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Desenhar no Espaco

O fato de um numero significativo de artistas ter, nas décadas de 1950 e 1960, tentado trabalhar fora dos
limites tradicionais das artes plasticas, “liberados” dos constrangimentos materiais da obra (pelo menos
dos mais tradicionais), é algo que transcende tanto a producao individual desses artistas, como os diversos
contextos nacionais ou regionais nos quais eles atuaram. Em todo o mundo ocidental, assim como na area
sob influéncia deste — e, inclusive, no Japao —, o século XX testemunhou um processo progressivo de abertura
e “emancipacao” nos mais diversos campos da atividade humana. Aqueles meios que durante séculos, e
mesmo milénios, demarcaram essa necessidade essencial de expressao humana, que esta na origem das artes,
passaram a ser percebidos como uma camisa de forca, como um limite material e técnico a ser inevitavelmente
flexibilizado, ampliado e superado, tornando assim possivel o trabalho artistico no mundo real, no espaco
ocupados por nos, seus destinatarios. Pois desenhar no espaco,' como se propuseram muitos desses artistas, ou
seja, atuar no proprio ambito em que decorre a nossa existéncia, é algo que se faz por necessidade, e com o
olhar sempre fixo no espectador, nesse interlocutor para o qual, necessariamente, se cria a obra artistica.

E se estamos diante de um fendmeno que se imp6s a um numero crescente de artistas plasticos durante o século
passado, isto se deu em funcao de uma transformacao radical das relacdes interpessoais nas cidades modernas
e, em consequéncia, de uma mudanca na proépria funcao das artes plasticas. Sem visar uma hierarquizacao,
afinal impossivel, convém apontar alguns dos fatores que condicionam e, de certo modo, “explicam” esse
processo geral de abertura no caso desses artistas impelidos a tal tipo de experimentacao. Primeiro, razdes de
ordem geral, associadas a uma alteracao profunda em nossa concepcao do universo, do espaco e do tempo, da
matéria e da energia, conduzem, por assim dizer, a uma inevitavel superacao do quadro tradicional das artes

——— ——— ———— — o = = ——

1 - e , - 4 s .

A expressao “desenhar no espaco” é usada por Jesus Soto ao definir seus esforcos para superar as limitacées do plano pictérico. Com isso,
evidentemente, nao queremos dizer que o trabalho dele, e menos ainda o dos artistas reunidos nesta exposicao, possa ser reduzido ao fato
concreto de tracar linhas no espaco.



visuais, agora incapazes de figurar realidades que transcendem o universo sensivel, ou seja, N0sso universo
tatil, sonoro, visivel. De imediato, o mundo viu-se repleto de realidades que ndo mais cabiam na tela, que,
embora pudessem ser concebidas, nao podiamos ver nem dar a ver.’

Ate agora - escreveu Apollinaire em 1913 —, as trés dimensdes da geometria euclidiana satisfaziam
as inquietudes introduzidas na alma dos grandes artistas pelo sentimento da infinitude. [...] Hoje,
todavia, os sabios nao mais se restringem as trés dimensdes euclidianas. Os pintores foram levados
de modo natural e, por assim dizer, intuitivo, a buscar novas medidas possiveis do espaco, que, na
linguagem dos ateliés modernos, eram designadas em conjunto e abreviadamente pelo termo de
quarta dimensao.’

Em grande medida, é por este motivo que a pintura moderna se desenvolveria em conformidade com uma
l6gica do sublime, justamente porque que isso que se vé na obra somente — ou em parte — esta ali como signo,
como intuicao sensivel que aponta para algo situado além da nossa capacidade sensorial e, em particular,
do nosso 6rgao de visao. O cubismo, com a sua desestruturacao sistematica do espaco renascentista; os
relevos de Picasso; e, em seguida, os Contra-relevos de Tatlin e os Architectones de Maliévitch estao entre os
testemunhos pioneiros dessa necessidade de transcender os limites tradicionais das artes plasticas, que tera
enorme ressonancia em todo o mundo ocidental e ndao sé nele.

A tais requisitos conceituais ou tedricos acrescentam-se ainda outras urgéncias, outros chamados que, a
partir da propria vida, se impdem aos artistas. Acima de tudo, a cidade passa por um processo de crescimento
generalizado ao longo do século XX, impulsionado pela macica migracao desde as areas rurais, por multidoes
atraidas pela oferta crescente de empregos, servicos, hospitais, entretenimentos e progresso material. Apenas
este fator ja supoe uma dinamica claramente nova que, aos poucos, vai se consolidar, 8 medida que as cidades
europelas — e, depois, as americanas — adquirem graus de complexidade crescente.” Os artistas deixam de
atuar no ambito de povoados maiores ou menores, e passam a lidar com organismos cada vez mais amplos e
complexos, cada vez mais diversificados e heterogéneos. E a atuacao nesse contexto urbano estendido requer
a adogao de novas estratégias para alcangar um publico agora macico. Nao bastam as intervencées nas igrejas
e em alguns poucos espacos de poder e representacdo. Cada vez mais presente e decisiva na vida urbana,
uma imensa comunidade humana passa uma parcela consideravel de suas vidas nos locais de trabalho, como
a fabrica e a oficina, e nem sempre frequenta a igreja, muito menos os museus — e tais pessoas precisam ser
visadas ali, onde elas vivem e ganham a vida.

Para quem o artista faz a sua obra? Vé-se, pois, que sente esse artista uma necessidade maior, nao
sO de criar simplesmente, mas de comunicar algo que para ele é fundamental, mas essa comunicacao
teria que se dar em grande escala, nao numa elite reduzida a experts mas até contra essa elite, com a
proposicao de obras ndo acabadas, “abertas”.’

As duas grandes guerras mundiais, com sua mortandade quase planetaria, também implicaram uma mudanca
radical tanto nos problemas plasticos que se colocavam os artistas, como nas estratégias individuais que
adotaram para encontrar-lhes solu¢des adequadas. A pintura e a escultura, tal como praticadas até entao,
mostraram-se limitadas para atingir esse publico cada vez mais amplo, e a responder de modo eficaz as novas
circunstancias urbanas. Os artistas que melhor exprimiam as necessidades de sua época sentiram-se entdo
iImpelidos a avancar além dos limites convencionais das “belas-artes”.

Do mesmo modo, € no periodo do entre-guerras que os artistas da Bauhaus passam a vislumbrar na industria
moderna a possibilidade de afetar de maneira eficaz todos os cidadaos: o operario, na fabrica; o funcionario,
No escritorio, em sua casa e, até, em sua mesa de jantar. Na época, desenvolve-se no México a grande escola
muralista, filha também de dolorosos conflitos sociais e da imperiosa necessidade de chegar as camadas mais
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O atomo, com seu nucleo e elétrons; os ultrassons; a quarta dimensao; a infinitude do espaco sideral, medida em milhares e até milhdes de
anos-luz; a radiatividade etc. estdo as multiplas realidades que povoam o mundo moderno e que ndo podemos ver nem tornar visiveis, e muito
menos pinta-las sobre uma tela.

7 APOLLINAIRE, Guillaume. Les peintres cubistes. Paris: Hermann, 1980, p. 81.
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Tal processo, evidentemente, nao € homogéneo em todos os paises e se completa em momentos e com ritmos distintos. Na Europa, pelo
menos nos paises que se industrializaram mais cedo, isso ocorre entre o final do século XIX e o inicio do sequinte. Nos casos da Venezuela e do
Brasil, somente por volta da década de 1970 as suas populacdes passam a ser, pela primeira vez na histéria, predominantemente urbanas.

> OITICICA, Hélio. Esquema geral da nova objetividade. In: Hélio Oiticica. Cat. exp. Paris / Rio de Janeiro: Ed. Galerie Nationale du Jeu de Paume /
Projeto Helio Oiticica, 1992, p. 118.



humildes, as grandes massas de trabalhadores e operarios, pois, ainda que nesse empenho a “pintura” nao
ultrapasse os limites tradicionais do plano, a ideia de recuperar o mural surge da exigéncia de atuacdo no
espago urbano. Tratam-se de solucdes radicalmente diferentes, adaptadas a cenarios distintos, mas que, no
fundo, visavam ao mesmo objetivo, ou seja, exercer a atividade artistica na cidade e para todos os cidad3aos.

Desenhar no espaco, fora do plano da representacdo pictorica, é, portanto, um fendmeno, uma necessidade
derivada desse processo geral de abertura, que cresce com as cidades, intensifica-se com os conflitos sociais e
alcan¢a o apogeu logo apos a Segunda Guerra Mundial, com a variavel - fundamental para nés — de que, entao,
passam a fazer parte desse processo artistas de paises latino-americanos, como Argentina, Brasil e Venezuela.

A exposicao que ora apresentamos procura mostrar, em suas aproximacdes e diferencas, as estratégias
escolhidas pelos artistas abstratos do Brasil e da Venezuela diante deste problema especifico: o da passagem
para o espac¢o. Quando se comparam as tradi¢cdes concretas de um e outro pais, pelo menos na obra de seus
representantes mais destacados, logo se torna evidente que, embora todos tenham procurado de alguma
maneira abrir esse corpo material da pintura, os brasileiros preferiram em geral fazé-lo privilegiando a sua
presenca corporal, ao passo que os venezuelanos quase sempre ressaltaram os efeitos luminosos produzidos
nas obras, o que implicou em estratégias técnicas e materiais completamente distintos, como distintas sdo
as tradi¢Oes plasticas que dai surgem, tanto no modo como se projetam no futuro, como na forma de se
vincularem ao passado plastico nacional e ocidental.

Ariel Jiménez

Curador da exposicao
Desenhar no espaco — Artistas abstratos do Brasil e da Venezuela
na Colecao Patricia Phelps de Cisneros



A arte abstrata, a arte construtiva, a arte cinética sdo todas variacdes de uma arte que evita a figuracao
Ou a representacdao da natureza, a fim de lidar com um repertério de formas dotadas de peso e valor
expressivos proprios. Esta arte sempre existiu em diferentes culturas, com uma funcdo ornamental ou a
servico de crengas religiosas. Todavia, foi na Europa que, no inicio do século passado, a abstracao e suas
evolugoes comecaram a ser empregadas para contestar a tradicdo, “limpar” o repertorio artistico de modo
a permitir o desbravamento de caminhos, até entdo ignorados, e criar uma linguagem propria para uma
cultura universal. Muitas dessas ideias acabaram de fato circulando pelo mundo, e praticamente nao houve
pais em que os artistas ignorassem tais contribuicdes. O interessante é que o processo de Internacionalizacao
nao ocorreu do modo imaginado pelos artistas europeus, ja que, em cada diferente lugar, os artistas distantes
do centro foram sistematicamente adaptando a nova linguagem de acordo com as préprias necessidades,
desenvolvendo, assim, uma abstracdo com identidade local.

Nesta exposicao, fica claro que os artistas venezuelanos desenharam tanto no espaco como no olho do
observador, utilizando as vibracoes por contrastes de cores, as quais permanecem na retina e na memoria

depois de vista a obra, para, em seguida, em uma segunda mirada, gerar novos contrastes, quando volta a se
reunir com a propria obra.

Por outro lado, os artistas brasileiros ressaltam a presenca corpérea do observador, a sua POSICA0 € 0S Seus

movimentos em relacao a obra, enriquecendo essa experiéncia com as evocacoes organicas sugeridas pelas
formas inorganicas empregadas.

Desse modo, os artistas de ambos os paises, de modo consciente ou inconsciente, acolhem a proposta

Internacional e a transformam em um dialeto particular que, ao mesmo tempo em que se adapta as necessidades
locais, também as reflete.

Luis Camnitzer

Curador Pedagogico
Programa Educativo
Fundacao Iberé Camargo



O percurso do abstracionismo brasileiro:
do abstracionismo geométrico ao neocontretismo

O final da década de 40 e a primeira metade da década de 50 foram marcados por fortes transformacdes na realidade das artes
visuais brasileiras, as quais tiveram suas raizes na movimentagao artistica e intelectual que envolveu a Semana de Arte Moderna
no pais, em 1922. A fase de mudangas foi marcada pela efervescéncia de ideias de um grupo de artistas que buscavam romper com
os padrdes estéticos vigentes na arte brasileira, tirando-a do figurativo nacionalista e alinhando-a aos padrées dos movimentos
artisticos de vanguarda que fervilhavam em grandes centros culturais do mundo, especialmente na Europa.

Nos anos 20, a produgdo abstracionista ressoava com for¢a em diversos paises europeus, dentre eles Franca, Alemanha e Russia.
O movimento, que se baseava no reducionismo de formas e cores, na arte como constru¢io — e nio como representacio —, e na
produgdo artistica como uma ciéncia exata, demorou para instalar-se na arte brasileira. A ressonincia das matrizes geometricas
que vinham do velho continente, sobretudo de artistas da Bauhaus, Kazimir Malevich e do neoplasticismo de Piet Mondrian
e Theo van Doesburg, ganhou um numero discreto de adeptos nos anos 40 - Abraham Palatnik, Ivan Serpa, Loio-Pérsio, Luiz
Sacilotto, Antonio Bandeira, Regia Marinho e Manabu Mabe, para citar alguns - cuja producao niao poderia ser apenas delimitada
sob o denominador de movimento abstrato.

Em meio a realidade trazida pela vanguarda internacional, Sao Paulo e Rio de Janeiro seriam os epicentros das mudancas que
estavam por ocorrer, estimuladas pelas aberturas dos Museus de Arte Moderna (MAM) nos dois Estados, nos anos de 1948
e 1949, respectivamente, e pela comogao publica causada pela realizacao da I Bienal de Sio Paulo, em 1951. Ainda em 49, a
exposicao inaugural do MAM-SP, intitulada Do Figurativismo ao Abstracionismo, composta em sua maioria por obras de artistas
europeus, e por alguns precursores do abstracionismo brasileiro, dentre eles Cicero Dias, Waldemar Cordeiro e Samson Flexor
- este fundaria, no mesmo ano, o Atelier Abstragao - foi a primeira de uma série de mostras que ganhariam forca nos anos que

se seguiram.

A Bienal de Sao Paulo surge como uma continuidade da busca por inserir o Brasil no circuito internacional da arte moderna,
trazendo ao Brasil obras de alguns dos maiores exponenciais das artes no pais e no mundo, dentre eles Picasso, Di Cavalcanti,
Lasar Segall, Candido Portinari, Léger, Alexandre Calder e Brecheret. Na mesma mostra, o prémio da Bienal de escultura é
concedido ao artista suigo Max Bill - um dos promotores dos ideais concretistas — com a obra Unidade Tripartida, fato que
marcou o inicio da influéncia construtivista frente aos artistas brasileiros.

Surgia um espirito de quebra dos padroes ja estabelecidos, a contramao da figuragao e da reproducdo de imagens que pertenciam a
realidade e a condigao humana; uma formalizagao da arte como técnica exata e matemadtica, composta de uma estética puramente
plastica, calcada na exploragdo de planos e cores.

O programa concreto parte de uma aproximagao entre trabalho artistico e industrial. Da arte, ¢ afastada qualquer conotacio
lirica ou simbolica. Nao se buscava mais representar a realidade, mas, sim, evidenciar estruturas e planos relacionados, formas
seriadas e geométricas, que falam por si mesmas. A veia construtivista do novo movimento viria a influenciar nao s6 a producio
artistica dos anos 50, mas a arquitetura e o design industrial até entdo vigentes. Como afirmou o critico e artista Frederico Morais,

em depoimento de 1987, a década de 50 comega com a Bienal de Sao Paulo e termina com a inauguracio de Brasilia. E a década
construtiva por exceléncia.

Nos anos que sucederam a Bienal, a formagao de grupos como o Ruptura, em Sao Paulo, e o Grupo Frente, no Rio de Janeiro,
legitimou as tendéncias concretistas e deu vulto ao movimento. Na capital paulista, liderado pelos artistas Waldemar Cordeiro e
Geraldo de Barros, o grupo - do qual faziam parte os artistas estrangeiros Lothar Charoux, Féjer, Luiz Sacilotto, Anatol Wladyslaw
e Leopoldo Haar e, mais tarde, nomes como Hermelindo Fiaminghi e Judith Lauand - langaria o Manifesto Ruptura, no qual
afirmavam que a arte foi grande, quando foi inteligente. Contudo, a nossa inteligéncia nao pode ser a de Leonardo. A histéria deu
um salto qualitativo: nao ha mais continuidade!

No Rio de Janeiro, do atelier de Ivan Serpa criou-se o Grupo Frente, formado pelos artistas Aluisio Carvao, Décio Vieira, Lygia
Pape, Lygia Clark, Franz Weissmann e Hélio Oiticica, entre outros. Apesar das divergéncias conceituais entre os dois grupos, a
participagao ativa desses artistas na divulga¢ao do movimento rendeu exposicoes de grande repercussio no pais. O movimento
encontra apoio em intelectuais e criticos da época, como Mario Pedroso e Ferreira Gullar e os poetas concretos Haroldo e
Augusto de Campos e Décio Pignatari. Apesar de uma pauta geral partilhada pelo concretismo no Brasil, é possivel afirmar que a
investigagao dos artistas paulistas enfatiza o conceito de pura visualidade da forma, da qual o grupo carioca diverge na articulacio
forte entre arte e vida - afastando a consideragao da obra como “méquina” ou “objeto” -, e dando énfase maior a intuicdo como
requisito fundamental ao trabalho artistico. As divergéncias entre Rio e Sao Paulo se explicitam na Exposicdo Nacional de Arte
Concreta, em Sao Paulo, em 1956, e no Rio de Janeiro, em 1957.



Ao final da década de 50, a construcdo e a inauguracao de Brasilia, em 1960, davam a arquitetura modernista uma de suas mais
grandiosas obras, fortemente influenciada pelo cardter concretista de seu projeto-piloto, assinado pelo arquiteto Lucio Costa.
Assim como o concretismo significou um sopro de modernizagao e mudangas na arte brasileira, Brasilia também era um ousado
e moderno projeto, que alavancava o sonho de desenvolvimento do pais frente ao resto do mundo.

Foi neste mesmo periodo que novas transformacdes artisticas aconteceram, quando artistas integrantes do concretismo brasileiro
rompem com 0s grupos aos quais pertenciam, e divergem diretamente de seus preceitos, publicando no Jornal do Brasil, em margo
de 1959, o Manifesto Neoconcreto, lan¢ado em razao da inauguragao da I Exposi¢do Neoconcreta, no Museu de Arte Moderna do
Rio de Janeiro (MAM-R]). Assinado por Ferreira Gullar, Reinaldo Jardim, Theon Spanudis, Amilcar de Castro, Franz Weismann,
Lygia Clark e Ligia Pape, o manifesto ia contra as ortodoxias construtivas e o dogmatismo geométrico, defendendo a liberdade de
experimentacdo, o retorno a expressao criativa do artista, e o resgate da subjetividade.

A expressividade do artista e a incorporacao efetiva do observador — que ao tocar e manipular as obras torna-se parte delas, como
na série Bichos, de Lygia Clark — apresentam-se como tentativas de eliminar a forca técnico-cientifico concretista. “E porque a
obra de arte ndo se limita a ocupar um lugar no espago objetivo — mas o transcende ao fundar nele uma significagdo nova - que
as nocoes objetivas de tempo, espaco, forma, estrutura, cor etc, nao sao suficientes para compreender a obra de arte, para dar
conta de sua ‘realidade”, afirmavam os neoconcretos em seu manifesto. A arte reintegra o mundo, a vida e também o corpo, a
exemplo do Ballet Neoconcreto, de Lygia Pape e os Penetraveis, Bélides e Parangolés criados por Heélio Oiticica nos anos 1960. A

cor, recusada por parte do concretismo, invade as pesquisas neoconcretas, nas obras de Aluisio Carvao, Hércules Barsotti e Willys
de Castro, que se uniriam ao movimento.

Enquanto isso, o pais mergulhava em uma crise politica do populismo de Jodo Goulart, que culminaria no golpe militar de 1964.
O acontecimento deflagrou um longo periodo de instabilidade, censura e repressao para a classe intelectual e artistica no pais, e
uma busca por renovacao do posicionamento politico por parte dos artistas. Nos anos que antecederam o golpe, e nos que vieram
a seguir, intelectuais e artistas passaram a discutir a necessidade do engajamento social da arte. Era preciso manifestar-se para a
criacdo de uma arte verdadeiramente brasileira, em contraponto a pretensao de “universalidade” das vanguardas internacionais
que chegavam ao Brasil, como foi o caso do concretismo.

Apesar dos grupos paulista e carioca terem-se dissolvido no inicio dos anos 60, a produgao neoconcreta seguia sendo
experimentada ao extremo, extrapolando limites de suportes, especialmente nas produgées de Lygia Clark e Helio Oiticica, em
obras como Caminhando e Parangolés, respectivamente. Em 67, a Declaragdo de Principios Bdsicos de Vanguarda, detendida pelos
criticos Mario Pedrosa e Frederico Morais, e também por Oiticica, propunha ndao um retorno a arte nacionalista, mas a reflexao
de que esta nao poderia estar desvinculada do lugar onde é concebida. A vanguarda da arte brasileira seguiria sendo vista como
internacionalista, porém os modelos internacionais nunca deveriam ser cegamente explorados e copiados.

Na mesma época, a série de exposicoes Opinido 65, Propostas 65 e Nova Objetividade Brasileira formalizava uma nova
experimentacdo artistica, através do debate e da criagdo comprometida com a realidade em que estava inserida. Artistas como
Sérgio Ferro, Rubens Gerchman e Antonio Dias, além de Hélio Oiticica e Waldemar Cordeiro, participaram das exposi¢oes. Nos
anos que se seguiram, o abstracionismo brasileiro perde sua for¢a como movimento, mas segue sendo produzido livremente por
uma série de artistas, entre eles Amilcar de Castro, Tomie Ohtake, Manabu Mabe e Iberé Camargo. Apos as experimentagoes
concretas e neoconcretas no pais, algo havia mudado na arte brasileira, que ressurgia em seu periodo pés-modernista.

Renata Peppl

Jornalista
Para Fundacao Iberé Camargo



Notas sobre o desenvolvimento historico da abstracao geométrica e cinética venezuelana

No final dos anos quarenta do século passado, a cena venezuelana das artes plasticas encontrava-se dividida em quatro correntes
que respondiam, em parte, as necessidades simbolicas de uma nacao em vias de consolidacao.

A primeira corrente, majoritaria, era representada por uma pintura paisagista de corte impressionista. A segunda, correspondia
ao que poderiamos chamar de tendéncias nativistas: pintores, escultores e fotografos empenhados em capturar e construir certa
beleza crioula, produto, em grande medida, da mesticagem racial, e caracteristica distintiva da nacao e da América. Uma terceira
tendéncia, frequentemente proxima das ideias do nativismo, e fortemente influenciada pelo muralismo mexicano, orientava-se
cada vez mais para uma pintura de denuncia politica. Uma quarta, e menos influente, focava o indigenismo.

A corrente impressionista teve seu ponto mais alto com a pintura de Armando Reveron, que culminou no seu Periodo Blanco,
no qual representa a luz iluminando em lugar da realidade iluminada. Enquanto figuras menos proeminentes e conservadoras

governavam a Escola de Belas Artes, foi a figura de Reveron que aportou o nexo com a geracao rebelde de jovens estudantes que
sonhava com ideias de modernidade e de progresso.

Alejandro Otero foi o primeiro desses jovens a ir para Fran¢a, em 1945, onde comeca sua série Cafeteras influenciado pela obra
de Picasso. A série foi exposta em Caracas, em 1948, pouco depois de uma mostra dos artistas argentinos da Asociacion Arte
Concreto-Invencion en el Taller Libre de Arte (Associacao Arte Concreto-Invencao no Atelier Livre de Arte). Ambas as mostras
conduziram a abstragao geométrica venezuelana. Outros colegas de Otero radicaram-se em Paris e criaram o grupo e a revista dos
Disidentes, que promoveu a corrente abstrata que dominaria amplamente a arte venezuelana até os anos setenta.

O arquiteto Carlos Raul Villanueva convidou os jovens abstratos para participarem do projeto de integracao entre as artes e a
arquitetura, que vinha desenvolvendo, desde 1944, na Cidade Universitaria de Caracas. Entre os jovens, destacam-se Alejandro
Otero, Mateo Manaure, Omar Carreno e Victor Valera, os quais foram colocados, por Villanueva, ao lado dos europeus Jean Arp,
Henri Laurens e Antoine Pevsner, e do norte-americano Alexander Calder, entre outros. A experiéncia abriu o caminho para que,
no final dos anos cinquenta, e durante a década de sessenta, fosse desenvolvido o cinetismo, principalmente com artistas como
Jesus Soto e Carlos Cruz-Diez, surgindo artistas como Gego.

Jesus Soto foi o primeiro desses artistas a abandonar o plano pictorico para abrir-se ao espaco com suas Estruturas Cinéticas
em acrilico. E com pecas dessa série que participou de uma exposicio intitulada Le Mouvement, na galeria Denise René, em
Paris, em 1955. Pode-se dizer que essa mostra assinalou o surgimento historico do cinetismo na Europa, e marcou o inicio de
um importante movimento nacional na Venezuela, gracas a essa participacdo de um artista venezuelano no nascimento de um
movimento artistico europeu. Seguindo o exemplo de Soto, Carlos Cruz-Diez iniciou sua obra abstrata em 1954, e logo depois,
em 1959, aproximou-se dos postulados do cinetismo com sua primeira Fisicromia. Com esses artistas, foi sendo criada uma escola
nacional venezuelana durante os anos sessenta e setenta.

Gego, proveniente da Europa, estabeleceu um didlogo com as artes plasticas nacionais da Venezuela, € complementou o panorama
de uma abstragao aberta ao didlogo, progressista e decididamente urbana.

Resumido a partir do texto original de Ariel Jiménez

Curador da exposicao
Desenhar no espaco — Artistas abstratos do Brasil e da Venezuela
na Colecao Patricia Phelps de Cisneros
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Alejandro Otero (El Manteco, 1921 - Caracas, 1990)

Insatisfeito com as tradicoes pictoricas paisagisticas vigentes na Venezuela, Otero dedicou-se a investigar a linha, a cor e os efeitos
luminosos, em busca da depuracio e valorizacdo dos meios plésticos enquanto temas artisticos. Entre 1939 e 1945, frequentou a
Escuela de Artes Plasticas de Caracas, e depois recebeu uma bolsa que lhe permitiu fazer sua primeira viagem a Paris. Sua série
Cafeteras (1949), exposta no Museo de Bellas Artes de Caracas, contribuiu para despertar o interesse de um grupo de jovens
artistas pelo abstracionismo, os quais romperiam com a escola paisagistica venezuelana e com a tradi¢ao figurativa do século
XIX. Em 1950, Otero assumiu a lideranca do grupo Los Disidentes (1950), formado por artistas venezuelanos que defendiam a
abstracio geométrica. Inspirado no neoplasticismo de Piet Mondrian, criou as séries Collages ortogonales (1951) e Coloritmos
(1955). Em 1958, obteve o Prémio Nacional de Pintura, no XIX Salon Oficial venezuelano, com o Coloritmo no. 35. No final da
década de 1960, Otero passou a se dedicar a projetos monumentais de esculturas publicas, como Rotor (1967), Delta solar (1976),
Torre solar (1986), Abra solar (exposta na Bienal de Veneza de 1982). Em 1975, como convidado especial da XIII Bienal de Sao
Paulo, apresentou um audiovisual com filmes, slides e telas sobre as suas investigagoes artisticas. Por decreto presidencial, e como
homenagem postuma, em 14 de agosto de 1990, a Fundacion Museo de Arte La Rinconada passou a ser chamada de Fundacion
Museo de Artes Visuales Alejandro Otero.

Carlos Cruz-Diez (Caracas, 1923)

Um dos artistas mais representativos do movimento cinético venezuelano e internacional, Cruz-Diez dedicou-se ao estudo
sistemdtico da fenomenologia da cor, e desenvolveu uma teoria que propde “langar a cor no espaco’, libertando-a da forma e
de toda conotacio simbolica preestabelecida. Depois de se formar pela Escuela de Artes Plasticas de Caracas, em 1945, estudou
design grafico em Nova York e trabalhou como artista pldstico e artista grafico. A partir de 1950, comegou a questionar a sua obra
figurativa e a se interessar pela abstragdo geométrica. Em 1955, mudou-se para Barcelona, de onde viajava regularmente a Paris,
onde manteve encontros proveitosos com Jests Rafael Soto e com os abstracionistas de vanguarda associados a galeria Denise
René. Em 1959, realizou as primeiras Fisicromias e, mais tarde, as Inducciones cromdticas (1963). Dois anos depois, concluiu o
prototipo da série Cromosaturacion, que inclui as obras que mais se aproximam do objetivo de langar a cor no espaco, libertas
de toda amarra formal. Em 1967, recebeu o Prémio Internacional de Pintura da IX Bienal de Sao Paulo e, em 1971, o Prémio
Nacional de Artes Plasticas da Venezuela. Em 1987, fundou a Unidad de Arte del Instituto de Estudios Avanzados, na Universidad
Simon Bolivar, em Caracas, e, dois anos depois, publicou o livro Reflexion sobre el color, em que expoe as suas teorias. km 1997,
colaborou na criacdo do Museo de la Estampa y del Disefio Carlos Cruz-Diez. Atualmente com 87 anos de idade, continua a
manter intensa atividade produtiva em seus ateliés em Paris e Caracas.

Gego (Hamburgo, 1912 - Caracas, 1994)

O protagonismo da linha, a projecao no espago e a estética da transparéncia sao alguns dos conceitos explorados por Gego, nome
artistico de Gertrud Goldschimidt, venezuelana nascida na Alemanha. Entre 1932 e 1938, Gego formou-se em arquitetura,
mas em 1939 foi obrigada, para fugir do nazismo e do antissemitismo, a emigrar para a Venezuela. Entre 1940 e 1944,
trabalhou como arquiteta e desenhista industrial e, em 1956, comegou a explorar questoes relativas ao espago, convertendo
planos em volumes. Por volta de 1967, a artista afirmava ter eliminado por completo a forma e o volume. A partir de 1969,
abandonou o esquema de linhas paralelas, e passou a fazer desenhos com linha entrecruzadas que formavam redes planas e
moduladas, sistema que lhe permitiu iniciar a série Reticuldreas. Além desta, vérias outras séries refletem o desenvolvimento
de seu processo criativo: Chorros (1971), Cuerdas (1973), Troncos (1974), Esferas (1975), Dibujos sin papel (1976), Bichos (déc.
de 1980), Tejeduras (1988), assim como importantes estruturas integradas a arquitetura (desde a década de 1960). Ao mesmo
tempo, foi professora na Universidad Central de Venezuela, no Instituto de Diseno Newmann-Ince e na Escuela de Artes
Plasticas Cristobal Rojas. Em 1979, obteve o Prémio Nacional de Artes Plasticas da Venezuela. Em 1996, com o objetivo de
preservar e divulgar a sua obra, a familia da artista cria a Fundacion Gego. Neste mesmo ano, uma selecao de seus trabalhos
foi apresentada em uma das salas especiais da XXIII Bienal Internacional de Sao Paulo; em 2000, o Museo de Bellas Artes de
Caracas organizou a mostra retrospectiva Gego 1955-1990.

Hélio Oiticica (Rio de Janeiro, 1937-1980)

Um dos artistas mais inovadores de sua geraco, e figura crucial no desenvolvimento da arte contemporanea brasileira, Oiticica
estudou no Museu de Arte Moderna do Rio de Janeiro em 1954, sob a orienta¢do de Ivan Serpa, um dos pioneiros da abstragao
geométrica no Brasil. Em 1955-57, participou das exposigdes de arte concreta organizadas pelo Grupo Frente. Em 1959, insurgiu-
se contra a estética matematica do concretismo e participou da I Exposi¢cdo Neoconcreta, no Museu de Arte Moderna do Rio de
Janeiro. No ano seguinte, Oiticica abandonou a bidimensionalidade da tela, a fim de realizar experimentos que estabelecessem
relacoes de interatividade entre a obra e o publico. Seguindo nesta diregao, criou varias séries de obras: as Bilaterais e os Relevos
espaciais; em seguida, os primeiros Niicleos ou Penetrdveis, e também os Bdlides; depois, em 1964, viriam 0s Parangolés, que
sdo capas, telas ou estandartes, de algoddo ou ndilon, inscritos com poemas, para serem vestidos pelos participantes. No final



da década de 1970, criou as chamadas Manifestacoes ambientais, como Tropicdlia (1967), Apocalipse (1968) e Eden (1969). Em
1970, mudou-se para Nova York, gragas a uma bolsa da Fundag¢ao Guggenheim, e ali viveu durante oito anos. Importantes
mostras retrospectivas de sua obra foram realizadas no Rio de Janeiro (1986), Sao Paulo (1987), Roterda, Paris, Barcelona, Lisboa,

Minneapolis (1992) e Londres (2007). Com o objetivo de preservar a sua obra, foram criados o Projeto Hélio Oiticica (1981) e o
Centro de Artes Hélio Oiticica (1996).

Heércules Barsotti (Sao Paulo, 1914)
Designer grafico, industrial e téxtil; pintor; gravador; e programador visual, Barsotti iniciou sua formacao artistica em 1926, no

Colegio Dante Alighieri, em Sao Paulo, sob a orientagao do pintor Enrico Vio. Apos graduar-se em quimica industrial, seguiu
carreira nesta profissao. Por volta de 1940, comegou a se interessar por arte, e descobriu a pintura. Em 1954, juntamente com Willys
de Castro, fundou o Estudio de Projetos Graficos, onde realizou suas primeiras obras concretas. Alguns anos depois, associou-se ao
grupo neoconcreto carioca e participou da Il e da III Exposi¢oes de Arte Neoconcreta, realizadas nos Museus de Arte Moderna do
Rio de Janeiro (1960) e de Sao Paulo (1961), assim como da mostra Konkrete Kunst (1960, em Zurique), organizada por Max Bill,
artista suigo vinculado a tradigao abstrato-geométrica europeia. Barsotti sempre trabalhou no plano bidimensional, empregando
diversos suportes com formatos inusitados (hexdgonos, circulos, pentiagonos e, sobretudo, quadrados, mas pendurados em um

dos vértices). A partir do formato, elaborava suas composigdes com precisdo e clareza, elegendo poucas cores, dispostas de tal
modo que os campos de cor dessem a ilusao de profundidade e a sensa¢ao de volume e movimento. Participou de varias edi¢oes
da Bienal de Sao Paulo e, em 2004, por ocasidao de seu nonagésimo aniversario, o Museu de Arte Moderna de Sio Paulo organizou
a primeira grande retrospectiva de sua obra. Hoje, com 96 anos de idade, Barsotti mora em Sao Paulo.

Jesus Rafael Soto (Ciudad Bolivar, 1923 — Paris, 2005)

Um dos mais importantes artistas latino-americanos do século XX, Soto foi um dos pioneiros da arte cinética, ou cinetismo. Seu
processo criativo teve como foco a busca de solugdes novas para questoes artisticas cruciais: o espaco e o tempo como “qualidades”
fundamentais para além de sua representagao pictorica, e a interagao entre a obra e o espectador. Em 1942, uma bolsa permitiu-lhe
estudar arte e ensino artistico na Escuela de Artes Plasticas de Caracas; mais tarde, foi nomeado diretor da Escuela de Bellas Artes
de Maracaibo, cargo que exerceu até 1950, quando se radicou pela primeira vez em Paris. Dentre as diversas séries que realizou,
destacam-se as Progresiones e Repeticiones (1951-53), as Estructuras cinéticas (1956-57), os Pre-penetrables e as Vibraciones (1957),
Lenos viejos (1960-62), Escrituras, Varillas vibrantes e Cuadrados vibrantes (1962). A acumulacido de varetas opostas aos seus

fundos, o levou a criagdo, a partir de 1967, de sua obra mais conhecida: os Penetrables, ambientes espaciais suspensos de uma
grade, “ativados™ quando o espectador neles entrava. Desde 1970, o artista realizou monumentais ambientacdes arquitetonicas,
penetraveis e volumes suspensos, instalados em locais abertos ou fechados na Venezuela, Franca, Coreia do Sul, Suica, Brasil,
Japao, Alemanha e Canada. Em 1973, participou da fundacao do Museo de Arte Moderno Jests Soto, em Ciudad Bolivar.
Em 1995, recebeu o Prémio Nacional de Escultura da Franca.

Judith Lauand (Pontal, 1922)

Pintora e gravadora, uma das pioneiras do concretismo carioca, Judith Lauand formou-se em 1950 pela Escola de Belas Artes
de Araraquara, onde estudou pintura com Mario Ybarra de Almeida, Domenico Lazzarini e outros artistas da geracio moderna.
Em 1955, foi a unica mulher incluida no movimento concreto e, juntamente com os artistas do Grupo Ruptura, participou da
I Exposi¢ao Nacional de Arte Concreta, nos Museus de Arte Moderna de Sao Paulo (1956) e do Rio de Janeiro (1957). Com excecao
de um breve periodo, na década de 1960, em que fez experimentos no campo da arte pop, sua obra caracterizou-se por seguir
0s principios da arte construtiva, a teoria visual da Gestalt baseada na psicologia do espectador, e também pelo uso restrito das
formas e cores. Nao obstante, a artista introduziu sutis interferéncias que conferiam certa poética a sua producao, o que permite
associa-laaos fundamentos do neoconcretismo. Com Hermelindo Fiaminghi, Luis Sacilotto e outros artistas, criticos e intelectuais
paulistas, Lauand foi uma das fundadoras do Grupo Novas Tendéncias e de sua galeria (1963-65). Participou da Konkrete Kunst
(1960), mostra organizada por Max Bill em Zurique, e de varias edicoes da Bienal de Sao Paulo (1955, 1963, 1965, 1967, 1969 e
1994). Sua obra também figurou na I Bienal do Mercosul (1997), em Porto Alegre, e em 2006 foi incluida na exposicao Concreta
56. A Raiz da Forma, organizada pelo Museu de Arte Moderna de Sao Paulo, em comemorac¢do dos cinquenta anos da primeira
exposicao de arte concreta. Com 88 anos de idade, a artista hoje vive afastada dos circulos artisticos.

Lygia Clark (Belo Horizonte, 1920 — Rio de Janeiro, 1988)

Apos iniciar-se na atividade artistica em 1947, sob a orienta¢do do arquiteto e paisagista Roberto Burle-Marx, Lygia Clark instalou-
se em 1950-52 em Paris, onde frequentou os ateliés de Arpad Szenes, Isaac Dobrinsky e Fernand Léger. De volta ao Brasil,
participou, em 1954, da fundagao do Grupo Frente, empenhado na promog¢ao da arte concreta no Rio de Janeiro; nessa altura, ja
abandonara a figura¢ao de suas primeiras obras, em favor de experiéncias de carater abstracionista. Em 1959, porém, afastou-se
do concretismo, firmou o Manifesto Neoconcreto e participou da I Exposicdo Neoconcreta, realizada no Museu de Arte Moderna do

Rio de Janeiro. No mesmo ano, iniciou a série dos Contra-relevos, que depois se “abririam”, dando origem aos Casulos, dos quais,
por sua vez, surgiram, ja libertos das paredes, os primeiros Bichos, que podem ser manipulados pelos espectadores. Apds realizar
uma retrospectiva de seu trabalho na Bienal de Veneza de 1968, estabeleceu-se em Paris, até 1976. Ali, deu aulas na Sorbonne e



promoveu exercicios experimentais de sensibilizagao e criatividade com seus alunos. Desde o regresso ao Brasil, em 1978, até a sua
morte, Clark dedicou-se exclusivamente a exploragao das possibilidades terapéuticas da arte, desenvolvendo uma metodologia
propria, entre a psicanalise e a expressao artistica, na qual o “paciente” trabalhava com os Objetos relacionais, concebidos para
tocar o corpo e nele ativar diferentes canais perceptivos. Na década de 1980, sua obra alcancou reconhecimento internacional em
mostras retrospectivas e antologicas, bienais e importantes exposigdes coletivas em diversas capitais pelo mundo.

Mira Schendel (Zurique, 1919 - Sao Paulo, 1988)

A exploragao da transparéncia, o empenho para sondar as rela¢oes de tempo e espaco, assim como para imortalizar e conferir
sentido ao efémero em suas obras, asseguram a Mira Schendel um lugar préprio no contexto do concretismo brasileiro. Mudando-
se com a familia, em 1929, para Milao, ali estudou arte na Escola de Arte (1936) e filosofia na Universidade Catolica (1938).
Em 1941, as medidas antissemitas a levaram a se refugiar em Sarajevo. Em 1949, emigrou para o Brasil, iniciando sua carreira
artistica em Porto Alegre. Ja radicada em Sao Paulo, Schendel abandonou a pintura tradicional e aproximou-se, em 1959, dos
poetas e artistas neoconcretos, o que a estimulou a experimentar amplamente com letras e simbolos graficos enquanto corpos
com espacialidade propria, sobre papel transparente, como na série Monotipias (1964-66). Com o mesmo papel-de-arroz, criou,
em 1966, as Droguinhas e os Trenzinhos. Em 1968, deu inicio a investigacao da transparéncia como qualidade e a acentuacio
desta com o emprego de laminas de acrilico, que resultaria nas séries Objetos grdficos, Discos, Toquinhos e Transformdveis. Nos

anos 1970-71, realizou a série Cadernos e, na década de 1980, os Sarrafos. A XII Bienal de Sao Paulo, em 1994, dedicou uma sala
especial a obra da artista.

Willys de Castro (Uberlandia, 1926 - Sdao Paulo, 1988)

Desconsiderando as fronteiras entre arte, design, poesia, musica e teatro, Willys de Castro desenvolveu uma linha de investigacao
particular, na qual explorou os limites do objeto com o objetivo de alcangar a continuidade do plano e reconfigurar a nocio de
espa¢o real. Mudando-se para Sao Paulo aos quinze anos, ali se formou em quimica e desenho industrial em 1948. Elaborou suas
primeiras obras abstrato-geométricas em 1950 e, trés anos depois, adotou os critérios do concretismo. Apds viagem de estudos
a Europa, alinhou-se, em 1959, a0 movimento neoconcreto do Rio de Janeiro. A partir desse ano, e até 1962, sua producio
estabeleceu um didlogo harmonico entre pintura e escultura com os Objetos ativos, sem duvida a sua principal contribuicio para
a arte construtiva brasileira. Na mesma linha de pesquisa, criou, em 1983, os Pluriobjetos. Presente em diversas Bienais de Sio
Paulo (1957, 1961, 1987), também participou da Bienal Brasil Século XX (1994) e do nucleo de arte contemporanea da Mostra do
Redescobrimento (2000). Em 2001, foi inaugurada a sala permanente Willys de Castro, na Pinacoteca do Estado de Sio Paulo, com
43 obras do artista, incluindo desenhos, gravuras e pinturas.



Exercicios

Gego: Quando se desenha e se muda a diregao do trago, muitas vezes se interrompe o desenho para se acomadar a mao. O
desenho, assim, pode ser considerado como um conjunto de tracos interrompidos. Em um desenho representativo, estes tracos
estao a servigo da imagem que se quer representar. Em um desenho nao representativo, o tema pode ser o traco interrompido
em si mesmo e suas mudangas de direcao. Exercicio 1: Crie um desenho onde o assunto seré a linha. Procure explorar toda
a superficie do papel, tensionando o desenho com os limites da folha. Explore diferentes direcoes e conexdes entre as linhas,
construindo uma malha. Observe o desenho que vocé criou e imagine como transporia as linhas para o espaco da sala de aula.
Como tornaria o desenho concreto? Que materiais utilizaria?

Gego e Mira Schendel: Gego, em Reticularea, e Schendel, em Droguinhas, trabalham com redes visuais. O interesse de Gego é
criar estruturas que se instalam no espago e respiram com ele. Schendel acentua os nés e as instalagdes. Gego literalmente desenha
no ar. Schendel tece objetos que afirmam sua propria identidade. Exercicio 1: Criar uma rede de correspondéncia postal na sala
de aula, buscando formar uma figura (quadrados, hexagonos, etc.). Em um papel se faz um mapa com os nomes dos participantes,
marcando a sua posi¢ao na sala de aula e a ordem de envio da mensagem, a fim de que se alcance o desenho desejado. Quem
receber a mensagem, passa-a adiante conforme a ordem estabelecida no mapa. Pode-se também criar um desenho aleatério.
sugere-se introduzir um rolo de barbante ao exercicio. Ao recebé-lo com a mensagem, cada mensageiro segura a parte do fio
que lhe foi alcancada e passa o rolo adiante: o desenho se tornara concreto a medida em que a mensagem circula. Exercicio 2:
Gego entende a linha como um segmento de reta que liga pontos no espago. Tome paginas de jornais. Observe os textos e procure
reconhecer categorias de palavras. Elas podem ser gramaticais (adjetivos, substantivos etc.) ou conceituais (elogios, distorcoes,
verdades, informagao uteis ou inuteis etc.). Marque os elementos correspondentes a cada categoria com uma mesma cor. Ligue os
elementos que pertencem a mesma categoria com uma linha. Surgira uma rede caética, mas que segue os critérios estabelecidos
para as conexoes. Em um segundo momento, as palavras podem ser recortadas e coladas nos objetos e paredes da sala de aula. A
trama sera tragada no proprio espago, usando fios, do mesmo modo como se fez anteriormente.

Gego e Lygia Clark: Ambas as artistas, em momentos distintos, deram o titulo de “bicho” a suas obras. No caso de Lygia Clark
¢ uma contrugao geomeétrica tocavel que ganha “vida” quando a manipulamos e mudamos sua configuragio. No caso de Gego, a
forma enrrugada da rede metalica expressa o trago vital de um ato prévio. Em ambos os casos ¢ o titulo que nos leva a ler a obra
como algo vivo. Exercicio 1: Escolha um objeto qualquer e dé-lhe um nome que sugira que este é “vivo”. Complete o objeto com
alguma marca ou sinal para dar-lhe uma expressao vital: um ponto que atua como olho etc. Exercicio 2: Escolher um objeto
de acordo com as suas caracteristicas e atribuir-lhe uma atividade dinimica que expresse vida: um livro aberto que pode ser
convertido em asas que voam etc.

Mira Schendel: a) Em Droguinhas, Schendel explora as mudangas estéticas que pode sofer um material ao transformar a sua
apresentagao convencional. Espera-se de uma folha de papel que seja plana, enrugada ou dobrada. Schendel as enrola e faz nos,
levando o papel ao seu limite. Exercicio 1: Fazer uma torre, o mais alta possivel, usando folhas de papel, sem as colar e sem

tocar as folhas face a face. Exercicio 2: Tomar outros materiais, como tecidos, plasticos etc. Pensar sobre sua funcao e sobre suas
propriedades de uso. Buscar conceber um trabalho que faga com que o uso do material seja distinto do que lhe é usual, buscando
atribuir-lhes outras propriedades e formas de apresentagdo. b) Na série Sarrafos hd uma tensao entre os espacos bidimensional

e tridimensional. Exercicio 3: De que maneiras se pode fazer com que a linha de um desenho adquira corpo e interaja com o
espago ao seu redor? Que materiais poderiamos utilizar para que se agregassem, ao plano da tela ou de uma folha de papel, a
materializagao das linhas? Tente realizar um trabalho que tenha tanto aspectos bidimensionais quanto tridimensionais.

Alejandro Otero, Jesus Soto e Carlos Cruz-Diez: Alejandro Otero, em seus Coloritmos, Soto, em Doble transparencia, e
Cruz-Diez, em Fisiocromias, trabalham com linhas paralelas, que lembram grades ou cddigos de barras. Porém, todos utilizam
as barras para vislumbrar ou ver coisas que de outras maneiras nao se veriam. Em Otero, convertem-se em marcos de cor; em
Soto, aludem a espagos e movimentos virtuais; e, em Cruz-Diez, se incorporam o movimento do espectador, que ativa a obra ao
ver as mudangas de cor. O trés artistas, de formas distintas, trabalham com os verbos ocultar e revelar. Exercicio 1: Selecionar
varias imagens de revistas e ocultar partes delas com o prop6sito de sugerir coisas que nao estavam na imagem original. Esconder
elementos da primeira imagem colando fragmentos da segunda, mudando o sentido da imagem. Exemplo: mostrar somente parte
de um objeto e sugerir que ¢ outro; ocultar parte de uma imagem de forma que nio a reconhecamos de imediato.

Wyllis de Castro: Castro rompe com a convengao da tela pictérica retangular como suporte de uma pintura e explora a relacio
de sua intervengdo com o objeto sobre o qual pinta. Exercicio 1: Tome um objeto qualquer e pinte formas sobre ele até que ele
claramente seja visto como uma obra de arte e nao mais como o objeto que era inicialmente.



Hélio Oiticica: Oiticica, em Metaesquema (1959), intercala ordem e desordem. Os quadrados grandes estao ordenados; os pequenos,
nao, ou respondem a uma ordem nao perceptivel na obra. Em termos visuais, os quadrados pequenos estdo introduzindo um acidente
ou cometendo um delito. Exercicio 1: Ordenar uma série de objetos com um critério claro (classe, tamanho, cor, materiais etc.).
Mantendo estes critérios de ordenamento, sobrepor ou intercalar um outro conjunto de objetos ao primeiro. Exemplo: em uma série
de garrafas, intercalar uma série de sapatos, ou em uma série de garrafas vermelhas, intercalar garrafas verdes.

Carlos Cruz-Diez e Hélio Oiticica: Para Cruz-Diez, a cor sempre esteve vinculada a uma forma, como preenchimento e
informacao qualitativa das figuras, como na imagem de uma mag¢a vermelha. O artista buscou, entao, dar autonomia a cor,
desvinculando-a da funcio de representaciao descritiva. Para Oiticica, a cor também ¢ fundamental. Ele procurou dar corpo as
cores, libertando-as do plano da pintura, tornando-as tangiveis. Exercicio 1: Releia os textos sobre Oiticica e Cruz-Diez, procure
refletir sobre o trabalho e as solucdes que os artistas encontraram para o problema da cor. A seguir, concentre-se em conceber
um trabalho no qual o assunto seja a cor em si mesma, sem que esta esteja vinculada a uma forma ou a representagio de alguma
coisa que nao seja ela mesma? Discuta o assunto com os seus colegas e procurem criar um trabalho que tenha por objetivo dar
autonomia a cor. Exercicio 2: Pensem agora em como dar corpo, ou seja, tornar tangivel uma cor?

Hélio Oiticica e Jesus Soto: Algumas das obras de Oiticica sao colocadas em posigoes e alturas ndo usuais em relagao ao

espectador, obrigando-o a uma relacido corporal com a obra. Para Soto, a nogao de espago na arte tradicional ndo continha o
homem, que se via sempre fora dele. Ele percebe que hoje temos consciéncia de estarmos mergulhados no espago e, portanto,
nao podemos mais ser apenas meros observadores, mas parte integrante do real. Exercicio 1: Tome o mobiliario da sala de
aula, abstraindo a sua funcao. Junto com os seus colegas, rearranje os moveis de forma a criar um espago capaz de envolver e
provocar uma nova experiéncia a quem o penetre. Exercicio 2: Pense em outros materiais que colocados ou suspensos na sala
sejam capazes de provocar uma experiéncia semelhante a proposta anteriormente. Exemplo: a) Alterar o marco de uma porta
criando uma “cortina” para que, ao entrar, se criem distintos contatos com o corpo; b) Criar um tinel ou uma cabine onde serao
dispostos materiais/objetos de diferentes densidades, texturas e caracteristicas tateis, a fim de provocar experiéncias sensoriais
as pessoas que o penetrarem. Os participantes devem entrar neste espago desconhecido, experimentando o incerto, sem que de
pronto identifiquem o que ha em seu interior. Antes que o contetdo “tinel” seja revelado, pode-se propor aos participantes que
desenhem de memoria os objetos com os quais tiveram contato tatil.

Judith Lauand: Para realizar sua obra, Lauand toma como ponto de partida o uso de rela¢oes matematicas que aplica segundo
sua nocao pessoal de ordem. As relacoes matematicas se expressam na natureza como obra dela mesma, e nao de uma maquina;
no entanto, os ritmos matematicos estabelecidos pelas leis naturais parecem ser casuais. Exercicio 1: Crie uma colegao de objetos
encontrados na natureza (folhas de arvores, conchas do mar, etc.) que evidenciem relagdes matemadticas em seus desenhos.
Ordene-os por similaridade de formas e crescimento, por tamanho ou por outro tipo de relagao que for possivel identificar como
critério. Exercicio 2: Crie um sistema de padrao de crescimento de linhas ou figuras geométricas. Represente-o sobre uma folha

de papel. Exemplo: fazer linhas paralelas bastante proximas entre si. Se uma linha chega a tocar a outra, mude a dire¢ao da linha
etc. Siga as regras estabelecidas até considerar o trabalho completo.



Glossario

Arte abstrata: Corrente estética, surgida na Europa no come-
¢o do século XX, que privilegia o uso de elementos formais,
cor, estrutura e proporgao em detrimento da representagao de
pessoas, ideias ou objetos conhecidos.

Abstragao geométrica: Variante da arte abstrata que organiza os
elementos formais com base em composicoes matematicas. Suas
obras iniciais remontam as vanguardas europeias do inicio do
seculo XX: o construtivismo russo, as experiéncias da Bauhaus,
o suprematismo de Kazimir Maliévitch, o neoplasticismo de Piet
Mondrian e Theo van Doesburg. Entrou em evidéncia no Brasil
durante a década de 1950 gragas ao movimento concretista.

Arte cinética (cinetismo): Corrente artistica abstrato-
geometrica baseada no movimento sugerido por meio de expe-
riencias com a fenomenologia da cor, composicoes dinamicas
ou estruturas interativas. Suas obras requerem uma postura ativa
do espectador a fim de gerarem uma sensacao de movimento
mediante efeitos de ilusao Optica. A expressao aparece pela
primeira vez em 1920, no Manifesto Realista de Naum Gabo
(1889-1977), mas considera-se como inicio oficial do movimento
a data de 1955, quando a galeria parisiense Denise René organizou
a exposicao Le Mouvement O Movimento|, da qual participaram
varios artistas, entre os quais o venezuelano Jesus Soto.

Arte concreta: Tendéncia na pintura abstrata que segue a
tradigao construtivista e busca erradicar toda representacao e
subjetividade na arte. Desenvolveu-se na década de 1930 em
torno do pintor suico Max Bill (1908-94) e do grupo Abstraction-
Création, empenhados em colocar em pratica as questoes
colocadas pelas teorias de Theo van Doesburg. Em 1930, na tnica
edi¢ao publicada da revista AC, Doesburg cunhou o conceito
de “arte concreta’, que servird de emblema ao abstracionismo
posterior. “Nao ha nada mais concreto do que uma linha, uma
cor, um plano’;, afirmou no manifesto em que estabeleceu os
principios da pintura concreta: a arte é universal, e a obra deve
ser concebida antes de ser executada, construida apenas com
elementos plasticos, ter um significado “em si mesma’, apresentar
uma constru¢ao simples e controlada visualmente, com base em
técnicas de produ¢do mecanicas. Posteriormente, no Brasil da
década de 1950, os grupos vanguardistas Ruptura (Sao Paulo)
e Frente (Rio de Janeiro), inspirados em Max Bill, adotaram o
termo “concretismo” para designar uma arte objetiva e abstrata,
estreitamente vinculada a teoria matematica, e que considerava
0 artista nao mais como artesao, e, sim, como maquina objetiva.

Arte neoconcreta: Em 1959, liderados por Ferreira Gullar,
os artistas concretos do Rio de Janeiro recusaram o excesso
de racionalismo vigente no grupo paulista e se declararam
‘neoconcretos”. Estes defendiam aliberdade de experimentacao,
aretomadadasintengoesexpressivaseoresgate dasubjetividade.
Viam como inovador o reconhecimento de que, na arte, os
conceitos de forma, espaco, tempo e estrutura nao podiam ser
separados dos ambitos existencial, emotivo e afetivo do artista,
e que, por outro lado, cabia ao espectador uma postura ativa
diante da obra.

Bichos: Em portugués e espanhol, “bicho” significa animal, inseto
ou monstro fantastico. Em 1960, Lygia Clark (1920-88) batizou
de Bichos uma série de obras tridimensionais em metal, cujas
articulacoes lhes permitem assumir formas diversas. Em meados
da década de 1970, a artista venezuelana Gego (1912-94) também
recorreu ao termo para designar as obras que realizou com arame,
tramas de plastico e objetos achados.

Bienal de Sao Paulo: Exposic¢aointernacional dearte contem-
poranea que vem se realizando a cada dois anos desde 1951. Na
primeira Bienal, montada no Museu de Arte Moderna de Sao
Paulo, Max Bill, o mestre europeu da arte abstrato-geométrica,
recebeu o Primeiro Prémio de Escultura. Atualmente a mostra

¢ realizada num dos pavilhdes do parque do Ibirapuera, sob a
direcao da Fundacdo Bienal de Sao Paulo.

Cafeteiras: Série de quadros abstrato-geométricos criados
pelo artista venezuelano Alejandro Otero (1921-90) em Paris,
entre 1946 a 1950, que visa libertar a cor e a forma de seus
liames com a representagdo. A exibi¢do das Cafeteiras no Museu
de Belas-Artes de Caracas, em 1949, teve grande impacto entre
0s jovens artistas, e a mostra foi crucial para dar impulso a
abstracao na Venezuela.

Colorritmos: Série de quadros realizados entre 1955 e 1960 pelo
artista venezuelano Alejandro Otero, inspirada na obra do fundador
do neoplasticismo, o pintor holandés Piet Mondrian (1872-1944).
Sao composicoes ritmicas de faixas e planos coloridos sobre pranchas
de madeira, pintadas com laca nitrocelulose e compressor.

Construtivismo: Movimento artistico de vanguarda baseado em
principios matematicos que incorpora a obra de arte os conceitos de
espaco e tempo visando a obteng¢ao de formas dinamicas. Surgido
na Russia, seus principios foram expressos no Manifesto Realista,
lancado em 1920 por Naum Gabo e por seu irmao, Antoine Pevsner:
“Nos proclamamos: o espaco e o tempo nasceram hoje.... Para o
construtivismo, a obra de arte € uma construgao, organizada como
uma edificacao e elaborada por métodos andlogos. Na tradi¢ao
latino-americana, “construtivo” e “construtivismo” sao termos asso-
ciados a abstra¢ao geométrica e a arte concreta.

Droguinha: Em portugués, “coisa pequena e insignificante”.

O termo foi usado pela artista brasileira Mira Schendel para
designar as estruturas frageis e efémeras que fez com papel-
arroz torcido e trancado.

Estrutura: Articulacao, distribuicao e ordenamento dos elementos
que compoem uma casa ou um corpo. Aquilo que da sustentacao a
uma coisa. O termo refere-se a maneira de organizar os elementos
que compoem uma obra de arte, assim como as relacoes entre eles, ou,
ainda, a armagao que sustenta uma escultura ou peca tridimensional.

Figuracao: Em oposicao a corrente abstrato-geométrica da arte,
a figuracao ¢ uma tendéncia expressiva que busca reproduzir ou
representar — a partir de diversos enfoques plasticos e conceituais
— a realidade circundante. E uma tendéncia que existe desde a
origem da humanidade.



Fisicromia: Termo cunhado peloartista venezuelano Carlos Cruz-
Diez para designar um conjunto de estruturas tridimensionais que
tentam modular a cor-luz, ou a cor refletida no espago, a partir da
selecao das cores, das condicoes ambientais de luminosidade e do
deslocamento do espectador. Realizada a partir de 1959, essa serie
de obras ¢ resultado de uma investigagao sobre a fenomenologia
da cor, e fez de seu autor um dos principais representantes do
movimento cinético internacional.

Formas basicas: No plano bidimensional, sao o ponto, a
linha e todas as formas que podem ser criadas com estes, como
circulos, quadrados e triangulos. No plano tridimensional, sao o
cilindro, o cubo e o prisma. Em suma, sao as figuras elementares
usadas na elaboracao de uma obra. No caso das obras abstrato-
geométricas, empregam-se apenas as formas basicas.

Manifesto: E uma declaracao publica de principios e intengdes.
Na historia da arte contemporanea e moderna (primeira metade
do século XX), grupos de artistas associados a varios movimentos

assim divulgaram os seus objetivos: o Manifesto Futurista, de
Filippo Tommaso Marinetti, publicado em 20 de fevereiro de
1909, no jornal Le Figaro; o Manifesto Neoplasticista, de Piet
Mondrian (1917, em De Stijl); o Manifesto Dada, de Tristan
Tzara (1918); e o Manifesto Surrealista, de André Breton (1924).
Também pode ser uma obra, quando se torna emblema e resumo
das propostas de um movimento, como o quadro Déjeuner sur
herbe (1862), de Manet, no caso do impressionismo, ou Les
Demoiselles d’Avignon (1907), de Picasso, no caso do cubismo.

Metaesquemas: Série de quadros concretos realizados por
Hélio Oiticica entre os anos 1956 e 1959, quando contava apenas
vinte anos de idade e participava do Grupo Frente no Rio de
Janeiro. Sao composicoes espelhadas que desestabilizam o plano
pictorico por meio de estruturas dinamicas e ritmicas compostas
de figuras geométricas basicas sobre fundos claros.

Movimento artistico: Tendéncia no campo das artes com
filosofia ou conjunto de principios comuns, adotada por um
grupo de artistas em momento e local especificos. Ela expressa,
por meio da producao desses artistas, uma maneira particular de
entender a arte e de abordar os processos criativos.

Objetos ativos: Série de obras abstrato-geométricas que desli-
zam entre os limites da escultura e da pintura ao incluirem o plano
e 0 volume como elementos plasticos. Tratam-se de volumes
policromados, pintados em trés de seus lados com composigoes
abstrato-geométricas. A série foi realizada, entre 1959 e 1962, pelo
artista e designer grafico brasileiro Willys de Castro.

Optico:

menos da luz e da cor. Na arte, “Optico” remete aquelas obras

Termo em geral relacionado a visdo e aos feno-

que criam uma ilusao ou deformagao visual, como no caso dos
efeitos produzidos pelas pinturas da Op art. Também se refere a

natureza estritamente visual das obras abstratas puras.

Penetravel: Uma obra é penetravel quando o espectador pode
entrar fisicamente em seu interior. Em 1967, Jesus Soto criou
os seus Penetrables, constituidos de tubos de plastico coloridos
pendurados de uma tela metalica. No inicio da década de
1960, Hélio Oiticica também produziu uma série de obras

denominadas Niicleos ou Penetrdveis, estruturas ou labirintos,
montados com pedacos de madeira coloridas, que podiam ser
percorridos pelos espectadores.

Representacao: Acao e efeito de representar ou representar-
se, de expressar o conhecido. No ambito das artes visuais,
consiste em tornar presente uma coisa, ideia ou pessoa real.
E um signo, simbolo, figura, imagem ou ideia que substitui a
realidade percebida ou mantém com esta algum vinculo.

Reticula: Trama de linhas ou pontos, plana ou volumétrica. As
reticulas e as superficies quadriculadas sdo um dos fundamentos
estruturais da arte abstrata moderna. O termo “reticular” abrange
todas as variacoes possiveis da reticula, desde as estritamente
geométricas, como nos quadros de Mondrian, até as mais
organicas e deliberadamente imprecisas, como nas entramados
parecidos com redes das Reticuldreas, de Gego.

Série: Conjunto ordenado e sequencial de elementos que
mantém relacdo entre si devido a uma caracteristica ou padrao
comum. Diz-se da fabricacdo mecanica de objetos iguais ou
similares. Muitos artistas trabalharam com series, como 0s
cinéticos venezuelanos e o0s concretistas e neoconcretistas
brasileiros, que repetiam esquemas similares de composi¢ao
em conjuntos de obras, e em geral o mesmo titulo era atribuido
as pecas com caracteristicas similares.

Teoria do Nao-Objeto: Proposta em 1959 pelo poeta
brasileiro Ferreira Gullar, ela confere um sentido novo a obra

de arte. Segundo Gullar, esta ndo ¢ “um antiobjeto, mas um
objeto especial no qual se pretende realizada uma sintese de
experiéncias sensoriais e mentais”. A obra de arte deixa de ser
objeto de contemplagado e torna-se objeto de uso estético, o que
pressupoe uma mudanga no papel do artista e do espectador:
0 primeiro passa a ser o gerador dessas experiéncias vivenciais,
e 0 segundo torna-se um sujeito ativo, cujas novas praticas de
participacdo vao contribuir para a conclusao da obra.

Vanguarda: No campo artistico, as vanguardas historicas
abrangem uma série de movimentos ocorridos no inicio do
século XX. Estes buscavam inovar a pratica artistica, visavam
a uma renovacao radical em termos de forma e conteudo,
exploravam as relagdes entre a arte e a vida, e, por fim, queriam
reinventar a arte no confronto com os movimentos anteriores.
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