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Resumo 

 

Este artigo objetiva discutir a relação entre as poéticas arquitetônicas na arte 

contemporânea (MORIENTE, 2011) e os museus de arte, manifestações artísticas que utilizam, em 

maior ou menor grau, a arquitetura como referência. A interatividade (PLAZA, 2000) é o eixo 

dessas poéticas que utilizam a o signo arquitetonico como variável central para a construção da 

obra, que utiliza a concepção de espectador emancipado (RANCIÉRE, 2010). Na maioria dessas 

propostas artísticas o signo arquitetônico aparece por meio do seu antagonismo a desconstrução, a 

ruptura, a ranhura, o rasgão, a quebra, existe uma queda de braços entre a obra de arte e o 

espaço construído, nesse meio, encontramos o visitante que é convidado a fruir o espaço e 

vivenciar as obras. Como método de pesquisa utilizamos a revisão de literatura e a observação 

participante. A pesquisa apontou que embora nem toda produção artística contemporânea trabalhe 

diretamente a interação física com o público, as obras que mais chamam a atenção são aquelas 

que permitem a integração total com a obra, tornando fonte de estímulo para frequentação. 

Palavras Chave: poêticas arquitetônicas. Arte contemporânea. Interatividade. 

Público/Visitante. 

 

Abstract 

 

This article discusses the relationship between the architectural poetics in contemporary art 

(MORIENTE, 2011) and art museums, artistic manifestations that use a greater or lesser degree, 

architecture as reference. Interactivity (PLAZA, 2000) is the axis using these poetic architectural 
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sign as the central variable for the construction, which uses the concept of emancipated viewer 

(Rancière, 2010). In most of these proposals artistic architectural sign appears through its 

antagonism deconstruction, the break, the groove, the tear, breaking, there is a drop of arms 

between the artwork and the built-in population, the visitor who is invited to enjoy the space and 

experience the works. As a research method we use literature review and participant observation. 

The survey found that although not all contemporary artistic production work directly physical 

interaction with the public, the works that draw attention are those that allow full integration with the 

work, becoming a source of encouragement for attendance. 

Keywords: architectural poetics. Contemporary art. Interactivity. Public/Guest. 

 

_ 

 

 

“Para Popper, o termo “interatividade” como instrumento de criação artística, em um 

contexto estético, pode ser aplicado tanto às relações entre artista e obra quanto à 

realização, ou mesmo à relação entre obra acabada e espectador, já que as intenções 

estéticas do artista são inseparáveis de uma consciência clara dos processos técnicos 

utilizados” (PLAZA, 2000, p. 21-22). 

 

A interatividade é o eixo central das poéticas arquitetônicas e configuram-se como uma das 

fortes tendências da arte contemporânea, partindo de campos diversos,  diferentes artistas, utilizam 

o signo arquitetônico como elemento central na construção da suas obras. Esse tipo de poética 

trabalha, necessariamente, com a questão da interatividade do público e sua inserção nas obras, 

como sujeitos ativos e participes do processo de construção da arte.  

 

“A obra se completa pela participação corpórea e intelectiva do público interagente, 

em detrimento de matrizes icônicas (semelhanças) ou simbólicas (convenção) de 

representação. A obra interage com um lugar específico e solicita para si a interação 

do público que, por sua vez, é lançado a interagir com a especificidade do lugar” 

(SPERLING, 2011, p. 175).  

 

A interrelação entre arquitetura, arte contemporânea e público/visitante aponta para 

caminhos trilhados pelas vanguardas artísticas da arte moderna, com as experiências 
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emblemáticas das Merzbau1 de Kurt Schwitters, híbrido entre instalação e escultura, a 

paraarquitetura, que segundo Moriente (2010, p. 23) inclui os projetos de Vladimir Tatlin, com o 

monumento a III Internacional e o projeto do Espaço Proun de El Lissitzky. Ou obras como os 

“penetráveis” e as “cosmococas” de Helio Oiticica ou os trabalhos de Pedro Cabrita Reis, utilizando 

materiais construtivos, todas essas experiências partem ou desembocam nas questões espaciais e 

arquitetônicas. Todos esses artistas e muitos outros, tinham um ponto de convergência, à busca 

por uma poética arquitetônica, definindo nas suas propostas pessoais a construção de espaços 

que se complementam com a interação humana.  

Na maioria das poéticas arquitetônicas na arte contemporânea o signo arquitetural aparece 

por meio do seu antagonismo, a desconstrução, a ruptura, a ranhura, o rasgão, a quebra, esses 

são elementos centrais para os artistas na hora de pensar seu trabalho. No caso dos Museus de 

Arte Contemporânea (MACs), alguns trabalhos expostos são literalmente um contraponto a 

estrutura do espaço contruído, não buscam o diálogo e sim o conflito, a quebra de estruturas, a 

ruptura com o estabelecido. Não se trata de negar o museu e sua função, se trata do confronto, de 

uma queda de braços entre a arquitetura e a arte. 

Essa relação tem sido foco para o desenvolvimento de inúmeros trabalhos artísticos no 

Brasil e no mundo que tencionam discutir politicamente posturas diferenciadas a respeito da 

arquitetura e da arte contemporânea. O contexto urbano das grandes cidades e o MAC tem sido 

palco privilegiado para abrigar essa expressão artística contemporânea.  

 

“A arquitetura vinculada ao lugar e as experiências da performance, aparentemente 

díspares, compartilhavam o desejo de promover a participação do público, sua 

transformação de “dentro para fora”, envolvendo-o, consultando-o ou pedindo sua 

colaboração, mas sempre evitando impor comportamentos. Mesmo quando desafiava 

o público, a obra que se apresentava difícil procurava ser didática; tentava por meio 

do estranhamento sacudí-lo de sua passividade: queria torna-lo consciente e 

autônomo, responsável por seus atos” (SANTOS, 2008, p.259). 

 

Citaremos, a título de exemplo, alguns artistas cuja obra lida com o signo arquitetônico 

na arte contemporânea, esses artistas representam nomes imprescindíveis para a 

compreensão dessa poética. Um dos nomes proeminentes é Gordon Matta-Clark (1943-1978) 

um artista americano dos mais emblemáticos, que aplicou a noção de corte e de incisão à 

                                                           
1
 O Merzbau constitui-se de um projeto contínuo e indefinido, um hibrido entre escultura e instalação, antes do termo ser 

aplicado, um projeto experimental do artista alemão Kurt Schiwitters, iniciado a partir da intervenção no celeiro da casa 

dos seus pais em Hanover entre 1923 e 1936. 
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obra construída de arquitetura. O Bronx foi seu campo de atuação nos anos 1980, um bairro 

degradado, com possibilidades de inserção sobre as construções em ruínas, cenário em que 

experimentou e implantou sua poética.  

 

“Matta-Clark não foi o único nem o primeiro a encarregar-se de explorar as 

modificações que se produziam no discurso artístico ao cruzar-se com os 

relacionamentos arquitetônicos. Um exemplo formidável e paradigmático de transição 

entre a dimensão corporal e a construída. (...) finais dos anos oitenta, onde se pode 

contemplar a absoluta e límpida coerência e seriedade de seus projetos 

arquitetônicos (...) dentro do mesmo contexto espacial e sociocultural anglo-saxão 

devemos incluir ao menos mais dois nomes, Bruce Nauman (Fort Wayne, Indiana, 

1941) e Dan Gahan (Urbana, Illinios, 1942), ambos tem manifestado um interesse 

aberto pelo comportamento do indivíduo submetendo o corpo do sujeito a uma série 

de condições mediadas pelo espaço circundante (MORIENTE, 2010, p. 30)
2
.” 

 

As velhas construções do Bronx permitiram que Matta-Clark quebrasse paredes, fizesse 

incisões cirúrgicas nas construções, mudando a perspectiva da construção original, literalmente 

rasgando a arquitetura, tal como Lúcio Fontana rasgou as telas. Suas intervenções urbanas 

apresentam como característica essencial à ruptura final com um padrão arquitetural já 

estabelecido. Ao cortar as construções, Matta-Clark rompeu conceitualmente a própria noção de 

arquitetura e rasgou a caixa arquitetônica, descontruindo sua relação com o meio e criando novas 

formas de interação (Figura 1).  

 

                                                           
2
 Tradução livre do autor do original em língua espanhola: “Matta-Clark no fue el único ni el primero em encargarse de 

explorar las modificaciones que se producian em el discurso artístico al cruzarse con los razonamientos arquitectónicos. 

La figura de Vito Acconci (Nueva York, 1940) trae consigo um ejemplo formidable y paradigmático de transición entre la 

dimensión corporal y la construída. (...) finales de los años ochenta, donde se puede contemplar la absoluta y límpida 

coherencia y seriedade de sus proyetos arquitectónicos (...) Dentro del mismo contexto espacial y sociocultural 

anglosajón debemos incluir al menos dos nombres más, Bruce Nauman (Fort Wayne, indiana, 1941) e Dan Graham 

(Urbana, Illinois, 1942), ambos han manifestado um abierto interés por el comportamiento del individuo em tanto que 

cuerpo sujeto a uma serie de condiciones mediadas por el espacio circundante” (MORIENTE, 2010, p.  29-30).  
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Figura 1 - Gordon Matta-Clark – Splitting – 1974  

Fonte http://www.google.com.br/imagens 

 

A obra de Matta-Clark tem como referencia direta a poética do corte de Lúcio Fontana, os 

chamados Tagli, telas recobertas por densas camadas de tinta texturizada que recebiam cortes 

precisos rompendo a aura do intocado objeto de arte. Os cortes na pintura de Fontana e sua força 

expressiva podem ser comparados analogicamente aos cortes na arquitetura de Matta-Clark, a 

incisão cirúrgica de seus trabalhos rompe a caixa arquitetônica, criando uma tensão entre o interior 

e o exterior, entre o público e o privado, sem um determinismo proposto pela janela, o que vemos 

são frestas, ranhuras profundas na pele que demarcam cortes que expõem as entranhas do objeto 

arquitetônico. 

Os gestos medidos e projetados de Matta-Clark, realizados como incisões precisas, 

denotam um projeto conceitual nas suas obras, eliminando a possibilidade de uma intervenção 

urbana espontânea. Garantindo o caráter conceitual da obra e a qualidade imanente dela, seus 

projetos exigem planejamento e precisão, coisa que uma ação urbana espontânea geralmente não 

possui. O artista trabalhava com a degradação urbana, com a arquitetura morta, casas 

deterioradas e passíveis de demolição, desta forma, podia intervir sem problemas aparentes, 

utilizando também o fato dessas casas serem construções efêmeras, fadadas a demolição, 

mantendo com isso o caráter transitório da arte contemporânea. 

 

“Muitas casas se encontravam em estado de ruinas, motivo que Matta-Clark aproveita 

para extrair fragmentos de solo e paredes, ou realizar incisões para abrir vãos em 

lugares não previstos na construção original, assim como pontos de vista inéditos e 

completamente novos. Pode-se classificar em sentido estrito os Bronx Floor como 

Ready-Mades, porém a fonte ou origem destes fragmentos é também suscetível de 

receber indubitavelmente como Ready-Builts. (...) ainda que exista uma violência 

implícita no ato de Matta-Clark não se pode argumentar contra ele que seja uma 

agressão indiscriminada – nem vandalismo, nem tão pouco é um gesto automático, 

http://www.google.com.br/imagens
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entendido como automatismo psíquico. O ataque se caracteriza por ser cirúrgico 

antes que fanático (MORIENTE, 2010, p. 37-38)
3
. 

 

As poéticas arquitetônicas da arte contemporânea põem em cheque o caráter de 

“habitabilidade” da construção, configurando-se como uma proposta artística que pode ser 

vivenciada, penetrada, mas é essencialmente temporária, efêmera, tão rápida quanto à montagem 

ou a interpenetração permita. Esse tipo de poética exige a presença do sujeito, pede o corpo como 

elemento. Sugere a penetração, um ato físico, uma presença e a leitura estética-espacial que só o 

sujeito é capaz de fazer.  

“É com os chamados “ambientes pluriartísticos” ou “transartísticos” que, 

segundo Frank Popper, o princípio de criação coletiva cristaliza uma tendência 

geral em todos os países onde as criações, meios de expressão e especialistas 

(teatro, dança, poesia, artes plásticas, música, cinema etc.) nivelam-se 

hierarquicamente e a transferência da responsabilidade criativa para o público 

se acentua. A obra desmaterializa-se e a atividade criativa, de forma geral, 

torna-se pluridisciplinar. Nos ambientes, é o corpo do espectador e não somente 

seu olhar que se inscreve na obra. Na instalação, não é importante o objeto 

artístico clássico, fechado em si mesmo, mas a confrontação dramática do 

ambiente com o espectador (PLAZA, 2000, p. 14).” 

 

Embora a relação do corpo humano com a arte e a arquitetura seja um assunto tratado de 

longa data, pelas mais diferentes perspectivas, a inserção do corpo como sujeito no seio da arte 

contemporânea configurou-se com mais propriedade na Body Art, esse mesmo corpo, torna-se 

elemento essencial para a realização das performances e dos hapennings. A arte contemporânea, 

desde as origens nos anos 1960, confunde-se com o evento, com a ação do sujeito. Como um dos 

elementos presentes na vida cotidiana a arquitetura e sua capacidade de criar ninchos, abrigos e 

receber o sujeito vem a tona com as novas experimentações, onde a relação espacial entre o corpo 

e o meio circundante possibilita a vivência emocional e altera a percepção do público/visitante, 

constituindo um ato performático. 

                                                           
3
 Tradução livre do autor do original em língua espanhola: “Muchas viviendas se encontraban em estado ruidoso, motivo 

que Marta-Clark aprovecha para extraer fragmentos de suelo y paredes, o realizar incisões para abrir vanos em lugares 

no previstos em la construción original, asi como puntos de vista inéditos y completamente nuevos. Si hubiera que 

classificar em sentido estricto los Bronx floor formarian ready-mades, pero la fuente u origem de estos fragmentos es 

também susceptible de recibir indubitablemente como ready-builts (...) Aunque existe uma violencia implícita em e lacto 

de Matta-Clark, no se puede argumentar contra él que sea uma agressión indiscriminada – ni vandalismo – como 

tampoco es um gesto automático, entendido em tanto que automatismo psíquico. El ataque se caracteriza por ser 

quirúrgico antes que fanático” (MORIENTE, 2010, p. 37-38).  
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“Mas num teatro, exatamente como num museu, numa escola ou na rua, nada existe 

que não sejam indivíduos que traçam o seu próprio caminho pelo meio da floresta de 

coisas, dos actos e dos signos que lhe surgem pela frente ou que os rodeiam” 

(RANCIÈRE, 2010, P.27). 

 

Essas poéticas também apelam para o evento e o movimento, portanto, congregam 

performances, happenings e todo tipo de manifestações que envolvem a ação do artista e o 

feedback direto do público. Essas novas inserções fazem parte do contexto da arte contemporânea 

e consequentemente dos museus especializados que utilizam o aparato museológico para 

fomentar a interação arte/público e fomentam as experiências vivenciais no corpo do museu. 

As interações contidas no ato performático das poéticas arquitetônicas contemporâneas 

estão inseridas na estética do evento, do acontecimento, da efemeridade, o que ocorre em um 

fluxo espaço temporal específico, a partir da vivência do espaço, incluindo todas as suas variáveis, 

sonoras, visuais e táteis, compondo um cenário que se modifica a partir da interação com seu 

público/visitante, influindo sobre variadas dimensões do humano (física, psicológica e emocional). 

As poéticas arquitetônicas na arte contemporânea quando realizadas dentro dos museus, 

tendem a apresentar propostas de contestação do estabelecido, discutem a arquitetura e a 

questionam no seu próprio cerne. O MAC, o espaço pensado inicialmente para abrigar as obras 

como um contentor, passou a ser utilizado como meio para se autoquestionar, a partir das poéticas 

contemporâneas apresentadas. 

 

“(...) à elaboração das noções que apontam para o museu de arte contemporânea, 

com sua ampla variação de concepção arquitetônica, mas que deverá responder a 

um circuito de arte e seus vários seguimentos (sobretudo ao saber acumulado da arte 

moderna, às tecnologias do manejo museológico e curatorial e às relações com o 

público), assim como à materialidade da presença de relações socioeconômicas 

concretas” (BASBAUM, 2010, p. 185). 

 

Embora o MAC como instituição cultural, possa aparentar certo conformismo com o 

estabelecido, tem sempre em seu projeto uma margem explicita para contestação e 

questionamento. Não se concebe um MAC estático em nenhum sentido do termo, essa 

tipologia museológica é, por vocação, uma obra aberta. Seus espaços são pensados para 

serem ocupados pelo público/visitante, as ações artísticas transcendem as paredes da caixa 

arquitetônica do museu e da galeria, capitaneados pelos happenings e pelas performances, 

realizadas em espaços internos ou externos definidos, sua ação artística e a interação do 

público resinifica o espaço do MAC. 
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As temáticas das poéticas arquitetônicas na arte contemporânea apresentam variantes, 

uma delas seria a analítica, trabalhando com uma visão fragmentada da arquitetura, por utilizar os 

materiais concretos, tendo a tectônica como elemento principal, a partir da produção manual, 

trabalhando com fragmentos de construções, como portas, janelas, tijolos, paredes, escadas, etc. A 

presença da relação interior/exterior e das características psicossomáticas dos materiais torna essa 

tendência passível de ser apresentada em museus, dos quais destacamos a obra do artista 

português Pedro Cabrita Reis (Lisboa, 1956), cujo trabalho transita entre o pósminimalismo e as 

anarquiteturas, representa detalhes da fragmentação da arquitetura, do inacabado, uma imagem 

próxima ao caos das favelas urbanas (figuras 3 e 4). (MORIENTE, 2010, p. 103).  

 

 

 

Figura 2 - Pedro Cabrita Reis – sem título – 2012 

Fonte - www.google.com.br/imagens 

 

Ao estudar as relações entre a arquitetura e a escultura, discutindo inclusive seu 

limite, Moriente (2010) propôs a divisão em três modelos selecionados a partir da questão da 

escala, alocados do maior para o menor  – P (pequeno), M (médio) e G (grande). O modelo P 

seria aquele que corresponde a estrutura de maquetes ou como o próprio autor chamou 

“casinhas de bonecas’, os modelos M e G são aqueles em que a escala humana se sobrepõe, 

chegando as intervenções urbanas, instalações e site specific. No contexto dos modelos P 

destacamos os trabalhos dos seguintes artistas: Erwin Wurm, Jordi Colomer, Zbignier Libera, 

Tom Sachs,  Jake e Dinos Chapaman. 

Erwin Wurm com sua série de esculturas de casas gordas, remetendo a questão do 

consumo capitalista e da obesidade mórbida e Jordi Colomer trabalhando com a questão da 

arquitetura como imagem, a partir do meio audiovisual, onde a série Anarchitekton4 (figura 06) é um 

                                                           
4
 (...) a série de vídeos Anarchitekton entendida pelo próprio Colomer como um “work-in-progress”, vem sendo realizada 

desde o ano de 2002 em lugares tão diversos como Barcelona, Bucareste, Brasília ou Osaka, e constitue uma sugestiva 

http://www.google.com.br/imagens
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work in progress desenvolvido em diferentes cidades do mundo, refletindo sobre a arquitetura 

desses lugares e a estratégias retóricas em tom teatral, com uma fina ironia, que estabelece sua 

leitura de mundo sobre essas cidades, utilizando sempre o audiovisual como meio.  

Zbignier Libera, Tom Sachs e Jake e Dinos Chapaman trabalham com pequenas estruturas 

de edifícios, o primeiro utilizando o Lego, e os outros dois trabalhando também com elementos 

construtivos do jogo de tabuleiro, articulando miniatura e maquete em projetos que apontam além 

da simples inversão de escala, um aporte conceitual e político onde as figuras humanas (bonecos) 

são inseridas em contextos contemporâneos e deslocadas anacronicamente para espaços físicos 

semelhantes aos reais, mas opostos enquanto funcionalidade, como é o caso do Prada Death 

Camp, de Sachs, unindo a maquete do campo de concentração com símbolos de marcas de grifes 

de moda, ou a obra de Juke y Dinos Chapaman, Arheit Mcfries, onde as figuras humanas dispostas 

como em campos de concentração são tratadas como matéria prima para produção de fest food da 

fábrica do McDonalds. 

 

 

 

 

 

                                                                                                                                                                                                   
maneira de apresentação e representação da arquitetura no interior de um mesmo formato, neste caso, o audiovisual. 

(MORIENTE, 2010, p. 77). Tradução livre do autor do original em língua espanhola: “(...) la serie de vídeos Anarchitekton, 

entendida por el próprio Colomer como um “work-in-progress”, viene realizándose desde el año 2002 en lugares tão 

diversos como Barcelona, Bucarest, Brasília u Osaka, y constituye una sugestiva manera de presentación e 

representación de la arquitectura em el interior de um miesmo formato, em este caso, el audiovisual” (MORIENTE, 2010, 

p. 77).  

 

Figura 3 - Christo e Jeanee Claude – Reichstag – Berlim. 

Fonte - http://www.christojeanneclaude.net 
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O que Moriente (2010) aponta como modelos M e G, são trabalhos que saem da relação 

arquitetura/escultura para adentrar na esfera da arquitetura/instalação, esses artistas trabalham 

com as questões espaciais e com a inserção direta do público nas obras. Entre os artistas que 

trabalham com os modelos M e G destacamos: Doris Salcedo, Stephen Hendee, Do-Ho Suh, Pedro 

Cabrita Reis, Helio Oiticica, Christo e Jeanee Claude.  

Cabe lembrar o fato de que nas últimas décadas do século XX e início do século XXI dois 

elementos tornaram-se constantes na produção da maioria dos artistas contemporâneos, o uso das 

novas tecnologias da imagem. Os artistas que lidam na sua obra com os recursos das novas 

tecnologias, preocupam-se com o processo de criação e a manipulação dos recursos em 

detrimento da obra finalizada, lidando diretamente com o precário e processual, temos geralmente 

obras abertas e interativas, que convidam o público/visitante a ser parte ativa do processo.  

Outra questão importante é o tamanho das obras, que podem atingir escalas gigantescas, 

tais como os trabalhos de Christo e Jeanee Claude que projetam empacotamentos como o do 

parlamento alemão Reichstag (Figura 3), em Berlim e da Pont Neuf, em Paris, ou o The Gates no 

Central Park em New York. 

 

4       5  

Figura 4 - Doris Salcedo – Shibbaleth – 2007 / Fonte - http://www.nytimes.com 
Figura 5 - Do-Ho Suh – Staircase III – Tate Galery - Londres / Fonte - www.google.com.br/imagens 
 

As instalações de Stephen Hendee são o que se pode chamar de evolução das suas 

esculturas, o artista utiliza irregularidades geométricas que lembram efeitos dos factais, bem como 

do grafismo dos Mangás, tratados de forma arquitetural criando novas imagens dos objetos.  

http://www.nytimes.com/
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Doris Salcedo (Bogotá, 1958), artista colombiana, trabalha com grandes intervenções 

urbanas, utilizando móveis e objetos do cotidiano, retratando os horrores da violência na ditadura 

militar em seu país, com foco nos traumas pessoais das vítimas, interferindo diretamente na 

paisagem das cidades ou no interior dos museus, o mais emblemático dos seus trabalhos que 

interfere diretamente na arquitetura é o chamado “Shibboleth” (Figura 4), uma fenda de 162 metros 

criada diretamente no piso do Turbine Hall da Tate Modern em Londres, no ano de 2007.  

Seguindo a forte tendência a monumentalidade das recentes instalações ou videoinstalações que 

tem acompanhado a crescente escala dos grandes MACs e das bienais, a partir da abertura da 

Sala das Turbinas da Tate Modern, que deu visibilidade a essa tipologia. 

O artista Sul coreano Do-Ho Suh (Seul, 1962) dedica parte de sua poética à manipulação de 

materiais construtivos, criando modelos na escala de 1:1 de lugares reais, geralmente detalhes da 

casa dos seus pais na Coreia ou do seu apartamento em Nova York, utilizando como material o 

polyester em instalações extremamente poéticas (Figura 5).   

 

Poéticas arquitetônicas na arte contemporânea brasileira: alguns destaques  

 

No Brasil destacou-se nessa poética, nos anos 1960, o artista carioca Hélio Oiticica, com a 

série dos “penetráveis” (figura 6), obras de tamanhos diversos elaboradas em forma de labirinto 

permitindo a entrada do público na sua estrutura e as “Cosmococas” (figura 7), obras de cunho 

contestador e político, que buscam refletir sobre a temática entre o bandido e o herói, entre o legal 

e o ilegal, formada por uma série de caixas pretas arquitetônicas onde o público adentra o espaço 

construído e interage no seu interior, ao mesmo tempo que é bombardeado por imagens e sons. 

  

6   7  

 

Figura 6 - Hélio Oiticica – penetráveis – Museu do Inhotim – Brasil /  Fonte - www.google.com.br/imagens 
Figura 7 - Hélio Oiticica – Cosmococas – Museu do Inhotim – Brasil /  Fonte - www.google.com.br/imagens 

 

http://www.google.com.br/imagens
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Também no Brasil nos anos 1980 e 1990, destaca-se a obra de um dos mais importantes 

artistas contemporâneos Cildo Meireles, a partir de suas instalações com materiais diversos, que 

se estruturam a partir do signo da arquitetura, como é o caso do “desvio para o vermelho” (figura 8) 

uma sala branca repleta de objetos vermelhos, finalizada por um corredor lateral escuro, com uma 

pia jorrando um líquido vermelho, que lembra sangue, uma composição arquitetônica com 

conotação política e “Através” (figura 18), uma imagem emblemática de um labirinto feito com 

materiais para criar barreiras psicológicas nas pessoas, onde as peças são geometricamente 

duplicadas e simétricas e o chão é revestido de vidro estilhaçado, as duas obras fazem parte do 

acervo permanente do Museu do Inhotim, Minas Gerais, Brasil.  

 

 

Figura 8 - Cildo Meireles – Desvio para o vermelho Museu do Inhotim 

Fonte 1 - www.googlecom.br/imagens 

Considerações  

 

Nas principais bienais de arte contemporânea em todo o mundo as poéticas arquitetônicas 

estão cada vez mais presentes, configurando uma forte tendência, aliada aos meios 

contemporâneos como as instalações, site specific, performances e happenings exigindo do 

público sua inserção na própria obra, tornando-o parte integrante dela. Não se trata mais da 

dualidade obra X espectador, e sim da interrelação entre arquitetura-arte-público, variáveis que não 

podem ser analisadas isoladamente e sim interconectadas.  

O papel do público ampliou-se consideravelmente nas últimas décadas do século XX e 

início do século XXI, ao interagir com a obra e o espaço do museu de arte contemporânea o 
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público passou de mero expectador para co autor das obras expostas. No entanto, a amplitude dos 

códigos contemporâneos e o seu preceito de obra aberta, não permite limites precisos, o fruidor 

ainda é bem vindo e está presente nos MACs, algumas obras ainda pedem fruição, afinal pintura, 

desenho, escultura e todos os outros meios tradicionais permanecem como possibilidades de 

trabalho para o artista contemporâneo. 

 

“O que está em questão é todo o eixo autor-obra-receptor, não a dissolução do 

“autor”. O autor providencia o espaço, a cartografia, mas cabe ao usuário traçar o seu 

percurso. Nada autoriza a dizer (parodiando McLuhan) que, assim como Gutemberg 

nos transformou a todos em leitores e a fotocopiadora nos converteu em editores, o 

computador pessoal está fazendo com que todos sejamos autores. (...) Assim, o autor 

delega ao fruidor uma parte de sua autoridade, responsabilidade e capacidade para 

fazer crescer a obra” (PLAZA, 2000, p. 25 - 26). 

 

O artista/autor e a obra permanecem como elementos essenciais na produção artística 

contemporânea, o que de fato foi ampliado foi o “diálogo” entre o público, a arquitetura e a 

produção artística, ou seja, a “intertextualidade”, já que todos os conteúdos circulam em rede, e é 

nesse mundo editado e multifacetado que se estabelecem as poéticas arquitetônicas na arte 

contemporânea com suas múltiplas abordagens. 
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