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RESUMO 

 
 

A monografia aqui apresentada tem como tema a Pop Arte como uma presença na 

moda cinquenta anos depois de ter transitado no meio artístico dos Estados Unidos 

e da Inglaterra, principalmente. Reconhecido como um movimento dos anos de 

1960, seus temas, em cores fortes e vibrantes são, facilmente, identificados em nível 

popular. A intenção do movimento foi, sobretudo, criticar os meios de comunicação 

de massa, que se ocupavam em incentivar a sociedade ao consumo frívolo e quase 

irresponsável, naquele momento, ainda repleto das marcar deixadas pelo conflito 

armado que envolveu todo o mundo, a II Guerra Mundial. O objetivo geral do estudo 

é identificar a releitura da pop arte na moda do século XXI. Espera-se compreender 

a pop arte como um movimento do agrado popular; reconhecer como fonte de 

inspiração para a moda feminina; aceitar a moda como efêmera e coletiva, mas não 

inútil ou descartável. Justificando a opção pelo tema pode-se anotar a atividade de 

designer de moda de vestir, desempenhada pela autora e a possibilidade da Pop 

Arte favorecer a criatividade de vestimentas para a mulher de todas as idades. A 

importância do tema está destacada na atitude não passiva dos pop artistas frente 

às questões sociais da época e seus motivos serem facilmente reconhecidos, 

circulando com fácil adaptação, também, em outros setores da economia. Como 

resultado da investigação foi possível promover um ―desfile‖ on line de roupas que 

estão presentes na mídia virtual desde o outono/verão de 2013, inspiradas nas 

imagens trazidas pela Pop Arte.  

 
 

Palavras Chaves: Consumo. Desfile. Estilo. Moda. Pop Arte.   

 



 

 

ABSTRACT 

 

 

The monograph presented here has as its theme the Pop Art as a presence in 

fashion fifty years after having transited mostly in the artistic field of the United States 

and England. Recognized as a movement of the 1960s, its themes in strong and 

vibrant colors are easily identified in popular level. The intention of the movement 

was mainly to criticize the means of mass communication, which is occupied in 

encourage the society in frivolous consumption and almost irresponsible, at that time, 

still full of marks left by the armed conflict which involved everybody, the World War 

II. The overall objective of the study is to identify the rereading of the Pop Art in the 

XXI century fashion. It is expected to understand the pop art as a movement of a 

popular acceptance and satisfaction; to recognize as a source of inspiration for 

women's fashion; to accept fashion as ephemeral and collective, and not useless or 

disposable. Justifying the choice of the theme one can realize the activity of fashion 

designer to wear, performed by the author and the possibility of pop art to benefit 

creativity of clothing for women of all ages. The importance of the theme is 

highlighted not  in the passive attitude of pop artists facing the social issues of the 

time and their motives are easily recognized, circulating with easy adaptation , also in 

other sectors of the economy. As a result of the investigation it was possible to 

promote a clothes "parade" online that are present in the virtual media since the fall / 

the summer of 2013, inspired by the images  brought  by  Pop  Art.  

 

Key Words: Consumption. Parade. Style. Fashion. Pop art. 
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1 INTRODUÇÃO  

 
 

O estudo aqui desenvolvido propõe abordar a presença da Pop Arte na moda, 

sobretudo no início desta segunda década do século XXI, quando são transcorridos 

cinquenta anos, desde que o movimento se apresentou com os primeiros trabalhos 

na Inglaterra e nos Estados Unidos.  

Ao delimitar a proposta, deve-se esclarecer que a expressão Pop Arte refere-

se, àquela arte que o crítico inglês Alloway nomeou, em 1956, como tal – ―Pop Arte‖ 

e ―cultura pop‖ –, afrontando a arte abstrata e criticando o incentivo ao consumo de 

mercadorias com mais valor de custo que de uso, situação corrente nos meios de 

comunicação de massa do pós Segunda Guerra.  

Outro vocábulo cuja aplicação convém também delimitar é ―Moda‖, pois, na 

verdade o seu sentido refere-se a tudo aquilo que está em vigência em qualquer 

campo, em qualquer área de produção e que será suplantado sempre que houver 

algo mais novo ou mais eficiente. Assim, a característica da moda em sentido 

genérico é ser efêmera e coletiva, pois a proposta deve ser aceita por uma 

coletividade. No estudo aqui desenvolvido, ―moda‖ vai se referir à roupa feminina de 

vestir, que, por ser efêmera, tem um longo e inquieto percurso, que costuma ir e vir.  

O argumento que justifica a opção pelo tema, nesta oportunidade de 

desenvolver uma investigação no campo da moda feminina de vestir, prende-se ao 

envolvimento da autora com a moda e o interesse pessoal pela Pop Arte; interesse 

nascido com a percepção de sua permanência muito além da presença de seus 

iniciadores e conservada pela persistência de suas imagens vivas e alegres, 

inspirando a moda. Além disso, o incentivo à criatividade acompanha a Pop Arte.  

O que se interroga à moda neste momento é: as roupas femininas que 

desfilam na Coleção de Paloma Martins, na Coleção de Márcia Travessoni e na 

Grife Desigual, lançadas na temporada da moda 2013, 2014, 2015 veiculam as 

obras realizadas pelos artistas pop na década de 1960, quando a Pop Arte surgiu e 

atingiu o seu auge?  

A hipótese que se pode levantar diante desta questão é que os estilistas 

valem-se da Pop Arte por seu colorido vibrante e aceitação popular, mas não usam 

reprodução de obras, realizam, sim, uma releitura do trabalho dos artistas.   
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A partir destas proposições tem-se como objetivo geral do estudo: identificar a 

releitura da Pop Arte na moda meio século depois de sua passagem pelo meio 

artístico. Destacam-se então como objetivos específicos da investigação proposta: 

compreender a Pop Arte como um movimento do agrado popular; reconhecer a Pop 

Arte como fonte de inspiração para a moda de vestes femininas; aceitar a moda 

como efêmera e coletiva, mas não inútil ou descartável; avaliar a possibilidade de 

permanência  de uma imagem , ainda que se perca, parcialmente, o seu significado 

original.  

A importância do tema está na atitude dos artistas pop frente ao contexto 

social da época, refletindo em produções de tal forma significativas que se tornaram 

presentes, influenciando vários setores, no tempo que se seguiu, com imagens 

facilmente reconhecíveis e que podem circular com fácil adaptação em muitos 

setores da economia.  

Os artistas e as obras selecionados para exemplificar o trabalho da Pop Arte 

não representam uma amostra grande, mas são aqueles que vêm se destacando no 

meio acadêmico e têm gerado estudos que contribuem com análises ao alcance de 

quem, não sendo especialista no campo da arte, propõe-se a relacioná-la com o 

fazer artístico que é a moda.  

O presente estudo, como trabalho científico, valeu-se de uma proposta 

metodológica reconhecida como qualitativa tendo em vista a natureza do tema e seu 

viés descritivo que permite a modalidade de pesquisa bibliográfica em fontes 

secundárias, como livros, revistas e artigos e imagens em suporte tradicional ou 

online. Admitindo como característica da Pop Arte a valorização dos aspectos 

visuais e a paleta repleta de cores fortes e brilhantes dos seus artistas, buscou-se, 

nas imagens de domínio público e presentes on-line, os exemplos que ilustram o 

conteúdo voltado para a teoria abordada e uma releitura das obras dos anos de 

1960 presente nas roupas feminina de 2013/2014 e 2014/2015. Isto significa que o 

material selecionado para demonstrar a presença da Pop Arte na moda destes 

períodos estão on line como lançamento de estilistas e/ou comercialização.  

O capítulo 2 – Pop Arte: protesto e fuga do ‗lugar comum‘ – aborda o 

surgimento da Pop Arte nos Estados Unidos e na Inglaterra, funcionando como 

protesto e crítica à situação vigente na sociedade dominada pelos meios de 

comunicação, cuja única finalidade parecia ser levar as pessoas a comprarem, 

precisassem ou não das mercadorias expostas. O movimento não surgiu 
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independente da relação com outros, anteriores ou contemporâneos, aos quais se 

opôs ou procurou transformar.  

  Colagens e serigrafia permitiram a reprodução de imagens correntes entre a 

população, de seu agrado ou não. Afastando-se de matérias caros e comuns aos 

artistas da época, da mesma forma que de temas correntes, a Pop Arte conseguiu 

se aproximar do homem comum ouvindo-o e falando-lhe. Os artistas da Pop Arte 

deixaram a sua marca no século XX com obras replicadas em todos os setores que 

propõem imagens coloridas fortes, sem deixar de ser alegre.  

O capítulo 3 – Arte e Moda / Moda e Arte – penetra o campo do vestuário 

feminino, reconhecendo-o como objeto de interesses políticos e sociais, 

apresentando-se, ainda hoje, como fator que influencia a economia e alcança um 

patamar onde os envolvidos com o processo têm valor reconhecido como artistas da 

moda. Os lançamentos das vestimentas, realizados de forma espetacular, reúnem 

uma gama de profissionais de diferentes ramos, artistas e designer voltados para a 

criatividade e profissionais do comércio, da indústria e da comunicação em todos os 

veículos.   

O capítulo 4 – A Pop Arte na moda: um desfile on line – Este capítulo é um 

esforço de desfilar peças do vestuário feminino com motivos da Pop Arte, lançados 

em tempos recentes em sites de designer de moda e estilistas que reconhecem na 

Pop Arte um motivo sempre em moda. Assim, aqui apresentam-se as Coleções de 

Paloma Martins, Márcia Travessoni e a Grife Desigual,  lançadas pela moda 2013, 

2014, 2015 destacando a Pop Arte. 
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2   A POP ARTE: PROTESTO E FUGA DO ‘LUGAR COMUM’  

 

O presente capítulo trata da Pop Arte e sua presença na década de 1960 na 

Inglaterra e nos Estados Unidos. O texto destaca a influência de correntes artísticas 

anteriores e que influenciaram o movimento. Em referência à Pop Arte, pode-se 

dizer que, se o movimento perdurou por uma década no meio artístico, continua 

presente em setores da sociedade no design de objeto, como é o caso da moda de 

vestir, sempre buscando as imagens produzidas pelos artistas da época, com suas 

cores fortes e imagens significativas e bem compreendidas, sobretudo, pelos jovens. 

 

2.1 A VEZ DA ARTE POP 

    

 Pop Arte é a abreviatura de Popular Arte, foi um movimento que exerceu 

grande influência no mundo artístico e cultural, alcançando o grafismo, a Op Art 

(optical art), arte abstrata, que explora fenômenos ópticos. Na verdade, a Pop Arte 

deslocou o centro mundial das artes de Paris para Nova York, quando as galerias 

norte-americanas começaram a exibir trabalhos inspirados em materiais advindos 

dos meios de comunicação de massa e presentes na cultura popular1.  

A proposta da Pop Arte foi, sobretudo, admitir a crise da arte que se instalava 

no século XX e demonstrar, com suas obras a manifestação da cultura popular 

capitalista. O seu objetivo inicial foi afrontar o movimento artístico existente: o 

expressionismo abstrato. A inspiração para as obras foi a cultura das pessoas e 

seus principais costumes, criticando o consumismo, o modo de viver, o materialismo 

presente na sociedade, valendo-se do bom humor, da ironia e do sarcasmo.  

 Citando a definição de Hamilton, sobre o artista do século XX, pode-se destacar a 

seguinte afirmativa: ―[...] o artista da vida urbana do século XX é inevitavelmente um 

consumidor de cultura de massa e potencialmente um contribuinte para ela‖2. Essa 

posição não significava nem cinismo e nem apologia, pretendia indicar a consciência 

crescente de que o mundo, depois da II Guerra mundial, era diferente daquele 

mundo em que se desenvolveu a arte moderna. 

A Pop Arte não apareceu de um só lance em 1960. A sua caminhada se 

iniciou nos anos de 1930, na Inglaterra e nos Estados Unidos, sua relação com os 

anos de 1950 e, principalmente, 1960 refere-se ao ponto máximo de sua presença 

                                                           
1
. MC CARTHY, 2002. 

2
.  Idem, p. 26. 
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no meio artístico. O trabalho desenvolvido no campo da arte pelos artistas britânicos 

e americanos e que desaguaria na Pop Arte, acontecia de forma praticamente  

independente. O nome que identificou esse movimento estético foi determinado por 

um crítico de arte, o inglês Lawrencw Alloway, quando, em meados dos anos 1950, 

analisava os produtos dos meios de comunicação de massa. Alloway  optou por usar 

os termos ―Pop Arte‖ e ―cultura pop‖ para referir-se à arte que começava a aparecer, 

empregava material popular e fugindo ao que até então estava denominado como 

arte e que angariava adeptos nos dois lados do mundo desde o início3.  

Antes de 1960, na Inglaterra, um grupo de arquitetos, escritores, intelectuais e 

artistas britânicos formaram o Independent Group, ligado ao Institute of 

Contemporary Arts, de Londres, interessado em estudar os meios de comunicação 

de massa e o ambiente da cultura popular comercial. Com estes interesses, os 

participantes deste Group deram início à teorização sobre a possibilidade de uma 

expressão visual, reunindo belas-artes e arte popular e, então, rompendo com as 

hierarquias elitistas. O conhecimento dessa posição tornou-se possível com a carta 

de Hamilton, pouco depois de terminado a colagem do pôster ―O que exatamente 

torna os lares de hoje tão diferentes, tão atraentes?‖, destinado ilustrar o catálogo da 

exposição This is tomorrew, do Independent Group, 1956, na Whitechapell Art 

Gallery, em Londres4.    

Os estudos consultados mostram que Hamilton responde à pergunta lançada 

como título do pôster, valendo-se de imagens que mostram itens desejáveis para o 

consumo exacerbado daquele momento:  

 
 

Hoje os lares são diferentes e atraentes porque as tecnologias recentes, 
entre elas os filmes falados, a televisão e os gravadores magnéticos 
oferecem evasão dentro e fora do lar, ao mesmo tempo as comodidades 
domésticas, como aspirador de pó e presunto enlatado, libertam os 
consumidores para prazeres mais hedonísticos. O casal que ocupa o lar de 
hoje parece tão glamuroso e bem projetado como os objetos à sua volta

5
.   

 
 

Os anúncios recortados de revistas populares demonstrando que estava  

surgindo uma nova sensibilidade artística com base na cultura norte-americana, que 

deveria ser popular, efêmera, acessível para consumo em massa, glamorosa, sexy, 

jovem e um bom negócio.  

                                                           
3
. Mc Carthy, 2002; Osterwold 1994. 

4
. Idem, p. 7. Idem, p. 64 

5
. Mc Carthy, 2002, p. 6. 
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Osterwold6 propõe a Pop Arte como o espelho da sociedade de seu tempo e  

como uma manifestação ocidental, surgida em uma sociedade industrial capitalista e 

tecnológica, com os Estados Unidos no centro do processo. Para os europeus, o 

movimento, preocupava, pois apresentava-se como favorecendo a americanização 

crescente da cultura, que, até então, não se afastara do velho mundo.  

A posição de liderança dos Estados Unidos no campo cultural artístico levou 

alguns estudiosos a tratarem a cultura visual dos meios de comunicação de massa e 

do ambiente comercial não como uma tendência pertencente ao ocidente, mas 

especifica dos Estados Unidos ou da Inglaterra. Considerando esta atitude como um 

fracionamento desnecessário desse grande movimento nas artes, pode-se citar 

alguns pontos em comum, unindo os dois lados do Atlântico:  

 

 
Um ponto de convergência da arte pop na Grã-Bretanha e nos Estados 
Unidos é o elemento de classe. Vários de seus mais importantes 
praticantes, como Paolozzi e Warhol, vinham da cultura da classe 
trabalhadora imigrante, e tinham pouco apreço por hierarquias rígidas de 
forma e tema. Outro ponto é o interesse por revistas em quadrinhos, por 
revistas de grande circulação e pelo cinema de Hollywood, que constituíam 
elementos importantes na formação da cultura visual desses artistas. Na 
obra de muitos deles também fica evidente uma dívida clara e óbvia para 
com fontes fotográficas. Desenho formal forte e cor vibrante, assim como 
uma consciência da arte recente em Nova York ligam os dois grupos

7
.  

 
 
 Os tópicos presentes na referência acima destacada mostram características 

da Pop Arte sempre presentes na obra dos artistas que a adotaram. Além dessa 

descrição física das obras consideradas pop, pode-se destacar a vinculação do 

movimento a um momento de mudança e otimismo político nas regiões 

consideradas: ―[...] tanto o Partido Trabalhista inglês, quanto o governo Kennedy 

adotaram a retórica da nova tecnologia no começo dos anos 60. [...] a arte pop 

parecia ser a sensibilidade mais harmonizada para definir esse breve momento de 

mudança [...]‖. Para reforçar este argumento relacionado a um aspecto político e 

social presente nos dois países, Estados Unidos e Inglaterra, estão descritas as 

mudanças do movimento artístico em direção ao encerramento do processo: ―[...] à 

medida que os anos 60 concluíram sua história política, a proeminência da arte pop 

finalmente enfraqueceu [...]‖8.  

                                                           
6
. 1994 

7
 .Idem, p. 14. 

8
. Mc Carthy, 2002, p. 14.  
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A posição de Warhol, nos Estados Unidos e Hamilton, na Inglaterra, ao 

considerarem o artista um consumidor como todos os demais profissionais atuantes 

na sociedade, significa estes indivíduos querem ser reconhecidos como fazendo 

parte da cultura de seu tempo, da mesma forma que um homem de negócio bem 

sucedido. A posição manifestada no pensamento exposto, certamente partiu de 

homens, artistas, familiarizados com o mundo da produção e do consumo de pós-

guerra e no qual viviam de forma integrada. Os artistas da Pop Arte assumiram que 

a sua arte reconhecia a presença e a disseminação de bens de consumo em 

quantidade cada vez maior e, apesar dessa situação mostrada como não desejável 

o seu estilo adotava o mesmo desenho chamativo da propaganda9.  

Para distinguir a arte moderna da Pop Art, Mac Carthy10 cita o contraste que 

pode ser percebido de imediato entre duas obras: a colagem de Hamilton, 

considerado como o pai da Pop Arte londrina, datada de 1956 e já referida, e a 

pintura de Rothko, de 1957. Observando a  seleção das duas obras, produzidas na 

mesma época,  compreende-se a citação abaixo e a diferença a destacar. 

 

 
IMAGEM 01 - O que exatamente torna os lares de hoje tão diferentes, tão atraentes? – Hamilton, 
1956. Art Pop – Mc Carthy (2003, p. 7) e Osterwold (1994, p. 65) Biblioteca Itaú. Acesso em : 

 

 

                                                           
9
. Idem, p. 26  

10
. 2002 
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IMAGEM 02 - Vermelho suave sobre preto Mark Rothko, 1957. Disponível em: 
<http://www.mfontes.org.br>. Mc Carthy, (2003, p. 9) Acesso em: 01 mai. 2014 

 
 
Enquanto a colagem de Hamilton comunica uma mensagem na linguagem 
quase transparente da propaganda, a pintura de Rothko mantém uma 
distinção resoluta entre si e a cultura de consumo. A colagem usa um estilo 
figurativo e uma iconografia comercial ao alcance de qualquer pessoa 
familiarizada com revistas populares, enquanto a pintura está aprisionada 
em uma retórica não objetiva só reconhecível por aqueles poucos indivíduos 
instruídos na história e na teoria da pintura moderna dos anos 
imediatamente anteriores à Primeira Guerra Mundial

11
. 

 
 

Com a colagem, desde o título considera-se ―[...] uma expressão sempre 

válida de estruturas de vida igualitária, normalizada‖12, Hamilton, pretendeu o 

reconhecimento instantâneo do apelo COMPRE, enquanto Rothke ―desejou levar 

uma experiência lenta e meditativa entre obra e expectador mais próxima da 

devoção religiosa e da revelação interior‖ 13.  

Na continuidade de seu estudo, MC Carthy14 tem a oportunidade de 

reconhecer uma ironia histórica da Pop Art, que, justamente, quer se apoiar na 

ironia: a referência à expressão pop, ―popular‖, significava algo [a arte] produzido em 

massa e acessível a todos, entretanto nos anos que se seguiram à sua afirmação, a 

Pop Arte passou a pedir, exigir mesmo, a seus observadores um alto grau de 
                                                           
11

.  Mc Carthy, 2002, p. 9.   
12

. Osterwold, 1994, p. 42. 
13

. Mc Carthy, 2002, p. 9.   
14

. Idem, p. 9-15. 
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conhecimento da história da arte, exatamente o que o movimento se propôs, 

incialmente, a evitar.   

 
 
2.2 PRECURSORES DA POP ARTE 
 
 

Mc Carthy15, pretendendo demonstrar a conveniência do conhecer, para 

compreender a Pop Arte, relaciona suas ideias com movimentos do início do século 

XX; nesse contexto, apresenta informações que destacam a realidade de que, se o 

movimento significava um desafio ao expressionismo abstrato, a relação com 

movimentos como o cubismo e o futurismo, o dadaísmo e o surrealismo não foi 

negado.    

Assim, a inspiração do Cubismo aparece em materiais impressos, 

bidimensionais do meio comercial. O interesse de Braque e Picasso, nos anos de 

1912/14 por pôster, letreiros, jornais e comida nos cafés de Paris, podem ter 

influenciado ou repercutido cinquenta anos depois nas naturezas-mortas da Pop 

Arte de Wesselmann, especialmente. O futurismo, na pop-arte, pode estar apoiado 

no movimento italiano, anterior à Primeira Guerra Mundial, celebrando a velocidade 

e que apareceu no marketing do automóvel no final de 1950, trazido para a Pop Arte 

por Hamilton16.   

O dadaísmo, surgido em data anterior à primeira Guerra, adotava o niilismo e 

a estética anti-arte como forma de protestar contra a sociedade que originou a 

guerra.  

O impacto do dadaísmo17 sobre os artistas da Pop Arte provem da atitude 

cética e permissiva em relação às belas artes; o movimento se interessava pelo jogo 

de palavras e o demonstrava usando a própria denominação: em DADA está 

presente, lendo-se a partir da direita, DA/ DA, sendo ―ad‖ abreviatura de 

advertisement, 

 
[...] um trocadilho perspicaz que conjugava a esfera da propaganda com a 
do consumo sempre crescente. A atitude irreverente e iconoclasta do dadá, 
assim como a sua disposição de aceitar quase tudo na esfera da arte, 
certamente ajudou no desenvolvimento da arte pop. O dadá também 
popularizou várias técnicas que foram mais tarde adotadas por artistas pop. 
O objeto achado era algo encontrado ou selecionado pelo artista e depois 

                                                           
15

. Idem.   
16

. Mc Carthy, 2002 
17

. Alloway, 1956, apud Mc Carthy, 2002.   
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exibido sem alteração. Quando esses objetos eram manufaturados ou 
produzidos em massa, eles eram chamados de ready-mades

18
   

 

O surrealismo, baseando-se no dadá, ―desejava revolucionar a consciência 

humana, reconhecendo a realidade fundamental dos impulsos inconscientes‖19. 

Ambos os movimentos referidos tornaram-se conhecidos e interessaram às 

gerações do pós-guerra, nesse sentido o surrealismo foi visto como  fonte de ideias.      

O surrealismo, é visto como um movimento sobrevivente à guerra e ponto de 

contato com o modernismo anterior ao conflito; isso significa que, valendo-se do 

encontro casual, produzem-se novos objetos, o objet trouvé, combinando o 

significado com a fantasia e o desejo pop pelo consumismo. O diferencial entre o 

dadá, o surrealismo e a Pop Arte, está no fato de que a última não pretendeu 

elaborar crítica à sociedade burguesa, como os movimentos anteriores20.  

 
 
2.3 REPRESENTANTES DA POP ARTE: UM BREVE DESTAQUE 
  
 

Ao longo do estudo de Mc Carthy (2002) Osterwold (1994) estão citados os 

pintores como: Andy Warhol (1928-1989); Lichtenstein (1923-1997) 

 
 
2.3.1 Andy Warhol (1928-1989) 

 
 

Os artistas ingleses são importantes no movimento da Pop Arte, mas o seu 

representante mais conhecido é o americano Andy Warhol, pois a ele se deve a 

relação arte versus propaganda e cultura de massa.  

Considerado como o maior representante da Pop Arte, além de pintor foi 

cineasta. Osterwold21 destaca que o pensamento daquele artista ―não era apenas 

fazer do banal e do vulgar a substância da arte, mas de tornar a própria arte banal e 

vulgar‖. Nesse teor, a arte em si torna-se mediática e industrial: ―a ‗arte‘ elitista decai 

até os bastidores do quotidiano, enquanto os fenômenos subculturais se tornam 

‗apresentáveis‘‖.  

                                                           
18

. Mc Carthy, 2002, p. 16. 
19

. Idem, Ibdem 
20

. Mc Carthy, 2002, p. 25. 
21

. 1994, p. 167. 
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Osterwold22 considera que em seu trabalho, Warhol valeu-se da reprodução 

mecânica, utilizando a serigrafia, por exemplo, em lugar do trabalho manual. O seu 

tema foi sempre a crítica, apontando e representando a impessoalidade de 

personalidades públicas e objetos produzidos em massa para o consumo, o seu 

ponto alto foi, certamente, a busca da sedução pela imagem. Em sua obra de artes 

plásticas, o artista fez uso de conceitos de publicidade. Aplicando tintas acrílicas e 

reforçando as cores fortes e brilhantes, destacando os objetos de consumo e temas 

do cotidiano. De outro lado, apresenta a reprodução de rostos em série de 

personalidades da época como Marilyn Monroe, Che Guevara, Elvis Presley, por 

exemplo, usando a serigrafia.  

 

 
 

IMAGEM 03. Díptico de Marilyn – Warhol, 1962.  McCarthy, 2002, p. 41. Disponível em 
<https://www.tate.org.uk/.../ warhol-marilyn-diptycht... >. Acesso em: 01 de maio de 2014 

 

 

Warhol confundiu a apreciação do público, atribuindo a Marilyn a 

representação de duas mulheres religiosamente veneradas. Primeiro, Marilyn 

Monroe dourada, com a foto da atriz isolada em fundo dourado apresentando-se 

como um ícone bizantino; depois repetida no lado direito do díptico, forma de 

apresentação adotada em imagens santas, em tons monocromático de cinza como 

se uma impressora passara por ali em velocidade extrema sobre uma Madona. As 

duas apresentações ―confundiam deliberadamente as distinções entre Marilyn como 

uma Madalena e como uma Madona dos tempos modernos‖23. 

 

                                                           
22

. Idem. 
23

. Mc Carthy, 2002, p. 42. 
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2.3.2 Roy Lichtenstein (1923-1997) 

 
 

Osterwold24 cita Roy Lichtenstein como pintor americano que trabalhou com 

histórias em quadrinhos (HQs), criticando a cultura de massas. Definindo a sua 

posição o artista destaca ―Devo à banda desenhada os elementos do meu estilo, 

mas não os temas‖.  

Conforme relata Osterwold25, Lichtenstein, ainda que inicialmente tenha 

trabalhado com o expressionismo abstrato, encontrou-se, no começo dos anos de 

1950 na Pop Arte. Como artista gráfico tornou-se um ícone da Arte Pop e desenhou 

naturezas mortas, paisagens e redefiniu obras primas da arte erudita, tendo os 

quadros de Cézanne, Fernand Léger, Monet, Mondrien, Picasso como ponto de 

partida, como uma estratégia de inspiração: ―Sirvo-me de aspectos de nosso 

ambiente social... como de um ‗material‘, mas o que me interessa realmente é a 

pintura‖. Os quadros, desvinculados do contexto da história original, são elaborados 

com cores brilhantes, planas e limitadas em negro; referem-se a uma combinação 

de arte comercial e abstração. Compreende-se que em Lichtenstein, os clichês da 

arte comercial se transformam em objetos de arte: socos, tiros, lágrimas pelo amor 

perdido, com frases e textos de apoio. O artista não pretendia uma crítica à cultura 

consumista, mas se propunha a fazer uma paródia dela e um reconhecimento à 

qualidade de parte da arte comercial, ainda que não a apoiasse. Entre os trabalhos 

mais famosos estão suas pinturas sobre guerra como as séries ―Quando abri fogo‖ 

(1964) e ―Whaam‖ (1963). 

 
IMAGEM 04 - Quando abri fogo Lichtenstein , 1964. Osterwold,1994, p. 167 Disponível em 

<http://www.designlovrs.com.br/2009/07/a-arte-de-roy-lichtenstein-pop-art-1/ > Acesso em: 01 de maio 

de 2014.  

                                                           
24

.1994, p. 183. 
25

.Idem, p. 184.  
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IMAGEM 05 - WHAAM - Lichtenstein, 1964. Disponível em <http://www.designlovrs.com.br/2009/07/a-

arte-de-roy-lichtenstein-pop-art-1/ > Acesso em : 01 de maio de 2014 

 
O artista pretendia que suas imagens parecessem feitas por uma máquina, 

mas eram traçadas à mão livre, com cores chapadas e sempre contornadas de 

preto.  

 

 
IMAGEM 06 - Muchacha com lágrima – Lichtenstein. Disponível em 

<http://www.artehistoria.jcyl.es/v2/obras/14180.htm>. Acesso em: 01 mai 2014. 

 
 
2.3.3 Jasper Johns (1930) 

 
 
Mc Carthy (2002) cita Johns como o pintor norte-americano, nos anos 

cinquenta e sessenta do século XIX, que elegeu como tema objetos conhecidos e de 

duas dimensões, como bandeiras, alvos e mapas, citando-as como coisas que a 

mente já conhece. Sua obra principal foi Flag (Bandeira), de 1954.  Conforme cita 
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Mc Carthy26, o dadá e o surrealismo chegaram à Pop Arte norte americana por este 

artista que se concentrava em ―coisas que são vistas e não percebidas‖  vindas em 

formatos simples como alvos e retângulos.  

 

 
IMAGEM 07 - Três Bandeiras - John 1958.  Osterwold (1994 , p.159). Disponível 

em<http://www.metmuseum.org/toah/hd/john/hd_john.htm>. Acesso em: 01 mai 2014. 

 
 

O movimento Pop Arte permaneceu por uma década de persistente presença, 

no ocidente, deixando, nos dois lados do oceano, vários talentos e contribuições 

diretas para a arte. Além das marcas humanas, reconfigurou a cultura do século XX 

ao evitar a rigidez de manifestações do modernismo ―[...] em favor de uma arte que 

era visual e verbal, figurativa e abstrata, criada e apropriada, artesanal e produzida 

em massa, irônica e sincera. A Pop Arte era tão complexa e dinâmica quanto o 

momento e os artistas que lhe deram vida‖27.  

Embora se registre que a Pop Arte durou até final dos anos de 1960, em 

pleno século XXI é possível desenvolver estudos e selecionar informações na mídia, 

demonstrando que ela está viva e atuante. Assumindo esta posição, pretende-se 

dizer que da mesma forma que seu sucesso foi imediato ele é duradouro.   

 
 
2.4 A POP ARTE PERMANECE UM BOM NEGÓCIO  
 

A Pop Arte anunciou o fim dos limites entre alta cultura e a cultura popular e 

quando foi pensado e dito, pelos artistas das primeiras apresentações, que o 

trabalho naquela linha deveria ser um bom negócio a fala ou o silêncio sobre esta 
                                                           
26

. 2002 
27

. Mc Carthy,  2002, p. 14. 
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posição representava censura a quem o dizia e ao movimento como um todo. Mas a 

Pop Arte foi e permanece um bom negócio, como aquela posição parecia profetizar. 

Destacando em Osterwold28 a consideração de que as posições de Warhol 

são as que melhor demonstram o pensamento que cercou a Pop Arte e pretendendo 

reforçar a repercussão e o ―bom negócio‖ que representaram e permanecem 

representando os trabalhos  executados por aqueles artistas, recortou-se da Internet  

e apesenta-se a notícia a seguir, referentes a obras de Andy Warhol e de Roy 

Lichtenstein.  

  

Sopa Campbell‘s de Andy Warhol e café de Roy Lichtenstein vão 

a leilão. Símbolos da arte pop americana estão pela primeira a um leilão 

em Londres, e não em Nova York 

 

 

  
 

SÃO PAULO - A lata da famosa sopa Campbell's pintada por 

Andy Warhol, uma das obras emblemáticas da história da arte Pop, está 

sendo oferecida a colecionadores de arte em um leilão em Londres. 

Juntamente o 'copo de café' de Roy Lichtenstein, a pintura de 

Andy Warhol está à venda na famosa casa de leilões Christie's. 

 
IMAGEM 08. A Pop arte permanece um bom negócio: O ‗copo de café‘ e a lata de sopa – 
Lichtenstein/ Warhol. Disponível em <http://www.g1.globo.com/pop-arte/.../warhol-liechtenstein-e-
bacon-sao-estrelas-de> 08/05/2012. Acesso em: 29 abr  2014. 

                                                           
28

. 1994. 



25 
 

 

Andy Warhol é artista com mais vendas em leilões em 2013. 

 
 
Quadro 'Liz‘ de Andy Warhol é leiloado na Sotheby's de Nova 

York, em novembro2013 
O artista americano Andy Warhol (1928-1987) foi o artista que mais 

arrecadou em vendas nos leilões durante 2013, um ano em que essa 
atividade cresceu 13,16%,  
Nesse período, o volume de vendas das casas de leilões alcançou 12 bilhões 
de dólares, frente aos 10,6 bilhões de dólares do ano anterior. A fundação 
Warhol contribui para o desenvolvimento da cultura da arte. 

 
IMAGEM 09 - A Pop arte permanece um bom negócio: LIZ – Warhol. Disponível em 

<http://www.veja.abril.com.br/.../andy-warhol-lidera-lista-de-artistas-com-mais-venda...>  17/02/2014. 

Acesso em: 29 de abril de 2014. 

 
 

Os anos de 1960 chegaram ao fim com o homem pisando a Lua, em julho de 

1969, e com um grande show de rock, o "Woodstock Music & Art Fair", em agosto. A 

sociedade assistiu, por aquela ocasião, ao enfraquecimento do movimento artístico 

proclamado como Pop Art, mas a sua influência permaneceu viva e, presente em 

diversos setores sociais como o artístico e o campo da moda, que, neste momento, 

vale-se dos cinquenta anos passados para atender ao gosto popular com suas 

imagens.   
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3 ARTE E MODA / MODA E ARTE 

 
 

A proposta de aproximar Moda e Arte / Arte e Moda, procurando compreender 

a influência da arte na maneira de vestir e reconhecendo a moda como arte, 

demonstra que se aceita a relação entre os dois movimentos sem considerar a 

dominância de um deles, mas sentindo a sua aproximação. Em seus estudos, 

Cidreira29 considera que a presença, ainda que breve, da arte e da moda ao longo 

da história do homem poderá contribuir para que se compreenda a situação de 

entrosamento entre a moda e a arte. 

 
 

3.1 A NOÇÃO MODERNA E CONTEMPORÂNEA DE ARTE 

 

 

Barbosa30, destacando a dificuldade em conseguir definir arte, considera a 

possibilidade de se encontrar inúmeras definições, variando conforme o momento e 

o campo ao qual esteja ligado seja artístico, estético ou educacional. O fazer 

artístico ―não pode ser entendido como aventura individual de uma inteligência ou 

sensibilidade especialmente dotada, visando um fim em si mesmo‖, pois transcende 

os períodos, as eras e as funções em que apareceram e podem ser registradas.  

Coli31 (citando Mário de Andrade, diz que para o poeta ―a arte não é um 

elemento vital, mas um elemento da vida‖. Não sendo imediatamente necessário 

como a comida, a roupa, o transporte, a arte poderá vir a ser o inútil, o supérfluo de 

um objeto útil. Em tempos recentes, ―houve uma corrente de gosto que buscou nas 

formas exigidas pelas funções dos objetos a manifestação da arte: ela foi chamada, 

por vezes impropria e obscuramente, de ‗funcionalismo‘‖. Na verdade, o 

funcionalismo se apresenta como uma reflexão racional sobre a função, mas é, de 

fato, uma poética funcional. A funcionalidade vem sendo buscada em todos os 

setores úteis da sociedade. Como exemplo dessa situação, pode-se destacar que 

―Não somente as funções manifestavam-se além delas mesmas (o aerodinâmico 

desenho das carrocerias de automóveis, era mais uma imagem dessa função que 

uma verdadeira exigência), como se buscava, nas marcas das funções, a arte‖32  

                                                           
29

. 2005. 
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. 2001, p. XII. 
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. 1995, p. 87. 
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. Idem, p. 88  
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―Depois de uma longa elaboração milenar, o conceito de arte se tornou menos 

impreciso‖33. Na verdade, todas as artes têm uma função social e, ao criarem nova 

forma de beleza, elas podem despertar nas pessoas os mais puros e nobres 

sentimentos. Referindo-se a esse tempo de elaboração, Frange34 afirma que a 

busca de uma definição para a Arte, hoje, ―está ancorada muito mais em dúvidas do 

que em certezas, desafia, levanta hipóteses e antíteses em vez de confirmar teses‖. 

Enquanto expressão do indivíduo, da cultura e de toda sua complexidade 

simbólica, a arte é reconhecida, segundo Cidreira35, como uma linguagem e, por 

estar condicionada a uma temporalidade, representa a humanidade em consonância 

com as ideias, aspirações e necessidades de um momento específico. Isso significa 

que a arte tem uma história que acompanha a vida humana desde a sua origem. Os 

primeiros registros de vida inteligente são manifestações artísticas do homem 

primitivo. Acompanhando a arte rupestre, a pintura a escultura, no Egito, na Grécia 

ou em Roma, até a fotografia e o cinema nos tempos modernos, será possível 

reconhecer, pelo vestir das pessoas, suas funções sociais e  a denúncia do status 

de cada um por ocasião das ações representadas. De fato, a arte, em todas as suas 

manifestações, deixa aparecer atividades que mostram a humanidade vestindo-se 

de uma forma específica em cada momento da sua história.  

Barbosa36, citando Feldman, considera que aprender a linguagem da arte 

―implica em desenvolver técnica, crítica e criação e, portanto, as dimensões sociais, 

culturais, criativas, psicológicas, antropológicas e históricas do homem‖. A arte é 

uma criação humana com valores estéticos, como beleza, equilíbrio, harmonia, que 

representam um conjunto de procedimentos utilizados para realizar obras de arte, 

com as quais se pode entender o mundo. 

 

 

3.2 MODA, MODA DE VESTIR ACOMPANHA A MULHER 

 

 

O vocábulo ‗Moda‘, segundo Ferreira37  tem origem no latim, modus e indica a 

tendência e a maneira de se vestir, o modo e o costume e se aplica à variação das 
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. ÁVILA, 1978, p.40.  
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. 2003, p. 36. 
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. 2005. 
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2001, p. 43. 
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. 2004.  
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vestimentas, que em determinado tempo eram iguais para todos, crianças e adultos.  

Para Cidreira38, a moda permite discutir e levantar questões sociológicas, 

antropológicas e na área da comunicação, relacionadas aos diferentes tempos, 

compreendendo-se aí, também, o que acontece nos dias atuais. No correr do século 

XX, a moda se consolidou tornando-se a cadeia industrial com toques convenientes 

à sociedade capitalista, vivida pelo mundo ocidental. Na verdade, a moda explora e 

investe na formação de nichos consumidores.  

Relacionando arte e moda pode-se citar Braga quando reflete sobre o tema dizendo 

que: 

 
 

A arte traz em si, os valores de habilidades e da perícia, ou seja, a 
capacidade de fazer e, de acordo com o que é produzido, podemos 
perceber no objeto um valor utilitário ou estético, todavia, antes da 
materialização, a arte aparece primeiro na mente. A moda por sua vez, 
pode ser analisada pelas mesmas abordagens. Tal relação deveria estar 
mais associada ao estilo do que à moda, pois moda é a diluição, a 
democratização de uma ideia inicial que é o estilo. Desta forma haveria uma 
íntima relação entre as áreas, uma vez que a palavra ‗estilo‘ abrange os 
dois universos distintos que se tangenciam com muita frequência

39
.  

 
 

Demonstrando a influência da arte na moda, isto é o interesse do designe 

pela arte, Braga40 destaca algumas ocasiões em que a situação pode ser encontra. 

  Paul Poiret (1879-1940) associou seu trabalho às artes, elaborando 

estampas com o fovismo; 

  Raoul Duffy (1877-1953), ainda antes da primeira Guerra Mundial, inspirou-

se principalmente em David para seus vestidos de cintura abaixo do busto e 

sem espartilho, 

 Schiaparelli (1890-1973) amiga de Salvador Dali, criou inspirada no 

Movimento Surrealista, trazendo para à moda aspectos oníricos do 

inconsciente. 

 Madeleine Vionnet (1876-1975) inspirou-se na arte grega, criando modelos 

lindos, leves de grande plasticidade, plissados e drapeados; 

 Balenciaga (1895-1972) trouxe as pinturas dos renascentistas para embasar o 

seu estilo requintado e de grande sofisticação; 

 Ives Saint Laurent (1936-2008) preocupado com a moda jovem dos anos de 
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1960, imortalizou-se com a criação dos tubinhos com linguagem abstrata, 

inspirada no neoplasticismo de Mondrien; 

 Inúmeros estilistas, adeptos do prêt-à-porter, que significa um elo entre arte-

moda, valeram-se da produção da op art e da pop art 

 

A moda quis ganhar lugar entre as artes e os museus de moda vêm se 

tornando referências do processo cultural e  as exposições de moda competem com 

as de arte. Segundo Braga, ―Os desfiles de moda tornaram-se verdadeiras 

performances e happenings. Centros artísticos como Paris, Londres, Florença e 

Nova York passaram a ter, em seus circuitos culturais, grandes exposições com 

enfoque na moda‖41.  

 
 
3.3 LER OU RELER – CRIAR OU COPIAR  

 
 
 Desde os anos de 1980, uma das formas de fazer moda, de criar moda tem 

sido a apropriação ou a inspiração nas referências do passado da arte ou da própria 

moda.  Braga42 destaca três conceitos que se aplicam a esse processo de criação: a 

releitura, o vintage e a customização.  

Dos três conceitos vai-se ficar inicialmente com a releitura para mostrar a 

presença da arte na moda. Reler é utilizar uma referência artística e por meio dela, 

ter uma nova produção, reinterpretando-a. Releitura é reler, ler novamente, 

interpretar a obra tendo uma nova visão a respeito do original; a recriação pode 

valer-se de novas técnicas, novos olhares. Este novo mantem certa ligação com a 

fonte que o inspirou.  Como exemplo de releitura em moda, encontra-se o new look 

de Dior, em 1947, inspirando-se na belle époque, em busca de reaver a feminilidade 

abandonada no período da Guerra.  

 
Reler não é copiar. Reler é se inspirar, é ler de novo; é enxergar o que 
parece ter sido esquecido; é percorrer um caminho já trilhado, porém com 
novos passos, novas atitudes; novas respostas a novas necessidades; é dar 
um agradável toque de saudosismo à contemporaneidade; é unir passado e 
presente para projetar o futuro; é uma roupa nova com referências pretéritas 
sem ser figurino ou reconstituição de época; é resgatar o que talvez a mente 
tenha esquecido, mas que o olho soube enxergar com os novos materiais, 
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por meio de novas técnicas e de novas soluções.
43

  

 
O conceito seguinte, citado em Braga (2011) é o vintage, que tangencia a 

releitura, definindo-se como uma apropriação do passado. Foi bem aceita nos anos 

de 1990. A origem do termo está em vindima e significa safra de vinho, produção de 

um período. Transferindo este significado para o campo da moda, tem-se a 

referência à produção de um período da moda, a safra de um passado, importando o 

que de denunciador se pode perceber neste período. O passado considerado pode 

ser remoto ou próximo, desde que se esteja usando a roupa tal qual foi a seu tempo. 

É a roupa de brechó e pode ser restaurada, mas não reformada. Na verdade, é a 

roupa de segunda mão.    

Customização é neologismo de customer e significa cliente ou freguês. São 

toques de exclusividade aplicados a uma roupa saída em série. Nesse caso, 

interfere-se em uma roupa pronta, deixando-a como única. A palavra ideal para 

indicar este contexto é personalizar. Para que o conceito permaneça com seu 

sentido real cada roupa deve ser customizada por quem vai usar.        

 
 
3.4 UMA TRILHA PARA OS DESFILES DO SÉCULO XXI 

 
 
 Antes de tratar sobre os desfiles de moda presentes no século XX e 

designados por Evans44 como espetáculo encantado, será interessante reportar-se a 

séculos passados e conhecer como, de fato, tudo começou. 

Na Idade Média, segundo Holanda45, a Corporação de cada ofício (barbeiros, 

ferreiros, tecelões, alfaiates, camiseiros) tabelava os preços referentes à mão de 

obra e à matéria-prima de sua área e cuidava para que a fabricação seguisse 

determinados padrões de qualidade, combatendo a falsificação da mercadoria. A 

delimitação das atribuições de cada ofício era rigorosa: no ramo de confecção, por 

exemplo, uma alfaiataria não consertava roupas e uma oficina de conserto não 

produzia peças novas.  

As mulheres, em geral, eram costureiras e suas atribuições se resumiam a 

trabalhar para os alfaiates e camiseiros. Ferraz 46 registra que Luiz XIV, o Rei Sol, 
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imperador francês, em 1675, permitiu que as mestras costureiras adquirissem 

reconhecimento e participação no mercado de costura de roupas por  encomenda, 

mas não podiam ter ou vender tecidos em suas lojas. O soberano dividiu em quatro 

categorias o trabalho das mulheres: costureira de vestuário, de roupas infantis, de 

camisaria e de acabamento. Mas, somente com Luiz XVI, em 1782, as mulheres 

tiveram o direito sindical de trabalhar como os alfaiates na confecção de corpetes, 

espartilhos e crinolinas, roupas (robes)  masculinas e criações para bailes. 

A Idade Média, segundo Ferraz47 fez com que as atividades ligadas à costura 

se tornassem rentáveis e rendosas, conservando o seu caráter artesanal até 

a Revolução Industrial, quando a costura, passou a ser realizada em escala 

industrial. Essa mudança foi sentida principalmente na Inglaterra, onde a indústria 

têxtil foi mais significativa, com o aparecimento das máquinas de costura, facilitando 

e acelerando o trabalho dos alfaiates e padronizando a produção. 

Ferraz48 relata que era nas assembleias anuais das corporações de oficio que 

se decidiam as mudanças no modo de vestir e, estas, dependiam das 

disponibilidades de matéria prima, dos corantes e das condições financeiras de cada 

nação para importar tecidos e corantes.  

No período absolutista, as mudanças se davam nas núpcias principescas, 

assim foi no casamento de Henrique VIII, de Maria Antonieta e das esposas de 

Napoleão Bonaparte. Destacando a relação e a responsabilidade dos profissionais 

com a moda, Ferraz49  considera que, na verdade, as revoluções da Moda se deram 

na modelagem e na costura e  nunca no desenho dos modelos, estes mostravam a 

moda, sugeriam o que deveria ser usado concorrendo mais para uma padronização. 

Laver50 registra um movimento de preocupação com a disseminação da moda e com 

a diversidade de roupas femininas, na segunda metade do século XVIII. A 

divulgação da moda recebeu impulso nessa ocasião, com os fashion plates, 

gravuras da moda,  as quais,  no período de 1778 –1787 foram publicadas em 

intervalos regulares, facilitando o trabalho das costureiras. As fashion plates são 

ilustrações feitas à mão, inicialmente em preto e branco e mais tarde, coloridas – 

Hand coloured fashion plates. Existem duas modalidades deste material: o costume 

plates, a mostra das imagens de roupa, quando retratavam a atual e a do passado é 
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uma tentativa de mostrar a moda passada e os fashion plates, ou figurinos de 

vestimentas contemporâneas à sua publicação. Sem a presença da fotografia, não 

havia outro recurso para levar à sociedade as informações sobre o que se usava. 

Esse material facilitava a vida das costureiras e de certa forma estratificaram a 

moda. Os primeiros fashion plates não foram franceses, mas ingleses. Evoluindo a 

partir desta origem, a cada década surgiam em Paris as revistas de moda e ao final 

do século XIX, havia umas quarenta novas revistas desta natureza, muitas delas 

atingindo o exterior, ficando em circulação por muito tempo, como é o caso Petit 

Echo dela Mode, que vendeu no ano de 1900, dois milhões de exemplares. 

Ferraz51 (2011) data a confecção de roupas femininas por artesãos, 

considerados simples executores das ideias, preferências ou caprichos de suas 

senhoras e clientes, até meados do século XIX. O procedimento da mulher burguesa 

quando queria ou precisava de uma nova roupa, em meados do século XIX, seguia 

etapas: aquisição do tecido em uma casa especializada e seu encaminhamento a 

uma costureira, em geral mulher, humilde, que até costumava visitar ou trabalhar em 

casa das clientes e que confeccionaria a roupa, conforme as orientações do modelo 

apresentado; neste caso, a pessoa responsável pela concepção da peça 

encomendada era a própria cliente.  

Estarque e Carvalho destacam em Anne Hollander a informação de que a 

confecção da roupa feminina era uma ―questão [...] privada quando não secreta, e o 

público [...] não deveria estar ciente dos métodos empregados para obter o efeito 

final, nem dos nomes das costureiras, nem dos fornecedores‘‘52.  

Considerando a forma utilizada pelas mulheres para conseguir seus vestidos, 

compreende-se que em meados do século XIX, era difícil identificar a classe social 

pela roupa das senhoras. A mudança nesta distinção, segundo Braga53 ocorreu 

quando ―entrou para a moda o prestígio do artista, o criador de moda, que 

exteriorizava seu gosto e suas vontades no processo de elaboração das roupas, 

dando o aval de seu prestígio ao assinar a sua criação. Era a alta costura para a 

moda feminina‖, que somente a classe abastada poderia pagar.  

Tanto para Braga54 quanto para Laver55 a dinâmica rompeu-se quando 
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Charles Frederick Worth (1825-1895), comerciante inglês radicado em Paris, passou 

a se ocupar de todo o processo de criação da costura, desde a escolha do material, 

passando pelo feitio, cor e acabamentos até posterior apresentação e 

comercialização. Com esta forma de atender suas clientes Worth, na década de 

1850, em França, implantou a hault couture, alta-costura.  

Worth foi visto a seu tempo como sendo uma ―criatura pequena, seca, 

nervosa, vestida de negro [...] usando um casaco de veludo, recostada de forma 

descuidada em um divã, com um charuto entre os lábios‖56, mas disputado pelas 

mulheres burguesas que desejavam se vestir bem e com exclusividade. Assim, em 

dez anos, vestindo a nobreza, inclusive Eugênia, esposa de Napoleão III, e as 

esposas de ricos industriais, Worth fez com que as mulheres fossem até ele: ―Não 

me importa que ele seja mal educado, desde que me vista‖, diziam algumas. Assim, 

―[...] a cliente a quem fosse dada a ventura de frequentar o seu atelier, teria muito 

pouca influência nas características finais do vestido, ou seja, Worth decidia 

integralmente qual era o vestido adequado‖57. 

A Worth House of Worth, inaugurada em 1858, significou o lançamento da 

Maison; ali foram apresentadas pela primeira vez coleções de verão e de inverno, 

com modelos vivos  e criações exportadas ainda no papel. Estarque e Carvalho58 

citam o ambiente da Maison Worth como absolutamente discreto. Não havia 

propaganda, cada cliente chegava por apresentação de outra: ― – Madame – disse 

ele, quem a apresentou?/ – Não compreendo. / – Temo que a senhora deva ser 

apresentada por alguém para que eu a vista‖ 59.    

Uma vez vencida a porta de entrada, a cliente atravessava uma série de 

antessalas: 

 
 

A primeira, [antessala] que exibia belas sedas negras e brancas, está 
mobiliada com cadeiras e sofás extremamente confortáveis; e um gabinete 
de curiosidades, onde Worth guardava suas antiguidades. Na segunda 
antessala, o salão do arco-íris, podiam se ver sedas de Lyon e brocados 
italianos multicoloridos. Na terceira havia tecidos ingleses. Em um salão de 
espelhos, as criações de Worth vestiam manequins de madeira. Desde a 
entrada, a cliente podia comprovar, graças a espelhos estrategicamente 
dispostos, como sua veste empalidecia ao lado das novas criações do 
couturier. O último espaço, o salão de lumièr, era talvez a ideia mais 
engenhosa de Worth. Espessas cortinas de veludo impediam que a luz do 
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dia penetrasse, e a iluminação a luz de gás recriava o ambiente de um 
salão de baile. Desta maneira, a cliente podia ter certeza do efeito que 
produziria o vestido em condições reais de uso

60
. 

 
 Segundo Morais61 a grande importância de Worth repousa na sua capacidade 

de entender a moda como uma atividade prestigiante e instauradora. Apesar de se 

preocupar somente com a sua arte, sem atentar para outras propostas dos anos 

finais do século XIX, foi a importância social que Worth ajudou a alcançar para os 

criadores de moda que estabeleceu a ligação entre artistas e costureiros    

Laver e Braga62 veem que o gesto de assinar suas criações fez com que 

Worth fosse o responsável por transformar simples objetos do cotidiano em peças 

únicas; etiquetando as roupas com sua assinatura, estas passavam a serem obras 

de arte, pois, até então só os artistas assinavam suas produções.  

Estarque e Carvalho63 consideram que Worth foi, também, capaz de 

estabelecer um novo paradigma dentro da linguagem da moda, trazendo o termo 

couturier para designar o criador, pois o profissional da costura era couturière, termo 

que designava apenas o ato de manufaturar peças. A  Alta Costura conta, ao lado 

de Warth, com Paul Poiret (1879-1944) e Coco Chanel. Uma vez firmada, a Alta 

Costura, passou a representar um papel importante na economia francesa e tornou-

se marca protegida por lei, renovada anualmente pela Chambre Syndicale de Haute 

Couture, uma subdivisão da Fédération Française de La Couture, Du Prêt-à-

Porterdês Couturiers et des Créateurs de Mode, existente desde 1868 quando os 

costureiros se reuniram em sindicato para formalizar as atividades da Alta Costura 

através de normas.  

Soares64 mostra a França, denominada de ―Centro da Moda‖ e único reduto 

das maisons e butiques, em um período que vai século XIX até os anos de 1980. 

Inicialmente as maisons apresentavam, sem datas fixas, suas criações ao longo do 

ano em função das estações. Hoje existe o calendário da moda com desfiles de 

verão no final de janeiro e de inverno no começo de agosto. Os profissionais 

estrangeiros compram os modelos de sua preferência com o direito de reproduzi-los  

rapidamente em série em seus países a preços acessíveis, o que retira a 

singularidade de peças únicas e as afasta da obra de arte. 
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3.5 O ESPETÁCULO AINDA ENCANTADO 

 

 O Espetáculo Encantado é como Evans65 designa o desfile de modas que 

desempenhou importante papel na indústria da moda. No início do século XX, surgiu 

esta atividade no mundo da moda envolvendo os ateliês de alta costura, lojas de 

departamento e eventos beneficentes. Além de buscar o campo econômico, o desfile 

de moda, no século XX, estabeleceu uma relação estreita com ―arte, teatro e 

cinema, com o consumismo e com a coisificação da figura feminina na cultura de 

massa; e, resumo com as concepções mais amplas de gênero, imagem, desejo e 

relações pessoais no século vinte‖.  

 Duggan66 relata que a apresentação ao público, pela imprensa, de uma 

coleção de roupas a serem lançadas, para atender a um grupo de estações 

climáticas de um ano, surgiu no centro comercial de Chicago nas primeiras décadas 

do século XX. Isso significa que pelos anos de 1930 os desfiles já existiam em 

grande escala e, com as mudanças que foram acontecendo, o espetáculo de som e 

luz apareceu na década de 1960, sendo chamados de ―teatro sem trama‖. Neste 

contexto o designer manipula quatro componentes: o tipo de modelo, a locação, o 

tema e o encerramento.    

 Destacando deste conjunto o tipo de modelo, Gianni Versace inseriu a cultura 

popular nos desfiles quando apresentou modelos teoricamente cantando, e todos 

ouvindo a gravação, de Fredom, de George Michael, ídolo da música pop. Com esta 

atitude o designer consolidou seu lugar no ―rock and roll‖, ―iniciando um novo nível 

de ligação entre a indústria da moda e o show business, abrindo a s portas para uma 

nova geração de modelos como estelas‖67. 

Alterando o processo dos desfiles com as supermodelos, McQueen, no desfile 

da Givenchy, 1999, suprimiu a presença das modelos pela presença inanimada de 

manequins de plástico transparente, que subiam e desciam à passarela por 

aberturas no chão, trazendo sempre novo modelo. essa apresentação, que existiu 

no século XIV e pareceu original aos participantes.  Este mesmo designer organizou 

uma nova apresentação singular, em 1999. Ofereceu próteses para serem 

colocadas em lugar das pernas amputadas de Aimee Mullin, para que ela 

apresentasse sua coleção de primavera. Esta situação ―que poderia ter inspirado 
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controvérsias e acusações de exploração, McQuenn conseguiu cativar a imprensa 

chocando-a‖68. 

Uma vez conhecida quem desfila, pode-se pensar em onde se desfila. As 

locações para os desfiles já apareceram de diferentes formas. McQueen, em 1999 

apresentou sua coleção num armazém de transporte representando um contêiner de 

plástico cúbico no qual se desenvolvia uma cena de O iluminado de Stephen King, 

inspiração para a temporada (DUGGAN, 2002). 

A introdução de um tema nos desfiles relaciona-se com o casting selecionado 

e a locação.  

 
 

Considerando seus múltiplos propósitos, incluindo o convite para o desfile, a 
produção e a linha do vestuário em si, devem ser facilmente identificáveis e 
memorizáveis. Os temas também inspiram a divulgação da moda em 
publicações  importantes: conceitos únicos e ultrajantes traduzem-se bem 
nas páginas de revistas de moda influentes, como Vogue e Bazaar 

69
. 

 
 

 O encerramento de um desfile costuma ser espetacular, ainda que sacrificado 

o lado comercial da moda, pois, muitas vezes, nesse momento final uma peça 

vendável nem chega a aparecer. O raciocínio que acompanha a organização das 

produções extravagantes que podem compor um desfile de moda, volta-se para o 

interesse em despertar a mídia em lugar de divertir o público. Os quatro elementos 

citados fornecem material que vai aparecer nos meios de comunicação 

especializados e conforme McRobbie, historiadora citada em Duggan70, os 

designers, com o espetáculo programado ao alimentarem a fantasia e aspirações 

dos leitores, têm espaço garantido na midia.   

 Modelo, locação, tema e encerramento são elementos que ocuparam muitos 

desfiles ao longo do tempo. Ao lado de muita criatividade, estranheza e despesa,  

alguns designers começaram a promover suas criações relacionando-as às belas 

artes nos desfiles. Como exemplo desta opção, Duggan71 cita Miyake estreando em 

1971 em Nova York e realizando, dois desfiles anuais, pelas décadas seguintes, 

mais ligados às belas artes que à moda. Nos anos de 1980 e 1990 vários outros 

designers realizaram suas mostras num contexto artístico.   
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A presença de um campo social e econômico voltado para a moda existe no 

Brasil há não muito tempo e, hoje, pode ser percebido independente dos números 

estatísticos da indústria de vestuário.  Eventos como o São Paulo Fashion Week, 

Fashion Rio acontecidos em diferentes capitais, destacando as marcas presentes no 

mercado, renovadas anual ou semestralmente e as coleções de prêt-à-porter são 

reproduzidas com pequenas diferenças para o alcance da população como um todo. 
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4 A POP ARTE NA MODA: O DESFILE ON LINE  
 
 
 A moda é efêmera e também coletiva, pois uma  roupa, uma forma de vestir 

só se torna moda quando é aceita de forma generalizada, coletiva, quando no gosto 

de muitos.  ―É paradoxal, pois você quer usar uma novidade (chamada moda) para 

ser diferente e atual e logo haverá outros que também queiram ser diferentes e, 

quando percebermos, estaremos todos iguais achando que estamos diferentes‖72. 

 Assim, Braga considera ser inadequado usar a denominação ―moda‖ para os 

lançamentos periódicos ocorridos na alta costura, nas lojas, nos departamentos. 

Para este feito, para esta atividade de lançar modelos novos, talvez fosse mais 

prudente valer-se da palavra estilo, ―que em sua origem etimológica está ligada às 

questões de pura subjetividade, pois stills era o objeto pontiagudo com o qual os 

romanos escreviam sobre superfícies enceradas. Nada mais especial que nossa 

letra e, especialmente, nossa assinatura‖.  

 O lançamento de uma coleção significa o desejo de algo novo e o seu criador 

espera que suas peças sejam usadas como uma possibilidade estética de um 

determinado gosto, que, no caso, é o seu próprio. ―Dessa forma, o lançamento de 

uma coleção de roupas deveria ser um desfile de estilo e não um desfile de moda, 

pois de fato, só será moda se houver aceitação coletiva, uma popularização das 

sugestões feitas por um criador e/ou estilista [...]‖ 73. 

   

4.1 AO VESTIR A POP ARTE  

  

Conforme a proposta de Braga74 sobre moda e estilo, pode-se dizer que o 

povo legitimou o estilo Pop Arte para a moda, portanto pode-se colher, on line, 

alguns desfiles dessa arte na moda. Neste caso, buscam-se os estilos, que um 

público mais ligado à economia que ao espetáculo lança com a certeza de que será 

moda.  

Neste desfile não abrem as cortinas, não se acendem as luzes, buscam-se 

bons sites e seguras informações. O espetáculo liga-se à democratização do ver e 

do apreciar e, às vezes, comprar.   
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Não precisou transcorrer muito tempo, nem mesmo aguardar a chegada das 

avançadas tecnologias do século XXI, para que a moda começasse a levar para a 

roupa feminina os motivos que os pop artistas criavam e mostravam nas suas 

exposições.   

 
 
4.2  OS PRIMEIROS ANOS DE VESTIR A POP ARTE 

 
 

Entre trinta e cinco criações vestíveis, inspiradas em obras de arte, 

selecionou-se três que trazem referência à Pop Arte de origem anterior ao século 

XXI.  

 

 
 
IMAGEM 10. Sunrise – 1965 - Lichtenstein + Simpson. Disponível em 
<http://www.freakhowbusiness.wordprees.com/tag/lee-rudd-simpson>. Disponível em 
<http://bibliobelas.fileswordpress.com /.../35-roupas-inspiradas- nas-artes-plasticas: moda/arte>.  
Acesso em: 13 de maio de 2014. 

 
O vestido acima é uma criação de  Lee Rudd Simpson, relendo o desenho 

1965,  de Roy Lichtenstein (1928-1987), cuja obra contém outras versões em  Pop 

Art do pôr-do-sol.  

 
 

IMAGEM 11. Vestido de Rótulos - Warhol + Campbell‘s. Disponível em: 
<http://www.freakhowbusiness.wordprees.com/tag/ warhol-campbell‘s>.  Disponível em: 
<http://bibliobelas.fileswordpress .com/.../ 35-roupas-inspiradas- nas-artes-plasticas: 
moda/arte>. Acesso em: 01 mai 2014.
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Andy Warhol transformou os rótulos das sopas Campbell‘s em vestido, 

valendo-se do sucesso da arte com a marca de comida enlatada (galinha com arroz, 

feijões com bacon) em roupa. O vestido, duplicando a obra de Warhol, era 80% 

celulose e 20% algodão, não podendo ser lavado nem passado. Hoje é item de 

colecionador.  

:  
 
IMAGEM 12.  Flores – 1970 - Warhol + Ungaro -1990. Disponível em < 

http://www.freakhowbusiness.wordprees.com/tag/>. Disponível em 

<http://bibliobelas.fileswordpress.com/.../35-roupas-inspiradas- nas-artes-plasticas:moda/arte>.  

Acesso em: 01 mai 2014. 

 

 

Este alegre vestido, criado por Ungaro, para a etiqueta Parallèle, em 1990 

explora o comprimento mini e o fundo escuro, que se presta ao destaque de uma 

releitura das flores em cores saturadas de Warhol.  

 
 

4.3 DESFILANDO A POP ARTE NO SÉCULO XXI  

 

 

 A seguir desfilam, já no século XXI, as roupas com réplicas da Pop Arte de 

forma mais variada e inspirada, como é o caso deste vestido que traz a Marilyn, de 

Warhow, surgindo sua presença cada vez que a saia plissada se movimenta. Assim, 

em 2008, Marilyn Monroe, de Andy Warhol se revelou por entre as dobras de um 

vestido plissado de Hannah Hoyle. 
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IMAGEM 13. Marilyn Monroe – 1962/1967- Hoyle + Warhow -  2008.  Hannah Hoyle - Disponível em 

<freakhwbusiness.wordprees.com>. Disponível em <http://bibliobelas.fileswordpress.com/.../35-

roupas-inspiradas-nas-artes-plasticas:moda/arte>.  Acesso em: 01 de maio de 2014. 

 
Mc Carthy75 considera Warhol o artista da Pop Arte que melhor entendeu a 

conveniência das imagens facilmente reconhecíveis para estabelecer a fama, 

através dos meios de comunicação de massa. Embora o artista produzisse colagens 

com a imagem de pessoas famosas, na década de 1950, foi em 1962 que encontrou 

―o tema e o veículo para a sua mais importante reflexão sobre a fama‖. Com a morte 

de Marilyn Monroe e a adoção da serigrafia, Warhol encontrou o seu primeiro grande 

ícone e, a imagem produzida, é vista e repetida em diferentes campos da sociedade, 

desde então.    

 
 
4.3.1 Coleção de Paloma Martins  
 
 

A Coleção que Paloma Martins, Inspiração fashion: Pop Art na moda! 

Presente em Another Girl Another Planet, foi selecionada pela profissional de Web 

design (AGAP) para a Revista Glamour e vai aqui desfilando,  enquanto demonstra a 

                                                           
75

 2002, p 42. 
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influência da Pop Arte em vestidos, suéter e camisetas com estampa de HQs e 

onomatopeias na moda popular do verão de 2014.   

 

 
 

IMAGEM 14. Coleção Inspiração fashion. A pop arte na moda. Disponível em: 
<www.agirlaplanet.com/.../inspiracao-fashion-o-pop-art-na-moda...> . Disponível em: 
<http://www.agirlaplanet.com /2013/12/inspiracao-fashion-o-pop-art-na-moda.html#.U4SCWHJdWE4> 
Acesso em: 13 de maio de 2014. 

 

 
 
IMAGEM 15. A moda de Travessoni . Que tal ir de pop arte. Disponível em: 
<http://marciatravessoni.com.br/que-tal-ir-de-pop-art-se-joga/#sthash.GqBQBzO0.dpuf> Acesso em: 
15 de maio de 2014 

 

 
 

IMAGEM 16. Destaque: A pop arte está morta. Disponível em <http://marciatravessoni.com.br/que-tal-
ir-de-pop-art-se-joga/#sthash.GqBQBzO0.dpuf> Acesso em : 15 de maio de 2014 
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Os quadrinhos e onomatopeias ganharam destaque na Pop Arte com obras 

do pintor Roy Lichtenstein, suas ilustrações possuem cores fortes e traços grossos, 

o que causa impacto. Com esta opção, o artista procurava refletir sobre a linguagem 

da pop art ao apresentar críticas ao conceito comercial e de massa.  

As imagens são recortadas como se isso fosse necessário para caber nas 

peças que as contêm, assim as expressões onomatopeias ficam incompletas, mas 

permanecem reconhecidas como vindas de Lichtenstein e significando uma releitura.   

  A seleção de Paloma Martins realizou a releitura da Pop Arte valendo-se das 

mais diferentes peças do gosto popular: calças afuniladas, jeans customizados, pelo 

menos na aparência, shorts bem curtos, mini saias esvoaçantes ou coladas, listras e 

flores, pode-se dizer que há roupa para todos os gostos e têm sido moda em relação 

ao corte.   

O movimento da Pop Arte repercutiu na sociedade dos anos sessenta e  

influência a moda  do século XXI, mas permaneceu no gosto popular e virou moda 

por sua linguagem clara e direta, indo e vindo durante todas as décadas 

intermediárias. 

 
 

4.3.2 Coleção de Márcia Travessoni para 2014/2015   
    
 

Márcia Travessoni trabalha como se os quadrinhos saíram das revistas e 

foram parar nas roupas dos fashionistas. As estampas da Pop Art, ou Colou Fast, 

invadiram os guarda-roupas mundo afora. As roupas assim apresentadas trazem um 

look tão descontraído quanto a imagem que os artistas planejaram. Em geral, a nova 

mania aparece em t-shirts moderninhas, suéteres e cardigãs e os moletons com as 

famosas onomatopeias KA-POW e BANG, partes de histórias em quadrinhos. 

Para distinguir sua produção, as estampas selecionadas na obra do artista 

foram desgastadas, recortadas, repetindo talvez o gesto do artista ao criar seus 

quadros originais, e apresentadas com o convite: Que tal ir de Pop Arte. Se joga na 

proposta.  
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IMAGEM 17. Desigual  estampa  outono-inverno 2014/15. Semana de Moda de NY 
Disponível em <http://www.msn.lilianpace.com.brsemana-de-moda-de-ny>  Disponível em < 
http://www.mundodasmarcas.blogspot.com /2014/01/desigual.html >. Acesso em: 15 de maio de 2014 

 

 

 
 
IMAGEM 18.  A moda de Travessoni: Camisas e calça  

https://msn.lilianpacce.com.br/tag/desigual/
https://msn.lilianpacce.com.br/tag/estampa/
https://msn.lilianpacce.com.br/tag/outono-inverno-201415/
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IMAGEM 19. A moda de Travessoni: Camiseta 

 

 
 
IMAGEM 20.  A moda de Travessoni: Agasalhos  
 

 

IMAGEM 21. Destaque de Travessoni: a Pop Arte está morta 
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Márcia Travessoni apresentou sua coleção Pop Arte, particularizando a 

produção em Lichtenstein, mas valeu-se de Warhol na camiseta mais chamativa, 

apesar de não colorida. Assim, transferindo a peça referida para o fechamento  do seu 

desfile on line, observa-se que ao desejar contar que ‗a Pop Arte está morta‘, a 

etiqueta consegue  comprovar que ela não morreu. Na verdade, vive tanto e tão bem 

que alguém vai desfilar a camiseta,  contando que, se Marilyn morreu, a Pop Arte está 

viva... e lembrada numa releitura quase macabra.  

Se a marca pretendeu, com esta camiseta feminina criticar a incidência abusiva 

da Pop Arte na moda, trata-se, com certeza de uma autocritica, de uma reflexão 

anotada para a próxima temporada. 

A dica da designe Travassonni para realçar suas peças é a indicação de 

combinar com muito preto, couro, peças mais lisas e modelagens sequinhas. 

 

4.3.3 Coleção da Desigual (2014 - 2015) 

 

Flores, poás, repetições, cores fortes seguindo as características da marca e 

lembrando a Pop Arte, os modelos da Desigual (com o S invertido) fazem, 

certamente, uma releitura conveniente do movimento.  

Valendo-se do comprimento longo e médio, de mini vestidos, do corte simples 

aplicado ao tubinho, a Grife Desigual lançou para o outono roupas que carregam em 

si os motivos da Pop Arte, apresentadas na Semana de Moda de NY. 

 

 
IMAGEM 22. Vestidos curtos – outono-inverno 2014/15. 
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IMAGEM 23.  Desigual Espanha: Vestidos longos 

 

A marca espanhola Desigual mostra seu outono-inverno 2014/15, 

na Semana de Moda de NY, com direito um casting bem animado, dançando e 

mandando beijo pra quem assistia. A roupa bem colorida, estampada, muitas 

vezes justa e curta, pronta pra ir pra arara.  

A história da Desigual começou com um jovem suíço chamado Thomas 

Meyer no início da década de 1980 tendo como proprietário da marca ABASIC, S.L.  

 Inicialmente o seu diferencial foram as camisetas estampadas com desenhos 

de grafite e manchas caleidoscópicas presentes nos mercados da ilha espanhola de 

Ibiza. Pouco depois, em 1983 Meyer desejou refazer o vestuário que apresentava e 

a primeira peça criada foi uma jaqueta feita com retalhos de calças jeans usadas. As 

jaquetas rapidamente se transformaram em um enorme sucesso e o jovem queria 

achar um nome para lançar uma marca própria o que aconteceu no ano seguinte, 

1984, quando em junto com Isabel Coixet‘s, surgiu o nome DESIGUAL, 

acompanhado pelo slogan  Desigual it’s not the same (Desigual não é o mesmo). 

Com esta posição, Meyer procurava marcar mais que um estilo, na verdade, uma 

posição política a respeito da ditadura da moda, procurando inovar com o conceito 

Vestimos personas, no cuerpos.  

Recentemente, a DESIGUAL inaugurou uma descolada loja-conceito na 

Quinta Avenida, em Nova York, para marcar a expansão da marca em território 

americano. Em novembro de 2013 a DESIGUAL, que já comercializava seus 

https://msn.lilianpacce.com.br/tag/espanha/
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produtos através de algumas lojas selecionadas de multimarcas, oficialmente 

desembarcou no Brasil com a inauguração de uma loja própria no shopping Pátio 

Higienópolis, em São Paulo. 

Considerado como  marketing ousado, a criatividade vale-se da agressividade 

para lançar ações como a seminaked party, criada em 2005 e apontada como razão 

de seu sucesso:  

 
Em algumas cidades do mundo, tanto no verão como no inverno, todos os 
anos, é comum em um determinado dia, pela manhã, centenas de pessoas 
— a maioria jovem — se aglomeraram diante de uma vitrine da DESIGUAL. 
Um detalhe chama mais a atenção do que o tamanho da fila: todos vestem 
somente roupas íntimas, apenas cuecas e lingeries. Isto porque os 100 
primeiros podem entrar, vestir-se (com duas peças) e sair sem pagar 
absolutamente nada. Os demais ganham 50% de desconto. Todos são 
consumidores comuns que respondem ao anúncio da campanha da 
DESIGUAL todos os anos

76
  

  
 
No site da marca tem-se a posição da DESIGUAL em relação ao conforto e  

bem estar do cliente além de uma roupa exclusiva. Até a iluminação dos espaços é 

pensada para valorizar as peças e criar um clima aconchegante.  Os brasileiros 

estão entre os maiores clientes da marca na Europa e nos Estados Unidos.  

Além disso, entre outros aspectos essenciais para sua expansão, a marca 

adotou uma globalização agressiva e a logística muito bem estruturada e eficiente. 

Como marketing, a Desigual afirma, em seu site, que a alta diversidade e a 

distribuição limitada de sua moda, diminuem a probabilidade de duas mulheres se 

encontrarem num mesmo lugar com vestidos iguais.   

Aparecer duas mulheres com roupa igual é motivo para aborrecimento, por 

razões que não são facilmente explicáveis. Talvez seja difícil compreender porque a 

mulher se aborreça quando encontra outra com o mesmo modelo que está usando. 

mas pode-se levantar como hipótese para este desagrado, o costume implantado 

pela atitude adotada por Napoleão, de 1804 a 1815, quando se esforçava para 

aumentar o interesse pela indústria têxtil e ter a França como centro da moda 

feminina, conforme mostra Braga:  

 
 

Outra proibição do imperador [Napoleão] relacionada à moda foi a da 
repetição pública de vestidos das damas de sua corte. Isso tudo não só 
para gerar um consumo têxtil maior, como também para resgatar para a 
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. website: www.desigual.com, 2014. 

http://www.desigual.com/
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França o poder de ser o epicentro divulgador de moda em geral, uma vez 
que a Inglaterra estava influenciando toda a conduta da moda masculina

77
 . 

 
Nos dias atuais, a possibilidade de duas mulheres se encontrarem com 

roupas iguais não deve ser, totalmente, descartada. A promessa  de quase 

exclusividade de uma marca prêt-a-porter é muito importante para a decisão na hora 

de escolher uma roupa  para ambientes públicos. Quando se trata de moda de rua 

ou de adolescente, todos querem ser iguais, mas nas festas, nas recepções ou 

programas televisados, estar igual traz constrangimento às partes interessadas e, 

certamente ao ateliê ou à Marca. 
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5 CONSIDERAÇÕES FINAIS 
 
 
O estudo desenvolvido permitiu compreender que a Pop Arte foi um 

movimento com ideias próprias que conduziu o trabalho dos artistas que a ele se 

dedicaram. Estes artistas desejavam que suas obras estivessem ao alcance da 

compreensão e apreciação das camadas populares, daí serem seus motivos os 

elementos facilmente destacáveis no meio da convivência popular.  

Cada elemento levado à tela, pelo artista, através de material e meio 

facilmente disponível, continha uma crítica sutil a outro ramo da arte e à 

comunicação de massa, que incitava ao consumo de bens mais valorizados pelo 

custo do que pelo uso. Conforme se lia e se ouvia na mídia, a possibilidade de 

escolha e aquisição de qualquer inutilidade transferia o sorriso da jovem e da dona 

de casa presentes nos reclames, para o rosto das pessoas reais; não havia 

consciência que separasse a fantasia criada pela indústria cultural e a realidade 

vivida em sociedade. Estar com a massa era ser feliz, refletiam as imagens 

veiculadas numa sociedade que ainda não apagara as cicatrizes deixadas pela 

Segunda Guerra Mundial. 

Ainda que desejando ser pop, isto é facilmente assimilável, o movimento 

passou a exigir conhecimento e reflexão para ser compreendido. Esta realidade, 

com o tempo, foi reconhecida pelos meios acadêmicos da época, que passaram a 

analisar a  Pop Arte como não tão popular quanto desejavam seus idealizadores.  

Em dez anos, a Pop Arte viveu um auge, influenciando diversos setores da 

sociedade e se deixando influenciar por eles. Os participantes do movimento e suas 

produções tiveram reconhecimento no campo do prestígio social e econômico e 

seus motivos caíram no gosto da popular sendo utilizados em diversos setores de 

decoração. Isto significa que em qualquer circunstância em que seus ícones se 

apresentem, sua origem será reconhecida, seja em almofadas, móveis, materiais de 

uso doméstico, decoração de ambientes, vestuário de grife ou de uso popular.  

Em se tratando da moda, pode-se considerar que ao lançar seus modelos, em 

2013 e 2014/2015, os estilistas selecionados não se ocuparam em relatar o seu 

planejamento ou o caminho que seguiram para chegar aos modelos apresentados. 

Assim, há pouca informação conteudística do trabalho desenvolvido, acreditando, 

talvez, que a imagem e as cores vivas e alegres da Pop Arte vendam melhor o 

produto que a história inspiradora de seu estilo. Observa-se que, os profissionais do 
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momento omitem uma maior relação com o público que os procura on line e esta foi 

uma limitação ao estudo que se propôs.  

Apesar deste silêncio, pode-se reconhecer que os artistas da Pop Arte 

transpuseram os limites das belas artes e atingem uma enorme gama de interesses 

com apenas a riqueza de sua expressão visual. Essa observação leva a considerar 

que a situação poderá se reverter e a moda contribuir para a difusão da cultura 

popular à medida  que os estilistas e designer do presente, que estudam e se 

aperfeiçoam academicamente, veicularem a história do elemento que os inspira ao 

lado da sua própria assinatura. 

O tema é amplo e muitas trilhas estão espalhadas ao longo do estudo, 

podendo ser alcançadas por esta mesma estilista em mais um nível de estudo ou 

por outros estudantes que venham a ler o que aqui se produziu. Nesse caso se 

incluem alunos do ensino médio, que buscam uma decisão sobre estudos 

superiores, pois a linguagem é simples e corrente.  

Tanto o tema arte como moda, considerados de forma aproximada como se 

fez aqui, ou isolada em seu próprio campo, merece a atenção de alunos ou 

profissionais também das áreas de psicologia, sociologia, pedagogia, indo mais 

longe ainda se pode citar turismo e literatura.  

O tema enriqueceu a experiência e o conhecimento da aluna que o elabora, 

uma vez que exigiu leituras nos dois campos, arte e moda, e pode reconhecer a 

limitação da literatura pertinente a ambos e a dificuldade em elaborar um trabalho 

científico.     
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