
Aula 13 3 Arte Contemporânea no Brasil: 
Anos 1960-1970
Você já se sentiu desafiado a entender uma obra de arte que não se encaixa nas categorias tradicionais de pintura 
ou escultura? Aquela que te convida a tocar, a participar, ou que parece mais uma ideia do que um objeto? Se sim, 
prepare-se, pois esta aula é o seu guia para desvendar um dos períodos mais efervescentes e transformadores da 
arte brasileira: os anos 1960 e 1970. Uma época de intensas mudanças sociais e políticas, que reverberaram 
profundamente na produção artística, moldando o que hoje chamamos de arte contemporânea.

Nesta jornada, você não apenas revisitará a história, mas também compreenderá como a arte se tornou um 
espelho e, muitas vezes, um grito de resistência em um Brasil sob a Ditadura Militar. Nosso objetivo é que, ao final, 
você seja capaz de identificar as principais características da arte brasileira desse período, reconhecer a 
contribuição de artistas como Lygia Clark, Hélio Oiticica e Cildo Meireles, e analisar como a experimentação com 
novas mídias e a performance redefiniram os limites da expressão artística. Além disso, vamos explorar o papel 
crucial da Bienal de São Paulo na difusão e no debate dessas novas linguagens.

Para quem busca aprofundar seus conhecimentos em história da arte, seja para enriquecer seu repertório 
acadêmico ou para se preparar para desafios profissionais, esta aula oferece uma base sólida. Conectaremos os 
conceitos que você já conhece sobre o modernismo e as vanguardas europeias com a efervescência criativa que 
floresceu aqui, no nosso contexto. Pense nesta aula como uma chave para abrir portas para uma compreensão 
mais profunda da arte que nos cerca, e que continua a influenciar as tendências artísticas de hoje.



O Palco e o Contexto: Um Brasil em Ebulição
Imagine um país fervilhando de contradições. De um lado, o otimismo desenvolvimentista, a bossa nova ganhando 
o mundo e a construção de Brasília como símbolo de modernidade. De outro, uma crescente instabilidade política 
que culminaria em um regime autoritário. É nesse cenário complexo que a arte brasileira dos anos 1960 e 1970 se 
desenvolve, não como um mero reflexo, mas como um agente ativo das transformações e tensões da época.

Este período é crucial para entender como a arte deixou de ser apenas um objeto a ser contemplado e passou a 
ser uma experiência, um questionamento, uma forma de intervenção no mundo. A Ditadura Militar, instaurada em 
1964, impôs uma forte censura e repressão, mas, paradoxalmente, estimulou os artistas a buscarem novas formas 
de expressão, muitas vezes subversivas e camufladas, para driblar o controle e comunicar suas ideias. A arte se 
tornou um campo de batalha simbólico, onde a liberdade e a crítica eram exercidas com criatividade e coragem.

Além do contexto nacional, o cenário global pós-Guerra Fria também exercia sua influência. A queda das narrativas 
únicas, a ascensão de movimentos sociais e a globalização incipiente começavam a desafiar as fronteiras 
culturais. Artistas brasileiros, embora profundamente enraizados em sua realidade local, dialogavam com as 
vanguardas internacionais, absorvendo e reinterpretando ideias como a arte conceitual e a performance, mas 
sempre com um olhar crítico e uma voz própria, muitas vezes vinda das "vozes periféricas" que ganhavam espaço.



O Legado do Neoconcretismo: Da 
Contemplação à Participação
Você já se perguntou o que acontece quando uma obra de arte não quer apenas ser vista, mas sentida, tocada, 
manipulada? É exatamente essa a provocação que o Neoconcretismo, movimento surgido no final dos anos 1950, 
trouxe para a arte brasileira, e cujo legado se estenderia com força total nas décadas seguintes. Longe da rigidez 
geométrica do Concretismo puro, os neoconcretos buscavam uma arte mais orgânica, sensorial e, acima de tudo, 
relacional.

Pense em uma porta que, em vez de apenas separar ambientes, convida você a atravessá-la de uma forma 
inusitada, a sentir sua textura, a perceber o espaço de um jeito novo. Essa é a essência da transição que o 
Neoconcretismo propôs: a obra de arte deixa de ser um objeto estático e autônomo para se tornar um convite à 
interação, uma experiência que se completa apenas com a participação do espectador. Essa mudança de 
paradigma foi fundamental para a arte participativa que floresceria nos anos 60 e 70, desafiando a passividade do 
público e transformando-o em coautor.

Entre os nomes mais proeminentes desse movimento, Lygia Clark e Hélio Oiticica se destacam como verdadeiros 
visionários. Eles não apenas expandiram os limites da arte, mas também questionaram o próprio papel do artista e 
do público. Suas obras são um convite a desconstruir a ideia tradicional de arte e a mergulhar em uma nova 
dimensão de percepção e interação.



Lygia Clark: O Corpo como Obra, a 
Experiência como Arte

Os "Bichos"
Esculturas metálicas articuladas 
que o público era convidado a 
dobrar e desdobrar, alterando 
sua forma e a relação com o 
espaço.

As "Proposições"
Utilizava materiais simples como 
sacos plásticos, água, areia, 
meias e pedras para criar 
situações que estimulavam os 
sentidos.

"Objetos Relacionais"
Ferramentas para explorar a 
subjetividade e a relação com o 
outro, transformando arte em 
terapia.

Lygia Clark, uma das figuras mais emblemáticas do Neoconcretismo, revolucionou a forma como entendemos a 
arte ao deslocar o foco do objeto para a experiência do corpo. Ela acreditava que a arte não deveria ser apenas 
algo para ser visto, mas algo para ser vivido, sentido e, literalmente, manipulado. Suas obras são convites abertos 
à participação, transformando o espectador em um agente ativo na construção do significado.

Imagine que você está em uma sala e, em vez de quadros na parede, encontra objetos que parecem brinquedos ou 
próteses. Lygia Clark criou os "Bichos", esculturas metálicas articuladas que o público era convidado a dobrar e 
desdobrar, alterando sua forma e, consequentemente, a relação com o espaço. Não havia uma forma "certa"; a 
obra existia na interação, na ação do toque. Essa ideia de que a obra só se completa com a manipulação do 
público é um divisor de águas, quebrando a barreira entre artista e espectador.

Mais tarde, Lygia Clark aprofundou essa busca pela experiência sensorial com suas "Proposições" e "Objetos 
Relacionais". Ela utilizava materiais simples como sacos plásticos, água, areia, meias e pedras para criar situações 
que estimulavam os sentidos e a percepção corporal. Por exemplo, em "Estruturação do Self", as pessoas eram 
convidadas a usar óculos com lentes que distorciam a visão, alterando a percepção do espaço e do próprio corpo. 
A arte se tornava uma terapia, uma ferramenta para explorar a subjetividade e a relação com o outro.

Essa abordagem de Lygia Clark é um exemplo claro de como a arte pode ir além da estética para se tornar uma 
ferramenta de autoconhecimento e de conexão humana. Ela nos ensina que a arte não está apenas nos museus, 
mas nas experiências que nos transformam, nos toques que nos conectam e nas percepções que expandem nossa 
consciência.



Hélio Oiticica: Do Espaço ao Corpo, da Arte à 
Vida
Se Lygia Clark nos convidou a manipular a obra, Hélio Oiticica nos impulsionou a vestir a arte, a dançá-la, a vivê-la 
nas ruas e nas favelas. Ele foi um dos maiores expoentes da arte participativa no Brasil, levando o legado 
neoconcreto a um patamar de imersão total, onde a arte se fundia com a vida cotidiana e a cultura popular. Oiticica 
não queria apenas que o público interagisse com a obra; ele queria que o público fosse a obra.

Pense em um carnaval, onde a fantasia não é apenas uma roupa, mas uma extensão do corpo, um convite à 
performance e à celebração. Os "Parangolés" de Oiticica são exatamente isso: capas, estandartes e bandeiras 
coloridas que só ganham vida quando vestidas e movimentadas por pessoas, geralmente ao som de samba. Ao 
vestir um Parangolé, o participante não apenas exibia a obra, mas se tornava parte dela, dançando e interagindo 
com o ambiente. Essa fusão entre arte, corpo, dança e cultura popular era revolucionária, desafiando a ideia de 
que a arte deveria ser algo distante e elitista.

Oiticica também criou os "Penetrables" e os "Ninhos", ambientes imersivos que convidavam o público a entrar e 
experimentar diferentes sensações táteis, visuais e sonoras. O mais famoso deles é o "Tropicália" (1967), uma 
instalação que recriava um ambiente tropical com areia, plantas, araras e barracos, culminando em uma televisão 
ligada. Era uma crítica social e cultural do Brasil, um convite à reflexão sobre a identidade nacional e a realidade do 
país.

Conceito Âmbito/Aplicação Base/Origem Exemplo

Bichos Esculturas 
manipuláveis, interação 
tátil

Neoconcretismo, busca 
pela experiência

Lygia Clark, peças 
metálicas articuladas

Parangolés Vestimentas/estandarte
s, arte-corpo, 
performance

Neoconcretismo, 
cultura popular, samba

Hélio Oiticica, capas 
para vestir e dançar



Arte Conceitual e a Crítica à Ditadura Militar: 
O Caso de Cildo Meireles
Em um período de censura e repressão como a Ditadura Militar, a arte precisou encontrar novas estratégias para 
comunicar ideias e resistir. Foi nesse contexto que a Arte Conceitual ganhou força no Brasil, oferecendo uma 
linguagem que, por sua natureza, era mais difícil de ser censurada. Se a arte tradicional se preocupava com a 
forma e a estética, a arte conceitual priorizava a ideia, o conceito por trás da obra, muitas vezes utilizando 
materiais efêmeros ou ações que não resultavam em um objeto artístico convencional.

Imagine que você quer criticar um governo autoritário, mas não pode escrever diretamente sobre isso. Como você 
faria? A arte conceitual funcionava como um código, uma mensagem cifrada que, para ser compreendida, exigia a 
participação intelectual do público. Ela desafiava a lógica do mercado de arte e a própria definição do que era arte, 
tornando-se uma ferramenta poderosa para a crítica social e política em um momento de silenciamento.

Um dos maiores expoentes dessa vertente no Brasil é Cildo Meireles, um artista que transformou a arte em um 
veículo de denúncia e questionamento. Suas obras são inteligentes, provocativas e, muitas vezes, subversivas, 
utilizando objetos do cotidiano e intervenções sutis para comunicar mensagens contundentes sobre a realidade 
brasileira. Ele nos mostra que a arte não precisa ser grandiosa para ser impactante; às vezes, a ideia mais simples 
é a mais revolucionária.



Cildo Meireles: Subversão no Cotidiano e a 
Arte da Mensagem Oculta

Projeto Coca-Cola (1970)
Coletava garrafas vazias, imprimia 
frases como "Yankees Go Home" e 
as devolvia ao circuito de consumo.

Projeto Cédula (1970)
Carimbava notas de cruzeiro com 
perguntas como "Quem matou 
Herzog?" ou "Direitos Humanos".

Circulação Clandestina
As mensagens se espalhavam pela 
sociedade usando a própria 
infraestrutura do sistema.

Cildo Meireles é um mestre em transformar o ordinário em extraordinário, o visível em invisível, e o silêncio em 
grito. Suas obras são como enigmas que nos convidam a decifrar camadas de significado, especialmente em um 
contexto onde a liberdade de expressão era severamente limitada. Ele utilizou a arte conceitual para criar 
intervenções que circulavam clandestinamente, driblando a censura e levando a crítica diretamente ao público.

Um de seus trabalhos mais icônicos é o projeto "Inserções em Circuitos Ideológicos: Projeto Coca-Cola" (1970). 
Meireles coletava garrafas vazias de Coca-Cola, imprimia nelas frases como "Yankees Go Home" ou instruções 
para transformar a garrafa em um coquetel Molotov, e as devolvia ao circuito de consumo. As garrafas eram 
preenchidas, vendidas e consumidas, levando a mensagem subversiva para dentro dos lares brasileiros sem que o 
sistema percebesse de imediato. É como um vírus de informação que se espalha silenciosamente, usando a 
própria infraestrutura do inimigo para disseminar a resistência.

Outro trabalho marcante é o "Projeto Cédula" (1970), onde Meireles carimbava notas de cruzeiro com perguntas 
como "Quem matou Herzog?" ou "Direitos Humanos". Essas notas, ao circularem de mão em mão, transformavam-
se em veículos de denúncia e questionamento, levando a informação e a reflexão para um público massivo. A arte 
se tornava um meio de comunicação popular, um jornal clandestino que se espalhava pelo país.

Esses exemplos de Cildo Meireles demonstram a potência da arte conceitual como ferramenta de crítica social e 
política. Ele nos mostra que a arte não precisa estar confinada a galerias e museus; ela pode estar nas ruas, nos 
objetos do dia a dia, nas mensagens que circulam entre as pessoas. Sua obra é um lembrete de que a criatividade 
pode ser uma arma poderosa contra a opressão, e que a ideia, por si só, pode ser revolucionária.



A Experimentação com Novas Mídias e a 
Performance no Contexto Brasileiro
Os anos 1960 e 1970 não foram apenas um período de questionamento conceitual, mas também de intensa 
experimentação com novas linguagens e mídias. A arte deixou de se limitar à pintura e escultura para abraçar o 
vídeo, a fotografia, o som e, principalmente, a performance. Essa busca por novas formas de expressão estava 
intrinsecamente ligada ao desejo de romper com as tradições, de se aproximar da vida real e de encontrar 
maneiras mais diretas e impactantes de comunicar.

Pense em um músico que, em vez de apenas tocar seu instrumento, incorpora elementos teatrais, visuais e 
interativos em sua apresentação, transformando o show em uma experiência total. A performance na arte funciona 
de maneira semelhante: ela é uma manifestação artística que utiliza o corpo do artista como principal meio, muitas 
vezes em tempo real e diante de um público, explorando ações, gestos, sons e objetos. É uma arte efêmera, que 
acontece no aqui e agora, e que desafia a ideia de uma obra de arte permanente e comercializável.

No Brasil, a performance e a experimentação com novas mídias foram particularmente relevantes como formas de 
resistência e de expressão em um período de censura. A efemeridade da performance, sua natureza muitas vezes 
improvisada e a dificuldade de ser "apreendida" ou censurada previamente, a tornaram um veículo ideal para a 
crítica política e social. Artistas como Anna Bella Geiger, Antonio Manuel e Lygia Pape (que também teve um papel 
importante no Neoconcretismo) exploraram essas linguagens para questionar a realidade, o corpo e os limites da 
arte.



A Bienal de São Paulo: Palco de Debates e 
Tensões

Momento Histórico: A Bienal de 1969 sofreu um boicote internacional de artistas e críticos em protesto 
contra a Ditadura Militar, demonstrando a força da resistência cultural.

Se a arte brasileira estava em ebulição, a Bienal de São Paulo funcionava como um termômetro e, muitas vezes, 
como um catalão para essa efervescência. Fundada em 1951, a Bienal se consolidou como um dos mais 
importantes eventos de arte do mundo, e nas décadas de 1960 e 1970, ela se tornou um palco crucial para a 
difusão das novas linguagens artísticas e, inevitavelmente, um epicentro de debates e tensões políticas.

Imagine um grande fórum internacional onde artistas de diferentes países se encontram, exibem suas obras e 
trocam ideias, tudo isso sob o olhar atento de um regime autoritário. A Bienal era exatamente isso: um espaço de 
visibilidade para a arte brasileira e internacional, mas também um local onde as contradições do país se 
manifestavam. A presença de artistas engajados e obras com mensagens críticas gerava atritos constantes com a 
censura, levando a boicotes e manifestações.

Um dos momentos mais emblemáticos foi a Bienal de 1969, que sofreu um boicote internacional de artistas e 
críticos em protesto contra a Ditadura Militar. Muitos artistas brasileiros também se recusaram a participar, 
demonstrando a força da resistência cultural. Apesar das pressões, a Bienal continuou a ser um espaço vital para a 
apresentação de obras que desafiavam os padrões, introduzindo o público a conceitos como a arte conceitual, a 
performance e a arte participativa, que muitas vezes eram vistos com estranhamento ou repulsa pela crítica mais 
conservadora.

A Bienal de São Paulo, portanto, não foi apenas uma exposição; foi um campo de batalha cultural, um espaço onde 
a arte se encontrava com a política, a censura com a resistência, e o tradicional com o experimental. Ela nos ajuda 
a entender como a arte pode ser um agente de transformação social, mesmo em contextos de grande adversidade.



Interdisciplinaridade e Hibridismo: 
Quebrando as Fronteiras da Arte

Performance
Incorporava elementos de 
teatro, dança, música e 
artes visuais em uma única 
experiência.

Instalações
Transformavam o espaço 
expositivo em ambiente 
imersivo, combinando 
objetos, luz, som e cheiros.

Novas Tecnologias
Vídeo e fotografia abriram 
caminho para a arte digital e 
novas mídias das décadas 
seguintes.

Os anos 1960 e 1970 no Brasil foram marcados por uma intensa busca por novas formas de expressão que 
desafiavam as categorias tradicionais da arte. A ideia de que uma obra precisava ser "pintura" ou "escultura" 
começou a se desintegrar, dando lugar a uma explosão de interdisciplinaridade e hibridismo. Artistas não se 
contentavam mais em trabalhar em uma única linguagem; eles misturavam performance com instalação, vídeo com 
fotografia, som com objeto, criando experiências artísticas complexas e multifacetadas.

Pense em um chef de cozinha que, em vez de seguir uma receita tradicional, combina ingredientes de diferentes 
culinárias, criando um prato totalmente novo e surpreendente. Essa é a essência do hibridismo na arte: a fusão de 
linguagens e técnicas que antes eram consideradas separadas. Essa tendência foi impulsionada pela 
disponibilidade de novas tecnologias, como o vídeo e a fotografia, e pelo desejo de criar obras que dialogassem de 
forma mais direta e imersiva com o público.

Essa fusão de linguagens é uma das características mais marcantes da arte contemporânea e tem suas raízes 
profundas nesse período. A performance, por exemplo, muitas vezes incorporava elementos de teatro, dança, 
música e artes visuais. As instalações, por sua vez, transformavam o espaço expositivo em um ambiente imersivo, 
combinando objetos, luz, som e até mesmo cheiros para criar uma experiência sensorial completa. Essa liberdade 
criativa abriu caminho para a arte digital e as novas mídias que surgiriam nas décadas seguintes, mostrando que a 
arte está em constante evolução e que suas fronteiras são sempre fluidas.



Apropriação e Crítica da Cultura de Massa: 
O Diálogo com a Pop Art
Pop Art Internacional

Reprodução de elementos comerciais

Celebração da cultura de massa

Estética publicitária

Apropriação Crítica Brasileira

Reinterpretação com viés político

Denúncia das contradições sociais

Subversão de mensagens comerciais

Enquanto a arte brasileira explorava novas mídias e linguagens, ela também se voltava para o universo da cultura 
de massa, dialogando com a Pop Art que florescia nos Estados Unidos e na Europa. No entanto, essa apropriação 
não era uma mera cópia; era uma reinterpretação crítica, adaptada à realidade social e política do Brasil. Artistas 
brasileiros usavam elementos da publicidade, do consumo e da mídia para questionar a sociedade, a política e a 
própria natureza da arte.

Imagine um artista que pega um anúncio de jornal ou uma embalagem de produto e, em vez de simplesmente 
reproduzi-lo, o transforma, adicionando uma mensagem subversiva ou um comentário irônico. Essa é a essência 
da apropriação crítica da cultura de massa. No Brasil, em um contexto de ditadura e de um "milagre econômico" 
que escondia profundas desigualdades, essa abordagem se tornou uma ferramenta poderosa para expor as 
contradições do sistema e a manipulação ideológica.

Artistas como Antonio Dias e Claudio Tozzi, por exemplo, incorporaram elementos da cultura pop em suas obras, 
mas com um viés político e social explícito. Antonio Dias, em suas "Notas sobre a morte diária" (1965), utilizava 
imagens de quadrinhos e elementos gráficos para abordar a violência e a repressão. Claudio Tozzi, por sua vez, 
em obras como "Guevara" (1967), transformava ícones da cultura pop em símbolos de resistência política. Essa 
abordagem mostra como a arte pode se apropriar de linguagens populares para comunicar mensagens complexas 
e engajadas, transformando o familiar em um veículo de crítica e reflexão.

Conceito Âmbito/Aplicação Base/Origem Exemplo

Interdisciplinaridade Fusão de linguagens 
artísticas

Ruptura com categorias 
tradicionais

Performance com vídeo 
e som

Hibridismo Combinação de mídias 
e técnicas

Novas tecnologias, 
busca por imersão

Instalações sensoriais, 
arte digital

Apropriação Crítica Reinterpretação de 
elementos da cultura de 
massa

Pop Art, crítica social e 
política

Cildo Meireles (Coca-
Cola), Antonio Dias 
(quadrinhos)



O Legado dos Anos 60-70: Uma Ponte para o 
Futuro da Arte

Arte Participativa
Influência direta na arte de rua e 
instalações interativas atuais

Arte Conceitual
Base para experiências de 
realidade virtual e arte digital

Vozes Periféricas
Ascensão de narrativas diversas 
na arte contemporânea

Os anos 1960 e 1970 foram, sem dúvida, um período de efervescência e ruptura na arte brasileira. As sementes 
plantadas por artistas como Lygia Clark, Hélio Oiticica e Cildo Meireles germinaram e continuam a influenciar a 
produção artística até hoje. A busca pela participação do público, a valorização da experiência em detrimento do 
objeto, a crítica social e política, a experimentação com novas mídias e o hibridismo de linguagens são 
características que definem a arte contemporânea e que foram forjadas nesse período.

Pense em como a arte de rua, as instalações interativas em museus e até mesmo as experiências de realidade 
virtual que vemos hoje têm suas raízes na ousadia desses artistas. Eles nos ensinaram que a arte não tem limites, 
que ela pode estar em qualquer lugar e que seu poder reside na capacidade de nos fazer pensar, sentir e agir. A 
queda das narrativas únicas e a ascensão de vozes periféricas, tendências que observamos hoje, já eram 
prefiguradas na forma como esses artistas desafiavam o status quo e davam voz a quem não a tinha.

A arte contemporânea no Brasil, a partir dos anos 1980, continuaria a explorar e expandir esses caminhos, 
incorporando novas tecnologias e abordagens. Mas é fundamental reconhecer que a base para essa contínua 
inovação foi lançada nas décadas de 60 e 70, em um período de grande adversidade, mas também de imensa 
criatividade e resistência. Compreender esse legado é essencial para qualquer um que deseje navegar pelo 
complexo e fascinante universo da arte atual.



Arte e Sociedade: Um Diálogo Contínuo

"A arte nunca é isolada da sociedade em que está inserida. Ela é um reflexo, um comentário, uma crítica e, 
por vezes, um motor de mudança."

A arte dos anos 1960 e 1970 no Brasil nos mostra que a arte nunca é isolada da sociedade em que está inserida. 
Ela é um reflexo, um comentário, uma crítica e, por vezes, um motor de mudança. Em um período de intensa 
repressão política, os artistas brasileiros encontraram na experimentação e na subversão conceitual formas 
poderosas de expressar suas ideias e de manter viva a chama da liberdade.

Essa capacidade da arte de se adaptar, de se reinventar e de dialogar com o seu tempo é o que a torna tão 
relevante. Seja através da participação do público, da crítica velada em objetos cotidianos ou da fusão de 
diferentes linguagens, a arte brasileira desse período nos convida a pensar sobre o nosso próprio papel na 
sociedade e sobre como podemos usar a criatividade para questionar, resistir e construir um futuro mais justo e 
livre.

Ao olharmos para trás, percebemos que as tendências de interdisciplinaridade, hibridismo e apropriação crítica da 
cultura de massa, que hoje são tão presentes, têm suas raízes fincadas nesse solo fértil de experimentação. A arte 
dos anos 60 e 70 não é apenas história; é um manual de como a criatividade pode ser uma força transformadora, 
capaz de desafiar o poder e de abrir novos horizontes para a expressão humana.



A Arte como Experiência: Do Neoconcreto à 
Performance

A jornada que fizemos pelos anos 1960 e 1970 na arte brasileira nos revelou um período de profunda 
transformação, onde a arte deixou de ser um objeto estático para se tornar uma experiência viva e participativa. O 
legado do Neoconcretismo, com Lygia Clark e Hélio Oiticica, nos mostrou como o corpo e a interação do público se 
tornaram parte integrante da obra. A arte conceitual de Cildo Meireles nos ensinou a ler as entrelinhas e a 
encontrar a crítica social em gestos sutis e intervenções no cotidiano.

A experimentação com novas mídias e a performance abriram caminho para linguagens mais efêmeras e diretas, 
enquanto a Bienal de São Paulo se consolidava como um espaço crucial de debate e resistência. Vimos como a 
interdisciplinaridade e o hibridismo quebraram as barreiras entre as linguagens artísticas, e como a apropriação 
crítica da cultura de massa permitiu aos artistas dialogar com o seu tempo de forma engajada.

Em prática, o que você aprendeu hoje pode ser aplicado ao observar qualquer manifestação artística 
contemporânea. Ao se deparar com uma instalação interativa, uma performance ou uma obra que utiliza elementos 
do cotidiano, você terá as ferramentas para identificar as raízes dessas abordagens e compreender a profundidade 
de suas intenções. A arte não é apenas para ser vista, mas para ser sentida, pensada e questionada.

Contemplação
Arte tradicional como objeto 

estático

Interação
Neoconcretismo e participação 
do público

Experiência
Performance e arte como vivência 
total

Reflexão
Arte conceitual e crítica social



Autoavaliação
Questões Objetivas

Qual dos seguintes artistas é conhecido por suas obras participativas como os "Bichos", que convidavam o 
público a manipular e interagir com a escultura? 
a) Cildo Meireles b) Hélio Oiticica c) Lygia Clark d) Antonio Dias

1.

O "Projeto Coca-Cola" de Cildo Meireles é um exemplo marcante de qual vertente artística, utilizada para driblar 
a censura da Ditadura Militar? 
a) Neoconcretismo b) Arte Figurativa c) Arte Conceitual d) Pop Art Brasileira

2.

Qual evento cultural brasileiro se tornou um importante palco para a difusão e o debate das novas linguagens 
artísticas nos anos 1960-1970, apesar das tensões com a censura? 
a) Semana de Arte Moderna de 1922 b) Bienal de São Paulo c) Festival de Brasília do Cinema Brasileiro d) Salão 
Nacional de Arte Moderna

3.

A fusão de diferentes linguagens artísticas, como performance, instalação e vídeo, que desafia as categorias 
tradicionais (pintura, escultura), é um conceito conhecido como: 
a) Minimalismo b) Expressionismo c) Hibridismo d) Surrealismo

4.

Gabarito: 1. c) Lygia Clark; 2. c) Arte Conceitual; 3. b) Bienal de São Paulo; 4. c) Hibridismo.

Questão Discursiva

Explique como a Ditadura Militar no Brasil (1964-1985) influenciou a produção artística dos anos 1960 e 1970, 
levando os artistas a buscarem novas formas de expressão e crítica.

Conexão com a Próxima Aula

Na próxima aula, "Aula 14 3 Arte Contemporânea no Brasil: Dos Anos 1980 à Atualidade", continuaremos nossa 
jornada, explorando como os legados e as rupturas dos anos 60 e 70 se desdobraram em novas tendências. 
Veremos como a arte brasileira se adaptou a um cenário de redemocratização, globalização e avanço tecnológico, 
incorporando novas mídias e abordagens que definem a produção artística contemporânea.

Recursos Adicionais

Livro: "Arte Brasileira Contemporânea: Um Guia para Entender" de Agnaldo Farias (para aprofundar nos 
conceitos e artistas).

Documentário: "Hélio Oiticica" (para visualizar a obra e o contexto do artista).

Artigo Acadêmico: "A Bienal de São Paulo e a Ditadura Militar" (para entender as tensões políticas e culturais 
do evento).

Site: Enciclopédia Itaú Cultural (para pesquisa detalhada sobre artistas e movimentos).

NOTA IMPORTANTE: As informações regulatórias/legais/técnicas desta aula estão atualizadas até 2025. Consulte 
sempre fontes oficiais para verificar alterações.


