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sofia Ponte

resumo

acontece com cada vez mais frequência assistirmos a obras de arte (pública) 
contemporânea que, de um modo literal, aspiram a influenciar a sociedade onde 
se inserem. É também cada vez mais recorrente assistirmos a essas mesmas 
obras serem integradas no museu como salvaguarda desse património artístico. 
Para refletir sobre a transferência de significados que essa deslocação implica 
convoco conceitos de arte (pública) contemporânea e discuto ideias sobre o 
enquadramento institucional de um objeto de arte. incidindo sobre a obra paraSITE 
(1998-presente) do artista norte-americano Michael rakowitz, assente num abrigo 
portátil para pessoas sem-abrigo distribuído por várias cidades do seu país de 
origem, e posteriormente apresentada em variados contextos museológicos, este 
artigo mostra como a musealização de obras de arte (pública) contemporânea 
requer a criação de estratégias de contextualização dentro do museu. esse 
argumento é desenvolvido através da discussão das estratégias usadas na 
exposição Beyond green: towards a sustainable art (2005) com curadoria de 
stephanie smith, onde paraSITE foi uma das obras apresentadas. 

Palavras chave: exposição, Musealização, curadoria, arte (Pública) contemporânea, 
obra de arte
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abstract

it happens more and more often that artworks aspire, in a literal way, to influence 
the society in which they have been created. it is also increasingly recurring to 
watch those same artworks being integrated into the museum as a safeguard of 
that artistic heritage. reflecting on the transfer of meanings that that displacement 
implies, i will address contemporary (public) art concepts, as well as ideas, which 
stand for a transformation in the institutional framework of an object of art. 
focusing on the artwork paraSITE (1998-present) by north-american artist Michael 
rakowitz, consisting of a portable shelter for the homeless distributed in various 
cities of his country of origin, and later displayed in various museological contexts, 
this article shows how the musealization of (public) contemporary artworks requires 
the creation of strategies within the museum context. this argument is developed 
through discussion of the strategies used in the exhibition Beyond green: towards 
a sustainable art (2005) curated by stephanie smith, where paraSITE was one of 
the works presented.

Keywords: exhibition, Musealization, curator, contemporary (Public) art, Work of art
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em 2007, o Museum of Modern art (MoMa), em nova iorque adquiriu 
paraSITE (1998-presente), um abrigo provisório para pessoas sem-abrigo concebido 
pelo artista Michael rakowitz (n.º 1973), para a coleção do departamento de 
arquitetura e design. Por sua vez, em julho de 2014, os “espigões de dissuasão” 
desenhados pela empresa irlandesa Kent stainless para impedir que pessoas 
sem-abrigo durmam na arquitetura existente foram adquiridos para a coleção 
do victoria & albert Museum (v&a) em londres (o victoria & albert Museum 
possui uma coleção de artes decorativas e de design desde a antiguidade até 
à atualidade). estes objetos abordam o mesmo problema social mas de forma 
distinta: paraSITE evidencia a situação de pessoas na condição de sem-abrigo, 
devolvendo a cada um dos envolvidos no projeto individualidade e visibilidade; 
os espigões respondem agressivamente à existência de indivíduos sem-abrigo, 
explorando o seu anonimato e acentuando a sua marginalidade. a aquisição 
destes dois objetos, que evidenciam um problema social com que se debatem as 
sociedades do ocidente, por instituições museológica remete-nos para o interesse 
de uma reflexão sobre o que são as políticas museológicas no século XXi.

na pesquisa sobre o percurso de paraSITE que efetuei, encontrei imagens do 
projeto tanto nas ruas de várias cidades norte-americanas (Baltimore, cambridge, 
nova iorque) como também em contextos galerísticos e museológicos a nível 
nacional (chicago, nova iorque, são francisco, cleveland, st. louis, north adams) 
e internacional (eslovénia, itália, alemanha, frança, suíça, Bélgica). inicialmente o 
contraste entre estes dois enquadramentos, rua versus museu/galeria, pareceu-
me que os tornava conflitantes. Parecia-me que algo se perdia irremediavelmente 
na transferência de paraSITE para o contexto museológico. paraSITE exprime 
um problema social forte e a sua utilização produz uma evidência material da 
situação de pessoas sem-abrigo. a sua transferência para um lugar fechado, 
longe da realidade social a que se dirige e do impacto provocado pelo seu uso, 
coloca novas questões. como definir uma obra de arte (pública) contemporânea 
dentro do museu? como se constitui? como expor a sua ligação com os valores 
da esfera pública que a envolve? atualmente, mais do que me parecer uma 
incongruência, observo que a discrepância entre as circunstâncias de uso e as da 
sua musealização faz parte de um processo de patrimonialização complexo, que 
merece ser melhor aprofundado. 
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figura 1. paraSITE de Bill stone. instalado em 1998 em harvard square, cambridge, Massachusetts, e.u.a. © Michael 

rakowitz

figura 2. vista parcial de paraSITE na exposição Beyond Green: toward sustainable art © 2014 cortesia the david and alfred 

smart Museum of art, the university of chicago

arte (PúBlica) conteMPorânea

a partir de 1990 voltou a assistir-se ao surgimento de uma série de 
propostas artísticas contemporâneas que intervêm diretamente na realidade 
social a que se dirigem. várias publicações e eventos realizados procuraram 
aprofundar este fenómeno. artigos como “aesthetic evangelists: conversation 
and empowerment in contemporary art community” por grant Kester (1995); “the 
social turn: collaboration and its discontents” de claire Bishop (2006); “the long 
nineties” de lars Bang larsen (2012), e publicações como Relational Aesthetics 
nicolas Bourriaud (1998); Art and social change Will Bradley e charles esche 
(2007); Exhibition as intervention: ‘Culture in action’ 1993 por afterall (2014); ou 
o simpósio “art and the social: exhibitions of contemporary art in the 1990s” 
realizado na tate Britain em abril de 2010, que reuniu vários críticos, historiadores 
de arte e artistas, como doug ashford, claire Bishop, sabeth Buchmann, charles 
esche, rebecca gordon-nesbitt, stéphanie Jeanjean, renate lorenz, christian 
Philipp Müller e stephan schmidt-Wulffen debatendo a natureza deste fenómeno.

este fenómeno tem uma longa história, mas várias estratégias conceptuais 
desencadeadas de forma radical durante 1970 serão talvez influências marcantes 
para este ressurgimento mais recente. algumas destas estratégias conceptuais 
incluem artistas e tendências que procuraram desafiar a autonomia do objeto 
artístico, a legitimidade das instituições do seu meio, a noção de autoria e as 
expectativas dos espetadores (owens 1985; Kwon 1997). foram artistas como 
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richard serra (n.º 1939), robert Barry (n.º 1936), robert smithson (1938-
1973), entre outros, que desenvolveram o conceito de site-specificity e que 
contribuíram para uma experimentação estética no espaço público até aí sem 
precedentes. a crítica de arte rosalind Krauss introduz este termo, em 1978, 
para descrever as práticas artísticas desenvolvidas no âmbito da escultura na 
década de 1960. estas práticas envolviam estratégias sistemáticas que incidiam 
numa despersonalização da arte, isto é, recusando a ênfase do artista enquanto 
autor; na geometrização das formas, sendo o cubo a forma paradigmática 
deste período – características que representavam claridade, rigor conceptual, 
literalidade e simplicidade. Site-specificity tornou-se posteriormente num termo 
utilizado não somente para esculturas como para referir obras em geral que 
pesquisam e analisam as condições físicas e simbólicas do lugar em que se 
inscrevem, temporalmente delimitadas ou não, sendo que o objeto é apenas um 
dos elementos constituintes destes projetos artísticos. “ser especifico” sobressai 
também hoje em dia como uma importante forma de mostrar a falácia do conceito 
de autonomia da arte, explorando e fazendo aparecer as intricadas relações da 
arte com o ambiente que a rodeia. Para uma leitura mais detalhada sobre este 
conceito ver Krauss (2002). esta abordagem conduziu o conceito de site-specificity 
para instâncias do espaço público que exploram as complexas relações que o 
meio artístico e as suas instituições estabelecem com o ambiente à sua volta. 
artistas como por exemplo daniel Buren (n.º 1938), Michael asher (1943-2012), 
Mierle laderman ukeles (n.º 1939) exerceram “crítica institucional” (cf. Buchloh 
1990), e criaram obras de arte que de um modo literal aspiravam a influenciar a 
realidade cultural de onde emergiam, intervindo fora das instituições de arte.

hoje em dia há uma tendência crescente, ainda que marginal, para 
desenvolver esse legado e criar produções artísticas que tenham impacto 
na esfera do quotidiano, nomeadamente na forma de objetos funcionais, em 
situações experimentais e de comentário social relativamente a esse quotidiano 
propriamente dito (lee 1998; larsen 1999; schwendener 2009). o compromisso 
social presente neste tipo de obras levou a que a artista e teórica de arte 
suzanne lacy (1994), criasse a designação de “novo género de arte pública” 
para estas obras de arte em espaço públicos, de modo a poder distingui-las 
da arte pública expressa em monumentos e estatuária. lacy considera que o 
trabalho destes artistas transporta consigo uma estratégia  de reflexão sobre a 
relação da arte com o lugar, com as instâncias políticas, com os seus próprios 
limites. define ainda que obras deste género pretendem criar na esfera pública 
projetos a partir de conceitos de audiência, de relações, comunicação e intenções 
políticas (lacy 1994). atualmente, dentro do que lacy definiu como “novo género 
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de arte pública” surgem vários conceitos que identificam este fenómeno, tais 
como arte intervencionista, arte sustentável, arte urbana, arte ativista, arte útil, 
estética operacional, arte social, e que são utilizados tanto por artistas, como por 
curadores e críticos de arte. encontramos estes termos associados ao trabalho 
de artistas como amy franceschini (n.º 1970), Jens haaning (n.º 1965), Marisa 
Jahn (n.º 1975), atelier van lieshout (coletivo; f. 1995), Mary Mattingly (n.º 1978), 
aleksandra Mir (n.º 1967), n55 (coletivo; f. 1994), nils norman (n.º 1966), Michael 
rakowitz (n.º 1973), temporary services (coletivo; f. 1998), ricardo Miranda 
zuniga (n.º 1971). neste artigo reúno estas múltiplas práticas sob a designação 
mais geral de arte (pública) contemporânea. as razões que me levam a decidir por 
este uso prendem-se com, por um lado, a abordagem de lacy ao fenómeno ser 
generalista e perder poder descritivo quando aplicado ao paraSITE; por outro lado, 
querer uma designação que não se encontre presa ao termo “novo”, que remete 
para uma temporalidade que rapidamente se esgota.

a crítica de arte Patricia Phillips (1998) identifica a esfera pública como 
um espaço simbólico que tem sobretudo a ver com a composição psicológica 
dos indivíduos e com as relações sociais de uma comunidade, inseridas numa 
sociedade mais vasta, mais do que propriamente com um determinado lugar 
geográfico. de uma forma mais global também o curador hans ulrich obrist (2010, 
460) refere que a produção de arte contemporânea, seja ela pública ou outra, hoje 
pode exceder as fronteiras do objeto autónomo ao ponto de estar implicada num 
processo espacial e temporal indefinido. o conceito de esfera pública permite que 
se analise cada obra tendo em conta os valores e a comunidade a que se dirige, 
como também que seja considerado o contexto mais global da situação em que a 
obra se insere. Quando este género de obras se concretiza, para além de objetos, 
envolve pessoas em situações específicas. É sobre este género de produção 
artística que este texto reflete.

exemplos de projetos que revelam no concreto estes desafios são, The 
Flock House Project (2012-2013) da artista Mary Mattingly que desenvolve de 
forma experiencial modelos de vida auto-sustentável em locais urbanos que 
se confrontam com uma instabilidade simultaneamente ambiental, política e 
económica através de uma estrutura móvel e envolvendo a participação de 
comunidades locais estabelecidas através de programas relacionados com estas 
temáticas (cada uma destas unidades criadas por Mattingly são temporariamente 
habitadas por artistas que tanto implementam tecnologias “verdes” como criam 
contextos para transmitir conhecimentos sobre as potencialidades da captação de 
água da chuva, da agricultura urbana, e das tecnologias de energia solar, disponível 
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em: http://www.marymattingly.com/html/Mattinglyflockhouse1.html); outro 
projeto é Victory Gardens (2007) da artista amy franceschini que incide sobre a 
plantação experimental de hortas/jardins em espaço urbanos de modo a implicar 
os habitantes de são francisco nas políticas agrícolas e na sua alimentação 
(disponível em: http://www.futurefarmers.com/victorygardens/); por fim, a obra em 
que se foca a minha investigação, paraSITE de Michael rakowitz, que consiste num 
abrigo personalizado portátil para pessoas sem-abrigo feito de sacos de plástico 
e fita adesiva, que insufla ao absorver o ar exterior do sistema de ventilação ou 
do ar condicionado de prédios. a definição de lacy compreende as obras que 
intervêm na esfera pública, mas não se dedica a obras que têm um objeto como 
elemento agregador de todo o conceito em causa. Para a minha investigação, que 
trata objetos produto destas práticas, esse aspeto torna a abordagem de lacy 
incompleta para o meu estudo. recorro por isso à definição de Phillips de esfera 
pública porque permite englobar não só o conceito de site-specificity como também 
o de context-specificity (cf. Kwon 1997) e à definição de obrist porque reforça a 
dimensão imaterial de uma obra deste género, ajudando-me assim a trabalhar a 
complexidade da definição destas práticas artísticas.

os três exemplos mencionados acima interessam a este estudo porque têm 
tido percursos museológicos bastante ativos e enquadramentos institucionais 
distintos. o reconhecimento museológico das práticas desenvolvidas no âmbito 
de arte (pública) contemporânea, faz com que se assista, cada vez com mais 
frequência, a que projetos artísticos deste género, num dado momento da 
sua biografia (Kopytoff 1986), sejam integrados em museus para salvaguarda 
desse património. exposições como Play-Use (2000), no Witte de With center 
for contemporary art, roterdão, comissariada por natahlie zonnenberg; The 
Interventionists (2004) no Mass Moca, north adams, comissariada por nato 
thompson e gregory sholette; Beyond Green: Toward a sustainable art (2005) no 
sMart Museum, chicago, comissariada por stephanie smith;  Less – Alternative 
Living Strategies (2006) no Pac - Padiglione d’arte contemporanea, Milão, 
comissariada por gabi scardi; Return to function (2009) no Madison Museum of 
contemporary art, Madison, comissariada por Jane simon, e Born out of necessity 
(2013) no MoMa, comissariada por Paola antonelli e Kate carmody são alguns 
exemplos que atestam para esta tendência. 

Quando The Flock House Project, Victory Gardens ou paraSITE são 
apresentados em museus, não é a sua transferência propriamente dita para o 
espaço do museu que é complexa, mas sim o controle do significado que esse 
processo implica. sendo a sua criação fora de contextos museológicos uma 
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das dimensões que os define, como fazem os curadores para apresentar estes 
trabalhos dentro do espaço museológico? tendo em conta tendências curadoriais 
de obras de arte (pública) contemporânea, irei analisar a introdução de paraSITE 
numa exposição de arte contemporânea.

BEyond green: Parasite nuMa eXPosição de oBJetos não 
autónoMos

Para hans ulrich obrist (2013, 187) “a arte nunca segue a curadoria; 
a curadoria é que tem de seguir a arte, e quando a curadoria segue a arte, 
uma noção ampliada de arte leva necessariamente a uma noção ampliada de 
curadoria”. obrist sugere que tanto a curadoria como os museus se devem ajustar 
à produção artística contemporânea. existe por isso há já alguns anos, não só 
na europa como também nos eua, uma tendência para apostar na apresentação 
museológica de projetos de arte criados na esfera pública. Projetos que se 
realizam fora do espaço convencional da arte colocam desafios particulares aos 
museus.

vejamos um exemplo de curadoria de exposições que incide sobre uma 
noção ampliada de arte, aproveitando igualmente, para discutir a visão particular 
da sua curadora stephanie smith sobre o seu trabalho. na sua biografia 
institucional/profissional smith considera-se uma curadora cujo trabalho 
incide sobre a intersecção da arte contemporânea com a prática museológica 
experimental e a esfera pública (disponível em: http://www.new-projects.org/
Bios). atualmente é curadora-chefe da art gallery de ontario, canadá, mas 
foi durante vários anos curadora no david and alfred smart Museum of art da 
universidade de chicago (sMa), museu onde desenvolveu várias exposições 
experimentais que trouxeram reconhecimento e visibilidade ao seu trabalho. 
uso o termo “exposições experimentais” no sentido defendido por Paul Basu e 
sharon Macdonald (2006), onde os autores referem que estas práticas expositivas 
não se centram apenas em reproduzir, apresentar e disseminar factos e objetos 
mas em gerar conhecimento novo. Basu e Macdonald referem as vantagens de 
exposições com características semelhantes a laboratórios científicos, onde são 
conjugados elementos cujo resultado é incerto. uma das estratégias mais comuns 
no “experiencialismo” é a de tornar visível o processo pelo qual o conhecimento 
é construído e de criar exposições reflexivas, de modo a expor as estratégias 
narrativas dos curadores. tais como Feast: Radical Hospitality in Contemporary 
Art (2012); Heartland (2008-2009, em colaboração com van abbemuseum, 
eindhoven); e Beyond Green: Toward a Sustainable Art (2005), exposição que 
discutirei mais detalhadamente em seguida.
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durante esse período organizou exposições que apresentavam, pontos 
de vista e narrativas sobre a cultura contemporânea, introduzindo em algumas 
dessas ocasiões um sentido de inovação estética. uma delas foi a exposição 
Beyond Green: toward a sustainable art (2005-2009) no sMa, que se caracterizou 
por introduzir uma série de intervenções urbanas no espaço museológico. esta 
exposição foi concebida pelo smart Museum of art da universidade de chicago, 
apresentada ao público entre outubro de 2005 e janeiro de 2006 e esteve em 
itinerância em: Museum of arts & design, nova iorque, fevereiro 2 – maio 7, 2006; 
university art Museum, california state university long Beach, novembro 1 – 
dezembro 17, 2006; smith college Museum of art, northampton, Massachusetts, 
fevereiro 2 – abril 15, 2007; contemporary arts center, cincinnati, ohio, maio 
5 – julho 15, 2007; richard e. Peeler art center, dePauw university, greencastle, 
indiana, setembro 14 – dezembro 2, 2007; Museum london, london, ontario, 
canada, janeiro 4 – março 14, 2008; Joseloff gallery, hartford art school, 
university of hartford, hartford, connecticut, abril 2 – junho 10, 2008; the ronna 
and eric hoffman gallery of contemporary art, lewis & clark college, Portland, 
oregon, setembro 11, 2008 – dezembro 7, 2008; the devos art Museum, 
northern Michigan university, Marquette, Michigan, janeiro 19 – março 30, 2009.

os seus esforços enquanto curadora vão de encontro à ideia de realizar 
exposições que não se inserem facilmente em categorias (Wang 2003, 74). Por um 
lado, em Beyond Green smith propunha uma abordagem para a construção crítica, 
produção, disseminação e apresentação de uma vertente da arte que explorava 
questões do design sustentável (smith 2005, 4); ou seja os trabalhos expostos 
na exposição caracterizaram-se por estabelecer um diálogo transdisciplinar, 
enfatizando a relação fluída entre arte e design. Por outro lado, a exposição em si, 
como indica a jornalista Julia Bryan-Wilson (2006), foi concebida tendo em conta 
aspetos de sustentabilidade. não foram gastos materiais e energia adicionais na 
construção de novas paredes e foi utilizado o material homasote™, uma fibra 100 
por cento reciclada, para os textos de parede. 

a exposição que não pretendeu ser exaustiva, apresentou objetos, estruturas 
e processos produzidos por treze artistas e coletivos de artistas dos eua e 
da europa que exploravam temas sociais, estéticos, ambientais e económicos 
presentes no quotidiano das sociedades onde viviam. Para além de Michael 
rakowitz, e dos colectivos JaM e free soil, integraram a exposição os artistas 
allora & calzadilla, learning group, Brennan Mcgaffey with temporary services, 
nils norman, dan Peterman, Marjetica Potrc, People Powered, frances Whitehead, 
WochenKlauser e andrea zittel. Para além de paraSITE, estiveram presentes noon 
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Solar (2004) mochilas protótipos equipadas com painéis solares flexíveis que 
carregam telemóveis e leitores MP3, concebidas pelo coletivo JaM (Jane Palmer 
and Marianne fairbanks); F.R.U.I.T. (2005) uma banca de distribuição de laranjas 
que questiona os recursos despendidos no transporte e produção de alimentos da 
quinta para a cidade, concebida por free soil (amy franceschini, nils romer, stijn 
schiffeleers, Michael swaine); e Loop (2003-presente) de People Powered, projeto 
que incide sobre as contradições do consumo e do desperdício. segundo smith a 
maioria dos projetos apresentados tanto têm origem no conceito de site-specificity 
como no conceito de nomadismo. tanto estabelecem relações específicas com o 
lugar que os gerou, como se adaptam à mobilidade contemporânea. talvez por isso 
é que estes projetos se conseguem acomodar a outros locais, inclusive o museu 
de arte. 

apesar das exposições serem situações construídas culturalmente, e 
algumas associações de ideias entre os objetos expostos e as narrativas 
elaboradas entre eles, nada garante o controle de significados produzidos pela 
audiência. Quando um objeto é exposto, não são só os valores do autor/produtor 
do objeto que são exibidos, ou os valores e propósitos do curador que são 
apresentados, os valores da audiência, dos indivíduos que a compõem também 
estão em causa. uma exposição pode ser vista como uma entidade complexa 
e dinâmica de cruzamentos de significados entre o que o artista produz, o que 
curador explica, e o que observador observa/experimenta (Baxandall 1990, 34). 
Por  estar dependente das interrelações entre estes participantes, e sujeita a 
uma constante negociação, todas as obras de arte estão à mercê de verem os 
seus significados iniciais serem modificados quando introduzidas no contexto 
museológico (vergo 1986; vogel 1991; alberti 2005; Macdonald 2006). vejamos o 
que aconteceu com paraSITE no caso da exposição Beyond Green. 

seguindo as indicações - a “voz” - do artista, o abrigo foi instalado insuflado, 
com o seu tubo ligado a uma abertura de ventilação de ar numa parede interna do 
espaço. ao seu lado, numa parede branca foi colocado o paraSITE Kit, constituído 
pelos materiais necessários à construção de um abrigo – tesoura, sacos de 
plástico e fita adesiva. ao lado, na mesma parede, foram instaladas fotografias a 
cores, desenhos, um pequeno monitor com um vídeo documental, e vários textos/
legendas sobre o projeto. a iluminação evitou efeitos dramáticos na apresentação 
destes elementos. as fotografias retratavam diversos momentos da instalação 
e utilização de paraSITEs na rua; a vídeo-documentação apresentava imagens 
dos diferentes paraSITEs em utilização, narrando simultaneamente as histórias 
dos seus utilizadores; os desenhos mostravam o processo de desenvolvimento 
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do design do objeto; e as legendas explicavam o objeto em exposição. em 
contraste com os elementos referidos previamente, este último não foi pensado 
ou colocado pelo artista mas sim pela curadoria. Por diversas conversas mantidas 
com o artista, aprendi que o objeto representa as várias crónicas das pessoas 
para as quais Michael rakowitz concebeu um paraSITE. o artista defende que 
em exposição é fundamental “que este objeto comunique a história de ter sido 
utilizado, e que não represente apenas um projeto académico”(em entrevista com 
o artista realizada a 8 de julho de 2014). e esta é de facto uma das ideias que 
transparece nesta exposição. Mas para a curadora stephanie smith, a ocasião 
apresenta também outros elementos em jogo: há uma ideia de cultura a ser 
interpretada e uma atividade artística a ser representada.

o interesse de paraSITE advém de este representar uma cultura que lhe está 
na origem e de refletir uma perspetiva sobre ela. as legendas que stephanie smith 
considerou necessário colocar perto de paraSITE têm uma importância especial, 
porque não são legendas meramente descritivas mas sim explicativas. cada uma 
associa acontecimentos a cada um dos elementos em exposição. smith considera 
paraSITE, da perspetiva do seu criador, integrando fotografias, desenhos e um 
vídeo, na apresentação do projeto mas considera necessário esclarecer como é 
que os mesmos se relacionam entre si. não só através da colocação de legendas 
mas também na conceção de um catálogo, que acompanhou a exposição, e que 
está disponível online, que inclui entrevistas aos artistas presentes na exposição 
(disponível em:http://smartmuseum.uchicago.edu/about/publications/assets/
Beyond_green_ebook.pdf). 



sofia Ponte
arte (PúBlica) conteMPorânea eM esPaços Museológicos | conteMPorary (PuBlic) art in MuseuMs

569

figura 3. legenda de parasite na exposição Beyond Green: toward sustainable art © 2014 cortesia the david and alfred smart 

Museum of art, the university of chicago

Michael rakowitz contou a stephanie smith como começou a exibir o objeto-
abrigo, tal como me contou a mim, e a curadora considerou oportuno contar ao 
público para explicar a sua exposição. o artista refere que só começou a expor 
em museus/galerias o abrigo, propriamente dito, depois de um dos seus ex-
utilizadores ter doado o seu de volta. e explica: “Bill s. doou-me o seu abrigo 
branco, por volta do ano de 2000, uma vez que ele já não era sem-abrigo, e queria 
que eu o apresentasse, juntamente com a sua história, em exposições e eventos 
como um documento”(em conversa com o artista a 6 de novembro de 2013).

levada a refletir sobre a questão de apresentar dentro do museu obras e 
intervenções de arte dirigidas à esfera social e pública, stephanie smith refere 
que os museus têm a ganhar em apresentar práticas híbridas que exploram as 
tensões entre o mundo exterior e o espaço protegido do museu. considera ainda 
que estas exposições podem contribuir para tornar o “cubo branco”, uma metáfora 
usada para representar o regime museológico mais comum, numa estrutura 
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mais compreensível à arte contemporânea. afirma também que exposições 
deste género de arte permitem apresentar temas menos usuais em contextos 
museológicos a mais audiências e de encaminhar este género de obras para um 
canal da história de arte por excelência, ou seja de legitimar este tipo de produção 
artística. Para smith, o elemento determinante neste tipo de apresentações é o 
reconhecimento destas práticas e deste tipo de produção de arte, mais marginal 
ao sistema de arte e à lógica das exposições blockbuster (smith 2005, 8). 

figura 4. vista parcial de paraSITE na exposição em Beyond Green: toward sustainable art © 2014 cortesia the david and alfred 

smart Museum of art, the university of chicago

a “voz” do artista atravÉs dos seus curadores

existe desde os finais dos anos de 1990 uma disponibilidade maior para 
os museus apresentarem arte contemporânea que não se centra apenas em 
objetos. existe também uma atividade curadorial que se interessa por acompanhar, 
estudar e desenvolver com os artistas projetos de arte (pública) contemporânea 
em contextos mais alargados que incluem os museus e as suas audiências. 
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estas exposições são desafios criados pelas inúmeras possibilidades que estas 
obras artísticas geram e no papel fortemente mediador do curador em criar 
apresentações não convencionais que permitem criar dinâmicas expositivas 
experimentais, participativas e inclusivas.

o curador e crítico de arte Jonas ekeberg sublinha que enquanto a arte 
contemporânea se transformou a partir de práticas sociais e neo-conceptuais 
também a curadoria sofreu significativas mudanças (ekeberg em entrevista a Kolb 
2013). Por um lado, assistiu-se a uma profissionalização da atividade curadorial e 
à sua implementação de forma sem precedentes (obrist 2011; Bauer 2013). Por 
outro lado, porque se intensificaram as reflexões sobre o pensamento institucional 
e o papel dos museus de arte (ver várias vertentes dessas reflexões em Bennett 
1988; hooper-greenhill 1992; duncan 1995; crimp 1995; dercon 2002; Borja-
villel 2010). há maior competitividade entre os curadores e há maior abertura das 
instituições museológicas para arriscar novas produções expositivas. visitar uma 
exposição num museu é apreciar uma construção histórica resultante de vários 
processos culturais em interação e o resultado de uma elaborada conjugação de 
instâncias previstas, estudadas e postas à prova.

o curador antónio Pinto ribeiro (2014) refere que atualmente o sistema 
da arte sofre de “um excesso de curadoria” que “tem contribuído para uma 
autoridade excessiva dos mediadores” que dão origem “ao esvaziamento da 
polissemia, da estranheza, do enigma, do não dito que cada obra se supõe 
transportar” (Pinto ribeiro 2014: 7). stephanie smith refere à jornalista Jamilee 
Polson lacy (2014) que uma das vantagens de trabalhar em museus é de poder 
estar em diálogo com os artistas. Quer Pinto ribeiro, quer smith, manifestam 
uma grande vontade de dar “voz” aos artistas com quem colaboram e com quem 
desenvolvem os seus projetos curadoriais.

a exposição Artistas comprometidos? Talvez (2014) apresentada na fundação 
calouste gulbenkian, em lisboa, com curadoria de antónio Pinto ribeiro,  tal 
como, a exposição Beyond Green, centrou-se na apresentação de obras de 
artistas que, de uma maneira ou de outra, têm intenções de intervir sobre a sua 
realidade social. em ambas as mostras, os curadores defenderam estratégias 
curadoriais que dão “voz” aos artistas mas o modo como cada um concebeu essa 
tarefa foi substancialmente diferente: ambas as exposições foram temporárias e 
constituídas por um coletivo de artistas; ambas lidaram com artistas de diferentes 
nacionalidades; ambas se basearam na exposição de objetos; ambas tiveram um 
curador a mediar a organização da relação entre as obras em exposição e a sua 
apresentação ao público.
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stephanie smith, em Beyond Green amplificou a “voz” dos artistas através 
da elaboração de diversos suportes expositivos, como o catálogo com entrevistas 
aos artistas, legendas explicativas no espaço expositivo e textos de parede com 
citações dos artistas; antónio Pinto ribeiro, em Artistas comprometidos? deu 
“voz” aos artistas através das suas próprias obras, estabelecendo que a obra 
de cada artista é a sua “voz”. os textos, incluídos no catálogo que acompanha 
a exposição, refletem sobre o estado atual da curadoria, e as notas que 
acompanham algumas das imagens das obras expostas variam entre descrições 
do corpo do trabalho de cada artista e descrições da obra exposta. ambas as 
exposições foram concebidas como apresentações que libertam os espetadores 
de modelos curadoriais autoritários que, como Pinto ribeiro refere, “põem em 
jogo regimes de signos muito diferentes” (2014, 10), e que vão para além de uma 
organização cronológica dos objetos ou de uma divisão dos objetos por estilos.

contudo nem todas as exposições que implicam a apresentação de obras 
de arte (pública) contemporânea têm sido tão bem sucedidas de acordo com 
obrist. nessa perspetiva, um exemplo menos feliz da integração de paraSITE 
num contexto museológico deu-se com a exposição coletiva temporária Utopia 
now (2002) com curadoria de Marina Mcdougall no sonoma Museum of art, 
eua. a curadora permitiu que o objeto-abrigo fosse experimentado durante a 
exposição (Mcdougall, em entrevista a templeton, 2002) o que gerou um equívoco 
relativamente à ideia concetual do artista. vejamos, Michael rakowitz cria abrigos 
personalizados, para pessoas específicas e segundo as suas indicações e 
necessidades. Para rakowitz os abrigos usados em exposição tanto documentam 
a casa de alguém como representam a história da vida dessa pessoa. paraSITE 
foi concebido para ser usado em situações em que os indivíduos estão em 
necessidade do mesmo, o que não é o caso mais frequente das pessoas que 
visitam museus. Para rakowitz, é claro que o visitante que entra no paraSITE não 
é um potencial sem-abrigo. só há relativamente pouco tempo é que rakowitz teve 
conhecimento de que se pôde entrar no paraSITE de Bill stone nesta exposição.

a curadoria neste caso revolve entre duas dimensões. Por um lado, temos 
a impressão de que a curadora explora a “experiência” museológica para 
espectacularizar relações desequilibradas e paradoxais de uma forma meramente 
retórica. uma iniciativa por parte da curadora que é contra as indicações do 
artista, que não permite que o objeto seja sujeito ao manuseamento, e que produz 
uma situação “interativa” que evoca inconsequentemente uma forma de habitar. 
tendo em conta a ideia de obrist, de que a curadoria deve seguir a produção 
artística e as intenções dos seus autores, houve nesta abordagem curadorial 
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negligência no que diz respeito ao seu enquadramento museológico do ponto de 
vista do seu criador, porque a possibilidade de se poder entrar no paraSITE, tornou 
este objeto ainda mais ambíguo e por isso mais vulnerável a uma incompreensão 
do projeto de Michael rakowitz. 

paraSITE não foi criado para ser exibido e por isso a sua apresentação 
museológica levanta questões e os pontos de vista sob o qual pode ser exposto 
são inúmeros. a curadora carolyn christov-Bakargiev refere que paraSITE é um 
exemplo contemporâneo do conceito de nomadismo e deslocamento. e faz parte 
de uma longa linhagem de criações de tendas reunidas no contexto da história de 
arte que começam, segundo christov-Bakargiev, em carla accardi (rakowitz 2003); 
para gabi scardi, curadora da exposição Less-Alternative living strategies (2006), 
paraSITE faz parte de um “movimento” de artistas que estão motivados por um 
desejo de mudança, e pela urgência de contribuir para uma reinvenção contínua 
do real (scardi 2008); e craig Buckley, curador da exposição Adaptations (2004) 
considera paraSITE um exemplo de arquitetura utópica (disponível em: http://www.
apexart.org/exhibitions/buckley.htm).

a concluir

cada vez mais assiste-se a museus de arte a privilegiarem a criação de 
exposições que combinam uma variedade de meios e de objetos que desafiam os 
cânones mais tradicionais, e a uma prática curadorial que contextualiza histórica 
e culturalmente os elementos que se propõem a apresentar (rice 2003, 88-89). 
isto faz com que hoje em dia se possa delinear duas fortes dinâmicas a animar os 
museus. Por um lado, assiste-se por parte de muitas instituições a uma procura 
em integrar no seu espaço expositivo e no seu capital cultural, projetos que 
representam tendências artísticas significativas da arte contemporânea; por outro, 
assiste-se a uma preocupação dos museus em trabalhar e investigar as suas 
coleções de forma dinâmica, o que leva, por exemplo, alguns deles a apresentar 
a mesma obra em propostas expositivas variadas e temporárias, por exemplo, 
paraSITE já integrou 2 exposições distintas no MoMa em nova iorque, Just in: 
recent acquisitions from the collection (2007) e Born out of necessity (2013).

a musealização de arte (pública) contemporânea tem sido possível porque 
as instituições de arte se interessam, por um lado, por apresentar tendências 
da arte contemporânea, tal como de as adicionar às suas coleções, e de se 
responsabilizar pela sua conservação e, por outro, porque estas estabelecem 
uma relação particular com a curadoria. o museu de arte atualmente, e com 
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mais frequência, prepara exposições que ultrapassam as posições puramente 
estéticas. ora um objeto de arte que tem origem no conceito de arte (pública) 
contemporânea, como paraSITE, traz diversos desafios à sua musealização porque 
o conceito da obra não se circunscreve ao objeto. os curadores que lidam com 
este género de obras de arte apresentam objetos envolvidos por uma formação 
simbólica que tem de ser demonstrada. Pode não ser óbvio para um espetador 
mais afastado das problemáticas da arte contemporânea, de que há obras de 
arte que, de forma explicita, não fazem distinções entre o museu, e a cultura 
que representa, da cultura do espetador. as estratégias de contextualização 
desenvolvidas devem por isso ter em conta o fenómeno cultural que estas obras 
representam. o curador tem um papel mediador fundamental na integração destas 
práticas artísticas no contexto museológico para manter esse diálogo construtivo e 
ativo.

colocar um objeto em exposição é dizer algo sobre o próprio objeto e sobre 
a cultura de onde ele vem. as obras de arte (pública) contemporânea necessitam 
que o curador posicione a obra num enquadramento conceptual específico para 
que facilite o diálogo entre ela e o público.  estas obras em particular representam 
acontecimentos para além de objetos. narrativas que remetem o espetador para 
a sua própria posição nesse sistema de acontecimentos, e que tornam visíveis os 
seus próprios valores e conceções. 
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