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Introdução

Qualquer abordagem sobre a arte moderna, sem o mínimo conhecimento de Estética da Arte, Filosofia, História e até mesmo Psicologia da Forma (Gestalt) é uma ousadia. Por isso, este corpus se intitula: OUSADO. 
Antecipadamente, afirma-se que as análises que se seguirão são superficiais e não muito precisas, no entanto pretendem demonstrar a riqueza da arte moderna, especificamente a partir do pós II Guerra Mundial.
Primeiro haverá uma exposição sobre o Contexto Histórico destes movimentos. Após há as explicações dos movimentos, suas características, principais artistas e influências. Por fim, haverá as considerações finais e a iconografia para uma melhor compreensão do conteúdo explicitado.

Ressalta-se que a pesquisa se restringiu ao campo de artes plásticas. Outras manifestações artísticas como música, teatro, escultura, cinema e literatura, entre outros, não foram aprofundadas. Em alguns momentos, para contextualizar, faz-se citações sobre estes assuntos, no entanto não há um aprofundamento. Ademais, contemplar todos estes assuntos é quase que impossível.

Enfim, espera-se que minimamente possa se ter uma visão destes movimentos, uns inéditos, outros com ligações as vanguardas do século XX, mas todos muito ricos e essenciais para a passagem da estética moderna para a pós-moderna. 

Contexto Histórico 
Os movimentos artísticos que este corpus aborda ocorreram no período pós II Guerra Mundial.  Os países europeus saíam de uma situação de destruição e tragédia e caminhavam para um novo desenvolvimento, principalmente os da Europa Ocidental que foram ajudados pelo Plano Marshall. Era o auge da Guerra Fria, e o mundo estava dividido ideologicamente e economicamente entre os maiores vencedores do conflito: EUA (capitalista) e URSS (socialista), que disputavam a hegemonia de maior potência econômica e bélica do mundo, pairando um sentimento nas pessoas que a III Guerra seria algo inevitável. 

Durante esse período ocorreu um grande desenvolvimento tecnológico, impulsionado principalmente pela corrida armamentista e espacial, ao mesmo tempo em que a sociedade ocidental passava por mudanças profundas em relação ao comportamento e aos costumes dos cidadãos. Liberdade sexual, revolução feminina e a explosão dos produtos da indústria cultural. A música e o cinema de Hollywood começaram a se tornar ícones mundiais a partir da difusão da cultura norte-americana pelo mundo.

O modo de vida dos EUA voltado para o consumo estava muito presente nos seus produtos culturais. Os discos, revistas, filmes, programas de TV, moda eram tidos pelos pensadores e críticos de arte da época principalmente os seguidores da escola de Frankfurt (escola européia que se propôs a estudar os novos meios de comunicação e seus efeitos sociais) como algo alienante, produzidos apenas para consumo, sem valor artístico, efêmeros e superficiais e assistidos por uma platéia sem qualquer senso crítico. Os teóricos denominaram este fenômeno de cultura de massa.  Os meios de comunicação veiculavam propagandas de caráter ideológico, com as maravilhas do capitalismo norte-americano, demonstrando sua superioridade em relação ao regime soviético.  O consumo era mostrado como a forma mais fácil e rápida de se chegar a um estado de felicidade, obtendo status e poder. 
No contexto europeu, os acontecimentos eram outros. O continente não era mais uma potência, como no começo do século XX. Estava dividido entre Europa Ocidental capitalista e Europa Oriental Comunista, essa divisão é conseqüência da bipolaridade entre os dois países vencedores da Segunda Guerra. 

Diante da destruição da Europa e do crescimento do modo de vida americano, os movimentos artísticos e ideológicos saíram do Velho Continente e passou a dar frutos nos Estados Unidos. Sabe-se que um dos motivos dessa transferência artística se deve a saída de muitos intelectuais europeus para a América, por causa da ascensão do Nazismo. 

Artistas vanguardistas do começo do século como Marcel Duchamp, André Bretton, Marx Ernest, Arnold Schoenberg, como cientistas do porte de Albert Einstein, foram para os Estados Unidos e puderam expressar todo os conhecimentos que traziam da Europa. 
Isso resulta, na outra metade do século XX, em manifestações artísticas acontecendo primeiramente nos EUA e depois sendo disseminado para o resto do Mundo. Não se pode esquecer que isso foi uma estratégia política devido à disputa com a URSS, no entanto, várias manifestações de contra-cultura na década de 60 e 70 foram acontecer nos Estados Unidos. Os movimentos beat, pop, Woodstoock, começaram na terra do “Tio Sam”. E o mesmo ocorreu nas artes plásticas. Com exceção ao Concretismo, que começou na Europa antes da II Guerra Mundial, todos os outros movimentos que trataremos neste corpus começaram ou foram disseminados para o mundo a partir dos Estados Unidos: Expressionismo Abstrato, Abstração Pós – Pictórica, Neodadaismo, Pop Arte, Body Art, Instalação entre outros. 

Pode-se afirmar que os Estados Unidos passaram a protagonizar estes movimentos por causa da sua estratégia de potência do bloco capitalista. No entanto, a Europa não deixou de produzir conhecimento.A influência européia continuou e continua nos dias atuais a ser importante.  Não se pode esquecer que por mais de um milênio o Velho Continente conduziu o modo de pensamento Ocidental. Só que após a II Guerra Mundial, os Estados Unidos passaram a ocupar um espaço, pelo qual já havia se preparando desde a sua Guerra Civil no século XIX: ser uma potência mundial. 

Expressionismo Abstrato

O Expressionismo Abstrato ou Abstração Lírica, termo utilizado em oposição à abstração geométrica, foi uma corrente artística que aconteceu nos Estados Unidos pós Segunda Guerra, mais precisamente entre a década de 40 e 50. Na realidade, este termo foi utilizado pela primeira vez em 1929, por Alfred Berr Jr, para designar as obras de Kandinsky no período de 1910 a 1914.

Mas, antes mesmo do período pós guerra, havia todo um contexto para que o Expressionismo Abstrato pudesse emergir nos Estados Unidos. Por causa da ascensão do nazismo, muitos artistas europeus foram exilar-se na América e quatro importantes nomes do Surrealismo chegaram nos Estados Unidos - André Breton, Yves Tanguy, Max Ernest e André Masson. 

Os surrealistas foram influenciados pelos estudos de psicanálise de Freud, por isso, buscavam retratar o inconsciente, o onírico e automatismo psíquico. O Manifesto desta vanguarda define Surrealismo como: 
Puro automatismo psíquico, através do qual se pretende expressar, verbalmente ou por escrito, o verdadeiro funcionamento do pensamento. O pensamento ditado na ausência de todo o controle exercido pela razão, e à margem de qualquer preocupação estática ou moral.

Todavia, a Escola de Nova York (outro termo para designar o Expressionismo Abstrato) se baseou na teoria de Carl Yung sobre a existência do "inconsciente coletivo". Este seria como um conhecimento preexistente da humanidade composta por arquétipos, mitos, símbolos e imagens primordiais compartilhadas e desprendidas da realidade.

O cubismo sintético de Picasso (chamado sintético porque organizava os vários aspectos de um objeto em planos justapostos) e as obras biomórficas de Miró, também foram outra influência européia para os artistas norte americanos. Do oriente, a caligrafia chinesa e japonesa contribuiu para o estilo caligráfico do expressionismo abstrato. Do expressionismo, o movimento herdou a tentativa de representar as angústias, emoções e tumultos humanos.
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Obra de Franz Kline: Influência da caligrafia oriental

Segundo o crítico de arte Charles Harrison, os mais brilhantes e originais deste movimento foram: Jackson Pollock, Willem de Kooning, Clifford Still, Barnett Newman e Mark Rotthko. Após, há outros artistas que seguiram o grupo, entretanto, não possuem a mesma genialidade dos primeiros. São eles: William Baziotes, Bradleley Walker Tomlin, Adolph Gottlieb, Robert Mothrwell, Richard Pousette Dart, Franz Kline e Philip Guston, Mark Tobey. Arshile Gorky e Hans Hofman também foram figuras importantes antes do movimento. 

Em comum, estes artistas tinham, além das influências já citadas, a preocupação com a dualidade - figura x abstração. Por isso, exploraram - o gesto, a cor, a forma e a textura -  devido ao potencial simbólico e expressivo que podem despertar no outro que observa a obra. 

Para Mark Rothko, a imagem serve como forma de produção do ato reflexivo, como materialização da imagem primeira da sua consciência. Tem assim um carácter encantatório; é nomeada para se dar no ato mesmo da imagem, como a coisa encontrada no conhecimento. 
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Mark Rothko:  Orange and Yellow de 1956

Arshile Gorky, que Breton reivindicava como surrealista, pode ser considerado o primeiro expressionista abstrato. Suas obras são a junção da biomorfia de Miró com a abstração orgânica de Kandinsky. Gorky alcançou o desenho como atividade geradora de imagem e a pintura como uma atividade que implicava a afirmação da superfície plana da tela. Ele conseguiu em sua obra relacionar a pintura americana com a européia. 

Hans Hoffimann, ao lado de Gorky, foi um dos precursores do expressionismo abstrato.  Nascido em 1880, enquanto que a maior parte dos artistas do movimento haviam nascido entre 1902 e 1915, era o mais velho e melhor conhecedor das vanguardas européias.  Ele conheceu de perto os movimentos favista, cubista e expressionista. O artista fez algumas exposições com os expressionistas abstratos, mas sua obra não conseguia a mesma originalidade, pois estava muito ligada as estéticas vanguardistas do começo do século.

Robert Motherwall teve uma formação surrealista, no entanto, estava empenhado em avançar o cubismo sintético para o espaço pictórico em direção a uma pintura mais ampla e com uma superfície mais ativa. Do mesmo modo que Hoffman, não conseguiu se desvincular da estética européia e conseqüentemente não foi tão audacioso quanto Jackson Pollock.

Jackson Pollock é o pintor mais conhecido deste movimento devido a sua genialidade. Pollock absorveu as lições de Picasso e Miró, todavia, reelaborou-as a sua maneira, chegando assim em um estilo próprio. 
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Jackson Pollock – Blues Poles
Utilizando o automatismo surreal, mas de uma forma diferente, Pollock imprimia em suas pinceladas impulsividade e lucidez em direção a tela, era a aceitação lúcida da ação e da prática. Para este artista, cada parte da superfície tinha que ser igualmente importante e ativa. Entre 1946 e 1953, Pollock chegou em seu ponto máximo pintando de maneira totalmente abstrata e com muita ação, a isso se denominou pintura de ação ou action painting.

O crítico de arte Harold Rosenberg, em 1951, afirmou sobre este movimento:

A um certo momento, os pintores americanos, um depois do outro, começaram a considerar a tela como uma arena na qual agir, ao invés de um espaço no qual reproduzir, redesenhar, analisar ou exprimir um objeto presente ou imaginário. A tela não era mais o suporte de uma pintura, mas de um evento.
Pollock era o principal representante deste estilo e chegou a afirmar:

Minha pintura não nasce sobre um cavalete. Raramente, antes de começar a pintar, estico a tela. Prefiro fixá-la sem moldura na parede ou colocá-la no chão: necessito de algo resistente, de uma superfície dura. No chão, sinto-me mais a vontade, mais perto, mais 'uma parte' do quadro, porque posso andar em volta, trabalhar pelos quatro lados e estar literalmente 'dentro' do quadro. É um pouco o método usado por certos índios do oeste que desenham com areia
A versatilidade de Pollock e a necessidade de "entrar no quadro" o impulsionava a ações, inusitadas para a época, como espetar e esburacar a tela, arrancar pedaços da superfície e criar largas imagens plásticas de luminosos intensos onde a luz penetra e reflete em infinitas variações. Aspectos míticos como altares, sacerdotes, totens e xamãs também aparecem na obras de Pollock.

Artistas como Clyffor Still e Barnett Newman abordam de forma romântica e heróica as montanhas do Oeste em telas muito grandes. Essa estratégia foi utilizada para as pessoas se sentirem pequenas diante da manifestação artística.

O movimento expressionista-abstrato também pode ser observado nas esculturas de Herbert Ferber, Ibram Lassaw, Symour Lipton, Reuben Nakian, Theodore Roszak e David Smith. Também há uma manifestação desse movimento na fotografia de Aaron Siskind.

No inicio da década de 70, o expressionismo abstrato já não possui muita força, no entanto, os frutos desta escola influenciaram outros movimentos entre eles a Abstração Pós-Pictórica, o Minimalismo e a Arte Performática.
Abstração Pós-Pictórica

O movimento artístico Abstração Pós-Pictórica é um desdobramento do Expressionismo Abstrato. O termo criado em 1964 pelo crítico americano Clement Greeberg ao ser curador de uma exposição de artistas que haviam rompido com a figuração. Para entender melhor o significado deste movimento é preciso entender o que é a abstração. 
Os experimentalismos de Kandinsky na sua fase do Cavalo Azul é o fio condutor para a abstração. A pintura abstrata não tem a finalidade de  representar o real, mas pode se utilizar de objetos reais para expressar o abstrato. Isso significa utilizar-se do pictórico (figura) na produção artística. Alguns artistas do Expressionismo Abstrato ainda utilizavam a figuração em suas pinturas. 

A diferenciação da Abstração Pós-Pictórica com o Expressionismo Abstrato não está apenas no figurativo. A emotividade e o sentimentalismo foi algo que os pós-pictóricos aboliram de suas obras. A Action-Painting, que é o uso da superfície da tela e as pinceladas fortes e expressivas dos expressionistas abstratos também foram renegadas. 
Os artistas pós-pictóricos queriam uma pintura como objeto e não como uma ilusão. Neste aspecto se assemelham com as obras concretistas. As telas com um formato especial enfatizavam a unidade entre a imagem pintada e a forma e o tamanho dessas mesmas telas. Para os artistas pós-pictóricos o lema era “a arte pela arte” e em suas obras não há uma contextualização social ou utópica. 
Para Frank Stella, artista importante deste movimento “ o que você vê é o que você vê”. Em 1959 foram expostas telas com listas negras de sua autoria. O caráter imediato e direto dessas imagens era uma afirmação de que se estava diante de objetos pintados e não de experiências existenciais ou de cunho social. 
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Frank Stella - Nunca pesa Nada de 1964
A obra acima é de Frank Stella, chamada “Nunca pesa Nada” é de 1964. O objetivo do artista nesta obra era pintar a mão livre por cima de um desenho geométrico preciso. Na pintura original, o branco é o da própria tela. Segundo os críticos, as pinturas de Listas Negras reúnem aspectos de abstração gestual e geométrica, mas parecem zombar de ambas, no sentido de purificar a primeira e sujar a segunda. 
Para alguns críticos de arte Frank Stella era um espertalhão, só pretendia aparecer para o público. Para outros, especialmente os artistas, Frank estava solucionando o impasse causado pelo Expressionismo Abstrato. 

Kenneth Noland, outro artista do movimento, optou pela  pintura sistêmica, pois assim poderia explorar as cores puras e contornos claramente definidos.

Abaixo há a obra “Primeiro” de 1958. Nesta obra é possível identificas as cores ( Noland preferia utilizar as acrílicas a tinta óleo) e demarcações. 
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Kenneth Noland – Primeiro de 1958

Noland tingia as telas cruas para eliminar a sensação de interferência do artista e assim representava em sua obra uma diferença em relação aos expressionistas abstratos, os quais interferiam em sua obra diretamente.
Há outros artistas no movimento, entre eles: Al Held, Ellsworth Kelly, Jack Youngerman, Helen Frankenthaler, Joan Mitchell, Jules Olitski, Gene Davis e Morris Louis. No entanto, durante a pesquisa, não foi possível encontrar as obras para identificá-las neste corpus. 
Greenberg, o crítico que deu o nome ao movimento e também era o defensor desta estética, a arte moderna partindo do cubismo, passando pelo expressionismo abstrato e chegando a abstração pós-pictórica, era a história de uma redução purista. Ele acreditava que cada forma de arte deveria restringir àquelas qualidades que lhe fossem essenciais para o sistema sensorial humanos. A pintura, sendo uma arte visual, deveria limitar-se a experiências ópticas, evitando associações com outras manifestações artísticas como a musica ou o teatro. 

As obras de abstração pós-pictórica que realçavam as qualidades formais, que exploravam as qualidades puramente ópticas do pigmento, enfatizando o formato da tela e a bidimensionalidade do plano pictórico representavam para Greenberg a forma de arte superior daquele período, a década de 60.

Devido a influência de Greenberg a Abstração pós-pictórica esteve presente em várias exposições e museus durante as décadas de 60 e 70, sendo aos poucos substituída pelas artes pós-modernas na década de 70, como, por exemplo, a arte conceitual.
Neodadaísmo 

O Neodadaísmo surge nos Estados Unidos a partir da década de 50.  Artistas como Robert Rauschenberg e Jasper Johns retomam certas orientações do movimento Dadaísta, vanguarda do começo do século XX. A denominação dessa vanguarda nova-iorquina - localizada na passagem do Expressionismo Abstrato e a Arte Pop - liga-se precisamente à recuperação de algumas conquistas do movimento Dadá, sobretudo ao uso que os dadaístas fazem de objetos e temas derivados do mundo diário, da mídia e da publicidade, mitigando as fronteiras entre arte e vida cotidiana. O Neodadá reabilita procedimentos como a utilização de objetos extra-artísticos nos trabalhos de arte. 
A inspiração primeira são os ready-mades de Marcel Duchamp, construídos a partir da combinação inusitada de elementos da vida cotidiana ou das simples exposição de objetos comuns.

A utilização de assemblages é outra característica destes artistas. Os assemblages dizem respeito à concepção de que os objetos díspares reunidos na obra, ainda que produzam um conjunto outro, não perdem o seu sentido primeiro. Menos que síntese, trata-se aí de justaposição de elementos, em que é possível identificar cada peça no interior do arranjo mais amplo. Rauschenberg denomina as assemblages que começa a ensaiar em 1951 pela aplicação de diversos materiais sobre a tela, sobretudo papéis e materiais planos. 

A partir de 1953, o leque de elementos utilizado se amplia. Suas assemblages empregam também garrafas de Coca-Cola, ventiladores elétricos, tecidos etc. Um de seus trabalhos mais conhecidos é Monograma, um bode empalhado com um pneu ao redor da cintura. A abertura da pesquisa com materiais remete às aulas com Josef Albers e às influências de John Cage, com quem aprende a assimilar informações díspares do entorno, das cidades e da vida cotidiana. As assemblages de Rauschenberg propõem múltiplas associações e leituras, na medida em que não há temas predeterminados ou sentidos últimos que organizem os conjuntos. Tendem a se distanciar dos objetos surrealistas, que usam a justaposição de materiais, por meio da livre associação, como chave de acesso ao inconsciente. Na década de 1960, o artista volta-se para superfícies bidimensionais, destacando-se no campo da serigrafia. Imagens tomadas do mundo da mídia e da publicidade, ao lado de símbolos desenhados e pintados, invadem as telas. 

O trabalho de Jasper Johns orienta-se por uma pauta semelhante, embora possua feitio bastante diverso. Boa parte de sua obra é constituída de pinturas representando objetos comuns bidimensionais, como as Bandeiras, Alvos e Números. Bandeira, um de seus trabalhos mais famosos, apresenta um símbolo conhecido - a bandeira norte-americana - que é também uma composição formal de linhas, formas geométricas e cores. O jogo entre o realismo e o artifício que a tela propõe - por que seria a bandeira na realidade mais "real" que a pintura do artista  - é um dos elementos valorizados em sua  arte.
A obra “Alvo com modelos de Gesso” de 1955, também importante, utilizando o alvo, um objeto que a mente humana já conhece e aplicando cabeças humanas produzidas com gesso, ele exprime um ideal dos dadaístas que foram incorporados pelos neodadaístas como ambigüidade e o engajamento político. 
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Alguns críticos de arte incluem a arte pop no interior do movimento neodadá; outros classificam Rauschenberg e Johns como artistas ligados à arte pop. Denominações à parte, o fato é que as colagens tridimensionais de Robert Rauschenberg, assim como as imagens planas e emblemáticas de Jasper Johns, abrem a arte norte-americana para a utilização de imagens e objetos inscritos no cotidiano, caminho que a arte pop vai explorar de modo sistemático pela incorporação das histórias em quadrinhos, da publicidade, das imagens televisivas e do cinema. 
Larry Rivers é outro artista importante do neodadaísmo. O artista ao reelaborar a tela de Emanuel Leutze, pintada no século XIX e expô-la em Nova York pela primeira vez, foi recebido com muito desdém pelos críticos de arte. A obra, abaixo, foi denominada “Washington atravessando o Dellaware” e foi criada por Rivers em 1953. 
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Atualmente, os críticos entenderam a perspicácia do artista ao escolher esta obra. A pintura original era um exemplo notável do patriotismo americano e era muito conhecida pelas pessoas da época, por isso o ataque político que pretendia ao fazer outra leitura da obra fora conseguido. 

As junk sculptures, realizadas nos anos de 1950 e 1960, aparecem freqüentemente associadas ao neodadá, o que tampouco soa estranho. Os trabalhos pioneiros de David Smith, que fazem uso de refugo industrial, sucatas e materiais descartados, as obras de John Chamberlain  construindo com carcaças de automóveis - ou os trabalhos de Ettore Colla  que realiza suas obras a partir de componentes de máquinas, sucatas e objetos quebrados, apelam, de modo semelhante, aos objetos comuns e à vida ordinária. Só que aí, as obras mobilizam sobretudo os elementos descartados, o lixo e as sobras que a sociedade industrial produz. Outras fontes mencionam ainda o Novo realismo dos anos 1960 - espécie de versão européia da arte pop -, como uma corrente diretamente ligada ao neodadá. Arman  - conhecido por suas assemblages de objetos descartados  e Domenico Rotella  -  que trabalha a partir de cartazes publicitários rasgados - são dois nomes importantes dessa vertente.

 
 

Pop art

O nome de pop arte foi denominado por Lawrence Alloway e significava inicialmente que o movimento artístico que surgia na Inglaterra no fim dos 50, produziria arte em massa e de forma acessível. Richard Hamilton fez uma das primeiras obras de pop arte utilizando uma técnica de colagem com imagens de anúncios de revistas populares, chamada de “O que exatamente torna os lares de hoje tão diferentes, tão atraentes?”. Isso era uma forma de mostrar a invasão do modo consumista (incluindo os eletrodomésticos) norte-americano na cultura européia. Hamilton e a maioria dos principais artistas pop ingleses da época foram estudantes de uma mesma escola de arte e pertenciam ao Independent Group, que era um grupo de jovens artistas e críticos de arte ingleses que foram os precursores do movimento. É importante destacarmos outros grandes nomes da pop arte européia, como os ingleses Allen Jones, Peter Blake e Phillips e dos franceses Spoerri e Raysse.  

Apesar de surgir na Inglaterra no fim dos anos 50, foi nos EUA e na década de 60 que a pop arte ganhou notoriedade mundial. Nos EUA, os artistas diferentemente da Inglaterra, se formaram em escolas diferentes e trabalharam isolados uns dos outros até 1962, quando algumas exposições mostraram que alguns artistas trabalhavam com materiais encontrados nos meios comerciais, e que de alguma forma pertenciam a um estilo, pois se utilizavam de cores fortes, desenhos simplificados e em alguns casos até mesmo de temas comuns. Os principais nomes norte-americanos eram: Andy Warhol, Roy Lichtenstein, Jasper Johns, James Rosenquist, entre outros. O mais curioso é que apesar dos artistas americanos estarem fazendo algo que seguia um mesmo estilo dos ingleses, eles não conheciam suas obras.
As maiores influências da pop arte vieram dos surrealistas, pela idéia do inconsciente através da fantasia e do desejo, e dos dadaístas, principalmente na irreverente e irônica visão de mundo, pois ambos tinham a finalidade de desmistificar o conceito tradicional de obra de arte, porém a pop arte não pretendia negar a arte, mas afirmar a qualidade artística da vulgaridade. Isso quebrou uma visão de que arte não estaria ligada aos assuntos do mundo real, tornando artístico tudo o que seria da vida cotidiana, com composições que se utilizava de banalidades. Os objetos de pop arte nada mais eram que uma releitura dos ready mades (um objeto qualquer exibido como se fosse uma obra de arte) de Marcel Duschamp (que expôs um urinol numa galeria de arte). O kitsch foi uma outra grande influência, pois alem de tratar de coisas populares antigas, possui um caráter nostálgico, muito presente nas obras pop. Os artistas pop quebraram o conceito de que obra de arte não é algo consumível, pois interpretavam que arte poderia ser também um grande negócio, tendo em vista que os principais nomes desse movimento se tornaram milionários com o comércio de suas obras. 

 Os meios de comunicação de massa exerceram grande influência nos artistas, principalmente como matéria-prima nos temas das obras que eram muitas vezes inspirados em atores, produtos, quadrinhos, cantores e personalidades, ou seja, tudo aquilo que o grande público estava acostumado a ver e consumir. Inclusive a afirmação célebre de Andy Warhol de que “no futuro todos terão seus 15 minutos de fama” diz respeito à transformação de pessoas em mitos pelos meios de comunicação. O passado é outro tema corrente, incluindo o uso de referências de outras escolas de arte e também de elementos que remetem à infância dos artistas como, por exemplo, a obra chamada “Super-homem” de Mel Ramos, que é um retrato do super-herói dos quadrinhos. Outros exemplos que podemos citar são as famosas latas de sopa Campbell´s de Andy Warhol, marca que era muito popular na década de 30. Roy Lichtenstein pintava em seus quadros cenas de histórias em quadrinhos e Peter Blake fez em sua obra “Loja de brinquedos” uma referência à sua própria infância. O prazer e o corpo feminino eram temas correntes, pois o sexo se tornou um objeto de consumo, impulsionados principalmente pelo surgimento do anticoncepcional e da revista Playboy.

Muito se discute se pop arte é uma crítica a sociedade e aos ícones criados pela mídia ou uma celebração a esse tipo de cultura. Em suas obras, Andy Warhol, reproduz mitos do cinema (Marylin Monroe), da música (Elvis Presley) a exaustão, com a intenção de mostrar o vazio por traz da mitificação e também como forma de homenagear essas celebridades. É possível notar que a ironia é uma das principais características desse movimento.

Algumas características marcantes pontuam bem o que pode ser chamado pop arte, como o uso de serigrafia, das montagens de fotografias feitas a partir de recortes de revistas, anúncios e cartazes publicitários, o uso de pinturas de formas simples, sem volume ou luz e sombra. Cores fortes e chamativas, também é outra característica, junto com a impessoalidade nas obras e o estilo fabril de produção. Andy Warhol, por exemplo, tinha um ateliê que se chamava Factory (fábrica em inglês), que funcionava no estilo de uma indústria, pois produzia muito e pagava mal seus funcionários. 

Na maioria das obras não é possível identificar as pinceladas nas telas e as esculturas eram cópias fieis ao produto real.

Além da pintura e da escultura, pop arte teve outros desdobramentos, como no caso dos happenings. O termo foi cunhado no final dos anos 50 pelo americano Allan Kaprow (1927) para designar uma forma de arte, na qual se encontram reunidas diferentes modalidades artísticas - pintura dança teatro etc.artes visuais e um teatro muito peculiar, sem texto nem representação. Nos espetáculos, distintos materiais e elementos são orquestrados de forma a aproximar o espectador, fazendo-o participar da cena proposta pelo artista. Os eventos possuem estrutura flexível, sem começo, meio e fim. As improvisações conduzem a cena, os “atores” não são profissionais, mas pessoas comuns.
Body Art
A body art, que se destacou durante os anos 60 e 70, usa o corpo como meio de expressão e/ou matéria para a realização dos trabalhos. Os artistas porém não tentavam buscar novas representações sobre o corpo, como visto em toda a história da arte, mas sim, através de seu suor, saliva, gestos e contorções, expressar emoção ao visualisador da obra. O americano Bruce Nauman, artista destacado na época, afirma "Quero usar o meu corpo como material e manipulá-lo".


A partir da década de 1960, sobretudo com o advento da arte pop e do minimalismo, passam a ser muito questionados os enquadramentos sociais e artísticos da arte moderna, tornando-se impossível, desde então, pensar a arte apenas com categorias como "pintura" ou "escultura". As novas orientações artísticas partilham um espírito comum: são, cada qual a seu modo, tentativas de dirigir a arte às coisas do mundo, à natureza, à realidade urbana e ao mundo da tecnologia. As obras articulam diferentes linguagens – dança, música, pintura, teatro, escultura, literatura etc. -, desafiando as classificações habituais, colocando em questão o caráter das representações artísticas e a própria definição de arte. As relações entre arte e vida cotidiana, o rompimento das barreiras entre arte e não-arte.


Marcel Duchamp, artista destacado dentro do Dadaísmo, afirmou que tudo pode ser usado como uma obra de arte e foi um dos primeiros a introduzir o corpo como um material. Essa idéia se tornou uma das principais inspirações para a Body Art. Seguindo o comentado "preceito duchampiano", Nauman faz uma homenagem produzindo a obra Auto-retrato como fonte (1966-7). Nela encontramos o artista atuando  e fazendo referência consciente ao famoso mictório de Duchamp. Utilizando o seu corpo e o deu outros, as criações de Nauman exploram o corpo no espaço, as nuanças psicológicas, os jogos de poder dos relacionamentos humanos e a linguagem corporal.

Trabalhando a fusão da arte com a vida, tendo referência também as idéias de Duchamp, estão os irmãos Gilbert e George. Utilizando seus corpos e de terceiros em suas criações gerando verdadeiras "esculturas vivas", eles desejavam transmitir que transformaram sua própria vida em arte, chegando a clamar em Escultura cantante: "Jamais deixaremos de posar para você, Arte".  Com humor, os irmãos levantavam questionamentos fundamentais - o que é arte e quem deve decidir o que ela é? - caçoando muitas vezes as pretensões dentro do mundo da arte.


Comumente relacionada a violência, dor e esforço físico, a body art utiliza diversos tipos de modificações no corpo, incluindo tatuagens, ferimentos, atos repetidos, deformações, escarificações, travestimentos, etc, podendo causando forte sentimento para aqueles que a presenciam. Um exemplo entre muitos outros, é Rubbing Piece (1970), encenado em Nova York, por Vito Acconci, em que o artista esfrega o próprio braço até produzir uma ferida, deixando espantado muitos ali presentes, devido a intimidade que a utilização do corpo do próprio criador na arte causava.


Algumas das criações mais pertubadoras da body art foram realizadas durante as rebeliões estudantis e os protestos pelos direitos civis relacionados à Guerra do Vietnã e a Watergate, nos anos 60 e 70. Contra um pano de fundo de atrocidade e corrupção, enfatizado pelos meios de comunicação americanos, Acconci, Dennis Oppenhein e Chris Burden criaram obras dolorosas, que implicavam no abuso de si mesmos, com subtextos masoquistas. Outras linhas semelhantes aconteceram na Europa envolvendo até automutilação e dor ritualizada.


Os trabalhos de John Coplans em 1984 com o uso de retratos fotográficos do corpo nu envelhecido em crítica à sociedade em que a juventude equivale à beleza valem a pena ser comentados. Além disso, podemos comentar também o uso de novas tecnologias como o da palestina Mona Hatoum na obra Corpo estrangeiro, no qual a artista faz uma viagem endoscópica através de seu próprio corpo. Podemos ver que a body art utilizou muito de técnicas que causavam curiosidade no público, assim como o que o artista era capaz de fazer em nome da arte.

Instalação


A arte da instalação teve origem no início da década de 60, utilizando principalmente  a ambientalização de espaços e o uso de vários artifícios como esculturas, pinturas, teatro, música afim de incorporar os espectadores. Ela é expansiva e abrangente, funcionando como catalizadora de novas idéias e tinha como objetivo trabalhar com a maioria dos sentidos do público. Devido a essa tamanha fluidez e liberdade tornou-se logo popular.


Instalação está intimamente ligada aos termos e happening e assemblage, pois na maioria das vezes eles estão juntos em uma mesma esposição. O termo happening foi criado no final dos anos 50 para designar as criações que combinam as artes visuais com um teatro sem texto ou representação. Os eventos dessa arte possuem estrutura flexível, sem começo, meio e fim. As improvisações conduzem a cena - ritmada pelas idéias de acaso e espontaneidade - que têm lugar em contextos variados: ruas, antigos lofts, lojas vazias etc. Os happenings são eventos em tempo real, como o teatro e a ópera, mas recusam as convenções artísticas.

As assemblages estão ligadas a estética da acumulação, ou seja, diversos trabalhos são expostos em grupo, tendo cada um seu valor, mas em conjunto passam uma mensagem maior. Vale lembrar que as assemblages tiveram destaque quando realizadas no interior do chamado Novo Realismo dos anos de 1960, que tem como princípio a utilização de imagens triviais do imaginário da sociedade de massas e objetos de uso cotidiano (cartazes publicitários, imagens cinematográficas, fotos de revistas, plásticos, luzes néon etc.), trabalhados a partir da idéia de bricolagem. 


As instalações não eram totalmente novas nos anos 60, mas anteriormente seu objetivo básico era ampliar a pintura para o campo da tridimensionalidade. Os surrealistas e teatrais acabaram por influenciar diretamente tornando a idéia de instalação como conceito criatividade em exposições. Em uma mostra realizada em Nova York em 1942, Marcel Duchamp construiu um labirinto de fios amarrados em torno das telas expostas no local, exigindo postura e esforço dos espectadores que desejavam contemplá-las.


Na maioria temporárias, muitas instalações abrangiam uma gama diversificada de obras, sendo também utilizada em manfestações. Cortina de Ferro, uma das criações de Christo e Jeanne-Claude é um exemplo disso. Os irmãos 1962 empilharam 240 tambores petróleo pintados com cores vibrantes bloqueando a rua Visconti, resultando em um belo visual, mas também uma manifstação política vigorosa em reação ao Muro de Berlim.


A partir dos anos 70, galerias comerciais e espaços alternativos no mundo inteiro passaram a acolher a arte da instalação. Diversos museus passaram criar exposições dedicadas a essa arte e em 1990 foi inaugurado em Londres o Museum of Installation. 


Durante os anos 80 e 90, os artistas começaram a misturar mídias e estilos dentro de uma instalação. À primeira vista, parecem ser feitas de elementos que não se relacionam, mas o que lhes confere unidade é um tema central. O canadense Claude Simard junta pinturas figurativas, esculturas, objetos e elementos da performance,  sem compromisso com um estilo ou meio expressivo. O artista chegar a comentar em um artigo escrito em 1996 "Minha arte é uma série de insatumentos que uso para apaziguar uma criança interior um tanto mimada [..]. Tentei eliminar as lembranças, zombar delas e reinterpretá-las, mas elas não desapareçerão".


Hoje em dia, a instalação consolidou-se como um gênero importante. Sua própria flexibilidade e variedade de obras faz ela se adaptar ao nosso cotidiano, sendo utilizada em feiras e estabelecimentos comerciais, porém de maneira não tão radical.

Considerações Finais 
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