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RESUMO: O presente artigo analisa os mecanismos pelos quais a identidade de gênero do autor estrutura a 
recepção e o reconhecimento das obras de arte no campo artístico contemporâneo. Toma como objeto de estudo 
o romance O Mundo em Chamas, de Siri Hustvedt (2014), com foco no projeto ficcional denominado 
Mascaramentos, por meio do qual a protagonista expõe seu trabalho sob a identidade de três artistas homens. A 
pesquisa é de abordagem qualitativa e natureza interpretativa, articulando análise teórico-conceitual e análise 
literária. O corpus é constituído pelo romance em diálogo com o referencial teórico mobilizado, que articula a 
concepção de autor (Foucault, 2006), a teoria da recepção (Jauss, 1982), a sociologia da cultura (Bourdieu, 1996), 
a crítica feminista da arte (Pollock, 2015) e os estudos de masculinidade e a genealogia do conceito de gênio 

(Battersby, 1989). Os resultados demonstram que o romance encena, com rigor epistemológico, três eixos 
estruturantes: o horizonte de expectativas generificado que torna a obra invisível antes de ser avaliada; a máscara 
como dispositivo de redistribuição do sensível que revela o preconceito inconsciente do campo; e o dividendo 
patriarcal como norma hegemônica que beneficia artistas homens sem necessidade de exclusão explícita. Conclui-
se que a ficção de Hustvedt não apenas confirma as teses do referencial teórico, mas as complexifica ao demonstrar 
que, para que a obra de uma artista mulher seja reconhecida, o campo exige, paradoxalmente, o apagamento da 
própria autora. 

 
PALAVRAS-CHAVE: Autoria; Recepção artística; Invisibilidade feminina; Siri Hustvedt.  
 
ABSTRACT: This article analyzes the mechanisms through which the author’s gender identity structures the 
reception and recognition of artworks within the contemporary artistic field. It takes as its object of study the novel 
The Blazing World, by Siri Hustvedt (2014), focusing on the fictional project known as Masquerades, through 
which the protagonist presents her work under the identities of three male artists. The research adopts a qualitative 
and interpretative approach, combining theoretical-conceptual analysis with literary analysis. The corpus consists 
of the novel in dialogue with the theoretical framework mobilized, which brings together the concept of the author 
(Michel Foucault, 2006), reception theory (Hans Robert Jauss, 1982), the sociology of culture (Pierre Bourdieu, 
1996), feminist art criticism (Griselda Pollock, 2015), and studies of masculinity alongside the genealogy of the 
concept of genius (Christine Battersby, 1989). The results demonstrate that the novel stages, with epistemological 
rigor, three structuring axes: the gendered horizon of expectations that renders the artwork invisible before it is 
even evaluated; the mask as a device for redistributing the sensible that reveals the field’s unconscious bias; and 
the patriarchal dividend as a hegemonic norm that benefits male artists without requiring explicit exclusion. It is 
concluded that Hustvedt’s fiction not only confirms the theses of the theoretical framework but also complicates 
them by demonstrating that, for a woman artist’s work to be recognized, the field paradoxically demands the 
erasure of the author herself. 
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1 INTRODUÇÃO 
 

A arte, como fenômeno social e histórico, nunca existiu em um vácuo neutro (Bourdieu, 1996). 

Desde as pinturas rupestres até as instalações contemporâneas, a produção artística esteve sempre inscrita 

em redes de significado que extrapolam a superfície visível das obras (Bourdieu, 1996). Redes tecidas por 

contextos culturais, estruturas de poder, tecnologias de circulação e, de maneira particularmente decisiva, 

pela figura de quem cria. A pergunta sobre quem fala, acompanhada de contornos que buscam evidenciar 

de onde fala e com que autoridade fala, não é ornamental para a experiência estética: ela atravessa, 

constitutivamente, os processos pelos quais a arte é produzida, assim como seu caráter interpretativo 

(Foucault, 2001). 

No interior das sociedades contemporâneas, marcadas pela circulação acelerada de imagens e 

discursos, a identidade autoral tornou-se um dispositivo de mediação cada vez mais poderoso (Maranho; 

John, 2023). O nome do artista, inscrito em todo um contexto externo à obra representado pela figura 

autoral, pode vir a constituir processos valorativos, uma vez que se entende a interpretação das obras 

artísticas raramente se limita àquilo que está formalmente presente nelas. Nesse sentido, a história da arte 

e a teoria literária têm, nas últimas décadas, dedicado atenção crescente a essa tensão entre a autonomia 

da obra e a presença espectral do autor (Hirsch, 1967; Foucault, 2001; Barthes, 2004). 

É precisamente nesse cruzamento entre autoria, identidade e recepção que o livro O Mundo em 

Chamas (2014), de Siri Hustvedt, adquire uma dimensão analítica singular. A obra não apenas tematiza o 

processo de criação artística, mas encena ficcionalmente, no interior de sua própria diegese, os 

mecanismos pelos quais a identidade atribuída ao autor determina a recepção e a valoração das obras. A 

narrativa acompanha a personagem Harriet Burden, artista nova-iorquina que, após décadas de 

invisibilidade crítica, executa um experimento radical denominado “Mascaramentos”: três exposições 

individuais apresentadas sob a identidade de três homens. O intuito da personagem vem do desejo de 

demonstrar que a recepção de sua obra havia sido sistematicamente deformada pela identidade de gênero 

atribuída à sua autoria. 

Diante desse quadro, o presente artigo orienta-se pela seguinte pergunta problematizadora: em 

que medida a recepção da obra artística em O Mundo em Chamas (2014) depende da identidade atribuída 

ao autor? A questão não pressupõe uma resposta unívoca. Ela parte do reconhecimento de que a relação 

entre autoria e interpretação é constitutivamente instável, atravessada por disputas de poder. O romance 

de Hustvedt é tomado aqui não como mero objeto de análise literária em sentido estrito, mas como um 

artefato cultural que mobiliza, de dentro da ficção, as tensões que o referencial teórico contemporâneo 

procura nomear: os efeitos desiguais que os marcadores de gênero exercem sobre os processos de 

reconhecimento estético no campo autoral. 
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Assim, tem-se como objetivo central analisar como o Mundo em Chamas encena ficcionalmente 

a dependência entre identidade autoral e recepção artística. Para tanto, perseguem-se os seguintes 

objetivos específicos: (i) mapear as principais concepções teóricas de autoria e articulá-las às contribuições 

da teoria da performatividade e aos estudos feministas da arte; (ii) examinar, a partir desse referencial, a 

construção autoral através do funcionamento do projeto Mascaramento como estratégia narrativa e 

crítica; (iii) analisar as cenas de recepção das obras dos personagens dentro do romance conforme sua 

identidade; (iv) discutir as implicações dessa encenação ficcional para a compreensão das estruturas de 

reconhecimento que operam no campo artístico real. 

A relevância do estudo se justifica em diferentes dimensões. Teoricamente, o artigo propõe uma 

leitura que articula campos frequentemente separados (teoria da autoria, sociologia da cultura e estudos 

de gênero), tratando-os como instrumentos complementares para a compreensão de um mesmo 

fenômeno. Empiricamente, a escolha de O Mundo em Chamas como objeto se justifica pela rara potência 

com que o romance tematiza, de dentro da ficção, o problema da autoria generificada. Do ponto de vista 

social, o artigo contribui para tornar visíveis os mecanismos pelos quais hierarquias de gênero se 

reproduzem no campo artístico sob a aparência de julgamentos puramente estéticos (Pollock, 2015). 

Além disso, enquanto o romance tem sido analisado na literatura anglófona sob a perspectiva da autoria 

generificada e da autoridade cultural (Kon Yu; Van Loon, 2018). O presente artigo avança essa discussão 

ao mobilizar um referencial distinto, deslocando o foco da resistência individual da artista para os 

mecanismos estruturais e institucionais que governam a invisibilidade no campo artístico. 

Metodologicamente, adota-se uma abordagem qualitativa de natureza interpretativa, articulando 

análise teórico-conceitual e análise literária. O corpus é constituído pelo romance O Mundo em Chamas 

de Siri Hustvedt, lido em diálogo com o referencial teórico mobilizado. A análise privilegia as cenas de 

criação artística das personagens, os episódios de atribuição e mascaramento de autoria, e os momentos 

de recepção das obras pelos demais personagens da narrativa. 

 

2 DA MORTE DO AUTOR À ECOLOGIA DA AUTORIA 
 
A noção de autoria, longe de constituir uma categoria estável ou natural, é um constructo 

sociocultural cujas fronteiras têm sido sistematicamente interrogadas pela teoria literária e cultural 

contemporânea (Gagliardi, 2010). A teoria crítica tradicional, predominante entre o século XIX e o início 

do XX, centralizava o processo interpretativo das obras em abordagens de cunho biográfico e historicista 

pautados na figura do autor (Santana, 2020). Nesse panorama epistemológico, a interpretação estava 

invariavelmente atrelada à busca de aspectos que envolvessem a intencionalidade de quem produz o 
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discurso, estabelecendo, assim, uma relação causal e linear entre a vida do criador, seu contexto histórico 

e o significado último da obra (Hirsch, 1967). 

Para Hirsch (1967), a interpretação legítima pressupõe o esforço de reconstrução do horizonte 

intencional do autor. Desloca-se, assim, de uma perspectiva colocada em projeções interpessoais e 

subjetivas, pois entende-se que o intérprete deve se direcionar ao encontro das condições de produção. 

Nesse sentido, uma vez que a subjetividade é vista como uma projeção capaz de comprometer a 

objetividade pretendida do autor, o sujeito leitor é levado não apenas a nulidade de suas percepções, mas 

também é colocado como um arqueólogo que remove as camadas de tempo para encontrar a intenção 

autoral (Hirsch, 1967). 

Entretanto, essa perspectiva passou a ser questionada por diferentes correntes teóricas. Se a 

tradição crítica positivista tratava o autor como origem e garantia do sentido textual, as rupturas 

epistemológicas do século XX puseram em xeque essa centralidade, deslocando o problema da autoria 

para o campo das relações de poder, da subjetividade e da performatividade (Burke, 1992). Compreender 

esse movimento implica, portanto, não apenas mapear posições teóricas, mas identificar as tensões 

produtivas que emergem quando diferentes paradigmas se encontram, e, muitas vezes, se contradizem. 

É nesse contexto de deslocamento da centralidade autoral que Jean-Claude Bonnet (apud Santos, 

1992, p. 185) observa que: 

 

Esse descrédito geral do interesse tradicional pelo autor como pessoa real (interesse 
suspeito de estar fatalmente preso à ilusão referencial) não foi mero grito polêmico ou 
uma passagem obrigatória para se obter um breve de modernidade. Ele liberou a leitura 
das obras, prisioneiras de uma insensatez biográfica que, por demasiado tempo, havia 
condenado a inteligência (apud Santos, 1992, p. 185) 

 

Sob a luz dessa constatação, a leitura biográfica organizada em torno do autor passou a ser 

progressivamente questionada, tendo como movimento mais celebre a concepção autoral clássica 

desferida por Roland Barthes (2004), que problematiza a ideia do autor como origem e garantia última 

do sentido. Nessa formulação, o autor deixa de ocupar a posição de instância soberana capaz de 

determinar o significado de uma produção simbólica, passando a ser compreendido como uma figura 

cuja autoridade interpretativa é relativizada diante da multiplicidade de discursos, referências e códigos 

que atravessam qualquer manifestação cultural (Barthes, 2004).  

A provocação barthesiana não apenas descredenciava o biografismo como método, mas colocava 

em questão a própria categoria de sujeito criador tal como concebida pela modernidade ocidental. No 

interior desse debate, Foucault (2001) problematiza a negação pura da figura autoral para a análise das 

condições discursivas que tornam possível seu funcionamento ao introduzir a noção de função-autor. 
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Trata-se não do apagamento do autor, mas do espaço vago deixado por essa ausência ligado a sistemas 

jurídicos e institucionais. 

A tensão entre os três autores – Hirsch (1967), Barthes (2004) e Foucault (2001), contudo, é mais 

produtiva do que parece à primeira vista. Hirsch (1967) defende que a interpretação legítima consiste na 

intencionalidade do criador, Barthes (2004) opera uma dissolução da autoria em favor da pluralidade 

textual e da liberdade do leitor, e Foucault (2001) insiste na necessidade de analisar os mecanismos pelos 

quais certas figuras autorais são construídas e investidas de autoridade. Essa divergência não resolve a 

questão; ela a complexifica, apontando para o fato de que a autoria pode vir a operar como a) fonte de 

sentido, b) produção autônoma do sentido e c) construção social. 

É nessa direção que a teoria da performatividade (Butler, 2006), nos estudos de gênero, embora 

não trate diretamente do conceito de autoria, oferece uma contribuição fecunda para o debate sobre 

autoria e identidade, ao possibilitar um paralelo produtivo entre a construção social de sujeitos e a 

produção de sentido em textos, discursos e aspectos artísticos. Para a autora (2006, p. 25), “o gênero é 

sempre um fazer embora não um fazer por um sujeito que se possa dizer que preexista ao feito”. A 

identidade, nessa perspectiva, é uma citação contínua de normas que nunca se estabilizam 

completamente, habilitada por um excesso de que resiste à fixação (Butler, 2006). 

Transposta para o campo da autoria, a perspectiva da teórica (2006) permite compreender que a 

identidade autoral não é um dado biográfico fixo, mas uma construção que se realiza nas práticas sociais 

e discursivas do autor. A rede autoral se performa em um conjunto de práticas, espaços e relações, 

constituindo uma figura reconhecível dentro do campo cultural. Entende-se, assim, que esse dispositivo 

autoral produz efeitos reais no mundo, pois emerge de práticas reiteradas e contingentes, e não 

exclusivamente de uma subjetividade originária. Portanto, ser autor é sempre negociar uma posição social 

e simbólica através dos códigos disponíveis, sendo ele, o autor, um produto relacional no ecossistema 

cultural mutável (Butler, 2006; Foucault, 2001). 

Essa dimensão performativa da autoria adquire contornos ainda mais complexos quando se 

consideram os marcadores de identidade (gênero, raça, classe, sexualidade) que atravessam a produção e 

a recepção literária (Moritz, 2020). Trazendo, nessa direção, as contribuições de Haraway (1988), entende-

se que todo conhecimento é situado – e, por extensão, a posição autoral. Nesse sentido, a autoria não é 

um campo neutro, mas atravessado por hierarquia, em que as posições do autor também são socialmente 

marcadas, produzindo, nesse sentido, diferenças epistêmicas.  

Em síntese, a autoria não é apenas um processo que envolve o sujeito autor enquanto individuo 

de autoridade soberana, como queria o historicismo biográfico (Hirsch, 1967), nem uma ilusão a ser 

simplesmente descartada, mas o coloca dentro de uma ecologia social. Além disso, embora Hirsch (1967), 

Barthes (2004) e Foucault (2001) desenvolvam suas análises a partir do campo literário, suas concepções 
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podem ser expandidas para além da literatura, abrangendo a produção artística como um fenômeno 

multiescalar, no qual a autoria se realiza em diferentes níveis.  

 

2.1 A RECEPÇÃO ARTÍSTICA COMO CAMPO DE PODER 
 
As tradições formalistas envolvidas na historiografia artística buscavam priorizar ora estruturas 

imanentes das obras, ora as condições materiais de sua produção (Melendi, 2010). Sob esse enfoque, 

tratava-se a obra como um objeto independente de seu contexto, pois os interesses estavam em elementos 

autônomos que revelavam aspectos formais e estilísticos. Ou seja, no formalismo, buscava-se um sentido 

estético interno e relativamente estável. Entretanto, em oposição a essa perspectiva epistemológica acerca 

da recepção, direcionou-se o eixo analítico para dimensões que favorecem o encontro historicamente 

situado entre a obra e seus públicos (Jauss, 1982) 

Desenvolvido por Jauss (1982), o conceito nuclear “horizonte de expectativas” coloca a noção 

de que a interpretação artística é mediada por regimes estéticos, convenções genéricas, experiências 

culturais e pressupostos interpretativos que uma audiência traz consigo em um determinado período 

histórico. Diferentemente da defesa do formalismo, para o autor (1982), a obra de arte não é recebida no 

vácuo, mas dialoga com esse horizonte pré-existente. Nesse sentido, a significação artística deixa de ser 

propriedade imanente do objeto e passa a ser compreendida como evento relacional e variável. Isso 

implica dizer que, a mesma obra pode ser recebida de maneiras radicalmente distintas a depender dos 

contextos socioculturais (Jauss, 1982). 

Se a estética da recepção, pautada nos horizontes de expectativas, é sempre mediada (Jauss, 1982), 

os estudos sociológicos da cultura permitem avançar esse diagnóstico ao mostrar que os aspectos culturais 

não são uma faculdade universal. O gosto é, para Bourdieu (1984), o produto de disposições socialmente 

adquiridas – o habitus, que funcionam como princípios generativos de práticas e esquemas de percepção. 

Assim, o habitus estético é, antes de tudo, resultado de condicionamentos sociais específicos (1984). 

Nessa direção, a disposição estética, que fala sobre a capacidade de perceber e apreciar as obras 

de arte enquanto tais afastando-se dos interesses práticos, não é universalmente distribuída. Ela constitui, 

ao contrário, uma marca de distinção social, associada às classes que detêm elevado capital cultural e cujas 

condições de existência favorecem o distanciamento da necessidade imediata. O "gosto puro", idealizado 

pela estética kantiana como expressão de uma faculdade racional universal, é, para Bourdieu (1984), a 

ideologia de uma fração de classe que universaliza sua disposição particular, apresentando-a como norma 

de toda experiência estética legítima.  

A dinâmica do campo artístico é, nesse sentido, inseparável das estruturas de poder social, pois 

entende-se que legitimidade cultural não é o resultado de qualidades intrínsecas às obras, mas de relações 
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de força entre agentes e instituições que disputam o poder de definir o que conta como arte e o que conta 

como valor estético. Críticos, museus, academias, galerias e universidades são todos agentes de 

consagração — isto é, instâncias dotadas de autoridade para converter capital cultural em capital 

simbólico. A recepção, nesse sentido, não é o encontro entre uma obra e uma subjetividade universal, 

mas entre um objeto socialmente constituído como arte e um sujeito socialmente posicionado. 

Ao radicalizar a dimensão política da recepção artística, propondo que a estética não é apenas 

uma teoria, mas um regime de visibilidade que termina o que pode ser dito e sentido em uma comunidade, 

entende-se que a estética, de antemão, define corpos, espaços, tempos e formas de atividades (Rancière, 

2004). Para Rancière (2004), portanto, há existência de uma priori sensível que precede qualquer 

julgamento estético particular e que define as condições de possibilidade da experiência humana (2004). 

Isso implica que certas obras, certos artistas e certas experiências estéticas permanecem, estruturalmente, 

no registro do invisível ou do não-legítimo, não por uma incapacidade intrínseca, mas por um efeito do 

regime que governa a partilha do sensível acerca de aspectos dos sujeitos na aparição no espaço comum. 

Essas estruturas, inclusive, são atravessadas por diferença de gênero (Pollock, 2015). Pollock 

(2015) parte de uma crítica radical à história da arte tal como foi institucionalizada: não como um registro 

neutro de obras e artistas, mas como uma prática discursiva que produz e reproduz relações de poder, 

apagando a participação das mulheres e naturalizando a perspectiva masculina como ponto de vista 

universal. A consequência dessa análise para a compreensão da recepção é de grande alcance: os critérios 

estéticos que foram historicamente mobilizados para avaliar as obras de arte não são neutros em relação 

ao gênero, mas foram forjados a partir de experiências, perspectivas e posições sociais especificamente 

masculinas. 

A recepção das obras de mulheres é, portanto, distorcida antes mesmo de ocorrer, porque o 

próprio regime de reconhecimento foi constituído sobre a exclusão de suas condições de produção. 

Pollock (2015) propõe, diante disso, uma prática de história da arte feminista que não se limita a 

"adicionar" mulheres à narrativa canônica, mas que questiona as categorias e os métodos que estruturam 

essa narrativa. Trata-se de desestabilizar a ilusão do ponto de vista universal, revelando que a arte foi 

sempre produzida e recebida por sujeitos posicionados em relações de gênero, classe e raça. 

Battersby (1989), paralelamente, analisa com grande precisão a lógica excludente que operou na 

retórica do gênio durante o século XIX. O discurso oitocentista elogiava certas qualidades "femininas" 

nos criadores do sexo masculino, mas negava às mulheres a possibilidade de possuir o status verdadeiro 

de gênio. A figura do gênio masculino era capaz de incorporar a "feminilidade" sem ser uma mulher; a 

artista mulher, ao contrário, estava presa numa contradição insuperável: para ser reconhecida como 

criadora, precisava ser "masculina" ou "pseudomasculina", o que implicava negar sua feminilidade. Como 

demonstra Battersby (1989) com o exemplo canônico de George Sand, quanto mais o gênio e a arte de 
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uma mulher eram admirados, mais masculina ela se tornava na recepção crítica, e mais o reconhecimento 

de sua grandeza artística dependia da negação de sua identidade como mulher. 

A articulação entre as análises de Battersby (1989) e Pollock (2015) pode ser consideravelmente 

aprofundada pela teoria da masculinidade hegemônica desenvolvida por Connell (1995), pois a 

masculinidade hegemônica designa a configuração de práticas masculinas que, em um dado momento 

histórico e em um dado contexto social, ocupa a posição dominante no sistema de relações de gênero. 

Demonstra, dessa maneira, que essa forma de dominação cultural implica uma estrutura que beneficia 

todos os homens — embora de maneira desigual, através do que chama de dividendo patriarcal, ao 

mesmo tempo em que subordina as feminilidades e as masculinidades dissidentes (1995). Trazendo isso 

para o campo artístico, pensa-se não em uma exclusão binária entre homens e mulheres, mas como regime 

diferencial de visibilidade e reconhecimento que posiciona diferentes sujeitos de maneira hierárquica. 

É importante ressaltar, por fim, que relação entre masculinidade e legitimação artística é mais 

complexa do que uma exclusão/opressão direta: ela envolve ambivalências, contradições e negociações 

que os autores citados registram. Battersby (1989) demonstra que o ideal de gênio masculino buscava 

conferir ao criador masculino uma plenitude que transcendia a divisão de gênero. Pollock (2015) mostra 

que as artistas modernistas não foram simplesmente excluídas, mas produziram dentro das contradições 

de seu posicionamento social. Connell (1995) insiste que a masculinidade hegemônica coexiste com 

formas subalternas de masculinidade e com masculinidades em transformação. O que permanece, apesar 

de todas essas nuances, é a estrutura fundamental: a masculinidade opera como norma de reconhecimento 

artístico de um modo que é, ao mesmo tempo, eficaz e invisível. 

 

3 IDENTIDADE AUTORAL E RECEPÇÃO EM O MUNDO EM CHAMAS 
 

A análise das cenas de criação, exposição e recepção que o romance encena sugere uma resposta 

ao problema inicial da pesquisa: a identidade de gênero do autor não é um dado periférico ao julgamento 

estético, mas constitui, antes, o horizonte de expectativas dentro do qual qualquer obra será percebida, 

valorada ou desqualificada. Harriet Burden (artista, leitora voraz, teórica intempestiva) entendeu isso com 

uma lucidez que o romance transforma em experimento literário de alto rigor epistemológico. O projeto 

Mascaramentos não é apenas vingança, embora contenha esse elemento; é, fundamentalmente, um 

dispositivo crítico que exige da narrativa e do leitor uma tomada de posição sobre a estrutura da recepção 

artística generificada. Nesse sentido, a discussão organiza-se em três eixos interpretativos articulados: (i) 

o horizonte de expectativas generificado junto a produção institucional da invisibilidade; (ii) a máscara 

como dispositivo epistemológico junto a inversão da partilha do sensível; (iii) a masculinidade 

hegemônica como dividendo simbólico junto a cumplicidade estrutural do campo artístico. 
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Nesse quadro interpretativo, a primeira categoria analítica determina-se a pensar em como a 

identidade precede a obra. A teoria da recepção de Jauss (1982) demonstrou que a obra de arte não é 

recebida num vazio interpretativo, mas dialoga (seja confirmando, transgredindo ou reconfigurando) com 

um horizonte de expectativas constituído pelas normas estéticas, convenções genéricas e pressupostos 

interpretativos que a audiência traz consigo num determinado momento histórico (Jauss, 1982). O que a 

ficção de Hustvedt acrescenta a essa formulação, com uma precisão que a teoria apenas esboça, é que 

esse horizonte é profundamente generificado: antes de qualquer julgamento sobre a obra, o receptor já 

sabe, ou acredita saber, quem a fez, e esse saber anterior determina o que será possível ver. 

A evidência mais direta disso no romance aparece no caderno íntimo de Harriet, num parágrafo 

que articula a hipótese de toda a ficção: 

 

Desconfio que, se eu tivesse vindo em outro pacote, o meu trabalho poderia ter sido 
abraçado, ou pelo menos abordado, com mais seriedade. Eu não acreditava que tinha 
havido algum complô contra mim. Muito do preconceito é inconsciente. Aquilo que 
aparece na superfície é uma aversão não identificada, que é então justificada de alguma 
maneira racional. (Hustvedt, 2014, p. 38-39) 

 

A formulação é teoricamente rigorosa: Harriet não postula uma conspiração, mas um mecanismo. 

A invisibilidade de sua obra não resulta de um ato deliberado de exclusão, mas de uma estrutura cognitiva 

que opera antes do julgamento — um horizonte de expectativas que, ao ver uma mulher, intelectualizada 

e viúva, já organizou de antemão os quadros interpretativos dentro dos quais sua obra será avaliada. A 

crítica publicada à sua única exposição em nome próprio é exemplar nesse sentido: 

 

A exposição na Galeria Jonathan Palmer de Harriet Burden, mulher do lendário 
marchand Felix Lord, consiste de pequenas obras arquitetônicas abarrotadas de diversas 
figuras e textos. A obra não tem disciplina nem foco e parece ser uma mistura estranha 
de pretensão e ingenuidade. (Hustvedt, 2014, p. 39) 

 

A crítica não avalia a obra: ela avalia a mulher que a fez. O sintagma "mulher do lendário 

marchand Felix Lord" não é dado biográfico neutro: é dispositivo de posicionamento social que já 

subordinou a artista ao capital simbólico do marido antes de qualquer contato com as peças. Bourdieu 

(1996) chamaria isso de efeito de campo: a posição social do agente constitui, previamente, o modo como 

sua produção será percebida. Harriet está posicionada como esposa, não como artista; a obra é recebida 

como produção de esposa, e julgada com os critérios que se aplicam a quem não deveria estar ali. 

O mesmo mecanismo é narrado retrospectivamente por Oswald Case, crítico que cobrirá a 

trajetória de Harriet anos depois, com uma crueza que denuncia sua própria cumplicidade:  
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Para todos os motivos práticos, ela havia sido invisível. (Hustvedt, 2014, p. 55) 

 

A sentença de Case não é lamento: é constatação de um funcionamento que ele, como crítico, 

ajudou a produzir e que agora, com a conveniência retrospectiva, simplesmente registra. A invisibilidade 

de Harriet não foi o resultado de sua irrelevância artística; como o próprio projeto Mascaramentos 

demonstrará, mas de um regime de visibilidade que, nos termos de Rancière (2004), distribuiu de antemão 

quais corpos e quais experiências têm direito à aparição no espaço comum da arte. A artista mulher, nesse 

regime, não está simplesmente excluída: ela está presente como figura subordinada (esposa, viúva, 

colecionadora, mecenas) em todas as posições que o campo permite a uma mulher de sua classe, menos 

na de artista reconhecida. 

Phineas Q. Eldridge, o segundo dos mascaramentos, articula de modo ainda mais direto o 

mecanismo de invisibilidade quando narra os vernissages a que compareceu ao lado de Harriet:  

 

Era verdade que não queriam Harry como artista. Comecei a ver isso de perto. Ela 
estava passada, se é que algum dia não esteve. Ela era a viúva de Felix Lord. Tudo ia 
contra ela. (Hustvedt, 2014, p. 150) 

 

O acúmulo, "tudo ia contra ela", aponta para a natureza estrutural do problema: não é um critério 

estético que falha, mas um conjunto de disposições socialmente produzidas que formam, juntas, um 

horizonte de expectativas do qual Harriet nunca pode escapar enquanto opera sob seu próprio nome. 

Como Pollock (2015) demonstrou para as artistas modernistas, a posição social das mulheres no campo 

artístico não apenas limita seu acesso a certos espaços de experiência; ela configura, antes, o modo como 

qualquer obra produzida por elas será percebida — filtrada por esquemas de percepção que associam 

feminilidade a domesticidade, sentimentalismo, pretensão e ingenuidade, os mesmos adjetivos que a 

crítica mobilizou para desqualificar a exposição de Harriet. 

O romance encena ainda o modo como essa invisibilidade opera sobre a subjetividade da artista. 

Rachel Briefman, psicanalista e amiga íntima de Harriet, observa que o brilhantismo desajustado de uma 

mulher é recebido de maneira radicalmente diferente do de um homem: 

 

Harry às vezes desejava ser menino, e posso dizer que, se fosse, o seu caminho teria 
sido mais fácil. Brilhantismo desajeitado num menino é mais fácil de categorizar e não 
representa nenhuma ameaça sexual. (Hustvedt, 2014, p. 62) 

 

A observação de Rachel toca num ponto que Battersby (1989) teorizou com precisão: o ideal de 

gênio masculino pôde incorporar, de maneira paradoxal, atributos associados à feminilidade sem por isso 

perder a autoridade criativa. Mas o mesmo gesto, habitado por um corpo feminino, produz um efeito 
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diferente: torna-se anomalia. O "brilhantismo desajeitado" de Harriet não é recebido como marca de 

originalidade, como seria no caso de um homem; é recebido como falta de controle, como pretensão, 

como a incapacidade de ocupar o lugar que lhe foi designado. O corpo da mulher grande e intelectualizada 

contradiz, pela sua simples presença física, o horizonte de expectativas de gênero que organiza a 

experiência estética do campo artístico. 

Se esse primeiro eixo analítico demonstra como o horizonte de expectativas generificado torna a 

obra de Harriet invisível enquanto arte, o segundo examina a maneira pela qual o projeto Mascaramentos 

opera como resposta intelectualmente elaborada a esse mecanismo. A máscara, no romance, não é 

disfarce: é instrumento de conhecimento. É o que Harriet explicita, com precisão filosófica, ao retomar 

o significado da máscara no teatro grego: “Os gregos sabiam que a máscara no teatro não era um disfarce, 

mas um meio de revelação” (Hustvedt, 2014, p. 70) A sentença inverte a lógica usual que associa máscara 

a ocultamento. No projeto Mascaramentos, o que se oculta (a identidade de Harriet como autora) é 

precisamente o que permitirá revelar: a estrutura do preconceito que tornava invisível seu trabalho. O 

experimento funciona como o que Rancière (2004) chamaria de partilha do sensível: ao alterar uma única 

variável — o nome e o corpo que assina as obras, Harriet força o campo artístico a revelar que seus 

julgamentos estéticos nunca foram puramente estéticos.  

O efeito sobre a recepção é imediato e devastador. Quando as mesmas obras, ou obras concebidas 

pelo mesmo processo criativo, são exibidas sob o nome de Anton Tish, um jovem artista branco e 

desconhecido, o campo responde com uma generosidade que nunca havia demonstrado diante de 

Harriet: “como foram rápidos em adotar e ungir o artista homem, jovem e sorridente; olhem só como 

ele sabe das coisas, como é sofisticado, como é inteligente. (Hustvedt, 2014, p. 68-69) A rapidez da 

consagração é o dado mais relevante. Ela indica que o julgamento não foi resultado de uma análise 

cuidadosa das qualidades intrínsecas das obras, mas de uma resposta imediata a um conjunto de signos 

exteriores. O que o romance demonstra é que, quando esse horizonte (Jauss, 1982) é generificado, a obra 

do homem jovem já é recebida com a expectativa de sofisticação, enquanto a obra da mulher madura é 

recebida com a suspeita de pretensão. 

Phineas Q. Eldridge, o segundo mascaramento, descreve um processo de como as identidades 

são mobilizadas no campo artístico ao narrar sua própria experiência no campo: 

 

Meninos brancos, os Anton Tishes do mundo, não têm necessidade de explorar a sua 
identidade, é claro. O que há para explorar? Eles são uma entidade universal neutra, os 
humanos sem hífen. Eu era basicamente só hífen. (Hustvedt, 2014, p. 153) 

 

Nesse sentido, o artista masculino branco é o "humano sem hífen", o sujeito que encarna o 

universal sem precisar afirmá-lo. Connell (1995) descreveu exatamente esse mecanismo ao teorizar a 
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masculinidade hegemônica como a forma de masculinidade que, num dado contexto histórico, ocupa a 

posição dominante precisamente porque se naturalizou como norma geral: ela não precisa se afirmar 

como perspectiva particular porque já se estabeleceu como o ponto de vista do sujeito universal. O artista 

homem branco é simplesmente "o artista"; Harriet é "a artista mulher"; Phineas é o artista "negro e gay", 

todos hifenizados em relação a uma norma que não se nomeia porque não precisa. 

O caso de Phineas aprofunda o argumento ao introduzir a variável da interseccionalidade. Como 

homem negro e gay; "duas minorias", como ele mesmo diz, Phineas ocupa uma posição subordinada e 

marginalizada dentro da ordem das masculinidades descrita por Connell (1995). E, no entanto, quando 

exibe as obras de Harriet sob seu nome, a recepção é qualitativamente distinta da que a artista obteve. 

Isso indica que mesmo a masculinidade marginalizada – a masculinidade hifenizada, confere um 

reconhecimento que a feminilidade, em qualquer de suas formas, não consegue obter. A máscara 

masculina, mesmo quando não é a máscara do sujeito hegemônico, funciona como dispositivo de 

legitimação.  

O experimento Mascaramentos não é, senão, a realização prática de uma hipótese contrafactual, 

pois o projeto revela um paradoxo que constitui seu núcleo crítico mais agudo: para ser vista de fato, 

Harry tinha que ser invisível, para que a sua obra pudesse aparecer no espaço comum da arte, ela precisava 

apagar-se como sujeito enunciador. A redistribuição do sensível que Rancière (2004) evoca como 

potencialidade política das práticas artísticas transformadoras exigiu, no caso de Harriet, o apagamento 

da própria autora. É nesse paradoxo que reside a crítica mais radical que o romance formula: o campo 

artístico contemporâneo não apenas exclui as artistas mulheres; ele exige que elas se tornem invisíveis 

para que seu trabalho possa ser visto. 

Além disso, abre-se espaço para pensar no terceiro eixo analítico, que explora o modo como o 

romance tematiza a dimensão estrutural – e não meramente individual, do preconceito de gênero no 

campo artístico. Harriet compreendeu, com uma acuidade que seus interlocutores frequentemente 

resistiam a compartilhar, que o problema não estava nos homens específicos que a ignoraram, mas na 

estrutura que tornava esse ignoramento natural, legítimo e invisível como tal. Rosemary Lerner, galerista 

que aparece em depoimento no romance, fornece os dados que quantificam a dimensão estrutural do 

problema: 

 

As galerias de Nova York exibem mulheres com muito menos frequência do que 
homens. Os números pairam por volta dos 20% de todas as individuais na cidade, apesar 
de quase a metade dessas mesmas galerias serem administradas por mulheres. Toda 
artista mulher se depara com a propagação insidiosa do status quo masculino. 
(Hustvedt, 2014, p. 81) 
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Isso indica que o problema não está simplesmente na presença ou ausência de mulheres em 

posições de poder institucional, mas nos critérios de reconhecimento que estruturam o campo 

independentemente do gênero de quem os aplica. É o habitus estético (Bourdieu; 1996): as disposições de 

reconhecimento foram produzidas historicamente em articulação com normas masculinas de autoridade 

criativa, e continuam operando mesmo quando internalizadas por sujeitos de outros gêneros. A 

"propagação insidiosa do status quo masculino" que Lerner nomeia não é a propagação de uma ideologia 

conscientemente sustentada por homens contra mulheres: é a perpetuação de um conjunto de critérios 

de legitimação que foram tão profundamente naturalizados, que parecem simplesmente estéticos. Connell 

(1995) descreveu esse mecanismo como dividendo patriarcal: a masculinidade hegemônica confere 

vantagens de reconhecimento aos artistas homens sem que essas vantagens precisem ser explicitamente 

afirmadas, porque estão inscritas nas categorias que governam a percepção social. O campo artístico não 

precisa discriminar ativamente as mulheres, basta que seus critérios de consagração continuem sendo 

aqueles que foram histórica e estruturalmente associados a um modelo masculino de autoria.  

O personagem de Oswald Case é, talvez, o mais preciso mapeamento que o romance faz da 

cumplicidade estrutural do campo. Seu depoimento na obra documenta tanto a invisibilidade de Harriet 

quanto seu próprio papel na produção e manutenção dessa invisibilidade. Mas Case vai além: em 

determinado momento, articula abertamente a ideologia que subjaz ao funcionamento do campo: 

 

Sugerir, ainda que por um instante, que talvez existam mais homens que mulheres na 
arte porque os homens são artistas melhores é arriscar-se a ser torturado pela patrulha 
ideológica. [...] Inúmeros estudos em neurociência determinaram que os homens se dão 
melhor que as mulheres em testes de habilidades visuais/espaciais e de rotação mental. 
Será que isto não pode estar, pelo menos em parte, relacionado à posição dominante 
dos homens nas artes visuais? É uma questão evolucionária. (Hustvedt, 2014, p. 200) 

 

A passagem é de uma eficácia narrativa e analítica extraordinária. Hustvedt coloca na boca de 

Case o argumento biologicista que, em contexto real, serve como legitimação pseudocientífica da exclusão 

das mulheres do campo artístico — argumento que ele, significativamente, disfarça de coragem intelectual 

frente à "patrulha ideológica". A posição de Case no romance é valiosa porque ele é, ao mesmo tempo, 

o crítico que documenta a invisibilidade de Harriet e o agente que a perpetua. Sua disposição para registrar 

"a sra. Felix Lord" como artista invisível coexiste, sem contradição aparente, com sua disposição para 

articular a ideologia que tornou essa invisibilidade inevitável. Battersby (1989) demonstrou que o conceito 

de gênio foi historicamente estruturado de modo a excluir as mulheres não por decisão consciente, mas 

por uma articulação profunda entre masculinidade e criatividade que se naturalizou a ponto de parecer 

constituição biológica. O que Case encena no romance é exatamente esse processo. 
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O terceiro mascaramento; com Rune – o único que falha, permite ao romance explorar a 

dimensão mais sombria do problema. Rune é o artista que Connell (1995) chamaria de encarnação da 

masculinidade hegemônica em sua forma mais concentrada: belo, celebrado, irônico, indiferente ao 

julgamento alheio com a altivez de quem sabe que o julgamento sempre lhe será favorável. Phineas o 

descreve com uma precisão sociológica involuntária: 

 

Rune tinha aquilo. Seja lá o que for, é algo que dá para sentir num salão, uma vertente 
animal, um movimento de caráter levemente sexual, mas não era sexo pessoal. Ele não 
estava seduzindo ninguém. Estava seduzindo todo mundo. (Hustvedt, 2014, p. 155) 

 

O "aquilo" que Phineas não consegue nomear é precisamente o capital simbólico da 

masculinidade hegemônica incorporado como habitus: a disposição de se apresentar como sujeito 

universal. Rune não seduz individualmente porque não precisa: ele seduz coletivamente porque incorpora 

o modelo de autoridade artística que o campo consagrou. O que o projeto com Rune demonstra — e o 

que o fracasso do terceiro mascaramento encena – uma vez que ele se coloca como produtor original, é 

que a questão não é apenas de gênero em sentido estrito: é de gênero articulado a outras formas de 

privilégio social. Rune tem um poder sobre o campo que Anton Tish não teve e que Phineas nunca 

poderia ter, não apenas porque é homem, mas porque é o homem certo.  

O romance de Hustvedt não apenas confirma as teses do referencial teórico – o que já seria 

relevante, mas as complexifica em ao menos três dimensões. Primeiro, ao mostrar que o horizonte de 

expectativas generificado opera não apenas sobre a obra, mas sobre o próprio corpo da artista: a 

invisibilidade de Harriet começa antes da obra, no momento em que ela entra numa sala e já não é vista 

como artista. Segundo, ao demonstrar que a redistribuição do sensível que Rancière (2004) evoca como 

potencialidade das práticas artísticas transformadoras pode exigir, paradoxalmente, o apagamento da 

sujeita que a realiza: para que a obra de Harriet fosse vista, Harriet precisou desaparecer. Terceiro, ao 

mostrar que mesmo o fracasso do experimento é revelador: quando Rune se recusa a cumprir o papel de 

máscara e reivindica a autoria das obras, o campo o segue sem resistência, porque o regime de visibilidade 

já havia sido preparado para recebê-lo como autor. 

A formulação central de Harriet Burden, citada pela editora I. V. Hess no prefácio da antologia 

que constitui o romance, condensa todo esse argumento: 

 

Todas as empreitadas intelectuais e artísticas, até as piadas, ironias e paródias, têm 
melhor desempenho na mente do público quando este sabe que, em algum lugar por 
trás da grande obra ou da grande pegadinha, é possível localizar um pinto e um par de 
bolas. (Hustvedt, 2014, p. 4-5) 
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A brutalidade da formulação é estratégica: ela reduz a complexidade do mecanismo de legitimação 

artística à sua forma mais crua, mais difícil de negar. O que Jauss (1982) chamou de horizonte de 

expectativas, o que Bourdieu (1996) chamou de capital simbólico, o que Pollock (2015) chamou de 

critérios masculinos de autoria, o que Battersby (1989) chamou de estrutura patriarcal do conceito de 

gênio, o que Connell (1995) chamou de dividendo patriarcal, o que Rancière (2004) chamou de partilha 

do sensível — tudo isso está contido na observação de Harriet, que nomeia, com a precisão cortante a 

condição anatômica que organiza os regimes de reconhecimento artístico. Isso talvez seja o dado mais 

importante que o romance oferece à reflexão: não apenas o diagnóstico da estrutura, mas a demonstração 

da sua extraordinária capacidade de reprodução. 

 

CONSIDERAÇÕES FINAIS 
 
Este artigo partiu da seguinte pergunta problematizadora: em que medida a recepção da obra 

artística em O Mundo em Chamas (2014) depende da identidade atribuída ao autor? A análise desenvolvida 

ao longo das seções anteriores permite responder a essa questão com consistência argumentativa: a 

identidade de gênero não é um dado externo ao julgamento estético, mas constitui a condição de 

possibilidade a partir da qual qualquer obra é valorada ou silenciada. O projeto Mascaramentos, 

concebido por Harriet Burden como experimento crítico, demonstra isso com uma eficácia que 

transcende o plano ficcional ao juntar um conjunto de pesquisas e dados reais. Além disso, ao alterar uma 

única variável, o nome e o corpo que assina as obras, e observar sistematicamente as transformações na 

recepção do campo, o romance encena, com rigor epistemológico, aquilo que o referencial teórico 

mobilizado postulava como hipótese. 

A análise identificou três eixos interpretativos que organizam essa mediação no romance. O 

primeiro é o horizonte de expectativas generificado: o campo artístico recebe as obras de Harriet Burden 

não a partir de suas qualidades formais, mas a partir de um conjunto de pressupostos sobre quem pode 

ser artista, que fundem identidade social e valor estético antes mesmo que a obra seja vista. O segundo 

eixo é a máscara como dispositivo epistemológico: o projeto Mascaramentos opera como redistribuição 

do sensível no sentido rancieriano (2004) — não porque introduz novas obras no campo, mas porque 

altera o regime de visibilidade que as torna reconhecíveis como arte legítima, revelando que o preconceito 

que excluía Harriet era estrutural e inconsciente. O terceiro eixo é o dividendo patriarcal como norma 

hegemônica: a vantagem de reconhecimento que os artistas homens obtêm no campo não precisa ser 

declarada nem defendida, porque está inscrita nos próprios critérios de consagração que o campo 

naturalizou como objetivos. 

https://doi.org/10.48075/rt.v20i2.37301


Para ser vista, desapareça: autoria, gênero e os sujeitos hifenizados no campo artístico | Haslan Moreira Costa 

 

__________________________________________________________________________ 
Travessias, Cascavel, v. 20, n. 2, p. 1-17, maio/ago. 2026. 
DOI: https://doi.org/10.48075/rt.v20i2.37301 | e37301 

P
ág

in
a1

6
 

A contribuição teórica deste artigo reside, precisamente, na articulação entre esses três eixos e na 

demonstração de que o romance de Hustvedt (2014) não apenas confirma o referencial mobilizado, mas 

o complexifica em dimensões que a teoria, isoladamente, não alcança. É o romance, enquanto 

experimento literário de alto rigor analítico, que torna visível esse paradoxo em toda sua extensão: para 

que a obra de uma artista mulher ocupe o espaço de visibilidade que lhe é de direito, o campo exige, 

como condição, que ela desapareça como autora. Essa é uma contribuição que excede o âmbito da análise 

literária e alcança diretamente o debate sobre os regimes de reconhecimento que estruturam as 

humanidades e as artes como campos de produção de valor simbólico. 

As implicações desse argumento são de alcance mais amplo do que o objeto específico analisado. 

Se o campo artístico ficcionalizado por Hustvedt (2014) reproduz, com fidelidade documental, os 

mecanismos do campo artístico real; e a convergência entre os dados do romance e as análises de Pollock 

(2015), Battersby (1989) e Connell (1995) sugere que sim, então a pergunta que este artigo formula não é 

apenas sobre um romance, mas sobre as condições de possibilidade do reconhecimento artístico em 

sentido amplo. Enquanto os processos de consagração cultural – museus, mercado de arte, cânones 

acadêmicos, crítica especializada, não tematizarem criticamente as normas de gênero que estruturam seus 

critérios de legitimação, continuarão a reproduzir, sob a aparência de avaliações objetivas, as hierarquias 

que afirmam querer superar. O que O Mundo em Chamas (2014) oferece, afinal, não é apenas um 

diagnóstico literário da estrutura: é a demonstração de sua extraordinária capacidade de se recompor 

mesmo quando confrontada com a evidência de seu próprio funcionamento. E é precisamente essa 

capacidade de reprodução, estruturalmente eficaz, que permanece como o desafio mais urgente para 

qualquer projeto de redistribuição do sensível que se pretenda mais do que ficcional. 
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