a orientação de Margareth Rago.2 A obra, intensa 
nas reflexões e no peso, contempla a produção artística das brasileiras Rosana 
Paulino, Ana Miguel e Cristina Salgado e das argentinas Silvia Gai, Claudia 
Contreras e Nicola Costantino. Atravessando e historiando os caminhos de “[...] 
verdades cáusticas, de saberes menosprezados e de vozes inauditas” (Tvardovskas, 
2015, p. 430) de tais artistas, a historiadora costura perspectivas historiográficas 
sobre mulheres, gênero e feminismos aos conceitos e práticas políticas e de 
pensamento de intelectuais como Michel Foucault, Judith Butler, Rosi Braidotti, 
André Malraux, Gilles Deleuze, Félix Guattari, Margareth Rago, Norma Telles, 
Suely Rolnik, Tânia Navarro-Swain, Nelly Richard e Leonor Arfuch. O que 
garante a qualidade dessa urdidura é um apurado trabalho de análise das obras 
e das trajetórias das artistas e uma escrita politizada, afetada e afetuosa.

Comprometida com o assunto – arte, história e feminismo –e com a 
orientação de Rago desde a graduação, Tvardovskas privilegiou pensar estilísticas 
da existência e produções artísticas a partir do ferramental teórico-político-
-metodológico feminista em sua trajetória como historiadora. Sua dissertação 
de mestrado é exemplo disso: defendida em 2008, Figurações feministas na arte 
contemporânea: Márcia X., Fernanda Magalhães e Rosângela Rennó, ela analisa 
instalações, performances e objetos artisticamente construídos com o objetivo 
que questionar verdades instituídas em relação à sexualidade, ao corpo feminino 
e à subjetividade (Tvardovskas, 2008).

Voltando à obra, esta foi defendida como tese de doutorado em 2013 
e revista para ser publicada como livro em 2015. O livro foi dividido em cinco 
capítulos e em duas partes. Junto com a introdução, o primeiro capítulo –“Um 
museu imaginário feminista: histórias da arte e feminismos, diálogos possíveis” 
– está separado das duas partes do livro. A primeira parte – intitulada Brasil– 
contém os capítulos 2 e 3.  No primeiro deles, “De ousadias discretas e manobras 
radicais: mulheres artistas no Brasil”, a reflexão sobre a produção de mulheres na 
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arte brasileira a partir de 1970 e do movimento feminista 
toma lugar, ao mesmo tempo que a temática de gênero 
é discutida em relação aos contextos curatoriais e aos 
estudos acadêmicos. Já o terceiro capítulo, que recebeu o 
nome de “Potência desconstrutiva: Rosana Paulino, Ana 
Miguel e Cristina Salgado”, é escrito a partir do estudo 
das produções e trajetórias artísticas das três brasileiras 
investigadas por Tvardovskas. Argentina, como é deno-
minada a segunda parte do livro, é composta pelos quarto 
e quinto capítulos, respectivamente intitulados “Cuerpos 
aflictos: arte e gênero na Argentina contemporânea” e 
“Memórias insatisfeitas: Silvia Gai, Claudia Contrerase 
Nicola Costantino”. Assim, a segunda parte da obra 
obedece à organização feita pela autora na sua primeira 
parte, pois os capítulos são organizados com o intuito de 
evidenciar as discussões sobre as artes e os feminismos 
nos seus contextos nacionais e, em seguida, verticalizar a 
análise abordando as artistas separadamente. O primeiro 
deles relaciona os temas da arte, política e gênero na 
Argentina contemporânea, trazendo reflexões acerca do 
período ditatorial e de abertura política e sobre a crítica 
de arte no país. No seu quinto e último capítulo, a obra 
interpreta as imagens plásticas produzidas por Gai, Con-
treras e Costantino.

No início do seu primeiro capítulo, Tvardovskas 
esclarece que seu trabalho buscará uma conjunção entre 
crítica cultural e História para abordar as poéticas visuais 
das artistas que são seu objeto de estudo. O intuito da 
autora é problematizar a partir de um olhar feminista 
essas estéticas femininas, partindo da hipótese de que tais 
produções “[...] anunciam novas possibilidades de inter-
venções na cultura”, e, inspirada em Walter Benjamim, 
questiona se elas podem ser “[...] compreendidas como 
espaços de resistência ao empobrecimento ético, político 
e subjetivo atual” (Tvardovskas, 2015, p. 37).

Nessa esteira, a autora vai situando os seus referen-
ciais para a discussão de suas artistas-objeto: chama para a 
conversa Michel Foucault e Judith Butler para questionar 
a naturalidade dos corpos, percebendo-os a partir daí como 
produtos de discursos sobre o sexo. Interessa-se pelo con-
ceito foucaultiano de parrhesia, que seria uma experiência 
antiga greco-romana construída a partir do cuidado de 
si e dos outros, buscando a afirmação de uma existência 
bela, libertária e ética. Desse modo, a opressão feminina 
vivenciada em seus corpos, a negação de seus desejos e a 
renúncia de si seriam terrenos de desconstrução de mulheres 
artistas que buscam em suas próprias vidas a matéria de seu 
trabalho. Logo, a autora situa as produções das seis artistas 
analisadas nessa convergência teórico-política.

Ainda no primeiro capítulo, preocupa-se em pensar 
a crítica feminista sobre as artes visuais, pontuando as 
concepções de arte e história da arte no Brasil, na América 

Latina, na Europa e nos Estados Unidos. Assim, Tvar-
dovskas evidencia as condições históricas que excluíram 
as mulheres da história da arte ocidental. A partir de 
autoras como Griselda Pollock, Linda Nochlin, Rozsika 
Parker, Whitney Chadwick, para citar apenas algumas, a 
autora expõe que nos séculos XVIII e XIX as mulheres 
foram impedidas de pintar os gêneros tidos como maiores, 
entre eles os nus, sendo-lhes permitido apenas o estudo 
da natureza morta, do retrato e da paisagem. Também a 
ordem burguesa, no mesmo período, afastou ainda mais 
o conceito de artista da identidade das mulheres, com a 
redução delas ao papel reprodutivo e ao lar. No século XX, 
as concepções de originalidade e genialidade foram quase 
sempre atribuídas aos homens, assim como as mulheres 
foram banidas da história do modernismo. Embasada por 
reflexões que desconstroem as bases da História da Arte, 
bem como da própria disciplina histórica, Tvardovskas 
aponta para a compreensão da História que não se vê 
mais como discurso neutro ou universal como importante 
passo para a compreensão das mulheres, artistas ou não, 
como sujeitos históricos, concluindo que “[...] a história 
enquanto enunciado verdadeiro e absoluto não serve ao 
feminismo” (Tvardovskas, 2015, p. 61). O primeiro capítu-
lo se encerra com uma crítica à pretensão de compreender 
uma periodização para a crítica de arte feminista latino-a-
mericana que coincida com a efervescência desses temas 
na Europa e nos Estados Unidos, iniciada a partir dos 
anos 1970. Os regimes ditatoriais que se deram no nosso 
continente na segunda metade do século XX ritmaram 
de outro modo o movimento feminista e seus efeitos no 
campo artístico, e, de acordo com a autora, apenas depois 
dos momentos de abertura política o feminismo impactou 
de forma mais efetiva a indústria cultural e as artes em 
geral. Por esse desenvolvimento mais tardio, Tvardovskas 
afirma que não houve no Brasil uma revisão dos cânones 
artísticos ou uma rememoração de nomes de mulheres 
em outros períodos históricos, como ocorreu nos países 
de língua inglesa. Assim, a partir de uma vontade de 
evidenciar perspectivas feministas e seus locais na arte 
latino-americana, Tvardovskas inicia suas análises.

O segundo capítulo se encarrega da discussão sobre 
as mulheres na arte brasileira e também introduz pequenas 
biografias de Ana Miguel, Rosana Paulino e Cristina Sal-
gado, bem como apresenta seus estilos e materiais de tra-
balho. Insere, dessa forma, a produção e carreiras das três 
artistas na fase de abertura do regime militar, na década de 
1980, caracterizada pela euforia por novas possibilidades 
artísticas e políticas. A história política do Brasil, do mo-
vimento feminista, das artistas-objeto e de outros artistas 
brasileiros é enfocada no estudo, gerando um panorama 
crítico das condições históricas que caracterizaram a arte 
e os trabalhos de Miguel, Paulino e Salgado. Com o fim 
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da ditadura, Tvardovskas percebe como os movimentos 
sociais foram fortalecidos e, dentre eles, o feminismo. 
Isso levou as mulheres a se imporem mais abertamente 
como sujeitos políticos e atuarem criticamente em áreas 
como produção cultural, academia e no poder legislativo, 
repensando a cidadania, os corpos, o gênero, a sexualidade 
feminina e seus papéis de mães, esposas e filhas. Os anos 
90 vão se caracterizar, então, por uma maior interação das 
obras de mulheres na desconstrução do imaginário misó-
gino brasileiro, resultado do fim dos governos autoritários 
e da visibilidade conquistada pelos movimentos feministas.

Duas informações são importantes para entender 
o engajamento necessário às artistas mulheres para fazer 
arte no Brasil. Primeira: a entrada das mulheres nas insti-
tuições de educação artística no Brasil enfrentou grandes 
dificuldades, percebidas pela autora até finais do século 
XIX, já que apenas em 1892 foi concedido o acesso às mu-
lheres ao ensino superior, como na Academia Nacional de 
Belas Artes. Outra informação buscada por Tvardovskas 
é a questão de grandes nomes femininos do modernismo 
brasileiro. Amparada nos resultados de sua própria disser-
tação e nas pesquisas de Marilda Ionta, a autora entende 
que o grande reconhecimento de Tarsila do Amaral e de 
Anita Malfatti estabelece a importância das mulheres 
na arte nacional e, ao mesmo tempo, sugere-se que não 
haveria distinções entre homens e mulheres nesse campo: 
“Criou-se a representação na mídia e na historiografia 
de que a presença dessas duas artistas confirmava que 
no Brasil não existiam problemas de gênero no território 
artístico” (Tvardovskas, 2015, p. 96).

Na seção final do capítulo 2, a autora dá visibilidade 
à maneira pela qual a discussão de gênero veio tomando 
lugar nas artes visuais brasileiras, percorrendo catálogos 
de exposições, obras analisadas, exposições organizadas 
com o intuito de divulgar a arte de mulheres no país, 
concluindo que tais discussões serviram para deslocar 
conceitos e valores, questionando as naturalizações que 
envolvem a arte brasileira, as mulheres e a domesticida-
de. Tvardovskas conclui que a arte contemporânea abriu 
espaços de liberdade e de questionamento de normas e, 
por isso, pode ser compreendida pela ideia foucaultiana 
de estética da existência.

Ao iniciar o terceiro capítulo, Tvardovskas escla-
rece que fará uma leitura feminista das produções dessas 
autoras – que nem sempre entendem suas obras ou a si 
mesmas como feministas –, conjugando autobiografia 
e política para compreender seu objeto de pesquisa. 
Desse modo, as três artistas brasileiras e seus trabalhos 
são percebidos desde suas questões cotidianas e “marcas 

vividas”, mesclando aspectos culturais e sociais para a “[...] 
busca de caminhos diferenciados para a constituição das 
subjetividades na atualidade” (Tvardovskas, 2015, p. 114). 
Em decorrência disso, nas narrativas pós-estruturalistas 
e feministas, como defende a obra, autorretrato foge às 
narrativas tradicionais de uma constituição de um eu 
verdadeiro. No caso das artistas mulheres, o uso de temas 
e materiais íntimos, cotidianos e domésticos serviria, se-
gundo suas perspectivas de gênero, para negociar, reagir e 
inverter os ditames da feminilidade “[...] e da identidade 
‘Mulher’, constituindo imagens muito surpreendentes 
de si mesmas” (Tvardovskas, 2015, p. 11). Não seria a 
autobiografia individualista, branca, ocidental, masculina 
e universal, mas, em nome da pluralidade, apostas na 
ressignificação e intensificação das experiências vividas. 
Assim, obras como a instalação My bed, da inglesa Tracey 
Emin, trazem uma interrogação sobre os limites entre 
público e privado, na qual a cama, objeto íntimo, pode 
despertar questionamentos sobre a vida em sociedade. 
Salgado, Paulino e Miguel seriam exemplos dessa arte que 
conjuga elementos autobiográficos, íntimos e privados ao 
mundo político e público. 

Rosana Paulino3 tematizará em suas obras as 
questões de gênero e etnicidade: questiona modelos de 
comportamento e corpo a ela destinados historicamente, 
“[...] marcando sua arte com ‘traços de revolta’” (Tvar-
dovskas, 2015, p. 139). Uma das obras analisadas em 
Dramatização dos corpos é a impactante Bastidores (2013), 
em que seis fotos de mulheres negras são expostas em 
bastidores de costura com suas bocas, testas, olhos ou 
gargantas costurados grosseiramente com linha escura. 
Paulino, em entrevista colhida por Tvardovskas, afirma 
que a obra reúne memórias familiares aos problemas 
coletivos. A historiadora entende que do espaço íntimo 
de Paulino emerge uma crítica atroz à sexualização e si-
lenciamento das mulheres negras, mas também conexões 
com o passado escravista brasileiro. Nessa esteira, sendo 
mulher negra, tendo passado pela experiência ainda na 
infância da pobreza, do racismo e do sexismo, Paulino 
se vale dessas experiências subjetivas em grande parte do 
seu trabalho: ressignificando práticas cotidianas femininas 
como o costurar, o tecer, o bordar, gera posicionamentos e 
reflexões sobre as práticas violentas que caminham juntas 
às vivências femininas e negras. Guiada por Deleuze e 
Guattari, a autora vê nessa artista e suas criações espaços 
abertos a devires e desterritorializações identitárias sobre 
as mulheres; e, inspirada em Foucault, lê as mesmas ima-
gens como a “coragem da verdade”, numa implicação ética 
na qual Paulino fala francamente da escravidão.

3 Nascida em 1967, é gravadora e especialista em gravura pelo London Print Studio e possui doutorado em Artes Plásticas pela ECA/USP. Todas as informações biográficas das 

artistas foram encontradas na própria obra de Luana Tvardovskas (2015).



História Unisinos

323

História, gênero e feminismo: arte e práticas de liberdade no Brasil e na Argentina

Em Ana Miguel4 é possível ver as associações do 
feminino com aranhas e fiandeiras, bem como persona-
gens de contos de fadas como Rapunzel. Recorrendo aos 
materiais e às técnicas comumente ligados ao feminino, 
como a linha, a cama e o crochê, Ana Miguel gera afeto 
e incômodo na sua obra I love you. A descrição e as ca-
madas de sentido que recobrem a obra são pensadas por 
Tvardovskas a partir de referências clássicas, como o mito 
de Aracne, da influência do pensamento psicanalítico 
na obra de Miguel e as questões envolvendo o corpo 
feminino. A autora percebe que a sua instalação Um livro 
para Rapunzel (2003), assim como suas teias de crochê, 
caracterizam-se como modos de deslocar naturalizações 
sobre o feminino. A infância é pensada também, ao lado 
da instalação supracitada, com a exposição Pensando a 
pequena sereia, “a matéria é o que deseja minha alma” (1990), 
como lugar de repensar a subjetivação das meninas. 
Por fim, Miguel tem seu trabalho Ninhohumano (2008) 
estudado por Tvardovskas: trata-se de uma intervenção 
urbana feita em conjunto com Claudia Herz, na qual as 
duas habitam por dias uma árvore no aterro do Flamengo 
(RJ). Para Tvardovskas, a intervenção força os limites entre 
o jardim público e o espaço privado da casa: desloca as 
divisões estabelecidas entre público e privado, entre locais 
habitáveis e não habitáveis. Assim, Miguel revela uma 
multiplicidade de sentidos sobre o humano, o feminino 
e a infância, repensando o corpo e o desejo para uma 
“potência feminina criativa”.

A última brasileira abordada no livro é Cristina 
Salgado.5 Esta se volta para o corpo feminino com a 
intenção de romper com significados cristalizados por 
meio de torções, fraturas, rompimentos, dobras e in-
cisões, representando esculturas de corpos impossíveis 
e problematizando a questão da nudez (Tvardovskas, 
2015). Também envolvida em temáticas que cruzam 
estética e psicanálise, os corpos esculpidos por Salgado 
são plasmados às paredes e objetos de decoração, com 
inchaços e torções se fazendo evidentes. De acordo com 
Tvardovskas, a estratégia já vinha sendo usada por outras 
artistas surrealistas como crítica à domesticidade femini-
na. Em sua instalação Grande nua na poltrona vermelha, 
composta em 2009 e com direta associação com Grande nu 
no sofá vermelho (1929), de Pablo Picasso, o corpo de uma 
mulher se derrama pelo espaço, excedendo as proporções 
humanas, mas rostos, mãos e pés dão caráter humano 
ao emaranhado de dobras e torções. O nu para a artista 
mulher torna-se uma presença e uma ausência que, nas 
palavras de Tvardovskas, significa o corpo nu feminino 

sempre em evidência em obras de arte, mas criadas e vistas 
por olhares masculinos. Ao contrário, Salgado o deforma 
e o recria: a sua mulher nua se derrama aspirando buscar 
outras formas de entender o feminino, o corpo, a arte e as 
próprias maneiras de conceber nosso olhar sobre o mundo, 
inventando o feminino como dobras não localizáveis, 
numa leitura deleuziana.

A segunda parte da obra se inicia no quarto ca-
pítulo, que tem como objetivo entender as nuances das 
relações entre arte e gênero na Argentina contemporânea. 
Como fez ao tratar do Brasil, a obra pensa a história polí-
tica recente naquele país como terreno fértil para as artes 
em geral: a violência, a tortura, os desaparecimentos e os 
assassinatos vividos no período ditatorial (1966-1973) 
fazem surgir um luto simbólico nas expressões estéticas, 
e as artistas argentinas analisadas não escapam a essa 
problemática. Traçando um panorama da história da arte 
argentina, Tvardovskas aponta para as omissões das quais 
as artistas mulheres foram vítimas. Assim como aconte-
ceu no Brasil com Tarsila do Amaral e Anita Malfatti, 
artistas mulheres que atingiram certo reconhecimento 
na Argentina, como Lola Mora e Marta Minujín, têm 
suas trajetórias usadas para mascarar o silenciamento das 
poéticas visuais femininas e a inexistência de interesse 
sobre as obras das demais artistas.

Tvardovskas afirma que em meados da década 
de 1980 tem-se a inserção de prismas de gênero na arte 
argentina: depois da ditadura, numa realidade econômica 
e social deteriorada, a cena underground refletiu acerca dos 
corpos e suas sexualidades “fora da ordem”. Já em 1986, 
a exposição Mitominas I acolhe obras de mulheres que se 
perguntavam acerca dos mitos que as construíam enquanto 
mulheres, e, dois anos depois, a exposição Mitominas II. 
Los limites de la sangre fará alusão à violência política na 
Argentina, à AIDS e à violência de gênero.

Para pensar as relações entre arte e gênero na 
Argentina, a historiadora relembra os parâmetros que 
consideraram certas manifestações artísticas como “arte 
política” na década de 1960: em confronto com a ditadura, 
artistas se dedicavam a tecer críticas ao poder e às estru-
turas macropolíticas. A partir dos anos 80, Tvardovskas 
reconhece um fortalecimento e maior visibilidade dos 
movimentos sociais, mas o foco da crítica dos artistas 
não é mais somente o estado. Assim, artistas militantes 
que discutiam os novos impasses sociais, diferentes dos 
anos 60, foram tachados de despolitizados e frívolos, pois 
baseariam seus trabalhos em temas muito subjetivos, como 
o corpo e a sexualidade. Por isso, suas obras acabaram 

4 Nascida em 1962, gravadora e escultora, estudou na Escola de Artes Visuais do Parque Lage (RJ) e Filosofia Contemporânea e Antropologia na Universidade Federal Fluminense 

e na Universidade de Brasília.
5 Pintora, desenhista e escultora. Nasceu em 1957, estudou desenho, pintura e litografia na Escola de Artes Visuais do Parque Lage, onde se tornou professora. É doutora em 

Linguagens Visuais pela UFRJ e professora da UERJ e da PUC-RJ.
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sendo pejorativamente denominadas de “arte rosa”, “arte 
light” e “arte gay”.

Por seu turno, o último capítulo de Dramatização 
dos corpos coloca os trabalhos das argentinas Silvia Gai, 
Claudia Contreras e Nicola Costantino sob a perspectiva 
dos estudos feministas. Tvardovskas encontra como eixo 
tematizador dos trabalhos dessas artistas as questões 
relacionadas ao corpo, grande sensibilidade e uma crítica 
forte à história do seu país. Assim, as três artistas-objeto 
enfatizam em suas criações a memória como prática ativa 
no presente e lugar de reflexão política.

Silvia Gai6 começa seus trabalhos com técnicas 
têxteis em meados dos anos 90, tecendo órgãos humanos 
em crochês de formato tridimensional, aplicando-lhes um 
banho de água e açúcar que lhes garante uma estrutura fir-
me, como se vê na sua série de órgãos Donaciones, de 1997. 
Esses trabalhos levam à reflexão sobre a enfermidade e a 
fragilidade dos corpos: pequenos tumores, más-formações 
e lacerações se alastram por seus trabalhos. As reflexões 
acerca do HIV, que preocupou a argentina desde os anos 
80, da mesma maneira emergem em suas obras. Também 
há trabalhos da artista que se dão em almofadas e aventais, 
objetos do uso cotidiano e doméstico. Tvardovskas os 
entende por uma perspectiva feminista, pois Silvia Gai 
“[...] explicita os enunciados sociais que tradicionalmente 
restringem as mulheres à domesticidade, em nome de uma 
suposta ‘ordem biológica’” (Tvardovskas, 2015, p. 320). 
É possível ver a criação de corpos sensíveis à percepção, 
de uma maneira muito diferente daquela expressa pelos 
invasivos discursos médicos e cirúrgicos. As linhas e redes 
formadas pelos seus trabalhos igualmente aludem às in-
terpretações feministas, podendo sugerir a criação cultural 
de órgãos, tecidos e corpos.

Já Claudia Contreras7 usa materiais e técnicas 
de criação muitas vezes tachadas como menores e atri-
buídas às mulheres, confrontando acidamente a história 
do último século, em especial os genocídios e a ditadura 
em seu país. Os problemas que inundam a Argentina na 
década de 1990, como as mazelas do neoliberalismo e 
o empobrecimento massivo da população, suscitam na 
arte de Contreras questões a serem tratadas, bem como 
os desaparecimentos políticos da ditadura militar, numa 
tentativa de reconstruir o passado de forma crítica, ques-
tionando discursos oficiais e os problemas da memória e 
do esquecimento. Em reconstruções do mapa argentino, 

ela expõe corpos atacados e agredidos, como nas obras Ar-
gentina Corazóne Columna vertebral, ambas de 1994-1995. 
Já a série Cita envenenada (2001), “[...] remete à prisão 
de militantes políticos pela polícia, por meio do descobri-
mento de esconderijos e encontros marcados, associada, 
portanto, à traição” (Tvardovskas, 2015, p. 375). Nesse sen-
tido, Contreras utiliza um objeto cotidiano, banal, como 
uma xícara, e nele expõe dentes humanos, estabelecendo 
uma relação entre os micropodores que perpassam nossos 
cotidianos e revelam violências e impactos sobre nossos 
corpos. Os trabalhos que nem sempre se mostram como 
críticas feministas – como, à primeira vista, pode parecer 
Cita envenenada – podem ser lidos numa perspectiva fe-
minista, uma vez que, para Tvardovskas, conceitos como 
corpo, desejo, cotidiano e poder são postulados pelas 
discussões de mulheres interessadas na transformação da 
realidade social e cultural.

Nicola Costantino8 encerra as análises de Drama-
tização dos corpos, mostrando o olhar ácido sobre a cultura 
argentina e as convenções de moda, do feminino e da ma-
ternidade presente nos trabalhos dessa artista. Assim como 
Contreras e Gai, Costantino é entendida por Tvardovskas 
como uma daquelas artistas que utilizam a água como 
elemento sofredor e matéria de desespero, o que pode ser 
visto na obra Ofelia, Muertede Nicola Nº II.9 A materni-
dade, a cozinha, o envelhecimento e a beleza feminina são 
constantemente questionados pelas corrosivas obras de 
Nicola Costantino, o que fica claro nos seus trabalhos de 
inkjetprint, como nas impactantes Nicola costurera (2008), 
Madonna (2007) e Savon de corps (2003). Em Nicola Alada, 
de 2010, a imagem de si é usada para refletir acerca do 
corpo, o imaginário sobre a mulher e a violência histórica. 
Seu autorretrato como Vênus na frente de uma enorme 
carcaça bovina pendurada causa uma mordaz contradição 
entre o ideal da imagem feminina e a violência causada 
ao olhar espectador pela carne animal exposta. O corpo 
animal entrecruzado ao corpo de Vênus nos faz perceber, 
segundo Tvardovskas, o sofrimento possível em um corpo, 
em especial o das mulheres. 

Passando à conclusão, Tvardovskas entende as 
obras das seis artistas estudadas como práticas fluidas e 
em constante reelaboração e como exercícios de recons-
trução de si e da cultura no seu entorno: as produções de 
Salgado, Paulino, Miguel, Gai, Contreras e Costantino 
ampliam nossas formas de perceber o feminino e as ex-

6 Nascida em Buenos Aires em 1959, é uma escultora que trabalha com crochês e bordados, dialogando com práticas têxteis.
7 Nasceu em 1956, também em Buenos Aires. Trabalha com colagem, costura, paródia, desenhos, pinturas, bordados, objetos, fotografias e animação digital. Estudou na Escuela 

Nacional de Bellas Artes de Quilmes, na Escuela Nacional de Bellas Artes Manuel Belgrano e na Escuela Superior de Bellas Artes Ernesto de la Cárcova. Também estudou em Madri.
8 Nascida em Rosário, em 1964, tem sido bastante comentada no circuito latino-americano contemporâneo, trabalhando com autorretratos, esculturas, embalsamamento de 

animais, imitações de pele humana, performances, vídeos e instalações. Formou-se na Escola de Artes Plásticas da Universidad de Rosario e embalsamamento e mumificação de 

animais no Museo Nacional de Ciencias Naturales de Rosario.
9 A água possui esse lugar na produção dessas três artistas e no imaginário argentino contemporâneo pelas memórias da ditadura militar, já que eram comuns os voos nos quais 

militares jogavam militantes políticos no mar e no Río de la Plata.
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periências das mulheres, de formas desterritorializadas, 
não hierárquicas e não binárias. A autobiografia, o corpo, 
o espaço privado se constituem como espaços possíveis de 
repensar a memória e com potência criativa e libertária. 
Não há um sentido feminista essencial, pretendido pelas 
autoras ou fixo na análise de Tvardovskas; muito pelo 
contrário, a autora deixa explícita a intenção de lançar 
um olhar histórico e feminista sobre as obras estudadas. 
Durante toda a sua análise, por meio da crítica de suas 
fontes, das obras e das mulheres estudadas, reescreve um 
passado sobre a arte muitas vezes negligenciado, afirmando 
abertamente a sua leitura sobre elas: “Não se trata, assim, 
de uma simples invenção de sentidos inexistentes, mas 
de uma lente necessária para um olhar social que parece 
não conseguir enxergar com acuidade seus contínuos 
processos de apagamento das diferenças” (Tvardovskas, 
2015, p. 380). Uma leitura mais que necessária nos tristes 
tempos vivenciados pela cultura e arte brasileiras, quando 
se olha, por exemplo, para as recentes polêmicas acerca 
do cancelamento da exposição QueerMuseu (Folha de S. 
Paulo, 2017) e em torno da performance La bête, acusada 
de pedofilia (Carta Capital, 2017). Dramatização dos corpos 
se torna leitura obrigatória num ambiente em que a arte 
que discute gênero, cultura LGBT, o corpo e o desejo é 
cada vez mais vítima de discursos censores e intolerantes.
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