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A investigação realizada tem como tema 
principal a prática do design gráfico no plano 
contemporâneo e em que termos esta se intersecta 
com a curadoria e o design relacional. Partindo 
destes três elementos centrais de investigação, 
são explorados outros conceitos que traduzem 
exemplos de como áreas consanguíneas ou 
tangenciais ao design gráfico se cruzam com a 
disciplina, contribuindo para o seu crescimento e 
disseminação. O ponto de partida da investigação 
prende-se com a questão central: Em que medida 
o design gráfico se cruza com a prática curatorial 
e o design relacional? Esta questão em forma 
de ponto de partida encontra na análise crítica 
respostas possíveis. Que características principais 
encontramos em projectos actuais nacionais e 
internacionais que reflectem o desdobramento da 
disciplina e as suas multiplicidades? De que forma o 
design gráfico beneficia do encontro com a prática 
curatorial, colaborativa, editorial na sua prática 
actual? Pensando no designer gráfico enquanto 
catalisador cultural, que novas formas de produção 
encontramos enquanto mediadores de cultura 
contemporânea? As questões são abordadas num 
plano de investigação abrangente e actual, que 
através da análise realizada na componente teórica, 
são traduzidos em matéria de carácter prático. A 
metodologia da investigação divide-se em duas 
fases: componente teórica e prática. A primeira 
fase reflecte sobre o tema central de investigação 
dividindo-se no enquadramentos histórico e 
teórico. No capítulo de enquadramento histórico 
são objecto de estudo os panoramas nacional e 
internacional contemporâneos e é traçado um 
paralelismo com o campo expositivo e os seus 
desdobramentos sobre a mesma perspectiva de 
contexto histórico e tambzém a partir de cinco 
casos de estudo, igualmente contemporâneos.
No enquadramento teórico, através da relação 
construída entre curadoria e design gráfico, 
é traçado um percurso que reflecte sobre a 
história de ambas as disciplinas.





— Pay attention. The way things are exhibited matters 
— through a fluidity of practice, an openness to 
process, a preference for collaboration with is peers 
and participation for his viewers — modernist goal 
of transforming the exhibition goaer from passive 
viewer into active participant — This singularity lends 
the exhibition its aura of exclusivity, eve sometimes a 
peculiar sacral power — activates and accelerates 
the recipient’s process of observing, understanding 
and assessing his message. — what happens when 
the designer assumes the role of editor, publisher 
and distributor outside the constraints of the 
familiar client/designer relationship — This slightly 
ambiguous position, a distinctly in-between discipline 
that is both everywhere and nowhere — Na hierarquia 
habitual da revista, os textos tomam geralmente  
a primazia e as imagens são secundárias, e a ideia 
fundamental destas exposições foi inverter estes 
papeis, numa espécie de operação paralela — modelos 
de discussão como prática, encarando o domínio do 
discursivo como plataforma — os pontos de acesso” 
dos sistemas abstractos, isto é, são os pontos de ligação 
entre a organização e os agentes comuns —   A criação 
são os mediadores. Sem eles não há obra — 
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A pertinência da investigação relaciona-se numa 
primeira fase na ligação do tema explorado 
com o workshop Musaeum, o Curador como 
Editor, realizado por Marco Balesteros, no 
qual participei. Partiu de trê pontos principais: 
Foram abordadas questões que reflectiam sobre 
a edição e curadoria, o território por ambas 
partilhado, criando um espaço de diálogo e 
discussão partindo de um discurso curatorial 
criado pelos 8 participantes. Num modelo de 
workshop-laboratório, questionando textos 
como Arty Party de Hal Foster e A Museum 
that is Not de Elena Flipovic, encadeou-se 
um processo de discussão aberta entre os 
participantes, questionando o papel do curador, 
do editor, do designer, das práticas curatoriais 
enquanto facilitadoras e orientadoras de 
leitura. Este espaço de produção traduziu-se 
numa intensa exploração de respostas possíveis 
e direcções num formato de publicação e 
exposição, em que o espaço físico ganhou uma 
nova dimensão na própria apresentação nos 
diferentes formatos. Partindo de conceitos 
explorados neste workshop e de algumas 
questões que me pareceram pertinentes para 
investigar, segui com as questões principais de 
investigação que identifico na introdução. A 
prática da disciplina na sua contemporaneidade 
caminha para uma urgência autoreflexiva que 
se traduz na importância de investigar estas 
intersecções e compreender de que forma estão 
presentes actualmente no exercício da disciplina. 
A investigação visa contribuir para um sentido 
crítico e de análise destas áreas tangenciais e 
o seu cruzamento com o design gráfico, o que 
actualmente ainda conta com pouca reflexão 
e criticalidade principalmente no panorama 
nacional. Através da investigação pretendo 
compreender de que forma é que o design 
gráfico se desdobra num circuito fora do seu 
lugar comum através de uma investigação actual 
centrada principalmente na última década do 
século XX até hoje. O panorama actual e os 





— é um espaço de ocupação temporária e será um local 
de experimentação editorial a três dimensões — 1 | A 
constatação do recente aumento da noção de trabalho 
colaborativo na prática artística — As novas formas e 
lugares para a exibição de arte. Resultante  das mudanças na 
prática artística, a estrutura do museu está a ser redefinida, 
quer na sua arquitectura formal, quer conceptual. O 
Museu está a ser substituído por encontros artísticos 
temporários, como as bienais e outras formas de exposição 
colectiva não permanentes ou por pequenos espaços 
marginais ao circuito regular. — O museu como editor. O 
papel da publicação como um novo meio de comunicação e 
um novo espaço curatorial. Um espaço privilegiado para 
a especulação e pesquisa dentro da instituição — Much 
of a museum’s architecture is precisely in the service of 
the visual management central to the functioning of the 
museum-machine. One of the defining functions of the 
museum, as historian Donald Preziosi has elaborated, is 
that it “situates all objects within viewing spaces that evoke 
and elicit a proper viewing stance and distance. Artworks 
are spaced, arranged, and composed so as to permit the 
taking up of proper stances: positions for the subject. — 
— o papel das noções de partilha e pesquisa colectiva como 
formas de fazer e pensar na arte contemporânea 
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No panorama português encontramo-nos neste 
momento num ponto de viragem em que surgem 
uma nova geração de protagonistas que encontram 
fórmulas de criarem os seus próprios projectos, 
de uma forma sustentável e inter-dependente 
que se apoia em premissas bastante distantes do 
panorama designer-cliente. Autonomia, projectos 
auto-iniciados, auto-financiados são as palavras 
de ordem, criando uma rede de colaborações que 
se traduzem em novos modelos de trabalho. Estes 
estúdios e designers no panorama nacional alargam 
a sua prática para actividades interdisciplinares e 
projectos que passam pela edição independente, 
projectos curatoriais, conferências, crítica, entre 
outros. A título de exemplo, encontramos estas 
características em projectos como as Conversas, 
(Mafalda Fernandes e Constança Saraiva), que se 
traduzem em encontros informais com frequência 
semanal de forma a criar diálogos entre os agentes que 
participam e o público, discutindo projectos, ideias, 
trabalho, numa lógica de interacção descontraída. 
Barber Shop (Margarida Mendes) é um espaço que 
procura a criação de campos de diálogo e debate 
através da reflexão entre agentes de diversas áreas 
e contextos múltiplos. Navio Vazio, Atlas projectos 
(André Romão, Gonçalo Sena e Nuno da Luz) 
ProjectoFair (Ana Simões). O recente projecto  Em 
Reunião | das reuniões como práticas performativas. 
A Esad de Matosinhos lança em 2008 a Pós-
Graduação em Curadoria Contemporânea em 
parceria entre a ESAD — Escola Superior de Artes 
e Design, a Experimenta Design, a Fundação de 
Serralves e a Incubadora de Design Quadra. O 
espaço Quadra, desde 2011, contou com exposições 
como: David Carson Design, 1 + 1 Design Gráfico  
João Machado + José Brandão e Almanaque. Em 
estúdios como os V.A, And Atelier, Bolos Quentes, 
Royal Studio, Ambas as Duas, em designers como 
Inês Nepomuceno, Ana Brás, encontramos novos 
protagonistas que exploram a prática do design e 
territórios diferentes que possam contribuir para a 
expansão da acção enquanto designers e produtores. 
sociais, com um forte.





— é um espaço de ocupação temporária e será um local de 
experimentação editorial a três dimensões — uma plataforma 
online que pretende agregar projectos de edição independente 
nacionais — publicadora de projectos artísticos em suportes 
impressos, áudio/visuais e expositivos — Les meetings, les 
rendez-vous, les manifestations, les différents types de 
collaborations entre personnes, les jeux, les fêtes, les lieux 
de convivialité, bref, l’ensemble des modes de la rencontre 
et de l’invention de relations, représentent aujourd’hui 
des objets esthétiques susceptibles d’être étudiés en tant 
que tel enquanto tais  — one day events only. random dates 
— “Conversadores” que vêm conversar —
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Em 2010, a revista GRAPHIC dedica uma edição 
a estúdios de jovens designers, na qual podemos 
identificar características que irão ser exploradas no 
decorrer da dissertação. Traduzem-se em projectos 
de carácter colaborativo, com o envolvimento do 
público, com características relacionais. O sentido 
de autonomia e projectos que se aproximam 
cada vez mais do panorama cultural em que os 
modelos de acção se extendem, explorando outros 
formatos e diferentes dimensões tanto físicas como 
geográficas.Encontramos, na maioria dos estúdios 
aqui identificados, várias pistas para o que podemos 
definir como a condição contemporânea do design 
gráfico segundo uma geração de novos protagonistas. 
Através de projectos auto-iniciados, que de uma forma 
colaborativa, se aproximam a áreas como a edição, 
a curadoria, a crítica. Este design autoreferencial 
caracteriza a condição contemporânea da prática 
da disciplina. Identificamos alguns estúdios que 
são referenciados nesta edição: Bendita Gloria 
(Barcelona), que afirmam que traduz uma prática 
de experimentação, com uma forte abordagem cuja 
experiencia e erro se tornam mais importantes que 
o resultado final”.  Hammer (Zurique)  We have 
Photoshop (Nova Iorque) Working Format (Canadá). 
Estes exemplos traduzem uma forma de trabalhar 
que parte do processo, com dinâmicas experimentais, 
participativas. As áreas de acção extendem-se 
para lá do campo de design gráfico, com um forte 
sentido de expandirem as suas áreas de acção a 
áreas ditas tangentes à da prática mais tradicional 
da disciplina. Encontramos na Holanda um exemplo 
que se traduz no forte apoio do governo a projectos 
que, segundo Isabel Lucena (2012) A título de 
exemplo, a auto-publicação Podemos exemplificar 
algumas plataformas de edição que são o exemplo 
desta crescente rede de projectos que se apoiam na 
publicação independente, como Onomatopee, Valiz, 
editoras maiores como Media Fonts, e mais pequenas 
como Roma Publications e Post Editions. Instituições 
como a  Jan Van Eyck, Sandberg Institute, Rietveld 
Academie e a Werkplaats Typografie. Exemplifico o 
caso específico da Holanda 





— Não confiamos mais no que aprendemos na escola — Sem 
projectos independentes ou auto-iniciados não sei o que 
faríamos —  foi um “acidente” feliz, e continua de uma forma 
feliz e acidental — aposte nas artes, na experimentação, na 
diversidade e que perceba o valor acrescentado do que é 
ter um valor artístico rico, para além dos benefícios que a 
longo prazo trazem ao país — como um projecto cultural e 
independente, é uma das práticas que mais beneficia do apoio 
dado pelo estado às artes na Holanda — espírito experimental 
e interdependência artística.—
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Para compreendermos os diferentes definições em 
que a disciplina se desdobra e aqui propomos analisar, 
é necessário revisitar a história desta disciplina e em 
que momentos encontrou o meio expositivo para a sua 
disseminação e apresentação. Seja enquanto potencial 
forma de apresentação da disciplina, assumindo o 
papel de curador, na criação de materiais gráficos 
que acompanham uma exposição, ou no design e 
conceito para a sua criação, o designer gráfico sempre 
esteve envolvido em exposições. A concepção de uma 
exposição, a consciência de criar justaposição de 
associações ao juntar objectos de forma a que estes 
se desdobrem em diferentes narrativas, ou, por outro 
lado, assumirem elas próprias o papel de conduzir os 
espectadores, de forma a criar um participante activo.
Partindo de casos de estudo que iniciam em meados 
do século XX, compreendemos como os processos 
envolvidos na criação e concepção de uma exposição 
sempre foram inerentes à prática da disciplina, e 
como através desta ligação se adivinham estratégias 
e processos de trabalho revisitados nos dias de hoje. 
Analiso em primeira instancia o caso de El Lissitzky, 
para o qual as exposições eram um meio importante 
para testar e amplificar as práticas de design gráfico. 
Com características que questionavam a interacção 
do público, a dinâmica e a participação do espectador, 
perguntamo--nos de que forma é que a disciplina 
se unifica com o trabalho por este desenvolvido. 
Todas estas características adivinham processos 
que encontramos hoje revisitados, que na verdade 
há muito vinham a ser exploradas nas vanguardas 
do início do século. A exploração entre o design 
gráfico e o espaço físico levam Lissitzky a explorar o 
espaço de exposição enquanto espaço de produção e 
criticalidade, com ênfase no papel do espectador de 
uma forma participativa. Na exposição  Proun Room 
(1923, Berlim), descreve que o espaço não deve seguir 
a lógica de uma sala de estar. Reivindicava que o 
espaço expositivo deveria oferecer uma experiência 
para os espectadores, de forma a que se perceba 
intuitivamente o caminho a percorrer na exposição. 
através de um percurso que os obrigava a percorrer a 
sala no sentido de um relógio, segundo uma premissa 
curatorial implícita.





— The visitor must have come away with a newly charged sense 
of the relationship between context and object, seeing and 
the seen —  O meu trabalho mais importante é a criação de 
exposições — treated exhibitions as spaces in which to try out 
this ideas, he tested methods and capacities of graphic design — 
the aura of the unique work of art is laboriously underscored 
and effaced, elevated and ruined, such that, in the end  Duchamp 
offers a conflicted set of products that self-consciously 
limn the borders between the hand-crafted and mechanically 
reproduced, between original and replica — the modernist 
goal of transforming the exhibition goaer from passive viewer 
into active participant of reconfiguring the work begins to be 
realized through the unique technology of display — through a 
fluidity of practice, an openness —
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Neste capítulo propomos a análise da aproximação 
do espaço expositivo à disciplina. Através do caso de 
estudo de três exposições nacionais e duas internacionais 
que questionam alguns pontos explorados ao longo da 
investigação, devido à forma e conteúdos de exposição, 
das  narrativas e processos de reflexão, analisamos 
como estas contribuíram (algumas ainda em processo) 
para o alargamento de fronteiras de acção do design 
enquanto disciplina: Catalysts, A Força Cultural do 
Design de Comunicação (EXD’05); Roma Publications 
(Culturgest, 2006);  Identity (EXD’13); Forms of Inquiry: 
The Architecture of Critical  Graphic Design (2007-09);  
Graphic Design Now in Production (2012). A exposição 
Catalysts, A Força Cultural do Design de Comunicação, 
comissariada por Max Bruinsma para a Bienal EXD’05 
pretendia compreender o papel dos designers gráficos 
enquanto catalisadores culturais, com a participação 
de seis designers os quais conceberam seis núcleos de 
exposição. Foi uma das exposições nucleares da bienal 
que, de uma forma autoreflexiva, pretendia explorar a 
aproximação da disciplina e as interligações desta com a 
cultura contemporânea. Segundo o curador, o designer 
pode assumir duas estratégias operativas: Alienar os 
consumidores, ou activar cidadãos. Na segunda hipótese, 
o designer assume-se como instrumento de um discurso 
social, com intervenção consciente das suas acções. O 
significado de catalisador cultural, neste sentido, traduz-
se na relação do designer com o contexto social onde 
opera, de forma a que este tenha o papel. Se o designer 
tiver consciência que os projectos que cria não podem ser 
fechados, mas criados segundo uma abertura que possa 
trazer novos inputs para o seu desenvolvimento, então 
o designer enquanto catalisador cultural opera segundo 
uma estratégia que funciona em loop, de forma a que os 
receptores da mensagem/público possam também estes 
ter um papel crítico na construção de novos significados. 
A exposição sobre o trabalho desenvolvido por Roma 
Publications, que se realizou na Culturgest em 2006, com 
curadoria de Roger Willems, Mark Manders, Miguel 
Wandschneider A exposição foi apresentada numa sala 
central na qual as publicações estavam expostas, rodeada 
por uma área de leitura. À volta desta sala a exposição 
expandia-se. Encontramos aqui características que seguem 
uma premissa.











— When works of graphic design are deliberately placed in a 
room together, they gravitate in unexpected ways for each viewer, 
revealing that a set of seemingly discrete points are in fact nodes 
of a constellation. In the most memorable examples, a spatial 
presentations made reflexive can create a critical rupture, 
producing awareness of design itself. “design” is both a noun and 
a verb, a subject and a frame, an object and an action. It is a mass-
produced medium that can orbit the globe in multiples, reaching 
other places and people at the same moment but in distinct, 
surprising, and unfamiliar ways  — The designer’s role here is 
not so much giving form to the symbols themselves, as designing 
the space around of designers; not so much in the form itself, but 
in what it can mean. In shaping this space for interpretation, in a 
culture in which interpretation is amongst the key communication 
values, designers are catalysts and coauthors of the visual text 
in which a culture writes itself. — incorpora(m) no seu modus 
operandi uma verdadeira e omnipresente dimensão de curadoria, 
que se manifesta no entanto sem alarde e sem sequer requerer 
explicação, então o contributo de Roger Willems transcende em 
muito o papel de designer (mesmo em sentido amplo) para passar a 
abarcar, ao lado de Marc Manders, o de curador — The captions can 
guide the visitors, provide them a beautiful impression and maybe 
give clues to follow our thoughts. Obviously it´s also a service 
for people who have not the time or patience to look through all 
the pages themselves  —  activates and accelerates the recipient’s 
process of observing, understanding and assessing his message 
— Toda a comunicação, e, consequentemente, todo o design de 
comunicação - se baseia numa escrita estratificada —
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A documentação característica da exposição é tão 
importante como a exposição em si. Talvez por isso se 
caminhe para uma hibridismo relativo à anulação das 
dimensões tradicionais, explorando outras plataformas 
e formatos com potencial expositivo. Ao analisarmos 
o meio expositivo como um terreno fértil em que os 
designers desde há muito estão envolvidos, podemos 
dividir esta ligação em três pontos diferentes: o designer 
gráfico enquanto curador; enquanto criador do conceito e 
do espaço expositivo, e enquanto responsável por todo o 
material gráfico que acompanha as exposições. A curadoria 
está associada em primeira instância a instituições de 
arte. No entanto, historicamente, estas instituições estão 
relacionadas com a prática de design gráfico. Além do 
contexto expositivo, as exposições que apresento no 
capítulo anterior como casos de estudo, principalmente 
no caso da exposição de Roma Publications, Forms of 
Inquiry e Graphic design Now in Production, além de 
outras que seguidamente apresento, encontraram no 
catálogo da exposição uma forma de complementar o 
acto de expor os projectos apresentados, tal como irei 
analisar seguidamente. No exemplo de Extended Caption, 
O livro-catálogo da exposição contém uma reprodução da 
parede expositiva com todos os 43 artefactos, seguido por 
reproduções de 43 artigos publicados anteriormente na Dot 
Dot Dot, sistematicamente apresentados como legendas. 
Deste modo, a publicação torna-se um circuito em que o 
conteúdo expositivo se torna uma publicação impressa, e 
vice versa, no qual o autor teve a oportunidade de mostrar 
um grupo de artefactos que se unem numa narrativa 
comum pelo facto de terem aparecido nas páginas da 
Dot Dot Dot. É um catalogo que se torna potencialmente 
uma reconfiguração de histórias e narrativas ligadas entre 
elas próprias, que depende totalmente da sua leitura e 
interpretação para a compreensão de pormenores que só 
após a total leitura do livro se tornam óbvios. O espectador 
é assim guiado pela própria narrativa do catálogo, que se 
transforma numa extensão da exposição e que vive para 
além do espaço temporal na qual esta ocorreu. Com a 
contribuição de Dieter Roelstraete e Cristoph Keller, surge 
a publicação Books Make Friends, que tem o propósito 
de ser acessível, e que se traduz ela própria. Além destes 
dois catálogos, foram criados um poster, um jornal, e 
momentos de leitura relacionados.











— The various accoutrements of exhibitions. press releases, 
brochures, wall labels, website texts, catalogues, and so forth . that 
are not typically considered part of an exhibition yet nevertheless 
imprint and influence how the show is received, These prosthetic 
pieces serve both to mediate the exhibition inside its four walls and 
to represent it outside of them. Ironically, sich design ephemera 
become the primary lenses for viewing exhibitions now and in the 
future, and thus in seme sense are the defining features if the 
show as it manifests in the world for posterity — As documentary 
tools, catalogs also serve curators as representational forms of 
mediation after the effect. They survive long after the exhibition 
has finished and, with so many exhibitions vying for attention, 
the production of a catalog often garanties that the exhibition 
continues to live after the event. While providing literal extensions 
to the exhibition, catalogs allow curators to demonstrate an 
intellectual position that clarifies their curatorial endeavor as a 
whole —  most privileged fetish of curators. — We wanted to show 
a thumbnail version of our complete archive in combination with 
text pieces written about independent publishing, form a personal 
point of view. — The idea was to make a simultaneous exhibition in 
the space of a book without documenting or explaining everything 
— This is a very interesting point —
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O processo de desmistificação no qual (curadores e artistas) 
tentaram compreender e ser conscientes das suas acções, de 
forma a tornar o seu trabalho visível para o espectador; é 
para Siegelaub, o que mais tarde a visibilidade seria para 
Decter, e surge da urgência de tornar os processos curatoriais 
mais visíveis, mais transparentes para o público. Siegelaub, 
O´Doherty e Lippard são exemplos desta década de como 
podemos encontrar no discurso curatorial processos 
que são revisitados hoje e bastante familiares a projectos 
de design gráfico. A título de exemplo, surgem projectos 
como Aspen 5+6 41 (1967), um projecto que exemplifica a 
hibridização que já se fazia sentir nesta disciplina. O caso 
particular da Aspen é o exemplo literal relacionado com o 
espaço expositivo e a remixologia de papéis. Pioneira das 
publicações em arquivo, esta revista põe em discussão 
questões como a obra aberta, o nascimento do leitor, e 
a sua importância acima do autor. Antecipava noções 
contemporâneas de interacção do espectador/público, da 
obra em constante fluxo, não terminada, do espaço editorial 
como espaço expositivo. Põe em causa, em questões 
curatoriais, o lugar da obra exposta e da crítica institucional. 
Esta exposição pode ser descrita como a primeira exposição 
conceptual fora de um museu. Este paralelismo traduz-se 
numa afirmação que explora as similaridades da disciplina 
de uma forma simples mas pertinente: a estrutura de 
pensamento de projecto realizada por um designer é similar 
à realização de um projecto de curadoria, e talvez por isso 
o designer gráfico encare este tipo de prática como uma 
área de acção familiar ao seu quotidiano. Esta proximidade 
entre editar e curar ou se quisermos, conceptualizar 
e transmitir uma mensagem, segundo uma lógica de 
tradução entre o emissor/conteúdo/receptor, de forma a 
criar uma narrativa é uma fórmula próxima à actividade 
de um designer gráfico. Não precisamos de pensar numa 
exposição como um terreno hermético que envolve 
uma sala branca, um espaço de uma galeria. Implica um 
emissor, um público, mas pode desdobrar-se em inúmeros 
formatos como uma publicação, uma plataforma, um 
espaço físico ou virtual, que traduzam os objectivos de 
quem conceptualiza, cria, cura. As instituições de arte, 
sejam galerias ou museus, sempre foram um terreno fértil 
para designers gráficos, e a potencialidade do espaço 
de exposição não pode ser ignorado. Podemos tirar partido 
das vantagens da invisibilidade.











— in many cases a curator develops a concept, analyzes artworks 
and displays them in a meaningful way that visualizes that concept. 
Similarly a graphic designer often analyzes a given content (text and 
imagery) and develops a meaningful way to arrange or structure 
it to tell a story. Traditionally, curators do their work in three 
dimensional gallery space, while we do it in other formats…maybe 
a book, website, or poster. — Instead of certitude, the exhibition 
expresses connective possibilities. The question of evolutionary 
displays. An ongoing life of exhibitions. Exhibitions as complex, 
dynamic learning systems with feedback loops, basically question the 
obsolete idea of the curator as master planner. Exhibitions under 
permanent construction, the emergence of an exhibition within an 
exhibition. This idea of renouncing or questioning a master plan also 
means that, very often, organizing an exhibition is to invite many shows 
within the shows, almost like a kind of Russian Matryoshka doll —  
Curating an exhibition, an event or a project, is always the attempt 
to contextualize things, to give them a meaning, to organize them. It 
is an activity that allows the participation of other people, who can 
be invited to share their ideas and points of view, and to discuss with 
the public. As long as design is intended as a practice that considers 
as relevant the context in which it operates and values dialogue as 
one of its key components, then design and curating can be regarded 
as similar and related activities. — Graphic design only exists when 
other subjects exists first. It isn´t an a priori discipline, but a ghost; 
both a grey area and a meeting point  — A edição pode ser entendida 
como complanar à curadoria, se entendermos estas actividades como 
a selecção estratégica que agrupa material e discurso cujo sentido 
de unidade não seria de outro modo visível. O papel do editor e do 
curador passa igualmente por filtrar, desviar e agregar conteúdos. 
— they both have an aspect of editing based —
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Estas premissas que elevam a figura do curador à figura de 
autor, a exploração de outro espaço, de abordagens editoriais, 
e de criação de outras narrativas são processos largamente 
explorados e discutidos no campo do design gráfico. Assim 
como foi discutido o surgimento do designer enquanto autor, 
também na curadoria foi amplamente discutida esta questão, 
nos anos 70 com o foco no curador individual, culminando a 
partir da década de 80 na supervisibilidade do curador, onde 
surgem questões como o curador superstar, associados a uma  
viragem discursiva na década de 90. Nos anos 90, assiste-
se na curadoria ao que viria a ser interpretado por Brenson 
como o momento do curador.Na realidade, é aqui que existe 
uma transição para o que será a visão contemporânea de 
curador, principalmente associada ao fértil terreno crítico 
que está ilícita na prática desta disciplina. A curadoria 
engloba um compromisso crítico, que encara a exposição 
como um espaço de exploração para além dos parâmetros 
da estrutura institucionalizada, não a rejeitando por estar 
muitas vezes indissociável ao espaço onde existe, um museu, 
uma galeria, etc. Neste contexto, é necessário compreender 
em que momento a curadoria se transpôs assumidamente 
para o campo do design gráfico, e por que razões. É no final 
da década de 90 que surge o conceito do curador como 
fenómeno, e no campo do design gráfico o que McCarthy 
define como curadoria enquanto meta autoria no design, 
num ensaio que pretende analisar a etapa seguinte da autoria 
no design: a exposição curada enquanto um acto de meta-
autoria. Assim, designers como Ellen Lupton, Abbott Miller, 
Rudy Vanderlans e Katie Sale encontraram na curadoria e na 
exposição de design gráfico um meio essencial para ideais 
que correspondiam aos do designer como autor. A discussão 
sobre autoria no design gráfico surge nos em meados de 
1990. A revista Emigre edita em 1995 “The Mouthpiece: 
Clamor Over Writing and Design Issues” (Anne Burdick), 
com ensaios sobre o tema, bem como trabalhos criativos 
concebidos especificamente em resposta a uma open call. 
O Júri seleccionou propostas que resultaram na exposição  

“Designer as Author: Voices and Visions” (1995).Em 2001 
é publicado o ensaio “Designer as Author: Diffusion or 
Differentiation” (de Almeida & McCarthy 2002), no qual são 
exploradas as ideias da autoria em design e os seu campo 
de expansão no design gráfico, desde a criação de projectos 
auto-iniciados; envolvimento em projectos colaborativos, 
integração.











— So people you might have met before, who in the past were critics 
are now curators. The brightest, smartest people get involved in this 
multiple activity of being mediator, producer, interface and neo-critic 
— Curated and designed scenarios are now fluid, ever changing in 
scale and context. — In art and design exhibitions the curatorial act 
can be quite authorial in the sense of desiring intellectual ownership 
and establishing the relationship of the work to the viewer. — the 
idea of curatorial meta-authorship is a shift in scale, a different 
hierarchical arrangement. On the other, it’s a broadening and blending 
of roles: curator, editor, art director, writer, exhibit designer, social 
networker, political activist, budget manager, and so on — são a 
“demonstração programática, explícita, de um controle total sobre a 
criação e edição de conteúdos, subvertendo o método tradicional do 
design, no qual o designer se deve limitar a dar forma a conteúdos 
previamente definidos, não tomando parte dos processos de edição 
senão em fases adiantadas de produção  — The superstar designer, 
who uses exhibitions as another device for self promotion —
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No que marca a história da curadoria, assistimos na década 
de 70 ao que viria a ser um ponto chave de transição, o 
qual é definido como o momento em que o curador surge 
enquanto criador. Face a esta problemática, nesta década 
assistiu-se aos primeiros passos significativos em direcção 
à desmistificação do papel do mediador, através de novos 
formatos de exposição, como publicações, eventos.  Surgem 
curadores independentes que seriam os pioneiros do 
discurso curatorial crítico e conceptual, que seguem a 
definição de discurso como um conjunto de statements 
significativos, reunidos e classificados como pertencentes à 
mesma formação discursiva. Estes processos característicos 
dos anos 1960/1970 são revisitados a partir da década de 
90 e indicam um percurso com acentuadas características 
relacionais. Esta passagem do campo de exposição da galeria 
para uma publicação, questionava a aura associada às obras 
de arte, questionando conceitos como a circulação e a cópia. 
Assim, este projecto traduz-se num objecto editorial que 
democratiza o espaço expositivo. A própria questão das 
instruções enquanto premissa curatorial engloba questões 
que estão ligadas à participação do espectador, exploradas no 
projecto que identifico seguidamente. A abertura do projecto, 
que questiona o papel do espectador enquanto participante, 
tornando-os parte crucial do desenvolvimento de conteúdos, 
transforma esta iniciativa num projecto que questiona os 
limites do papel do artista, do curador, dos participantes, numa 
rede interdependente que se traduz no seu desenvolvimento e 
na apresentação de resultados. Encontramos neste projecto 
algumas similaridades com estes processos revisitados. 
Segundo uma premissa intertextual, esta intervenção expande 
a área de acção do catálogo questionando as desconstruções 
que este objecto, e a própria exposição, podem ter. Também 
encontramos no projecto AP x HC, que acompanha o catálogo 
da exposição Tarefas Infinitas (Paulo Pires do Vale, Museu 
Calouste Gulbenkian, 2012) Estes exemplos traduzem de 
forma sucinta como é evidente essa viragem para o relacional: 
revisitar processos dos anos 60/70, do Happening, Fluxus, e 
da arte conceptual.Existindo no que poderá ser interpretado 
como um terceiro espaço, são exemplos de projectos que 
não obedecem a directrizes expositivas até então instauradas. 
Questionando de forma aberta o papel autoral do curador, 
adivinhamos uma exploração do espaço expositivo de uma 
forma caleidoscópica,.











— como um conjunto de statements significativos, reunidos e 
classificados como pertencentes à mesma formação discursiva — As 
práticas relacionais (no campo do design, como no campo da dança, 
da arquitectura, do teatro ou das práticas curatoriais) caracterizam-
se por: a) actualizarem ideias e intenções associadas ao contexto da 
produção artística dos anos 1960/1970: valorização da obra aberta, 
da participação, da interacção e da intervenção directa; exploração 
do happening, da performance, do work-in-progress; crítica dos 
dispositivos tradicionais e hibridização do projecto artístico com a 
acção política — invited artists to make works that responded to, and 
were confined by, dimensions (a sheet of letter-sized paper), medium 
(photocopies in a book), and instructions (work that could be copied 
by the curator)  — the idea of curatorial meta-authorship is a shift 
in scale, a different hierarchical arrangement. On the other, it’s a 
broadening and blending of roles: curator, editor, art director, writer, 
exhibit designer, social networker, political activist, budget manager, 
and so on — Think of the Station as a field of starting points, many 
starting points being brought and offered by many different people. 
Some will bring objects now, others later. Each present and future 
contributor to the Station is being asked to do a poster for use in the 
Station and beyond: wherever it can hang, it can go — Cada elemento, 
na forma de postal, foi introduzido num livro específico da Biblioteca 
de Arte Gulbenkian. A brochura que acompanha o catálogo da exposição 
contém as doze fotografias do Hugo e um índice remissivo de cotas dos 
livros da Biblioteca, onde os postais se encontram disponíveis para 
consulta —
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Consequentemente, da mesma forma que no campo curatorial 
se criou uma consciência de falha do modelo de autoria 
singular de fazer exposições que culminaram em modelos 
colectivos de curadoria, para além dos limites da exposição 
hermética e nunca terminada; também no campo do design 
se assistiu a uma viragem para o relacional, colaborativo, 
orientado para o processo.A necessidade da mudança para o 
relacional surge directamente da obra aberta, do “nascimento 
do leitor”, e da importância do espectador, da autoria colectiva 
ou co-design. Podemos encontrar evidências em projectos 
de Dexter Sinister, Åbäke, Charllote Cheetam, Mettahaven, 
APFEL, Roma Publications, Project Projects, Zak Kyes, Sara De 
Bondt, a nível nacional, em projectos de Nuno Coelho, Bárbara 
Alves, Marco Balesteros. Enquanto que encontramos na década 
de 90 um modelo autoral na prática do design tal como foi 
explorado no capítulo anterior, encontramo-nos agora no 
momento em que passámos desse modelo autoral para um 
modelo colaborativo. Os designers assumem-se como agentes 
de grande importância no território social, encontrando 
novas estratégias e redes de possibilidades, criando campos 
de acção com outros agentes que pensem a sociedade e 
cultura hoje. Estas características encontram-se tanto numa 
escala mais pequena: na criação de projectos auto-iniciados 
em que o designer se torna responsável por todo o processo 
de concepção, tornando-se autor, produtor, editor, crítico, 
curador, programador. Estes projectos ocorrem por vezes 
a uma escala de envolvência com outros agentes da mesma  
prática social, criando campos activos de discussão e de 
pensamento com esses agentes e com o envolvimento do 
público. Numa escala maior, as bienais e os eventos que se 
dedicam à reflexão e pensamento sobre a disciplina, que cada 
vez mais se adaptam a este modelo auto-reflexivo e orientado 
para o processo, onde a presença de momentos de apresentação 
se extendem para além da sua programação, aumentando o 
fluxo e envolvimento do público. Construindo uma rede de 
análise sustentada pelos inputs absorvidos durante o tempo 
de quebra dos eventos — como conferências, debates, think 
tanks, workshops, pequenas exposições — definem a presença 
demarcada no território social onde habitam, convergindo e 
criando novas estratégias que reflectem sobre a problemática 
associada à disciplina para ser aplicada no seu próprio método 
de funcionamento. Podemos dizer que hoje o designer 
enquanto agente social crítico, detém o papel de intermediário 
entre a disseminação e criação.











— In the context of more recent projects, the triangular network of 
the artist, curator, and audience is replaced by a spectrum of potential 
interrelationships. — Os “outros” que criam o criador dentro do campo 
de criação, como por exemplo os críticos, os comissários, os marchands, 
os programadores. Enfim, toda uma série de intermediários culturais 
de quem os criadores dependem para a viabilidade das suas carreiras e 
que, na sua função de divulgação, consagram os artistas como se auto-
consagram a si próprios (na singularidade que também eles detêm 
enquanto decisores) —  design enquanto organizador de factos para a de 
design enquanto gerador de ocorrências. — Os Intermediários culturais, 
enquanto típicos expoentes da híbrida pós-modernidade, parecem 
antes ser portadores de diferentes lógicas e, sobretudo, parecem ter 
a capacidade, ou a necessidade, de compatibilizar diversas lógicas e de 
conviver pacificamente com essa ambivalência  — O relacional é sinónimo 
de interdependência, abertura, conexão, evoca a cultura em rede de hoje, 
onde uma teia de associações, usos, limitações e contextos determinam 
as práticas de design. Esta trajectória leva-nos através de três fases 
distintas do design moderno do século passado, passando da forma ao 
conteúdo para o contexto, ou em termos semióticos, da sintaxe à semântica 
para a pragmática”.Encontramo-nos hoje, na terceira grande fase da 
história do design moderno: numa era de design relacional e contextual. 
As motivações que levam ao desenrolar do que pode ser designado por um 
contexto relacional, provém de “elementos participativos, pragmáticos, 
programáticos, abertos, experienciais, participatórios e orientados para 
o processo. — O design teve sempre uma dimensão relacional. Por outras 
palavras, todas as formas de design produzem efeitos, pequenos ou 
grandes —
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Curiosamente, tanto na prática de design gráfico como da 
curadoria, tal como analisei, foram encontradas pistas que 
conduzem as disciplinas para um todo que as aproxima, 
culminando, hoje, para visões partilhadas e aproximadas do que 
é a curadoria e design de vanguarda, ambas sustentadas pela 
publicação, em 1998, da Esthetique Relationnelle de Nicolas 
Bourriaud. Este conceito do designer como Semionauta pode ser 
transposto para o campo da disciplina, justificando como talvez 
já não seja pertinente discutir papéis e definições. Curiosamente, 
esta discussão de artista enquanto designer inverte de certa forma 
a eterna questão inversa do designer enquanto artista, dado que 
a arte relacional valoriza o uso acima da contemplação. Esta 
questão tanto distancia ambas as disciplinas como as aproxima, 
menorizando o que os distingue a favor de territórios de acção 
semelhantes. Os curadores que promoviam esta premissa de 
laboratório, tais como Maria Lind, Hans Ulrich Obrist, Barbara 
Van der Linden, são aqueles que demarcam hoje essa tendência de 
hibridização e colaboracionismo, superando o seu papel enquanto 
curadores de arte para a criação de projectos que anulam a sua 
profissão como hermética, explorando campos de possibilidades 
a projectos que se cruzam com meios editoriais, de narrativas, 
abrindo portas para uma remixologia de papéis. A importância da 
participação, do nascimento do leitor, provém de uma urgência 
em se revisitar uma criticalidade. No campo do design gráfico, 
podemos encontrar na Werkplaats Typografie o exemplo da 
adaptação dos conceitos do paradigma do laboratório,No campo 
do design, esta multidisciplinaridade poderá estar relacionada 
com as possibilidades que a prática da disciplina pode oferecer, 
que vão para além das actividades ditas inerentes à disciplina: o 
diálogo, a pesquisa, a escrita, a edição, a distribuição. Da mesma 
forma que esta é uma questão pertinente na arte, também 
no design faz sentido repensar e analisar projectos cujas 
características vão de encontro a estes ideais. A transformação 
de objectos do quotidiano em objectos discursivos segundo 
ideais que valorizam o processo, a colaboração, a criação de 
projectos como plataformas, estações, locais que se reúnem 
e depois se dispersam, está associada a projectos actuais na 
área do design gráfico. Como exemplificado anteriormente, a 
transformação de objectos familiares em objectos que se podem 
designar como catalisadores de comunicação, atribui-lhes um 
significado tornando-os parte do processo como conteúdo. São 
transformados, segundo um conceito de Hal Foster, em time 
readymades — o que relembra.











— o relacional surgia como uma possível orientação crítica de design 
empenhado em mediar activamente processos sociais, de activar “zonas 
de comunicação”, de gerar “microtopias”, de criar novas formas de 
diversificação cultural, assumindo-se o designer como semionauta”, “aqui, 
o designer não é o ponto inicial ou final de um produto acabado, mas, para 
usar o termo de Bourriaud, um “semionauta” que conecta novos espaços, 
novas narrativas. Para ele, o semionauta imagina as ligações, as relações 
prováveis entre locais diferentes. — By accepting this definition, the idea 
of a graphic designer doing things like editing a book, publishing a zine, 
performing a public reading or curating an exhibition should not be seen 
as unexpected, let alone seen as exotic. The experienced graphic designer 
(..) becomes naturally skilled in all of these areas, so it is only logical 
to apply this knowledge both in the service of a client and as a means 
of self-production, analysing all channels of interpretation, production 
and distribution for potential creative scopes.— a performative 
exhibition with very minimal presence, perhaps a chair, a table, a box in 
an otherwise seemingly empty space. The content of this exhibition is in 
a state of standby until a member of the audience enters. Performers/
invigilators welcome the visitor into a world of stories for which 
printed graphic items and conversational situations are the catalysts. 
The show is a collection in constant flux, gathering stories of objects 
which usually are present in a gallery space or people’s pockets — os 
próprios colaboracionistas se confrontam com elas, com o referido 
ensimesmamento ou autoreferencialidade que leva a uma deambulação do 
processo pelo processo, do relacional pelo relacional, do colaborativo 
pelo colaborativo, que, no limite, indistingue o que é um projecto de 
design e o que é a experiencia comunicativa de participar num chat room, 
o que é um projecto de design e o que é a experiencia comunicativa de 
criar uma página no facebook — Colaboração é a resposta, mas qual é a 
pergunta — A informação pode aparecer como o último readymade, como 
dados para serem reprocessados e enviados, e alguns projectos, tal como  
afirma Bourriaud, inventariam e seleccionam —
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Vivemos agora numa época em que cada vez é mais urgente repensar 
os nossos papéis, não só como designados para desempenhar uma 
determinada função, mas como seres responsáveis pela aglomeração 
e catalisadores de informação na sociedade contemporânea. Da 
mesma forma que se traça uma linha paralela entre a história 
da cultura e do design, poder-se-ia fazer de forma semelhante 
a muitas outras perspectivas de diferentes disciplinas e áreas 
que parecem estar além do campo do disciplina. Esta definição 
de intermediário cultural pode ser transposta para o papel do 
designer enquanto agente catalisador de campos de diálogo entre 
a própria disciplina e a recepção da mesma. Cada vez mais o 
campo de acção do designer é alargado para além das definições 
da própria disciplina, extendendo-se para áreas que estão para 
além da esfera comum da prática do design gráfico. Analisando 
o panorama Português, cada vez mais assistimos a uma enorme 
importância do papel dos designers enquanto agentes envolvidos 
na esfera de produção e programação cultural, por exemplo no 
caso de Guimarães 2012, com o Laboratório de Curadoria, na 
Trienal de Arquitectura e na Experimenta Design. Este campo de 
discussão que pode ser gerado com a confrontação do público 
com o processo de criação segue um modelo que é largamente 
explorado em projectos actuais e que pode ser designado como 
um modelo horizontal, através de uma sociologia de mediação 
e não de dominação.Esta sociologia de mediação está associada, 
como explorado anteriormente, aos projectos com características 
relacionais. Se pensarmos o design enquanto um processo 
que implica a participação do público, de forma a que estas 
características participatórias envolvam o próprio público de 
uma forma não hierárquica, seguindo um modelo horizontal; 
culminamos no que pode ser definido como co-design, que 
destaca essa rede de relações criadas entre o campo da disciplina 
e a sociedade. O conceito de mobilismo assume as mobs enquanto 
agentes participatórios e actores envolvidos no contexto cultural: 
editores, distribuidores, e designers de mensagens. Não como 
agentes “contemplativos” nas redes culturais mas como links de 
informação e agentes hipertextuais facilitadores de comunicação. 
Esta sociologia de mediação com características participatórias 
pode atingir proporções significativas na cultura contemporânea. 
Esta ideia de mobilismo e de uma urgência de design de interacção 
traduzem-se na criação de projectos que envolvam a participação 
do público enquanto agente catalisador de informação. Perante 
este conceito, o designer deve.











— La création, c’est les intercesseurs. Sans eux il n’y a pas d’oeuvre. Ça 
peut être des gens - pour un philosophe, des artistes ou des savants, pour 
un savant, des philosophes ou des artistes - mais aussi des choses, des 
plantes, des animaux même, comme dans Castaneda. Fictifs ou réels, animés 
ou inanimés, il faut fabriquer ses intercesseurs. C’est une série. Si on ne 
forme pas une série, même complètement imaginaire, on est perdu. J’ai besoin 
de mes intercesseurs pour m’exprimer, et eux ne s’exprimeraient jamais sans 
moi : on travaille toujours à plusieurs, même quand ça ne se voit pas.— Every 
graphic design project is not only a question of forms and formats, but is 
the result of a more complex creative process. This process, therefore, 
should be highlighted and presented through an expressive and lively mise-
en-scène, that is capable to reduce the distance between the visitor and the 
exhibited objects. The encounter of the public with the reactivated objects 
and with unexpected formats generates a very interesting field — In its 
capacity of becoming part of the vast hypertext of cultural exchanges that 
make up “mobilism”. The mob is interested in participation, not in solace. 
They engage in the themes and causes of their choice as actors, not as 
mere consumers. Collectively, they contribute to an ever expanding mosaic 
of interventions, as authors, as editors, distributors and designers of 
messages, verbal and visual. Apart from temporarily “freezing” occurrences 
within this social and cultural dynamics there is a need for design for 
interaction. — The responsibility to sensitively frame and translate content 
is a daily task for designers. GIving their role as professional mediators, 
it should come as no surprise that graphic designers routinely turn their 
own methods to bear upon themselves in the public presentation of their 
work — devemos aceitar a ideia de que o design gráfico pode operar como um 
sistema paradoxalmente omnipresente ainda que negligenciado  — De facto, 
pode-se dizer que o processo de programação —
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A crescente disseminação de eventos de design em toda a Europa e 
no resto do mundo traduz-se na urgência de analisar e explorar o 
seu valor intrínseco, objectivos, metas e métodos. A capacidade e o 
potencial que estes eventos possuem ultrapassa a sua dimensão física, 
pela forma como têm a capacidade de atingir um grande número de 
pessoas, bem como a oportunidade de disseminar o campo do design 
criando estratégias para a sua expansão como parte do quotidiano 
da cultura contemporânea.Traçando um paralelismo entre as 
duas principais questões que aqui explorei, a curadoria e o design 
relacional  proponho questionar de que forma é que estes eventos 
se tornam importantes no contexto cultural Europeu, e como é que, 
através de um projecto auto-reflexivo que parte da exposição Identity 
apresentada na Bienal EXD´13, podem colocar em prática questões 
exploradas no decorrer da investigação. Que paralelismos têm estes 
modelos actuais com os objectivos centrais da investigação?Existem 
alguns pontos principais que identificam o porquê destes novos 
caminhos e a atitude face ao contexto actual, que passam por “uma 
passagem do único ao múltiplo” que se traduzem em novas soluções 
para a programação, através de uma “programação mais processual” 
e que encontra novas soluções que se centram em debates, think 
tanks, “conversas, streamings” formas imateriais de expandir a sua 
programação e ao mesmo tempo de contornar o contexto económico 
actual onde se inserem. Estas estratégias traduzem-se em contextos 
que se aproximam ao contexto explorado no capítulo anterior, onde 
podemos identificar uma certa relacionalidade que se traduz no 
espectador participante, entre obra e processo, a obra aberta, o work-
in-progress, segundo ideias participatórias e colaboracionistas. Estas 
práticas, muitas vezes, traduzem-se na “expansão do espaço do atelier 
para o espaço público”  semelhante ao paradigma do laboratório 
que anteriormente exemplifiquei  traduz-se num modelo em que 
os protagonistas que estão envolvidos na criação e pensamento da 
programação da própria bienal alarguem o seu campo de acção, 
desdobrando-se em diversas funções, por exemplo produção, 
pensamento de projecto, crítica, curadoria. Partindo do contexto 
de disseminação e alargamento temporal de uma bienal, podemos 
encontrar exemplos em diversos casos Internacionais como no 
Fad Fest (Barcelona), Istambul, Gwangju, Brasil. Se pensarmos nas 
bienais de design enquanto agentes intermediários entre a produção 
e análise de pensamento, projecto, e análise da disciplina; podemos 
afirmar que se tornam também por si agentes mediadores entre 
o campo de produção e recepção da esfera do design. Estando 
conectadas a um território físico tornam-se agentes.











— O programador cultural é tomado, tal como os notáveis que faziam a 
mediação entre a aldeia e a cidade, como o mediador entre a escala nacional 
e a escala internacional, como o detentor dos conhecimentos que lhe 
possibilitam fazer uma selecção ou tomar uma decisão sobre os projectos 
artísticos que lhe são apresentados. É através do combination system que 
melhor se verifica que essa intermediação é desenvolvida através de critérios 
vários. — Os grandes eventos culturais, os micro-eventos que gravitam em 
torno deles, e os eventos que procuram afirmar-se como alternativas aos 
anteriores, têm estimulado uma reflexão crítica sobre a natureza, o sentido 
e a eficácia da produção cultural contemporânea. A curadoria é um exercício 
de mediação mas deve, igualmente, ser entendida, enquanto prática crítica, 
com exercício como processo de confronto e transformação. Em grande 
medida, à curadoria cabe constituir condições de possibilidade para que as 
funções possíveis da arte (ou do design, ou da arquitectura) se concretizem. 
— modelos de discussão como prática, encarando o domínio do discursivo 
como plataforma”, espectador participante, entre obra e processo,  a obra 

aberta, o work-in-progress, entre o estável e o instável, o perene e o efémero  
— Registos de produção imaterial, assentes em possibilidades discursivas 
que legitimaram um modelo de programação onde os programadores, os 
curadores, os autores, os críticos e os públicos pertencem a um mesmo 
universo e reversivelmente assumem perfis distintos — profissões novas ou 
renovadas, intimamente ligadas aos processos comunicativos, e que têm uma 
função crucial na sociedade actual na medida em que são elos determinantes 
da cadeia de criação-manipulação-transmissão de bens com elevado conteúdo 
de informação, um importante papel de mediação entre a criação e o público — 
que por definição tem lugar de dois em dois anos apresentando ao público uma 
determinada oferta cultural integrada numa programação a três meses —. 
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Neste capítulo apresento o projecto Identity and Strategy, que foi 
proposto numa candidatura para o programa Europa Criativa, com 
uma parceria entre a Experimenta design, London Design Festival, 
FAD Fest (Barcelona), Vienna Design Week e Istambul Design 
Biennial. Apresento este projecto devido à envolvência que tive na 
criação do conceito geral e das diversas actividades, e do qual serei 
coordenadora. Dependendo dos resultados, terá inicio em Setembro 
de 2014 até Dezembro de 2015. A intenção inicial de realizar este 
projecto prende-se directamente com a exposição Identity na bienal 
EXD´13, na qual fui produtora, pela necessidade de compreender 
como a exposição se pode tornar uma prática discursiva, e segundo 
uma análise autoreflexiva, desdobrar-se em diversas actividades 
que irão culminar numa apresentação pública de resultados uma 
exposição nuclear na bienal EXD´15. A distribuição das actividades 
do projecto entre os parceiros foi estabelecida segundo uma lógica 
cronológica de momentos de apresentação pública dos eventos. A 
programação e cronograma criado para essas actividades estão 
estrategicamente ligados à data e locais em que os eventos ocorrem. 
Os parceiros deste projecto foram integrados nas actividades 
de forma a que estas sejam disseminadas nas diferentes cidades 
envolvidas, traduzindo-se numa descentralização dos diversos 
momentos de apresentação pública de forma a envolver todos os 
parceiros na acção e pensamento das diferentes fases do projecto. 
O projecto centra-se principalmente em acções pontuais de 
pequena escala que se traduzem numa maior intervenção com as 
comunidades locais e a possibilidade de criar modelos para chegar 
a outros públicos. Os parceiros envolvidos no projecto traduzem-
se em eventos de design de diferentes formatos. A intersecção 
destas diferentes formas de conhecimento apresentam um campo 
fértil para a evolução do projecto segundo uma forte abordagem 
crítica. Com a envolvência de críticos, designers, e outros agentes 
importantes, segundo premissas que envolvem a colaboração, 
diálogo e reflexão, tem o potencial de ser um projecto desafiante 
cujos resultados práticos serão visíveis através da criação de novas 
soluções na lógica de acção destes eventos.O projecto está dividido 
em quatro grupos principais de acção: Plataforma online; One 
Possible Future: Primeiro Fórum Europeu de eventos de Design; 
Residências e Exposição final. Estes quatro grupos principais são 
acompanhados por um debate de abertura para a apresentação do 
projecto, diversos think tanks, discussões e sessões de reflexão que 
acompanham as diferentes actividades, e um debate final. Os think 
tanks são pontos fundamentais para o desenvolvimento do projecto, 
onde os conceitos e ideias discutidos irão definir o rumo para o 
desenvolvimento das actividades. 



















— espírito experimental e interdependência artística — Quando as escolas 
mostram a dificuldade de se adaptar rapidamente às mudanças que acontecem 
ao seu redor (como económicas, sociais, culturais) os estudantes revelam-
se  mais reactivos e muitas vezes à frente de seu tempo. O projecto é uma 
experiência para investigar de que forma é que as escolas podem aprender com 
seus alunos — promove uma abordagem transversal ao design gráfico,  que  se 
aproxima da arte, das práticas curatoriais, das práticas editoriais — Agora, o 
projecto criado para a exposição deve torná-lo activo. Este deve ser o objectivo 
desta exposição — Change the Display into a Discourse — As design network, 
we’re spanning all time zones; day and night are human designs anyway  —
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Na componente prática proponho uma forma de editar a componente 
teórica que encontra na metáfora de uma orquestra, em particular do 
Bolero de Ravel, que traduz metaforicamente diversas questões que 
ocorreram ao longo da investigação. Traduz-se na espinha dorsal do 
projecto que, condicionado pela pauta traduzida numa interpretação, 
se torna num processo de acumulação, construção e crescendo. 
Inevitavelmente soma e acumula as questões aqui exploradas para 
chegar a um fim que se traduz na sobreposição de ideias do ponto de 
onde partimos. A premissa curatorial está presente e o resultado final 
deste projecto será traduzido numa orquestra física com diferentes 
formatos. O espaço expositivo, seja ele numa sala, numa publicação 
ou numa plataforma, pode traduzir-se num espaço de inúmeras 
possibilidades. Este projecto detém a possibilidade de criar uma 
narrativas, uma plataforma de discussão e interacção, e principalmente 
de aprendizagem colectiva e catalisadora de produção. O interesse 
do designer gráfico pelo espaço de exposição enquanto espaço de 
produção, e pelas fronteiras que este espaço pode ter inerente, sejam 
elas plataformas físicas ou outras, é a origem da conceptualização 
desta metáfora. A orquestração desta composição musical para 
definir o projecto traduz-se numa intenção primária: realizar um 
projecto de curadoria que permita questionar, dialogar e editar, 
através de uma metáfora específica, questões exploradas no âmbito 
da investigação. A metáfora do Bolero torna-se um instrumento para 
traduzir estas questões, que parece unificar de uma forma particular 
diversos conceitos que são paralelos à prática do design gráfico. Essas 
extensões, que não são próprias à disciplina, são, por outro lado, 
inerentes e indissociáveis desta. Esta metáfora surge como reacção 
às respostas mutáveis, extensões, janelas, conceitos e ligações que 
percorri durante o processo da investigação. Seguindo uma lógica 
de intertextualidade, o projecto-orquestra tem uma particularidade, 
nesta estrutura específica que é o Bolero, o projecto-orquestra e 
os elementos que a compõem, apesar de abordarem assuntos que 
podem existir de forma individual, estão dependentes um dos outros. 
Inevitavelmente somam-se e acumulam-se para chegar a um fim que 
se traduz na sobreposição de ideias do ponto de onde partimos. A 
investigação realizada atravessa diversas questões inerentes à prática 
contemporânea da disciplina, mas é uma investigação abrangente, 
aberta, cujo processo de acumulação, construção, e crescendo, torna-
se mais importante do que a conclusão, ou fim, tal como na estrutura 
do Bolero em si. Aqui, o designer gráfico age por remistura, sampling; 
enquanto curador, semionauta, arquivista, num projecto que contém 
características participatórias, formulando questões que criam um 
espaço de discussão em aberto, em constante fluxo.



















— Sublinhar, recortar, copiar, e da mesma forma, apagar ou acrescentar uma 
nova nota são formas de leitura mas também formas de reescrita, são técnicas 
de interpretação e de apropriação, que, impondo-se ao texto, o deslocam para o 
espaço do leitor — Privilegiamos os discursos em si, mas também aquilo que os  
relaciona. É nesta negociação de interesses que se constrói cada edição. Em suma, 
a edição “escreve” um “texto” que testa a síntese entre diversas vozes e diversos 
contextos. Ao pretender dotar a publicação dos valores da pluralidade, das 
múltiplas interpretações, é a edição que coloca os vários “textos” num mesmo 
espaço, e que, deste modo, declara e potencia as associações entre conteúdos 
— Esta arbitrariedade, ditada ou não pelo acaso, implica o abandono da ideia de 
que a orientação estratégica dos projectos culturais pode ser completamente 
controlada, através da fixação prévia de intenções e a sua substituição por 
um “pensamento estratégico” que funciona “na área de fronteira do caos” —
Colectivamente, contribuem para um mosaico de intervenções em constante 
fluxo enquanto autores, editores, distribuidores e criadores de mensagens, 
verbais e visuais. — The encounter of the public with the reactivated objects 
and with unexpected formats generates a very interesting field  — Seguindo o 
modelo de intervenções escondidas em livros de uma biblioteca, que caracteriza 
o projecto anterior, focámo-nos nas possibilidades dos sistemas de circulação 
e relação entre conteúdos arquivados numa biblioteca  —
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Após terminar a investigação, irei desenvolver a fase 
colaborativa. Aqui entram os 25 participantes, que 
representam os instrumentos. Estes participantes irão 
receber conteúdos de cada um dos capítulos, de forma 
a criarem conteúdos que irão reverter-se para esse 
mesmo capítulo. Em loop, num formato reverso, irei 
construir, através da pauta, uma nova fase de projecto 
cujo resultado se irá traduzir nos numa acumulação 
de perspectivas, que irão criar entre si uma narrativa 
imposta pela pauta. A forma como se cruzam, que 
se torna visível na pauta, poderá dar origem a novos 
campos de discussão. Os conteúdos, ao serem 
reeditados, serão desdobrados em diversos formatos 
que representam a interpretação da composição 
musical, num todo. Uma nova edição do projecto 
será o resultado desta colaboração.  Os participantes 
recebem os conteúdos editados na primeira fase. 
Será pedido que respondam de uma forma reflexiva 
perante o que lhes for entregue, seguindo a premissa 
curatorial, e que reenviem novamente os conteúdos 
criados para serem editados conforme a pauta. A 
premissa curatorial deste projecto prende-se com a 
hipótese de possibilitar a participação de diferentes 
agentes, com uma multiplicidade de perspectivas 
sobre um mesmo tema, e diferentes subtemas que 
possam surgir. Este novo formato será traduzido 
num crescendo de perspectivas de diálogo que 
activa zonas de comunicação.Assumindo que cada 
participante representa um instrumento, o projecto-
orquestra edita-se segundo a pauta. Os instrumentos/
participantes entram na orquestra assumindo sempre 
o mesmo tema. Os conteúdos enviados por estes 
irão seguir a mesma lógica, entrando na nova edição 
do projecto numa perspectiva de acumulação. O 
confronto de resultados que provém desta repetição de 
conteúdos, num diálogo com participantes diferentes, 
irá traduzir-se em resultados que são por si campos 
de diálogo desenhados pela pauta. Este campo de 
diálogo irá ser confrontado com os temas explorados 
na investigação sobre diferentes perspectivas, e a 
forma de os editar irá criar inevitavelmente inúmeras 
questões e perspectivas para o seguimento de uma 
investigação futura. 



















— Does this work permit me to enter into dialogue? Could I exist, and how, 
in the space it defines? — Na hierarquia habitual da revista, os textos tomam 
geralmente a primazia e as imagens são secundárias, e a ideia fundamental destas 
exposições foi inverter estes papeis, numa espécie de operação paralela. Em 
todas as encarnações anteriores da colecção, tentei encontrar duas formas de 
equilíbrio: a primeira, entre apresentar o grupo com uma imagem total e como 
um conjunto de imagens individuais — de preferência por esta ordem: a segunda, 
entre deixar os objectos falarem por si classificá-los — de preferência por esta 
ordem — This slightly ambiguous position, a distinctly in-between discipline that 
is both everywhere and nowhere, is to our benefit, allowing graphic design to 
talk without boundaries to a wider audience while also enabling us to infiltrate 
and use the systems of other disciplines when desired and where relevant.  
— as legendas guiam os visitantes, proporcionando diferentes impressões e 

conferindo pistas para uma melhor compreensão dos nossos pensamentos 
— constantemente sobrevalorizada e eliminada, elevada e arruinada, através 
da apresentação num set de produtos demarcadamente conflituosos, que, 
conscientemente,limitam as fronteiras entre reprodução manual e mecânica, 
original e cópia — deve ser uma espécie de montra ou palco, no qual as imagens 
aparecem como actores — 
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No decorrer da investigação 
existiram duas fases principais que 
contribuíram para a consolidação 
do tema de dissertação e para 
o seu desenvolvimento. Numa 
primeira fase, largamente dedicada 
a leituras essenciais, abrangentes: 
umas que se relevaram de grande 
importância, outras que não foram 
essencialmente fulcrais para o seu 
desenvolvimento. De qualquer 
forma, tornou-se pertinente para 
uma maior abrangência de questões 
exploradas envolver referências 
pertencentes a campos e disciplinas 
alargados, que se tornaram 
consistentes para a investigação. 
A título de exemplo, conferências, 
exposições, conversas, tornaram-
se importantes para o decorrer 
da dissertação. Numa segunda 
fase, a experiência adquirida no 
contexto da Bienal EXD’13, na 
qual fui produtora da exposição 
Identity e do Lounging Space. 
Este alargamento de perspectivas, 
desdobramento de áreas de 
acção e possibilidades associadas 
ao pensamento da disciplina, 
tornaram-se essenciais para o 
desenvolvimento da investigação. A 
possibilidade de pensar no projecto 
Identity and Stategy, que apresento 
do decorrer da investigação 
tornou-se uma ligação que não 
poderia deixar de mencionar. O 
projecto-orquestra que se traduz 
nas questões exploradas, está 
neste momento intencionalmente 
dividido em duas fases. Este 



projecto é demarcadamente 
relacional e engloba uma premissa 
curatorial implícita nesta metáfora. 
Na dissertação apresento apenas a 
primeira fase, de forma a desenvolver 
a segunda após a entrega da tese. A 
possibilidade de pensar em projectos 
que tenham uma repercussão futura 
e que se traduzam num processo 
de trabalho após a investigação 
é um dos resultados centrais 
das questões exploradas, e que 
traduziram, através das perguntas 
iniciais que coloquei, respostas 
com as quais poderei desenvolver 
projectos na prática, envolvendo 
as intersecções que investiguei no 
decorrer da componente teórica. O 
projecto que resulta da componente 
teórica e prática tornou-se 
consistente e traduz a intenção 
inicial de analisar as intersecções 
das práticas curatoriais e do design 
relacional, estando dependente da 
componente prática que reformula 
estas questões através de uma 
metáfora que sucintamente unifica 
o conhecimento adquirido através 
da investigação, e que se torna, ele 
próprio, num projecto que se traduz 
em inúmeras possibilidades. Em 
suma, esta investigação tornou-
se uma possibilidade de alargar 
conhecimento e de efectivamente 
testá-lo no futuro. semionauta, 
arquivista, num projecto que contém 
características participatórias, 
formulando questões que criam um 
espaço de discussão em aberto, em 
constante fluxo.



















— Sublinhar, recortar, copiar, e da mesma forma, apagar ou acrescentar uma 
nova nota são formas de leitura mas também formas de reescrita, são técnicas 
de interpretação e de apropriação, que, impondo-se ao texto, o deslocam para o 
espaço do leitor — Privilegiamos os discursos em si, mas também aquilo que os  
relaciona. É nesta negociação de interesses que se constrói cada edição. 
Em suma, a edição “escreve” um “texto” que testa a síntese entre diversas 
vozes e diversos contextos. Ao pretender dotar a publicação dos valores 
da pluralidade, das múltiplas interpretações, é a edição que coloca os 
vários “textos” num mesmo espaço, e que, deste modo, declara e potencia as 
associações entre conteúdos — Esta arbitrariedade, ditada ou não pelo acaso, 
implica o abandono da ideia de que a orientação estratégica dos projectos 
culturais pode ser completamente controlada, através da fixação prévia 
de intenções e a sua substituição por um “pensamento estratégico” que 
funciona “na área de fronteira do caos” — Colectivamente, contribuem para 
um mosaico de intervenções em constante fluxo enquanto autores, editores, 
distribuidores e criadores de mensagens, verbais e visuais. — The encounter 
of the public with the reactivated objects and with unexpected formats 
generates a very interesting field  — Seguindo o modelo de intervenções 
escondidas em livros de uma biblioteca, que caracteriza o projecto anterior, 
focámo-nos nas possibilidades dos sistemas de circulação e relação entre 
conteúdos arquivados numa biblioteca  —
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