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A primeira exposição de Lorenzo Sandoval em Lehmann + Silva está relacionada com a 
abstração – em termos económicos, estéticos e formais. Debruçando-se sobre a história 
do fabrico industrial de tecidos de renda do século XIX, bem como os vínculos entre a 
manufatura têxtil e os inícios da tecnologia de computação, Sandoval interessa-se pelas 
consequências ubíquas no mundo atual destes dois fenômenos históricos. 

A industrialização global e a automação do trabalho, por um lado, a digitalização da 
esfera social, por outro, geraram a nova era que nos é comum: trabalhamos, interagimos 
e definimo-nos nos seus termos.

Através dos seus próprios gestos de abstração (aplicados à escultura, fotografia, pintura 
e performance) Shadow Writing (Lace/Variations), a primeira exposição de Sandoval na 
galeria, entrelaça estas historias económicas, tecnológicas, de moda, ciência e arte. O 
grupo de investigação Lace Heritage em Nottingham, na Inglaterra, e a sua coleção de 
intrincadas rendas ornamentais - projetadas e produzidas na cidade, exportadas para 
todo o mundo no auge do Império Vitoriano - fornecem o pano de fundo do projeto de 
Lorenzo Sandoval. Para além da transformação em “industrial-chic” dos armazéns e 
fábricas das Midlands Orientais do Reino Unido, e muito depois de que toda a produção 
têxtil á escala industrial tivesse migrado para as fábricas do Sul Global, o arquivo em 
Nottingham tornou-se o principal repositório para os vestígios materiais da reviravolta 
social e da inovação tecnológica que acompanhou a indústria têxtil: a reorganização 
fundamental das condições de vida e de trabalho, das estruturas familiares, da riqueza e 
da sua distribuição global.

Os elaborados padrões de rendas e tecidos usados para enfeitar as fantasias ornamentadas 
da domesticidade vitoriana estão, contudo, também na raiz dos primeiros cálculos 
algorítmicos, bem como das primeiras práticas fotográficas: em meados do século 
XIX, Charles Babbage usou os cartões perfurados adaptados do tear Jacquard francês 
como código para os programas algorítmicos de Ada Lovelace nos seus dispositivos 
computacionais, enquanto, ao mesmo tempo, William Henry Fox Talbot estava a criar 
algumas das primeiras imagens fotográficas usando as rendas de Nottingham como 
motivo. Aqui, a manufatura têxtil, a moda, a computação, a fotografia, e seus respetivos 
mercados e condições de trabalho, combinam-se para formar um complexo cujos efeitos 
coletivamente temos vindo a personificar nos dias de hoje.

Há um século e meio, Marx descreveu o trabalho pós-produtivo do trabalhador cultural 
como uma “atividade superior” com poderes socialmente transformadores. Embora a 
produção industrial continue a ser a realidade de grande parte dos trabalhadores do mundo, 
que acontece bem longe do alcance da atenção dos consumidores no Ocidente (mas 
fornecendo os produtos), a realidade dos artistas-empreendedores contemporâneos parece 
ter reintroduzido, anacrónica e inadvertidamente, os termos e as condições da produção 
artesanal pré-industrial, que a chegada da produção automatizada tinha expurgado. 
Seguindo cada vez mais o modelo de natureza cíclica da indústria da moda (circulação 
acelerada de produtos fetichizados), o mercado de arte atual negoceia com abstrações de 
luxo enquanto fornece o paradigma pioneiro das condições de trabalho do século XXI, que há 
muito se começaram a infiltrar na gig economy do público em geral. Encabeçado pelo mundo 
da arte, o projeto marxista ressuscitou, sob a forma de espetro neoliberal.

“[A] própria sociedade, i.e., o próprio ser humano em suas relações sociais, sempre 
aparece como resultado último do processo de produção social. Tudo o que tem forma 
fixa, como o produto etc., aparece somente como momento, momento evanescente 
nesse movimento. O próprio processo de produção imediato aparece aí apenas como 
momento. As próprias condições e objetivações do processo são igualmente momentos 
dele, e somente os indivíduos aparecem como sujeitos do processo, mas os indivíduos 
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em relações recíprocas, relações que eles tanto reproduzem quanto produzem de maneira 
nova. É seu próprio contínuo processo de movimento, em que eles renovam a si mesmos, 
bem como o mundo da riqueza que criam.”
(Karl Marx, Elementos fundamentais para a crítica da economia política [Grundrisse der Kritik der 
Politischen Ökonomie], 1857–58)

Na galeria Lehmann + Silva, em 2018, para a exposição de Sandoval, algumas paredes foram 
pintadas de azul, fazendo lembrar um fundo chroma key ou um cenário suprematista, mas 
referindo-se especificamente à identidade corporativa azul do Facebook (originalmente 
escolhida por Mark Zuckerberg devido ao seu daltonismo entre o verde e o vermelho). As 
paredes colocam em primeiro plano uma construção de metal, a estrutura que suporta as 
três placas de alumínio Software for a Choreography for Machines and Bodies, bem como 
um translúcido chifon impresso que flutua sobre a estrutura. As placas estão perfuradas 
por padrões de corte repetitivos que atravessam as folhas de alumínio como frequências 
trémulas de diferentes comprimentos de onda.

Estes padrões reaparecem frequentemente na exposição: servem como modelo usado 
por Sandoval para produzir a série Social Factory, um gesto pictórico repetitivo (ou 
melhor, o gesto da repetição pintado) também gravado no vídeo Protocol Training. A série 
de pinturas para Desktop é baseada no mesmo padrão, mas adaptando os screenshots 
dos arquivos digitais usados no Adobe Illustrator.

Sandoval descobriu estes padrões no arquivo de Nottingham e fotografou-os enquanto 
lhe estavam a ser mostrados pela arquivista residente, cujas mãos de compridas unhas 
pintadas podem ser vistas apontando em Immanent Chances (A Visit to the Nottingham 
Trent University Lace Archive”, bem como nas imagens da série de chifons. Esses 
padrões originalmente serviam como programas feitos à mão, no passo intermedio entre 
os motivos florais e ornamentais criados pelos designers têxteis e os cartões perfurados 
usados nos teares automatizados. Delineadores experientes (formados pela recém-
fundada Nottingham Government School of Design, pelo Royal College of Art de Londres 
ou pelas outras escolas de design inglesas, fundadas na primeira metade do século XIX 
com o intuito de preparar o país para competir no mercado internacional), traduziam 
esses motivos em diagramas abstratos ampliados, que indicavam os movimentos do 
cilindro do tear e cada variação do fio.

Estes transitórios non-designs ondulados que impregnam a exposição, nunca se 
tornaram realmente visíveis como os miméticos motivos botânicos que decoravam a 
moda vitoriana, mas, em vez disso, permanecem teimosamente abstratos num sentido 
modernista avant la lettre. Assim, Sandoval aborda-os como um usuário verdadeiramente 
pós-moderno, assumindo a sua abstração e reformatando-os numa série expansível de 
meios visual (ou géneros artísticos) que inclusive se estendem a uma paráfrase musical, 
a pauta para dois bateristas, cujos ritmos desfasados são audíveis por toda a exposição. 
Assim é a natureza da produção e do consumo pós-industrial, pós-trabalho e dirigida por 
algoritmos: permite a tradução eterna do conteúdo, a ser partilhada teclando, rolando e 
apontando através das floridas paisagens da plataforma capitalismo.

EVA WILSON
Curadora da exposição
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