
!  
USO IMPRÓPRIO: Seminários em Estudos Contemporâneos das Artes     

SOBRE AS CONTRADIÇOES DA ATRIBUIÇAO DO VALOR SIMBOLICO 
CONHECIDO COMO ARTE A IMAGENS E GESTOS 

Vanessa Gonçalves de Almeida Rosa (orientador Gilbertto Prado) / Anhembi Morumbi 

RESUMO 
Este ensaio parte de perguntas sobre processos de atribuição de valor simbólico, principalmente o que 
se chama de arte, para discorrer sobre relevância e impacto de produções imagéticas na 
contemporaneidade. É escrito no formato mais informal de ensaio, usando a primeira pessoa do 
singular como narrador, para deixar clara a especificidade do lugar de fala da autora e quão importante 
é o reconhecimento deste lugar para propor uma discussão com certa profundidade de um assunto 
polêmico e subjetivo.  
O texto articula argumentos de teóricos consagrados dos campos da História da Arte, como Jonatham 
Crary e sua crítica à narrativa mais corrente sobre a relevância e origens do movimento de arte 
moderna no final do século XIX, mas também sublinha a importância de campos de estudo menos 
tradicionalistas, que questionam o protagonismo do conceito de arte na reflexão teórica sobre imagens, 
como os Estudos Culturais.  
Para finalizar, a autora traz exemplos internacionais, brasileiros e experiências pessoais para 
contextualizar o processo de atribuição e reconhecimento de valor artístico, que é debatido em termos 
de sua contribuição possível para a criação de projetos culturais.  
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ABSTRACT  
This essay departs from questions about procedures for allocating symbolic value, especially the value 
known as art, to discuss relevance and impact of image creation in contemporary culture. It is written 
in the informal essay format, using the first person singular as narrator, to make clear the specificity of 
the speech place of the author and how relevant is the recognition of such place to propose a 
discussion with a certain depth on a controversial subject. 
The text articulates theoretical arguments from established scholars in the Art History field, as 
Jonathan Crary and his criticism of the mainstream narrative about the significance and origins of the 
modern art movement, but also stresses the importance of less traditionalists fields of study, who 
question the role of the art concept in theoretical reflection on images, such as the Cultural Studies. 
Finally, the author brings international and Brazilian examples, altogether with personal experiences, 
to contextualize the process of award and recognition of artistic value, which is discussed in terms of 
their possible contribution to the creation of cultural projects. 
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 Qual a pertinência e o impacto de tratar expressões visuais como arte?  

 Começo este ensaio com uma pergunta bastante capciosa, mas que é um dilema 

pessoal e ao mesmo tempo uma dúvida necessária para quem atua na criação de imagens e 

objetos que existem principalmente devido ao seu valor simbólico e não a um valor de uso.  

 Os questionamentos internos da própria História da Arte, assim como os trazidos por 
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teóricos do que se convencionou chamar Estudos Visuais, ou mesmo Estudos Culturais, são 

de extrema pertinência para a pergunta colocada. Estes últimos, são referências essenciais 

justamente por considerarem a cultura visual de um modo mais amplo que a História da Arte, 

sem dar protagonismo em suas análises aos objetos e imagens reconhecidos como artísticos. 

Considerando a explosão imagética do século XX, ou mesmo as viradas conceituais 

antropológicas ocorridas no mesmo século, o quanto a relação de produção de objetos e 

imagens mudou com as constantes revoluções tecnológicas e depois as midiáticas? O conceito 

de arte tal como se desenvolveu partindo da Europa renascentista parece demasiadamente 

limitado para orientar o entendimento das expressões visuais da nossa era.  

 A narrativa histórica focada no conceito de arte tem sido constantemente enfraquecida. 

No livro de Jonathan Crary “Techniques of the Observer” lançado em 1990, o reconhecido 

historiador da arte da Universidade de Columbia argumenta que a narrativa corrente sobre a 

importância do modernismo na transformação dos modos de ver e produzir imagens é 

fortemente exagerada e cega frente a outros processos que corriam desde o século XVIII. Ele 

defende que nosso entendimento visual seria sempre moldado pelos aparelhos criadores e 

transmissores de imagens, assim como pelas concepções epistemológicas de uma época, 

ideias estas exemplificadas por Crary ao ressaltar a impossibilidade de uma teoria da 

visibilidade pura no século XVIII. O autor mostra como conceitos chaves que foram 

grandemente brandidos como novidades pelos pré modernistas na virada do século XIX para 

o XX já haviam sido publicados quase nos mesmos dizeres por cientistas no início do século 

XIX que refletiam sobre o funcionamento da visão humana, principalmente sobre a fisiologia 

do olho - como é o caso do famoso dito de Maurice Dennis sobre a pintura ser sobretudo 

manchas coloridas justapostas sobre uma superfície. Tal pesquisa não busca invalidar o 

modernismo, nem postular uma antecedência da ciência em relação à arte, antes, o autor foca 

muito em debates filosóficos do século XVIII e em como eles foram essenciais para mudar os 

rumos da pesquisa científica. O pertinente de tal livro para a dúvida aqui colocada é o quanto 

é insuficiente isolar as expressões reconhecidas como arte de um contexto mais amplo de 

debate cultural e de produção visual para entender a própria história da arte.  

 Se comento o trabalho de Jonathan Crary é porque como uma artista visual apaixonada 

por teoria que trabalha com arte e novas tecnologias, tal pesquisador é muito caro para mim. 

Foi uma das minhas grandes referências e um dos incentivadores para que eu começasse a me 
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interessar por imagens algorítmicas como forma de transformar a abordagem da própria 

pintura sobre o espaço público. Seu trabalho já revela um caminho bem particular dentro da 

própria disciplina da História da Arte. Mas tais questionamentos sobre o lugar de destaque da 

arte entre as manifestações e reflexões sobre a visualidade foi ainda muito mais diretamente 

abordado pelos Estudos Culturais. Um dos pontos principais de tal campo de pesquisa seria 

justamente um cuidado com o lugar de fala, o contexto, logo o tempo e espaço do estudioso. 

Há uma diferença muito grande entre falar de arte num país visto como central na nossa 

hierarquização financeira e material do mundo e falar num país periférico, ou falar de classes 

sociais distintas. Ainda mais um país ou um grupo social que se auto identifica como 

periférico, que se organiza na tentativa constante de importar modelos alheios por acreditar 

que eles devem ser de algum modo superiores em relação às criações locais.  

 Basta ver a grade curricular da maior parte das faculdades de História no Brasil, no 

meu caso de História da Arte, para reconhecer a idiossincrasia de viver num país mestiço, 

com atualmente 50% da população se auto declarando negros, tantos com ascendência 

indígena, árabe e outros, e ainda assim quase todos os autores presentes nas ementas 

obrigatórias dos cursos são europeus ou norte americanos brancos. Há uma clara atenção 

menor dada a histórias e teorias próprias de origem africana, asiática ou mesmo latino-

americanas. Ainda assim, enquanto experiência pessoal, devo lembrar que o curso de História 

da Arte da UERJ, tal como o conheci, era um dos mais progressistas do meio, com matérias 

obrigatórias de antropologia, história crítica das instituições, entre outras, que em muito 

contestavam noções tradicionais ainda vigentes de arte. Não é questão de passar a evitar as 

grandes instituições de pesquisa ocidentais como referenciais teóricos, mas de reconhecer as 

relações de poder envolvidas no discurso, pois isso influencia diretamente a produção de 

análises interpretativas de culturas. 

 O próprio conceito de arte, e ainda mais de museu ou o cubo branco de exposição, são 

ideias que não fazem sentido em outros contextos, por exemplo, o estudo da pintura mural 

Yoruba, que como tantas outras manifestações culturais não distingue o valor estético de suas 

atividades com o valor simbólico religioso e mesmo com um uma cosmovisão referente à 

passagem do tempo naquela sociedade. Ideias como as de Roger Fry, com suas narrativas 

(muito baseadas nas teorias de visibilidade pura) que separam arte e o que seria o contexto 

mais geral da vida, como ambos se pudessem ter histórias próprias e por vezes se 
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aproximarem, simplesmente não seriam concebíveis fora do ocidente até poucas décadas. O 

francês André Malraux em seu livro “O museu imaginário”, o qual trata sobretudo do quanto 

o contato com as reproduções fotográficas das obras de arte alteram nossa entendimento das 

mesmas, já dizia em 1947 que para outras culturas a justaposição de obras, com origens muito 

distintas e fora de seus contextos, feitas pelos museus pareceria uma sinfonia desafinada. 

Ainda assim, se proliferam no mundo inteiro instituições museológicas e acadêmicas, assim 

como existe cada vez mais um mercado de arte global - mas no decorrer deste processo as 

próprias noções de museu, de universidade e de arte se transformam em outras. 

 O quanto nossas instituições culturais não continuam a reproduzir modelos não 

adaptados aos nossos contextos? Os próprios Estudos Culturais, os Estudos Visuais, Estudos 

da Imagem, ainda tem em pensadores de países centrais seus grandes protagonistas, 

principalmente na divisão entre anglo saxões e Europa Continental, mesmo que haja um 

diálogo muito mais aberto atualmente com pensadores globais. Nicholas Mirzoeff, um 

britânico e dos grandes nomes dos Estudos Visuais, em entrevista com Inés Dussel para a 

revista argentina “Propuesta Educativa” se mostra bastante atencioso às críticas de revistas 

latino americanas a sua teoria de que o século XVII com suas monoculturas escravagista de 

grande escala seria um momento chave para se pensar em transcultura e processos de 

globalização de mídias e formas de controle, antecessoras ao pensamento de Jeremy Bentham. 

Afinal, os latino americanos argumentaram que 1492 seria uma data muito mais relevante em 

termos de marco e ruptura e Mirzoeff simplesmente concordou com a crítica. O autor 

britânico na mesma entrevista ressalta em vários momentos o papel da internet como 

verdadeiro meio global, que agora sequer tem a maior parte do seu conteúdo em inglês mas 

apenas 30%. Em suas palavras: “pela primeira vez na história, temos uma mídia global que os 

usuários podem determinar tanto quanto seus produtores” . A internet conseguiria funcionar 1

como um coordenador e equalizador do compartilhamento de conteúdo muito mais potente do 

que as mídias do século XX, e por tal teria um impacto político muito diferenciado, que foge 

aos controles institucionais tradicionais do Estado Nação - mas que no entanto, como tantos 

outros pensadores e o whistleblower Edward Snowden demostraram, também tem formas de 

 “Por primera vez en la historia, tenemos un medio global que los usuarios pueden determinar tanto como sus 1

productores.” - Tradução livre da autora, - pag 72. in DUSSEL, Inés. Entrevista con Nicholas Mirzoeff: La 
cultura visual contemporánea: política y pedagogía para este tiempo. Propuesta Educativa, Buenos 
Aires: v. 31, p. 69-79, 2015.
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vigilância muito distintas das mídias anteriores e também perigosas, que ainda recordam o 

modelo do Panóptico de Bentham pela visão privilegiada e poder de controle daqueles que 

podem acessar os dados alheios. 

 A emergência do compartilhamento de imagens e vídeos na internet parece prescindir 

da validação do valor simbólico conhecido como arte, ou da validação de qualquer poder 

institucionalizado para crescer e viralizar. Seria relevante para uma imagem que se torna viral 

na grande rede ser reconhecida como artística? O que tal título acrescentaria ao seu poder de 

influência? Talvez o mais importante para começar a se responder tais perguntas seja pensar 

quem atribui e como é atribuído o valor de arte a uma determinada criação cultural. 

Lembrando de um caso mesmo anterior a internet, mas interessante por já ter algumas 

décadas desde seu princípio e se poder assim ver o desenrolar do mesmo: Robert Crumb 

produz quadrinhos e música, seu trabalho ganhou visibilidade depois do lançamento do seu 

livro de quadrinhos visto como underground intitulado Zap Comix em 1968. O mundo dos 

comics, banda desenhada ou revistas em quadrinhos (nome que já parece pejorativo em 

português por ter a conotação de voltado para o público infantil), tem uma história própria no 

século XX e está mais ligada ao meio editorial e ilustração do que aos debates das instituições 

de arte. Apesar deste autor já desfrutar há décadas de grande renome internacional, na Bienal 

de Veneza de 2013 os desenhos originais de seu livro intitulado Genesis publicado em 2009 

apareciam no formato convencional de exposição, emoldurados e com plaquinhas 

explicativas. Sua aceitação dentro do meio de arte contemporânea é muito mais recente do 

que seu renome internacional como quadrinista, portanto me pergunto se tal aceitação, se 

passar a ter o título de artista, é um dos aspectos mais relevantes de sua carreira ou se é um 

aspecto secundário. Não seria muito mais impactante que seus trabalhos tenham sido 

publicados em dezenas de línguas e vendido milhões de cópias, que sejam influentes em 

diversos grupos de debate sobre cultura contemporânea, do que sua presença em grandes 

centros de arte através da exposições de originais, centros estes que parecem insistir numa 

fruição baseada no caráter aurático de um determinado objeto? Ver originais sempre é 

cativante paras os fãs de Crumb, mas as exposições parecem secundárias em sua trajetória. 
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Robert Crumb (1943-) 
Mr. Natural, 1977 

Acervo de Robert Crumb, Filadélfia 
(Fonte – http://www.crumbproducts.com/pages/books_comics.html) 

 

 Ou ainda, passando para um exemplo latino americano, brasileiro, vale lembrar do 

caso da Pixação ou Pichação de São Paulo, que tem suas origens em movimentos anarco 

punks, em gangues demonstrando poder sobre territórios, em jovens querendo competir com a 

publicidade e fugir de uma sensação de anonimato. Em 2012, a convite do curador e artista 

polonês Artur Zmijewski, um grupo de pixadores da cidade de São Paulo participou da 7a 

Bienal de Berlim, a qual tinha como tema manifestações políticas e se intitulou “Forget 

Fear” (“Esqueça o medo”). Os pixadores não aceitaram o formato de workshop e pintura 

sobre tapumes propostos pela Bienal e decidiram no lugar escalar uma igreja e pichá-la, o que 

desesperou a organização do evento. Logo depois, o curador polonês jogou um copo de água 

nos pixadores, durante uma discussão acalorada, e um deles, Djan Cripta, revidou jogando um 

balde de tinta amarela no curador. A partir de então, Djan ganhou ainda mais visibilidade e 

deu várias entrevistas nas quais defende a pixação como arte e diz que ela seria uma das 

manifestações mais interessantes da arte contemporânea porque teria na transgressão sua 
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força . Djan critica o que chama de grafite como mero embelezamento da cidade, sem poder 2

crítico, no entanto defende que artistas vivam de vender sua arte no mercado especializado, 

sem entrar em debates sobre o quanto o próprio mercado de arte, baseado no poder de compra 

de menos de 0,1% da população mundial, não é contraditório em relação às trangressões das 

massas que habitam nas periferias pobres dos grandes centros urbanos (da onde vem boa parte 

dos pixadores). Seria o reconhecimento da Pixação como arte algo empoderador para sua 

posição política? Este reconhecimento iria ao longo do tempo tornar sua produção mais bem 

vista socialmente? Ou ao contrário, se ela se baseia na transgressão, ao ser legitimada e bem 

vista, então não perderia seu valor simbólico, pois não seria mais transgressora? Para quem 

interessa valorizar uma expressão estética transgressora? Para um mercado especializado de 

arte, para teóricos, para os habitantes dos grandes centros urbanos, para o poder público que 

gasta dinheiro apagando as pichações, para artistas? Até o momento que outra atividade passe 

a parecer mais radical? Não seria a busca de reconhecimento como arte para tais atividades 

transgressoras uma continuação do ideal de “novo” do modernismo, sempre precisando ir 

mais além para manter o poder de estranhamento que reivindicam como uma das essências da 

arte?  

 Creio ser cedo demais para responder tais perguntas, principalmente num caso tão 

recente quanto o da valorização da pichação no Brasil. O que me interessa de tal relato é 

discrepância de abordagens, no caso de uma grande instituição de arte, a Bienal de Berlim, e 

outros teóricos e artistas que ressaltam a força simbólica de uma determinada atividade 

cultural, a Pixação. Deixa claro o quanto o reconhecimento de valor artístico é algo 

extremamente ligado a uma auto proclamação, ou a um reconhecimento baseado em teorias 

críticas da cultura, ou ainda a instituições com poder legitimador de discursos, ou mesmo 

interesses e processos de um determinado mercado - e todas estas instâncias frequentemente 

discordando entre si.   

 BLUMEN, Felipe. O Pixo e o que tem de mais conceitual na arte contemporânea hoje. in Catraca Livre, 2

website. Disponível em: https://catracalivre.com.br/sp/arte-e-design/indicacao/o-pixo-e-o-que-tem-de-mais-
conceitual-na-arte-contemporanea-hoje/ . Publicado em 22/08/2014, acessado em junho de 2016

https://catracalivre.com.br/sp/arte-e-design/indicacao/o-pixo-e-o-que-tem-de-mais-conceitual-na-arte-contemporanea-hoje/
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Djan Cripta (1985-) 
Pixo, (2012) 

Acervo pessoal de Djan com fotografias de suas pixações, São Paulo, Brasil. 
Fonte: https://catracalivre.com.br/sp/arte-e-design/indicacao/o-pixo-e-o-que-tem-de-mais-conceitual-na-arte-

contemporanea-hoje/ 

 Então novamente, é interessante, e por que, tratar expressões visuais como arte? Com 

um pergunta tão subjetiva, pretendo terminar este ensaio recorrendo mais uma vez a uma 

experiência pessoal. Há alguns anos faço pinturas murais na região portuária do Rio de 

Janeiro, principalmente no local conhecido como Pedra do Sal, um monumento histórico e 

religioso tombado como patrimônio pelo INEPAC em 1984 (trata-se de uma rocha com uma 

escadaria esculpida por escravos que dá para um pequeno largo onde muitos eventos musicais  

e festas acontecem) . É um local de grande importância principalmente para a história da 

ocupação africana das Américas, pois fica na área do antigo complexo escravagista que mais 

recebeu escravizados no continente entre o século XVIII e XIX. Muitos descendentes de 

africanos escravizados continuaram a habitar a região, onde há também uma das primeiras 

favelas do Brasil. A Pedra do Sal é um espaço importante como santuário religioso do 

candomblé, tendo Xangô como seu orixá, além de ser residência da Comunidade 

Remanescente do Quilombo da Pedra do Sal. Este quilombo conseguiu seu reconhecimento 

pela Fundação dos Palmares apenas no século XXI, há poucos anos, e ainda se encontra em 

briga fundiária por imóveis em torno da Pedra do Sal, os quais supostamente pertenciam a 

Venerável Ordem Terceira, que é dona de inúmeros imóveis na cidade desde os tempos 

coloniais . Como tantos processos políticos na cidade do Rio de Janeiro, há uma história 3

 DA COSTA, Flavia Carolina. Morro da Conceição: uma etnografia da sociabilidade e do conflito numa 3

metrópole brasileira. 2010. 100 f. Dissertação (Mestrado em Antropologia) - Universidade Federal de São 
Carlos, São Carlos. 2010
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extremamente confusa e complicada entre quilombolas, ocupações ilegais, tráfico de drogas, 

moradores do bairro, ordem religiosa e poder público. Depois de anos de brigas, o ano de 

2016 seria marcado por tentativas de reconciliação, principalmente porque há a necessidade 

de trabalho em conjunto para fechar a candidatura do Sítio Arqueológico do Cais do Valongo 

a Patrimônio Material pela Unesco, além dos Jogos Olímpicos e do fim das obras da reforma 

urbana conhecida como “Porto Maravilha”.  

 Quando comecei a pintar na Pedra do Sal, em 2010, sequer sabia da existência do 

quilombo, muito menos das disputas territoriais. Não havia nada que informasse sobre isso no 

próprio local (desde então instalaram algumas placas discretas). Eu pintava sem autorização 

formal, num patrimônio histórico, simplesmente porque havia um muro branco e os 

moradores pareciam contentes com a ideia de ter pinturas figurativas elaboradas no local. 

Pintava pessoas em tamanho real que poderiam ter vivido no local, ligadas à história da 

região, apesar da minha clara ignorância quanto a outros processos históricos do mesmo 

espaço. Como um dos quilombolas gostou do trabalho, este permaneceu por alguns anos, e 

acabei me aproximando do quilombo e outros grupos culturais locais. Em 2014 refiz o mural 

da própria Pedra do Sal, dessa vez em diálogo com os quilombolas e trabalhando como 

coordenadora da pintura com outros artistas locais. Este mural passou a ser usado pelo 

quilombo como marco da presença deles naquele sítio. Em 2016, propomos juntos outro 

projeto, com maior escala, de pinturas murais colaborativas no local, desta vez tentando uma 

referência iconográfica distinta, estudando as pinturas murais de santuários Yorubas como 

forma de respeitar a importância religiosa do espaço. No entanto, se ficasse muito claro que as 

pinturas finais do projeto têm significados religiosos, isso poderia trazer a tona os conflitos 

com a Ordem Terceira e mais ainda com os grupos radicais evangélicos que tanto crescem na 

cidade. Para tanto, propomos dois níveis de leitura do projeto: para os iniciados seria uma 

espécie de memorial e santuário de matriz africana, para todos os outros dizemos que é um 
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projeto artístico, no máximo um memorial, que busca referências de arte africana.  

Projeto Sankofa (2016) 
Coordenação Vanessa Rosa e Felipe Carvalho.  

Pedra do Sal, Rio de Janeiro 

 Ser coordenadora de tal projeto foi mais complicado do que o esperado, considerando 

a escala dos murais ser consideravelmente modesta (algo próximo a 120 metros quadrados). 

Mas com tanta visibilidade na zona portuária do Rio de Janeiro, que recebeu muitos novos 

murais durante as Olimpíadas ainda que nenhum outro tenha se voltado para a história da 

região, a tensão para trabalhar no espaço público era muito acima do normal. Mesmo tendo 

sido convidada pelo presidente do quilombo, fui mais de uma vez questionada em relação a 

ser branca e estar num espaço simbólico de negros, chegando a ouvir que não poderia haver 

brancos em tal projeto. Também houve questionamentos de moradores que se importavam 

com as pinturas anteriores presentes em tal muro, apesar do mesmo estar em péssimas 

condições, as pinturas estavam em sua maioria desbotadas, e as paredes sofrem de uma grave 

infiltração. A maior parte das pinturas presentes no local ainda eram de um projeto que eu 

havia coordenado em 2011, afinal não houve mais projetos de fachadas inteiras no espaço 

além das iniciativas que eu participei e liderei. Não obstante, ao estarmos expostos no espaço 

público a realizar um projeto independente, que foi patrocinado com apenas 7000 reais 

arrecadados em campanha de financiamento coletivo, estávamos abertos às críticas e demais 

opiniões de todos. Ou pelo menos, não haveria como evitá-las. 

  Alguns dos questionamentos eram pertinentes, mesmo que os considere exagerados. 

Reconheço que é essencial haver um protagonismo de negros em ações que se propõe a falar 
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abertamente da matriz afro brasileira e suas reivindicações por representatividade. Quase 

todos os outros envolvidos no projeto eram negros e moradores da região portuária, decidimos 

mesmo que eu deveria dividir a coordenação do projeto com outro artista, o Felipe Carvalho, 

que foi criado no próprio Morro da Conceição. O próprio presidente do quilombo repudiou as 

críticas à presença de brancos no projeto, perguntando porque os críticos que frequentavam a 

Pedra do Sal nunca haviam procurado o quilombo nem ajudado a criar projetos em conjunto 

no local. Fazer projetos coletivos de forma independente sem ter acesso à capital é sempre 

algo bastante difícil, mas necessário no caso de uma proposta que se coloca como uma 

contraposição ao investimento de dinheiro privado e público em revitalização urbana sem 

haver um bom diálogo com lideranças locais. Não houve investimento algum na localidade 

onde se encontra o patrimônio da Pedra do Sal, nem no próprio Cais do Valongo durante o 

mega evento olímpico - as reformas do Boulevard Olímpico se restringiram a uma rua 

principal e a Praça Mauá.  

 Ainda assim, como colocado antes, considerando o ano de reconciliações, nossa 

proposta não se tratava de uma afronta direta. Antes, a estratégia foi conseguir atenção 

internacional para as reivindicações de artistas e quilombolas a respeito da representatividade 

afro brasileira na região portuária, para dar visibilidade à importância histórica local. Por isso 

intitulamos o projeto de “Sankofa”, um pictograma Adinkra que representa uma ave olhando 

para trás e seguindo em frente; significa aprender com o passado para viver o futuro. Até o 

presente momento o projeto foi divulgado num vídeo de 2 minutos pela rede AlJazeera Plus, 

conseguindo aproximadamente 500.000 vizualizações, além da vídeo reportagem da emissora 

da Africa do Sul ENCA, e de algumas outras reportagens escritas. Algumas das reportagens 

colocavam em evidência a atuação politizada de artistas, outros se interessaram mais por 

explicar a história da região portuária e falar dos processos de gentrificação. Tendo 

conseguido tal repercussão, se torna mais fácil para o quilombo conseguir apoio de 

instituições públicas para seus projetos na região, ou para o poder público e privado ser mais 

atencioso com os quilombolas. 

 Em meio a tantas problemáticas a arte aparece como um elemento diplomático, um 

poder neutro que busca não fortalecer tensões prévias enquanto se fortalece a identidade de 

um grupo que constantemente se sente sub representado. Será que chamar o projeto de 

artístico é o suficiente para atenuar tensões políticas? O quanto isso depende dos grupos de 
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poder que estão envolvidos ou da qualidade do trabalho? Quem irá validar a qualidade deste 

trabalho? Os quilombolas? A mídia internacional? A Unesco? Instituições artísticas, o 

mercado de arte (tão reduzido e pequeno no Rio), a mídia estrangeira ou nacional? Os 

frequentadores do Samba? 

 E eis que termino o ensaio com tantas ou mais perguntas do que quando comecei. Mas 

pelo menos fico feliz de que até então as dúvidas têm me impulsionado a tentar entender 

mais, a ter mais curiosidade e vontade, e não o contrário. O depoimento sobre o projeto no 

Rio contribui a discussão aqui proposta ao mostrar quantos níveis de leituras e engajamentos 

uma produção visual pode ter. Se o mesmo fosse avaliado apenas enquanto trabalho artístico, 

muitas das dificuldades e desdobramentos essenciais à iniciativa não seriam relevantes. Não 

saberia dizer se o que propusemos foi uma intervenção política ou artística, ou se o mais 

importante enquanto desdobramento se encontra na articulação com os frequentadores do 

espaço da Pedra do Sal ou na jogo de poderes que acontece quando passamos a lidar com 

mídia internacional para pressionar ações do governo local. E quando se pensa em poder da 

mídia, ter um bom entendimento de marketing pode ser mais útil do que ter um conceito 

artístico bem elaborado, o que constato com uma certa tristeza. Ou seja, julgar a pertinência 

do projeto apenas em parâmetros do meio da arte seria limitador. 
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