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Resumo 

A presente dissertação centra-se no estudo do colecionismo e da curadoria enquanto agentes 

culturais essenciais no panorama artístico contemporâneo, com especial enfoque na análise 

da Galeria Lourdes como estudo de caso. Inicialmente, examina-se o papel do colecionador 

enquanto agente cultural, destacando a sua função de preservar, valorizar e democratizar o 

acesso às suas coleções. Explora-se, ainda, a relevância da curadoria na seleção, organização 

e interpretação das obras, sublinhando o seu impacto na construção de narrativas expositivas 

e na valorização do património artístico. A dissertação contempla, numa fase subsequente, 

uma análise do mercado da arte, quer a nível nacional, quer internacional, identificando as 

principais dinâmicas e tendências que o caracterizam. Aborda-se, igualmente, o contexto da 

Região Autónoma da Madeira, com ênfase nas suas principais coleções e manifestações 

culturais, promovendo uma contextualização histórica e artística do território em estudo.  

A abordagem metodológica adotada fundamenta-se numa investigação de natureza 

qualitativa, sustentada na pesquisa documental, na análise crítica de fontes bibliográficas e 

na observação direta da realidade da Galeria Lourdes. Esta metodologia permitiu uma 

compreensão aprofundada das dinâmicas e desafios inerentes à gestão cultural da 

instituição, contribuindo para a formulação de estratégias que visam a sua valorização e 

projeção. Os objetivos alcançados incluem a identificação dos principais desafios 

enfrentados pela galeria, a análise das suas potencialidades no contexto regional e a 

apresentação de propostas para a sua dinamização. Destacam-se, neste âmbito, a relevância 

da gestão cultural, a necessidade de reforço de recursos humanos qualificados e a captação 

de apoios públicos e privados, elementos considerados fundamentais para a consolidação da 

Galeria Lourdes enquanto instituição de referência no panorama artístico contemporâneo. 

Palavras-chave: Colecionismo, Colecionador, Curadoria, Arte, Gestão Cultural, Galeria.
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Abstract 

 
This dissertation focuses on the study of collecting and curating as essential cultural agents 

in the contemporary artistic panorama, with a special focus on the analysis of Galeria 

Lourdes as a case study. Initially, the role of the collector as a cultural agent is examined, 

highlighting their function of preserving, valuing and democratizing access to their 

collections. The relevance of curatorship in the selection, organization and interpretation of 

works is also explored, highlighting its impact on the construction of exhibition narratives 

and the valorization of artistic heritage. In a subsequent phase, the dissertation contemplates 

an analysis of the art market, both nationally and internationally, identifying the main 

dynamics and trends that characterize it. The context of the Autonomous Region of Madeira 

is also addressed, with emphasis on its main collections and cultural manifestations, 

promoting a historical and artistic contextualization of the territory under study. 

The methodological approach adopted is based on qualitative research, supported by 

documentary research, critical analysis of bibliographic sources and direct observation of 

the reality of Galeria Lourdes. This methodology allowed an in-depth understanding of the 

dynamics and challenges inherent to the cultural management of the institution, contributing 

to the formulation of strategies aimed at its valorization and projection. The objectives 

achieved include the identification of the main challenges faced by the gallery, the analysis 

of its potential in the regional context and the presentation of proposals for its dynamization. 

In this context, the relevance of cultural management, the need to reinforce qualified human 

resources and the capture of public and private support stand out, elements considered 

fundamental for the consolidation of Galeria Lourdes as a reference institution in the 

contemporary artistic panorama. 

Keywords: Collecting, Collector, Curating, Art, Cultural Management, Gallery. 
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"O filho pródigo não é apenas 

uma história de retorno, mas de 

descoberta de si mesmo e do 

amor incondicional." - Brennan 

Manning (1990). 
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Introdução 

 
O presente trabalho escrito surgiu a partir de uma oportunidade singular de experiência 

laboral, que se apresentou no final do verão passado. Esta experiência, centrada na gestão 

cultural de um espaço privado — uma galeria/museu —, revelou-se crucial para a definição 

e desenvolvimento desta dissertação. Durante o decurso deste trabalho, foi possível 

identificar que as análises mais aprofundadas incidiriam sobre o colecionismo, 

particularmente de arte, e a curadoria, abordando os seus conceitos, epistemologia e contexto 

histórico. Além disso, foi realizada uma análise do acervo e eventos da Galeria Lourdes, 

culminando num estudo de caso sobre este espaço específico. 

 

Esta dissertação adota uma abordagem qualitativa, combinando métodos de pesquisa 

documental, análise crítica e estudo de caso. O processo metodológico divide-se em várias 

fases, detalhadas a seguir. O trabalho escrito encontra-se dividido em duas partes, sendo a 

primeira parte composta por dois primeiros capítulos e a segunda, pelo terceiro e último 

capítulo. 

 

A pesquisa documental e bibliográfica incidiu na recolha e revisão de literatura sobre 

colecionismo e curadoria, incluindo obras teóricas e estudos de caso anteriores. Foram 

consultados artigos académicos, livros e dissertações que abordam o papel do colecionador 

e do curador no contexto artístico contemporâneo. Passamos pela análise do mercado de arte, 

realizando um estudo das dinâmicas do mercado de arte nacional e internacional através de 

relatórios de mercado, publicações especializadas, jornais e entrevistas com especialistas, 

com o objetivo de identificar tendências e fatores que influenciam a circulação de obras de 

arte. No contexto regional houve uma síntese das primeiras manifestações culturais e 

artísticas na Madeira, com foco nas coleções mais importantes da Região Autónoma da 

Madeira (RAM). Para tal, foram analisados documentos históricos, jornais, catálogos de 

exposições, dissertações e artigos. 

 

Numa segunda parte do trabalho escrito surge o Estudo de Caso - Galeria Lourdes. A Coleta 

de dados primários aconteceu durante do início das minhas funções na Galeria Lourdes, 

entrevistas com a administração, análise das obras da coleção, de documentos e 

catálogo/livro do acervo da Galeria. Recorremos à observação/ação direta e análise das 
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práticas de curadoria e gestão da galeria. Destacamos a entrevista com o colecionador e 

proprietário Aurélio Tavares. Procedeu-se a uma avaliação crítica das práticas atuais de 

curadoria e gestão da Galeria Lourdes. Finalmente, são propostas algumas estratégias para 

melhorar a visibilidade e o reconhecimento da galeria, incluindo a potencial obtenção de 

apoios públicos e privados, contratação de profissionais especializados e melhorias na 

acessibilidade. 

 

Os objetivos desta dissertação são os seguintes: 

 
Explorar o Papel do Colecionador como Agente Cultural: Compreender as motivações 

dos colecionadores para tornar suas coleções públicas e acessíveis. Analisar como o 

colecionismo pode contribuir para a promoção e preservação do património artístico. 

 

Investigar a Importância da Curadoria no Colecionismo: Avaliar como a curadoria pode 

enriquecer a compreensão e apreciação das obras de arte. Examinar a relação entre curador 

e colecionador no processo de valorização e disseminação da arte. 

 

Analisar o Mercado de Arte Nacional e Internacional: Identificar as dinâmicas e 

tendências que influenciam a circulação de obras de arte. Contextualizar o mercado de arte 

dentro do cenário cultural e económico global e local. 

 

Estudar o Contexto Regional da RAM: Documentar as primeiras manifestações culturais 

e artísticas na Madeira. Descrever as coleções mais importantes da RAM e seu impacto no 

cenário artístico regional. 

 

Realizar um Estudo de Caso da Galeria Lourdes: Explorar a história, o acervo e as 

práticas de gestão da Galeria Lourdes. Propor estratégias para aumentar o reconhecimento e 

a eficácia da galeria, focando na potencial obtenção de apoios, melhorias de acessibilidade 

e contratação de especialistas. 

 

Propor Melhorias para a Gestão da Galeria: Sugerir abordagens para otimizar a gestão 

cultural da Galeria Lourdes, garantindo sua sustentabilidade e relevância no cenário artístico 

contemporâneo. 



10  

 

 

 

 

 

 

 

 

 

 

 

 

 

 

 

 

 

 

 

 

 

 

 

Parte I 



11  

 

Capítulo 1 
 

Colecionismo e curadoria 
 

O colecionismo e a curadoria desempenham papéis fundamentais no domínio da arte, 

assumindo o papel de “guardiões” e intérpretes do património artístico. O colecionismo, 

ao reunir e preservar obras de valor cultural e histórico, assegura a continuidade e a 

valorização do legado artístico. A curadoria, por sua vez, através da seleção criteriosa e 

da organização de exposições, proporciona uma compreensão aprofundada das obras e 

do contexto em que foram criadas. Este diálogo entre colecionador e curador não só 

enriquece o conhecimento e a apreciação da arte, mas também facilita o acesso do público 

a obras significativas, promovendo uma maior interação com o acervo cultural. Desta 

forma, a sinergia entre colecionismo e curadoria é essencial para a preservação, 

interpretação e disseminação da arte, garantindo que esta continue a inspirar e a educar 

as futuras gerações. 
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1.1.- Origens do Colecionismo 

 
O colecionismo é oriundo do latim collectiō - que denota o "ato de juntar" - fundamenta-se 

na reunião de objetos ou itens que compartilham características comuns ou apresentam 

alguma inter-relação intrínseca. Este conceito, leva-nos à ação de colecionar, configura-se 

como um passatempo, no qual o colecionador investe tempo, recursos e dedicação com o 

propósito de ampliar a sua coleção. De um modo geral, uma coleção pode abranger diversas 

categorias, tais como selos, moedas, livros, ou obras de arte, unificadas por um critério 

específico que justifica a sua agrupação. A prática do colecionismo transcende o âmbito 

meramente recreativo, assumindo dimensões mais profundas no que concerne ao apego 

emocional, valor histórico, ou mesmo valor económico dos objetos colecionados. 

 

Não obstante, é inegável que a dinâmica da coleção também reflete os valores e as tendências 

sociais de uma determinada época. À medida que a sociedade evolui e se transforma, as 

motivações e os interesses dos colecionadores podem igualmente sofrer alterações, 

adaptando-se aos contextos culturais e tecnológicos em constante mutação. Neste sentido, a 

prática colecionista assume uma dimensão dinâmica e em ininterrupta evolução, 

enriquecendo o panorama cultural e contribuindo para a construção de narrativas plurais e 

diversificadas. 

 

Além disso, a prática colecionista é permeada por uma aura de mistério e fascínio, suscitando 

questionamentos sobre as motivações profundas que impulsionam os indivíduos a dedicarem 

tempo, recursos e energia na construção das suas coleções. “O ato de colecionar torna-se 

assim um propósito, um objetivo, uma razão de vida, um motivo maior que serve para 

aperfeiçoar, aquele que a iniciou” sugere Manuela Hargreaves (2013). Para alguns, a prática 

da coleção representa uma forma de escapismo, um refúgio contra as pressões e vicissitudes 

do quotidiano, enquanto para outros, é um meio de estabelecer conexões com o passado, de 

recriar memórias e de explorar novos horizontes de conhecimento. 

 

Tal como as fases da história e, mais especificamente da história da arte, o colecionismo 

também sofreu transformações e alterações dignas de referência; ora vejamos: 

 

A prática do colecionismo remonta à mais distante antiguidade, constituindo-se como um 

fenómeno de reconhecimento antropológico. Este hábito, amplamente documentado ao 

longo da história da humanidade, revela-se como uma expressão intrínseca à natureza 
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humana, possuindo profundas raízes culturais e sociais. Desde os tempos primordiais, os 

seres humanos demonstraram uma tendência inata para a coleta e preservação de objetos de 

valor, manifestando-se em diversas culturas e contextos. 

 

Coletando e, logo, colecionando, nossos ancestrais aprenderam a discernir recursos 

naturais e a selecionar possibilidades vitais no mundo; desde a pré-história e a cada nova 

geração, conseguimos organizar sons e sinais sob a forma de discurso. Com estes dois 

dons, coletar e falar, abrem-se diante de nós as condições essenciaisda vida comunitária: 

sustentabilidade e comunicação. (Marshall, 2005, p.14). 

 

Tal condição, não apenas reflete as práticas materiais dos grupos humanos, (necessidade de 

viver em comunidade) mas também atesta uma necessidade psicológica de atribuir 

significado e valor aos objetos, bem como de preservar memórias e tradições ao longo das 

gerações. Neste sentido, o ato de colecionar transcende meramente o âmbito material, 

constituindo-se como um componente essencial da experiência humana, enraizado em 

questões simbólicas, emocionais e até espirituais. 

 

O hábito de colecionar coisas é tão antigo quanto a consciência humana. Bataille (1987) 

já afirmava que, para ganhar um sentido de permanência, os homens começaram a 

exteriorizar a sua existência em objetos, em ambientes, ou a relacioná-la a fenómenos e 

sentimentos regularmente produtores de um bem-estar físico e espiritual. (Lopes, 2010, 

p. 378). 

 

A prática de colecionar remonta aos primórdios da humanidade e aos nossos antepassados. 

Desde a pré-história, observa-se essa inclinação intrínseca para a coleta, muitas vezes 

revestida de uma conotação espiritual e mitológica. A necessidade de marcar presença e 

conferir significado à existência, assim como a transição da vida para a morte, são questões 

que impulsionaram o ser humano a depositar peças de importância junto aos túmulos de 

indivíduos falecidos, com o intuito de facilitar a sua "passagem" para além da vida terrena. 

Esta prática revela-se como uma expressão complexa das crenças e rituais funerários, 

enraizados profundamente na experiência humana desde tempos imemoriais. 

 

Com a civilização grega, observamos uma mudança significativa no contexto da coleção e 

da pesquisa de artefactos. Surgiu uma prática de aquisição e catalogação de diversos itens, 

como joias, tecidos, moedas e bronzes, que passaram a ser considerados não apenas como 

objetos de valor estético, mas também como reservas financeiras. Essa tendência de 

documentação e catalogação das coleções foi acompanhada pela criação de espaços 

dedicados à exposição 
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desses itens, muitas vezes associados a centros de pesquisa e conhecimento. De acordo com 

Ferreira (2006), filósofos como Platão e Aristóteles frequentemente levavam seus alunos a 

esses locais, onde as coleções eram utilizadas como ferramentas de ensino e lazer. Surgem 

também as pinacotecas, conceito criado pelos gregos, para expor especialmente pinturas, 

arte antiga, retábulos, Ferreira (2006) sugere que uma pinacoteca possa ser o que mais se 

assemelha a um “museu moderno”, mas porque não sugerir que também se assemelham a 

galerias de arte? 

 

Os romanos adotaram e expandiram as tendências colecionistas iniciadas pelos gregos, 

desenvolvendo novos locais de exposição, como as gliptotecas1 e as dactiliotecas2. Durante 

o período de expansão do Império Romano, as conquistas eram frequentemente celebradas 

por meio de exposições realizadas em locais populares, como uma forma de demonstrar o 

poder e a influência do Império. Estes eventos contribuíram para o florescimento do 

colecionismo tanto no âmbito privado, com um foco económico e de investimento, quanto 

no público, como uma manifestação de prestígio e poder imperial. Esta prática evidenciou a 

valorização das coleções como símbolos de estatuto e riqueza, além de promover o comércio 

e o intercâmbio cultural dentro do império romano, pois cresce um novo tipo de negócio, o 

de cópias de arte. 

 

Durante a Alta Idade Média, observamos uma diminuição significativa do colecionismo, 

com muitas obras de arte e artefactos a serem mantidos sob custódia em mosteiros e templos 

por longos períodos. Isso deve-se em grande parte à influência da filosofia teocrática 

medieval, na qual a ênfase na evangelização e a visão de mundo centrada na religião levaram 

a uma supressão do interesse pelo colecionismo e pelas artes seculares. O período foi 

caracterizado por uma forte hierarquia eclesiástica, na qual o clero detinha grande poder e 

influência sobre a população. O analfabetismo era comum entre os fiéis, e o clero muitas 

vezes recorria a imagens ilustrativas da vida de Cristo durante as cerimónias religiosas, como 

 

 
 

1 São museus direcionados para esculturas e a palavra vem do grego γλύφω, 'incisão', e θήκη, 'armário, 

caixa’. 

 
2 Serviam como arquivos de joias antigas, pedras preciosas, anéis, coleções. Do grego daktyliothéke, 

«coleção de anéis; estojo para anéis», pelo latim dactyliothēca-, «idem» 
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forma de cativar a atenção daqueles que não compreendiam o latim, (que eram a maioria) 

língua predominante nas liturgias. 

 

Com o advento do Renascimento e a ascensão de uma perspetiva humanista, que colocava o 

ser humano como o centro do universo, houve um ressurgimento do interesse e valorização 

das criações artísticas. Nesse contexto, a curadoria e o cuidado das coleções ganharam 

renovada importância, sendo muitas vezes confiadas às mãos de artistas. Estes não só 

desempenhavam o papel de conservadores, restaurando obras de arte, mas também atuavam 

como conselheiros para os mecenas, que, impulsionados pelo mercantilismo e pelo crescente 

poderio económico burguês, passaram a colecionar arte de forma significativa. Os mecenas 

não apenas acumulavam obras contemporâneas, mas também demonstravam um interesse 

marcado pelas antiguidades, fomentando assim a produção artística da época. Esse 

movimento contribuiu para um renascimento cultural e artístico, marcado pela valorização 

do passado clássico e pelo florescimento de novas expressões criativas. 

 

É durante o período do Renascimento que se observa um ressurgimento do interesse pelo 

colecionismo, pela arte e pela preservação do património que foi acumulado ao longo de 

vários séculos e que havia sido relegado ao esquecimento durante a Idade Média. Este 

período marca o surgimento dos gabinetes de curiosidades, dos museus nos moldes mais 

próximos aos contemporâneos, das galerias privadas. Tais temas serão explorados mais 

detalhadamente ao longo desta análise. 

 

A partir de meados do século XVII, e ao longo do século XVIII, observamos uma mudança 

significativa no pensamento em relação à acessibilidade das coleções artísticas. Durante este 

período, várias coleções foram progressivamente abertas ao público, tornando-se acessíveis 

a diversas camadas populacionais e estratos sociais. Essa evolução indicava uma 

transformação gradual, que antecipava o surgimento dos museus modernos, embora ainda 

houvesse alguma relutância em relação à plena esfera pública. Notavelmente, as casas reais 

desempenharam um papel proeminente nesse contexto, contratando artistas para cuidar da 

curadoria e conservação de suas coleções. É importante ressaltar que, na época, as famílias 

reais eram os principais colecionadores, exercendo uma influência significativa no 

desenvolvimento e na disseminação das práticas colecionistas. 
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1.2.- O colecionador – suas motivações e função cultural 

 
Dado o contexto referido no ponto anterior, surge agora a questão sobre os motivos que 

motivam o ser humano contemporâneo a continuar a ser colecionador. Colecionar permite 

ao indivíduo estabelecer uma conexão com o passado, preservando fragmentos da história e 

da memória coletiva, e também criar uma narrativa pessoal que transcende o tempo. Esta 

atividade reflete uma necessidade universal de permanência e de identidade, funcionando 

como um mecanismo de autoafirmação e de construção de significado. Além disso, o ato de 

colecionar pode ser visto como uma forma de exercer poder sobre o efémero, fixando e 

dando continuidade ao que de outra forma seria transitório. Assim, o colecionismo não 

apenas responde a um desejo de posse, mas também a uma profunda necessidade de ordem, 

de conhecimento e de perpetuação do legado humano. 

 

As razões que impulsionam um indivíduo a tornar-se colecionador são vastas e 

multifacetadas. Num passado não tão distante, conforme registado por Stourton, (2007), 

antes do eclodir da Segunda Guerra Mundial, a prática da coleção estava predominantemente 

associada ao prazer privado e a um certo estilo de vida. Contudo, nos dias que correm, 

observam-se nuances significativas no colecionismo, seja pela busca de reconhecimento 

social, seja pela satisfação de interesses pessoais, ou ainda como uma forma de 

entretenimento e escape face à agitação da vida contemporânea. Tal como referido por Pinto 

de Almeida (2001) a coleção, é, de alguma forma, um meio que os seres humanos 

encontraram para fazer face à morte ou para adiá-la. Para trazer cor aos dias e fazer frente à 

curta duração, da vida de uma pessoa. Uma coleção consegue transmitir preferências, o gosto 

pessoal, ou até algum tipo de obsessão. 

 

O ato de colecionar torna-se assim um propósito, um objetivo, uma razão de vida, um 

motivo maior que serve também para aperfeiçoar aquele que a iniciou. O caráter 

apaixonante do processo criativo, que está ligado ao colecionismo, é relatado por vários 

colecionadores, que associam ao ato de investigação e pesquisa esse caráter poético e 

até romântico, contribuindo para o seu prazer e felicidade. (Hargreaves, 2013, p.33). 

 

O ato de colecionar vai além de um simples objetivo utilitário, adquirindo contornos de 

expressão cultural e até mesmo psicológica. Através da reunião sistemática de itens, sejam 

eles obras de arte, objetos históricos, selos, moedas ou outros artefactos, o colecionador 

estabelece vínculos intrínsecos com a sua própria identidade e com a herança cultural que 
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representa. Este processo de seleção e aquisição, muitas vezes guiado por ímpetos pessoais 

ou interesses específicos, proporciona não apenas um sentido de realização individual, mas 

também contribui para a preservação e valorização do património material e imaterial. O 

gosto pelo colecionismo pressupõe, por conseguinte, uma dedicação pessoal, financeira e 

intelectual, com vista a conferir um caráter distintivo e significativo à coleção. Seja como 

um reflexo de interesses pessoais, como busca pela preservação da memória cultural, ou 

como uma expressão estética, a coleção ultrapassa a simples acumulação de objetos, 

transformando-se numa manifestação tangível do zelo e da paixão do colecionador. 

 

 

 
1.2.1.-Tornar a coleção pública 

 
Quando um colecionador privado decide partilhar a sua coleção com o público, desencadeia 

uma série de contribuições de significativa relevância. A divulgação pública de uma coleção 

propicia um amplo acesso a objetos de importância, muitas vezes singulares. Este processo 

não apenas enriquece a experiência cultural da comunidade, mas também proporciona aos 

indivíduos menos versados em determinados temas, a oportunidade de adquirir 

conhecimento e apreciar novas perspetivas. 

 

A transição de uma coleção de arte do domínio privado para o público não está isenta de 

desafios e contratempos, os quais exigem uma análise aprofundada. Entre os desafios mais 

preponderantes, destaca-se a perda do usufruto exclusivo por parte do colecionador, uma vez 

que a acessibilidade pública implica a partilha da coleção com uma audiência mais vasta. 

Tal transição implica renúncias que, por vezes, podem ser consideradas significativas. 

 

Há também que ter em consideração que uma coleção privada, tornada pública, tem uma 

faceta que a coleção institucional não tem, já que esta última conta normalmente com uma 

curadoria, bastante mais específica, e afunila-se por estilos, movimentos, escolas. Já a 

coleção de arte privada, reflete o gosto específico do colecionador: “O colecionismo privado 

é perspetivado como a «manifestação de um sujeito,» onde o gosto tem o reflexo do seu 

rosto-autor nos objetos prediletos.” (Duarte, 2013, p.18). 

 

A principal contrariedade reside na diminuição do controle direto sobre a gestão e 

preservação da coleção, uma vez que a sua exposição pública pode envolver a necessidade 
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de concessões de curadoria e administrativas, para atender a padrões museológicos ou 

regulamentações específicas. Além disso, uma exposição pública pode expor uma coleção a 

riscos potenciais, tais como: danos, furtos ou desvalorização pela sua ampla visibilidade, 

porém a visibilidade pública pode conferir prestígio ao colecionador, consolidando o seu 

papel como agente cultural e filantropo. A partilha da coleção pode ser encarada como um 

ato de generosidade e um legado cultural, estabelecendo um impacto na comunidade e na 

preservação do património artístico. Segundo Adelaide Duarte (2013, p. 18): “as causas que 

levam o colecionador a prescindir do usufruto dos seus bens e a partilhá-los com o público? 

A filantropia, o prestígio social, os benefícios fiscais, a ideia de perenidade da coleção com 

o nome do colecionador ligado a uma instituição pública?” 

 

A decisão de um colecionador em tornar a sua coleção pública é permeada por um equilíbrio 

delicado entre os benefícios sociais e culturais, os conselhos de partilha, e os desafios 

associados à perda de controle direto e usufruto exclusivo. Este processo denota uma 

ponderação cuidadosa das motivações intrínsecas e uma consideração das implicações 

práticas e simbólicas subjacentes à transformação da natureza da coleção de arte. 

 

Os colecionadores, enquanto agentes ativos na preservação, promoção e divulgação do 

património cultural, desempenham um papel fundamental na configuração do panorama 

cultural de uma sociedade. Através da sua dedicação à aquisição, conservação e exposição 

de obras de arte, artefactos históricos e outros objetos de valor cultural, os colecionadores 

não apenas salvaguardam o legado artístico e histórico, mas também enriquecem o tecido 

cultural com uma multiplicidade de expressões e perspetivas. 

 

(…) conhecer uma coleção privada pressupõe o prazer e a generosidade da partilha pelo 

seu colecionador. O modus operandi, o gosto implícito ou construído, as estratégias 

adotadas, os meandros do sistema da arte, o mercado e os seus valores, as vicissitudes 

que envolvem a reunião das obras são assuntos sobre os quais o testemunho do 

colecionador enriquece sobremaneira a narrativa da coleção. (Duarte, 2016, p.3) 

 

Há diversas modalidades através das quais uma coleção privada pode ser tornada acessível 

ao público em geral. A primeira consiste na criação de um espaço dedicado à exposição da 

coleção, que pode ser estabelecido sob controle e gestão diretos do próprio colecionador. 

Este espaço, geralmente configurado como um polo artístico, pode operar de maneira 

independente, não estando necessariamente associado a instituições ou domínios 
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governamentais. Além disso, outra alternativa é o empréstimo da coleção a espaços privados 

ou públicos, inclusive aqueles sob a tutela do governo. Esta prática permite que a coleção 

seja temporariamente exibida em instalações de prestígio, como museus, galerias de arte ou 

centros culturais, proporcionando um acesso mais amplo e facilitado ao público interessado. 

Por outro lado, o estabelecimento de um espaço próprio para a exposição da coleção, por 

parte do colecionador, pode oferecer vantagens consideráveis. Este formato confere ao 

proprietário maior controle sobre a apresentação e o contexto da coleção, permitindo uma 

narrativa mais personalizada e alinhada com sua visão artística e cultural. Além disso, ao 

manter a gestão interna do espaço, o colecionador pode garantir uma maior flexibilidade na 

programação de eventos e exposições, bem como na implementação de políticas de acesso 

e interação com o público. Já o empréstimo da coleção a espaços privados ou governamentais 

pode igualmente ser uma estratégia eficaz para ampliar o alcance e a visibilidade da coleção. 

Ao associar-se a instituições reconhecidas, o colecionador pode beneficiar-se da 

infraestrutura e do prestígio desses locais, alcançando um público mais diversificado e 

numeroso. Ademais, a exposição da coleção em contextos institucionais pode conferir-lhe 

uma credibilidade adicional e reforçar a sua relevância histórica e cultural. 

 

Estas múltiplas abordagens para tornar uma coleção privada acessível ao público refletem a 

diversidade de estratégias e contextos presentes no campo da gestão cultural e patrimonial. 

Independentemente da modalidade escolhida, o objetivo fundamental permanecerá o 

mesmo: promover a apreciação e a compreensão da arte e da cultura, enriquecendo assim a 

experiência cultural da comunidade em geral? Ou podemos falar de «galerias-empresas» 

como refere Hargreaves (2013)? Segundo esta autora, existe atualmente um domínio do 

capitalismo económico e financeiro que se tem vindo a afirmar cada vez mais, por influência 

dos super-colecionadores, termo frequentemente utilizado pela Manuela Hargreaves3 para 

descrever colecionadores extremamente ricos que não apenas compram arte em grande 

escala, mas também influenciam significativamente o mercado de arte global, exercendo 

poder sobre museus e galerias, na validação das obras e dos artistas. A autora fala-nos com 

conhecimento causa da realidade portuguesa; mas, e se abrangermos o mercado 

internacional? Acontecerá o mesmo? 

 

 

3 No seu livro: Colecionismo e mercado de arte em Portugal: O território e o mapa. 
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1.2.2.- O domínio (financeiro) do colecionador 

 
O fenómeno do domínio do capitalismo económico e financeiro sobre o mundo da arte, 

influenciado pelos super-colecionadores, é certamente observado à escala internacional, e 

não apenas em Portugal. Nos últimos anos, tem havido uma crescente concentração de 

riqueza nas mãos de indivíduos extremamente abastados, muitos dos quais são 

colecionadores de arte. Estas entidades ou individualidades, exercem frequentemente uma 

grande influência sobre o mercado de arte, tanto através das obras que compram e vendem, 

como através das instituições culturais que financiam. As suas preferências pessoais podem 

ter um impacto significativo na valorização de determinados artistas e obras de arte, 

moldando as tendências do mercado e até mesmo ditando o que é considerado "valioso" ou 

"relevante" no mundo da arte. 

 

No mercado internacional, vemos exemplos claros desse fenómeno, com leilões de arte 

atingindo preços recordes e obras de artistas consagrados a serem vendidas por quantias 

exorbitantes. Além disso, a influência desses colecionadores pode estender-se para além do 

âmbito comercial, afetando também o funcionamento de museus, galerias e instituições 

culturais em todo o mundo. No entanto, é importante notar que o mercado de arte é complexo 

e multifacetado, e existem diversas forças que contribuem para moldar as suas dinâmicas. 

Enquanto os colecionadores exercem uma influência significativa, também existem outros 

agentes importantes, como curadores, críticos de arte, instituições académicas e até mesmo 

o público em geral, que desempenham papéis importantes na validação das obras e dos 

artistas. 

 

Embora o domínio do capitalismo económico e financeiro sobre o mercado de arte seja uma 

realidade global, é importante reconhecer que existem diversas vozes e perspetivas dentro 

desse cenário, e que o poder dos super-colecionadores não é absoluto. 

 

O aumento significativo de colecionadores é também atribuído, em grande medida, ao 

contexto subsequente aos anos 80 do século XX, ao rápido crescimento dos mercados de arte 

e do imobiliário. Ou seja, na década de 1990, conforme indicado por Manuela 
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Hargreaves, (2013) na análise pautada à sua entrevista a Francisco Capelo4: as galerias 

viram-se compelidas a lidar com uma sobreabundância de obras, as quais estavam avaliadas 

a preços exorbitantes, resultando na necessidade de vendê-las a valores consideravelmente 

mais acessíveis. Por se terem tornado mais económicas, e devido a esta conjuntura, 

tornaram-se mais fáceis de obter, tendo em conta que muitas peças eram difíceis de adquirir. 

 

Abordamos predominantemente a figura dos colecionadores de arte enquanto entidades 

individuais, contudo, é imperativo reconhecer a presença significativa das coleções de arte 

empresarial, cujo papel no panorama artístico contemporâneo é de suma relevância. Estas 

coleções pertencem, na sua maioria, ao setor financeiro e exercem uma influência 

considerável no mercado da arte. A presente discussão suscita uma indagação fundamental: 

qual é a natureza da interação entre arte, capital financeiro e as coleções que emergem desse 

contexto? 

 

A interseção entre arte e finanças delineia uma dinâmica intrincada e multifacetada. A arte, 

na sua essência, possui valor intrínseco e cultural, consubstanciando expressões criativas e 

reflexões profundas sobre a condição humana. Porém, quando inserida no contexto do 

mercado financeiro, a arte adquire uma dimensão adicional, transformando-se em algo 

tangível e passível de transações monetárias. O envolvimento do setor financeiro na 

formação das coleções empresariais de arte reflete não apenas uma procura por investimento 

e diversificação de portfólio, mas também uma manifestação de poder e prestígio. A posse 

e exibição de obras de arte tornam-se símbolos de estatuto e sofisticação, conferindo às 

empresas uma aura de cultura e refinamento. 

 

Entretanto, a relação entre arte e dinheiro não se restringe meramente à aquisição e posse de 

obras. Ela transcende para a esfera da valorização, especulação e comercialização. O valor 

de uma obra de arte é frequentemente influenciado por fatores extrínsecos, como a reputação 

do artista, tendências do mercado e demanda dos colecionadores, como já anteriormente 

referido. Nesse sentido, as coleções empresariais de arte não apenas refletem o poder 

financeiro das organizações, mas também exercem influência sobre as dinâmicas do 

mercado, moldando o valor percebido das obras e, por conseguinte, a sua acessibilidade e 

 

 

4 Financeiro, colecionador de arte, e o grande impulsionador da coleção Berardo e da coleção do Museu do 

Design e da Moda. 
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apreciação. Portanto, a interação entre arte, dinheiro e coleções empresariais é complexa, 

permeada por uma complicada teia de influências culturais, económicas e sociais. 

Compreender essa dinâmica é essencial não apenas para uma análise crítica do mercado 

artístico contemporâneo, mas também para uma reflexão mais ampla sobre os valores e 

prioridades da nossa sociedade. 

 

Segundo Hargreaves (2017), e apesar de tudo, com o capitalismo que envolve a arte, esta só 

tem a ganhar, “pois a criação é estimulada, as obras preservadas, os museus crescem, os seus 

públicos aumentam e educam-se pela arte”. 

 

Conforme mencionado anteriormente, os protagonistas proeminentes na avaliação e 

legitimação das obras de arte e os seus criadores são: os curadores, os críticos de arte, as 

instituições académicas e, de maneira abrangente, a audiência. É relevante, portanto, que nos 

debrucemos mais detalhadamente sobre o papel desempenhado pela curadoria, no 

colecionismo. Ainda que por vezes o papel do curador seja subestimado ou até mesmo, pelo 

contrário, possa ser exaltado, é de facto necessário considerá-lo, uma vez que o trabalho 

curatorial amplia "novos horizontes para as questões relacionadas com o caráter legitimador 

da exposição", como sugere Ana Rita Ferreira (2006). 
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1.3.- A curadoria e o seu papel no colecionismo 

 
A palavra “curador” deriva do latim curatōre - aquele que tem o cuidado, a administração, 

o encarregado, o comissário. No seu sentido etimológico, é aquele que tem uma missão, que 

gere aquilo do qual está encarregue. A curadoria (desenvolvida contemporaneamente e no 

meio artístico) desempenha uma função crucial no âmbito da seleção e apresentação pública 

de obras de arte. A sua responsabilidade vai além da mera organização, envolvendo uma 

cuidadosa pesquisa, escolha e disposição das obras, sendo comummente um profissional 

qualificado em estética, filosofia e/ou história da arte. 

 
Podemos afirmar que um curador é um bom aliado de um colecionador e vice-versa. Há que 

ter em conta as motivações que levam o colecionador de arte a querer tornar a(s) sua(s) 

coleções(s) públicas. O trabalho curatorial não se cinge apenas à escolha de obras, seja para 

as expor, seja para auxiliar o colecionador a selecionar aquilo que vai adquirir. Existe uma 

dualidade entre o ver/mostrar, como afirma Ferreira (2006). A dualidade entre o ver e o 

mostrar constitui um tema central na prática curatorial, refletindo as tensões inerentes ao 

processo de mediação entre a obra de arte e o público. Esta dualidade remete para o papel 

do curador enquanto intermediário que, ao selecionar e organizar as obras para exposição, 

não só direciona o olhar do espectador, como também define o que é visível e o que 

permanece oculto no contexto de uma mostra. 

 

Por um lado, o "ver" está intimamente ligado à experiência do público, que se confronta com 

a obra de arte e a interpreta de acordo com as suas próprias perceções, conhecimentos e 

sensibilidades. O ato de ver é, portanto, uma experiência subjetiva, mediada pelas 

circunstâncias em que a obra é apresentada, incluindo a iluminação, o espaço expositivo, e 

o discurso curatorial que acompanha a exposição. Por outro lado, o "mostrar" diz respeito às 

escolhas feitas pelo curador sobre quais as obras devem ser incluídas ou excluídas de uma 

exposição, como elas devem ser apresentadas e contextualizadas, e quais narrativas ou 

significados serão enfatizados ou marginalizados. Neste sentido, o curador exerce um poder 

significativo sobre a construção da experiência visual e interpretativa do público, moldando 

o discurso artístico e cultural que emerge da exposição. 
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Essa dualidade revela a complexidade do papel curatorial, que envolve não apenas a 

responsabilidade de tornar a arte acessível ao público, mas também a consciência crítica das 

implicações das suas escolhas. Mostrar é, em essência, uma forma de ver com intenção, onde 

o curador atua como um guia que orienta, mas também limita, a experiência visual e 

interpretativa dos espectadores. Portanto, o desafio curatorial reside em equilibrar essa 

dualidade, oferecendo ao público uma experiência enriquecedora e aberta, sem impor uma 

visão única ou definitiva sobre as obras apresentadas. 

 

 

 
1.3.1 A curadoria e as instituições expositivas 

 
A decisão relativa ao local mais apropriado para a exposição de uma coleção, sob o escrutínio 

atento da esfera pública, suscita uma reflexão profunda e abrangente sobre as nuances e 

implicações envolvidas na apresentação e acessibilidade do património cultural. A escolha 

entre uma galeria e um museu como contexto expositivo carrega consigo considerações 

significativas que não apenas influenciam a perceção da obra pelo público, mas também 

delineiam as relações institucionais e a preservação a longo prazo do legado colecionado; e 

este é também o trabalho de um curador. A distinção entre galeria e museu reside 

essencialmente nas suas missões, objetivos e funções. Enquanto as galerias frequentemente 

se concentram na promoção e comercialização de obras de arte contemporânea, oferecendo 

um espaço dinâmico para a experimentação e interação entre artistas e o público, os museus 

tendem a abordar um espectro mais amplo de expressões culturais e históricas, com ênfase 

na educação, preservação e contextualização das obras dentro de narrativas culturais mais 

abrangentes. 

 

O Museu é uma instituição que serve a comunidade. Adquire, preserva, torna inteligível 

e, como parte essencial da sua função, apresenta ao público a evidencia material 

relacionada com o Homem e a natureza. Faz isto de maneira a fornecer oportunidade 

para estudo, educação e prazer. (Hudson, 1975, s/p.) 

 

Além disso, a escolha entre galeria e museu pode ser influenciada por considerações 

pragmáticas, tais como recursos financeiros, logísticos e administrativos. Enquanto as 

galerias frequentemente operam com uma estrutura mais flexível e orientada para o mercado, 

dependendo em grande medida de fontes privadas de financiamento e gestão independente, 
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os museus tendem a beneficiar de um apoio institucional mais robusto e de uma base de 

financiamento mais diversificada, muitas vezes proveniente de fundos públicos e parcerias 

interinstitucionais. No entanto, para além da escolha entre galeria e museu, é crucial 

considerar os tipos de apoio que o colecionador pode diligenciar para garantir o sucesso e a 

sustentabilidade da exposição da sua coleção. Para além da curadoria, que desempenha um 

papel central na seleção, organização e interpretação das obras expostas, o colecionador pode 

beneficiar de uma variedade de apoios, tais como serviços de conservação e restauro, 

programas educativos e de mediação cultural, estratégias de comunicação e divulgação, e 

parcerias institucionais para financiamento e promoção da exposição. 

 

A decisão sobre onde expor uma coleção sob o escrutínio público é uma questão complexa 

que envolve uma cuidadosa consideração dos objetivos, valores e recursos disponíveis. 

Tanto a galeria, quanto o museu, oferecem contextos únicos e complementares para a 

exposição e apreciação da arte, cada um com as suas próprias vantagens e desafios. Ao 

mesmo tempo, é essencial reconhecer a importância de uma variedade de apoios e parcerias 

para garantir o sucesso e a relevância contínua da exposição da coleção, 

 

Galeria: 

 
Espaço mais intimista: As galerias, frequentemente, proporcionam um ambiente mais íntimo 

e interativo para os visitantes, permitindo uma experiência mais próxima e pessoal com as 

obras de arte. 

 

Foco no Mercado: As galerias muitas vezes estão mais diretamente ligadas ao mercado de 

arte, podendo proporcionar oportunidades comerciais para o colecionador e para os artistas 

representados. 

 

Controle Artístico: O colecionador mantém maior controle sobre a seleção e apresentação 

das obras, podendo influenciar diretamente a narrativa visual, especialmente se a galeria é 

do próprio colecionador. 

 

Museu: 
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Acesso público amplo: Os museus oferecem um acesso público mais amplo, atingindo uma 

audiência diversificada e abrangente, contribuindo para a educação artística e cultural da 

sociedade. 

 

Contexto Histórico e Educacional: A exposição em museus frequentemente inclui um 

contexto histórico e educacional mais abrangente, contextualizando as obras dentro de 

correntes artísticas e movimentos culturais. 

 

Permanência e Preservação: Os museus possuem uma infraestrutura para a conservação a 

longo prazo, assegurando a preservação das obras para futuras gerações. 

 

Após esta breve síntese sobre a interligação do trabalho curatorial de uma coleção, com o 

museu e a galeria, procederemos a uma análise histórica sobre a curadoria enquanto prática 

institucional e profissional. 

 

 

 
1.3.2.- Contexto histórico da curadoria 

 
A curadoria tem raízes profundas na história da arte e da cultura, tendo evoluído 

significativamente ao longo dos séculos. Historicamente, o papel do curador tem sido 

fundamental na seleção, organização e apresentação de obras de arte. No Renascimento, por 

exemplo, o desenvolvimento dos gabinetes de curiosidades e das primeiras coleções privadas 

marcava já o início de uma prática curatorial rudimentar. Estes espaços serviam tanto para a 

preservação de artefactos e obras de arte, como para a exibição e estudo, promovendo o 

conhecimento e a apreciação estética entre a elite intelectual da época. Com o advento dos 

museus públicos e a institucionalização das artes no século XVIII, a figura do curador 

começou a ganhar maior importância e definição. A curadoria tornou-se essencial não apenas 

para a gestão das coleções, mas também para a mediação entre a arte e o público. Os museus 

passaram a ser espaços de educação e de democratização do acesso à cultura, e o curador 

assumiu um papel central na interpretação e contextualização das obras expostas. 

 

No século XVIII dá-se início a um trabalho de curadoria rudimentar, como já aqui referido, 

mas será possível afirmar que a prática da curaria remonta a tempos imemoriais? Durante 

longos anos, preservou-se a certeza de que os desenhos encontrados em cavernas não 
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poderiam ser acolhidos como arte, conforme sustenta Ana Rita Ferreira (2006), que 

identifica Giorgio Vasari5 como um dos pioneiros a fazer tal afirmação. 

Obviamente, apesar da relevância das considerações críticas ao texto de Vasari, temos 

de considerar que elas não são de todo válidas. Afinal, em se tratando de uma primeira 

tentativa de construir uma narrativa de caráter histórico sobre a arte, é bastante plausível 

considerarmos como legítimo – embora impreciso – que seu autor não detivesse a 

argúcia de recorrer à objetividade dos documentos, mas à memória e à veracidade dos 

testemunhos de seus contemporâneos. Por sua vez, vivenciando acima de tudo o 

universo cultural de Florença, e reconhecendo o valor do engenho e obras de seus 

artistas, é bastante plausível considerarmos como legítimo que em uma era de 

tecnologias primitivas para o transporte que um historiador vivendo em Florença desse 

preponderante destaque aos artistas da região em que habitava (…) (Nascimento, 2021, 

p.166). 

 

É imprescindível destacar que, anteriormente aos escritos e teorias de Vasari, a reflexão 

sobre o papel do artista, do músico e do poeta remonta aos primórdios da filosofia grega. De 

facto, Platão, na sua obra "República", levanta indagações pertinentes acerca da função e 

relevância destes agentes criativos na sociedade. O pensador grego aborda questões relativas 

à natureza da arte, ao seu impacto na formação moral dos cidadãos e à sua relação com a 

verdade e a realidade. Assim, ao considerar a influência das ideias platonianas no contexto 

da história da arte, é necessário reconhecer a profundidade e a antiguidade das indagações 

filosóficas sobre a função e o valor da expressão artística. 

 

Obviamente, temos de chamar a atenção para o fato de que não se dá no século XVIII 

os primeiros escritos de crítica aos trabalhos artísticos. Platão, por exemplo, dedica 

parcela significativa de seus livros da República a questionar a atividade do artista, do 

poeta e do músico. (Nascimento, 2021, p.184). 

 

Nascimento (2021), em consonância com as conclusões de Ferreira (2006), argumenta que 

ao longo dos séculos a arte tem sido objeto de contínua contestação, tanto por correntes 

filosóficas que questionam os seus fundamentos, como por contingências históricas mal 

documentadas, e ainda devido à limitação de recursos, meios de transporte e tecnologias 

mais avançadas. Este entendimento ressalta a natureza dinâmica e multifacetada do debate 

 

 

 
 

5 Pintor e arquiteto quinhentista, considerado pioneiro nos estudos na área da História da Arte. Empolou o 

Renascimento e a arte desenvolvida em Florença, teoria que a partir do século XIX, caiu por terra, devido às 

novas tendências experimentais, pouco conformistas e académicas, com o aparecimento do Modernismo. 
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em torno da arte, que é influenciado por uma variedade de fatores contextuais, filosóficos e 

materiais ao longo da história. 

 

A análise dos desenhos encontrados em cavernas, particularmente a partir do período 

paleolítico, sugere uma forma primordial de expressão artística. A arte rupestre, manifestada 

nas paredes desses espaços, evidencia a necessidade dos nossos antepassados de 

desenvolverem narrativas, experiências do quotidiano e de preservarem momentos vividos 

através da arte. No entanto, surge a questão da necessidade ou relevância da apreciação por 

terceiros para que tais expressões sejam consideradas arte. A presença de coleções privadas, 

muitas vezes não divulgadas publicamente, suscita reflexões sobre a identificação da arte 

quando esta não é exposta a um público? De igual modo, a prática comum de artistas que 

produzem obras sem as partilharem com um público alude à independência da condição de 

arte em relação à sua observação por terceiros? A infância, por sua vez, é um período em 

que a expressão artística precede frequentemente à capacidade de escrita, destacando a 

importância primordial da arte na comunicação humana. 

 

O homem procurou o interior da caverna para satisfazer algo mais do que as 

necessidades de proteção (abrigo) ou alimentação. O seu interesse pela gruta vai para 

além das necessidades de subsistência – vai no sentido de criar. É arte. Sendo arte, 

interessa questionar quem era o seu público e quais seriam as suas condições de 

visibilidade. (Ferreira, 2006, p.17). 

 

Através da análise do critério da arte que impõe a sua existência apenas mediante a 

observação, ou seja, a autora coloca a questão de só ser considerada arte se for observada ou 

vista por terceiros, é possível analisar esta manifestação recorrente na história da expressão 

artística: a presença da arte funerária, intrinsecamente associada ao culto dos mortos. Este 

fenómeno remonta aos primórdios da humanidade, manifestando-se inicialmente no período 

pré-histórico e posteriormente evoluindo para elaborados túmulos que se configuravam 

como verdadeiras obras de arte, bem como na prática de mumificação e na construção de 

câmaras funerárias. Importa salientar que tais manifestações artísticas não eram concebidas 

para serem apreciadas pelo olhar humano, pelo menos no que concerne aos vivos, mas sim 

para serem contempladas ao longo da existência para além da morte. 

 

A prática curatorial, entendida como a gestão e organização de objetos ou obras de arte com 

uma determinada missão ou propósito, pode ser considerada uma presença subjacente desde 
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os primórdios da civilização humana. A própria etimologia da palavra "curador" sugere 

alguém que detém e administra algo com uma missão específica. Nesse sentido, aqueles que 

se encarregavam de rituais funerários e escolhiam cuidadosamente os elementos a serem 

incluídos nos túmulos ou na preparação das múmias, poderiam ser interpretados como 

exercendo um papel curatorial. Eles não apenas selecionavam os objetos e materiais a serem 

incluídos, mas também decidiam sobre a sua disposição e ornamentação, com a finalidade 

de influenciar a experiência estética dos perecidos na vida após a morte. Portanto, é plausível 

considerar que, mesmo nos estágios mais remotos da história humana, existiam indivíduos 

que desempenhavam funções curatoriais, embora essas práticas possam não ter sido 

formalmente reconhecidas como tal, na época. 

 

O que foi mencionado anteriormente representa uma oportunidade para analisarmos as 

primeiras manifestações artísticas e curatoriais conhecidas pela humanidade, assim como 

sobre os processos de visualização e apresentação. A referência às cavernas serve, portanto, 

como uma maneira de explicitar um ponto de vista particular sobre a experiência artística e 

sobre a natureza corpórea da obra de arte. Essa abordagem visa aprofundar a compreensão 

da arte e a sua relação com a perceção humana, remontando às origens da expressão artística 

para contextualizar as práticas curatoriais contemporâneas. 

 

Os curadores ocupam-se de semióforos. Fazer um esboço daquilo que é a curadoria de 

arte contemporânea, no século XXI, implica explicitar a linha evolutiva da prática do 

mostrar, prática esta que não se resume aos objectos artísticos, mas a todo o conjunto 

de objectos que, por um motivo ou por outro, o homem escolheu para pertencerem à 

categoria de semióforos. (Ferreira, 2006, p.26). 

 

Semióforos são objetos que possuem significados simbólicos ou culturais, ultrapassam a sua 

funcionalidade original e adquirem um valor especial na sociedade. O termo foi popularizado 

pelo filósofo e historiador francês Krzysztof Pomian no seu livro "Colecionar: Uma História 

Universal" (1990). Pomian argumenta que os semióforos são objetos que não são usados em 

função da sua utilidade prática, mas sim como portadores de significados, funcionando como 

mediadores entre o mundo visível e o invisível. Esses objetos podem incluir artefactos 

religiosos, obras de arte, relíquias históricas, ou qualquer item que seja venerado ou 

colecionado, por causa dos valores simbólicos que lhes são atribuídos. 
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Esses objetos adquirem uma importância particular em coleções, museus, e outros contextos 

culturais, onde são apresentados e interpretados não apenas como coisas materiais, mas como 

símbolos que conectam diferentes tempos, lugares e culturas. A função do semióforo, está 

mais ligada à sua capacidade de evocar significados e narrativas do que ao seu uso original 

ou valor intrínseco. 

 

De acordo com a história da arte, uma nova tendência surgiu no século XVIII, criando uma 

ocupação distinta para aqueles com tempo livre: a apreciação da arte. Estes eventos 

frequentemente ocorriam em salas adjacentes aos ateliers dos artistas mais renomados, 

conhecidas como Salas de Exibição ou, em Paris, como salles d’étalage. Estas salas 

ocupavam uma posição intermediária entre o espaço público e o privado, com acesso 

limitado a certos indivíduos. Porém, houve uma mudança significativa na produção artística 

durante a segunda metade do século XVIII, com a transição de uma prática exclusivamente 

encomendada, para uma produção mais independente. Esta mudança não só facilitou a 

circulação da arte, mas também ampliou a possibilidade de visualização das obras para um 

público mais amplo. 

 

Devemos voltar ao Renascimento, pois foi neste período que surgiram os Gabinetes de 

Curiosidades, também conhecidos como Kunstkammer, desempenhando um papel 

preponderante no desenvolvimento da Ciência Moderna. Inicialmente, estes espaços eram 

predominantemente dedicados à Biologia, contudo, ao longo do tempo, passaram a albergar 

diversos tipos de coleções. Estes gabinetes tornaram-se locais de convergência para nobres, 

artistas, estudiosos e comerciantes, onde se exibiam objetos colecionados de diferentes 

culturas e continentes. 

 

Com o passar dos séculos, especialmente a partir de meados do século XVIII, e com a 

ascensão do Iluminismo e do movimento intelectual associado, estes gabinetes começaram 

a adotar estruturas mais organizadas, reminiscentes dos museus contemporâneos. A 

categorização e sub-categorização das coleções tornaram-se mais comuns, contrastando com 

a abordagem anterior, em que as ciências e as artes eram frequentemente exibidas 

conjuntamente nas mesmas salas, sem a preocupação curatorial que caracteriza a nova era 

iluminista. Este desenvolvimento marcou uma transição significativa, refletindo a evolução 

dos gabinetes de curiosidades para instituições mais sistemáticas e especializadas, alinhadas 
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com os princípios do Iluminismo e a crescente valorização da organização e da categorização 

do conhecimento. 

 

Durante o mesmo período, surgem os salons, particularmente em França, onde se 

mantiveram preeminentes até ao final do século XIX. Apesar de algumas alterações na forma 

de atuação sobre os artistas, os salons preservaram uma abordagem académica, conformista 

e classicista tanto no ensino como na produção artística. No final de cada ano letivo, eram 

organizadas mostras ou exposições dos trabalhos finais dos alunos. Inicialmente, estas 

exposições ocorriam no exterior, o que resultava na perda de qualidade das obras devido às 

intempéries. Posteriormente, passaram a ser realizadas em espaços interiores, como o Palácio 

do Louvre, foi a partir daqui que essas exposições se tornaram conhecidas como Salons, 

contribuindo também, para o aperfeiçoamento dos espaços expositivos contemporâneos. 

 

Com esta mudança para os interiores, surgiu também a possibilidade de avaliação por parte 

de um júri. Os melhores trabalhos finais eram selecionados, e os artistas distinguidos 

recebiam prémios, incluindo bolsas para estudar e residir em Roma. Este sistema de 

premiação incentivava a excelência artística e proporcionava aos artistas oportunidades de 

desenvolvimento e aperfeiçoamento das suas habilidades em centros artísticos de renome, 

consolidando assim a importância dos Salons no panorama artístico da época. 

 

Os Salons tinham como objetivo primordial possibilitar o contacto direto do público com os 

artistas, especialmente com aqueles que ainda não eram amplamente reconhecidos. Esta 

interação visava proporcionar o merecido mérito aos artistas emergentes, permitindo-lhes 

adquirir reconhecimento e reputação. No entanto, surgiram problemas decorrentes do 

comportamento inadequado de alguns visitantes, que danificavam as obras expostas ao 

escrever diretamente sobre as esculturas. Estes atos de vandalismo, que frequentemente 

incluíam frases perturbadoras para a apreciação pública, obrigaram à retirada de algumas 

obras das exposições. Estas situações levaram a uma reavaliação do acesso às exposições, 

resultando na imposição de uma presença mais elitista nas visitas. Desta forma, procurava- 

se garantir a proteção das obras de arte e preservar a integridade das exposições. Este retorno 

a um controlo mais restrito e elitista refletia a necessidade de equilibrar a democratização do 

acesso à arte com a conservação e o respeito pelas criações artísticas. 
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Desta forma, os Salons continuaram a desempenhar um papel crucial no desenvolvimento e 

reconhecimento dos artistas, enquanto se adaptavam às exigências de proteção e preservação 

das obras de arte expostas. Foi neste contexto que emergiu a conceção de Museu, de uma 

forma muito próxima à que conhecemos atualmente. 

 

A transição dos Salons para a estrutura museológica moderna implicou a institucionalização 

de práticas curatoriais mais rigorosas, bem como a implementação de medidas de 

conservação e segurança para as obras de arte. Este desenvolvimento foi essencial para 

garantir a integridade das peças e proporcionar uma experiência estética e educativa 

adequada ao público. A evolução dos Salons para Museus também refletiu uma mudança na 

perceção do papel das instituições culturais na sociedade, enfatizando a importância da 

acessibilidade e da democratização do conhecimento artístico e histórico. Assim, a 

transformação dos Salons em museus contemporâneos consolidou a função destes espaços 

como guardiães do património cultural, enquanto promovia o acesso público às obras de arte. 

Esta dualidade de preservação e divulgação tornou-se um pilar fundamental da museologia 

moderna, garantindo que as coleções fossem devidamente protegidas enquanto se 

mantinham acessíveis a um público diversificado e crescente. 

 

Mas ainda antes do surgimento do museu na sua aceção contemporânea, há que referir que, 

no entretanto, diversas formas expositivas emergiram, como o Salão dos Independentes. Este 

tipo de exposição, enfrentava críticas devido à forma como as obras eram apresentadas. A 

quantidade excessiva de quadros, dispostos do chão ao teto, o que resultava em paredes 

repletas de obras, causando descontentamento tanto no público, quanto nos próprios artistas. 

Esta superlotação dificultava a apreciação individual das peças, gerando uma experiência 

pouco satisfatória. Em resposta a estas insatisfações, surgiram as Secessões, organizações de 

associações que tinham como objetivo divulgar as tendências artísticas internacionais e 

aprimorar a experiência expositiva. As Secessões promoveram uma redução significativa na 

quantidade de obras exibidas simultaneamente, facilitando a visualização e apreciação das 

peças num ambiente mais acolhedor e propício à contemplação. Esta abordagem expositiva 

decorreu entre o final do século XIX e início do século XX e enfatizava a importância da 

obra de arte individual, mas celebrando a arte também como um todo, assumindo a união da 

arte e da vida, satisfazendo o olhar do visitante e criando uma interação mais íntima e focada 

com a arte. 
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Assim, a transição para soluções expositivas mais organizadas e seletivas refletiu-se em uma 

evolução da curadoria, o que gradualmente levaria à conceção dos museus modernos. Este 

processo histórico mostra a importância da adaptação das práticas museológicas às 

necessidades do público e dos artistas, estabelecendo as bases para a museologia 

contemporânea que privilegia tanto a preservação das obras quanto a qualidade da 

experiência do visitante. 

 

No século XX, a curadoria experimentou uma transformação radical, acompanhando as 

mudanças na prática artística e consequentemente nas teorias da arte. A emergência das 

vanguardas artísticas, a globalização cultural e a digitalização da informação impuseram 

novos desafios e responsabilidades aos curadores. As exposições temporárias, as bienais de 

arte e os projetos de arte pública ampliaram o campo de atuação dos curadores, que passaram 

a atuar como mediadores culturais, críticos e educadores. Na contemporaneidade, a 

curadoria envolve uma ampla gama de atividades, desde a pesquisa e aquisição de obras, 

passando pela organização de exposições, até à mediação e educação do público. O curador 

moderno deve possuir um profundo conhecimento histórico e teórico, assim como 

habilidades práticas de gestão e comunicação. A sua função é crucial para garantir que as 

coleções de museus e galerias sejam não apenas preservadas, mas também vividas e 

compreendidas pelo público. 

 

Após esta análise introdutória do contexto histórico e etimológico que delineia os primórdios 

dos locais expositivos de arte e das práticas colecionistas, procedemos à exploração da 

interligação entre museu, galeria e curadoria na contemporaneidade, bem como, trataremos 

da questão que se impõe: qual o melhor local para exibir uma coleção privada? Existem 

diferenças? 
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1.4.- A curadoria contemporânea 

 
Na contemporaneidade, a atuação do curador transcende a sua função tradicional, assumindo 

características educacionais, artísticas e poéticas. A complexidade da curadoria, ao 

considerar o seu impacto benéfico ou prejudicial numa coleção de arte, seja num contexto 

privado ou público, apresenta uma ambiguidade inerente. A perspetiva de um artista em 

relação ao curador difere da visão de um colecionador, como a definição do próprio curador 

também se revela distinta. Kate Fowle 6(2007), ilustra de maneira metafórica a essência do 

trabalho do curador como um iceberg. A exposição representa a porção visível acima da 

água, enquanto toda a pesquisa e envolvimento subjacentes permanecem ocultos sob a 

superfície. Esta abordagem revela a profundidade e a complexidade do trabalho do curador, 

ressaltando que a exposição final é apenas a manifestação visível de um extenso processo de 

pesquisa e engajamento, cuja complexidade muitas vezes escapa ao olhar desatento. 

 

Uma breve análise da origem e evolução da curadoria como disciplina e profissão revela 

indícios remotos das suas práticas precursoras. Os primeiros registos escritos sobre uma 

forma incipiente de curadoria remontam a Estrabão7, cujo livro "Geografia" atribui tal papel 

a um sacerdote. Tal designação não é surpreendente, dado ao estatuto social elevado e à 

educação distintiva dos sacerdotes na época, que frequentemente detinham conhecimentos 

especializados não acessíveis a todos. Bhaskar destaca que os sacerdotes gozavam de 

prestígio e pertenciam a organizações influentes, estando sujeitos a normas e disciplinas 

semelhantes às dos curadores contemporâneos. 

 

Desde o princípio, o curador era algo que ficava entre o padre e o burocrata, que 

combinava o pragmático ao sobrenatural. De qualquer modo, curadores tinham acesso 

e domínio do conhecimento difícil, oculto. (Bhaskar, 2020, p.75) 

 

Embora os pressupostos fundamentais permaneçam inalterados, com o curador exercendo 

um papel de elite e assumindo responsabilidades e deveres, observa-se uma mudança no 

contexto contemporâneo, onde a curadoria é predominantemente exercida no âmbito 

 

 

6 Fowle foi diretora do MoMA PS1 em Nova Iorque até o ano de 2023. De 2013 a 2019, foi a curadora-chefe 

inaugural no Garage Museum of Contemporary Art de Moscovo e diretora geral do Independent Curators 

International em Nova Iorque, onde foi Diretora Executiva de 2009 a 2013. 

 
7 Foi um geógrafo grego nascido na região de Amásia (hoje Turquia), viveu durante os reinados dos 

imperadores romanos Augusto e Tibério. Foi também um pensador e historiador. 
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institucional, cultural e artístico. Martin Gayford 8caracteriza a profissão de curador como 

uma ocupação de poder. Observa-se que, na fase contemporânea, a curadoria artística se 

consolidou como uma profissão distinta, algo que, há cerca de cinquenta anos, não existia 

de forma tão estabelecida. Apesar disso, é evidente, como vimos anteriormente, que a função 

de curadoria sempre esteve presente, ainda que de maneira inconsciente ou informal. 

Atualmente, tanto o artista quanto o colecionador continuam a manter o seu estatuto de maior 

relevância e influência. No entanto, não se pode desconsiderar o elevado estatuto que o 

curador detém, especialmente após as significativas transformações nos museus, marcadas 

pela introdução de exposições temporárias. 

 

No início do século XX, ocorre uma significativa transformação no pensamento artístico 

com o advento do modernismo, caracterizado por uma abordagem crítica e experimental. 

Este movimento rompe decisivamente com as tradições do academismo e do conformismo, 

que dominaram os ensinamentos artísticos até ao século XIX. 

 

O modernismo emergiu como uma resposta às rápidas mudanças sociais, políticas e 

tecnológicas da época, refletindo uma busca por novas formas de expressão e uma rejeição 

das normas estabelecidas. Os artistas modernistas desafiaram as convenções estéticas 

tradicionais, explorando novas técnicas, materiais e conceitos que questionavam a natureza 

da arte e o seu papel na sociedade. Este período foi marcado por uma série de movimentos 

de vanguarda, como o cubismo, o futurismo, o expressionismo, o dadaísmo e o surrealismo, 

cada um contribuindo para a redefinição dos limites da arte. Os modernistas procuravam 

libertar a arte das restrições impostas pelo academismo, que valorizava a imitação da 

realidade e a adesão a normas rígidas de composição e técnica. 

 

O pensamento crítico e experimental do modernismo não se limitava apenas à forma e ao 

conteúdo das obras de arte, mas também se manifestava na maneira como estas eram 

apresentadas e interpretadas. Os curadores e teóricos da arte desempenharam um papel 

fundamental neste processo, promovendo novas abordagens à exposição e à crítica de arte. 

As exposições modernistas, muitas vezes provocadoras e controversas, desafiavam o público 

a reconsiderar as suas perceções e a engajar-se com a arte de maneira mais direta e reflexiva. 

 

 

 

8 Crítico de arte contemporâneo. 
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Além disso, o modernismo influenciou profundamente a educação artística, levando à 

criação de novas instituições e programas que incentivavam a experimentação e a inovação. 

As academias de arte começaram a incorporar as ideias modernistas nos seus currículos, 

promovendo um ambiente onde a liberdade criativa e o pensamento crítico eram valorizados 

acima da conformidade com as tradições estabelecidas. 

 

O início do século XX marcou uma era de renovação e transformação no mundo da arte, 

onde o modernismo e o pensamento crítico e experimental desafiaram e remodelaram 

profundamente o panorama artístico. Esta rutura com o academismo e o conformismo do 

século XIX não só redefiniu a prática artística, mas também estabeleceu as bases para a arte 

contemporânea, continuando a influenciar artistas, curadores e críticos até aos dias de hoje. 

 
Ao longo das últimas décadas, o curador de exposições tem vindo a ocupar um lugar 

cada vez mais influente no mundo da arte. Na realidade, este é o culminar de um 

processo de transformação da profissão cujo início remonta ao final da década de 1960 

e início de 1970, e que está associado a um fenómeno de contra ou anti-museu. Muitas 

das práticas curatoriais a que hoje assistimos têm as suas raízes, consciente ou 

inconscientemente, de forma assumida ou não, no trabalho desenvolvido por curadores 

que dirigiram de forma heterodoxa importantes instituições (…) (Roquette Teixeira, 

2017, p.14). 

 
A autora, ao abordar a heterodoxia, descreve uma fase crucial na consolidação da curadoria 

como profissão, especialmente a partir da segunda metade do século XX, período marcado 

por significativas transformações iniciadas na primeira metade do século. Assim como 

observámos ao longo dos séculos, essas alterações refletiram uma evolução contínua, e o 

século passado não foi exceção. 

 

Anteriormente, a preocupação central residia na melhor forma de exibir as obras e no local 

mais apropriado para a sua exposição. Ao longo da história, presenciámos fases de elitismo, 

seguidas por períodos em que o acesso do público em geral era ampliado, para depois 

retornarmos a uma abordagem mais elitista, sempre com uma forte inclinação academista. 

No entanto, o século XX trouxe uma revolução no pensamento artístico clássico, alterando 

profundamente a forma como a arte era percecionada e exibida. Esta revolução no 

pensamento artístico refletiu-se igualmente na curadoria, que passou a acompanhar as 

mudanças dos tempos. 
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Para Rui Prata, Mestre em Estudos Museológicos e Curtoriais, entrevistado por Sara&André, 

a curadoria só nasce verdadeiramente no final dos anos 1960, sendo mais uma confirmação 

da mudança do espírito académico vigente na época: 

 

Escusando-me à origem, das funções inerentes à curadoria, diria que o comissário ou 

curador de exposições, é uma figura recente no mundo da arte atual. O seu papel 

constrói-se progressivamente a partir de exposição When Attitudes Become Form do 

suíço Harald Szeemann em 1969 (…) Sara&André, 2019, p.377). 

 

Com a emergência de movimentos artísticos inovadores e a quebra das tradições 

academistas, a curadoria começou a ser reconhecida como uma disciplina autónoma e uma 

profissão de relevância crescente. Este reconhecimento decorreu não apenas da necessidade 

de adaptar-se às novas formas de arte, mas também da exigência de desenvolver novas 

metodologias para a exposição e interpretação das obras artísticas. 

 

A curadoria contemporânea destaca-se pela sua capacidade de dialogar com a diversidade e 

a complexidade da produção artística moderna e contemporânea. Os curadores tornaram-se 

mediadores culturais, responsáveis não só pela organização de exposições, mas também pela 

contextualização das obras e pela facilitação da interação entre o público e a arte. Esta função 

mediadora exigiu o desenvolvimento de competências específicas, consolidando a curadoria 

como uma disciplina académica e uma profissão especializada. Deste modo, o século XX 

não só transformou a prática curatorial, adaptando-a às novas realidades do mundo artístico, 

como também proporcionou o reconhecimento necessário para que a curadoria se afirmasse 

como uma profissão legítima e indispensável no campo das artes. Este processo de 

profissionalização refletiu-se na criação de cursos e programas académicos dedicados à 

formação de curadores, bem como na crescente valorização do papel do curador nas 

instituições culturais e no mercado da arte. 

 

A heterodoxia referida pela autora sublinha um período de culminação na evolução da 

curadoria, destacando as profundas alterações que ocorreram ao longo do século XX e que 

permitiram que esta se estabelecesse como uma profissão respeitada e uma disciplina 

académica, essencial para o desenvolvimento e a compreensão da arte contemporânea. Há 

que compreender que a curadoria, enquanto disciplina e profissão, tem evoluído para 

corresponder às necessidades e desafios de cada época, mantendo sempre a sua essência de 



38  

ligação entre a obra de arte e o público. Este contexto histórico permite compreender a 

complexidade e a importância do trabalho curatorial nos dias de hoje. 

 

Muitos curadores, em grande parte das novas gerações, apresentam uma postura de 

compromisso social e político, classificando o seu trabalho como alternativo, anti- 

burguês, activista, anti-institucional. Assim, um cada vez maior número de exposições, 

projectos, bienais ocupam-se de grandes temas como a democratização da arte, a 

igualdade de género, de raça, centros e periferias. (Roquette Teixeira, 2017, p.16). 

 

A autora discute um conceito que, embora pareça inovador no século XXI, possui raízes na 

década de 1960, quando o mundo da arte e a curadoria assumiam um propósito 

marcadamente ativista, influenciado pelas condições políticas, económicas e sociais da 

época. Atualmente, atravessamos uma fase semelhante, caracterizada por uma crise 

prolongada que espelha esse contexto histórico. Em 2017, a autora abordou estas questões - 

é de referir que outras novas surgiram, continuaram a ocorrer transformações significativas, 

como a pandemia de COVID-19, - que provocaram graves repercussões na sociedade9. Este 

cenário de crise contínua tem dificultado a inovação na curadoria, forçando uma recuperação 

e adaptação de tendências de épocas anteriores. Para a autora, esta situação está a restringir 

a inovação no mundo das artes e da curadoria, revelando uma forte interligação entre arte e 

política. Este contexto sugere que, em tempos de crise, a curadoria tende a revisitar e renovar 

práticas passadas, em vez de avançar com inovações disruptivas. 

 

Contudo, a esta tendência estão associados dois aspectos que, a nosso ver, podem torná- 

la contraproducente: por um lado, muitos destes projectos curatoriais recuperam um tipo 

de discurso e soluções ensaiadas durante a década de 1960, reutilizando, por vezes, 

acriticamente algum do seu léxico; e por outro, manifestam uma enorme insistência nas 

mesmas problemáticas e modos de abordagem, correndo o risco de virem a provocar 

uma espécie de banalização da crítica. (Roquette Teixeira, 2017, p.16) 

 

É imperativo ponderar que, ao longo da história da arte, sempre coexistiram progressos e 

retrocessos, com tendências que ressurgem e procedimentos que, julgados ultrapassados, 

encontram novamente o seu lugar na narrativa histórica. A evolução tecnológica impôs, de 

facto, uma fasquia elevada no processo de desenvolvimento artístico e curatorial, assim 

como as crises político-sociais moldaram esses processos. No contexto português, é 

 

 

9 Como: uma diminuição drástica do turismo a nível mundial, seguida por um aumento excessivo do mesmo, 

o aumento do desemprego, além do início de um conflito armado que disparou a inflação e agravou a pobreza, 

a crise alimentar e habitacional, com os preços das moradias atingindo níveis exorbitantes. 
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relevante destacar os quarenta e oito anos vividos sob uma ditadura e, subsequentemente, os 

cinquenta anos em que se tem vivido em democracia. Embora ainda haja um longo caminho 

a percorrer para atingir uma democracia plena, é essencial reconhecer e dignificar os 

progressos alcançados em tão “poucos” anos. O meio artístico em Portugal floresceu, 

permitindo a diversidade de metodologias dentro da curadoria. Hoje, é possível adotar 

métodos de trabalho distintos, respeitando a individualidade e criatividade de cada curador, 

em contraste com os métodos dos seus pares. Esta liberdade metodológica é uma conquista 

significativa que reflete a evolução e a democratização do campo curatorial e artístico em 

Portugal. 

 

No entanto, há sempre uma deontologia que deve ser rigorosamente seguida, uma ética que 

necessita ser mantida, e é o curador quem assume o papel crucial de avaliar a relação entre 

o objeto, o fruidor e o local de exposição. A prática curatorial não se resume apenas à seleção 

e organização de obras, mas envolve uma análise aprofundada e cuidadosa das interações 

entre estas três componentes fundamentais como já tinha sido referido anteriormente. O 

curador deve garantir que cada obra de arte é apresentada de maneira que respeite a sua 

integridade e intenção original, ao mesmo tempo que proporciona uma experiência 

significativa e enriquecedora para o público. Além disso, a escolha do local de exposição 

deve ser ponderada com atenção, considerando não apenas as condições físicas e ambientais 

adequadas para a preservação das obras, (não se tratando de arte pública e/ou da arte efémera) 

mas também o contexto cultural e histórico que pode influenciar a perceção do público. Este 

equilíbrio delicado requer um profundo conhecimento e sensibilidade por parte do curador, 

que deve atuar como um mediador entre a obra e o fruidor, facilitando um diálogo que 

enriqueça a compreensão e a apreciação artística. 

 

A ética curatorial envolve, portanto, um compromisso com a autenticidade, a acessibilidade 

e a responsabilidade, garantindo que a exposição de arte ou da coleção artística, seja uma 

prática respeitosa e educativa. 
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Capítulo 2 
 

O Colecionismo na contemporaneidade 

 
O colecionismo na contemporaneidade assume uma importância crescente no panorama 

artístico, quer a nível nacional quer internacional, refletindo tanto a globalização da arte 

quanto a valorização das identidades culturais locais. Internacionalmente, os 

colecionadores desempenham um papel crucial na circulação e valorização de obras, 

contribuindo para um mercado de arte dinâmico e interconectado. Nacionalmente, o 

colecionismo reforça o reconhecimento e a preservação do património artístico local, 

promovendo a diversidade cultural e a identidade artística própria de cada país. Este 

duplo movimento, de alcance global e valorização local, enriquece o diálogo cultural e 

artístico, permitindo uma troca contínua de influências e conhecimentos que moldam o 

cenário contemporâneo. Assim, o colecionismo, tanto a nível internacional como 

nacional, é essencial para a dinamização, preservação e promoção da arte na era 

contemporânea. 



41  

2.1. Mercado Internacional 

 
Como já abordado no capítulo anterior, é possível verificar e categorizar o colecionismo em 

duas frentes distintas: o colecionismo em nome individual e o colecionismo empresarial. 

Estas duas formas de colecionar apresentam características divergentes, apesar de ambas 

conferirem um significativo prestígio aos seus praticantes. 

 

No colecionismo individual, a motivação principal reside frequentemente num gosto 

intrínseco pela arte. O indivíduo colecionador é movido por uma paixão pessoal, um desejo 

de apreciar e preservar obras de arte que lhe proporcionam satisfação estética e intelectual. 

Este tipo de colecionismo é, muitas vezes, impulsionado por uma conexão emocional com 

as peças adquiridas, refletindo os gostos e as preferências pessoais do colecionador. Por outro 

lado, o colecionismo empresarial assume uma dimensão distinta, sendo frequentemente 

orientado por objetivos estratégicos e de responsabilidade social corporativa. As empresas 

que se dedicam ao colecionismo de arte visam, em muitos casos, demonstrar um 

compromisso com a cultura e a sociedade, através do patronato de artistas emergentes, da 

organização de exposições públicas ou do empréstimo de obras de arte a instituições 

culturais. Este tipo de colecionismo não apenas promove a imagem corporativa, mas também 

funciona como um investimento que pode valorizar-se ao longo do tempo, evidenciando a 

máxima de que "dinheiro gera dinheiro". 

 

Enquanto o colecionismo individual tende a ser mais introspetivo e pessoal, o colecionismo 

empresarial é frequentemente mais público e institucional, com uma preocupação em 

maximizar o impacto social e cultural das suas atividades. Ambas as formas, contudo, 

desempenham um papel crucial na preservação e na promoção da arte, contribuindo para a 

sua disseminação e valorização na sociedade contemporânea. No entanto, podemos constatar 

alguns exemplos de coleções individuais de cariz eminentemente público, seja através de 

empréstimos a instituições culturais, seja pela criação de espaços expositivos privados com 

o objetivo de tornar a coleção acessível ao público. 

 

Estas iniciativas por parte de colecionadores individuais demonstram um compromisso 

significativo com a democratização da arte e a sua acessibilidade a um público mais amplo. 

Ao emprestarem obras a museus e galerias, estes colecionadores permitem que as suas 

coleções privadas sejam apreciadas por uma audiência mais vasta, promovendo a educação 
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e o envolvimento cultural, como já aqui referido anteriormente. Além disso, ao 

estabelecerem espaços expositivos privados, os colecionadores individuais criam 

oportunidades para a interação do público com a arte, muitas vezes oferecendo experiências 

curatoriais inovadoras e personalizadas que complementam a oferta dos museus tradicionais. 

 

É neste contexto que se desenrolam as dinâmicas fundamentais do financiamento, do 

patronato e do mecenato no mundo da arte. Neste cenário intrincado e interconectado, 

emerge a questão essencial: quem realmente tem o poder decisório no mundo da arte? São 

os colecionadores, os artistas, os curadores, os críticos ou os marchands? Para compreender 

plenamente este universo, é crucial analisar as figuras e entidades que desempenham papéis 

significativos a nível internacional. 

 

Os colecionadores são frequentemente vistos como figuras de grande influência no mundo 

da arte, devido ao seu poder de aquisição e à capacidade de determinar tendências de 

mercado através das suas escolhas. Alguns dos colecionadores mais proeminentes a nível 

mundial incluem nomes como François Pinault10, cuja vasta coleção de arte contemporânea 

é exibida em espaços como o Palazzo Grassi em Veneza, e Eli Broad11, cuja coleção privada 

é acessível ao público através do Broad Museum em Los Angeles. Pinault é o maior 

colecionador a nível internacional vivo, já que Broad faleceu em 2021. 

 

Os marchands, e/ou galeristas, são os intermediários que facilitam a compra e venda de obras 

de arte. Eles desempenham um papel essencial no desenvolvimento das carreiras dos artistas 

e na manutenção do mercado de arte. Galeristas de renome como Larry Gagosian e David 

Zwirner operam galerias que são verdadeiras instituições no mundo da arte, com filiais em 

várias cidades ao redor do mundo, com um impacto significativo na prática do colecionismo 

e nas tendências de mercado. 

 

Mencionámos anteriormente os "super-colecionadores"; agora, é pertinente referir Larry 

Gagosian como um "super-galerista" e o maior negociante de arte contemporânea a nível 

mundial. Gagosian possui uma rede de galerias distribuídas entre a América do Norte e a 

 

 

10 Magnata francês, fundou o império Kering, detentor de grandes marcas da moda mundial e do Groupe 

Artémis. 

 
11 Empresário e filantropo americano, construiu a sua riqueza na área da construção civil, e mais tarde no ramo 

dos seguros, tendo ganhado a sua maior fortuna quando vendeu a sua cadeia à AIG em 1998. 



43  

Europa, consolidando a sua presença no mercado internacional da arte. Inaugurou a sua 

primeira galeria em 1980, em Los Angeles, e, desde então, tem-se destacado como o galerista 

mais famoso e profícuo do cenário artístico global. O seu nome tornou-se sinónimo de 

prestígio e influência, atraindo tanto artistas consagrados como emergentes, e a sua 

capacidade de movimentar obras de arte de elevado valor tem sido fundamental para a 

dinamização e valorização do mercado artístico contemporâneo. Através das suas galerias, 

Gagosian não só promove exposições de renome, mas também facilita a circulação e a 

comercialização de importantes obras de arte, contribuindo significativamente para a difusão 

e o reconhecimento da arte moderna e contemporânea à escala internacional. Os curadores 

desempenham um papel crucial na mediação entre o público e a obra de arte, organizando 

exposições que contextualizam e interpretam as obras. Curadores influentes como Hans 

Ulrich Obrist, diretor artístico das Serpentine Galleries em Londres, e Massimiliano Gioni, 

diretor artístico da New Museum em Nova Iorque, são conhecidos pelas suas abordagens 

inovadoras e pela capacidade de identificar e promover novas tendências artísticas. Porém 

Obrist mantém uma máxima, que é comum desde sempre na curadoria, como podemos 

verificar ao longo do breve contexto feito anteriormente, sobre curadoria: 

 

In my practice, the curator has to bridge gaps and build bridges between artists, publics, 

institutions and other types of communities. The crux of this work is building temporary 

communities, by connecting different people and practices and causing the conditions 

for triggering sparks between them. (Obrist, 2016, p. 10). 

 

A existência de uma ponte de ligação entre o artista, o público que frui a arte, o espaço ou 

as instituições que acolhem a(s) obra(s), e a comunidade envolvente é crucial para o trabalho 

do curador. É esta interligação que determina a qualidade e o impacto do trabalho curatorial. 

 

O curador deve assegurar que a obra de arte não apenas é apresentada de forma adequada, 

mas também que ressoa com o público e o contexto em que é exibida. Esta responsabilidade 

inclui a interpretação e mediação entre a visão do artista e a experiência do público, 

garantindo que a arte atinge o seu potencial máximo de comunicação e influência. A 

curadoria eficaz requer uma compreensão profunda das obras de arte, bem como do público- 

alvo e das especificidades do espaço expositivo. 
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Working across curatorial departments demands the sharing of concepts as well as the 

psysical gallery territory – Immatirial things such as shared critical vocabular, and, of 

course, knowlidge of the art itself. (Graham, Cook, 2010, p. 196). 

 

O curador deve ser capaz de contextualizar a arte de maneira que a torne acessível e 

significativa para diferentes audiências, promovendo um diálogo entre a obra e o espectador. 

Além disso, a curadoria deve considerar o impacto cultural e social das exposições. Este 

processo não é apenas uma questão de logística, envolve também uma sensibilidade artística 

e uma capacidade de criar narrativas que conectem de forma coerente e impactante as obras, 

o espaço e o público. A qualidade do trabalho curatorial é, assim, medida pela capacidade 

de criar estas pontes e proporcionar uma experiência enriquecedora e transformadora para 

todos os envolvidos. 

 

Já os críticos de arte são responsáveis por analisar e interpretar as obras, influenciando a 

opinião pública e os valores de mercado através das suas avaliações. Críticos como Jerry 

Saltz e Roberta Smith, uma dupla poderosa no mundo da crítica da arte, ambos do The New 

York Times, (apesar de Smith já se ter reformado oficialmente no início deste ano) possuem 

um papel determinante na formação do discurso crítico contemporâneo e na valorização de 

obras e artistas emergentes. 

 

I think I may have gotten a lot of theory directly from art itself. For example, Conceptual 

art made me more politically aware and, by the very nature of its physical attenuation, 

made me less formalist in my approach. (Smith, 1988, p.40). 

 

A crítica discorre sobre as influências que moldaram a sua escrita e o seu pensamento crítico. 

Quando questionada numa entrevista, no final dos anos 80, sobre se era influenciada por 

elementos externos à arte ou do passado, Roberta Smith mencionou que a sua maior 

influência advém de dentro do próprio campo artístico, especialmente da Arte Conceptual. 

Esta vertente artística desempenhou um papel fundamental ao torná-la mais consciente 

politicamente. A Arte Conceptual, conhecida por desafiar as normas tradicionais da arte e 

por incorporar uma forte componente teórica e crítica, proporcionou-lhe uma compreensão 

mais profunda das dinâmicas sociopolíticas e culturais. Esta consciência política adquirida, 

reflete-se na sua abordagem crítica, permitindo-lhe explorar e questionar as interseções entre 

arte, sociedade e política de maneira mais incisiva e informada. Nesta entrevista Roberta 

Smith tinha apenas 40 anos, já escrevia pontualmente para o New York Times e 
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posteriormente torna-se crítica de arte chefe. Foi a primeira mulher a ocupar este tipo de 

cargo no jornal. 

 

Os artistas, por sua vez, são os criadores que com a sua visão e talento alimentam todo o 

ecossistema da arte. Artistas como Damien Hirst12, Jeff Koons e Yayoi Kusama não só 

moldaram o panorama artístico contemporâneo com as suas obras inovadoras, como também 

influenciaram as práticas de colecionismo e curadoria com a sua abordagem distintiva e 

muitas vezes controversa. 

 

A decisão controversa de Damien Hirst, um dos artistas mais influentes e provocadores da 

atualidade, gerou recentemente, em maio do corrente ano, uma onda significativa de 

repercussões no mundo da arte. A controvérsia centra-se nas obras da série The Currency, 

cujas datas de criação foram objeto de debate acalorado. Diversos artistas afirmaram que 

essas obras foram, na realidade, produzidas em série entre 2018 e 2019, e não em 2016, como 

inicialmente alegado por Hirst. Essas revelações trouxeram à tona a questão da autenticidade 

e da integridade no processo criativo de Hirst, já que muitos desses trabalhos foram 

realizados por artistas que trabalham para ele na sua empresa. Esta situação levanta 

importantes questões éticas e críticas sobre o papel do artista na produção de suas obras, 

especialmente quando envolve uma prática de ateliê colaborativo ou industrial. A prática de 

utilizar assistentes não é nova no mundo da arte, tendo sido, no entanto, aplicada no passado 

por mestres como Rubens e Warhol. Contudo, a transparência acerca do envolvimento de 

outros artistas no processo criativo é crucial para a credibilidade e a valorização das obras 

no mercado de arte. 

 

A controvérsia em torno de The Currency não só desafia a perceção pública da autenticidade 

das obras de Hirst, como também impacta o mercado e a comunidade artística. 

Colecionadores, curadores e críticos de arte encontram-se num dilema sobre como avaliar e 

contextualizar estas obras, considerando as novas informações reveladas. Além disso, esta 

 
 

12 Hirst é um dos rostos mais conhecidos da cena da Young British Art, movimento nascido nos anos 1990, e 

em 2022 protagonizou um dos momentos da febre NFT nas artes: a 12 de outubro começou a incinerar centenas 

de obras em papel para que sobrevivessem apenas as suas versões de criptoarte, ou seja os tokens não fungíveis 

(conhecidos pela sigla NFT, baseados na tecnologia blockchain). The Currency eram dez mil NFT, dez mil 

obras originais das suas famosas pintas, e os colecionadores escolhiam ficar com a cópia física ou com a versão 

digital. O valor de cada uma, do tamanho de uma folha A4, rondava os 2 mil euros. (Cardoso, 2024, página do 

Jornal Público.) 
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situação contribui para um debate mais amplo sobre a autoria, a originalidade e o valor da 

arte contemporânea. Ao longo dos anos, Hirst tem sido um “mestre” da provocação e do 

marketing, criando controvérsias para manter o interesse sobre o seu trabalho. No entanto, 

esta recente revelação sobre a série The Currency pode ter consequências mais duradouras e 

profundas na sua reputação e na perceção pública do seu legado artístico. 

 

Estas e outras figuras e entidades formam uma rede complexa e interdependente que 

sustenta e dinamiza o mundo da arte. São eles que, através das suas interações e decisões, 

moldam o panorama artístico global, promovendo a circulação e valorização da arte em todas 

as suas formas. Assim, a compreensão do papel de cada um destes profissionais é essencial 

para uma apreciação mais profunda e informada do funcionamento e da evolução do mundo 

da arte na contemporaneidade, muitas vezes envolto em polémicas, opiniões díspares, e com 

muito dinheiro envolvido. 
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2.2.- Mercado Nacional 

 
No caso concreto de Portugal, podemos questionar: investir na arte em Portugal é 

considerado um investimento rentável? Já abordámos anteriormente várias formas de 

encarar o colecionismo, agora centremo-nos na sua vertente como investimento, 

especificamente no contexto nacional. O colecionismo, enquanto investimento cultural, 

desempenha um papel crucial na valorização e promoção da arte. No caso português, a 

coleção de Calouste Gulbenkian destaca-se como um exemplo profícuo, tendo exercido uma 

influência profunda na esfera cultural e artística em Portugal. Foi estabelecida durante o 

Estado Novo, um período em que a situação cultural no país, assim como outras esferas da 

sociedade, estava sob o controle rígido do regime político. 

 

Em Lisboa, como alternativa a esta cultura oficial, surge na década de cinquenta a 

Fundação Calouste Gulbenkian que, embora desenvolvesse as suas atividades na 

capital, criou oportunidades de estudo no estrangeiro para artistas de todo país. Na 

cidade do Porto o isolamento verificava-se mais intensamente devido à “subalternização 

da cidade em função da centralização administrativa, política, económica e cultural que 

o Estado-Novo conferiu a Lisboa (…) (Temudo, 2016, p.185). 

 

Calouste Gulbenkian, através da sua visão e paixão pela arte, reuniu um acervo vasto e 

diversificado, que abrange obras desde a antiguidade clássica até ao modernismo europeu. 

A Fundação Calouste Gulbenkian, criada para preservar e divulgar esta coleção, tornou-se 

um pilar da cultura portuguesa, proporcionando acesso a obras de inestimável valor e 

promovendo iniciativas educativas e culturais. Este legado de Gulbenkian continua a inspirar 

e enriquecer a vida cultural do país, demonstrando o impacto duradouro do colecionismo na 

construção e preservação do património artístico nacional e deu o mote para muito outros se 

expandirem como colecionadores e terem as suas próprias fundações, na 

contemporaneidade. 

 

O mercado de arte em Portugal tem vindo a desenvolver-se de forma significativa nas últimas 

décadas, beneficiando de uma crescente valorização das obras de artistas portugueses, tanto 

a nível nacional como internacional. Investir em arte pode ser uma opção atrativa para quem 

procura diversificar o seu portfólio de investimentos, oferecendo não apenas a possibilidade 

de valorização financeira, mas também o prazer estético e o prestígio associado à posse de 

obras de arte. No entanto, a rentabilidade do investimento em arte depende de diversos 

fatores. A escolha das obras e dos artistas é crucial; obras de artistas 



48  

emergentes podem oferecer altos retornos, mas também apresentam maior risco. Por outro 

lado, investir em artistas consagrados tende a ser uma aposta mais segura, mas geralmente 

exige um capital inicial mais elevado. Além disso, a autenticidade e a proveniência das obras 

são aspetos fundamentais a considerar, uma vez que fraudes e falsificações podem 

comprometer o investimento. 

 
Paula Rego, Júlio Pomar, Almada Negreiros e Júlio Resende são nomes muito 

conhecidos do público português e, por isso, são considerados um porto seguro e uma 

boa aposta. Mas ter várias peças de arte de nomes sonantes não significa 

necessariamente que tem uma coleção valiosa. Mesmo os artistas mais conceituados 

passaram por fases menos brilhantes, por isso tenha tanta atenção à obra como tem ao 

artista. (Pinto, 2023, s/p.). 

 

Em Portugal, o mercado de arte é ainda relativamente pequeno, quando comparado com 

outras capitais europeias; mas está em crescimento. A abertura de novas galerias, a 

realização de feiras de arte e a promoção de leilões têm contribuído para dinamizar o setor. 

Lisboa e Porto são os principais centros de atividade, com uma comunidade artística vibrante 

e uma rede de galerias e museus que impulsionam a visibilidade dos artistas nacionais. 

Adicionalmente, a legislação fiscal em Portugal oferece algumas vantagens para os 

investidores em arte. Por exemplo, a aquisição de obras de arte pode beneficiar de isenções 

ou reduções fiscais, dependendo do contexto e da utilização das obras adquiridas. Porém, 

investir em arte exige conhecimento e, muitas vezes, aconselhamento especializado. 

Consultar galeristas, curadores e especialistas em arte pode ajudar a tomar decisões mais 

informadas e a evitar armadilhas comuns no mercado. É também importante considerar os 

custos associados à conservação, seguro e eventual transporte das obras, que podem ser 

significativos. 

 

Investir em arte em Portugal pode ser rentável, especialmente se realizado com um 

entendimento claro do mercado e das dinâmicas que o regem. Com a valorização crescente 

das obras de arte e o desenvolvimento do mercado nacional, a arte emerge como uma 

alternativa interessante de investimento, combinando rentabilidade potencial com benefícios 

culturais e estéticos. 
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2.2.1.- Os colecionadores 

 
Em Portugal, o mercado de arte tem vindo a afirmar-se com a contribuição de diversos 

agentes que desempenham papéis cruciais na sua dinamização e crescimento. Entre estes, os 

colecionadores destacam-se por serem os principais investidores e guardiões das obras de 

arte. Colecionadores como António Cachola e José Berardo têm desempenhado um papel 

fundamental na valorização e promoção da arte contemporânea portuguesa, não só através 

da aquisição de obras, mas também pela criação de fundações e museus que tornam as suas 

coleções acessíveis ao público. 

 
Enquanto colecionador só fiz uma exigência para fazer o depósito da minha coleção no 

município de Elvas: o museu tinha de ser no edifício da Misericórdia, onde, durante 

muitos anos, funcionou o hospital da cidade. Conhecia bem o edifício, cheguei a estar 

cá hospitalizado. Não fiz outra exigência. A autarquia concordou, fez a aquisição do 

edifício e o projeto de aquisição e remodelação foi financiado pela Comunidade 

Europeia em 75%. (Cachola, 2021, s/p.). 

 

António Cachola é um dos nomes incontornáveis no colecionismo de arte em Portugal, tendo 

desempenhado um papel significativo na divulgação e valorização da arte contemporânea 

nacional. A sua jornada como colecionador começou na década de 1990, focando-se em 

trabalhos realizados por artistas a partir dos anos 80 do século passado. Este interesse pelo 

colecionismo iniciou-se enquanto desempenhava funções como diretor financeiro da Delta, 

uma das maiores empresas de café em Portugal. Foi precisamente nesse contexto que 

Cachola se envolveu com os "Encontros Ibéricos da Arte Moderna", eventos que foram 

determinantes para criar contactos e para despertar e alimentar a sua paixão pela arte. A 

coleção de Cachola é notável não apenas pela qualidade e relevância das obras que integra, 

mas também pelo seu papel na democratização do acesso à arte. Através da criação do Museu 

de Arte Contemporânea de Elvas (MACE), inaugurado em 2007, Cachola tornou a sua 

coleção acessível ao público, contribuindo significativamente para a promoção e valorização 

da arte contemporânea portuguesa. O MACE é hoje uma referência incontornável no 

panorama artístico nacional, abrigando um acervo que reflete a diversidade e a riqueza da 

produção artística contemporânea em Portugal. 
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O compromisso de António Cachola com a arte vai além da mera aquisição de obras. Ele 

tem desempenhado um papel ativo na promoção de artistas emergentes, muitas vezes 

adquirindo obras de artistas no início das suas carreiras e contribuindo para a sua projeção 

nacional e internacional. A sua coleção é, portanto, uma plataforma importante para a 

visibilidade e reconhecimento de novos talentos. Além do seu impacto como colecionador, 

António Cachola tem também influenciado a forma como o colecionismo é percebido em 

Portugal. Ao tornar a sua coleção acessível ao público, ele desafia a noção de que o 

colecionismo é uma atividade elitista e fechada, demonstrando que a arte pode ser partilhada 

e apreciada por todos. Esta abordagem tem inspirado outros colecionadores a seguir o seu 

exemplo, contribuindo para um ambiente mais inclusivo e dinâmico no mundo da arte. 

 

Não menos importante, e apesar das várias polémicas associadas ao seu nome, José Berardo 

estabeleceu-se como um grande agente cultural na contemporaneidade em Portugal. A sua 

vasta coleção privada teve um impacto significativo no crescimento e desenvolvimento de 

diversos espaços culturais e museus de grande relevância no país. 

 

José Berardo, empresário madeirense, começou a colecionar arte nos anos 1980 e, ao longo 

das últimas décadas, reuniu uma das mais importantes coleções de arte moderna e 

contemporânea em Portugal. A sua coleção abrange um vasto leque de obras, desde artistas 

portugueses a grandes nomes internacionais, incluindo peças de Picasso, Bacon, Warhol e 

Hirst. Esta diversidade e qualidade transformaram a coleção Berardo numa referência 

incontornável no panorama artístico nacional e internacional. Um dos marcos mais 

significativos do seu contributo cultural foi a criação do Museu Coleção Berardo, inaugurado 

em 2007 no Centro Cultural de Belém, em Lisboa. Este museu tornou-se rapidamente num 

dos principais polos de arte contemporânea em Portugal, acolhendo exposições de renome 

mundial e promovendo um programa educativo diversificado. O acesso público a esta 

coleção proporcionou uma nova dinâmica ao cenário cultural português, atraindo milhares 

de visitantes e consolidando Lisboa como uma capital cultural europeia. 

 

Além do Museu Coleção Berardo, a influência de José Berardo estendeu-se a outros projetos 

culturais e museológicos. A sua visão e investimento permitiram a criação de espaços 

expositivos inovadores e a dinamização de várias iniciativas culturais, contribuindo para a 

valorização e promoção da arte contemporânea no país. A sua atuação não se limitou à esfera 
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museológica, mas também envolveu o apoio a artistas emergentes e a organização de eventos 

culturais de grande impacto. Apesar das controvérsias financeiras e judiciais que marcaram 

a sua carreira, não se pode descurar o papel fundamental que José Berardo desempenhou na 

cena artística portuguesa. A sua coleção e os espaços que ajudou a desenvolver continuam a 

ser pilares importantes para a cultura em Portugal, promovendo o acesso à arte e estimulando 

o interesse pelo património artístico contemporâneo. 

 

Ao abordar estes dois nomes sonantes do panorama colecionista a nível nacional, deparamo- 

nos com características e abordagens distintas. José Berardo e António Cachola, embora 

ambos influentes, adotaram estratégias diferentes na disseminação da cultura através das 

suas coleções de arte. 

 

António Cachola, natural de Elvas, conseguiu descentralizar a cultura ao criar um espaço 

dedicado à sua coleção na sua cidade natal. A Fundação António Cachola e o Museu de Arte 

Contemporânea de Elvas (MACE) tornaram-se pontos de referência importantes para a arte 

contemporânea em Portugal. O MACE, inaugurado em 2007, alberga uma vasta coleção de 

obras de artistas portugueses desde a década de 1980, refletindo a evolução da arte 

contemporânea no país. A decisão de Cachola em investir culturalmente numa região fora 

dos grandes centros urbanos tradicionais, como Lisboa e Porto, contribuiu 

significativamente para a revitalização cultural e económica da sua terra natal. Este 

movimento de descentralização cultural é crucial para garantir um acesso mais equitativo à 

cultura e para fomentar o desenvolvimento artístico em regiões menos centralizadas. 

 

Por outro lado, José Berardo, embora madeirense, escolheu tornar pública a sua coleção de 

arte fora da sua região de origem. O Museu Coleção Berardo, situado no Centro Cultural de 

Belém, em Lisboa, é um dos maiores e mais importantes museus de arte moderna e 

contemporânea de Portugal. A Coleção Berardo inclui obras de artistas internacionais de 

renome, proporcionando ao público português e aos visitantes internacionais uma 

oportunidade única de contacto com a arte de vanguarda. A escolha de Lisboa como local 

para a sua coleção pode ser vista como uma estratégia para alcançar um público mais vasto 

e para inserir a sua coleção no contexto cultural mais dinâmico da capital. No entanto, esta 

decisão também pode ser interpretada como uma oportunidade perdida para fortalecer a 
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oferta cultural na Ilha da Madeira, uma região que continua a necessitar de investimentos 

significativos nesta área.13 

 

Quem desempenhou um papel fulcral na coleção de José Berardo, foi o colecionador 

Francisco Capelo, que foi deveras importante na escolha e nos contactos para obter o “melhor 

dos melhores”, no início dos anos 1980. Segundo Hargreave (2013), Capelo foi 

preponderante, pois aproveitou a economia recessiva dos anos 80 do século XX e adquiriu 

muitas obras a baixo custo. No entanto, afastou-se posteriormente exilando-se, zangado com 

o seu próprio país, deixando de fazer parte da equipa de conselheiros de Berardo. 

 

A comparação entre as abordagens de Cachola e Berardo revela duas visões diferentes sobre 

o papel do colecionador na promoção da cultura. Enquanto Cachola optou por fortalecer a 

sua região de origem através da descentralização cultural, Berardo procurou maximizar o 

impacto da sua coleção inserindo-a no principal centro cultural do país. Ambas as 

abordagens têm os seus méritos e deméritos e refletem as variadas formas de contribuir para 

o enriquecimento cultural e artístico de Portugal. 

 

 

 
2.2.2.-Da criação à curadoria 

 
Os artistas, naturalmente, são o núcleo deste ecossistema, sendo os criadores das obras que 

dão vida ao mercado. Em Portugal, nomes como Joana Vasconcelos, Julião Sarmento e Paula 

Rego ganharam reconhecimento internacional, contribuindo para a projeção da arte 

portuguesa além-fronteiras. Podemos falar de qualquer um destes artistas e muitos outros, 

pois Portugal é um país rico em talentos artísticos de qualidade incomparável. No entanto, 

não podemos deixar de destacar Paula Rego e a forma como o seu merecido reconhecimento 

chegou tardiamente e fora do seu país de origem. Aliás, a sua nacionalidade nem é 

portuguesa, uma vez que se tornou cidadã britânica há largos anos. Em Portugal, chegou a 

enfrentar dificuldades financeiras extremas, vivendo na miséria. 

 
 

 

13 Não descorando que recentemente José Berardo fez esta afirmação: "Um compromisso que tenho com o 

Presidente [Regional da Madeira] é começar a trazer a coleção para cá", afirmou Berardo à comunicação social 

(fonte: SIC Notícias) recentemente. Parte da coleção já se encontra no “Monte Palace”, com uma mostra que 

teve início no mês de maio de 2024. Porém, mantém-se a polémica de constar, ou não, a sua coleção penhorada. 
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Dona de uma obra artística mais do que consistente, é a mais internacional dos artistas 

portugueses e a mais bem cotada. Não é raro ver-se um quadro seu ser leiloado por 600 

ou 700 mil euros. Aquele seu mundo animal, grotesco e tão doméstico, onde a força de 

cada figura está em todos os traços, do rosto ao mais pequeno músculo, foi evoluindo 

por um mar tortuoso de fantasia e imaginário genuínos, nunca disfarçado pela 

serenidade. Aquela que Paula Rego nunca teve. Nem tem. (Carita e Carvalho, 2022, 

s/p.). 

 

Paula Rego, falecida em 2022, deixou um legado impressionante não apenas no mundo da 

arte, mas também em termos financeiros. Foi noticiado, muito recentemente, no jornal 

Expresso, que a artista deixou uma fortuna avaliada em 50 milhões de euros líquidos para os 

seus descendentes. Este é um caso de sucesso e de investimento ímpar na 

contemporaneidade, mas foi preciso sair do país para que isso acontecesse, apesar de ter 

nascido em Portugal, foi um caso de sucesso fora do nosso país, pois passou a ter 

nacionalidade britânica, destacando-se como uma das figuras mais proeminentes e 

respeitadas no panorama artístico internacional. O percurso de Paula Rego é um exemplo 

marcante de resiliência e dedicação à arte. A sua trajetória demonstra como, apesar das 

adversidades e do reconhecimento tardio, é possível alcançar um patamar elevado de sucesso 

e deixar um impacto duradouro. A fortuna que deixou, embora impressionante, é apenas uma 

pequena parte do seu vasto legado cultural e artístico, que continuará a inspirar e a influenciar 

futuras gerações de artistas e apreciadores de arte, como a sua “Casa das Histórias” em 

Cascais. 

 

Este caso também nos leva a refletir sobre o valor do apoio e reconhecimento precoce aos 

artistas no seu país de origem, incentivando uma maior valorização e promoção do talento 

nacional. Paula Rego, com a sua história de vida e obra, serve como um exemplo e um alerta 

para a importância de criar condições mais favoráveis para que os artistas possam florescer 

e alcançar o reconhecimento merecido, tanto em Portugal como além-fronteiras. 

 

Os curadores desempenham um papel essencial na intermediação entre a criação artística e 

o público. Figuras como João Pinharanda, Delfim Sardo e Sérgio Mah têm sido fundamentais 

na organização de exposições e na criação de narrativas que contextualizam e valorizam as 

obras de arte, tornando-as acessíveis e compreensíveis para um público mais vasto. 

 

Não podemos deixar de destacar João Pinharanda, especialmente tendo mencionado 

anteriormente António Cachola. Pinharanda foi curador em 2018 da exposição “Arte em São 
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Bento - Coleção de António Cachola” e, desde 2022, é o diretor artístico do MAAT14. É um 

curador veterano com uma vasta experiência, tanto em Portugal como no estrangeiro. A sua 

carreira distingue-se pela curadoria de exposições significativas e pela promoção da arte 

contemporânea portuguesa em diversos contextos internacionais. A colaboração com 

António Cachola e a sua coleção é apenas um dos muitos exemplos do seu trabalho notável. 

A exposição "Arte em São Bento" foi um marco importante, permitindo que o público 

apreciasse uma seleção cuidada de obras de arte contemporânea de um dos mais destacados 

colecionadores portugueses. Desde que assumiu a direção artística do MAAT, João 

Pinharanda tem desempenhado um papel fundamental na consolidação  e expansão da 

relevância deste museu no panorama cultural português e internacional. A sua visão e 

experiência têm contribuído para a programação de exposições inovadoras e para o 

fortalecimento das relações entre artistas, instituições e o público. 

 

João Pinharanda é, sem dúvida, uma figura central no cenário artístico português, e a sua 

trajetória é um testemunho da importância da curadoria como disciplina que vai além da 

simples organização de exposições, promovendo um verdadeiro entendimento e apreciação 

da arte contemporânea. Como exemplo recente, temos a exposição de Joana Vasconcelos no 

MAAT, “Plug-in” sob a sua curadoria, foi amplamente elogiada pela crítica e atraiu um 

grande número de visitantes, uma das razões que aumentou o tempo de exposição até abril 

do corrente ano, em vez de fevereiro, consolidando ainda mais o papel do MAAT como um 

espaço vital para a arte contemporânea em Portugal e no mundo e a capacidade de 

Pinharanda de combinar uma visão artística inovadora com uma sensibilidade curatorial que 

realça a relevância e o impacto das obras apresentadas. 

 

Os críticos de arte também são atores importantes neste cenário, oferecendo uma análise e 

avaliação das obras e exposições, que ajudam a formar a opinião pública e a estabelecer 

padrões de qualidade e relevância. Críticos como Bernardo Pinto de Almeida e Raquel 

 

 

 

 

 

 

14 Museu de Arte, Arquitetura e Tecnologia, situado em Lisboa. 
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Henriques da Silva, entre outros, têm contribuído significativamente para o debate artístico 

em Portugal. 

 

Raquel Henriques da Silva15 é uma proeminente figura no campo da História da Arte, 

detentora de um doutoramento na área. Com uma carreira académica e profissional de grande 

destaque, a sua obra abrange uma vasta gama de temas, incluindo Artes Visuais, Arquitetura, 

Urbanismo e Museologia. Autora de inúmeras publicações relevantes, Henriques da Silva 

tem contribuído significativamente para o conhecimento e a valorização do património 

artístico e cultural. O seu percurso ilustra uma combinação exemplar de erudição e prática, 

refletida tanto nas suas publicações, quanto nas suas atividades de coordenação e ensino. 

 

Em 2019, Raquel Henriques da Silva expressou uma opinião contundente numa entrevista 

ao jornal “Público”, afirmando-se "absolutamente contra a corrente da cena curatorial". 

Nesta declaração, Henriques da Silva criticou a atitude de muitos curadores que, embora ela 

própria admita admirar, tendem a repudiar exposições de artistas como Joana Vasconcelos. 

Ela descreveu um cenário em que alguns curadores, por não se interessarem pelos ciclos 

mais recentes do trabalho de Vasconcelos, deixam de reconhecer a sua importância e sucesso 

internacional, apesar de ela ser amplamente aclamada fora de Portugal. Henriques da Silva 

sugeriu que este comportamento revela um certo elitismo persistente entre os curadores, que 

por vezes recusam dar o devido reconhecimento a artistas que, embora sejam celebrados 

globalmente, não recebem a mesma aceitação em seu país natal. Este comentário ressalta 

uma tensão existente no mundo da curadoria, onde a avaliação crítica das obras pode ser 

influenciada por preconceitos ou preferências pessoais, em detrimento de uma apreciação 

mais objetiva e abrangente. 

 

A posição de Raquel Henriques da Silva destaca a necessidade de uma maior abertura e 

diversidade de perspetivas na cena curatorial portuguesa, promovendo um reconhecimento 

mais justo e equilibrado dos artistas contemporâneos. A crítica também aponta para um 

 

 

 

 
 

 

15 Destacou-se não só como crítica de arte, mas também noutras áreas como já podemos constatar, como 

diretora de variados Museus em Portugal, atualmente Professora Catedrática Jubilada, e condecorada, desde 

2006 com a Ordem de Mérito do Infante D. Henrique. 
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debate mais amplo sobre o papel da curadoria na valorização da arte e na democratização do 

acesso e do reconhecimento artístico, tanto nacional quanto internacionalmente. 

 

Os negociantes de arte, ou marchands, facilitam a compra e venda de obras, funcionando 

como intermediários entre artistas e colecionadores. Em Portugal, a Galeria 111, a Galeria 

Cristina Guerra e a Galeria Filomena Soares são, entre outros, exemplos de espaços que têm 

promovido a arte contemporânea e apoiado a carreira de muitos artistas portugueses. 

 

Poderíamos abordar qualquer uma destas galerias, no entanto, a Galeria 111 possui um 

estatuto especial, visto que é a galeria mais antiga de Portugal em funcionamento contínuo. 

Com 60 anos de atividade (celebrados este ano), a Galeria 111 tem desempenhado um papel 

crucial na promoção e desenvolvimento do panorama artístico nacional. Desde a sua 

fundação, esta galeria tem sido um espaço vital para a realização de exposições significativas 

e para o dinamismo do mercado de arte em Portugal. Ao longo das décadas, a Galeria 111 

consolidou-se como um ponto de encontro para artistas, colecionadores e críticos de arte, 

fomentando um diálogo constante entre diferentes gerações e tendências artísticas. 

 

Manuel de Brito destacou-se como a figura central da Galeria 111, tendo começado a sua 

carreira como livreiro antes de se afirmar como galerista e patrono das artes. Sob a sua 

liderança, esta galeria tornou-se um espaço de referência para muitos artistas. A sua trajetória 

é notável pela resistência ao regime ditatorial, que marcou um período de grande adversidade 

e repressão cultural. Manuel de Brito emergiu como um dos maiores, senão o maior, agente 

cultural da pós-ditadura em Portugal. A sua contribuição para a cultura e para as artes foi 

inestimável, promovendo a diversidade artística e garantindo um espaço seguro para a 

expressão artística num período de transição política e social no país. Com um compromisso 

inabalável para com a arte e os artistas, a Galeria 111 sob a direção de Manuel de Brito, não 

só resistiu às pressões do regime, como prosperou, tornando-se uma instituição central na 

promoção da arte contemporânea em Portugal. Para lá da sua importância histórica, a Galeria 

111 continua a ser relevante no cenário contemporâneo, adaptando-se às novas tendências e 

desafios do mercado de arte. A galeria mantém-se ativa na organização de exposições de alto 

nível, colaborando com artistas emergentes e consagrados, e participando em feiras de arte 

nacionais e internacionais. 
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2.2.3.- O papel das instituições 

 
Além das figuras individuais, que já abordámos algumas delas anteriormente, existem 

instituições que desempenham um papel crucial no cenário artístico nacional. A Fundação 

Calouste Gulbenkian, o Centro Cultural de Belém, o Museu de Arte, Arquitetura e 

Tecnologia (MAAT), e o Museu Coleção Berardo são apenas alguns exemplos de 

instituições que contribuem para a promoção e valorização da arte em Portugal. 

 

O MAAT é uma instituição recente no panorama nacional, cuja criação representa um marco 

significativo no desenvolvimento cultural em Portugal. Inaugurado em outubro de 2016, este 

museu foi promovido pela Fundação EDP, que desempenhou um papel crucial na sua 

conceção e implementação. 

 
O apoio ativo à Cultura assume-se como uma das missões fundamentais da Fundação 

EDP, entidade que detém um dos mais emblemáticos museus da cidade de Lisboa: o 

MAAT - Museu de Arte, Arquitetura e Tecnologia. Queremos contribuir para um país 

melhor preparado e apto a responder aos desafios do século XXI e para uma sociedade 

mais criativa, culta e cosmopolita. Por isso, fazemos da excelência cultural e da 

contemporaneidade artística marcas da nossa identidade e afirmação institucionais. 

(Fundação EDP, 2017). 
 

A Fundação EDP, uma das mais importantes entidades de mecenato em Portugal, tem-se 

destacado pelo seu compromisso com a promoção da arte, cultura e educação. A abertura do 

MAAT simboliza o empenho da Fundação em fomentar a inovação e a criatividade, 

proporcionando um espaço onde arte, arquitetura e tecnologia se encontram e dialogam. Este 

museu, localizado na zona de Belém, em Lisboa, destaca-se não apenas pelo seu conteúdo, 

mas também pela sua arquitetura arrojada, assinada pela arquiteta britânica Amanda Levete. 

 
Da criação contemporânea ao património e à memória histórica, das artes visuais às 

performativas, da literatura ao pensamento crítico, da interdisciplinaridade das artes à 

sua relação com a ciência, tecnologia e ambiente, desenvolvemos uma ampla atividade 

de produção própria e de cooperação mecenática. A Fundação EDP é hoje um dos 

principais mecenas das artes em Portugal. (Fundação EDP, 2017). 
 

Desde a sua inauguração, o MAAT tem vindo a consolidar-se como um espaço de referência 

para a arte contemporânea em Portugal, acolhendo exposições de artistas nacionais e 

https://www.maat.pt/pt
https://www.fundacaoedp.pt/pt/conteudo/o-que-fazemos
https://www.fundacaoedp.pt/pt/conteudo/o-que-fazemos
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internacionais, bem como programas educativos e atividades culturais diversificadas. A 

Fundação EDP, através do MAAT, tem promovido o acesso à cultura e ao conhecimento, 

contribuindo para a democratização da arte e para a formação de novos públicos. 

 

Assim, a Fundação EDP, através do seu apoio contínuo ao MAAT, reafirma o seu papel de 

destaque no mecenato cultural em Portugal, promovendo a sustentabilidade e o 

desenvolvimento do setor cultural e artístico do país. Este compromisso reflete-se na 

qualidade e diversidade das iniciativas promovidas pelo museu, que continuam a enriquecer 

o panorama cultural nacional e internacional. 

 

Como podemos constatar, a arte move-se com dinheiro, financiamentos, patronatos e 

mecenatos. Vive dos colecionadores, da curadoria e das críticas da arte. No centro deste 

sistema, encontramos os principais protagonistas: os artistas, que, no entanto, sem o apoio 

dos referidos anteriormente, não poderiam subsistir. O financiamento na arte é crucial para 

a concretização de projetos artísticos. Sem os recursos financeiros adequados, muitas obras 

de arte, exposições e eventos culturais não seriam possíveis. Este apoio pode vir de diversas 

fontes, incluindo fundos públicos, entidades privadas, organizações não governamentais e 

mecenas individuais. O mecenato, em particular, tem desempenhado um papel vital ao longo 

da história, proporcionando aos artistas a liberdade de criar sem pressões económicas 

imediatas. 

 

Os colecionadores, por sua vez, desempenham um papel duplo. Por um lado, são 

consumidores de arte, adquirindo obras que consideram valiosas, seja pelo seu valor estético, 

seja pelo seu potencial de valorização futura. Por outro lado, são guardiões do património 

cultural, preservando e promovendo a arte através de coleções privadas que, muitas vezes, 

são disponibilizadas ao público por meio de exposições em museus e galerias. 

 

A curadoria é a ponte que liga a produção artística ao público. Os curadores são responsáveis 

por selecionar, organizar e contextualizar as obras de arte, criando narrativas e experiências 

que facilitam/influenciam a compreensão e a apreciação do público. Através das suas 

decisões, influenciam a forma como a arte é percebida e valorizada, desempenhando um 

papel crucial na dinamização do mercado e na promoção dos artistas. 
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A crítica de arte também desempenha um papel significativo no ecossistema artístico. Os 

críticos ajudam a moldar/influenciar a opinião pública e a orientar o gosto e o discernimento 

estético. Através das suas análises e avaliações, conferem legitimidade às obras e aos artistas, 

podendo influenciar decisivamente as suas carreiras e a sua inserção no mercado. 

 

No entanto, no centro deste complexo sistema, encontram-se os artistas. São eles os 

criadores, aqueles que, através da sua visão e talento, produzem as obras que encantam, 

provocam e inspiram. A arte é, em última análise, uma expressão da criatividade humana, e 

os artistas são os seus principais agentes. Sem eles, o sistema artístico não existiria. Contudo, 

para que possam dedicar-se plenamente à sua prática, os artistas necessitam do apoio 

financeiro e institucional proporcionado pelos colecionadores, curadores, críticos e mecenas. 

 

Este intrincado equilíbrio entre criação e sustentação é o que permite o mercado da arte 

florescer. Cada componente deste paradigma desempenha um papel indispensável, 

garantindo que a arte continue a evoluir e a enriquecer a nossa cultura e sociedade. 
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2.3.- O colecionismo na Região Autónoma da Madeira 

 
Desde a época dos navegadores e do povoamento, a Ilha da Madeira tornou-se um ponto de 

encontro entre países, um eixo mercantil e uma zona de exploração agrícola. A sua orografia 

não impediu o florescimento da exploração agrícola, especialmente da vitivinícola e da cana 

sacarina, cuja exportação para toda a Europa trouxe à ilha uma considerável riqueza artística, 

especialmente sacra. 

 

As visitas científicas à ilha foram-se sucedendo ao longo dos séculos, motivadas tanto pela 

exploração agrícola como pelo clima ameno da Madeira, que atraiu inúmeros estudiosos e 

naturalistas. A cana-de-açúcar, em particular, tornou-se um pilar económico, cuja exportação 

fomentou a troca de produtos, incluindo arte, especialmente de caráter sacro. Este 

movimento mercantil propiciou o início do colecionismo na região, ainda que, inicialmente, 

não com esse propósito declarado. No entanto, é neste contexto que se começa a delinear 

uma das maiores coleções de arte sacra e flamenga em Portugal, a qual será abordada mais 

à frente. Esta coleção emergiu não apenas como um reflexo do poder económico da região, 

mas também como um testemunho do intercâmbio cultural proporcionado pela sua posição 

estratégica e atividade mercantil. 

 

 

 
2.3.1 Primeiras manifestações culturais e artísticas na Região 

 
A Ilha da Madeira, enquanto entidade insular, depara-se invariavelmente com limitações. 

Detentora de seis séculos de história, a Ilha caracteriza-se, contudo, pela escassez crônica de 

recursos financeiros, uma circunstância que perdurou, pelo menos, até o término do século 

XIX. Nesse período, o surgimento e florescimento do setor turístico foram catalisados pelo 

ameno clima que caracteriza a região insular. Bem como, o último quartel do século XIX, 

foi determinante para que o porto do Funchal se tornasse num importante ponto de passagem, 

dos barcos a vapor, especialmente de britânicos pela Ilha, trouxe um maior crescimento e 

desenvolvimento para região. 

 

Os ingleses foram pioneiros na criação do primeiro serviço de abastecimento de carvão 

no Funchal, o qual «foi montado em 1838 pelos ingleses Jacob Ryffy e Diogo Taylor. 

No último quartel do século XIX, consolida-se o predomínio da navegação a vapor nas 
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rotas transatlânticas, aumentando o movimento de passageiros na Madeira. (Rodrigues, 

2019, pp. 337-379). 

 

Com o progresso regional, observou-se o incremento demográfico de uma camada 

populacional mais instruída e orientada para os domínios culturais e artísticos, além do 

avanço no âmbito científico. No final do século XIX, precisamente em 1850, surgiu a 

aspiração de instituir um museu com o propósito de salvaguardar o património já erigido, 

notadamente voltado à preservação do vasto acervo de pinturas sacras dos séculos XV e XVI 

que então, subsistia na ilha. Segundo Valente, (1999), «A intenção de fundar um museu, 

porém mais genérico e sem especial vocação para as artes, datava já de 1850» na ocasião em 

que o Dr. José Silvestre Ribeiro, então Governador Civil, apresentou uma solicitação perante 

as instâncias políticas contemporâneas, visando a instituição de um museu, fundamentou a 

sua proposta, na crescente demanda e afluência de visitantes estrangeiros à região. Pois a 

maior parte dos acontecimentos culturais e artísticos que relevo, aconteciam na capital, 

Lisboa, constatando-se as limitações da insularidade e de outros fatores políticos e sociais. 

 

Na década de 1920, decorria já o século XX, manifestou-se, com o surgimento das primeiras 

tertúlias protagonizadas por fervorosos regionalistas, uma preocupação, nestas reuniões, 

com o estado das artes, e onde discorriam as primeiras manifestações públicas de 

insatisfação quanto à ausência, na Região, de galerias de arte e museus, «intenções que 

dificilmente se concretizariam», como refere Carlos Valente (1999, p.29). Em 1929, a 

Câmara Municipal do Funchal abre portas para o Museu Municipal do Funchal, instaurado 

no antigo palácio de São Pedro, dedicado às ciências naturais, com espaço para exibir 

algumas obras de arte, no entanto, foi-se especializando em história natural, e perdeu-se 

completamente o intuito de servir também as artes. Já decorria o ano de 1955 quando, no 

antigo Paço Episcopal, abriu ao público o Museu de Arte Sacra, com a enorme coleção de 

arte flamenga espalhada pelas igrejas e capelas da diocese do Funchal e de arte portuguesa. 
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2.3.2 Algumas das coleções mais relevantes da RAM 

A coleção de Arte Sacra 

A coleção de arte sacra na Ilha da Madeira teve origem no acervo da Diocese do Funchal. 

Esta notável e abrangente coleção, enraizada na ilha, resultou do desenvolvimento da 

indústria açucareira local e da sua significativa exportação para a Europa, notadamente para 

a Flandres. Dessa maneira, estabeleceu-se um intercâmbio recíproco, proporcionando à ilha 

uma coleção de arte sacra de valor incalculável. 

 

Antes do ciclo açucareiro do Nordeste brasileiro, o “ouro branco” foi a riqueza da 

Madeira. A partir dos últimos anos do século XV, a Coroa portuguesa e os dirigentes 

locais abandonam os cereais e dedicam-se ao cultivo da cana-de-açúcar e à sua 

exportação por toda Europa (…) (Almeida, 2004, p.5) 

 

Acredita-se que os colonos da Madeira, inicialmente envolvidos na exploração agrícola e 

produção de cereais, manifestaram uma permanência duradoura, integrando-se efetivamente 

como comunidade local. 

 

(…) É possível que antes do ciclo açucareiro na Madeira, a colonização da ilha 

organizada pela Coroa portuguesa e o cultivo dos cereais tenham criado uma civilização 

muito mais integrada e equilibrada do que a exploração brutal dos engenhos 

pernambucanos e antilhanos. Na Madeira, a sociedade, menos fraturada, quis realizar a 

troca que nos intriga até hoje uma vez que os quadros não foram só encomendados por 

ordens religiosas, mas também doados por companhias ou particulares ricos para as 

igrejas. A ilha em que se vivia, do ponto de vista imaginário, era já terra mãe e não só 

campo de exploração e produção (Almeida, 2004, p.6). 

 

Há que referir esta questão pertinente: os grandes produtores de açúcar na Madeira 

enriqueceram consideravelmente à custa da exportação deste produto para as cortes 

europeias. Esta região insular tornou-se numa potência na produção de açúcar, muito antes 

do Brasil, e acredita-se que a riqueza de arte sacra que a ilha detém resultou de um sistema 

de troca, onde a arte era adquirida em troca de açúcar. Além disso, muitos senhorios 

encomendavam arte flamenga como forma de agradecimento por dádivas concedidas ou 

milagres alcançados. Consequentemente, uma parte significativa deste património artístico 

encontrava-se na posse da diocese. 
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No período áureo da produção açucareira na Madeira, que teve o seu auge entre os séculos 

XV e XVII, o açúcar tornou-se uma das principais exportações da ilha. Este produto, 

altamente valorizado na Europa, não só gerou uma considerável acumulação de riqueza, 

como também permitiu a construção de um património artístico de grande valor. A 

importação de obras de arte, especialmente de origem flamenga, foi uma prática comum 

entre os abastados produtores de açúcar, que procuravam afirmar o seu estatuto e devoção 

religiosa através destas encomendas. 

 

As igrejas e capelas da Ilha da Madeira são testemunhas deste período de prosperidade, 

exibindo um acervo de arte sacra que inclui pinturas, esculturas e objetos litúrgicos de grande 

qualidade. Muitas destas peças são provenientes de oficinas flamengas, conhecidas pela sua 

mestria e pela elevada qualidade das suas obras. A relação comercial entre a Madeira e a 

Flandres facilitou a aquisição destas peças, que eram frequentemente encomendadas como 

oferendas votivas ou como sinais de gratidão por graças recebidas. 

 

O papel da Igreja na conservação e na exposição deste património também foi crucial. A 

diocese da Madeira tornou-se guardiã de muitas destas obras, perpetuando a memória dos 

tempos de abundância açucareira e das práticas devocionais dos seus habitantes. A arte sacra 

enriqueceu o panorama cultural e religioso da ilha, refletindo não só a fé e a religiosidade 

dos madeirenses, mas também a sua integração nas redes comerciais e culturais da Europa 

renascentista. 

 

Este intercâmbio entre açúcar e arte sacra exemplifica o quanto a economia e a cultura podem 

entrelaçar-se de forma complexa e mutuamente enriquecedora. A riqueza material gerada 

pela produção açucareira foi convertida em riqueza cultural, contribuindo para o 

desenvolvimento de um património artístico que perdura até aos dias de hoje. A coleção de 

arte sacra presente na Região não é apenas constituída por objetos de devoção religiosa, mas 

também por testemunhos históricos de um período de intensa atividade económica e de 

intercâmbio cultural, que moldaram a identidade e o legado artístico da Ilha. A coleção de 

Arte Sacra tornada pública na Região abrange um curto espaço temporal, mas com séculos 

de existência. 
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A Coleção de Frederico de Freitas 

 
De abrangente importância para a Região, destacamos a coleção de Frederico Augusto de 

Freitas, renomado advogado e notário natural do Funchal, foi mais notado pela sua distinta 

reputação como um eminente colecionador, cujo vasto acervo está primordialmente voltado 

para as artes decorativas. Até os dias atuais, a sua excelência como colecionador o posiciona 

como uma figura proeminente, tanto no âmbito regional, como nacional. 

 

Este indivíduo, que deixou um legado substancial na Região, é reconhecido como um ilustre 

cidadão que dedicou a sua existência à melhoria da estrutura empresarial e ao 

desenvolvimento da economia madeirense. A sua notável contribuição foi além dos 

domínios profissionais, uma vez que ele meticulosamente reuniu e preservou importantes 

testemunhos da cultura artística. 

 

Lega à Região Autónoma da Madeira o seu património mobiliário que constitui o 

recheio da sua casa de residência à calçada de Santa Clara e lega o dito património a 

considerar de utilidade pública. (extrato do testamento de Frederico de Freitas, 1978) 

(Cunha, Cardoso, 1999, p. 1). 

 

A trajetória da sua coleção teve início nos anos 30 do século passado. Entretanto, foi na 

década subsequente que a sua atividade colecionista alcançou maior profundidade. Isso se 

deu quando o colecionador assumiu o arrendamento da então denominada Casa da Calçada, 

atualmente reconhecida como a Casa-Museu Frederico de Freitas. “O legado instituído 

constitui a mais espantosa mostra de coleções que algum madeirense pôde alguma vez reunir. 

Para deixar aos seus conterrâneos.” (Cunha, Cardoso, 1999, s/p.). 

 

Frederico de Freitas é reconhecido como um "colecionador de coleções", título que reflete a 

amplitude e diversidade das suas obras. Destaca-se a sua vasta coleção a azulejaria, 

possivelmente a mais eclética entre suas reuniões, abrangendo notavelmente azulejos 

holandeses e portugueses. Além disso, apresenta uma seleção de esculturas religiosas, 

algumas de maior destaque artístico e outras mais populares, incluindo peças medievais e 

renascentistas. 

 

Entre os itens de significância documental, destacam-se as antigas estampas da Ilha da 

Madeira que, para além do seu valor artístico variável, possuem relevância histórica 

inegável. A coleção de utensílios domésticos abrange cerca de 2000 objetos, incluindo 
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canecas, jarros, leiteiras e bilhas. Na categoria de mobiliário, sobressaem peças portuguesas 

e inglesas, com destaque para os móveis fabricados na Madeira, além de cerâmicas de origem 

oriental e europeia, e uma variedade de bules provenientes de diferentes continentes. 

 

 

 
O núcleo de arte contemporânea e o MUDAS 

 
Outro marco cultural significativo na Região, é a consolidação da coleção de arte 

contemporânea criada em meados da década de 1960 no Funchal. Esta coleção possui um 

carácter público e institucional, sendo uma iniciativa conjunta da então Junta Geral do 

Distrito Autónomo do Funchal, da Delegação de Turismo e da Sociedade Nacional de Belas 

Artes. Esta empreitada materializou-se através do estabelecimento do Prémio das Artes 

Plásticas da Cidade do Funchal, nos anos de 1966 e 1967. O modus operandi deste notável 

projeto foi fundamentado numa dinâmica protocolar. Sob este arranjo, os artistas agraciados 

com o referido prémio, em reconhecimento da sua excelência nas artes plásticas, 

comprometeram-se a ceder as suas obras à região. Este ato não apenas simbolizou um ato de 

reconhecimento e distinção para os laureados, mas também concretizou uma importante 

contribuição para o património artístico da região. 

 

É crucial ressaltar que tal protocolo estabelecia um vínculo duradouro entre os artistas 

galardoados e a comunidade local, conferindo uma dimensão pública e educativa à coleção. 

A iniciativa, não apenas promoveu o reconhecimento das expressões artísticas 

contemporâneas, mas também visava enriquecer a experiência cultural da comunidade da 

Ilha da Madeira, destacando a relevância da interação entre os criadores e o público. Este 

projeto notável, enraizado na generosidade dos artistas premiados, transcende o âmbito da 

premiação artística ao transformar-se num legado cultural, conferindo à coleção de arte 

contemporânea da Região, um estatuto de relevância histórica e cultural. 

 

Esta coleção teve um crescimento ainda maior e proporcionou a abertura, ainda que precário, 

de um Núcleo de Arte Contemporânea na Madeira: 

 

Relativamente à formação da coleção para além dos Prémios da Cidade do Funchal uma 

das situações que proporcionou a criação da coleção do Museu de Arte Contemporânea 

foi também a de que a Secretaria Regional do Turismo possuía duas galerias onde os 

artistas expunham, doando no final um quadro.  Trata-se de uma coleção de arte 
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contemporânea portuguesa desde os anos 60 até aos dias de hoje, com obras de alguns 

dos mais significativos artistas nacionais. (Dinis, 2003, pp. 147-148). 

 

Inicialmente concebida para ser uma extensão do Museu Quinta das Cruzes, a coleção foi 

temporariamente tutelada pela então Direção Regional dos Assuntos Culturais (DRAC), 

atualmente denominada Direção Regional de Cultura (DRC). A exibição inicial ocorreu nas 

instalações da referida entidade, apresentando-se em condições precárias. Em 1986, a 

coleção foi transferida para a Quinta Magnólia, mantendo-se, contudo, em regime de 

precariedade, tratando-se do Núcleo de Arte Contemporânea. 

 

Somente em 1992, a coleção de arte contemporânea encontrou um espaço permanente no 

Forte de São Tiago. Este marco temporal representou não apenas a consolidação do espaço 

expositivo, mas também marcou o início de uma fase de crescimento significativo do acervo, 

com a introdução contínua de novas obras à coleção. 

 

Reiniciou-se um processo de engrandecimento da coleção, procurando o Museu registar 

os acontecimentos próximos à produção artística contemporânea, com a entrada de 

obras de arte, quer quando são resultado de atividades produzidas por si quer através de 

outras instituições. (Dinis, 2003, p.147). 

 

Devido às suas limitadas condições, oriundas da proximidade com o ambiente marítimo, o 

Forte de São Tiago não apresentava as características climáticas propícias para abrigar uma 

coleção de arte. Esta circunstância suscitou, ao longo do tempo, uma reflexão crítica e 

analítica a fim de identificar o local ideal capaz de acomodar adequadamente esta coleção 

de arte contemporânea em expansão. 

 

Este é um dos pontos fracos do Museu, porque estando instalado num Forte que está em 

ligação direta com o mar, a humidade repercute-se, acentuadamente, nas coleções o que 

obriga a um cuidado permanente com a sua conservação preventiva. O Museu de Arte 

Contemporânea não estando localizado no espaço ideal para uma coleção deste tipo, 

teve, contudo, o mérito de reunir uma coleção que, a não ser assim, poderia perder-se. 

(Dinis, 2003, p.148). 

 

Desde o ano de 2015, a referida coleção encontrou alojamento permanente nas instalações 

do MUDAS - Museu de Arte Contemporânea da Madeira. Este museu foi inaugurado em 

2004, assumindo a sua configuração atual sob a designação de Centro das Artes - Casa das 

Mudas, localizado na região de Calheta. Nessa fase inaugural, a instituição abrigava 

temporariamente uma coleção emprestada pertencente à Coleção Berardo. Cabe ressaltar 



67  

que, em anos anteriores, o museu já desempenhava as suas funções no edifício original, 

conhecido como a Casa da Cultura da Calheta. 

 

 

 
A coleção MSC Drawings 

 
Esta coleção envolve uma parceria entre a renomada instituição artística regional – Porta 33 

– Associação Quebra Costas Centro de Arte Contemporânea e a MCS - Madeira Corporate 

Services. A coleção MCS - Drawings: A-Z é uma coleção com mais de 20 anos de existência, 

tendo-se iniciado no segundo semestre do ano de 2002, por iniciativa dos administradores 

da MCS, Rosana Rodrigues e o já renomado colecionador brasileiro Luiz Augusto Teixeira 

de Freitas, radicado em Portugal. 

 

Segundo informações recolhidas no site da Porta 33: “A Coleção MCS tem como foco o 

desenho contemporâneo. O desenho foi eleito tendo em vista o notável revigoramento 

observado nos últimos anos na produção internacional desse meio expressivo.” A Coleção 

MCS destaca-se no panorama artístico nacional pela sua ênfase no desenho contemporâneo, 

um meio que tem experimentado um renascimento significativo na produção artística 

internacional. Este foco particular no desenho reflete uma valorização de um meio 

expressivo que, apesar de tradicional, tem mostrado uma notável capacidade de renovação e 

relevância nas práticas artísticas atuais. Ao privilegiar artistas oriundos das Américas e da 

Europa, a Coleção MCS estabelece um diálogo transcontinental que enriquece e diversifica 

o seu acervo. A inclusão de um número significativo de artistas brasileiros e portugueses não 

só reforça a ligação entre os contextos culturais lusófonos, mas também sublinha o 

compromisso da coleção com a promoção e valorização de talentos nacionais e de países 

com laços históricos e culturais com Portugal. 

 

Hargreaves (2013) salienta ainda a importância desta coleção no contexto português, 

apontando-a como uma das mais relevantes no domínio empresarial. A inserção da Coleção 

MCS no setor empresarial evidencia a crescente tendência de empresas e entidades 

corporativas em investir na arte, como parte das suas estratégias de responsabilidade social 

corporativa. Este envolvimento não só contribui para a valorização e disseminação da arte 

contemporânea, mas também promove uma imagem de compromisso cultural e social por 

parte das empresas. 
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A Coleção MCS, ao concentrar-se no desenho contemporâneo, ocupa uma posição única e 

de destaque no cenário artístico português. 

 

Após a abordagem do colecionismo e da curadoria, tanto histórica quanto 

epistemologicamente, explorámos também o mercado das artes a nível nacional e 

internacional. Constatámos que o colecionismo e a curadoria vivem e crescem alimentados 

por este mercado. Investigámos as principais personagens deste meio na contemporaneidade, 

abordando temáticas como o financiamento, os patronatos, a curadoria enquanto disciplina, 

os principais influenciadores deste mercado complexo e as relações daí decorrentes. 

 

Chegamos à conclusão de que artistas, colecionadores, curadores, galeristas, negociantes de 

arte, críticos de arte, entre outros, não podem subsistir uns sem os outros. Este é um ciclo 

interdependente, onde muitos procuram a sua oportunidade de sucesso. Alguns conseguem 

tornar-se profissionais bem-sucedidos, outros não têm a mesma sorte; alguns são polémicos, 

outros prevaricam, e só alguns dominam e se posicionam no topo da pirâmide. Foram séculos 

de mudanças e evoluções, de modas passageiras e duradouras, de desafios constantes, mas 

sobretudo de tendências que moldaram e continuam a moldar o mundo da arte. A dinâmica 

do mercado de arte revela um ecossistema intrincado e interligado, onde a visibilidade e a 

valorização das obras dependem de uma série de fatores económicos, sociais e culturais. O 

financiamento, seja através de patronatos ou mecenatos, desempenha um papel fundamental 

na viabilização de projetos artísticos. A curadoria, por sua vez, emerge como uma disciplina 

crucial para a mediação entre a criação artística e o público, contribuindo para a interpretação 

e contextualização das obras. 

 

Os influenciadores deste mercado - colecionadores visionários, galeristas influentes, críticos 

perspicazes e negociantes astutos - são os protagonistas que, através das suas escolhas e 

ações, determinam as tendências e orientações da arte contemporânea. Este sistema 

complexo e multifacetado evidencia que a arte não se desenvolve em isolamento, mas sim 

num ambiente rico em interações e interdependências. Assim, podemos observar que, apesar 

dos desafios e das transformações ao longo dos séculos, a arte continua a ser um campo 

vibrante e dinâmico, onde a inovação e a tradição coexistem e se influenciam mutuamente. 
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Capítulo 3 
 

Coleção Privada da Galeria Lourdes 

Estudo de Caso 

 

 

 

 

 

Neste capítulo, abordaremos o contexto do polo cultural inserido na Quinta de São João, que 

inclui a Galeria Lourdes e a residência artística. Exploraremos o acervo permanente da 

galeria, pertencente ao Eng.º Aurélio Tavares, proprietário da Quinta, e analisaremos a 

programação cultural já realizada no âmbito da gestão cultural. Finalmente, apresentaremos 

um estudo de caso sobre as melhorias necessárias para posicionar a Galeria Lourdes no mapa 

regional e, possivelmente, nacional, destacando a sua coleção única de modernismo 

brasileiro. A ideia do colecionador, Aurélio Tavares, ao criar a Galeria Lourdes na Quinta 

de São João, era não apenas proporcionar um espaço para a sua vasta coleção de arte, mas 

também democratizar o acesso à cultura e às artes. Este espaço, embora denominado de 

galeria, desempenha na prática a função de uma casa-museu, mais alinhado com as 

designações contemporâneas de espaços expositivos multifacetados. Ao abrir as portas ao 

público, Tavares reforça a sua crença de que a cultura deve ser acessível a todos. Este projeto 

visa transformar o espaço num polo cultural dinâmico e inclusivo, que não se limita apenas 

à exibição de arte, mas que também integra a rica herança cultural e tradicional da região 

onde está inserida. 
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3.1.- Galeria Lourdes no contexto da Quinta de São João 

 
A Galeria Lourdes nasce do desejo de Aurélio Tavares - engenheiro eletrotécnico, e 

profissionalmente ligado à energia eólica e à sustentabilidade - de expor a sua vasta coleção 

ao público. Em 2020, Tavares adquire a Quinta de São João, onde a Galeria Lourdes se 

encontra inserida. Após as obras de recuperação da casa-mãe, a galeria foi construída de raiz, 

num estilo bunker, projetada pelo arquiteto João Costa Nóbrega. Esta conceção arquitetónica 

visa preservar a paisagem típica do Estreito de Câmara de Lobos, marcada pelas vinhas. Em 

2023, a obra ganhou o prémio de Arquitetura Madeira e Porto Santo, reconhecendo a 

harmonia entre a construção contemporânea e a preservação da paisagem natural. O nome 

da galeria surge como homenagem à mãe do colecionador, Maria de Lourdes, cuja pintura 

também está exposta na Galeria. Este gesto confere um toque pessoal e afetivo ao espaço, 

reforçando a ligação entre a coleção privada e a história familiar de Aurélio Tavares. A 

Galeria Lourdes representa, assim, um ponto de encontro entre a tradição e a modernidade, 

entre a sustentabilidade e a arte, oferecendo ao público uma oportunidade única de apreciar 

uma coleção diversificada num espaço arquitetonicamente inovador e culturalmente 

enriquecedor. 

 

A Galeria Lourdes não só contribui para a valorização cultural e económica da Região, mas 

também reforça a identidade local, destacando-se como um ponto de convergência entre o 

tradicional e o contemporâneo. A sua localização permite que tanto os residentes de Câmara 

de Lobos quanto os do Estreito de Câmara de Lobos possam beneficiar de um espaço cultural 

de excelência, que promove a arte moderna e contemporânea num contexto de riqueza 

histórica e cultural. Assim, a Galeria Lourdes emerge como um agente de transformação 

social e cultural, integrando-se harmoniosamente numa área que simboliza a intersecção de 

diferentes modos de vida e tradições. Este projeto cultural, ao promover a inclusão e o 

desenvolvimento regional, contribui significativamente para a revitalização e o 

reconhecimento de Câmara de Lobos e do Estreito de Câmara de Lobos como áreas de 

relevância cultural e turística na Madeira. 

 

O circuito cultural proposto na Quinta de São João é um exemplo desta abordagem 

abrangente. O percurso, após a visita guiada à galeria, começa com uma caminhada pelas 

vinhas, onde os visitantes podem observar o método tradicional de rega por levadas, um 



72  

sistema de canais de irrigação típico da Madeira. Esta experiência é enriquecida pela 

instalação artística de Sofia Beça, Jorge Queijo e Paulo Pimenta, que proporciona uma 

interação única entre a arte contemporânea e a paisagem rural. A visita prossegue com uma 

paragem na adega, onde uma prova de vinhos permite aos participantes apreciar os sabores 

locais e entender melhor a tradição vitivinícola da região. O percurso inclui também a 

residência artística, onde os visitantes têm a oportunidade de conhecer o artista em residência 

(caso esteja hospedado na altura da visita) e compreender o seu processo criativo. O circuito 

culmina com a visita à capela, datada de 1693, uma edificação histórica que exemplifica a 

tradição religiosa e arquitetónica da Madeira. Esta experiência holística enaltece a típica 

quinta madeirense, oferecendo aos visitantes uma imersão completa na cultura, na arte e na 

história da Região. 

 

 
Figura 1 - Vista do balcão típico madeirense da Quinta de São João. 
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Figura 2 - Instalação artística de Sofia Beça, Jorge Queijo e Paulo Pimenta no exterior da Quinta de São João. 

 
 
 
 

Assim, a Galeria Lourdes e a Quinta de São João não são apenas espaços de exposição, mas 

sim um complexo cultural integrado que promove a interação entre o passado e o presente, 

entre a tradição e a inovação. Este modelo multifacetado de polo cultural reflete a visão do 

colecionador de criar um espaço onde a arte e a cultura possam ser vividas e apreciadas por 

todos, num contexto que celebra a identidade e a história da Madeira. 

 

Outro fator relevante deste polo cultural é a possibilidade de realização de residências 

artísticas, conforme mencionado anteriormente. A Galeria Lourdes e a Quinta de São João 

oferecem um espaço físico especialmente preparado para que os artistas possam pernoitar e 

desenvolver os seus projetos criativos. Este espaço não só proporciona alojamento 

confortável, mas também inclui uma oficina bem apetrechada, equipada com as ferramentas 

e materiais necessários para a produção artística. A inclusão de residências artísticas 

representa uma importante dimensão deste complexo cultural, pois permite aos artistas 

imergir completamente no ambiente inspirador da Quinta de São João. Este contexto 

favorece a troca de ideias e a colaboração entre artistas de diferentes disciplinas e origens, 

promovendo um enriquecimento mútuo e o desenvolvimento de novas práticas e linguagens 

artísticas. 
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Figura 3 - Vista geral da residência artística e cultura de vinha da Quinta de São João 
 
 
 
 

A oficina, equipada, oferece aos artistas as condições ideais para explorar e expandir as suas 

capacidades criativas. Este espaço de trabalho é fundamental para a realização de projetos 

de grande escala e para a experimentação com novas técnicas e meios expressivos. Além de 

proporcionar um ambiente propício à criação artística, as residências artísticas na Quinta de 

São João também incentivam a interação entre os artistas e a comunidade local. As visitas 

guiadas que fazem parte do circuito cultural incluem paragens na residência artística, como 

já anteriormente referido, permitindo ao público conhecer os artistas residentes, observar o 

seu processo de trabalho e estabelecer um diálogo direto com eles. Esta interação estreita 

entre os artistas e os visitantes contribui para a valorização da arte contemporânea e para a 

sensibilização da comunidade em relação às práticas artísticas atuais. 

 

A presença contínua de artistas em residência dinamiza a programação cultural da Galeria 

Lourdes e da Quinta de São João, garantindo uma oferta diversificada de atividades e eventos 

ao longo do ano. Exposições temporárias, workshops, palestras e apresentações públicas são 

apenas algumas das iniciativas que podem surgir desta convivência artística, tornando este 

polo cultural um espaço vibrante e inovador. A possibilidade de realizar residências artísticas 
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na Galeria Lourdes e na Quinta de São João constitui um elemento central deste projeto 

cultural, proporcionando aos artistas um ambiente inspirador e bem equipado para a criação, 

Este modelo de residência artística não só enriquece a produção cultural local, mas também 

fortalece a posição da Madeira como um destino relevante no panorama artístico 

internacional. 

 

A Galeria Lourdes destaca-se não apenas pela sua arquitetura e localização pitoresca, mas 

também pela impressionante coleção privada de Aurélio Tavares. Esta coleção abrange obras 

modernistas e contemporâneas, com peças de artistas tanto internacionais quanto 

portugueses. No entanto, a “joia da coroa” desta coleção é, sem dúvida, a coleção de arte 

modernista brasileira, que se constitui como a mais relevante. 
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3.2.- A Coleção de Aurélio Tavares 

 
A coleção de arte modernista brasileira de Aurélio Tavares é notável pela sua amplitude e 

pela qualidade das obras que a compõem. Este acervo inclui trabalhos de alguns dos mais 

importantes artistas brasileiros do modernismo, cujas obras capturam a essência das 

transformações culturais e estéticas que marcaram o Brasil ao longo do século XX. Através 

desta coleção, a Galeria Lourdes oferece ao público uma visão abrangente e profunda do 

modernismo brasileiro, destacando-se pelo seu valor artístico e histórico. 

 

Aurélio Tavares, engenheiro eletrotécnico e entusiasta da arte, iniciou o seu percurso no 

colecionismo aos 25 anos, inspirado por um amigo que possuía uma galeria no Porto. Desde 

cedo, Tavares desenvolveu uma profunda admiração pela arte, reconhecendo nela um poder 

transformador capaz de preencher os dias de rotina e trabalho árduo com cores e significado 

segundo as suas palavras. Ao longo dos anos, foi construindo a sua coleção, ao adquirir obras 

de relevância nacional e internacional que, como ele próprio afirmou, trouxeram luz e 

enriquecimento à sua vida. 

 

Durante décadas, Tavares investiu na aquisição de obras de arte, criando um acervo 

diversificado e de grande valor. No final da década de 2010, o seu interesse pelo modernismo 

brasileiro intensificou-se. A sua coleção já incluía uma obra de grandes dimensões de 

Roberto Burle Marx, um dos mais renomados artistas modernistas do Brasil. Contudo, foi 

através do encontro com Alexei Waichenberg, jornalista de formação e comerciante de arte 

desde os anos 1980, que Tavares encontrou uma nova direção para o seu colecionismo. 

Waichenberg, com o seu conhecimento profundo do mercado de arte brasileiro, ajudou 

Tavares a expandir a sua coleção com novas aquisições de obras modernistas e 

contemporâneas brasileiras. Esta colaboração foi crucial para Tavares, permitindo-lhe 

adquirir peças de grande valor e significado cultural. Este esforço culminou na criação de 

um acervo que é, hoje, um testemunho da riqueza e diversidade do modernismo brasileiro. 

A coleção da Galeria Lourdes, que inclui 43 obras de artistas modernistas e contemporâneos 

brasileiros, representa um dos mais completos e significativos acervos deste movimento 

artístico em Portugal, segundo Waichenberg (2022). 

 

Tavares, motivado pelo desejo de partilhar a beleza e o poder da arte com o público, fundou 

a Galeria Lourdes, na Quinta de São João. Este espaço não só exibe a sua coleção pessoal, 
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mas também funciona como um centro cultural, promovendo o diálogo entre a arte e a 

comunidade como já referido anteriormente. Esta coleção proporciona uma oportunidade 

única para os visitantes da Galeria Lourdes explorarem as diversas expressões e estilos que 

caracterizaram o modernismo no Brasil. Obras de figuras icónicas como Tarsila do Amaral, 

Cândido Portinari, Di Cavalcanti e Anita Malfatti, entre outros, estão presentes no acervo, 

permitindo uma imersão nas experimentações formais e temáticas que definiram este 

período. Estas obras refletem o diálogo entre a tradição e a modernidade, a influência das 

vanguardas europeias e a busca por uma identidade artística nacional. A presença de uma 

coleção tão significativa na Galeria Lourdes sublinha a importância do modernismo 

brasileiro no contexto internacional e reforça o papel de Aurélio Tavares como um 

colecionador dedicado e visionário. A sua capacidade de reunir um conjunto tão 

representativo de obras é um testemunho do seu compromisso com a valorização da arte e 

da cultura, bem como da sua sensibilidade para reconhecer e promover talentos de diferentes 

origens. 

 

Além da notável coleção de arte modernista brasileira, a Galeria Lourdes igualmente alberga 

uma vasta e significativa coleção portuguesa de obras modernistas e contemporâneas. Este 

acervo valoriza e celebra o talento de artistas portugueses, oferecendo um panorama 

abrangente das diversas expressões artísticas que marcaram o modernismo e o 

contemporâneo em Portugal. Entre os artistas representados, destacam-se figuras 

incontornáveis como José de Guimarães, Graça Morais, Nadir Afonso, Almada Negreiros e 

Paula Rego, entre muitos outros. Através da exibição destas obras, a galeria oferece ao 

público uma oportunidade única de explorar a evolução da arte portuguesa ao longo do 

século XX e XXI, celebrando a diversidade e a inovação que definem este período. 

 

 

 
3.2.1.- Artistas brasileiros na Coleção 

 
A coleção da Galeria Lourdes é composta por 71 obras, das quais 43 são de artistas 

modernistas e contemporâneos brasileiros. Estas 43 peças evidenciam a evolução da arte no 

Brasil, destacando a absorção e transformação das influências das vanguardas europeias em 

algo distintamente brasileiro. Os artistas representados nesta seção da coleção incluem 

figuras proeminentes como Tarsila do Amaral, Anita Malfatti, Emiliano di Cavalcanti, 
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Vicente do Rego Monteiro, Cândido Portinari, Orlando Teruz, José Pancetti, Inimá de Paula 

e Djanira da Motta e Silva. Cada uma destas obras contribui para a compreensão da trajetória 

do Modernismo no Brasil, evidenciando a riqueza e a diversidade cultural do país. 

 

 
 

 
Figura 4 - “Doloroso Transe” - esboceto, óleo s/tela, 70X90, 1900 de João Baptista da Costa. 

 

Ao discorrer parte da coleção mais minuciosamente começamos por abordar a transição 

visual e temática entre "Doloroso Transe" de João Baptista da Costa e as obras modernistas 

posteriores que exemplificam a rutura e a inovação que caracterizam o Modernismo. Esta 

peça, estrategicamente exposta, serve para ilustrar a transição do final do século XIX para o 

Modernismo, permitindo aos visitantes compreenderem as diferenças estilísticas e 

conceituais entre estes períodos. "Doloroso Transe" é uma representação significativa das 

características artísticas que antecederam o Modernismo, marcadas por um enfoque no 

realismo e na expressividade emocional. Esta abordagem curatorial facilita a compreensão 

do contexto histórico e artístico em que estas obras foram criadas, promovendo uma 

apreciação mais profunda da evolução da arte ao longo dos séculos. 

 

Destacamos analiticamente, nas páginas seguintes, algumas das obras mais representativas 

da coleção modernista brasileira 
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“Paisagem” de Tarsila do Amaral 

 

 
Figura 5 - Paisagem, aguarela s/papel, 16.X12.7cm, 1929 - Tarsila do Amaral 

 

Podemos iniciar uma abordagem à obra patente na Galeria Lourdes de 1929, aguarela sobre 

papel, ela que foi uma das pioneiras no modernismo do outro lado do Atlântico. Em 1916, 

Tarsila do Amaral16 iniciou os seus estudos em pintura, tendo como professores 

 

 

16 Tarsila, oriunda de uma família abastada, teve a oportunidade rara, para uma mulher de sua época, de receber 

uma educação formal em artes. Normalmente, as mulheres não eram incentivadas a estudar, muito menos a 

seguir carreiras artísticas. 
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personalidades inseridas no contexto académico e formal que ainda predominava no Brasil 

daquela época. Este ambiente tradicional contrastava com a vanguarda artística que emergia 

em outras partes do mundo. 

 

A sua capacidade de inovar e de desafiar as normas estabelecidas fez da artista uma pioneira 

no cenário artístico brasileiro e uma figura de referência no modernismo mundial. No acervo 

da Galeria Lourdes constam, para além desta “Paisagem” uma outra obra da artista, uma 

xilogravura intitulada “Cartão-Postal” de 1972. Ambas, apesar da distância cronológica 

encontram-se dentro da linha caraterística da artista. A presença de plantas indígenas do seu 

país, com influências cubistas. A sua ousadia e visão anteciparam o movimento modernista 

no país, que só se consolidaria formalmente em 1922 com a emblemática Semana de Arte 

Moderna de São Paulo. A sua obra reflete uma síntese entre o cubismo europeu e as cores e 

formas do Brasil tropical, resultando numa estética única que celebra a diversidade e a 

vitalidade da multiculturalidade brasileira. Podemos designá-lo de tropicalismo. 
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“Cena Rural” de Anita Malfatti 

 

 
Figura 6 .-"Cena Rural" óleo s/cartão 24X36cm (sem data) de Anita Malfatti. 

 
 
 
 

Anita Malfatti17 foi outra das grandes senhoras do modernismo brasileiro e no acervo da 

Galeria Lourdes contamos com uma obra sua intitulada “Cena Rural”, em óleo sobre cartão, 

não datada. Malfatti seguiu uma trajetória muito dedicada à ruralidade na cultura brasileira 

e às suas tradições, apresentando uma forma de representar pouco erudita, característica da 

rutura com o formalismo e o academismo, e muito voltada para a temática popular. 

 

A obra “Cena Rural” é representativa da abordagem de Malfatti às tradições e à vida rural 

brasileira. Este foco na ruralidade reflete um interesse em captar a essência do Brasil 

profundo, afastado dos centros urbanos e da influência europeia mais direta. A sua técnica, 

 

 

17 Anita Malfatti, nascida em São Paulo em 1889, foi a figura central na introdução do modernismo no Brasil. 

A pioneira. A sua educação artística, que incluiu estudos em Berlim e Nova Iorque, expô-la às vanguardas 

europeias e norte-americanas, influências que integrou de forma singular na sua obra. A sua exposição 

individual de 1917, muitas vezes considerada o ponto de partida do modernismo brasileiro, provocou uma 

intensa reação crítica, revelando a resistência do meio artístico brasileiro às novas tendências estéticas que 

Malfatti trazia consigo. 
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que rejeitava o academismo a favor de uma representação mais expressiva e subjetiva, 

permitiu-lhe explorar a riqueza cultural do Brasil através de uma lente moderna. Malfatti 

utilizava cores vibrantes e formas simplificadas para transmitir a vitalidade e a autenticidade 

da vida rural, desafiando as convenções artísticas do seu tempo. 

 

A inclusão de “Cena Rural” no acervo da Galeria Lourdes destaca a  importância do 

modernismo brasileiro e a contribuição de Anita Malfatti para este movimento. A obra não 

datada oferece uma janela para o entendimento do Brasil do início do século XX, um período 

de intensa transformação e busca de identidade cultural. Malfatti, com a sua sensibilidade 

para a temática popular e a sua coragem em desafiar o status quo artístico, permanece uma 

figura inspiradora na história da arte brasileira. 
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“Mulata” de Emíliano Di Cavalcanti 

 

 
Figura 7 -"Mulata" óleo s/tela, 45X38cm de Emiliano Di Cavalcanti. 

 

Emiliano Di Cavalcanti18 é amplamente reconhecido pela sua capacidade de retratar a vida 

brasileira com uma sensibilidade única, capturando a essência cultural e social do país 

através das suas obras. 

 

 

 
 

18 Di Cavalcanti foi, sem dúvida, um dos nomes fortes do modernismo brasileiro. Autodidata, frequentou 

Direito no seu percurso académico, mas já enquanto estudante trabalhava como ilustrador, demonstrando desde 

cedo um talento singular para as artes visuais. 
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No acervo da Galeria Lourdes, constam dois exemplares da sua obra, ambos denominados 

“Mulata”. Estas pinturas são representativas da fase madura do artista, na qual consolidou o 

seu estilo característico, marcado por uma paleta de cores vibrantes e uma abordagem 

intimista das figuras humanas. A temática das "Mulatas" é recorrente na obra de Di 

Cavalcanti, refletindo a sua preocupação em retratar a diversidade étnica e cultural do Brasil. 

Di Cavalcanti, nascido no Rio de Janeiro em 1897, foi um dos principais protagonistas da 

Semana de Arte Moderna de 1922, evento que marcou uma viragem na história da arte 

brasileira. A sua obra é conhecida por combinar elementos da vida urbana com uma 

celebração da cultura popular brasileira. As figuras femininas, especialmente as mulatas, 

tornaram-se um símbolo recorrente nos seus trabalhos, representando não apenas a beleza e 

a sensualidade, mas também a complexidade social e racial do Brasil. 

 

A obra de Di Cavalcanti é uma celebração da “brasilidade”, um termo que abrange a rica 

mistura de culturas, raças e tradições que compõem o tecido social do país. A presença das 

suas obras na Galeria Lourdes não só enriquece o acervo da galeria, mas também oferece 

aos visitantes uma oportunidade única de contemplar a evolução do modernismo brasileiro. 

A sua arte, repleta de nuances e significados, convida à reflexão sobre questões sociais e 

culturais que ainda ressoam na contemporaneidade. 
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“Menino com Cão” de Vicente do Rêgo Monteiro 

 

 
Figura 8 .- "Menino com cão" óleo s/tela colada em cartão, 56x37cm, 1925, Vicente do Rêgo Monteiro. 

 

A coleção da Galeria Lourdes inclui uma obra significativa de Vicente do Rêgo Monteiro19, 

intitulada “Menino com cão” de 1925. Este artista pernambucano é conhecido pela sua forte 

 

 

 
 

 

19 Vicente do Rêgo Monteiro foi um dos primeiros artistas brasileiros a estudar em Paris, onde entrou em 

contato direto com as principais correntes artísticas do seu tempo. Ao retornar ao Brasil, ele trouxe consigo 

essas influências, mas adaptou-as ao contexto local, criando um diálogo entre o global e o local. A sua obra é 
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ligação com as vanguardas europeias, particularmente o cubismo e o surrealismo, que 

influenciaram profundamente a sua produção artística. Rêgo Monteiro integrou essas 

influências internacionais com uma sensibilidade única, emergindo num estilo caracterizado 

por formas arredondadas e agigantadas. Estas formas não são apenas um exercício estético, 

mas refletem uma tendência anti progresso industrial, comum entre os artistas da sua época, 

que se opunham à crescente mecanização e à desumanização associada à revolução 

industrial. O artista, assim como os seus contemporâneos, diligenciava na arte uma forma de 

resistência e uma revalorização da humanidade e da natureza. 

 

No entanto, a obra de Rêgo Monteiro não se fica pela mera imitação das vanguardas 

europeias. Ele incorpora elementos da cultura brasileira, o que confere às suas obras uma 

autenticidade e originalidade particulares. Em “Menino com cão”, pode-se perceber essa 

dualidade: a influência europeia nas formas e composição e a forte presença da cultura 

brasileira nos temas e na representação. A nudez, por exemplo, pode ser interpretada como 

uma referência à cultura indígena brasileira, que vivia em harmonia com a natureza, num 

modo de vida tropical e despreocupado. Esta representação não é apenas uma idealização 

romântica, mas um comentário crítico sobre a modernidade e a industrialização. Rêgo 

Monteiro utiliza a imagem do menino e do cão como símbolos de uma pureza e simplicidade 

perdidas, em contraste com a complexidade e a alienação da vida urbana moderna. A obra 

sugere um retorno a um estado mais natural e autêntico da existência humana, em harmonia 

com o meio ambiente e afastado das pressões da sociedade industrial. 

 

 

 

 

 

 

 

 

 

 

 

 

 

 

 
 

um testemunho da capacidade da arte de transcender fronteiras culturais, ao mesmo tempo que se enraíza 

profundamente na sua própria cultura. 
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“Espantalho” de Cândido Portinari 

 

Figura 9 - "Espantalho" lápis sobre papel, 19.5X14.3cm, Cândido Portinari. 
 
 
 

 
Continuamos a nossa exploração da notável coleção da Galeria Lourdes com uma obra do 

mestre Cândido Portinari20 – fase de transição no Modernismo Brasileiro - Este destacado 

artista brasileiro, muitas vezes comparado aos mestres europeus, é representado na coleção 

 

 

20 Desde muito jovem, Portinari inseriu-se no meio artístico de Brodowski, em São Paulo, onde começou a 

desenvolver o seu talento inato para o desenho e a pintura. Ao prosseguir os seus estudos na Escola Nacional 

de Belas Artes, no Rio de Janeiro, Portinari destacou-se rapidamente pela sua habilidade técnica e pela 

profundidade emocional das suas obras. O seu talento foi reconhecido com o "Prémio Viagem", uma bolsa de 

estudos que lhe permitiu estudar em França, em particular em Paris, o centro das vanguardas artísticas na época. 
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por um desenho intitulado "Espantalho", uma peça que, apesar de não datada, revela a 

profundidade do seu talento e a originalidade da sua visão artística. 

 

A sua formação em Paris proporcionou-lhe uma imersão nas técnicas e teorias dos grandes 

mestres europeus, mas Portinari nunca se afastou das suas raízes brasileiras. Integrou as 

influências europeias com as suas experiências e sensibilidades brasileiras, criando uma obra 

única que refletia a realidade social e cultural do Brasil. "Espantalho", a obra presente na 

Galeria Lourdes, é um exemplo paradigmático da capacidade de Portinari de sintetizar estas 

influências. O espantalho, figura recorrente na arte de Portinari, simboliza a vida rural 

brasileira e os desafios enfrentados pelos trabalhadores do campo. A escolha do espantalho 

não é acidental; representa tanto a proteção quanto a fragilidade, sendo uma metáfora 

poderosa das condições de vida rurais brasileira. Este desenho, com as suas linhas 

expressivas e economia de traços, capta a essência do tema com uma clareza e intensidade 

que são características do trabalho de Portinari. A obra revela o seu domínio técnico e a sua 

capacidade de transmitir complexas emoções e ideias através de uma linguagem visual 

aparentemente simples, mas profundamente rica. 

 

Portinari foi um artista e político comprometido com as questões sociais do seu tempo. As 

suas obras frequentemente abordam temas como a desigualdade, a opressão e a esperança, 

refletindo a sua visão humanista e a sua preocupação com os problemas sociais do Brasil. 

Este compromisso é visível na obra "Espantalho", onde a figura solitária e desgastada do 

espantalho se torna um símbolo da resistência e da dignidade dos trabalhadores rurais. 
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“Menino” de Orlando Teruz 
 

 

 

 

Figura 10 - "Menino", aguarela, 30X22cm, Orlando Teruz. 
 
 
 
 

Orlando Teruz21, um artista contemporâneo e parceiro de Cândido Portinari, é representado 

na coleção da Galeria Lourdes por duas obras significativas: um desenho e uma pintura em 

 

 

 

21 Teruz foi uma figura influente no Salão Revolucionário de 1931, Organizado pelo Arq. Lúcio Costa, um 

evento que marcou uma nova fase do Modernismo no Brasil. Este salão, crucial para a afirmação da arte 

moderna brasileira, reuniu artistas que procuravam romper com as tradições académicas e explorar novas 

formas de expressão. Teruz, com a sua abordagem inovadora e temática social, destacou-se como um dos 
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aguarela. Ambas as peças capturam a essência da infância e as vivências do quotidiano 

brasileiro, temas recorrentes na obra de Teruz, que são reveladores da sua sensibilidade e 

compromisso com a representação autêntica da realidade social do Brasil. 

 

Uma das obras de Teruz na coleção da Galeria Lourdes é uma aguarela intitulada “Menino”. 

Reflete uma visão humanista e uma sensibilidade social que são evidentes na sua abordagem 

ao tema da infância. Ao representar crianças e cenas do quotidiano, Teruz não só documenta 

a realidade social do Brasil, mas também oferece uma reflexão sobre as condições de vida e 

as esperanças das gerações mais jovens. Através de “Menino”, ele consegue capturar a 

essência da infância brasileira, com todas as suas nuances e complexidades, oferecendo ao 

observador uma janela para um mundo de simplicidade e autenticidade. 

 

 

 

 

 

 

 

 

 

 

 

 

 

 

 

 

 

 

 

 

 

 

 

 

 

 

 

 

 

 

principais participantes deste movimento. Na sua descendência, deixou as artes plásticas como legado, os seus 

filhos e netos são também artistas. Foi também professor de Belas Artes. 
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“Marinha” de José Pancetti 
 
 

 
. Figura 11 - "Marinha"- Fase Stela, óleo s/ cartão, 27X40cm, 1954, José Pancetti. 

 
 
 

 

Na coleção de Aurélio Tavares, encontram-se duas obras de José Pancetti22: um desenho a 

tinta-da-china e uma pintura, esta última ilustrativa das paisagens marinhas que 

frequentemente permeiam a obra. 

 

A pintura de Pancetti é emblemática do seu estilo característico, notoriamente marcado por 

pinceladas com uma forte tendência para a gestualidade horizontal. Esta técnica confere às 

suas paisagens marinhas uma sensação de amplitude e serenidade, capturando com precisão 

a vastidão e a tranquilidade dos cenários costeiros. As pinceladas horizontais de Pancetti 

contrastam de maneira interessante com a representação de elementos pictóricos mais 

 
 

 

22 Na segunda fase do Modernismo brasileiro, destaca-se o nome de José Pancetti, cuja trajetória artística é 

marcada por uma singularidade notável. Servindo na Marinha de Guerra brasileira, Pancetti iniciou a sua 

carreira na pintura de forma tardia, adotando uma abordagem autodidata que lhe conferiu um estilo único e 

inconfundível. 
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precisos, resultando numa harmoniosa fusão de espontaneidade e detalhe. A obra marinha, 

presente na coleção de Aurélio Tavares, exemplifica perfeitamente esta dualidade estilística. 

A gestualidade horizontal das pinceladas transmite a quietude das águas e o movimento 

suave das ondas, enquanto os elementos mais detalhados — como embarcações ou pessoas 

— são retratados com uma precisão que evidencia o olho atento e a mão segura do artista. 

Esta combinação de técnicas não só destaca a habilidade técnica de Pancetti, mas também a 

sua capacidade de evocar emoções e atmosferas específicas através da pintura. 

 

A dualidade na obra de Pancetti reflete a sua experiência de vida, especialmente o tempo 

passado na Marinha de Guerra, que lhe proporcionou uma profunda familiaridade com o mar 

e as suas variações. As paisagens marinhas que ele pintou não são meras representações 

visuais, mas sim reflexões pessoais e íntimas das suas vivências, carregadas de uma poética 

própria que captura a imensidão e a introspeção do oceano. 
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“Autorretrato” de Inemá de Paula 

 

Figura 12 - "Autoretrato", óleo s/tela, 89X70cm 1982, Inemá de Paula 
 
 
 
 

A coleção de Aurélio Tavares inclui uma obra de Inemá de Paula23 que destaca, de forma 

exemplar, a sua habilidade técnica e a profundidade expressiva do seu trabalho. Trata-se de 

 

 

 
 

 

23 Inemá de Paula, uma figura central do Modernismo brasileiro na sua segunda fase, surge como um dos 

artistas mais versáteis e inovadores do seu tempo. Nos anos 1950, a sua obra atravessa uma fase abstracionista, 

em consonância com as tendências artísticas predominantes da época. explorou o abstracionismo, esta fase 

caracteriza-se por uma exploração intensa das formas e das cores, refletindo a busca incessante pela abstração 
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um autorretrato, uma das peças de grande formato do acervo, onde as cores vibrantes e as 

pinceladas vigorosas e texturadas se combinam para criar uma imagem de forte impacto 

visual e emocional. Este autorretrato não só reflete a maestria técnica do artista, mas também 

oferece um vislumbre íntimo da sua personalidade e das suas preocupações artísticas. As 

cores vibrantes utilizadas por Inemá de Paula neste autorretrato são um testemunho da sua 

habilidade em manipular a paleta cromática para evocar emoções e atmosferas específicas. 

As tonalidades intensas conferem à obra uma energia e vitalidade que capturam a atenção 

do observador, enquanto as pinceladas vigorosas e texturadas acrescentam uma dimensão 

tátil à pintura, realçando a fisicalidade do processo criativo do artista. Este uso expressivo 

da cor e da textura é característico de Inemá de Paula e demonstra a sua capacidade de 

transcender as técnicas convencionais para criar uma linguagem visual única e pessoal. 

 

O autorretrato de Inemá de Paula, presente na coleção de Aurélio Tavares, representa uma 

síntese das diversas influências e experiências que moldaram a sua carreira artística. A fase 

abstracionista dos anos 1950 deixou marcas indeléveis no seu estilo, visíveis na liberdade 

com que manipula a forma e a cor. Contudo, o seu retorno ao figurativismo mostra um 

compromisso com a representação humana e uma busca constante por novas formas de 

expressão que dialoguem com as suas raízes culturais e pessoais. 

 

 

 

 

 

 

 

 

 

 

 

 

 

 

 

 

 

 

 

 
 

e pela rutura com a tradição figurativa. No entanto, Inemá de Paula retorna posteriormente à linguagem 

figurativa, evidenciando uma flexibilidade estilística e uma capacidade de síntese notáveis. 
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“Cena do Cotidiano” de Djanira 

 

Figura 13 - “Cena do Cotidiano”, óleo s/tela 44X53cm, 1950 de Djanira. 
 
 
 
 

Djanira da Motta e Silva24, uma figura proeminente da segunda fase do modernismo 

brasileiro, foi, muitas vezes, erroneamente considerada uma pintora naïf. Esta categorização 

simplista não faz justiça à profundidade e complexidade da sua obra. 

 

 

 

24 Djanira tornou-se conhecida, primeiramente, pela gestão de uma pensão no bairro de Santa Teresa, no Rio 

de Janeiro, um dos bairros que mais acolhia emigrantes. Este bairro tornou-se um centro de convivência para 

inúmeros artistas internacionais, entre os quais se destacam Maria Helena Vieira da Silva e o seu marido, Arpad 

Szenes. Este ambiente multicultural e artístico influenciou significativamente a obra da artista. 
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No acervo da Galeria Lourdes, encontra-se uma obra da artista intitulada "Cena Cotidiana", 

datada de 1950. Esta obra representa uma fase de transição na carreira da artista, passando 

de uma paleta de cores escuras e intensamente tristes - década de 1940- para uma fase mais 

vibrante, com cores vivas e alegres. Esta transição é significativa no percurso artístico de 

Djanira, pois marca a evolução da sua linguagem visual e a ampliação do seu repertório 

temático. A artista era conhecida por representar temas populares e cenas do quotidiano do 

povo brasileiro, bem como festas tradicionais. A sua obra reflete um profundo interesse pela 

cultura e pelas tradições do Brasil, capturando a essência da vida quotidiana com um olhar 

sensível e detalhado. A representação de cenas populares e do dia a dia nas suas pinturas não 

só documenta a realidade brasileira da época, mas também celebra a diversidade e a riqueza 

cultural do país. Esta habilidade de transitar entre diferentes estilos e paletas de cores sem 

perder a coerência temática e a integridade artística, coloca a artista entre os grandes nomes 

do modernismo brasileiro. 

 

Após explorarmos uma parte significativa do acervo da Galeria Lourdes, de Aurélio Tavares, 

e abordar a obra e o legado de cada um dos artistas representados, podemos concluir que o 

Modernismo Brasileiro emergiu das influências das vanguardas europeias, integrando, 

contudo, a rica multiculturalidade brasileira. Este movimento foi caracterizado pelo esforço 

dos artistas em divulgar e reivindicar uma identidade nacional única, rompendo com o 

academismo e o formalismo predominantes da época, e cortando os laços de dependência 

cultural com a Europa. 

 

Formalmente, o ano de 1922 marca o início do modernismo no Brasil, coincidindo com o 

centenário da independência do país. A Semana de Arte Moderna de 1922, realizada em São 

Paulo, foi um marco fundamental neste contexto. Este evento, como já anteriormente 

referido, reuniu artistas, escritores e intelectuais que buscavam renovar e transformar a 

cultura brasileira, ao promover uma rutura com as tradições académicas e ao adotar uma 

linguagem estética que refletia a modernidade e a contemporaneidade do país. Através da 

integração de elementos das vanguardas europeias, como o cubismo, o surrealismo e o 

futurismo, com as particularidades culturais, sociais e geográficas do Brasil, os modernistas 

brasileiros conseguiram criar uma arte autêntica e inovadora. Esta síntese de influências 

resultou em obras que celebram a diversidade e a riqueza cultural do Brasil, ao mesmo tempo 

que criticam e subvertem as normas estéticas estabelecidas pelo academicismo 
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3.2.2. Artistas portugueses na Coleção 

 
Agora passemos à parte do acervo dedicada aos artistas modernistas e contemporâneos 

portugueses. É uma parte da coleção iniciada muito anteriormente ao acervo de arte 

brasileira. Iniciámos por essa parte da coleção, (Modernismo Brasileiro) pela sua 

importância a nível nacional, que seja do nosso conhecimento, não existe uma coleção 

(tornada pública) de modernismo brasileiro, tão vasta em Portugal. Mas não é de menos 

importância a coleção de artistas portugueses no espólio da galeria, uma coleção que levou 

muitos mais anos a ser construída. De referir que apenas falamos do acervo da Galeria 

Lourdes, pois o colecionador conta com muitas mais obras de arte na dimensão privada. 

 

José de Guimarães é uma presença fundamental nesta coleção. Reconhecido pelo seu estilo 

único que mistura influências da arte africana e europeia, as suas obras são um testemunho 

da riqueza cultural e da inovação estética que caracterizam a sua produção. Através da sua 

pintura de pequenas dimensões em pasta de papel da série “México”, os visitantes da Galeria 

Lourdes podem apreciar a fusão de tradições e a exploração de novos vocabulários visuais 

que marcam a sua carreira. 

 

Graça Morais, outra artista de destaque na coleção, é conhecida pelas suas poderosas 

representações da condição humana, especialmente das mulheres e das comunidades rurais 

portuguesas. As suas obras, frequentemente carregadas de uma intensa expressividade 

emocional e uma paleta cromática vibrante, capturam a essência da vida no interior e norte 

de Portugal, oferecendo uma reflexão profunda sobre a identidade, tradição e a memória 

coletiva. O desenho patente na galeria conta uma tradição de Carnaval de Podence, “Os 

caretos”. 

 

Nadir Afonso, com a sua abordagem geométrica e a sua teoria estética que alia arte e 

matemática, é também uma figura central no acervo de Aurélio Tavares. As suas 

composições rigorosas, e ao mesmo tempo dinâmicas, representam uma contribuição 

significativa para o modernismo português e refletem a busca incessante por harmonia e 

equilíbrio. E da sua obra falaremos mais à frente. 
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Almada Negreiros, um dos mais proeminentes representantes do modernismo em Portugal, 

está presente na coleção com uma obra que exemplifica a sua versatilidade e inovação da 

qual iremos abordar mais à frente. Conhecido tanto pela sua pintura quanto pela sua escrita, 

Almada foi uma figura multifacetada que deixou um legado indelével na cultura portuguesa. 

A sua obra, presente na Galeria Lourdes, permite um mergulho na sua visão vanguardista e 

na sua capacidade de antecipar tendências artísticas. 

 

Paula Rego, cuja obra tem alcançado reconhecimento internacional, é uma artista cuja 

presença enriquece enormemente a coleção. As suas pinturas e desenhos, muitas vezes 

explorando temas sombrios e narrativas complexas, são um reflexo da sua habilidade em 

combinar o pessoal e o político, o real e o fantástico. A sua inclusão no acervo sublinha a 

relevância contemporânea da sua obra e o seu impacto duradouro na arte portuguesa e 

mundial. 
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“Sem Título” de Almada Negreiros 
 
 

 
Figura 14.-S/ título, técnica mista s/papel, 1960, com dedicatória, 32x65 de Almada Negreiros. 

 
 
 
 

Iniciamos a nossa exploração por uma ínfima parte da coleção portuguesa com uma obra de 

Almada Negreiros, datado de 1960, contendo uma dedicatória ao Marquês de Abrantes. 

Almada, pioneiro da primeira fase modernista em Portugal, um artista autodidata e 

multifacetado, destacou-se não apenas nas artes plásticas, mas também na literatura, entre 

outros. Este desenho, pertencente ao acervo da Galeria Lourdes, exemplifica a sobriedade 

geométrica que caracteriza a obra do artista naquela época. As figuras esguias, típicas do seu 

traço, revelam a maestria de Almada no desenho. Embora esta peça pertença a uma fase mais 

madura e tardia da carreira de Almada, não deixa de exibir a sua habilidade técnica e 

inovação. Utilizando uma técnica mista, que combina lápis, lápis de cor e tinta, o artista 

também incorpora a representação de objetos como um compasso, um esquadro e folhas de 

grandes dimensões, elementos frequentemente associados a arquitetos e desenhadores. Este 

uso de ferramentas de desenho técnico sublinha a precisão e o rigor que Almada aplicava às 

suas composições, mesmo quando imbuídas de uma sensibilidade artística única. 

 

A escolha de materiais e a inclusão de instrumentos de desenho técnico conferem à obra uma 

dimensão adicional de complexidade e profundidade. As linhas precisas e as formas 

geométricas são características distintivas do trabalho de Almada durante esta fase, 
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refletindo uma abordagem que equilibra a criatividade artística com a disciplina técnica. Este 

equilíbrio é emblemático do movimento modernista, que procurava romper com os estilos 

tradicionais e incorporar novas formas de expressão. A dedicatória ao Marquês de Abrantes 

adiciona um elemento pessoal e histórico à obra, sugerindo uma ligação entre o artista e o 

destinatário, possivelmente denotando respeito ou admiração. Este detalhe enriquece ainda 

mais a interpretação da peça, oferecendo uma visão sobre as redes sociais e intelectuais que 

Almada frequentava. 

 

O desenho é um exemplo claro da capacidade de Almada em transcender as barreiras entre 

diferentes disciplinas artísticas. A sua habilidade em mesclar o desenho técnico com a 

expressividade artística resultou em obras que são simultaneamente rigorosas e evocativas. 

Este trabalho específico, com as suas figuras esguias e a sobriedade geométrica, é 

representativo da contribuição duradoura de Almada Negreiros para a arte moderna 

portuguesa e para o panorama cultural do século XX. 
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“À Sombra das Horas” de Cruzeiro Seixas 

 

Figura 15.- "À Sombra das Horas", técnica mista s/papel, 12,6X17.9cm, 1998 de Cruzeiro Seixas. 
 
 
 
 

Vamos analisar a obra de Cruzeiro Seixas patente na Galeria Lourdes, um desenho de 

pequenas dimensões com técnica mista, intitulado “À Sombra das Horas”. Cruzeiro Seixas, 

um nome incontornável no panorama do surrealismo português, manteve-se fiel a este 

movimento artístico ao longo de toda a sua carreira, até o ponto em que já não conseguia 

trabalhar devido a uma doença degenerativa. Esta obra tardia, datada de 1998, exemplifica 

a persistência e a evolução da sua linguagem surrealista. 

 

Desde quase o início da sua carreira, Cruzeiro Seixas posicionou-se na vanguarda do 

surrealismo, embora inicialmente tenha tido uma breve incursão no neorrealismo. Contudo, 

foi no surrealismo que encontrou a sua verdadeira voz artística, ao abraçar uma estética que 

procurava explorar o inconsciente, os sonhos e a imaginação de uma forma que desafiava a 

lógica e a realidade convencional. “À Sombra das Horas” é uma manifestação clara da 
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maturidade artística de Cruzeiro Seixas. A utilização de técnica mista, ao combinar 

diferentes técnicas, com desenho a caneta preta e lápis, aproveitando a cor do próprio papel 

e o fundo colorido a tinta aguarelada em tons de azul e verde, revela a sua habilidade em 

criar composições complexas e evocativas. O título da obra sugere uma reflexão sobre o 

tempo e a sua passagem, temas recorrentes no surrealismo, onde a temporalidade é 

frequentemente distorcida. 

 

O trabalho de Cruzeiro Seixas é caracterizado por uma liberdade criativa que desafia as 

normas e os limites da representação tradicional. As suas composições são habitadas por 

figuras e formas que emergem do subconsciente, proporcionando uma experiência visual 

que é simultaneamente intrigante e enigmática. Neste desenho, a técnica mista confere uma 

profundidade adicional, permitindo que diferentes camadas de significado sejam descobertas 

pelo observador. 
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“Florença” de Nadir Afonso 

 

Figura 16.- "Florença", aguarela s/papel, 31X46cm, 1985 de Nadir Afonso. 
 
 
 
 

Discorrendo ainda o acervo da Galeria Lourdes, não podemos deixar de abordar a obra de 

Nadir Afonso. Arquiteto de formação e posteriormente formado em pintura, Nadir Afonso 

foi um artista, arquiteto e filósofo português de renome, conhecido pela defesa da ideia de 

que a arte é uma expressão matemática. A sua trajetória artística abrangeu diversas fases 

dentro do modernismo, refletindo uma contínua evolução e experimentação estética. 

 

A obra “Florença” de Nadir Afonso presente no acervo, uma abstração datada de 1985, 

exemplifica a sua abordagem única à arte. Executada em aguarela com alguns traços a lápis 

de cor, a peça retrata uma paisagem da cidade de Florença. Esta obra não só destaca a sua 

habilidade técnica, mas também a sua capacidade de captar a essência dos locais retratados 

através de uma linguagem abstrata e matemática. Nadir Afonso é amplamente reconhecido 

como um dos modernistas portugueses mais conceituados. A sua carreira foi marcada por 

uma constante alternância entre a arquitetura e as artes plásticas, refletindo a sua dedicação 
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profunda e exclusiva a cada uma dessas disciplinas em diferentes momentos. Quando se 

dedicava à arquitetura, Afonso deixava temporariamente as artes plásticas, e vice-versa, 

demonstrando um compromisso intenso com a perfeição e a inovação em cada campo de 

atuação. 

 

A filosofia artística de Nadir Afonso, que considera a arte como uma expressão matemática, 

está intrinsecamente ligada à sua formação em arquitetura. Esta visão é evidente na precisão 

e na estrutura geométrica das suas obras, que revelam uma busca pela harmonia e pelo 

equilíbrio estético. A sua obra é caracterizada por linhas claras e formas definidas, que criam 

composições rigorosamente calculadas e visualmente impactantes. A carreira de Nadir 

Afonso é também notável pela sua participação em várias vanguardas artísticas, que 

enriqueceram e diversificaram o seu estilo. A sua capacidade de integrar elementos de 

diferentes movimentos artísticos permitiu-lhe desenvolver uma linguagem visual distinta, 

que se destaca pela sua originalidade e profundidade conceptual. 

 

O acervo da Galeria Lourdes inclui muitas outras obras modernistas e contemporâneas de 

artistas portugueses, brasileiros e internacionais. No entanto, essas obras não serão 

apresentadas neste momento, a fim de despertar a curiosidade do público e incentivá-los a 

visitar a galeria. Iremos agora debruçar-nos sobre os eventos que a Galeria Lourdes e a 

Quinta de São João têm acolhido como polo cultural desde a sua abertura ao público em 

outubro de 2023. 
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3.3.- Eventos no âmbito da Gestão Cultural 

 
Desde a sua inauguração, a Galeria Lourdes e a Quinta de São João têm-se afirmado como 

um importante polo cultural na Região, ao promover uma variedade de eventos que atraem 

tanto a comunidade local, quanto visitantes de outras partes do globo. A programação cultural 

tem sido diversificada, abrangendo exposições, workshops, residências artísticas, concertos 

musicais e conferências, com o objetivo de fomentar o diálogo entre artistas, académicos e 

o público em geral. 

 

Durante o mês de setembro de 2023, foram realizadas significativas alterações para assegurar 

o pleno funcionamento da Galeria Lourdes. Primeiramente, consolidou-se a presença digital 

da galeria com a criação de um sítio na internet e a ativação de perfis nas redes sociais. 

Foram estabelecidos endereços de correio eletrónico oficiais e disponibilizados contactos 

para facilitar a comunicação institucional. Adicionalmente, houve uma reestruturação 

curatorial que incluiu a reorganização das obras expostas, reduzindo a quantidade de peças 

exibidas para proporcionar uma experiência mais focada e contemplativa. Esta nova 

curadoria visou não apenas melhorar a disposição das obras, mas também destacar com 

maior clareza as narrativas e contextos artísticos de cada peça. 

 

Para promover a inauguração e as atividades da galeria, foram enviadas notas de imprensa 

aos principais jornais da Ilha da Madeira e também ao site da cultura e à agenda cultural 

local. Esta estratégia de divulgação teve como objetivo alcançar um público mais amplo e 

diversificado, atraindo tanto residentes, como turistas interessados em artes visuais. Outra 

medida fundamental foi o licenciamento da bilheteira, garantindo que todas as operações de 

venda de ingressos fossem conduzidas de acordo com as normas legais vigentes. Além disso, 

implementou-se um sistema inovador para a apresentação de informações sobre as obras 

expostas: os textos biográficos e descritivos de cada peça foram convertidos em códigos QR, 

permitindo aos visitantes aceder a detalhes adicionais através dos seus dispositivos móveis. 

Esta abordagem moderna não só enriquece a experiência do visitante, mas também facilita 

a atualização e a expansão do conteúdo informativo. 
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Todas estas alterações foram feitas de acordo com o colecionador, e claro, para manter uma 

melhor gestão do espaço e torná-lo de acesso público. 

 

 

 
3.3.1 Eventos realizados 

 
O primeiro evento realizado na Galeria Lourdes foi a exposição inaugural, intitulada 

"Madeira, ponto de encontro entre o Modernismo Brasileiro e o Modernismo Português". 

Esta exposição destacou a coleção permanente da galeria, com ênfase nas obras modernistas 

brasileiras e portuguesas, oferecendo ao público a oportunidade de conhecer de perto a 

riqueza e a diversidade do acervo de Aurélio Tavares. A mostra esteve patente entre 14 de 

outubro de 2023 e meados de abril de 2024, permitindo uma apreciação mais profunda das 

tendências e influências que moldaram o modernismo em ambos os países. Durante este 

período, a exposição proporcionou aos visitantes uma visão abrangente sobre as vanguardas 

artísticas, apresentando tanto as convergências, quanto as particularidades dos movimentos 

modernistas no Brasil e em Portugal. As visitas guiadas, realizadas regularmente, foram um 

componente essencial desta iniciativa, permitindo aos visitantes adquirir um conhecimento 

mais detalhado das obras e dos artistas expostos. Estas visitas guiadas não só elucidaram os 

contextos históricos e culturais em que as obras foram criadas, mas também destacaram a 

importância do Modernismo Brasileiro, que, muitas vezes, não recebe o reconhecimento 

devido na Europa. 

 

O enfoque na interação direta com o público através das visitas guiadas visou também 

sensibilizar e educar os visitantes sobre a relevância e a influência do modernismo no Brasil, 

uma vertente artística que, apesar do seu valor e impacto, é frequentemente subvalorizada 

ou pouco explorada nos circuitos artísticos europeus. Assim, a exposição inaugural não só 

cumpriu o objetivo de apresentar o acervo da Galeria Lourdes, mas também desempenhou 

um papel significativo na promoção e valorização do património artístico brasileiro e 

português. Esta abordagem curatorial e educativa foi fundamental para consolidar a Galeria 

Lourdes como um polo cultural de excelência, capaz de proporcionar uma experiência 

enriquecedora e informativa aos seus visitantes. A exposição "Madeira, ponto de encontro 

entre o Modernismo Brasileiro e o Modernismo Português" marcou um início auspicioso 
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para a galeria, estabelecendo um padrão elevado para futuras programações e reafirmando o 

compromisso da instituição com a divulgação e valorização das artes visuais. 

 

 
Figura 17.- Pré-Inauguração da Exposição Madeira Ponto de Encontro entre o Modernismo Brasileiro e o Modernismo 

Português 
 
 
 

 

Durante a exposição já abordada em epígrafe, a Galeria Lourdes organizou e acolheu uma 

série de oficinas destinadas a estudantes de arte e professores, com o intuito de promover a 

educação artística e estimular a criatividade. Estas oficinas foram concebidas para oferecer 

aos participantes uma imersão prática e teórica nas técnicas e correntes artísticas 

representadas no acervo da galeria, proporcionando-lhes uma experiência educativa 

enriquecedora e inspiradora. Além das oficinas, a galeria recebeu diversas visitas de 

estudantes, tanto a nível académico como do ensino secundário. Estas visitas foram 

cuidadosamente planeadas para proporcionar uma compreensão aprofundada das obras 

expostas e dos movimentos artísticos que elas representam. Guiadas por especialistas, as 

visitas permitiram aos estudantes explorar a interseção entre o modernismo brasileiro e 

português, bem como entender as influências e contextos culturais que moldaram estes 

movimentos. 
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Figura 18. - Formação Literacia Visual Contemporânea – Direção de Serviço de Educação Artística -Secretaria Regional 

da Educação, Ciência e Tecnologia. Dezembro de 2023. 
 
 
 

 

Estas atividades educativas tiveram um papel crucial na consolidação dos serviços 

educativos da Galeria Lourdes. Ao abrir as suas portas para a comunidade académica e 

escolar, a galeria não só reforçou o seu papel como espaço de exposição, mas também como 

um centro de aprendizagem e desenvolvimento artístico. A interação direta com as obras de 

arte e a participação ativa em oficinas criativas proporcionaram aos estudantes e professores 

uma oportunidade única de expandir os seus horizontes artísticos e de fomentar um apreço 

mais profundo pela arte moderna e contemporânea. 

 

Durante a exposição "Madeira, ponto de encontro entre o Modernismo Brasileiro e o 

Modernismo Português", foi realizado um ciclo de concertos musicais intitulado: "Alma 

Brasileira" durante os meses de janeiro, fevereiro e março do corrente ano, nos últimos fins 

de semana de cada mês. Esta iniciativa foi fruto de uma parceria com a “Melro Preto - 

Associação de Jazz da Madeira” e teve como objetivo enriquecer a experiência dos 

visitantes, integrando as artes visuais e a música num diálogo interdisciplinar e culturalmente 
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significativo. Os eventos iniciavam-se com uma visita guiada à exposição de arte modernista 

brasileira, proporcionando aos participantes uma compreensão profunda das obras e dos 

contextos históricos e culturais que as influenciaram. Estas visitas guiadas, destacavam a 

importância do modernismo brasileiro e a sua integração com as influências europeias e a 

multiculturalidade do Brasil. 

 

 
Figura 19 - Ciclo de Concertos de Música “Alma Brasileira” em parceria com a Associação de Jazz da Madeira, «Melro 

Preto». Entre janeiro e março 2024 
 
 
 

 

Após a visita, os participantes eram convidados a assistir aos concertos do ciclo "Alma 

Brasileira", onde músicos da Associação de Jazz da Madeira interpretavam peças 

representativas do modernismo musical brasileiro. O repertório incluía tanto música erudita, 

como as composições de Heitor Villa-Lobos, quanto música popular, destacando-se as obras 

de Pixinguinha. Esta seleção musical oferecia uma visão abrangente das diferentes facetas 

do modernismo brasileiro, refletindo tanto a sofisticação técnica quanto as raízes populares 

da música do país. A combinação das visitas guiadas com os concertos permitiu aos 

visitantes uma imersão completa na cultura modernista brasileira, sublinhando a sua riqueza 

e diversidade, e explorando a interseção entre as artes visuais e a música. 

 

Aproveitámos, portanto, esta interligação entre as formações/oficinas criativas e o ciclo de 

concertos com a exposição patente. Esta estratégia integrada permitiu uma sinergia 

enriquecedora entre diferentes formas de expressão artística, oferecendo uma experiência 
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cultural completa e multifacetada aos visitantes da Galeria Lourdes. As oficinas criativas, 

destinadas a estudantes de arte e professores, tinham como objetivo promover a educação 

artística e estimular a criatividade. Simultaneamente, o ciclo de concertos "Alma Brasileira", 

em parceria com a “Melro Preto - Associação de Jazz da Madeira”, ofereceu uma dimensão 

auditiva à experiência visual da exposição. A interligação entre as formações/oficinas 

criativas, o ciclo de concertos e a exposição "Madeira, ponto de encontro entre o 

Modernismo Brasileiro e o Modernismo Português" demonstrou a capacidade da Galeria 

Lourdes para promover uma programação cultural integrada e de alta qualidade. 

 

Em março do corrente ano, a Galeria Lourdes/Quinta de São João assumiu o patrocínio da 

artista cubana Alejandra Glez, uma reconhecida artista multidisciplinar radicada em Madrid 

e representada pela Galeria Belard em Lisboa. Alejandra Glez deslocou-se à Região 

Autónoma da Madeira para gravar um vídeo relacionado com o seu mais recente projeto. 

Este evento não apenas evidenciou a colaboração internacional, mas também proporcionou 

uma oportunidade única para os bailarinos madeirenses, que foram integrados na 

performance da artista cubana. Desta forma, a Galeria Lourdes contribuiu significativamente 

para a interação entre artistas regionais e uma artista de renome internacional. A Galeria 

Lourdes foi palco de uma conferência que foi presidida pelo colecionador: Eng.º Aurélio 

tavares, o Secretário Regional do Turismo e da Cultura, o Dr. Eduardo Jesus e o Presidente 

da Câmara de Câmara de Lobos Dr. Leonel Silva, com a presença da artista e da galerista 

Catarina Mantero. 
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Figura 20 - Conferência Alejandra Glez. Março de 2024. 

 
 
 

 

A culminação deste projeto ocorreu a 26 de maio, com a inauguração da vídeo-performance 

na Galeria Belard, em Lisboa. Esta exibição marcou um momento importante de intercâmbio 

cultural, destacando o compromisso da Galeria Lourdes em promover a arte contemporânea 

e criar oportunidades para artistas locais. A integração de talentos madeirenses na 

performance de Alejandra Glez sublinhou a importância da colaboração artística e do apoio 

privado para o desenvolvimento cultural. 

 

Este evento exemplifica o papel ativo da Galeria Lourdes/Quinta de São João como um polo 

cultural de excelência, que não só acolhe e promove artistas de diversas origens, mas também 

facilita a ligação e a troca de experiências entre artistas regionais e internacionais. A vídeo- 

performance de Alejandra Glez, enriquecida pela participação dos bailarinos madeirenses, é 

um testemunho da capacidade da Galeria Lourdes de fomentar o diálogo intercultural e de 

valorizar a arte como um meio de expressão e transformação social. 

 

A 20 de abril de 2024, inaugurou-se uma nova exposição na Galeria Lourdes, intitulada “Le 

Corbusier/Oscar Niemeyer - a outra face dos arquitetos”. Esta exposição resulta de uma 

parceria com o Instituto Niemeyer e o seu presidente, o arquiteto Paulo Sérgio Niemeyer. A 
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exposição apresenta um conjunto diversificado de serigrafias e desenhos originais, várias 

maquetes, além de diversas memórias associadas aos arquitetos, como cartas, artigos de 

jornais, comendas e peças de mobiliário. A exposição destaca não apenas a obra 

arquitetónica de Le Corbusier e Oscar Niemeyer, mas também as suas contribuições artísticas 

e culturais mais amplas. As obras de Le Corbusier, incluindo desenhos e um candeeiro, 

fazem parte da coleção privada de Aurélio Tavares, oferecendo uma visão íntima e pessoal da 

criatividade multifacetada deste ícone do modernismo. 

 

 
Figura 21 - Inauguração da Exposição "A outra face dos arquitetos - Le Corbusier / Oscar Niemeyer. Abril de 2024. 

 
 
 

 

Por outro lado, as peças associadas a Oscar Niemeyer incluem não apenas desenhos e 

serigrafias, mas também maquetes e diversos objetos que documentam a sua carreira e a sua 

vida. Estes itens, disponibilizados pelo Instituto Niemeyer, incluem cartas, artigos de jornais 

e comendas que celebram a sua contribuição significativa para a arquitetura e a cultura 

global. Esta exposição proporciona, assim, uma oportunidade única para o público conhecer 

de perto a obra e o legado destes dois gigantes da arquitetura moderna. 

 

As residências artísticas serão outro pilar fundamental da programação cultural da Galeria 

Lourdes. As residências oferecem aos artistas a oportunidade de trabalhar num ambiente 

inspirador da Ilha da Madeira e de partilhar o seu processo criativo com o público. A 
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interação direta entre os artistas residentes e os visitantes tem enriquecido a experiência 

cultural oferecida pela galeria, promovendo um intercâmbio dinâmico de ideias e 

perspetivas. 

 

Como exemplo da dinâmica cultural e social da Galeria Lourdes, encontra-se a decorrer uma 

residência artística desde maio do presente ano, protagonizada pelo artista brasileiro Leandro 

Figueiredo. Este projeto artístico foca-se na inclusão, ao envolver jovens dentro do espetro 

autista e outros em situação de vulnerabilidade. As obras resultantes deste projeto serão 

leiloadas, e parte das receitas reverterão a favor da “Associação Grandes Azuis”, uma 

instituição dedicada ao apoio a jovens com necessidades especiais. 

 

 
Figura 22.- Trabalho em dupla durante a residência do artista Leandro Figueiredo. 

 
 
 

 

A exposição das obras criadas durante esta residência artística está programada para o mês 

de agosto e terá um caráter itinerante. O percurso expositivo terá início no Porto Santo, em 

parceria com a Secção Regional da Ordem dos Arquitetos da Madeira e a sua Presidente a 

arquiteta Susana Neves. A exposição seguirá para a Ponta do Sol, na “Capela de Santo 
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António”, em colaboração com o Município e a Dr.ª Fátima Spínola. Posteriormente, a 

mostra será transferida para o Funchal, onde será exibida na “Sala dos Arcos” do Colégio 

dos Jesuítas, com a colaboração do Professor Doutor Duarte Encarnação e da aluna de 

segundo ciclo em Gestão Cultural, Maria Jardim. Finalmente, a exposição passará pela 

cidade de Câmara de Lobos, sendo apresentada no “Museu da Imprensa”. 

 

A culminação deste projeto dar-se-á com o leilão das obras, agendado para o dia 4 de 

setembro. Este evento não só destacará o talento dos jovens participantes, como também 

reforçará o compromisso da Galeria Lourdes e de Leandro Figueiredo com a inclusão social 

e a responsabilidade comunitária. Encontra-se já agendada para julho de 2025 outra 

residência artística, com a artista plástica portuguesa, Beatriz Manteigas. 

 

 

 
3.3.2 Eventos Futuros 

 
Em setembro deste ano (2024), a Galeria Lourdes irá inaugurar uma exposição do renomado 

artista português Sérgio Remondes. Esta mostra marcará o início de um novo ciclo na galeria, 

caracterizado por exposições típicas de uma galeria comercial, em oposição ao contexto 

museológico tradicional. Desta forma, as obras de arte apresentadas estarão disponíveis para 

aquisição por parte dos visitantes e colecionadores interessados. Sérgio Remondes, cuja 

carreira artística se destaca pela versatilidade e profundidade, trará à Galeria Lourdes uma 

seleção de trabalhos que refletem o seu percurso e a sua visão única. A exposição 

proporcionará aos visitantes a oportunidade de apreciar e adquirir peças de alta qualidade, 

diretamente do artista, promovendo assim a valorização e a circulação da arte contemporânea 

portuguesa. Este novo formato de exposição visa não só diversificar a programação da 

galeria, mas também fomentar um mercado de arte mais dinâmico e acessível. Ao abrir as 

portas para a aquisição das obras, a Galeria Lourdes procura criar uma ponte entre os artistas 

e o público, incentivando a formação de novas coleções privadas e o apoio direto aos 

criadores. 

 

A decisão de transitar para este modelo de exposição sublinha o compromisso da Galeria 

Lourdes em adaptar-se às necessidades e expectativas do seu público, enquanto continua a 

promover a arte contemporânea de forma inovadora. A mostra de Sérgio Remondes será um 
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evento significativo, não só pelo calibre do artista envolvido, mas também pelo novo 

paradigma que inaugura na galeria. 

 

Neste momento, um grupo de curadores e artistas madeirenses entrou em contacto com a 

Galeria Lourdes para organizar, em maio de 2025, uma série de conferências e palestras que 

envolverão a comunidade das Ilhas da Macaronésia. Este projeto, que conta com o apoio da 

Rede Nacional de Arte Contemporânea, ainda está em fase de desenvolvimento. 

 

A Galeria está também em diálogo com a artista madeirense Natércia Kuprian, uma 

performer de renome que tem destacado a cultura e as tradições da Madeira nas suas obras. 

O objetivo é trazer ao adro da nossa capela um espetáculo inovador e envolvente que integre 

a comunidade local. Natércia Kuprian é conhecida por incorporar elementos tradicionais 

madeirenses nas suas performances, criando uma fusão única entre a arte contemporânea e 

o património cultural da região. 

 

Desde outubro de 2023, a programação da Galeria Lourdes e da Quinta de São João tem 

evidenciado um compromisso contínuo com a promoção da arte e da cultura. Este polo 

cultural tem-se destacado pela sua capacidade de integrar exposições, formações, residências 

artísticas e conferências numa oferta diversificada e acessível, que tem contribuído 

significativamente para o enriquecimento cultural da região. A continuidade desta 

programação é essencial para assegurar que a Galeria Lourdes continue a desempenhar um 

papel central no cenário artístico regional, promovendo o diálogo e a apreciação das artes 

visuais. 
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3.4.- A Gestão Cultural da Galeria Lourdes – Desafios e Constrangimentos 

 
A Galeria Lourdes é uma instituição de domínio privado que, até ao momento, não beneficia 

de qualquer tipo de apoio público ou institucional, seja financeiro ou em géneros. Este 

modelo de gestão independente apresenta desafios únicos, especialmente no que diz respeito 

ao financiamento de exposições, programas educativos e eventos culturais. No entanto, 

propõe-se, como caso de estudo, analisar as possibilidades e estratégias de gestão que 

poderiam ser adotadas caso a galeria passasse a contar com apoios públicos e institucionais. 

A obtenção de apoios públicos, tais como subsídios governamentais, financiamentos 

europeus ou patrocínios de entidades locais, poderia transformar significativamente a 

capacidade operacional da Galeria Lourdes. Com recursos financeiros adicionais, seria 

possível ampliar a programação cultural, incrementar a qualidade e quantidade das 

exposições temporárias e permanentes, e proporcionar maior estabilidade e desenvolvimento 

aos projetos de residência artística, entre outros. 

 

Propostas e convites da parte da gestão cultural da galeria, não faltam, mas frequentemente 

a sua concretização esbarra na necessidade de evitar perdas financeiras. No entanto, é crucial 

reconhecer que um investimento inicial robusto é fundamental para garantir um retorno 

significativo num futuro próximo. A injeção de fundos permitiria a contratação de mais 

pessoal especializado, como curadores, educadores de arte e profissionais de marketing, o 

que aumentaria a capacidade de criar e promover eventos de alta qualidade. 

 

Uma gestão apoiada por fundos públicos permitiria também a implementação de programas 

educativos mais abrangentes, dirigidos a diferentes públicos, desde estudantes a profissionais 

das artes. A oferta de oficinas criativas, palestras e visitas guiadas poderia ser expandida, 

promovendo uma maior interação com a comunidade local e contribuindo para a 

democratização do acesso à cultura. Além disso, com apoios institucionais, seria viável 

estabelecer parcerias com outras galerias, museus e instituições culturais, tanto a nível 

nacional, como internacional. Estas colaborações poderiam resultar em intercâmbios 

artísticos, exposições itinerantes e projetos de investigação conjuntos, enriquecendo a oferta 

cultural e aumentando a visibilidade da Galeria Lourdes no panorama artístico global 

 

A gestão da Galeria Lourdes poderia beneficiar significativamente da contratação de 

profissionais especializados em diversas áreas. Um exemplo notável seria a inclusão de um 
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professor destacado, que desempenhasse funções nos serviços educativos da galeria. Este 

profissional poderia desenvolver uma variedade de tarefas, incluindo a organização de 

visitas de estudo, a criação de programas educativos e o estabelecimento de um contacto 

mais estreito com as escolas da região. Com financiamento adequado, a contratação de 

pessoal adicional permitiria uma expansão das atividades educativas e culturais da galeria. 

Um professor dedicado poderia criar programas educativos personalizados que envolvessem 

os estudantes em experiências artísticas significativas, promovendo um maior entendimento 

e apreciação das artes entre os jovens. Além disso, a organização de visitas de estudo poderia 

ser mais eficaz e abrangente, proporcionando aos alunos uma oportunidade de aprender fora 

do ambiente escolar tradicional. 

 

A presença de um professor especializado também facilitaria a integração da galeria com o 

currículo escolar, incentivando as escolas a incluir visitas à galeria como parte regular das 

suas atividades educativas. Este tipo de colaboração beneficiaria tanto a galeria quanto as 

instituições de ensino, promovendo um intercâmbio contínuo de conhecimento e cultura. 

Adicionalmente, com o apoio financeiro, a galeria poderia oferecer visitas gratuitas para 

turmas escolares, removendo barreiras financeiras que poderiam impedir a participação de 

alguns alunos. Esta acessibilidade aumentaria significativamente o alcance e o impacto das 

exposições, permitindo que um público mais amplo desfrutasse das obras e programas 

apresentados pela galeria, mantendo também, a estabilidade financeira do espaço cultural. 

 

A contratação de mais pessoal também aliviaria a carga de trabalho da atual funcionária, 

permitindo uma gestão mais eficiente e uma melhor organização dos eventos e exposições. 

Profissionais especializados em outras áreas, como curadoria, marketing e administração, 

poderiam trazer novas perspetivas e habilidades, melhorando a qualidade geral das 

operações da galeria, criando uma equipa de trabalho coesa e funcional. 

 

Outro profissional que deveria integrar a equipa da Galeria Lourdes é um especialista 

formado em conservação e restauro. Considerando que a galeria possui uma coleção privada, 

que já foi referida anteriormente, a presença de um conservador-restaurador é essencial para 

assegurar a manutenção das obras em condições ideais. Este profissional seria responsável 

por uma série de tarefas vitais, incluindo a inspeção e avaliação das obras após transportes, 

a verificação e  limpeza de  fungos, bem como outras intervenções necessárias para a 
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preservação do acervo. A conservação e o restauro são áreas críticas na gestão de qualquer 

coleção de arte. Obras de arte, especialmente aquelas que pertencem ao modernismo e à 

contemporaneidade, são frequentemente suscetíveis a danos devido a fatores ambientais, 

manuseamento inadequado ou simplesmente pelo passar do tempo. A intervenção de um 

conservador-restaurador qualificado garante que estas obras recebam os cuidados 

especializados que merecem, preservando a sua integridade e valor histórico para futuras 

gerações. 

 

O profissional de conservação e restauro seria encarregado de desenvolver e implementar 

planos de conservação preventiva. Estes planos incluem o monitoramento constante das 

condições ambientais da galeria, como a temperatura e a humidade, e a aplicação de medidas 

corretivas quando necessário. A verificação regular do estado das obras e a execução de 

procedimentos de limpeza e restauro, quando necessário, são essenciais para evitar a 

deterioração. Além disso, este especialista poderia coordenar e supervisionar o transporte de 

obras de arte, assegurando que todas as precauções sejam tomadas para minimizar riscos 

durante o manuseamento e deslocação das peças. O cuidado com embalagens apropriadas e 

métodos de transporte seguros é crucial para preservar a condição das obras durante as 

viagens. A inclusão de um conservador-restaurador na equipa não só garantiria a 

longevidade das obras da coleção, mas também aumentaria a credibilidade da galeria junto 

de outras instituições culturais e colecionadores privados. Este compromisso com a 

conservação e a manutenção das obras pode vir a abrir portas para colaborações, 

empréstimos e parcerias que beneficiem a galeria a longo prazo. 

 

Outra situação que se torna relevante é a existência de um designer, responsável pelas 

publicações nas redes sociais e no sítio da Galeria Lourdes, mas que não reside na Região, 

o que apresenta uma série de desafios logísticos e operacionais. Esta situação requer que a 

única funcionária do espaço lhe envie continuamente informações, para que ele possa 

concretizar as suas tarefas. Este método de trabalho não se justifica, pois compromete a 

eficiência e a qualidade do conteúdo produzido. Idealmente, o designer deveria estar imerso 

na realidade local, participando diretamente nas atividades e eventos da galeria. A presença 

física permitiria ao designer fazer um arquivo detalhado e abrangente das obras, eventos e 

outras atividades da galeria, criando assim um acervo visual e informativo para ser partilhado 
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ao longo da temporada. Esta abordagem garantiria uma representação mais fiel e inspirada 

da galeria e do seu contexto cultural. 

 

A falta da presença física do designer na Região impede a captura de momentos espontâneos 

e genuínos, fundamentais para uma comunicação eficaz e envolvente nas plataformas 

digitais. A dependência de informações secundárias transmitidas pela funcionária local não 

só sobrecarrega esta última, como também limita a criatividade e a capacidade de resposta 

do designer às dinâmicas e necessidades da galeria. Portanto, para maximizar o impacto das 

publicações e melhorar a comunicação digital da Galeria Lourdes, é imperativo que o 

designer esteja presente no local, pelo menos periodicamente. Esta prática permitiria uma 

melhor compreensão do ambiente, do público-alvo e das nuances culturais específicas da 

região. A criação de um arquivo visual e informativo robusto garantiria um fluxo constante 

e autêntico de conteúdo relevante, enriquecendo a experiência dos seguidores e visitantes 

virtuais. 

 

A disponibilização de financiamento adequado para a contratação de profissionais 

especializados incrementaria a capacidade da Galeria Lourdes em realizar a sua missão 

educativa e cultural. Esta abordagem não só fortaleceria os serviços educativos, mas também 

ampliaria o impacto da galeria na comunidade, tornando-a um recurso cultural e educativo 

ainda mais valioso. 

 

Finalmente, a captação de apoios permitiria investir na infraestrutura da Galeria Lourdes, 

melhorando as condições de acessibilidade, uma questão de grande pertinência. Situada 

numa quinta de origem secular, a entrada para a galeria não possui acesso para cadeiras de 

rodas, uma característica mantida para preservar a traça original do edifício. No entanto, este 

fator apresenta desafios significativos para garantir a inclusividade do espaço. 

 

A obtenção de financiamento não é o único obstáculo neste contexto. A preservação do 

património, conforme a traça original, é uma preocupação legítima e necessária. No entanto, 

é fundamental encontrar uma solução que permita o acesso universal, respeitando ao mesmo 

tempo a integridade histórica do edifício. A implementação de acessos alternativos, que 

liguem o parque de estacionamento à galeria, poderia ser uma solução viável. Estes acessos 

devem ser concebidos de maneira a harmonizar com o ambiente histórico da Quinta, 

utilizando materiais e designs que respeitem a estética original. No interior da galeria, as 
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condições já estão preparadas para acolher pessoas com mobilidade reduzida. O espaço 

expositivo e as instalações sanitárias estão completamente equipados para permitir a entrada 

e a rotação de uma cadeira de rodas. Isso demonstra o compromisso da Galeria Lourdes em 

ser um espaço inclusivo, embora haja necessidade de melhorias no acesso exterior. 

 

Investir em acessibilidade não é apenas uma questão de conformidade legal, mas também de 

responsabilidade social. Garantir que todas as pessoas, independentemente da sua 

mobilidade, possam desfrutar das exposições e atividades da galeria é fundamental para 

promover a igualdade de oportunidades e a inclusão cultural. O espaço da Galeria Lourdes 

em si, distingue-se pela sua infraestrutura exemplar, equipada para a preservação e 

conservação das obras de arte expostas. Dotada de um sistema de climatização avançado, a 

galeria mantém a humidade ideal de forma sustentável, sem recorrer a sistemas de ar 

condicionado convencionais. A implementação de teto e chão radiantes garante uma 

temperatura e humidade constantes, condições essenciais para a conservação do acervo 

artístico. 

 

As instalações da galeria são modernas e foram concebidas com uma iluminação adequada, 

pensada especificamente para realçar as obras expostas sem comprometer a sua integridade. 

Este cuidado com a iluminação é crucial para a preservação das cores e materiais das peças, 

permitindo uma fruição plena das exposições. A Galeria Lourdes também se destaca pela 

preservação da paisagem típica da área envolvente. A arquitetura do espaço harmoniza-se 

com a Quinta de São João, mantendo a integridade estética e histórica do local. Este 

equilíbrio entre modernidade e tradição foi reconhecido com a atribuição do Prémio de 

Arquitetura Madeira e Porto Santo 2023. Este prémio é um testemunho do compromisso da 

galeria com a excelência arquitetónica e a sustentabilidade, refletindo a sua dedicação em 

criar um espaço cultural de referência. A Galeria Lourdes não só oferece condições ideais 

para a preservação das obras de arte, como também se destaca pela sua arquitetura 

sustentável e harmoniosa, premiada e reconhecida pela sua excelência. Estes fatores, aliados 

ao compromisso com a acessibilidade e a inclusão, fariam da Galeria Lourdes um espaço 

pleno. 
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Considerações finais 

 
Para encerrarmos esta dissertação, finalizamos com as considerações ao estudo de caso sobre 

a Galeria Lourdes, destacando a importância de uma gestão cultural estratégica e bem 

estruturada. A galeria, enquanto espaço privado dedicado à promoção e preservação da arte 

contemporânea, enfrenta desafios significativos que poderiam ser mitigados com a obtenção 

de apoios financeiros e a integração de recursos humanos mais abrangente nas suas 

valências. A análise realizada demonstra que, apesar das limitações atuais, a Galeria Lourdes 

possui um potencial considerável para se tornar um polo cultural de referência na Região 

Autónoma da Madeira (RAM) e, possivelmente, em âmbito nacional e internacional. 

 

O acesso a apoios financeiros, sejam eles provenientes de subsídios governamentais, 

financiamentos europeus ou patrocínios privados, permitiria à Galeria Lourdes ampliar a sua 

programação cultural e aumentar a frequência e a qualidade das exposições temporárias e 

permanentes. Com um financiamento adequado, seria viável implementar melhorias nas 

infraestruturas, como a acessibilidade para pessoas com mobilidade reduzida, mantendo ao 

mesmo tempo a integridade histórica do espaço. Além disso, a contratação de profissionais 

especializados em diversas áreas, como a conservação e restauro, a mediação cultural e a 

curadoria, contribuiria para uma gestão mais eficiente e eficaz, garantindo a preservação e 

valorização das obras de arte expostas. 

 

A inclusão de um profissional de conservação e restauro, por exemplo, seria crucial para a 

manutenção da coleção privada da galeria, assegurando que as obras estejam sempre em 

condições ideais de exposição e preservação. Da mesma forma, a presença de um educador 

dedicado aos serviços educativos poderia aumentar a interação da galeria com a comunidade 

local, promovendo visitas de estudo e programas educativos que tornariam a arte mais 

acessível a diferentes públicos. Estes investimentos em recursos humanos não só 

melhorariam a qualidade dos serviços oferecidos pela galeria, mas também reforçariam a sua 

missão de democratizar o acesso à cultura e à arte. 

 

Em suma, o estudo de caso da Galeria Lourdes demonstra que, com uma gestão cultural 

robusta, apoiada por recursos financeiros e humanos adequados, a galeria poderia alcançar 

um reconhecimento significativamente maior. A possibilidade de implementar uma 

programação cultural diversificada e de alta qualidade, aliada a uma infraestrutura 
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aprimorada e a uma equipa profissional qualificada, posicionaria a Galeria Lourdes como 

um importante centro de difusão cultural na Região. Assim, é fundamental considerar 

estratégias de captação de apoios e investimentos que viabilizem estas melhorias, 

consolidando a galeria como um espaço de referência no cenário artístico contemporâneo. 

 

Em jeito de conclusão, a integração de apoios públicos e institucionais na gestão da Galeria 

Lourdes abriria um leque de oportunidades para manter o seu crescimento e 

desenvolvimento sustentável, criar mais postos de trabalho, possibilitando a ampliação da 

sua missão de promover a arte e a cultura, bem como a valorização do património artístico 

local, nacional e internacional. 
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Anexo 1 – “Diário de Notícias” - Coleção do Arquivo Regional 
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Anexo 2 – “Diário de Notícias” coleção do Arquivo Regional 
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Anexo 3 – “The Quintas of Madeira” - Livro pertencente ao colecionador Aurélio 

Tavares 
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Anexo 4 – “The Quintas of Madeira” - Livro pertencente ao colecionador Aurélio 

Tavares 
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Anexo 5 – “Jornal de Letras, Artes e Ideias” - Coleção do Arquivo Regional 
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Anexo 6 – “Jornal de Letras, Artes e Ideias” - Coleção do Arquivo Regional 
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Anexo 7 – “Jornal de Letras, Artes e Ideias” - Coleção do Arquivo Regional 
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Anexo 8 – “Jornal de Letras, Artes e Ideias” - Coleção do Arquivo Regional 
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Anexo 9 – “Jornal de Letras, Artes e Ideias” - Coleção do Arquivo Regional 
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Anexo 10 – “Jornal de Letras, Artes e Ideias” - Coleção do Arquivo Regional 
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Anexo 11 - “Jornal de Letras, Artes e Ideias” - Coleção do Arquivo Regional 
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Anexo 12 – “Jornal de Letras, Artes e Ideias” - Coleção do Arquivo Regional 
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Anexo 13 – “Jornal de Letras, Artes e Ideias” - Coleção do Arquivo Regional 
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Anexo 14 – “Jornal de Letras, Artes e Ideias” - Coleção do Arquivo Regional 
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Anexo 15 - “Jornal de Letras, Artes e Ideias” - Coleção do Arquivo Regional 
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Apêndice 1 - Entrevista realizada ao colecionador Aurélio Tavares em junho de 2024 

 
MJ- Que idade tinha quando começou a colecionar arte e o que é que o motivou para isso? 

 
AT- A paixão por colecionar começou em criança, com as moedas, selos e só por volta dos 

25 anos é que comprei o meu primeiro quadro. 

 

 

 
MJ- Denota-se que tem um maior interesse pela arte moderna, do que pela arte 

contemporânea, porquê? 

 

AT- Não diria isso. O acervo da Galeria Lourdes ainda não está totalmente preenchido. Tudo 

que seja inovação e de alguma forma fraturante na arte estou disponível para analisar essa 

transformação. 

 

 

 
MJ- Do acervo da Galeria Lourdes, qual a peça que adquiriu há mais tempo? 

 
AT- Foi um quadro do Nuno Barreto e da Ana Vidigal. Comprei-os no mesmo dia. (não se 

encontram na galeria). 

 

 

 
MJ- Qual surgiu primeiro em si? O colecionismo de arte: portuguesa, internacional ou 

brasileira? (Defina datas por favor, +/-). 

 

AT- Desde miúdo a pintura foi sempre uma presença constante na casa dos meus pais. 

A minha mãe era uma pintora típica da altura. 

No entanto, o interesse pela arte, em especial a pintura, deve-se ao Mário Manuel, meu 

companheiro de armas no longínquo período do PREC. 

 

Era proprietário da galeria Módulo, localizada no Porto e foi no período do “VERÃO 

QUENTE” que comprei as minhas primeiras obras. 
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Até finais do seculo XX a pintura portuguesa foi a que me despertou mais interesse e, só no 

início deste século, é que descobri a pintura do outro lado do Atlântico, a visita ao “sítio” do 

Burle Marx, no Rio de Janeiro, foi o detonador da minha paixão pelo movimento modernista 

brasileiro. 

 

Só mais recentemente, é que comecei a “olhar” para os artistas internacionais. 

 

 

 
MJ- Como costuma adquirir as suas obras de arte, através de galerias, leilões ou marchands 

d’arts, etc? 

 

AT- De início foi através das galerias e mais recentemente através dos marchands d’arts. 

Raramente compro em leilões. 

 

 

 
MJ- Porque decidiu abrir um espaço como a Galeria Lourdes para expor a sua coleção e 

porquê na Ilha da Madeira? 

 

AT- O motivo principal foi prestar homenagem à minha mãe, pessoa simples, que foi 

marcante na minha formação como homem, ao incutir valores éticos sempre presentes ao 

longo da minha vida. 

 

A localização na Madeira é uma forma de gratidão com a Região, pois foi na Pérola do 

Atlântico que profissionalmente concretizei parte dos meus sonhos e venci muitos desafios. 

 

Parafraseando um crítico de arte; “toda a coleção é a instauração de uma sensibilidade nova, 

feita de uma forma gradativa e consistente a partir de uma vontade forte e duradora”. 

 

Quando essa arte é posta ao serviço da comunidade te 

m mais valor. 

É essa a função da Galeria Lourdes. 
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Apêndice 2 - Cartaz da Exposição inaugural da Galeria Lourdes ao público -14 de 

outubro 2023 
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Apêndice 3 - Pré-inauguração da Galeria Lourdes a 13 de outubro 2023 
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Apêndice 4 - Formação Literacia Visual Contemporânea – Direção de Serviço de 

Educação Artística -Secretaria Regional da Educação, Ciência e Tecnologia. 

Dezembro de 2023. 
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Apêndice 5 - Formação Literacia Visual Contemporânea – Direção de Serviço de 

Educação Artística -Secretaria Regional da Educação, Ciência e Tecnologia. 

Dezembro de 2023. 
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Apêndice 6 - Formação Literacia Visual Contemporânea – Direção de Serviço de 

Educação Artística -Secretaria Regional da Educação, Ciência e Tecnologia. 

Dezembro de 2023. 
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Apêndice 7 - Ciclo de Concertos de Música “Alma Brasileira” em parceria com a 

Associação de Jazz da Madeira, «Melro Preto». Entre janeiro e março 2024 
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Apêndice 8 - Ciclo de Concertos de Música “Alma Brasileira” em parceria com a 

Associação de Jazz da Madeira, «Melro Preto». Entre janeiro e março 2024 
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Apêndice 9 - Cartaz de divulgação do evento nas redes sociais 
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Apêndice 10 - Conferência de Impressa sobre o patronado da Galeria Lourdes à 

artista Alejandra Glez. 14 de março de 2024. 
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Apêndice 11 - Cartaz de divulgação da exposição “A Outra Face dos Arquitetos” de 

abril e agosto de 2024 
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Apêndice 12 - Inauguração da exposição “Le Corbusier/Oscar Niemeyer – A Outra 

Face dos Arquitetos”, a 20 de abril 2024 
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Apêndice 13 - A mestranda em entrevista ao Programa da RTP Madeira sobre a 

exposição: “Le Corbusier/Oscar Niemeyer – A Outra Face dos Arquitetos” 
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Apêndice 14 - Revista “Madeira Island Magazine” janeiro/fevereiro de 2024 
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Apêndice 15 - Revista “Habitar-Viver Câmara de Lobos” abril/maio/junho 2024 
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Apêndice 16 - 1ª residência Artística na Galeria Lourdes/Quinta de São João, com o 

Artista Leandro Figueiredo, junho/julho 2024 
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Apêndice 17 - 1ª residência Artística na Galeria Lourdes/Quinta de São João, com o 

Artista Leandro Figueiredo, junho/julho 2024 
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Apêndice 18 - 1ª residência Artística na Galeria Lourdes/Quinta de São João, com o 

Artista Leandro Figueiredo, junho/julho 2024 
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Apêndice 19 - 1ª residência Artística na Galeria Lourdes/Quinta de São João, com o 

Artista Leandro Figueiredo, junho/julho 2024 
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Apêndice 20 - 1ª residência Artística na Galeria/Lourdes/Quinta de São João 

 
Artista Leandro Figueiredo, visita da RTP Madeira para o programa “Casa das 

Artes” 

 


