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APRESENTAÇÃO

    Seja muito bem vindo ao fascinante mundo da arte! Neste e-book interativo estarão 

disponíveis diversos textos, vídeos, fotografias e sugestões de leitura sobre os temas relacionados 

à disciplina Tópicos Especiais I que objetiva iniciar o debate sobre um dos focos principais do 

nosso curso: a arte contemporânea. Você aprenderá o que são instalações, performances, flash 

mobs e conhecer muitos artistas que trabalham no limiar de diversas linguagens artísticas, como 

a pintura, a escultura, o teatro e a arquitetura. Atenção para as palavras destacadas na cor 

VERDE: elas trazem um link direto para a Enciclopédia Virtual de Artes Visuais que foi elaborada 

e disponibilizada on-line pelo instituto Itaú Cultural. Esses links poderão ajudar a mapear as 

definições dos termos que serão utilizados ao longo do livro, cujo significado talvez seja novo para 

você. Não esqueça de explorar todos os recursos que este material, organizado especialmente 

para contribuir para a excelência de seu aprendizado, disponibiliza.

Bons estudos!
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 O que é arte? O que é arte contemporânea?

                  A maioria das pessoas leigas, quando induzidas a mencionar uma grande 

obra de arte e/ou um grande artista, geralmente, não tem dúvida alguma em proferir o nome de 

Leonardo Da Vinci e o título de sua obra prima, a Gioconda, ou Mona Lisa. A imagem encontra-

se em domínio público na internet, já foi diversas vezes utilizada em propagandas de televisão, 

outdoors, revistas e também se encontra em qualquer livro de História da Arte, desde a educação 

básica até os mais elaborados livros sobre o tema. Em todas as instâncias, a obra de Da Vinci é 

consagrada como um grande exemplo de arte.

Leonardo da Vinci, Mona Lisa – 1503-06. Disponível em: <https://pt.wikipedia.org/wiki/Mona_Lisa#/media/File:Mona_Lisa,_by_Leonardo_da_Vinci,_from_C2RMF_retouched.
jpg> Acesso em: 24 fev 2016. 

                        Contudo, ao questionarmos essa mesma hipotética pessoa leiga sobre a 

qualidade artística de um grafite, que pode ser encontrado estampando as paredes de qualquer 

cidade grande, o discurso geralmente muda. O fato do grafite não ser facilmente encontrado 

na internet, nos livros de arte ou fazer parte do repertório imagético ordinário, parece gerar 

desconforto nas pessoas não iniciadas no mundo da arte. 

http://enciclopedia.itaucultural.org.br/termo3180/graffiti
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Os Gêmeos, grafite realizado no Vale do Anhangabaú na cidade de São Paulo. S.D.

Disponível em: <https://pt.wikipedia.org/wiki/Grafito#/media/File:OsGemeos.jpg>. Acesso em : 24 fev 2017.

                Afinal, o que pode ou não se tornar objeto de contemplação artística? 

Quem define as regras do jogo artístico? Muitos historiadores, filósofos, sociólogos e artistas já 

tentaram definir o conceito de arte ao longo dos séculos. A maioria dos livros de História da Arte 

dedica, nos capítulos introdutórios, muitas linhas sobre o problema. Entretanto, a maioria dessas 

referências bibliográficas advertem ao leitor que a complexidade do tema dificulta uma definição 

objetiva:

                      

Comentário do 
professor: 

Esta discussão é abrangente e necessária ao estudante que pretende compreender melhor como funcionam as variáveis 
do jogo artístico. Nas disciplinas de Estética e Teoria da arte, a filosofia e as principais correntes teóricas sobre o tema 
complementarão o debate aqui iniciado.
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                        Segundo o historiador Jorge Coli (1999), para compreendermos o assunto, talvez 

uma saída seja vincular a definição de uma obra de arte ao seu poder de permanência. Quando 

uma obra consegue despertar um universo de sensações para muitas pessoas em contextos 

histórico-culturais distintos, ela adquire caráter de perenidade, status de ícone simbólico de uma 

cultura. Não obstante, para uma obra de arte permanecer conservada no tempo são necessárias 

instituições como os museus, profissionais como os restauradores, historiadores e críticos de 

arte, além de órgãos como o Instituto do Patrimônio Histórico e Artístico Nacional - IPHAN para 

garantir sua sobrevivência no tempo. Sendo assim, todos esses discursos levam a crer que a 

Mona Lisa é uma grande obra e Da Vinci um pintor icônico.  

                    

Neste trecho do filme O sorriso de Mona Lisa (2003), ao colocar uma 

pintura que não se encontra na apostila das alunas, a professora 

interpretada pela atriz Julia Roberts gera uma frutífera discussão 

em sala de aula sobre a definição do que é uma obra de arte.

                     Voltemos, contudo, ao grafite. Se os discursos sobre o objeto de arte são 

tão amplos e subjetivos, mesmo com o auxílio de tantos profissionais ligados ao assunto, como 

compreender o grafite enquanto obra de arte? Atualmente ele é considerado uma linguagem 

do chamado campo expandido da arte contemporânea, ao lado dos flash mobs, instalações e 

intervenções urbanas. Mas o que é arte contemporânea? De que maneira esta arte chamada de 

grafite, que anteriormente era considerada marginal, atualmente se transformou em objeto de 

contemplação artística?

                      Para começar o debate que pretende responder algumas dessas questões, 

Comentário do 
professor: 

Caso você queira se aprofundar no assunto, leia o livro O que é arte? escrito por Jorge Coli (A referência bibliográfica 
completa contendo todos os livros de aprofundamento sugeridos pelo professor encontram-se ao final deste e-book). 

https://www.youtube.com/watch?v=FCVbuWk7NwY
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primeiramente, buscaremos a definição do que é arte contemporânea. Entende-se como arte 

contemporânea as correntes artísticas que se desenvolvem a partir de meados dos anos 1950 e 

1960, principalmente em decorrência da Pop Art e do Minimalismo no campo nas artes plásticas. 

No campo da música, a partir do atonalismo e no campo das artes cênicas, com o advento das 

performances e happenings. Entretanto, uma das principais características da arte contemporânea 

é a ausência de categorização de suas linguagens. Ou seja, as instalações, happenings e demais 

tendências, abordadas na sequência, são avessas às classificações tradicionais, como pintura, 

escultura, teatro, dança e arquitetura. São trabalhos artísticos que dialogam de forma diferenciada 

com o espaço e com o corpo do espectador, construindo um campo completamente novo no 

universo da arte.  

Segundo a historiadora e crítica de arte Lygia Canongia (2005)

 A multiplicidade de estilos e a ruptura dos suportes tradicionais (como a tela, na 
pintura e o pedestal, na escultura), a exploração do aleatório e a crítica do sistema 
oficial de arte, a valorização de situações instáveis e a alteração do lugar da obra de 
arte, assim como a inserção da comunicação de massa no cotidiano, foram algumas 
transformações substanciais deixadas como legado pelos anos 60. 

São essas transformações que colocam a arte num lugar ao mesmo tempo efervescente 

e de difícil compreensão para o espectador leigo. Por conta de tantos elementos inovadores 

e complexos que a todo momento expandem a definição do que pode ou não ser um objeto 

Comentário do 
professor: 

É importante ressaltar que as datas e definições que foram explicitadas não são um consenso para todos os pesquisadores 
da área. Para a historiadora Anne Cauquelin (2005), por exemplo, a arte contemporânea “[...]não dispõe de um tempo de 
constituição, de uma formulação estabilizada e, portanto, de reconhecimento. Sua simultaneidade – o que ocorre agora – 
exige uma junção, uma elaboração: o aqui e agora da certeza sensível não pode ser captado diretamente.” Para a autora, 
certos critérios são necessários para distinguir o que pode ser considerado ou não arte contemporânea. No livro em 
questão, intitulado Arte contemporânea: uma introdução, Cauquelin discute a noção de modernidade, a recepção do 
objeto artístico e o mercado de arte como elementos que auxiliam a compreender melhor os critérios que determinam e 
constituem o que chamamos de arte na contemporaneidade.
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artístico, tanto a pesquisadora Rosalind Krauss (1979) quanto o historiador Michael Archer (2001), 

chamam de campo expandido as tendências artísticas que misturam duas ou mais linguagens da 

arte na contemporaneidade. 

                 A obra Milhas de Barbantes criada por Malcel Duchamp para a exposição 

surrealista de 1942 é um exemplo de obra de arte visual realizada no campo expandido. Convidado 

para intervir no espaço tradicional de uma galeria de arte, na qual as telas encontravam-se 

expostas nas paredes, Duchamp ocupou o espaço inserindo milhares de fios de barbante entre 

as pinturas. Dessa maneira, o espectador era convidado estabelecer uma relação corporal e não 

meramente visual com as telas, uma vez que as linhas tridimensionais dos barbantes criavam um 

provocativo e estranho circuito de visitação. 

Marcel Duchamp – Milhas de Barbantes – Exposição surrealista de 1942

Diponível em: <http://espacohumus.com/wp-content/uploads/2013/10/554649_430369637073083_1683200503_n.jpg>. Acesso em: 24 fev 2017

              Mais tarde, muitas obras inseridas na corrente artística denominada Pop art também 

passam a criar trabalhos que ocupavam não só a parede das galerias como criavam uma espécie 

de ambiente ou cenário tridimensional. Nesse contexto, artistas como Tom Wesselmann e Claes 

Oldenburg criaram trabalhos que se encontravam no limiar entre pintura, escultura e arquitetura. 

A esse tipo de obra de arte visual, construída no campo expandido deu-se o nome de instalação ” 

http://espacohumus.com/wp-content/uploads/2013/10/554649_430369637073083_1683200503_n.jpg
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Itaú Cultural O que foi a Pop Art? Leia mais sobre o assunto na 

enciclopédia virtual de artes visuais do Instituto Itaú Cultural:

    
Claes Oldenburg – instalação/intervenção feita em Colônia. S.D.

<https://commons.wikimedia.org/wiki/Category:Dropped_Cone_(sculpture,_Cologne)#/media/File:K%C3%B6ln-Neumarkt-Blick-zur-Wetseite.JPG>.

Acesso em: 24 fev 2017

Comentário do 
professor: 

As instalações artísticas eram obras de arte que incialmente foram realizadas no interior das galerias. Mais tarde, elas 
extrapolam o limite dos espaços expositivos tradicionais e começam a modificar artisticamente o espaço urbano. Esses 
trabalhos eventualmente também são chamados de intervenções urbanas. 

http://enciclopedia.itaucultural.org.br/termo367/arte-pop 
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Trabalhando no campo expandido: um pouco 
sobre Hélio Oiticica 

                      Agora que você já sabe o que é uma instalação artística e de que maneira essa 

linguagem é conhecida como pertencente ao campo expandido da arte contemporânea, nesta 

unidade aprofundaremos um pouco os estudos sobre o tema a partir do percurso de trabalho 

poético traçado por Hélio Oiticica (1937-1980).

                  Hélio Oiticica é um dos artistas plásticos brasileiros com maior reconhecimento 

internacional. O carioca trabalhou como pintor, escultor, artista performático e estudioso também 

no campo teórico. Sua formação escolar foi peculiar, uma vez que ele não frequentou escolas 

durante a primeira infância, por conta da ideologia de sua família. Entretanto, a partir do ano 

de 1947 sua vida mudou em decorrência do tempo que residiu junto com os pais nos Estados 

Unidos. Após voltar para o Brasil, Oiticica já havia entrado em contato com a arte clássica, 

moderna e contemporânea mundial, uma vez que tinha facilidade para conhecer e revisitar 

constantemente os museus e galerias americanas que continham acervos diversificados.

Comentário do 
professor: 

Compreender a formação de um artista, assim como sua biografia, auxilia o estudo de sua produção artística. Ao analisar 
uma obra de arte é fundamental conhecer o contexto histórico no qual ela foi produzida, assim como os materiais 
utilizados e a intencionalidade do artista ao produzi-la. Outro fator imprescindível no que diz respeito ao estudo da arte 
é nos colocar permanentemente em contato com ela. Dessa forma, assistir a uma peça de teatro ou visitar um museu são 
hábitos que todo estudante de arte deve cultivar. A seguir, insere-se o link do Museu Guggenheim que é considerado um 
dos mais importantes dos Estados Unidos e lugar que provavelmente fez parte da formação artística de Hélio Oiticica.

https://www.guggenheim.org/ 

https://www.guggenheim.org/
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             Oiticica redige seu primeiro texto sobre arte no ano de 1954 e a partir deste ponto, 

registra constantemente suas concepções, processos criativos e futuros projetos, o que auxilia 

até hoje uma melhor compreensão sobre o real significado dos seus trabalhos. Seus desenhos, 

esculturas, objetos e instalações tinham caráter experimental, assim como muitas outras obras 

criadas no mesmo período que foram pioneiras no país, tratando-se de linguagens relacionadas 

ao campo expandido da arte contemporânea. 

            Pode-se afirmar que o trabalho de Hélio Oiticica é caracterizado como a criação 

de uma grande aventura da cor no espaço. O artista parte de desenhos feitos com aquarela sobre 

papel para instalar grandes desenhos geométricos no espaço. Oiticica explora a cor em todas 

as suas dimensões, levando o espectador a vestir, tocar, cheirar e sentir a cor, não mais numa 

relação apenas visual e sim atingindo uma dimensão física, como veremos a seguir.

               Nas pinturas denominadas Metaesquemas (1958), Oiticica trabalha com linhas 

e estruturas geométricas que dialogam com as questões filosóficas levantadas pelo grupo Frente, 

do qual fazia parte. Os Metaesquemas são os desenhos criados sobre papel que serviram de base 

para as composições tridimensionais posteriores.

Hélio Oiticica. Metaesquema. 1958. Disponível em: <http://www.tate.org.uk/art/artworks/oiticica-metaesquema-t12416>. Acesso em 28 fev 2017

                    O artista também aventura-se no espaço real da galeria, rompendo com a 

moldura e instalando na arquitetura do museu/galeria trabalhos como os Bilaterais e os Relevos 

espaciais (1959). Nestes trabalhos, Oiticica transforma um desenho plano em uma espécie de 

escultura, mostrando que o avesso da forma também possui cor, significado e estrutura. 

http://www.tate.org.uk/art/artworks/oiticica-metaesquema-t12416
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Instituto Rede Arte na Escola – O instituto Rede Arte na Escola tem 

diversos polos no país e o departamento de arte da UNICENTRO 

é um deles. Além de financiar eventos ligados ao campo da arte, 

o instituto também cria esses materiais em vídeo juntamente 

com apostilas educativas desenvolvidas especialmente para 

serem utilizadas no dia a dia dos professores de arte que atuam 

na educação básica. No link a seguir, encontra-se o documentário 

H.O. Suprassensorial no qual os trabalhos de Hélio Oiticica são 

apresentados também de maneira poética.

ITAU CULTURAL – O Grupo Frente e o Grupo Ruptura compõem 

um momento único na história das Artes Visuais no Brasil. Eles 

escreveram um novo capítulo sobre a concepção do que era 

considerado uma obra de arte no país e ampliaram o debate crítico 

acerca da arte abstrata no território nacional. Este conteúdo será 

detalhadamente abordado na disciplina de História das Artes III. A 

seguir, o link da Enciclopédia Virtual de Artes Visuais que explora 

um pouco mais o assunto: 

                    A cor também é a protagonista das instalações denominadas Grandes Núcleos 

(1960) que funcionam como gigantescos desdobramentos dos Metaesquemas.  A sensação 

transmitida pela obra, constituída de planos de cor que ocupam todo o espaço expositivo, remete 

ao corpo do espectador, convidando-o a interagir com a instalação. A forma como Oiticica 

 http://artenaescola.org.br/dvdteca/catalogo/dvd/94/
http://enciclopedia.itaucultural.org.br/grupo222289/grupo-frente
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constrói o trabalho, levanta a possibilidade de que é possível, literalmente, entrar, tocar e sentir 

os antigos metaesquemas. A instalação Grande Núcleo rompe com a ideia de uma arte visual 

meramente criada para ser contemplativa e inaugura a possibilidade de uma arte visual corpórea 

e fisicamente estimulante. 

Hélio Oiticica. Grande Núcleo. 1960. Disponível em: <http://www.arte.seed.pr.gov.br/modules/galeria/detalhe.php?foto=415&evento=5#menu-galeria>. Acesso em: 28 fev 2017.

                 Outros verdadeiros labirintos de cor são os Penetráveis (1973) que mais uma 

vez solicitam a presença corporal do espectador, envolvendo-o numa percepção sensorial. Com 

estes trabalhos, Oiticica começa a ir além das experiências neoconcretas propostas pelo grupo 

Frente, declara que o museu é o mundo, desmaterializa a aura do objeto artístico e salienta que 

o artista é apenas um propositor de ideias, sendo o espectador, consequentemente, coautor da 

obra de arte que sempre permanecerá aberta à experiência.

Comentário do 
professor: 

Este tipo de arte aberta à experiência é uma concepção contemporânea típica ao campo expandido. Hélio Oiticica repetiu 
diversas vezes as palavras que aparecem em destaque no texto. Para o artista, o espectador não deveria receber tal 
denominação. Ele sugere que o nome adequado para o público é  participador ou coautor, uma vez que Oiticica acredita que 
as obras, por ele produzidas, jamais estariam totalmente finalizadas, pois a participação ativa dos visitantes modificaria 
constantemente seus trabalhos. Oiticica entendia que cabia ao artista apenas propor experiências através de suas obras 
e não criar uma obra-prima totalmente finalizada e intocável pelos visitantes das galerias. Este tipo de concepção de 
obra e arte era defendido pelo grupo Frente que pertencia a uma corrente artística brasileira chamada Neoconcretismo. 
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                  Paralelamente a este percurso em que Oiticica tenta explorar o espaço real 

da galeria com a cor e com os corpos dos espectadores/participadores, o artista carioca também 

criou os famosos Parangolés. (1964). 

                    
Hélio Oiticica. Parangolés. 1964. Disponível em: <http://lounge.obviousmag.org/haraquiri_sertanejo/2012/08/Os-Parangoles-de-Oiticica-.html>. Acesso em: 28 fev 2017.

                Os Parangolés são capas feitas de retalhos coloridos que seriam vestidas pelo 

participador. A proposta de Oiticica era fundir corpo e obra (LINK Itaú) numa espécie de cena 

performática proposta pelo artista e realizada pelo espectador, aproximando mais uma vez as 

criações de Oiticica às tendências híbridas da arte contemporânea. 

Nesse link do Itaú Cultural – programa Hélio Oiticica você poderá 

visualizar diversas fotografias dos trabalhos de Hélio Oiticica 

em que os espectadores/participadores aparecem interagindo 

corporalmente com os trabalhos:

                         A partir do estudo do trabalho artístico/poético de Hélio Oiticica, torna-

se um pouco mais evidente a preocupação típica da arte contemporânea em construir trabalhos 

http://lounge.obviousmag.org/haraquiri_sertanejo/2012/08/Os-Parangoles-de-Oiticica-.html
http://54.232.114.233/extranet/enciclopedia/ho/index.cfm?fuseaction=Detalhe&pesquisa=simples&CD_Verbete=4374
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que provoquem uma participação ativa do espectador. Com isso, a relação entre espectador e 

obra, obra e espaço, ator e plateia, palco e bailarino foram se expandindo ao mesmo tempo em 

que os artistas encontraram novas soluções para seus trabalhos, diluindo linguagens e criando 

trabalhos híbridos. São obras que provocam o estudante de arte a rever suas concepções sobre 

os limites e possibilidades de seus objetos de estudo. São trabalhos provocativos que demandam 

uma pesquisa teórico-prática a fim de garantir sua perenidade no campo da crítica de arte. 

O corpo na arte contemporânea (primeira 
parte): a arte da performance

Indiscutivelmente em voga no campo das artes plásticas desde seus primórdios, 

a releitura do corpo pelas linguagens híbridas da arte contemporânea reposiciona o debate 

acerca de seu lugar na sociedade. Constituído de pele, músculos, objetos, livros, veias, pinturas, 

pelos, vídeos, sentidos, sentimentos e pensamentos, individual e coletivo, falar do lugar do 

corpo na contemporaneidade é problematizar, dentre outros aspectos, a própria condição 

humana. Como já visto na segunda unidade, a questão da participação corpórea do espectador 

é uma das tendências mais recorrentes da arte atual. Contudo, é importante ressaltar que esta 

participação sempre ocorreu durante toda a História da Arte. A grande diferença é que na 

contemporaneidade as linguagens artísticas cruzam-se de tal forma construindo novas e inéditas 

concepções, como os chamados happenings e as cenas performáticas, como veremos a seguir.  
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O vídeo apresenta diversos artistas brasileiros falando sobre a 

temática da exposição O Corpo na Arte Contemporânea Brasileira 

que ocorreu no ano de 2005 na cidade de São Paulo sob curadoria 

de Fernando Cocchiarale e Viviane Matesco.

Os happenings e performances são fruto de várias experimentações de poetas, pintores, 

músicos e bailarinos que inseriram em sua poética reflexões mais profundas em relação ao corpo 

humano. São linhas de raciocínio que geralmente culminam na aproximação entre “[...] o corpo 

do artista, a obra e o público num só momento” (BIRIBA apud SANTOS 2008, p.10).

Pollock e a Pintura de Ação

Um artista plástico que atuou na chamada Escola de Nova York na década de 40, 

destacou-se a ponto de ser considerado um dos principais precursores da performance. Seu 

nome é Jackson Pollock (1912-1956). Principal representante do expressionismo abstrato, esse 

artista executa trabalhos que se encontram numa linha tênue entre a pintura e a dança. Essa 

atitude física de Pollock subverte a imagem do pintor contemplativo, a obra passa a ser produto 

de uma relação corporal do artista com a tela que é retirada do cavalete e estendida no chão. 

Assim, a obra nasce da improvisação, do gesto espontâneo do artista, sem um projeto prévio, 

tornando-se registro das relações entre corpo, gesto, tinta e tela.

   

https://www.youtube.com/watch?v=UcRlMdU-J0E
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Jackson Pollock trabalhando em seu atelier. S.D. Disponível em: <https://upload.wikimedia.org/wikipedia/en/b/b7/Jackson-Pollock.jpg>. Acesso em 28 fev 017.

O corpo de Pollock girava sobre a lona, numa espécie de ação performática, tornando 

o espaço da tela um campo de ação. Como ressalta Jorge Glusberg (2005, p. 27) “[...] o próprio 

pintor, e não somente sua mão e seu braço, move-se no espaço criado pela lona. Seu corpo entra 

no espaço artístico, embora esse corpo não seja a obra em si.”

Pollock revela, com esses trabalhos posteriormente denominados de action paintings 

(pinturas de ação), a figura de um pintor que também pode participar de seu trabalho, 

corporalmente, ao menos no ato da criação da obra, misturando aspectos cênicos do teatro e da 

dança com a linguagem da pintura. Com esse tipo de trabalho, o artista norte americano abre 

caminho para as performances e os happenings que vieram em seguida. 

O que é Performance-Art?

A palavra performance é um termo comum, usado no cotidiano geralmente para 
designar o desempenho de alguma coisa. A exemplo do bom desempenho de um determinado 
veículo, ou quando nos referimos ao desempenho sexual de um parceiro, por exemplo. No 
universo das artes, a palavra performance, em inglês, muitas vezes aparece relacionada ao termo 
art ou seja, perfomance-art (ou arte performática): uma linguagem do campo expandido da arte 
contemporânea.  

https://upload.wikimedia.org/wikipedia/en/b/b7/Jackson-Pollock.jpg
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Dessa forma, quando se fala de performance há referência a uma expressão cênica na 

qual o corpo do artista está presente, executando uma ação em tempo real (mesmo que essa 

ação seja permanecer estático, como numa performance realizada pela artista Marina Abramovic 

no museu Kunstwerk em Berlim). 

Neste caso, Abramovic explorou os limites do corpo feminino. Expondo seu próprio 

corpo numa galeria, como objeto de arte, a performer explorou seus limites físicos neste ato e 

também problematizou os limites do corpo humano, além de ampliar o debate sobre as definições 

do que poderia ser exposto num museu ou considerado uma obra de arte. Em Luminosity a artista 

não utiliza nada para representar suas ideias, não pinta um quadro, não compõe uma música, não 

cria uma coreografia com outros corpos. Abramovic apresenta somente seu corpo, como forma 

de disseminação das ideias, num confronto direto com o espectador. 

Dessa maneira, pode-se dizer que a performance permite o envolvimento direto do 

espectador com o artista que a idealizou. Não existem intermediários que separam essa conexão 

de ideias. A performance expõe o corpo humano para outro ser humano, com todas as suas 

limitações, sua vulnerabilidade, seus sentimentos, seus defeitos, suas qualidades plásticas e 

também deformações, seus pudores, perversidades e inibições sexuais, suas relações com o 

espaço, com o meio social, com a vida. Mesmo a mais simples performance torna-se carregada 

de significados apenas pelo fato de utilizar o corpo como meio de expressão, matéria-prima ou 

produto de arte num embate físico com outros corpos. 

Essa forma de arte está no terreno da experimentação, na qual o artista visa libertar 

o homem de suas amarras condicionantes, e a arte, dos lugares comuns impostos pelo sistema 

por meio de uma comunicação sensível, que se dá através do corpo. A performance-art, muitas 

vezes, também aproxima-se de uma espécie de comunicação ritualística, pela qual o artista revela 

um conhecimento secreto ao espectador, a partir de uma gestualidade mágica que se mistura à  

cotidiana. Trata-se de um momento em que o performer se transforma num verdadeiro agente, 

num medium da tradição e da cultura (COHEN, 2007, p.45).
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Marina Abramovic em performance no MOMA, 2010. Disponível em: Acesso em: <https://en.wikipedia.org/wiki/Marina_Abramovi%C4%87#/media/File:Marina_
Abramovi%C4%87,_The_Artist_is_Present,_2010_(2).jpg>. 28 fev 2017. 

Sugestão de Filme: Tanto a arte de Marina Abramovic quanto a 

poética de Jackson Pollock inspiraram filmes, livros e muitos 

documentários. O documentário intitulado Espaço Além foi 

lançado e aclamado pela crítica no ano de 2016. Nele, Abramovic 

faz uma pesquisa performática a partir de diversas localidades 

brasileiras em que ela acredita que ocorre contato entre o humano 

e o espiritual. No link a seguir, você poderá visualizar o trailler do 

longa metragem com legendas em português: 

https://www.youtube.com/watch?v=4ijyJVLcJhc.
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O corpo na arte contemporânea (segunda 
parte): os happenings  e os flash mobs

Em meados da década de cinquenta e início de sessenta, algumas ações anteriores às 

performances propriamente ditas eram feitas, em sua maioria, por artistas visuais que, como 

Pollock, utilizam, além de seus desenhos e pinturas, seus próprios movimentos no espaço, como 

meio de expressão. O precursor das principais ideias que se tornam a base dos happenings não 

foi um artista plástico ou um ator, mas um compositor norte-americano chamado John Cage 

(1912-1992).

Assista a inusitada apresentação de John Cage, considerado o pai 

da música experimental e também dos happenings realizada no 

ano de 1960 na televisão aberta americana.

Cage tinha influências do futurismo italiano, zen budismo, das teorias teatrais de 

Antonin Artaud e dos dadaístas. Conceitos como aleatoriedade, acaso e ênfase no processo em 

detrimento da obra, entre outros aspectos, foram amplamente explorados pelo músico durante 

sua trajetória. Essas experiências foram absorvidas e difundidas por seus alunos, entre eles, Allan 

Kaprow, considerado o grande idealizador do primeiro trabalho batizado como um happening 

intitulado: 18 happennings in six parts em outubro de 1959, descrito a seguir por Jorge Glusberg 

(2005, p.33):

https://www.youtube.com/watch?v=SSulycqZH-U
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O salão está dividido em três salas por paredes de material plástico semitransparente. 
Em cada uma delas, há cadeiras para o público e o espaço onde atuarão os artistas. 
[...]. Os espectadores podem mudar de sala, obedecendo, porém, às instruções que 
receberam, por escrito, ao entrarem na galeria [...] Os seis performers executam 
ações físicas simples, episódios da vida cotidiana – por exemplo espremer laranjas – 
e leitura de textos e cartazes. Também há monólogos, produção de filmes e slides, 
música com instrumentos de brinquedo, ruídos e sons, e pintura.

A partir dessa descrição percebe-se algumas características inovadoras nos happenings. 

Uma delas reside em seu caráter transdisciplinar, em que os artistas podem executar ações, recitar 

monólogos, projetar slides, pintar, produzir música e dançar, misturando todas as linguagens 

artísticas possíveis pelo uso do corpo.

Happening ou Performance?

Segundo Renato Cohen (2007) “De uma forma estrutural, happening e performance 

advêm de uma mesma raiz: ambos são movimentos de contestação, tanto no sentido ideológico 

quanto formal”. Ambas as linguagens são muito parecidas em sua origem e derivaram subdivisões 

híbridas e de difícil categorização. Entretanto, enquanto manifestação artística, algumas distinções 

são geralmente visíveis entre um happening (um acontecimento) e uma performance. 

 Numa breve comparação, os happenings geralmente são ações realizadas em grupo, 

com caráter anárquico, utilizando-se muito do improviso, sem possibilidade de repetições. O 

público é provocado a todo o momento, incitado a participar das ações e a manipular os objetos 

que estão dispostos no ambiente. O corpo do espectador é, ao mesmo tempo, visado como 

objeto e protagonista das ações. 

Comentário do 
professor: 

É importante ressaltar que num happening os artistas não são necessariamente advindos do mundo da arte. Qualquer 
pessoa proveniente do público de maneira geral é incentivado a participar das ações. 



23/28

   Por outro lado, as performances permitem algumas repetições, sendo ações em 

sua maioria individuais, nas quais a participação do público diminui em relação aos happenings. 

Neste caso, o espectador é muitas vezes tratado como o observador da ação, participando menos 

ativamente. Numa performance também existe uma ideia de cena em que o performer precisa 

ter um maior domínio sobre ela e o improviso é menos utilizado. 

Happenings 

Talvez a característica mais importante dos happenings é o envolvimento do público com 

a ação. Como dito anteriormente, numa apresentação teatral tradicional o público permanece 

separado das ações que acontecem no palco, sempre passivo em relação às inquietações dos 

artistas, exploradas no ambiente do palco. A fim de romper com essa lógica, os artistas, desse 

período, visam tirar o público de sua passividade *** LINK COMENTÁRIO para instituir uma nova 

forma de arte, reaproximando-a das ações cotidianas. Sendo assim, a atividade da plateia é 

sempre compreendida como parte do happening.

Essa necessidade de envolvimento do espectador, dentre outras proposições dos 

happenings, parte de uma maneira diferenciada de encarar a arte, pela ótica de um universo 

artístico mais ativo, participante e modificador, em relação à vida.      

São discursos recorrentes dos idealizadores dos happenings, a ideia de desconstituir o 

Comentário do 
professor: 

Essa questão também foi amplamente explorada num momento histórico anterior pelos artistas das vanguardas 
artísticas europeias, a exemplo dos dadaístas. A distinção aqui, além de histórica, também tem motivação ideológica. 
A maioria dos artistas que compunham os grupos que promoviam os happenings como o Grupo Fluxus estavam impelidos 
em promover uma maior aproximação entre a arte e a vida, a fim de colocá-la numa posição modificadora que pudesse 
promover mudanças políticas nos espectadores. 



24/28

palco como espaço reservado à cena, aproximando a obra da plateia, ou quem está executando a 

ação daqueles que estão assistindo. Esteticamente, contudo, muitas vezes representar e encenar 

não são tão importantes quanto experimentar e induzir o espectador a fazer o mesmo. Trata-se 

de um de pensamento que rompe completamente as convenções cênicas mais tradicionais. 

Os happenings acontecem em espaços alternativos, provocando o espectador, 

envolvendo-o, manipulando o tempo, evocando a experiência, de modo que qualquer um que 

presenciou aquela ação sente que também pode executá-la. Tal característica tem como objetivo 

disseminar a ideia de que a arte pode se estender a todas as pessoas, à rotina diária, à vida.

Em suma, o happening tem sua gênese na contracultura da década de sessenta, sendo 

uma forma anárquica de arte, pautada na experimentação, no processo, na liberdade das ações 

cotidianas, pois não pode ser reproduzido ou comercializado. No entanto, seu registro por meio 

de vídeos ou fotografias era comum, documentando e levando-o a um maior número de pessoas. 

Contudo, é importante ressaltar que a fotografia ou a filmagem são apenas registros. Existem 

algumas modalidades de performances feitas especialmente para a fotografia e para o vídeo que 

são, evidentemente, distintas dos happenings. 

Comentário do 
professor: 

Caso essas ações fossem realizadas num palco italiano tradicional, provavelmente, ao final do espetáculo, as luzes da 
cena iriam se apagar. Ao ficarem acesas novamente, os atores juntam as mãos e agradecem ao público pela sua presença 
no teatro. Após o gesto de agradecimento, as cortinas se fecham e as luzes da plateia acendem, indicando o final do 
espetáculo. O público entende, então, que a ficção acabou. Ou seja, da mesma maneira que aquele mundo mágico se abriu, 
ele se fechou novamente. Os espectadores se sentem livres para voltar para sua casa refletindo, talvez, sobre aquela 
ficção. Num happening, entretanto, a linguagem é livre e o final da ação não é claro. Sem um clímax, ou um enredo com 
começo, meio e fim, o happening confunde o público e o induz participar ativamente das propostas.
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Dos Happenings aos Flash Mobs

               Linguagem muito parecida com os happenings, os chamados flash mobs 

podem ser considerados, de certa forma, seu desdobramento contemporâneo. Os flash mobs 

também são movimentos coletivos, efêmeros e baseados no improviso. O que distingue essas 

duas linguagens, além da contextualização histórica e a motivação ideológica, é a importante 

inserção do mundo virtual nessa nova linguagem artística, como descreve Kirst (2010, p.2):

São ‘blogueiros’, líderes em comunidades virtuais, que se comunicam através 
de e-mails, weblogs, mensagens SMS, torpedos, e toda a infra-estrutura que a 
tecnologia oferece, com a finalidade de reunir um grupo de pessoas no mundo 
real, em algum lugar público, para manifestar-se de alguma forma; podendo este 
movimento ter alguma motivação concreta ou ser completamente nonsense.

                  Diferentemente dos happenings, os flash mobs não têm, necessariamente, 

uma motivação política ou ideológica comum. São ações que partem do mundo virtual e ocorrem 

no mundo real geralmente com o objetivo de promover um encontro de pessoas que têm algum 

gosto em comum. São ideias que partem de uma cidade ou país específico, ocorrem nesse 

ambiente e geralmente são documentadas e disseminadas nas redes sociais. Dessa forma, seus 

registros retornam ao ambiente virtual, fomentando outras pessoas a copiarem, aprimorarem e 

promoverem ações parecidas (que, muitas vezes, tornam-se mundiais). 

                  Um exemplo de flash mob que ocorre em diversos países é o Zombie Walk. 

Nesta ação, muitas pessoas combinam um local no qual representarão uma espécie de caminhada 

de zumbis, inspirando-se nas referências advindas de filmes de terror e jogos eletrônicos. 

Outro exemplo de flash mob muito comum é o pillow fight: uma guerra de travesseiros travada 

geralmente em ambiente público. 
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Registro de um flash mob pillow fight que ocorreu no ano de 2008 na Itália.

Disponível em: https://en.wikipedia.org/wiki/Pillow_fight#/media/File:Piazza_Maggiore_pillow_fight_2008.jpg. Acesso em: 28 fev 2017.

 Ressalta-se que cada uma das linguagens híbridas da arte contemporânea abordadas 

neste e-book são mutáveis. O objetivo das discussões aqui fomentadas não é classificar cada uma 

delas e sim mapear suas possíveis características a fim de promover um estudo aprofundado 

sobre os fenômenos artísticos 

atuais.      

Neste link, uma orquestra na cidade de Viena surpreende os 

transeuntes com um flash mob que envolve instrumentos musicais, 

bailarinos, cantores de ópera e um final digno de um grande 

espetáculo:

         

https://www.youtube.com/watch?v=PJNp5UKRtbQ
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