
MUSEU DE ARTE MODERNA DE NOVA YORK RECEBE A MAIS ABRANGENTE RETROSPECTIVA DE LYGIA CLARK NOS EUA

Educadores treinados ajudarão visitantes a vivenciarem
as experiências pretendidas pela obra de Lygia
 


Lygia Clark: O Abandono da Arte, 1948–1988

10 de maio  a 24 de agosto de 2014

The Joan and Preston Robert Tisch Exhibition Gallery, sexto andar, e The Werner and Elaine Dannheisser Gallery, quarto andar

Nova York, 30 de abril de 2014 – A grande retrospectiva de Lygia Clark (1920-1988) no Museu de Arte Moderna (MoMA) de Nova York é a mais abrangente exposição dedicada ao trabalho da artista na América do Norte. Em cartaz de 10 de maio a 24 de agosto de 2014, Lygia Clark: O Abandono da Arte, 1948-1988 reúne cerca de 300 trabalhos, entre desenhos, pinturas, esculturas e projetos participativos, provenientes de coleções públicas e particulares, incluindo o próprio acervo do museu norte-americano. A exposição contempla a produção da artista desde o final dos anos 40 até o começo da década de 80 e divide-se em três temas-chaves: abstracionismo, neoconcretismo e o ‘abandono da arte’.  Cada um destes eixos ancora um conceito significativo ou uma constelação de trabalhos que marcam um passo definitivo na carreira da artista brasileira. Enquanto o legado de Lygia Clark no Brasil já é profundamente reconhecido, a mostra em Nova York servirá para atrair maior atenção internacional ao seu trabalho e, ao juntar todas as partes de sua radical produção, reinscrevê-la nos discursos contemporâneos de abstração, participação e práticas de arte terapêuticas.  Lygia Clark: O Abandono da Arte, 1948-1988 tem organização de Luis Pérez-Oramas, curador da coleção de arte latino-americana Estrellita Brodsky no MoMA, e Connie Butler, curadora-chefe do Hammer Museum, com Geaninne Gutiérrez-Guimarães e Beatriz Rabelo Olivetti, assistentes curatoriais do departamento de desenhos e impressões do MoMA. 

Lygia Clark estudou arte no Rio de Janeiro e em Paris entre o fim dos anos 40 e meados da década de 50, e foi uma das principais artistas abstratas na vanguarda do movimento neoconcretista no Brasil, promovendo a participação ativa de espectadores com o seu trabalho. No final da década de 60 e nos anos 70, ela criou uma cadeia de trabalhos não convencionais com longa abordagem psicanalítica, que a levou a desenvolver proposições terapêuticas a partir da arte. Lygia se tornou referência para artistas contemporâneos que lidam com os limites das formas convencionais de arte.
ABSTRACIONISMO

Organizada de maneira cronológica, a mostra começa com as criações primárias da artista. As obras iniciais de Lygia dialogam com predecessores fundamentais da abstração geométrica moderna, incluindo Paul Klee, Fernand Léger (de quem foi aluna), Piet Mondrian, Vladimir Tatlin, Max Bill e Georges Vantongerloo. O seu primeiro grupo de pinturas e trabalhos gráficos (1948-59) sublinha a ruptura com a superfície plana e aponta para um modo tridimensional de abstração. 

Esta etapa da exposição lida com a descoberta que a artista intitulava de ‘linha orgânica’: uma abertura de espaço conceitual – e eventualmente real – dentro da superfície de suas obras, como as que podem ser vistas em suas pinturas de 1956 e 1957 conhecidas como Superfícies Moduladas, onde um complexo sistema de planos justapostos é separado por pequenas lacunas, as únicas linhas da composição. “O que eu quero é compor um espaço e não compor dentro dele”, escreveu certa vez a artista. Linhas flutuantes entre os planos como vincos ou vazios dentro da pintura viriam a se tornar uma marca central no trabalho da artista nos anos 50 em diante. Na série Planos em Superfícies Moduladas, pinturas monocromáticas que salientam a complexidade de suas superfícies, a linha orgânica simultaneamente isola os planos e os conecta em um sistema funcional.  
NEOCONCRETISMO

O segundo trecho da exposição contempla o período do Neoconcretismo (1956-66), movimento de vanguarda brasileiro que rejeitou a qualidade objetiva e impessoal da abstração concreta. Os neoconcretistas pensavam que os seus trabalhos existiam entre a arte e a vida, como ferramentas para experiências no ambiente público.  A seção que apresenta parte dos  últimos trabalhos ‘formais’ de Lygia, quando ela passou a ser identificada como artista neoconstrutivista. Para ela, o Neoconcretismo iniciou uma investigação que a levou praticar a arte além dos limites das formas convencionais. 

Por volta de 1960, a artista encontrou uma maneira de desdobrar as investigações topológicas de suas pinturas neoconcretas para um repertório tridimensional. O resultado foi a série de esculturas conhecida como Bichos, as primeiras obras interativas de Lygia concebidas para serem inteiramente e infinitamente remoldadas por seus manuseadores. Em Bichos, as linhas orgânicas se tornam dobradiças entre painéis, permitindo que a escultura seja transformada de um achatamento esquemático para uma variedade de configurações tridimensionais inesperadas. Algumas destas obras carregam enorme semelhança com seres vivos específicos, como Caranguejo (1960), enquanto outros evocam temas que diziam respeito à investigação artística de Lygia, como Relógio de Sol (1960). Esta seção inclui também O Dentro é o Fora (1963) e O Antes é o Depois (1963), as únicas duas obras da cadeia que apresentam tripas de metal entrelaçadas, sem dobradiças. Incluem-se ainda nesta etapa obras da série subsequente Trepantes (1965), estruturas de metal compostas por aço inoxidável retorcido em linhas líricas e formas circulares. Em 1963, Lygia concebeu Caminhando, onde retorceu uma tripa de papel em 180 graus e colou as suas pontas para gerar uma fita Moebius (uma forma circular que aparenta ter dois lados, mas na verdade tem apenas um), recortando-a longitudinalmente até o seu limite. Esta foi a primeira das “proposições” de Lygia – trabalhos onde o público participava também da criação das obra, transcendendo o papel do mero espectador. Nas palavras da artista, “o trabalho é o ato”. 

O ABANDONO DA ARTE

Entre 1966 e 1988, um período que coincidiu com uma crise pessoal e uma subsequente longa temporada de exílio na Europa, Lygia retomou de forma radical conceitos e práticas que havia confrontado nos anos 60. Na época, ela fez objetos muito simples a partir de coisas ordinárias como luvas, sacos de plástico, pedras, conchas, água, elásticos e tecidos. Estes “objetos sensoriais” foram criados para tornar possível uma consciência diferente de nossos corpos, nossas capacidades perceptuais e as nossas restrições físicas e mentais. Os “objetos sensoriais” da artista tinham o propósito de serem ativados em contato e coordenação com as nossas funções corporais e orgânicas. Ao combinar nossos gestos com esses simples objetos, ela pretendia projetar uma dimensão orgânica sobre os materiais inertes e industriais.    

A conclusão final de sua investigação, no entanto, terminou por levá-la a questionar profundamente o status e utilidade de trabalhos convencionais como meios de expressão. Desta forma, proclamando o abandono do ato de se fazer arte, Lygia passou a se denominar ‘não artista’ e criou uma prática usando materiais aplicados diretamente sobre corpo, interagindo com os seus interlocutores de uma forma muito direta. Entre as proposições (como ela costumava chamá-las) contidas nesta última parte da mostra estão trabalhos normalmente considerados “arquiteturas biológicas” e “objetos relacionais” do início da década de 70, que estão apresentados ao lado de originais e réplicas de dispositivos que concebeu para permitir ao público vivenciar experiências relacionais. Somente agora, após a sua morte, que este último capítulo – happenings, performance e participação do público – passou a ser visto como uma forma radical de se fazer arte.   

Em 1968, Lygia criou para a Bienal de Veneza daquele ano a histórica instalação A Casa é o corpo: penetração, ovulação, germinação, expulsão. Exposta no quarto andar do museu, a obra, que simula o aparelho reprodutor feminino, permite ao público uma experiência de imersão corpórea ao percorrer o seu interior. Ao entrar (“penetração”) no primeiro dos três compartimentos da instalação, o espectador encontra um quarto escuro de piso macio; depois, segue para a “ovulação”, um espaço repleto de materiais esféricos (balões, bolas de borracha e de isopor); em seguida, entra em uma bolha transparente no formato de uma lágrima (“germinação”) e, ao final do percurso, atravessa uma cortina de fios de “cabelo” para se deparar com um espelho deformado onde vê o próprio reflexo. 
LIVRO

Lygia Clark: O Abandono da Arte, 1948-1988 prevê um catálogo inteiramente ilustrado, que será a mais abrangente publicação disponível em inglês sobre a artista, com ensaios de Sergio Bessa, Connie Butler, Eleonora Fabião, Briony Fer, Geaninne Gutiérrez-Guimarães, André Lepecki, Zeuler Lima, Christine Macel, Frederico de Oliveira Coelho e Luiz Pérez-Oramas. Cada seção será acompanhada por uma seleção de trabalhos fornecendo o contexto para o entendimento das circunstâncias que moldaram as investigações artísticas de Lygia. O livro inclui ainda um volume significativo de textos inéditos da artista, o que deverá transformá-lo em fonte vital de documentação primária para estudos sobre a história da arte do século XX. 

ATIVIDADES PARALELAS
Como maneira de conferir ainda mais substancialidade à mostra, o museu oferece uma série de eventos paralelos a serem realizados ao longo de sua duração. O MoMA Studio: Breathe with Me, disponível para os visitantes de 16 de maio a 29 de junho, apresenta uma variedade de programas, oficinas e experiências interativas que exploram as interseções entre arte, prática terapêutica e as formas em que nos relacionamos com os objetos e pessoas através de encontros físicos. Os artistas colaboradores do projeto são Ricardo Basbaum, Carlito Carvalhosa, Michel Groisman, Jeanine Oleson e Allison Smith, além do trabalho em parceria de Stephanie Diamond e Tamara Vanderwal. No dia 12 de junho, a historiadora de arte Judith Rodenbeck conduz uma palestra sobre o trabalho A Casa é o corpo, criado pela artista em 1968. Para aqueles que procuram se aprofundar mais nos temas abordados na exposição, o MoMA sedia um curso de três aulas, às terças-feiras, de 17 de junho a 01 de julho, sobre o legado deixado por Lygia e as suas “práticas relacionais”. Mais informações no site MoMA.org/MoMAstudio. 
MOSTRA DE CINEMA

Ainda como parte dos eventos ligados à retrospectiva da artista em Nova York, a mostra On the Edge: Brazilian Film Experiments of the 1960s and Early 1970s apresenta filmes do cinema marginal brasileiro, incluindo produções de Glauber Rocha, Rogérgio Sganzerla, Neville D’Almeida, Ivan Cardoso, Rubens Gerchman, Hélio Oiticica e Lygia Pape, entre outros. Mais informações em MoMA.org/film.
PATROCÍNIO 

A exposição conta com patrocínio máster de Ricardo e Susana Steinbruch, de The Modern Women’s Fund e de Jerry I. Speyer e Katherine G. Farley; e contribuição adicional de Roberto e Aimée Servitje e do MoMA Annual Exhibition Fund.

O apoio para pesquisa e viagens foi fornecido pelo Patricia Cisneros Travel Fund for Latin America e The International Council of The Museum of Modern Art. 

Para baixar imagens em alta resolução, registre-se no site MoMA.org/press. 
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