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PREFÁCIO

C
onheci o Saúl Ne-

ves de Jesus à 

mesa de um café 

em Coimbra, no 

início do ano de 

1987 . Ele e o Dinis 

Caetano estavam 

empenhados em 

fundar a “Casa do Algarve” em Coimbra . 

Eu, que tinha acabado de lançar a primeira 

edição do jornal Postal do Algarve, encon-

trei-me com eles para recolher elementos 

para a elaboração de uma notícia sobre os 

objetivos e a intenção da criação da Casa 

do Algarve na cidade dos estudantes .

Ambos tínhamos três pontos em comum . 

Eramos do Algarve, estudantes na Uni-

versidade de Coimbra e determinados 

em querer contribuir para deixar o mun-

do um pouco melhor do que o tínhamos 

encontrado . 

Passaram-se quase 40 anos . Seguimos ca-

minhos diferentes . O Saúl empenhou-se 

numa carreira académica notável e bri-

lhante na Universidade do Algarve, eu em-

penhei-me em fazer do jornal Postal do Al-

garve um órgão de informação que orgu-

lhasse a região e os algarvios . Ambos con-

tinuamos empenhados e determinados na 

nossa missão, o que nos tem levado a cru-

zarmo-nos profissionalmente várias vezes .

Hoje, e a convite do Saúl, é com grande 

prazer que me debruço sobre as páginas 

do seu livro, "+ de 100 reflexões em torno 

das Artes Visuais", uma compilação mag-

nífica que reflete não apenas a sua profun-

didade do conhecimento e paixão por esta 

área, mas também a sua dedicação incan-

sável em partilhar as suas sábias reflexões 

com o mundo .

Ao longo de quase 15 anos, Saúl Neves de 

Jesus presenteou os leitores do Cultura .Sul 

- o caderno cultural publicado pelo jornal 

Postal do Algarve - com uma série de ar-

tigos perspicazes e provocativos, cada um 

deles começando com uma pergunta que 

conduz o leitor a uma viagem fascinan-

te pelo vasto e multifacetado mundo das 

artes visuais . Desde questões sobre a na-

tureza da arte até ao papel das novas tec-

nologias na sua evolução, estas reflexões 

abrangem uma ampla gama de tópicos 

que estimulam o pensamento e inspiram 

a imaginação .

O percurso de Saúl Neves de Jesus, tan-

to na academia como nas artes visuais, é 

verdadeiramente notável . Como Professor 

Catedrático de Psicologia na Universidade 

do Algarve e praticante dedicado das artes 

visuais, trouxe uma riqueza de experiên-

cia e conhecimento para estas reflexões, 

oferecendo uma perspetiva única que in-

tegra a teoria e a prática, a investigação e 

a criatividade .

Este livro não só nos desafia a repensar as 

nossas próprias perceções e entendimen-

tos sobre as artes visuais, mas também nos 

convida a explorar novas formas de ver, 

pensar e sentir o mundo à nossa volta . É 

uma obra que celebra a beleza, a comple-

xidade e o poder transformador da arte, e 

que nos lembra da importância de conti-

nuarmos a fazer perguntas, a procurar res-

postas e a nunca deixarmos de nos mara-

vilhar com o extraordinário potencial da 

expressão humana .

Espero que os leitores se sintam tão inspi-

rados e enriquecidos por estas reflexões 

como eu me senti ao lê-las . Que este livro 

sirva não apenas como uma fonte de co-

nhecimento e insight, mas também como 

um convite para uma jornada contínua de 

descoberta e apreciação das artes visuais .

Henrique Dias Freire

Jornalista e diretor do Postal do Algarve
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M
uitas vezes são colocadas 
questões sobre as artes 
visuais, as exposições ou 
as obras produzidas pe-
los artistas .
Esta constatação, asso-
ciada ao gosto pelas ar-
tes visuais e ao facto de 

ter feito um pós-doutoramento neste âmbito, le-
vou-me a aceitar o desafio do Cultura .Sul para 
escrever artigos de opinião sobre artes visuais, 
desde 2011 .
Todos os 106 artigos publicados têm como título 
uma questão, sobre a qual procurei refletir .
Tratando-se de artigos de opinião, a exigência 
científica na escrita seria relativa e senti que os 
conhecimentos que possuía seriam suficientes 
para o efeito, sendo até uma oportunidade para 
aprofundar a minha curiosidade e aprendizagem 
no âmbito das artes visuais . 
Desde logo, quis que os artigos também pudes-
sem suscitar a curiosidade do próprio leitor, pe-
lo que os títulos são sempre questões relativas às 
artes visuais, coincidindo com dúvidas que mui-
tas vezes as pessoas têm neste âmbito . As respos-
tas levaram-me a fazer pesquisa sobre os assun-
tos e a ilustrar com referência a artistas, a obras 
ou a exposições .
Com os artigos publicados não procurei a respos-
ta correta ou adequada para cada questão, até 
porque não existe, mas apenas tentar esclarecer 
cada uma das questões colocadas .
Desde logo, no primeiro artigo publicado procu-
rei responder à questão “Mas, afinal, o que é a ar-
te?” . Esta é precisamente uma questão que muitas 
pessoas colocam face à cada vez maior diversida-
de dos produtos artísticos que se podem encon-
trar em exposições . Conclui este primeiro artigo 
afirmando que “sendo a arte uma forma de co-
municação, afinal aquilo que não parece ter sen-
tido até tem; temos é que o tentar descobrir, sen-
do esse também um dos desafios da arte” .
A partir daí fui escrevendo artigos, tendo os pri-
meiros onze sido integrados no livro “Construção 
de um percurso multidisciplinar, integrativo e de 
síntese nas Artes Visuais” que publiquei em 2015 . 
Pensei em ficar por aí, mas com as palavras de 
incentivo de vários leitores e pela curiosidade e 
prazer pela pesquisa neste âmbito, fui continuan-
do a escrever, sempre colocando uma questão 
no título de cada artigo . Não foi um processo fá-
cil e nunca pensei escrever tantos artigos, mas o 
que é certo é que, com a atitude que procuro ter 
em relação a tudo na vida, em que “o caminho 
faz-se caminhando . . .”, escrevi mais de 100 arti-

gos no Cultura .Sul durante estes quase 15 anos .
Daí o título deste livro, “+ de 100 reflexões em 
torno das Artes Visuais” . 
As primeiras reflexões desta colaboração foram 
centradas sobre questões mais técnicas, como a 
importância da formação do artista, da autoria, 
do título, do pensamento, do texto escrito, da 
criatividade, da dimensão ou da cor numa obra, 
bem como as relações entre a ciência e as artes 
visuais, a integração de estilos artísticos e as re-
lações entre a fotografia, a pintura e a arte digi-
tal . O elevado valor de algumas obras de arte, in-
cluindo os NFT, e o colecionismo também foram 
temas abordados .
Mas, ao longo destes anos de colaboração, os te-
mas/perguntas foram variando, até tendo em con-
ta que, na maioria das vezes, procurei ir ao en-
contro daquilo que estava a acontecer na altura 
em que escrevia os artigos, em termos de expo-
sições ou de temas da atualidade . Foi o caso dos 
artigos escritos durante a pandemia do corona-
vírus em que escrevi artigos relacionados com as 
visitas virtuais a museus ou a própria valorização 
do trabalho dos profissionais de saúde . 
As questões ambientais, como a proteção dos 
oceanos, a descarbonização ou a preservação das 
espécies ameaçadas, têm sido daquelas sobre as 
quais mais tenho refletido nos últimos anos, apro-
veitando para destacar trabalhos de arte urbana, 
nomeadamente feitos a partir do “lixo” ou da pró-
pria poluição .
Outro tema recorrente nos últimos anos tem sido 
a importância da paz e o papel que as artes visuais 
podem ter no processo de bem-estar das pessoas 
e da paz consigo mesmas e com os outros . Este 
aspeto é tanto mais importante tendo em conta 
as guerras que ocorrem no planeta, em particu-
lar na Ucrânia e na Faixa de Gaza, podendo as ar-
tes visuais ter também uma dimensão política no 
combate à pobreza e às desigualdades, bem como 
na ajuda a migrantes e refugiados . Neste âmbito, 
foram destacados os trabalhos de alguns artistas, 
como sejam Banksy e Weiwei . 
O artigo nº 100 intitulava-se “Pode a arte ajudar-
-nos a melhorar o mundo em que vivemos?” e 
desta forma procurei sintetizar um dos grandes 
objetivos desta colaboração com o Cultura .Sul .
Por seu turno, o último artigo publicado intitula-
va-se “Qual o papel da inteligência artificial nas 
artes visuais?”, sendo esta uma questão que ex-
pressa o presente e o futuro das artes visuais e da 
própria sociedade . Face ao avanço tecnológico, é 
muito provável que sejam cada vez mais aprofun-
dadas as relações entre a IA e a arte . E terminei 
este último artigo com a colocação de uma ques-

tão ainda mais geral que é a seguinte: “Qual será 
o futuro das artes visuais?”
Não irei responder a esta questão . Prefiro apre-
ciar aquilo que irá acontecer . . .
Para além dos 106 artigos, este livro contempla 
ainda uma entrevista recente que dei ao Cultura .
Sul, procurando responder a algumas questões 
que ajudavam a compreender a minha motivação 
e o meu percurso nas ligações entre a Psicologia 
e as Artes Visuais, bem como os temas aborda-
dos ao longo desta minha colaboração .
Aproveito para agradecer ao Henrique Dias Frei-
re, pela disponibilidade e confiança tida desde 
sempre, tendo escrito o Prefácio deste livro . Da 
mesma forma, agradeço à Mirian Tavares a es-
crita do Posfácio, abrindo a porta à continuação 
da colaboração da UAlg com o Cultura .Sul, nes-
te âmbito das artes visuais . 
Ambos tinham feito a apresentação no lança-
mento do meu livro de 2015, centrado sobre o 
meu percurso como praticante de artes visuais, 
e voltam a estar presentes neste livro que agora 
estou a lançar .
A arte, tal como a ciência, é um percurso inaca-
bado . A resposta a umas questões leva a colocar-
mos outras que influenciam a investigação futu-
ra na procura de respostas e na colocação de no-
vas questões .
Entendemos a arte como uma constante atitude 
de interrogação, uma busca do essencial e uma 
tentativa de expressar ideias, partilhando-as com 
os outros através da produção artística realizada . 
Tem sido também com esta atitude que tenho si-
do praticante de artes visuais, tendo desenvolvi-
do um percurso de produção artística suportado 
pela curiosidade, motivação e aprendizagem de 
novas competências operativas nas artes visuais, 
permitindo estruturar uma perspetiva multidis-
ciplinar, no sentido da integração progressiva de 
técnicas que permitissem expressar sensações, 
perceções, ideias e sentimentos .
Poderia parecer que, terminando este livro com 
uma questão, estaria a deixar em aberto a conti-
nuação da minha colaboração com o Cultura .Sul . 
Mas penso que tal não irá acontecer .
Tudo tem um princípio e um fim . . . E sinto que es-
te é o momento para finalizar a minha colabora-
ção assídua / mensal com o Cultura .Sul, deixan-
do este livro que “marca” o meu contributo de 
quase 15 anos .
A sociedade em que vivemos leva-nos a estar qua-
se sempre focados no futuro, em objetivos a atin-
gir, mas é importante saber parar, olhar para trás 
e saborear o presente!
É isso que vou procurar fazer agora . . .

INTRODUÇÃO
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Qual o papel da fotografia no desenvolvimento das artes visuais?
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06.04.2018 6 Cultura.Sul 

Foi recentemente divulgado o pro-
grama de evocação do centenário da 
Pneumónica, da inauguração do Sa-
natório Carlos Vasconcelos Porto em 
São Brás de Alportel e do fim da 1ª 
Guerra Mundial. É uma iniciativa con-
junta da Direção Regional de Cultura 
do Algarve, da Administração Regio-
nal de Saúde do Algarve, da Câmara 
Municipal de São Brás de Alportel e 
da Universidade do Algarve.

Do conjunto de iniciativas previs-
tas, destacaria a que se irá realizar 
no dia 9 de novembro na UAlg que 
diz respeito às “comemorações do 
centenário do fim da 1ª Guerra 
Mundial”.

Mais do que comemoração, neste 
caso trata-se de evocar as memórias, 
para que as novas gerações possam 
aprender com os erros do passado

A história é feita de acontecimen-
tos marcantes, uns bons e outros 
maus, podendo a arte visual aju-
dar a manter vivas no presente as 
memórias do passado, ajudando a 
construir os caminhos do futuro.

As guerras destacam-se de entre os 
acontecimentos marcantes na histó-
ria de qualquer povo, havendo obras 
de arte que ajudam a compreender 
o que aconteceu em determinados 
períodos da história.

Uma das obras de arte mais conhe-
cidas que procura expressar o horror 
da guerra é a pintura “Guernica”, de 
Picasso, com a dimensão de 3,49m x 
7,77m, exposta no Museu Reina Sofia, 
em Madrid. Esta é uma das principais 
obras de Picasso, constituindo uma 
“declaração de guerra contra a guerra 
e um manifesto contra a violência”, 
segundo alguns autores. Esta obra 
foi feita em 1937, sobre a Guerra Ci-
vil de Espanha, em particular sobre 
o bombardeamento da cidade espa-
nhola de Guernica, a 26 de Abril de 
1937, por aviões alemães, seguindo 
as ordens de Hítler em apoio ao di-
tador Francisco Franco. O repúdio 
de Picasso em relação a este bom-
bardeamento, que destruiu edifícios 
e matou pessoas e animais indefe-
sos, é expresso por apenas ter usado 
preto e branco, como que estando 
de luto. A focalização de Picasso na 
abordagem do sofrimento huma-
no, durante este período da guerra 
civil espanhola, pode também ser 
encontrada noutros trabalhos seus, 
em particular nas pinturas “Mulher 
chorando” e “Mulher chorando com 

lenço”, ambas de 1937.
Neste ano de 1937 foram vários os 

artistas que expressaram o seu repu-
dio pela guerra. Por exemplo, Horacio 
Ferrer na sua pintura “Madrid 1937 - 
Aviões negros” representa o terror e a 
raiva das mulheres com os seus filhos 
nos braços, num ambiente de grande 
tensão e revolta em relação à guerra, 
em particular aos ataques dos aviões. 
De destacar o fato de, embora a guer-
ra fosse fundamentalmente realizada 
entre homens, apenas aparecerem 
mulheres e crianças neste trabalho, 
procurando evidenciar o sofrimento 
que atinge também aqueles geral-
mente considerados mais frágeis e 
indefesos. Ainda de salientar que 
embora o título da obra e o olhar 
da personagem principal ser volta-
do para cima a reclamar, induzindo 
claramente para uma situação de 
bombardeamento feito por aviões, 
estes não aparecem neste trabalho, 
tal como acontece em “Guernica”.

Também em 1937, o pintor catalão 
Miró fez o cartaz “Aidez l’Espagne” 
(“Ajudem a Espanha”), para apoiar a 
luta dos republicanos espanhóis, em 
que o perfil desenhado ilustra um gri-
to semelhante aos perfis do quadro 
de Picasso. No entanto, no quadro 
de Miró temos o “grito” associado 
à “luta” (oposta à “fuga”) e com um 
sentido de vitória, simbolizada pelo 
punho gigante, traduzindo a atitude 
e a força dos republicanos na guerra 
civil espanhola. 

Esta expressão motivadora em 
situações de guerra pode ser encon-
trada em muitas outras obras, sendo 
a abordagem alternativa à expressão 
dramática dos horrores da guerra. 
Por exemplo, a pintura “A liberdade 
guiando o povo” representa a Revolu-
ção de Julho de 1830, com a queda de 

Carlos X, em que a mulher que cons-
titui a personagem principal desta 
pintura guia o povo por cima dos 
corpos dos derrotados, levando numa 
mão a bandeira tricolor da Revolução 
Francesa. Esta pintura inspirou a Es-
tátua da Liberdade, em Nova Iorque, 
oferecida pelos franceses cinquenta 

anos depois. Uma versão gravada 
desta pintura foi destaque na nota 
de 100 francos do início dos anos 90. 
No âmbito da escultura destaca-se o 
trabalho de François Rude, “A Marse-
lhesa” (1833-36), constituindo uma 

das quatro grandes esculturas que se 
encontram no Arco do Triunfo, em 
Paris, inaugurado por Napoleão para 
proclamar a glória da França. A im-
portância desta imagem é reforçada 
pelo facto de ter vindo a ser depois 
utilizada nas moedas de dez francos. 

Infelizmente, algumas das guerras 

representadas em obras do passado 
encontram versões na realidade con-
temporânea. Por exemplo, em 1824, 
Eugene Delacroix produziu a obra “O 
massacre de Constantinople”, repre-
sentando o massacre de Quios, um 

episódio da guerra da independên-
cia dos gregos contra os turcos, em 
que foram mortos cerca de 20 mil 
habitantes na ilha grega de Quios, 
sendo submetidos à escravatura os 
sobreviventes. Na atualidade, a ilha 
de Quios, na Grécia, volta a ser notícia 
pela situação em que se encontram 
os refugiados. 

Atualmente, a guerra é mais impre-
visível nas suas manifestações, devido 
aos ataques terroristas, que ocorrem 
cada vez com maior frequência e gra-
vidade, aumentando a insegurança 
das pessoas e a incerteza quanto ao 
futuro, parecendo que, não obstante 
a longevidade ser cada vez maior, a 
perspetiva temporal de futuro é cada 
vez menor. 

Como forma de sintetizar es-
te aumento da incerteza e da 
insegurança na sociedade atual, rea-
lizámos a pintura em acrílico “Grito 
de sangue em atentado terrorista” 
(2010), com as dimensões de 4,00m 
x 2,10m. Esta pintura representa o 
comportamento limite do sujeito, 
gritando de forma desesperada, 
sentindo que não pode fazer nada, 
uma total impotência ou um total 
descontrolo, face à situação em que 
se encontra. Neste contexto, as pes-
soas focalizam-se cada vez mais no 
presente e nas questões imediatas 
que têm para resolver. 

O imediatismo e o consumismo 
encontram cada vez mais “espaço/
tempo” para prosperar  nesta socie-
dade, em que as pessoas procuram 
distratores que permitam a apa-
rente satisfação imediata das suas 
necessidades.  

Talvez a arte visual possa aju-
dar a parar no tempo e a refletir, 
aprendendo com o passado no 
presente... l

Saul Neves de Jesus
Professor catedrático da UAlg;
Pós-doutorado em Artes Visuais 
pela Universidade de Évora

Podem as guerras 'inspirar' obras de arte?
Artes visuais

Pintura 'Guernica', de Pablo Picasso (1937)

FOTOS: D.R.

Poster 'Aidez l’Espagne', de Miró (1937)
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“Ser feliz” é o principal objetivo 

da maioria das pessoas, sintetizan-

do desta forma vários aspetos que, 

subjetivamente, contribuem pa-

ra a felicidade de cada um, desde 

objetivos mais materialistas e lon-

gínquos, como ter um bom carro 

ou uma boa casa, até objetivos mais 

intrínsecos e imediatos, como apro-

veitar cada momento. 

Considera-se impossível alcan-

çar uma felicidade permanente, 

pois como quase tudo na vida é 

cíclico, começando desde logo pe-

lo bio-ritmo do sujeito, também a 

perceção de felicidade implica o su-

jeito já ter tido também a perceção 

de alguma infelicidade. É por isso 

que a felicidade é uma construção 

subjetiva, sendo que o que faz feliz 

uma pessoa não é o mesmo que o 

que faz feliz outra. Há medida que 

o tempo de vida passa, tornamo-

-nos mais especialistas da nossa 

própria felicidade, pelo que po-

demos aprender a avaliar o que 

nos faz bem. Embora possa haver 

alterações no estado de felicidade 

do sujeito, não sendo possível en-

contrar-se constantemente num 

estado de felicidade absoluta, pode 

aprender a desenvolver um esta-

do de maior felicidade geral pela 

aproximação àquilo que começa a 

considerar ser a sua vocação ou o 

sentido da sua vida.

Sendo uma expressão muito 

usada na linguagem do dia a dia, 

o conceito de felicidade só recen-

temente começou a ser objeto de 

investigação científica pois, até 

final do século XX, o estudo da fe-

licidade estava muito associado ao 

esoterismo. Só no início do século 

XXI, com o incremento da Psicolo-

gia Positiva, a felicidade começa a 

ser avaliada e estudada com rigor 

metodológico. 

Até aí, a investigação em Psico-

logia tinha-se centrado mais sobre 

os aspetos negativos do ser hu-

mano do que sobre os positivos, 

tendo-se verificado, por exemplo, 

através duma meta-análise dos arti-

gos referenciados no “Psychological 

Abstract”, entre 1987 e 1999, que 

foram publicados mais artigos 

sobre emoções negativas do que 

positivas, na ordem de 14 para 1. 

A influência do modelo médico 

encontrava-se bem presente nesta 

abordagem, sobrevalorizando-se a 

identificação e a resolução de situa-

ções de doença. 

A Psicologia Positiva emerge da 

constatação de que era necessário 

alterar a tendência predominante-

mente negativa. Assim, dever-se-ia 

estudar o lado positivo do ser huma-

no e intervir no sentido de ajudar as 

pessoas a aumentar as suas forças e 

a desenvolver o seu potencial para 

uma maior alegria, satisfação com 

a vida, bem-estar e felicidade. 

No âmbito das artes visuais, a 

felicidade tem sido sobretudo 

analisada na perspetiva de ser o 

resultado da prática da produção 

artística, sendo que a realização 
de obras artísticas pode consti-

tuir um meio para a felicidade 

de quem as produz. Inclusive, no 

artigo “Onde está a “pureza” na 

produção artística?”, analisámos 

a questão da “liberdade” do artis-

ta e fizemos referência à teoria de 

Csikszentmihalyi. De acordo com 

esta teoria, quando se encontram 

em estado de fluxo, as pessoas apre-

sentam um sentimento de total 

envolvimento e têm a consciência 

totalmente focada na atividade em 

si. A motivação intrínseca e a felici-

dade do artista estão relacionados 

com este estado de fluxo. 

Além disso, conforme expli-

citámos no artigo “Pode a arte 

motivar?”, para além da felicidade 

de quem produz arte, esta questão 

também pode ser analisada na 

perspetiva da mensagem visual 

poder ter impacto na própria fe-

licidade de quem aprecia a arte.

A este propósito, fizemos referên-

cia à obra que realizámos em 2018 

intitulada “Secrets for a happy life 

(Homage to Banksy and Einstein)”, 

em que uma mão segura dois ba-

lões, cada um deles com uma frase 

que constitui um segredo para uma 

vida com mais qualidade ou mais 

feliz. Das duas frases, destacamos 

aquela que é considerada o segre-

do da felicidade de Einstein, escrita 

em 1922 e leiloada em 2017 por 1,3 

milhões de euros, sendo conside-

rada a frase mais cara de todos os 

tempos: “A quiet and modest life 

brings more joy than a pursuit of 

success bound with constant un-

rest” (“Uma vida calma e humilde 

traz mais felicidade do que a bus-

ca pelo sucesso numa agitação 

constante”).

Nesta perspetiva da abordagem 

da felicidade através das artes vi-

suais, destacamos a exposição 

“The Happy Show”, de Stefan 

Sagmeister, a qual poderá ser vi-

sitada no MAAT (Lisboa), até ao 

dia 4 de junho. Esta é a décima 

apresentação, tendo a primeira si-

do realizada em 2012, no Instituto 

de Arte Contemporânea da Univer-

sidade da Pensilvânia, nos EUA.

Através de vídeo, infografias, 

esculturas e instalações intera-

tivas, bem como de humor e 

interação, esta exposição convida 

os participantes a pensarem sobre 

a felicidade de uma forma geral e 

sobre a sua própria felicidade em 

particular. Trata-se duma viagem 

pela mente de Sagmeister e pelas 

suas visões inovadoras, aparente-

mente simples, sobre como sermos 

mais felizes. Apela a uma atitude 

mais participativa na busca dessa 

felicidade, afirmando inclusiva-

mente que esta se treina, tal como 

treinamos o nosso corpo.

Durante mais de dez anos, 

Sagmeister realizou uma inten-

sa pesquisa sobre o conceito de 

felicidade, tendo inclusivamen-

te passado por três atividades: 

meditação, terapia cognitiva e pro-

dutos farmacêuticos que alteram 

o humor. Assim, fez três meses de 

meditação baseada em mantras bu-

distas na Indonésia; três meses de 

terapia cognitiva com uma psicó-

loga em Nova Iorque; e três meses 

de medicação antidepressiva. Das 

três experiências, a terapia cogni-

tiva terá sido a que mais o marcou, 

levando-o agora a aventar a hi-

pótese de que podemos treinar o 

cérebro para que este sinta felicida-

de. Compara até este treino a uma 

ida ao ginásio, no sentido em que 

quanto mais vezes se pratica, e de 

forma mais convicta, melhores são 

os resultados. Conforme ele próprio 

refere, “estudo o tema da felicida-

de há vários anos e percebei que 15 

minutos de exercício matinal fazem 

a diferença”. 

Nesse sentido, quis ter na expo-

sição um elemento que remetesse 

para a atividade física. Trata-se da 

“bicicleta mensageira”, em que 

o visitante é convidado a peda-

lar uma bicicleta estática frente a 

um grande letreiro de néon. Até 

que se acendam luzes. Qualquer 

pessoa pode sentar-se e pedalar e, 

enquanto o faz, tem um painel de 

néons que vai mudando a mensa-

gem, sendo visualizadas mensagens 

inspiradoras, do que se pode fazer 

para ser mais feliz, ou pelo menos 

tentar.

Tendo em conta que o sorriso é 

contagiante, nesta exposição tam-

bém pode ser vista a instalação 

de cubos de açúcar que reagem 

ao sorriso das pessoas, ficando os 

cubos iluminados quando as pes-

soas sorriem. 

Além disso, na exposição tam-

bém podem ser vistas frases escritas 

na parede, como por exemplo: “Se 

eu viver nos EUA e ganhar mais de 

85 mil dólares por ano, qualquer 

dólar a mais não faz praticamen-

te diferença nenhuma. Para o meu 

bem-estar geral, não interessa se 

ganho 100 mil, 100 milhões ou 10 

mil milhões de dólares por ano.”

A própria avaliação da felicidade 

de cada visitante pode ser feita nes-

ta exposição, através de rebuçados. 

São dez tubos gigantes cheios de 

rebuçados numerados de 1 a 10. Se-

guindo as instruções, o participante 

deve retirar apenas um bombom 
que corresponda ao nível da sua 
felicidade naquela escala.

“The Happy Show” conta já com 
um total de mais de meio milhão 
de visitantes em todas as cidades 
em que esteve presente. 

Aproveite para visitar esta ex-
posição agora em Lisboa. Vale a 
pena... l

Saul Neves de Jesus
Professor catedrático da UAlg;

Pós-doutorado em Artes Visuais 

pela Universidade de Évora

Podem as artes visuais expressar felicidade?
Artes visuais

Integra a exposição 'The Happy 
Show', de Stefan Sagmeister

Imagens da exposição 'The 
Happy Show”, de Stefan 

Sagmeister (2018)

fotos: d.r.
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Há cerca de seis meses, no dia 15 de 
novembro de 2017, a pintura “Salva-
tor Mundi”, de Leonardo da Vinci, foi 
vendida pela Christie’s, em Nova York, 
por 450,3 milhões de dólares (cerca 
de 364,7 milhões de euros), estabele-
cendo uma nova marca para a pintura 
mais cara já alguma vez vendida.

Desta forma, foi ultrapassado por 
mais do dobro o valor da obra “Les 
femmes d’Alger” (1995), de Pablo Pi-
casso, que havia sido vendida em 2015 
por 179,3 milhões de dólares. Em 
2015, também havia sido vendida a 
pintura “Nu couché” (1917), de Ama-
deo Modigliani, por 170,4 milhões de 
dólares, a terceira obra mais cara de 
sempre, levando a que se considerasse 
este ano como um ponto de viragem 
na história de arte, pelo valor atingido 
nas transações de obras de arte.

Antes de ter chegado ao leilão da 
Christie’s, a obra “Salvator Mundi” te-
ve um percurso que importa conhecer. 

Terá sido pintada por volta de 1500 
para Luís XII de França, tendo depois 
sido detido por Carlos I de Inglater-
ra, em 1649, até ter sido leiloado pe-
lo filho do Duque de Buckingham 
e Normandia em 1963. Em 1900, a 
obra foi comprada por Francis Cook, 
colecionador britânico, tendo os seus 
descendentes vendido a mesma num 
leilão em 1958, por 45 libras esterli-
nas, o que equivaleria a pouco mais de 
50 euros nos câmbios atuais. Em 2013, 
após algum restauro, foi vendida ao 
colecionador russo Dmitry Rybolovlev 
por 127,5 milhões de dólares (cerca de 
103,3 milhões de euros), tendo mais 

que triplicado o seu valor no período 
de quatro anos.

Alguns especialistas têm vindo a le-
vantar dúvidas sobre se esta pintura 
terá sido da autoria de Leonardo, mas 
seguramente quem a comprou acredi-
ta que foi, o que revela a importância 
das crenças pessoais e emoções, para 
além da informação e do conhecimen-
to objetivo, na coleção e no valor mo-
netário das obras de arte.

Assim, não há arte certa ou errada 
e não há maneira certa ou errada de 
comprar ou colecionar arte. Qualquer 
um pode colecionar tudo o que qui-
ser, pela quantia que estiver disposto 
a gastar, desde que a tenha.

Em todo o caso, comprar arte é di-
ferente de colecionar arte. Comprar 
arte é uma atividade mais aleatória, 
baseada no gosto e preferências pes-
soais, e com um propósito específico, 
habitualmente decorativo. Colecionar 
arte representa um compromisso 
mais a longo prazo, com um propó-
sito mais estratégico em mente. 

A maioria dos compradores vai 
adquirindo peça a peça, tendo em 
conta o gosto que nutre por cada 
obra específica. Encontra peças de 
que gosta e vai comprando as obras 
aleatoriamente.

No entanto, se o objetivo for cons-
truir uma boa coleção, deve ser estipu-
lado um plano coerente de aquisição a 
longo prazo, permitindo que as obras 
adquiridas aumentem o seu valor ao 
longo do tempo. 

Pode afirmar-se que os grandes 
colecionadores são tão conhecidos 
e respeitados como os autores das 
obras que possuem. O que torna um 
colecionador num caso de sucesso é a 
sua capacidade para selecionar obras 
de forma coerente. Em qualquer boa 
coleção, o todo é mais do que a mera 
soma das partes, isto é, a coleção tem 
mais valor do que a soma das peças 
que a constituem.

Em todo o caso, é importante ter em 
conta o gosto pessoal, pois este fator 
torna a coleção única, conferindo-lhe 
identidade e um valor distinto. Quan-
do se ignoram as preferências pessoais 
em prol dos interesses mercantis, a co-
leção não se distingue das demais, per-
dendo o valor do todo, da coerência 
ou identidade.

O que faz de um colecionador me-
morável é o seu pensamento estraté-
gico, a sua capacidade em manter-se 
focado na composição geral da cole-
ção, não perdendo o fio condutor da 
mesma.

Recentemente estreou nos cinemas 
o filme “All the money in the world” 
(“Todo o dinheiro do mundo”), de 
Ridley Scott. Este filme baseia-se em 
factos verídicos sobre o rapto, ocor-
rido em 1973, de John Paul Getty III, 
um dos netos do magnata do petróleo 
Jean Paul Getty. Este foi considerado 
o homem mais rico do mundo pelo 
Guinness, em 1966, mas recusou-se a 

pagar o resgate do seu neto.
Com o  dinheiro  de sua  com-

panhia  petrolífera, Getty investia 
na compra de artefactos importantes, 
especialmente da Grécia e de Roma, 
chegando a afirmar que acreditava ser 
a reencarnação do imperador romano 
Hadrianus. Terá ainda confessado que 
as obras de arte são sempre belas, não 
contrariando ou desiludindo, ao con-
trário das pessoas. 

A história de Jean Paul Getty como 
colecionador terá começado nos anos 
30, numa época em que o caos se ins-
talou na Europa e os preços terão bai-
xado. A sua primeira aquisição conhe-
cida foi a pintura “Marten Looten”, de 
Rembrandt, em 1938, por 65 mil dóla-
res (cerca de 52,6 mil euros), avaliada 
em mais de um milhão de dólares na 
atualidade. No total reuniu cerca de 
50 mil obras, as quais constituíram 

o acervo do Museu Getty, ou “Getty 
Center”, em Los Angeles, que apre-
senta uma impressionante coleção 
artística, contando com obras de arte 
desde a Idade Média até a atualidade.

Quem o visita tem uma impressão 
diferente das visitas a outros museus, 
já que a presença de obras artísticas 
de tantos lugares e tempos distintos 
parece mais uma coleção pessoal do 
que uma exposição feita por curado-
res tradicionais. Isso acontece porque 
o “Getty Museum” é precisamente a 
coleção pessoal de Jean Paul Getty.

Assim, em Getty o investimento 
em arte estava associado à beleza 
das obras e ao desejo de posse das 
mesmas.

Getty morreu em 1976, pelo que 
nunca teve oportunidade de visitar o 
“Getty Center”, que só foi inaugurado 
em 1997.

Embora Jean Paul Getty tenha reu-
nido uma das maiores coleções de 
obras de arte existentes, na fase final 
da sua vida viria a lamentar: “Eu de-
veria ter comprado uma dúzia de Re-
noir nos anos 30, em vez de um, além 
de alguns Degas, Monets, Pissarros, 
Manet, e menos tapeçarias e tapetes. 
Mas eu gosto das minhas tapeçarias, 
mesmo que não tenham aumentado 
20 vezes em valor, como os impressio-
nistas (7/11/1967)”.

Esta distinção entre a emoção e a 
razão é o que divide muitas vezes o 
comprador relativamente à aquisição 
de algumas obras de arte. No entanto, 
ambas devem predominar de forma 
integrada na construção duma cole-
ção com identidade e potencial para 
fazer história. l

Saul Neves de Jesus
Professor Catedrático 
da Universidade do Algarve;
Pós-doutorado em Artes Visuais;
http://saul2017.wixsite.com/artes

Porquê colecionar obras de arte?
Artes visuais
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Pintura 'Marten Looten', de Rembrandt (1632)

Pintura 'Les femmes d’Alger', de Pablo Picasso (1955)

Pintura 'Salvator Mundi', 
de Leonardo da Vinci (1500) 
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ALFA presta homenagem ao mar

Decorridos cerca de 3.500 milhões 
de anos sobre o surgimento dos ocea-
nos, inúmeros ecossistemas aquáti-
cos e terrestres foram surgindo, no 
entanto, os oceanos continuam a ser 
fundamentais para o equilíbrio e a 
sustentabilidade de toda a biodiversi-
dade da Terra. Cobrindo mais de 70% 
da superfície do planeta, os oceanos 
possuem uma grande importância 

ecológica, climática e até económica. 
No entanto, até agora temos assistido, 
de forma “passiva”, à sua destruição 
por parte do maior predador do pla-
neta: o ser humano.

Assumindo-se no topo da cadeia 
alimentar, como o mais hábil, o mais 
capaz e o mais inteligente, o ser hu-
mano tem poluído, saqueado, mu-
tilado, causado alterações morfoló-
gicas e genéticas, extinto espécies e 
esventrando as suas profundezas para 
a extração de crude. O ser humano 
tem-se esquecido que a par dos direi-
tos, existem deveres – deveres de um 
usufruto responsável e sustentável.

Os mares e os oceanos são parte im-
portante do património natural, razão 
pela qual temos de zelar pela sua pre-
servação, sob pena de risco de perda 
da biodiversidade do nosso planeta. 

Não se demitindo das suas res-
ponsabilidades artísticas, culturais 
e sociais, a ALFA leva a efeito na Ga-
leria Arco, até dia 7 de setembro, a 
exposição de fotografia Mare Nos-
trum como forma de homenagear o 
mar português. Sob o olhar de dez 
fotógrafos pretende-se mostrar a sua 
beleza, diversidade paisagística, em 
suma, despertar consciências. Como 
linguagem universal, a fotografia 
comunica, informa, mostra, sensibi-
liza, toca, educa, documenta, contri-
bui para a construção da memória 
coletiva. 

Participam na exposição: Antó-
nio Bernardes, Carlos Cruz, Dário 
Agostinho, Eduardo Pinto, Marco 
Pedro, Mauro Rodrigues, Paulo Côr-
te-Real, Saúl Lopes, Teresa Palaré e 
Vitor Azevedo. l

O turismo tem sido, nos últimos 
anos, uma das principais alavancas 
do crescimento económico e da dimi-
nuição do desemprego no nosso país.

Em particular, temos conseguido 
alcançar diversos prémios de excelên-
cia pela qualidade das nossas praias, 
dos campos de golfe, da gastronomia, 
dos vinhos, etc.

No entanto, outros fatores, embo-
ra podendo não estar diretamente 
ligados à escolha de Portugal como 
destino turístico, podem contribuir 
para a satisfação dos turistas quando 
avaliam o nosso país como destino de 
cultura e lazer. Um deles é a produção 
artística, nomeadamente a arte urba-
na ou “street art”, que diz respeito a 
manifestações artísticas realizadas no 
espaço público, coletivo ou urbano.

Num artigo anterior em que pro-
curámos responder à questão “A 
rua pode ser uma galeria de arte?” 
salientámos que, no passado, o acesso 
à produção artística em artes visuais 
obrigava a que as pessoas fossem a 
museus ou galerias de arte. No entan-
to, cada vez mais, nas últimas décadas 

a arte tem-se vindo a procurar apro-
ximar das pessoas, nos mais diversos 
domínios e formas de expressão artís-
tica, nomeadamente nas performan-
ces e na arte urbana.

Desta forma, a expressão artística 
tem contribuído para a democrati-
zação da cultura, permitindo o acesso 
de todos às manifestações artísticas. 

Inclusivamente, a arte urbana tem 
permitido recuperar zonas urbanas 
degradadas e socialmente proble-
máticas, tornando-as até “cartão de 
visita” turístico. Foi o caso da Quinta 
do Mocho, em Loures, anteriormen-
te considerado um dos bairros mais 
problemáticos do país, com situa-
ções de violência e tráfico de droga, 
escondendo os moradores o local 
de residência quando procuravam 
emprego e recusando-se os taxistas 
a entrar neste bairro. No entanto, no 

verão de 2016, cerca de 100 artistas 
portugueses e estrangeiros partici-
param na primeira edição do “Loures 
Arte Pública” e, em junho deste ano, 
realizou-se a segunda edição deste 
evento (festival de arte urbana “O 
Bairro i o Mundo”), tendo contado 
com a participação de um número 
ainda superior de artistas, que par-

ticiparam de forma voluntária, uma 
vez que não recebem qualquer venci-
mento, sendo a “residência artística” 
da responsabilidade da autarquia. 
Desta forma, a arte urbana feita de 
forma organizada pode constituir 
fator de desenvolvimento e inclusão 
social, bem como contribuir para o 
orgulho e bem-estar dos residentes.

Além disso, revela que a arte urba-
na pode ser usada para a promoção 
artística das cidades, sendo promovi-
da a visita e a descoberta das imagens 

através de um circuito pedonal.
Recentemente, alguns municípios, 

em articulação com agentes culturais, 
têm criado rotas de percursos para 
que os turistas possam apreciar as 
obras de arte urbana realizadas nes-
sas cidades.

Um dos exemplos diz respeito às 
cinco rotas de percursos culturais al-
ternativos nas cidades de Porto e Vila 
do Conde, “desenhados” no âmbito 
do projeto “StreetArtCEI”, spin-off 
do projeto “The Route”, do Centro de 
Estudos Interculturais, do Instituto 
Politécnico do Porto. 

De 22 de julho a 27 de agosto, a 
PortoLazer volta a oferecer oficinas 
e visitas guiadas pedestres ou de tuk-
-tuk por algumas das obras presentes 
nas ruas da cidade. 

O “Up Street Stop & Go” acontece 
aos sábados e domingos, duas vezes 
por dia (às 11h e 17h), com cada per-
curso a ter a duração média de uma 
hora, guiado por alunos finalistas da 
Escola Superior de Educação do Porto 
do Instituto Politécnico do Porto. 

Esta articulação dos municípios 
com as instituições de ensino supe-
rior é um aspeto interessante a de-
senvolver também noutras regiões 
do país, em particular no Algarve, 
podendo as Artes Visuais da Uni-
versidade do Algarve ajudar a de-
senvolver percursos em articulação 
com a Direção Regional da Cultura 
e com os municípios da região, com 
benef ícios para os turistas e para 
os residentes, nos planos social e 
económico. l

Artes visuais

Pode a arte ajudar a promover o turismo urbano?

Arte urbana no Porto 

Arte urbana em Lisboa

Saul Neves de Jesus
Professor Catedrático 
da Universidade do Algarve;
Pós-doutorado em Artes Visuais
pela Universidade de Évora

Espaço ALFA

Mare Nostrum  
- A Fotografia  
por uma causa

Paulo Côrte-Real
Presidente da ALFA

Fotos d.r.
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Até ao dia 6 de janeiro de 2019, 
pode ser visitada no Museu de Arte 
Contemporânea de Serralves, no Por-
to, a exposição “Anish Kapoor: Obras, 
Pensamentos, Experiências”. 

A obra escultórica criada por Kapoor 
tem sido concebida a uma escala de 
grandes dimensões, em ambientes ur-
banos, como sejam Londres ou Nova 
Iorque, ou em jardins formais, como 
sejam os Jardins de Kensington, em 
Inglaterra, ou o Palácio de Versalhes, 
em França. 

No caso da exposição em Serralves, 
foram selecionados trabalhos repre-
sentativos da linguagem escultórica 
de Kapoor, para a qual a materialida-
de, a escala, o relacionamento com a 
arquitetura, a paisagem e o observa-
dor são fatores constitutivos.

Uma das obras expostas, “Sky Mir-
ror” (“Espelho do céu”), é constituída 
por um espelho côncavo de aço ino-
xidável que, segundo Kapoor, “obriga 

os observadores a entrarem no domí-
nio da própria peça”, para a poderem 
experienciar na sua totalidade, refle-
tindo o local onde está exposta, numa 
espécie de trazer “o céu à terra”.

As obras de grande dimensão 
expostas nos jardins de Serralves, 
contrastam com as 56 maquetas de 
projetos que se encontram no inte-
rior do Museu. Estes projetos foram 
concebidos por Kapoor nos últimos 
quarenta anos, alguns não executa-
dos, remetendo para a escala íntima 
do ateliê do artista, como espaço de 
pensamento e de experimentação.

Este artista considera a grande di-
mensão que têm as suas obras como 
“parte da linguagem da escultura, 
essencial para envolver fisicamente 
o espetador”. A dimensão da obra 
produzida implica sair da “zona de 
conforto” em termos percetivos, re-
pensando os objetos e a sua relação 
com o mundo.

Efetivamente, a mudança de escala 
dos objetos artísticos é um fator que 

permite alterar a sua perceção e o 
efeito emocional que estes podem 
ter sobre o espetador. 

A perceção tem sido um domínio 
estudado pela Psicologia há mais de 

100 anos, desde as experiências de 
Werteimer em 1912. Aspetos como 
o movimento dos objetos ou a for-
ma como se relacionam no espaço 
têm influência sobre a perceção dos 
mesmos pelo espetador. Isto, porque 
a perceção é subjetiva e dinâmica, 
reconstruindo ela própria os objetos 
percecionados pelo sujeito.

A dimensão é assim uma variável 
que pode ser explorada na produção 
artística para aferir o impacto percetivo 
e emocional das obras de artes visuais. 

O aproveitamento do impacto da 
obra criada pela dimensão da mes-
ma tem sido usado por vários artistas 
contemporâneos. É o caso de Joana 
Vasconcelos, conhecida internacio-
nalmente pelas suas obras em grande 
dimensão, feitas com objetos da vida 
quotidiana. Objetos que habitualmen-

te passam despercebidos ao mundo 
da perceção artística, mas que Joa-
na Vasconcelos integra em grandes 
quantidades, dando-lhes um sentido 
simbólico e permitindo que “o todo 
seja mais do que a mera soma das 
partes”. 

Neste momento, está a decor-
rer a exposição “I’m your mirror” de 
Joana Vasconcelos, no Museu Gug-
genheim, em Bilbao. Nesta exposição, 
são apresentadas 35 obras de Joana 
Vasconcelos, sendo 14 novas e as res-
tantes obras produzidas pela artista 
desde 1997, ano em que também foi 
inaugurado o Museu Guggenheim, 
em Bilbao. 

Assim, para além das peças mais 
icónicas como “A Noiva”, um candela-
bro feito com tampões, ou “Marilyn”, 
um par de sapatos de salto alto feito 

com panelas, Joana Vasconcelos apre-
senta também várias novas criações. 
Nomeadamente, a obra que dá o títu-
lo a esta exposição, “I’m your mirror” 
(“Sou o teu espelho”), uma enorme 
máscara veneziana, feita com 231 mol-
duras em bronze e duplo espelho, com 
um peso aproximado de 2,5 tonela-
das. O título desta exposição remete 
precisamente para a importância da 
perceção subjetiva do espetador no 
presente ao apreciar obras de arte.

Joana Vasconcelos é provavelmen-
te a artista portuguesa com maior 
reconhecimento internacional, tendo 
em 2013 representado oficialmente 
Portugal na Bienal de Arte de Veneza.

A exposição “I’m your mirror” de 
Joana Vasconcelos ficará patente em 
Bilbau até ao dia 11 de novembro. l

A dimensão das obras de arte altera a sua perceção?

Saul Neves de Jesus
Professor Catedrático 
da Universidade do Algarve;
Pós-doutorado em Artes Visuais
pela Universidade de Évora
https://saul2017.wixsite.com/artes
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Obra “I'll Be You Mirror”, de Joana Vasconcelos, no Museu Guggenheim (Bilbao) •

Obra “Sky Mirror”, de Anish Kapoor, no Museu Serralves (Porto) •
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A arte pode estar em “quase” todo 
o lado e ser criada a partir de “quase” 
tudo, aproximando-se do Princípío 
de Lavoiser, “nada se perde, tudo se 
transforma”.

Defendemos esta perspetiva no 
artigo “Pode a arte emergir a partir 
do “lixo”?“, apresentando exemplos 
de criações de alguns artistas que 
utilizam “lixo” e/ou “desperdício” 
para contruir obras/instalações/
composições com uma consciência 
ambiental, criando imagens a partir 
do aproveitamento daquilo que ou-
tros desperdiçam. 

Ao criarem imagens com aquilo que 
destrói a natureza, que a vai degra-
dando, pretendem chamar a atenção 
para a sustentabilidade do planeta e 
a gestão dos recursos naturais. 

Por exemplo, tem sido usado plás-
tico por muito artistas, procurando 
chamar a atenção para a quantidade 
de plástico existente nos oceanos, 
formando já “ilhas” e destruindo o 
ecossistema. O plástico constitui cer-
ca de 85 % do lixo encontrado nas 
zonas costeiras de todo o mundo. Só 
os europeus geram, anualmente, 25 
milhões de toneladas de resíduos de 
plástico, das quais apenas 30 % são 
reciclados. Se tudo continuar como es-
tá, as previsões indicam que em 2050 
haverá mais plástico do que peixe nos 
oceanos, estando já presentes estes 
resíduos de plástico nos variadíssimos 
recursos marinhos que consumimos 
diariamente. Estas pequenas partícu-
las de plástico (microplásticos) estão 
presentes não só nos alimentos, mas 
também na água e no ar.

A poluição existente é outro tema 
que preocupa muitos artistas, tendo 
inclusivamente sido fabricado um 
tijolo a partir da poluição do ar em 
Pequim. Esta é conhecida como a ci-

dade mais poluída do mundo, sendo 
habitual ver pessoas nas ruas com 
máscaras de proteção contra a polui-
ção ambiental. Há dados que apontam 
para a ocorrência de cerca de 4 mil 
mortes diárias por causa da poluição 
do ar em Pequim, com níveis recorde 
de quantidade de micropartículas em 
suspensão, chegando a ultrapassar 
em 35 vezes o limite recomendado 
pela Organização Mundial de Saúde.

Este grave problema da poluição 
que afeta a capital da China, levou o 
artista Nut Brother a passar 100 dias 
a aspirar as ruas de Pequim, duran-
te cerca de 4 horas diárias, com um 
aspirador industrial de 1000 watts. 
O artista intitulou este projeto da 
seguinte forma: "No dia que esgo-
tarmos todos os recurso da Terra, 
vamos transformar-nos em pó”.

No fim do projeto, obteve uma 
mistura de pó e nevoeiro que pesava 
cerca de 100 gramas. Juntou isto a 
argila, tendo produzido um tijolo, o 
qual foi depois doado a uma empresa 
de construção para que faça parte de 
um novo edifício em Pequim.

Com este projeto, apresentado no 
final de 2015, o artista quis alertar 
a sociedade para os problemas am-

bientais e levar as pessoas a pensar na 
relação entre a natureza e o homem.

Mais recentemente, Nut Brother 
realizou uma exposição visando cons-
cientizar para a poluição da água na 
China. Este país tem 20% da popu-
lação mundial, mas apenas 7% dos 
seus recursos hídricos, acrescendo 
que a água considerada potável es-
tá poluída, apresentando elevados 
níveis de metais pesados. Nesse sen-
tido, encheu mil garrafas com água 
e colocou-as expostas. No entanto, 
depois de estar em exibição por ape-
nas alguns dias, a água engarrafada foi 
removida das prateleiras da galeria. 

Enfim...
Não obstante ser um percurso 

difícil, com muitos interesses eco-
nómicos instituídos que resistem à 
mudança, esperemos que a arte pos-
sa ajudar a que as pessoas tomem 
consciência da importância do seu 
comportamento para a preservação 
do ambiente. 

As novas gerações vão viver no 
mundo que ajudarmos a criar e, por 
muitas diferenças que haja entre as 
pessoas, as culturas e os países, o 
planeta terra é a Casa de todos nós, 
sendo fundamental ajudar a preser-
vá-lo! l

Pode ser criada arte a partir da poluição?

Saul Neves de Jesus
Professor Catedrático 
da Universidade do Algarve;
Pós-doutorado em Artes Visuais
pela Universidade de Évora
https://saul2017.wixsite.com/artes
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nut brother

“A minha biblioteca é 
um arquivo de anseios”
Susan Sontag (1933-2004)

Para além dos livros académicos, os 
temas principais das minhas estantes 
são Cultura/Poesia e Religião/Diálo-
go Inter-religioso. O autor português 
que mais reúne estes temas que me 
agradam é o teólogo e poeta José 
Tolentino de Mendonça.

As suas obras revelam a forma 
como a Igreja e o mundo da cultu-
ra se relacionam, tal como os seus 
novos diálogos. A sua poesia é pro-

fundamente tocante e entra pelo 
território da experiência religiosa e aí 
a linguagem ganha outra dimensão. 
Considero os seus ensaios um alimen-
to para a alma, fazendo valorizar a 
mística de cada instante e saciando a 
sede de Deus.

Quando encontro um escritor com 
esta abrangência e profundidade e 
que conhece a obra de algumas escri-
toras que marcam a minha vida, isso 
gera uma enorme empatia intelectual.

Ter tido a possibilidade de falar com 
o padre e poeta Tolentino de Mendon-
ça sobre Etty Hillesum, Edith Stein e 
Clarice Lispector, brevemente e em 
diferentes momentos e mais recen-
temente por e-mail, fez-me sentir 
literária e espiritualmente compreen-
dida e mais acompanhada.

Tolentino de Mendonça conhece o 
âmago das palavras destas três escrito-
ras, três místicas, todas na procura de 
Deus, nenhuma delas de raiz católica.

Diário

Etty Hillesum tocou-me muito 
porque quando há anos a comecei a 

ler, à noite, depois de deitada e de 
ter escrito o meu diário, descobri que 
escreveu, nos anos 40, algumas frases 
praticamente iguais às do meu. 

Foi arrepiante e nas primeiras noi-
tes quando lia o seu livro, intitulado 
Diário, ficava muito emocionada. Era 
quase como se estivesse a reler-me. 
Vi nela a minha alma gémea e nunca 
tinha tido uma experiência de leitura 
tão profunda e arrebatadora. 

A questão de Deus, 
o aperfeiçoamento 
interior, as paixões, 
tudo estava ali com 
as mesmas interroga-
ções, arrebatamentos 
espirituais e anseios no 
processo de escrita.

Ficam alguns trechos 
de Etty: “Vivo a vida até 
ao fundo, mas tenho a 
sensação cada vez mais 
intensa de que entre-
tanto começo a ter 
obrigações em relação àquilo que eu 
gostaria de apelidar de meus talentos. 
Mas por onde começar? Meu Deus há 
tanta coisa… eu disperso-me e divi-

do-me nos muitos envolvimentos e 
impressões e pessoas e emoções que 
vêm ao meu encontro… Já não basta 
só viver tudo, é preciso que algo mais 
apareça”.b

“Chego a casa e tenho a certeza 
que vivi coisas extremamente fan-
tásticas, e quero ainda rapidamente 
enunciar algo imortal sobre elas. Não 
anotar por palavras simples (…) na 
realidade um diário é para isso, mas a 

partir das experiências 
mais simples quero so-
bretudo escrever logo 
aforismos e extrair as 
sapiências imortais.” 

O diário espiritual 
de Etty é poderoso. 
Quando vai a caminho 
de Auschwitz escreve 
isto: “Não existe um 
poeta dentro de mim, 
há sim um pedaço de 
Deus em mim que po-
deria desenvolver-se 

até se tornar poeta. Num campo assim 
tem de haver contudo um poeta que 
experiencie a vida lá, lá também, e 
que como poeta a possa cantar.”

No meio do sofrimento que a irá 
exterminar, há um sentir poético. É 
desconcertante esta frase já no final 
do diário e da vida: “E num momen-
to inesperado, abandonada a mim 
própria, encontro-me de repente 
encostada ao peito nu da Vida e os 
braços dela são muito macios e en-
volvem-me, e nem sequer consigo 
descrever o bater do seu coração…”

Edith Stein e Etty Hillesum, duas 
das intelectuais mais interessantes do 
século XX, que para além de serem 
judias foram mortas em Auschwitz, 
deixaram textos extraordinários. 

Duas mulheres com o coração 
cheio de infinito, inspiradoras com os 
seus diferentes modos de santidade, 
embora só a primeira tenha sido ca-
nonizada. De professora universitária 
ateia a santa padroeira da Europa. 
São grandes caminhadas na fé e no 
conhecimento.

Outra escritora que viveu em tem-
pos difíceis, também judia, foi Simone 
Weil, que tal como Etty Helissum 
morreu em 1943, na aventura espiri-
tual da procura interior e na dialética 
entre cultura e santidade. l

Maria Luísa Francisco
Investigadora na área da Sociologia;
Faculdade de Ciências Sociais e Humanas
da Universidade Nova de Lisboa
luisa.algarve@gmail.com

Cultura e Santidade - I
MARCA D'ÁGUA  •••
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No último número abordámos o 
tema “Pode ser criada arte a partir 
da poluição?”, em que fizemos refe-
rência ao artista Nut Brother que, em 
2015, passou 100 dias a aspirar o ar 
das ruas de Pequim, durante cerca de 
quatro horas diárias, tendo no final 
fabricado um tijolo a partir da poluição 
aspirada, procurando consciencializar 
para o problema da poluição do ar em 
Pequim. Este mesmo artista realizou 
posteriormente uma outra iniciativa 
em que procurava consciencializar 
para a poluição considerada potável 
da água na China, tendo para o efeito 
enchido e exposto 1000 garrafas de 
água. No entanto, estas garrafas eram 
de plástico...

Ora, a utilização de plástico repre-
senta um dos principais problemas 
com impacto ambiental na atualidade. 

O plástico constitui cerca de 85 % 
do lixo encontrado nas zonas costeiras 
de todo o mundo. Todos os grandes 
oceanos têm acumulações de lixo 
flutuantes na sua zona central, os 
chamados “giros”, havendo dois no 
Pacífico, dois no Atlântico e um no 
Índico. Mas a “ilha de plástico” do Pa-
cífico Norte é a maior, sendo o plástico 
cerca de 92% do lixo acumulado. São 
cerca de 80 mil toneladas de plástico 
a flutuar, segundo um estudo publica-
do recentemente na revista Scientific 
Reports, o que representa um valor 
muito superior às estimativas feitas 
em estudos anteriores. Estima-se 
agora que esta “ilha” de plástico a flu-
tuar tenha 1,6 milhões de quilómetros 
quadrados, o que equivale a mais de 
17 vezes o tamanho de Portugal.

A maior parte do material que 
existe chega como detritos grandes, 
que se degrada ao longo do tempo 
em partículas nocivas cada vez mais 
pequenas, micropartículas que via-
jam da superfície do oceano para o 
fundo, microplásticos que, além de 
contaminarem o ambiente, entram 
na cadeia alimentar, vindo a afetar a 
saúde humana.

Só os europeus geram, anualmente, 
25 milhões de toneladas de resíduos 
de plástico, das quais apenas 30 % 
são reciclados. Nas águas do Medi-
terrâneo, cuja “rota de saída” passa 
por Portugal, o plástico representa 
atualmente 95% dos resíduos. Se tu-
do continuar como está, as previsões 

indicam que em 2050 haverá mais 
plástico do que peixe nos oceanos. 
Assim, este problema ameaça o tu-
rismo, a pesca e a saúde das pessoas 
e do planeta.

A arte tem sido usada como uma 
das principais manifestações no 
sentido de procurar conscienciali-
zar as populações para o perigo que 
representa o plástico existente nos 
oceanos.

Por exemplo, a fotógrafa britânica 
Mandy Barker criou o projeto “SOUP” 
(sopa), nome dado pelos cientistas e 
ambientalistas à água misturada ao 
plástico suspenso no fundo do mar, 
e procura fotografar artisticamente o 
lixo encontrado nos oceanos. 

Em Portugal, a bióloga marinha 
Ana Pêgo criou o projeto “Plasticus 
maritimus”, sendo muito do lixo en-
contrado nas praias convertido em 
obras de arte.

Na própria Universidade do Algarve, 
lançámos recentemente a campanha 
“UAlg + Saudável, com – Plástico”, 
pretendendo-se que o curso de artes 
visuais se envolva nesta campanha.

Também gostaríamos de fazer 
referência ao projeto “Skeleton Sea – 
Arte do Mar”, da autoria dos artistas 
e surfistas João Parrinha (português), 
Xandi Kreuzeder (alemão) e Luis de 
Dios (espanhol), que procura sensibi-
lizar a população para a preservação 
dos oceanos através da expressão ar-
tística. Neste momento, estes artistas 

têm uma exposição no Oceanário de 
Lisboa, intitulada "Keep The Oceans 
Clean" (Mantenha os oceanos lim-
pos), que reúne nove instalações 
artísticas feitas com lixo encontrado 
tanto em praias como no mar. 

Também merece destaque a ex-
posição “Over Flow”, da autoria do 
artista japonês Tadashi Kawamata, 
patente na Galeria Oval do MAAT, 
até 1 de abril de 2019. Esta exposi-
ção convida o visitante, através de 
uma instalação imersiva, a focar-se 
em questões em torno do turismo 
e da ecologia globais. No fundo, o 
que podemos ver é uma catástrofe 
ecológica imaginária, em que os de-
tritos transportados pelos oceanos 
engoliram a civilização. Tudo isto 

resultado de um ano de pesquisa de 
campo em Portugal, fazendo parte 
da instalação resíduos de plástico e 
barcos abandonados, recolhidos na 
costa portuguesa durante as campa-
nhas de limpeza de praias. 

Como mensagem final, gostaría-
mos de salientar que devemos reduzir 
os plásticos de uso único e mudar os 
nossos hábitos para uma economia 
circular, assente nos 3R: Reduza, Reu-
tilize e Recicle!

As novas gerações vão viver no 
mundo que ajudarmos a criar e, por 
muitas diferenças que haja entre 
as pessoas, as culturas e os países, 
o planeta terra é a Casa de todos 
nós, sendo fundamental ajudar a 
preservá-lo! l

Pode a arte ajudar a proteger os oceanos?

Saul Neves de Jesus
Professor Catedrático 
da Universidade do Algarve;
Pós-doutorado em Artes Visuais
pela Universidade de Évora
https://saul2017.wixsite.com/artes
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Imagem de obra na exposição "Keep The Oceans Clean", no Oceanário de Lisboa •

d.r.
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No passado dia 15 de maio, a es-
cultura “Rabbit” (Coelho), do artista 
norte-americano Je�  Koons, foi ven-
dida por 91 milhões de dólares (cerca 
de 81 milhões de euros) num leilão 
da Christie’s, em Nova Iorque, esta-
belecendo um novo máximo histórico 
no valor pago por uma obra de um 
artista vivo. 

Há apenas sete meses, também 
na Christie’s, em Nova Iorque, tinha 
sido leiloada a pintura “Retrato de 
um artista (Piscina com duas figu-
ras)” (1972), de David Hockney, por 
90 milhões de dólares (mais de 79 
milhões de euros), tendo sido a obra 
de um artista vivo a atingir um valor 
mais elevado. 

Em todo o caso, o valor atingido 
por estas obras de artistas vivos 
ainda está aquém dos valores mais 
elevados atingidos em leilões por 
algumas obras de arte, nomeada-
mente a pintura “Salvator Mundi”, 
de Leonardo da Vinci, também ven-
dida pela Christie’s, em Nova York, 
por 450,3 milhões de dólares (cerca 
de 364,7 milhões de euros), em 2017, 
ou a pintura “Les femmes d’Alger”, de 
Pablo Picasso, que havia sido vendida 

Saul Neves de Jesus
Professor Catedrático 
da Universidade do Algarve;
Pós-doutorado em Artes Visuais;
https://saul2017.wixsite.com/artes
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Quanto pode valer uma obra de arte?

em 2015 por 179,3 milhões de dóla-
res, ou ainda a pintura “Nu couché” 
(1917), de Amadeo Modigliani, que 
atingiu 170,4 milhões de dólares, 
também em 2015, levando a que 
se considerasse esse ano como um 
ponto de viragem na história de arte, 
pelo valor atingido nas transações 
de obras de arte.

Voltando a Jeff Koons, já em 
2013 a sua escultura “Ballon Dog 
(Orange)” tinha sido leiloada por 58 
milhões de dólares. 

A extravagância do preço das 
obras encontra correspondência 
na extravagância do próprio Jeff 

Koons. Tendo sido casado com a ac-
triz porno Cicciolina e apelidando-se 
de superstar, é um dos artistas mais 
controversos e também 
mais conhecidos da arte 
contemporânea, essen-
cialmente pelas esculturas 
grandiosas, inspiradas em 
objetos da cultura de mas-
sas, feitas em materiais 
incomuns. No caso da es-
cultura “Rabbit”, trata-se 
de um coelho feito de plás-
tico espelhado, imitando 
aço inoxidável, re  ̈etindo 
o espetador que consome a 
obra através da observação 
da mesma.

Desde o início dos anos 
80 que desenvolve séries 
temáticas centradas no 
consumismo, na banali-
dade, na sexualidade e no 
prazer. Há quem considere 
que é um dos exemplos mais conse-
guidos de alguém que consegue que 
a arte aconteça dentro do especta-
dor, não pela interação com a obra 
de arte, mas pelos significados e 
atribuições associadas às suas obras. 
Outra característica dos trabalhos de 
Koons é que não é ele que executa 
as obras, tendo uma equipa para o 
efeito.

Recentemente, a 13 de maio, 
inaugurou uma exposição na Fun-
dação Beyelen, na Suíça, em que 
podem ser encontrados alguns dos 
principais trabalhos que realizou 
nos últimos 30 anos, incluindo o 
tributo a Michael Jackson e ao seu 
chimpanzé (“Michael Jackson and 
Bubbles”, de 1988). Esta exposição 
estará patente até 2 de setembro.

O que levou alguém a dar tanto 
dinheiro por uma obra de Je�  Koons 
é difícil de explicar e talvez só mes-
mo quem o fez o possa explicar. 

No entanto, em geral, trata-se de 
compradores que são colecionado-
res e que vão adquirindo peça a peça 

em função do seu gosto pessoal, 
mas inserindo cada aquisição num 
® o condutor de coerência interna e 
numa visão de conjunto de coleção, 
em que o todo é mais do que a soma 
das partes.

Assim, comprar arte é diferente 
de colecionar arte. Comprar arte é 
uma atividade mais aleatória, ba-
seada no gosto e em preferências 
pessoais, tendo muitas vezes um 
propósito decorativo. Colecionar 
arte representa um compromisso 
mais a longo prazo, com um pro-
pósito mais estratégico em mente, 
envolvendo uma componente afe-
tiva, mas também uma componente 
cognitiva na tomada de decisão so-
bre a aquisição de cada obra até um 
determinado valor. 

Em todo o caso, não há arte cer-
ta ou errada e não há uma maneira 
certa ou errada de comprar ou co-
lecionar arte. Qualquer um pode 
colecionar tudo o que quiser, pela 
quantia que estiver disposto a gas-
tar, desde que a tenha.

Paradoxalmente, a posse de obras 
de arte não se alinha na tendência 
duma sociedade cada vez mais des-
prendida da posse de bens e mais 
focada no consumo imediatista e 
funcional dos objetos. No entanto, 
alguém tem de os possuir. E, no que 

diz respeito a obras de arte, cada 
vez parece mais difícil estipular os 
limites dos valores possíveis de 
atingir... 

Pintura “Retrato de um artista (Piscina com duas fi guras)”, de David Hockney (1972) •

Escultura “Rabbit”, de Jeff  Koons (1986) • Inauguração da exposição de Jeff  Koons, no passado dia 13 de maio •

FOTOS d.r.

Jeff  Koons junto à sua escultura “Michael Jackson and Bubbles” (1988) •
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Em artigos anteriores temos sa-
lientado o “poder da imagem”, na 
linha da expressão popular “uma 
imagem vale mais do que mil pa-
lavras”, quase que expressando as 
histórias que podem ser sintetizadas 
pelas imagens.

O nome escolhido para o museu 
com as obras de Paula Rego, “Casa 
das Histórias”, em Cascais, ilustra isso 
mesmo.

No entanto, parece-nos que, para 
além da pintura, a fotografia também 
tem um potencial enorme, pelo rea-
lismo que comporta e pelas histórias 
que permite sintetizar. A verdadeira 
“alma” da fotografia está em inter-
pretar a realidade e não em copiá-la. 
O resultado da arte fotográfica não 
está na máquina ou tecnologia utili-
zada, mas sim no olhar do fotógrafo 
que, de forma subjetiva, perceciona 
e captura um determinado momento, 
tornando-o eterno.

No âmbito da fotografia, e em 
particular no fotojornalismo, a World 
Press Photo é, desde 1955, conside-
rada a exposição e o concurso anual 
mais importante do mundo. Várias 
categorias aos prémios que distin-
guem os fotógrafos profissionais 
pelas melhores imagens que con-
tribuíram, no ano anterior, para o 
jornalismo visual. Em 2019, na sua 
62ª edição, o concurso conta com 
uma categoria nova que vai distin-
guir "As Histórias do Ano" em cada 
categoria, procurando homenagear o 
fotógrafo que melhor expresse a sua 
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Pode a fotografia contar histórias?

criatividade visual na história que 
produza sobre um acontecimento 
ou assunto de grande importância 
jornalística em 2018. As imagens a 
concurso foram selecionadas por 
um júri independente que avaliou 
78.801 imagens captadas pelos 
4.738 fotógrafos que concorreram 
ao prémio. Foram distinguidos 140 
imagens das várias categorias a con-
curso, captadas por 43 fotógrafos, 
oriundos de 25 países, as quais cons-
tituem a exposição itinerante que 
percorre várias cidades do mundo. 

O fotógrafo português Mário Cruz 
conseguiu o 3º lugar na categoria 
“ambiente”, com o trabalho "Living 
Among What's Left Behind" ("Viver 
entre o que foi deixado para trás”), 
uma imagem do rio Pasig em Manila, 
nas Filipinas, chamando a atenção 
para as comunidades de Manila que 
vivem sem saneamento, junto ao rio 

Pasig, rodeadas de lixo. 
A imagem mostra uma criança que 

recolhe materiais recicláveis para 
obter algum tipo de rendimento 
que lhe permita ajudar a família, 
deitada num colchão rodeado do 
lixo que flutua no rio. O rio foi de-
clarado "biologicamente morto" 
nos anos 90, na sequência de uma 
combinação de poluição industrial 
e lixo doméstico das comunidades 
que o rodeiam, sem infraestruturas 
sanitárias adequadas. Mário Cruz 
comentou que “não é um cenário 
projetado para um futuro negro, 
mas sim a atualidade, o que se está 
a passar neste preciso momento (...) 
É um exemplo extremo, mas real (...) 
É realmente dramático olhar para 
um rio e não ver água, apenas lixo”.

Com apenas 32 anos, Mário Cruz 
foi já distinguido com vários pré-
mios, incluindo o primeiro lugar 

do World Press Photo, na categoria 
"Temas Contemporâneos", em 2016, 
com o trabalho "Talibés - Modern 
Day Slaves" (“Talibés – Escravos 
Modernos”), sobre a a escravatura 
de crianças Tali-
bés, no Senegal, 
onde mais de 
50.000 crianças 
são escravizadas, 
torturadas e abu-
sadas. Mário Cruz 
sintetizou esta 
situação na ima-
gem do jovem 
Abdoulaye, de 15 
anos, num quarto 
com grades numa 
daara, uma escola 
corânica no Senegal. 

Havia tomado conhecimento das 
falsas escolas corânicas em 2009, 
durante uma reportagem na Guiné-

-Bissau, onde ouviu falar de casos de 
crianças que estavam a ser levadas 
para o Senegal para serem escra-
vizadas por líderes religiosos. Fez 
uma pesquisa durante seis meses e 
tirou uma licença sem vencimento 
para, durante cerca de dois meses, 
investigar o que estava a acontecer 
a estas crianças, no Senegal e na 
Guiné-Bissau.

Contou esta história através das 
fotografias que tirou, tendo sido 
distribuídos panfletos com estas 
imagens, e conseguiu que cente-
nas de crianças talibés tenham sido 
resgatadas, evitando a vida de escra-
vatura que lhes estava perspetivada. 

Esta história foi entretanto publi-
cada em livro, com o mesmo título 
do foto premiada, em edição qua-
drilingue (português, inglês, francês 
e árabe).

Mário Cruz espera que o prémio 
agora conseguido em 2019 também 
consiga ter impacto prático, contri-
buindo para uma maior "visibilidade" 
sobre a problemática ambiental.

Esperemos que sim!...
Conforme já concluímos num 

artigo anterior, as novas gerações 
vão viver no mundo que ajudarmos 
a criar e, por muitas diferenças que 

haja entre as pessoas, as culturas e 
os países, o planeta terra é a Casa de 
todos nós, sendo fundamental ajudar 
a preservá-lo! l

Foto "Viver entre o que foi deixado para trás”, de Mário Cruz •

fotos mário cruz

Foto "Talibés – Escravos Modernos”, de Mário Cruz •
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Em números anteriores procurá-
mos evidenciar que as artes visuais 
podem ser usadas como forma de 
consciencializar as populações e 
de contribuir para que as pessoas 
adotem comportamentos mais 
adequados em relação ao ambiente. 
Nomeadamente, nos artigos “Pode a 
arte ajudar a proteger o ambiente?” 
e “Pode a arte ajudar a proteger os 
oceanos?”, alertámos para o pro-
blema da poluição atmosférica e do 
plástico nos oceanos e para a im-
portância da descarbonização e da 
prevenção através de comportamen-
tos mais adequados, enquadrados 
numa economia circular, assente nos 
3R: Reduza, Reutilize e Recicle!

Por outro lado, no artigo “Pode a 
arte contribuir para a paz?”, procurá-
mos destacar que a arte pode ser um 
importante instrumento no sentido 
duma educação para a paz e para 
princípios éticos universais e valores 
humanistas, como sejam a honestida-
de e o respeito pelos outros.

Desta forma, a arte pode contri-
buir para atitudes mais favoráveis em 
relação ao ambiente e em relação às 
outras pessoas.

Mas a arte também pode contribuir 
para o desenvolvimento de atitudes 

mais favoráveis do sujeito em relação 
a si próprio, sensibilizando-o para es-
tilos de vida mais saudáveis.

A este nível, o não fumar ou deixar 
de fumar é dos aspetos mais impor-
tantes. O cancro do pulmão é o que 
mais mortes provoca e o fumar é a 
principal causa deste tipo de cancro.

Como forma de sensibilizar a po-
pulação para a importância de deixar 
de fumar, para além da promoção de 

estilos de vida mais saudáveis e de um 
ambiente mais limpo, o Município de 
Castro Marim inaugurou, no passado 
dia 26 de setembro, “Dia Europeu do 
Ex-Fumador”, a escultura “Eco Pul-
mão”, colocada na Praça 1º de maio. 
Da autoria de Carlos Correia, esta es-
cultura de 1,6m em ferro permite a 
deposição de beatas nos “pulmões” 
da figura. Aliás, por baixo da mesma 
encontra-se uma legenda em que es-
tá escrito o seguinte: “Enquanto não 
toma a decisão mais importante da 
sua vida - DEIXAR DE FUMAR, colo-
que aqui as suas beatas.”

Indo a publicação deste número 
do Cultura.Sul coincidir com a “Dia 

Mundial do Não Fumador”, a 17 
de novembro, aproveitamos para 
apresentar a fotografia “Stresse na 
sociedade”, que tirámos em 1986, 
encontrando-se publicada no livro 
“Expressividade” (Bastos & Jesus, 
2001) e tendo sido premiada com 
uma Menção Honrosa no “1º Salão 
Virtual de Arte Contemporânea” 
(2013), realizado no Brasil. Nesta fo-
tografia, o comportamento de fumar 

aparece ainda como algo automático 
ou reativo em situações de stresse 
social, num sujeito anónimo ou não 
identificado, que se mascara ou es-
conde atrás desse comportamento.

Num outro trabalho artístico tam-
bém procurámos sensibilizar para os 
riscos do stresse na vida das pessoas 
e para a importância de estilos de vida 
mais saudáveis. Trata-se da escultu-
ra  “Stresse – Peso das exigências” 
(2010). Esta escultura de dois metros 
de altura, em que foram utilizados os 
materiais alumínio e terracota, pro-
cura sintetizar o conceito de stresse, 
em termos dos principais fatores e 
sintomas que podem ocorrer. O cora-

ção está “rasgado” por correntes que 
pressionam em vários sentidos, repre-
sentando as exigências ou os fatores 
de stresse que podem ser externos e 
internos. As pressões internas, sobre-
tudo devido a conflitos internos face 
a decisões que têm que ser tomadas, 
ou a indecisões derivadas da multipli-
cidade de alternativas possíveis hoje 
em dia, ou a uma excessiva ambição 
pessoal, ou ainda a expectativas irrea-
listas por parte do sujeito, traduzem 
que o próprio sujeito pode ser o prin-
cipal fator do stresse que apresenta 
e encontram-se representadas pelas 
correntes puxadas para lados dife-
rentes destruindo o coração. No que 
diz respeito às pressões externas, 
estão representadas através de um 
peso pendurado no coração, que é 
um coração invertido, significando e 
sintetizando todas as exigências ex-
ternas que podem prejudicar a saúde 
do sujeito, em particular o coração. 
Além disso, o facto deste coração ser 
em metal significa o ambiente frio e 
distante em que o sujeito se encon-
tra, representando a falta de suporte 
social e emocional, o que aumenta 
o impacto negativo das exigências 
exteriores sobre o sujeito. A imagem 
desta escultura foi utilizada para o 
cartaz do “34th World STAR Confe-
rence” (34º Congresso Mundial de 
Stresse”), realizado na UAlg em 2013. 

Assim, para além de poder con-
tribuir para comportamentos mais 
adequados em relação ao ambien-
te e em relação aos outros, a arte 
também pode contribuir para com-
portamentos mais adequados em 
relação a si próprio, nomeadamente 
através da adoção de estilos de vida 
mais saudáveis. l
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Pode a arte sensibilizar para comportamentos 
mais saudáveis?

Escultura “Eco Pulmão” (C. Correia, 2019) •

Escultura “Stresse: Peso
das exigências” (S. N. Jesus, 2010) •

Fotografia “Stresse na sociedade” (S. N. Jesus, 1986) •

fotos d.r.
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Têm sido várias as semanas de 
confinamento a que têm sido su-
jeitas as pessoas de muitos países, 
como forma de limitar a proximidade 
social, para diminuir a probabilidade 
de contágio e propagação do novo 
coronavírus. 

Mas mesmo terminando o estado 
de emergência nos vários países, as 
restrições em espaços públicos irão 
manter-se por algum tempo.

Os museus e espaços de fruição de 
artes visuais não são exceção.

Assim sendo, têm sido muitos os 
museus que, embora estando encer-
rados para visitas presenciais, têm 
criado a possibilidade de visitas vir-
tuais às suas exposições. 

Embora nada supere uma visita pre-
sencial, a era digital tornou possível 
fazer visitas virtuais pelas coleções dos 
museus, enquanto permanece confor-
tavelmente sentado no seu sofá. 

Não é necessário viajar pelo mun-
do para participar em atividades 
culturais interessantes, pois algu-
mas podem mesmo ser desfrutadas 
a partir de casa. 

Sem ter necessidade de viajar, sem 
filas e tempos de espera, para além 
de não ter que pagar ingresso, pode 
ficar a conhecer muito do conteúdo 
dos principais museus do mundo 
através dos seus sites, sem pressas. 

Esta é seguramente uma boa for-
ma de aproveitar o isolamento social, 
entrando pelas “portas” digitais des-
ses museus.

Numa iniciativa promovida pela 
plataforma da Google dedicada à 
arte e à cultura, e pensada em todas 
as pessoas que estão em isolamen-
to pelo mundo, várias centenas de 
museus juntaram-se para oferecer 
estas visitas online às suas coleções. 

Através do site https://artsand-
culture.google.com/partner?hl=en 
pode visitar e conhecer as obras que 
se encontram no Rijksmuseum ou 
no Museu Van Gogh, na Holanda, 
mas também ver a coleção do Mu-
seu do Louvre ou do Museu d’Orsay, 
em França, ou o espólio do MoMA - 
Museu de Arte Moderna, do Museu 
Solomon Guggenheim ou da Galeria 
Nacional de Arte, nos EUA. 

De Portugal podemos encontrar o 
Museu Coleção Berardo e o Museu 
Calouste Gulbenkian, em Lisboa.

A lista inclui ainda a Galeria de Arte 
Vancover, no Canadá, o TATE ou o 

British Museu, em Inglaterra, a Bel-
vedere, na Áustria, o Museu de Arte 
Moderna, no Japão, o Museu Pera, 
na Turquia, o Museu Nacional de Ar-
te Moderna e Contemporânea, na 

Coreia do Sul, a Galeria Nacional de 
Singapura, em Singapura, o Museu 
do Palácio, na China, o MOCA-Mu-
seu de Arte Contemporânea, na 
Tailândia, a Galeria Nacional de Arte 
Moderna, na Índia, o Museu Dolores 
Olmedo, no México, o MATE-Museu 
Mario Testino, no Perú, o MASP-Mu-
seu de Arte de São Paulo ou o Museu 
da Língua Portuguesa, no Brasil, o 
Museu Botero, na Colombia, o Mu-
seu Arqueológico de Atenas, na 
Grécia, o Museu do Prado, o Museu 
Thyssen-Bornemisza ou a Teatro-
-Museu Dalí, em Espanha, o Museu 
Hermitage, na Rússia, o Museu de 
Escultura Dresden, na Alemanha, a 
Pinacoteca de Brera, a Galeria Uffizi 
ou os Museus do Vaticano, em Itália.

Escolhi apresentar algumas ima-
gens da Capela Sistina, que integra 
os Museus do Vaticano, tendo em 
conta a sua importância na história 
e na arte, bem como a dificuldade 

que era conseguir-se uma visita pre-
sencial antes da pandemia, pois só a 
podiam visitar um número limitado 
de pessoas em cada meia hora e com 
bilhetes comprados habitualmente 

com meses de antecedência. 
É nesta Capela que se realiza o 

Conclave, quando é necessário esco-
lher um novo Papa, e as suas pinturas 
foram feitas no final do século XV e 
início do século XVI. Em particular, 
na parece do altar encontramos “O 
Juízo Final”, de Michelangelo (1534). 

Temos, assim, uma excelente 
oportunidade de emergir na história 
e na arte através das visitas virtuais 
a museus!

Gostaria de terminar este artigo 
salientando que a arte também es-
tá na forma de observar e usufruir 
aquilo que está à nossa volta, pelo 
que, após o período de confinamen-
to em que nos encontrámos devido 
ao estado de emergência, devemos 
procurar apreciar aquilo que nos ro-
deia, com consciência plena, foco, 
calma, serenidade e gratidão pelos 
momentos em que fruímos e com-
templamos cada pormenor... l

Como visitar museus 
em tempos de Covid19?
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Imagem do site da Google com as opções de museus para visitas virtuais •

Imagem do site do Museu do Vaticano com as opções 
de possíveis visitas virtuais, nomeadamente da Capela Sistina •

Imagem do início da visita virtual à Capela Sistina, 
em que cada um pode gerir as aproximações feita no espaço •

Imagem durante a visita virtual à Capela Sistina •

fotos d.r.
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R
ecentemente, nas comemo-
rações do Dia da Cidade de 
Olhão, em 16 de junho, foi 
inaugurada uma escultura 
imponente de um cavalo-

-marinho, com 5m de altura por 1,8m 
de largura, a qual integra cerca de 
5000 pedaços de cerâmica. 
O Presidente da Câmara, António 
Pina, referiu que “queremos adotar o 
cavalo-marinho como um dos símbolos 
do concelho”. Esta iniciativa permite 
destacar a importância da proteção 
dos cavalos-marinhos na Ria Formosa, 
espécie que corre o risco de extinção 
se não houver um esforço para a sua 
preservação. 
A obra foi apresentada como sendo 
da autoria de Isa Fernandes, designer 
e autora deste projeto que ofereceu 
ao município, tendo o trabalho sido 
executado por Alexandre Groza.
Esta situação leva-nos a perguntar, 
quem é o artista e/ou o autor desta 
obra?
Embora a execução de um trabalho 
artístico seja, em geral, realizada 
com grande emoção e rigor técnico, 
o pensamento e o planeamento da 
obra são fundamentais no processo 
de produção artística, pois sem a ideia, 
a conceção ou o projeto da obra, esta 
não pode ser realizada.
Por exemplo, uma das obras que 
realizei, “Cores de sons integrados: 
Homenagem a Kandinski” (2,8m x 
0,9m), foi executada por um pedreiro 
que concretizou o levantamento da pa-
rede de tijolos de vidro, na sequência 
que lhe indiquei, e que colocou no ci-
mo a estrutura em metal, cujas partes 
haviam sido cortadas nas medidas pre-
tendidas e soldadas, criando a imagem 
de uma harpa.
Em geral, as obras artísticas são con-
cretizadas por quem as concebe, mas 
verifica-se que, na arte contemporâ-
nea, muitas vezes quem pensa sobre 
o produto artístico não é quem o exe-

cuta. Nestes casos, o senso comum 
costuma considerar que o artista é 
quem executa a obra. 
No entanto, conforme salientámos no 
artigo “Qual a importância do pensa-
mento na produção artística?”, esta 
perspetiva de “manualidade” do artista 
tem vindo a ser alterada, sobretudo a 
partir dos anos 60 do século passado, 
com a emergência da arte concetual.
Inclusivamente, por vezes, é acen-
tuada de tal forma a importância da 
ideia criativa na produção artística 
que parece que apenas o pensamento 
é importante, ocorrendo quase uma 
desmaterialização da arte. Esta ênfase 
na desmaterialização encontra um dos 
seus exemplos mais fortes na expo-
sição de Yves Klein, em 1958, tendo 
realizado uma exposição em Paris 
com o título “Vazio”, em que o espaço 
estava literalmente vazio, pretenden-
do expressar um “estado pictórico 
invisível” que estaria presente através 
da radiação. Todavia, este exagero na 
dimensão concetual sendo rejeitado o 
objeto artístico concreto, tornaria a ar-
te fria e apenas teórica, sem produção, 
sem beleza. O próprio concetualista 
Mel Bochner (1970) considerava que 
a obsessão pela desmaterialização não 
tinha sentido, pois nenhum pensamen-
to pode existir sem um suporte que o 
sustente. 
Atualmente, em geral, os artistas 
procuram conciliar a componente 
ideia e intenção com a respetiva ma-
terialização. Neste sentido, acentuam 
a relevância da ideia ou do conceito 
que lhes levou ao objeto produzido. 
Por exemplo, Joana Vasconcelos afir-
mou, em 2011: “eu não parto do objeto; 
eu parto duma ideia e depois tento 
encontrar o objeto certo para expres-
sá-la, dar-lhe uma dimensão física ou 
material”. Muitas das obras assinadas 
por Joana Vasconcelos não são exe-
cutadas por ela. São obras de grande 
dimensão, muitas delas expostas per-
manentemente em espaços públicos, 
sendo executadas por uma equipa de 
técnicos que dominam os materiais 
com os quais a obra é feita. 
Foi o caso da obra “Solitário”, que 
ilustra um anel com 7m de altura, 
realizado com 112 jantes douradas e 

coroado por um enorme "diamante" 
constituído por 1.324 copos de whisky 
de cristal.
Mas é Joana Vasconcelos que assina os 
trabalhos produzidos e é a sua assina-
tura que confere o valor financeiro da 

obra. Cada vez mais, o preço das obras 
começou a estar cada vez mais con-
dicionado pela assinatura, havendo 
colecionadores que investem sobre-
tudo nos nomes, procurando adquirir 
obras assinadas.

Quem é o artista numa obra de artes visuais: 
quem pensa ou quem executa?

Ficha técnica
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É a história ou o percurso de cada ar-
tista, a persistência e a consistência do 
seu trabalho, a sua identidade, que po-
de permitir inferir a dimensão artística 
do mesmo.
Isto não diminui a importância da 
competência técnica de domínio dos 
materiais por parte de quem executa 
a obra, podendo até haver situações 
em que ambos os intervenientes, quem 
pensa e quem executa a obra, possam 
ser considerados os autores, pois mui-
tas vezes a obra executada diverge do 
projeto inicial, por sugestão de quem 
a realiza, visto dominar os materiais e 
aperceber-se da vantagem de certas 
alterações ao projeto inicial.

Cima à esquerda: Imagens da escultura cavalo-marinho; cima à direita: 
Imagem da escultura “Cores de sons integrados: Homenagem a Kan-
dinski”; em baixo: Imagem da escultura “Solitário”
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O 
desenvolvimento 
das novas tec-
nologias tem 
vindo a abrir as 
possibilidades 

de produção artística e de in-
teração com as artes visuais, 
levando a que muitos conside-
rem que a inovação tecnológica 
é a chave para a arte do século 
XXI.
Os termos arte digital, arte de 
computador, arte multimédia, 
arte interativa e media arte co-
meçaram a ser utilizados para 
descrever trabalhos que são 
feitos utilizando a tecnologia 
digital, como sejam as instala-
ções multimédia interativas, os 
ambientes de realidade virtual e 
a arte baseada na net.
Nesta perspetiva, começam a 
ser exploradas formas de tor-
nar a arte tão expressiva que 
possa “tocar” o público não 
apenas através da visão, mas 
também usando os outros qua-
tro sentidos, conforme tivemos 
oportunidade de salientar no 
artigo “Pode a arte visual ser ex-
pressa para os cinco sentidos?”.

Isto passa por uma perspetiva 
integrada e complementar das 
artes visuais, em que o todo é 
mais do que a mera soma das 
suas partes.
A arte contemporânea veio abrir 
as possibilidades relativamente 
às formas de produção artística 
e às combinações possíveis na 
utilização de diversas técnicas, 
tendo também cada vez menos 
sentido tentar categorizar um 
artista num determinado movi-
mento ou estilo.
É assim cada vez mais difícil de-
limitar as categorias das artes 

visuais utilizadas pelos artistas 
no seu trabalho, pois assumem 
uma perspetiva multidiscipli-
nar, em que utilizam algumas 
das várias categorias possíveis, 
integrando a sua utilização.
Neste sentido, tal como defende-
mos no artigo “Quais os limites 
para a integração de técnicas nas 
artes visuais?”, não há limites pa-
ra a integração nas artes visuais, 
o que aumenta o jogo de possí-
veis na produção artística, sendo 
o conhecimento das técnicas ar-
tísticas e a criatividade do artista 
os principais motores para a 

realização da obra.
No nosso percurso nas artes 
visuais temos procurado uti-
lizar diversos meios artísticos, 
nomeadamente fotografia, 
pintura, escultura e também 
filmes de curta duração, encon-
trando-se vários destes meios 
presentes simultaneamente 
em cada um dos trabalhos rea-
lizados. Por exemplo, o trabalho 
“Funchal, 01/01/2007, 00h01” 
constitui um exemplo da inte-
gração de diversas técnicas de 
artes visuais, incluindo a foto-
grafia, a pintura e a escultura, 

mas acrescentando a projeção 
de filme sobre a tela. (link para 
visualização: https://youtu.be/
EJnFC01I55M?list=UUJZfSwI-
Xwx9FljFoy41wm9g).
Assim, a tecnologia pode aju-
dar a aumentar a imersão do 
espetador numa exposição de 
artes visuais, potenciando a sua 
dimensão sensorial e emocional.
Um exemplo recente é a exposi-
ção imersiva digital ‘Impressive 
Monet & Brilliant Klimt’, alusi-
va à obra dos pintores Claude 
Monet e Gustav Klimt, autores 
contemporâneos nascidos no 
século XIX e fundamentais na 
história da pintura moderna, 
a qual permanecerá no es-
paço subterrâneo do edifício 
Alfândega do Porto até 15 de 
novembro. A “Immersivus 
Gallery” é a primeira galeria de 
experiências artísticas imersi-
vas em Portugal. São cerca de 
2000 metros quadrados de área 
de projeção em 360º, onde todo 
o espaço é preenchido por cores 
e animações, numa conjugação 
harmoniosa entre a tecnologia 
e a arte. 
Da autoria do ateliê OCUBO, 
conhecido pela criação de pro-
jetos de “vídeo mapping” de 
grande escala, a “Immersivus 
Gallery” é o primeiro espaço de 
experiências artísticas imersivas 
em Portugal, resultando numa 
parceria entre o Centro de Con-
gressos da Alfândega do Porto e 
a marca Fujifilm.
No caso desta exposição, que 
permite um mergulho imersivo 
no universo de dois génios da 
pintura, é composta por ho-
logramas e projeções a 360º, 
conduzindo o público numa 
viagem no tempo, refletida nas 
obras dos dois pintores que se 

notabilizaram em diferentes 
correntes artísticas, o francês 
Monet no impressionismo e o 
austríaco Klimt no simbolismo.
As pinturas, em vez de estarem 
circunscritas à dimensão das 
molduras, de forma estática, 
espalham-se por todo o espaço 
permitindo a imersão do espe-
tador nas obras.
Na parte relativa à galeria digital 
‘Impressive Monet’, a obra do 
artista parisiense é reinterpre-
tada de modo a revelar a sua 
busca interminável pela captura 
da luz e "o que está para além 
dos quadros, das paisagens, dos 
acontecimentos e tudo o que es-
tá oculto, na essência, aquilo que 
não se vê dentro da moldura", 
explicitam os organizadores. 
Por seu turno, em ‘Brilliant 
Klimt’, o público fica imerso 
na intimidade do pintor e tem 
oportunidade de sentir a arte 
romântica do artista. A exposi-
ção, revelam os responsáveis, 
"traça o percurso pelos aspe-
tos biográficos e pelo legado 
artístico do pintor austríaco 
através da sua pintura icónica 
O Beijo”. Os elementos gráficos 
desta obra vão-se juntando até 
que no final pode ser vista a sua 
projeção integral. Este será o fio 
condutor da viagem pelo trajeto 
artístico ao mesmo tempo que 
são exploradas as influências do 
mundo de Klimt".
De salientar ainda que a ex-
posição está estruturada de 
forma a constituir um convite 
para uma visita familiar, numa 
oportunidade direta de dar a 
conhecer aos mais novos as 
obras-primas de Monet e Klimt, 
experienciando uma nova fór-
mula lúdico-pedagógica em 
conjunto com os pais.

Como tornar a arte mais imersiva?

Imagens da exposição “Impressive Monet & Brilliant Klimt” (2020)   FOTOS  D.R.
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A 
arte tem vindo 
p r o g r e s s i -
v a m e n t e  a 
representar e a 
refletir a atual 

era digital. As criações artís-
ticas constroem-se através 
de instalações audiovisuais 
que incorporam imagem, 
som e luz, em produções 
3D, projeções a 360º e ho-
logramas.
Vários artistas consideram 
que a relação entre ciência, 
tecnologia e arte traduz um 
novo conceito de arte, não 
apenas como um objeto de 
consumo ou contempla-
ção, mas como um sistema 
complexo, que permite a 
interação e a imersão.
No último artigo abordá-
mos “Como tornar a arte 
mais imersiva?”, tendo des-
tacado o papel da utilização 
das novas tecnologias nas 
artes visuais e exemplifica-
do com a exposição digital 
imersiva ‘Impressive Monet 
& Brilliant Klimt’, alusiva à 
obra dos pintores Claude 
Monet e Gustav Klimt, a 
decorrer no espaço subter-
râneo do edifício Alfândega 
do Porto até 15 de novembro.
Através da utilização de 
projeções a 360º e de ho-
logramas, o espetador 
mergulha no universo pic-
tórico do Monet e Klimt, 
desenvolvendo uma expe-
riência imersiva única.
Este tipo de exposições 
marcará o futuro próximo 
nas artes visuais. Para além 
da “Impressive Monet & 
Brilliant Klimt’, no Porto, 
em Lisboa, continua paten-
te, no Terreiro das Missas, 
em Belém, uma exposição 
imersiva alusiva ao pintor 
holandês Vincent Van Gogh, 
intitulada “Meet Vincent Van 
Gogh”, permitindo um per-
curso pela vida e obra deste 
artista, com recurso a vários 
elementos multimédia, pro-
jeções, filmes e fotografias.
Nesta exposição, é feita uma 
viagem por locais por onde 
passou, como o “Café Le 

Tambourin”, em Paris, ou a 
“Casa Amarela”, em Arles. 
Permite também a imer-
são na criação dos quadros 
mais famosos de Van Gogh 
e inclusivamente pintar na 
perspetiva do artista e até 
perceber a sua influência na 
atualidade. Para perceber 
melhor o que vai encontrar 
nesta exposição, existe um 
site oficial. 
Inaugurada em fevereiro 
e suspensa em Março, a 
exposição multissensorial 
produzida pelo “Vincent 
Van Gogh Museum”, em 
Amesterdão, em parceria 
com a produtora UAU, rea-
briu em junho com lotação 
reduzida e com um reforço 
da higienização do espaço. 
Esta exposição imersiva e 
multissensorial já passou por 
cidades de vários países, no-
meadamente Barcelona, em 
Espanha, Pequim, na China, e 
Seul, na Coreia do Sul, poden-
do ser vivenciada em Lisboa 
até 3 de janeiro de 2021.
Mas a componente de imer-
são do espetador pode ser 
ainda mais conseguida com a 
utilização da realidade virtual.
Os universos do virtual, bem 
como do digital e do online, 
caracterizam-se como velo-
zes, transitórios, mutáveis, 
intangíveis e elétricos.
Como exemplo, a exposição 
de realidade virtual "Elec-
tric", inaugurada em maio de 
2019, na Feira Frieze de No-
va Iorque, e que passou pelo 
Museu de Arte Contempo-
rânea de Serralves no início 
deste ano, pretendia "experi-
mentar" de que forma é que 
o mundo da tecnologia e da 
arte se "misturam". 
A mostra foi comissariada 
por Daniel Birnbaum, re-
conhecido crítico de arte e 
diretor do “Moderna Mu-
seet de Estocolmo”, sendo 
a instalação técnica da res-
ponsabilidade da “Acute 
Art”, organização que o 
próprio dirige. 
Birnbaum descreveu esta 
exposição como uma ex-
periência que visa também 
atrair “novos e diferentes 
públicos” aos museus. 
O objetivo da “Acute Art” é 
produzir e apresentar obras 
de realidade virtual, realida-
de aumentada e realidade 
mista que sejam acessíveis, 
inteligíveis e que possam 

ser expostas sem ser neces-
sário recorrer a complexas 
infraestruturas. 
Esta exposição apresenta-
va-se como divergente em 
relação às tendências de 
quem visita um museu, na 
medida em que convidava 
o público a visitar, através 
de óculos de realidade vir-
tual, “outros universos”, 
experiências imersivas que 
levavam o observador por 
percursos desconcertantes 
através de mundos fictícios. 
No centro de uma sala em 
penumbra, sete cadeiras 
equipadas apresentavam 
cinco realidades distintas, 
acionadas pela colocação 
dos respetivos óculos. As-
sim se retirava e isolava o 
espectador do que o cir-
cundava, sendo convidado 
a ingressar em universos 
profundamente imersivos, 
inteiramente projetados 
pelos artistas. Apresentadas 
com mais ou menos ação, 
com cor ou em escala de 
cinzas, com motivos naturais 
ou puramente geométricos, 
os percursos virtuais tinham 
como denominador comum 

a possibilidade de adotar 
uma visão de 360º e obter 
respostas tecnológicas ao 
movimento corporal exercido 
pelo espetador/participante. 
Através do download de uma 
aplicação para smartphone, 
disponível no local, o espeta-
dor era convidado a participar 
numa experiência interativa e 
relacional, sendo a realidade 
virtual reativa à movimenta-
ção do espectador, ou seja, 
à deslocação do dispositivo 
móvel e à alteração do ponto 
de vista adotado. 
O tempo, o modo de comu-
nicar com a obra, o nível de 
participação e a proximi-
dade que se estabelecem 
são determinados por cada 
espectador, o que permite o 
desenvolvimento de uma ex-
periência individual, inédita 
e irrepetível. 
Assim, o aproveitamento 
das potencialidades da rea-
lidade virtual poderá ser 
uma das vias privilegiadas 
a desenvolver no futuro das 
artes visuais, contribuindo 
para experiências sensoriais 
e emocionais cada vez mais 
intensas e imersivas.

Até onde pode ir a imersão  
numa exposição de artes visuais?

Imagens da exposição ‘Meet Vincent Van Gogh” (2020)   FOTOS  D.R.

Imagens da exposição ‘Electric” (2020)   FOTOS  D.R.
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A
proveitando  as condições clima-
téricas do Algarve, com uma luz 
que permite uma cor e um brilho 
especiais, vários artistas, nomea-
damente estrangeiros, têm vindo 

residir para o Algarve nos últimos anos. 
Mas são também artistas portugueses com 
percurso internacional que têm escolhido o 
Algarve para residir e desenvolver a sua ati-
vidade, como é o caso de Pedro Cabrita Reis. 
Desta forma, o Algarve tem sido, não apenas lo-
cal de fruição, mas também espaço e tempo de 
produção artística no âmbito das Artes Visuais. 
Num projeto iniciado já no século XXI, no 
Algarve começou-se também a desenvolver 
o conhecimento e a investigação no domínio 
das Artes Visuais, tendo a Universidade do 
Algarve (UAlg) sido essencial para isso, com 
a abertura da licenciatura em Artes Visuais, 
permitindo a existência no Algarve dum 
ambiente formal para aprendizagem no âm-
bito das artes visuais. Com um corpo docente 
constituído sobretudo por artistas, os alunos 
têm tido oportunidade de vivenciar de perto 
o mundo da arte na sua complexidade e arti-
culação entre a teoria e a prática. Além disso, 
beneficiam duma formação multidisciplinar, 
em que o desenho, a pintura, a escultura, a 
fotografia, a videoarte e a arte digital/mul-
timédia se complementam na sua formação.
A criação do Centro de Investigação em Artes 
e Comunicação (CIAC) foi também essencial 
neste processo, sobretudo do ponto de vista da 
investigação em Artes Visuais, permitindo a 
construção do conhecimento neste domínio, 
mas estando este muito associado à própria 
formação dos alunos, sobretudo ao nível do 
mestrado e do doutoramento no âmbito das 
Artes Visuais, que abriram mais recentemen-
te na UAlg. Assim, o centro de investigação 
e a formação em Artes Visuais interligam-
-se quase como um laboratório de criação e 
aprendizagem neste domínio científico/artís-
tico, em que a arte e a ciência se entrecruzam, 
tornando-se a arte ciência e a ciência arte.
Mesmo em tempos de pandemia, a forma-
ção no âmbito das artes visuais tem ocorrido 
dentro das possibilidades, graças à elevada 
motivação e empenho dos docentes e dos es-
tudantes, num esforço constante de adaptação 
às contingências do período em que vivemos. 
A relação com a comunidade tem sido desde o 
início um dos aspetos muito valorizados pela 
equipa de docentes, sendo constantemente fei-
tas mostras ou exposições do trabalho artístico 
produzido nas atividades letivas, em particular 
pelos próprios alunos. Muitas das atividades de 
mostra do trabalho produzido têm sido realiza-
das na Galeria Trem, em Faro, ou no Convento 
de Santo António, em Loulé, expressando o re-
conhecimento e o apoio que ambas as autarquias 
têm proporcionado às Artes Visuais na UAlg. 

Como “aprender” e “mostrar” 
Artes Visuais em tempos de pandemia?

ARTES VISUAIS

Fotos de alguns dos trabalhos da exposição  
“O Toque em tempos ilícitos” (2020)   FOTOS  D.R.

Recentemente foi inaugurada mais uma 
exposição de trabalhos dos finalistas da Li-
cenciatura em Artes Visuais, desta vez no 
Convento de Santo António, a qual poderá ser 
visitada até ao próximo dia 15 de novembro.
O título da exposição, “O Toque em tempos 
ilícitos”, pretende expressar a complexidade 
e o condicionamento deste ano letivo ocorrido 
durante a pandemia. Através da expressão 
artística, cada estudante procurou expressar 
um sentimento que é comum na atualidade: 
«Que tempos são estes? De que forma e quan-
do, voltaremos a ser como antes?». 
Os trabalhos expostos são da autoria de De 
Borj@, Gonçalo, Joana Bento, Lorena, Manu, 
Margarida Lopes, Mariana Domingos, Miguel 
Costa e Sofia Cardoso, sendo a curadoria da 
responsabilidade dos docentes Bertílio Martins, 
Mirian Tavares, Pedro Cabral Santo, Rui San-
ches, Susana de Medeiros, Tiago Batista e Xana.
Os responsáveis pela exposição referem que 
“através do toque, trabalharam a matéria, os 
materiais, transformaram as ideias em obras 
e criaram a exposição possível nos tempos que 
correm. Esta exposição integra, na sua lógica 
interna, a arquitetura complexa do edifício, 
a sua história, as memórias, e procura ir ao 
encontro do espetador para o envolver e tocar 
de alguma forma, já que o toque, na era da pan-
demia, foi decretado «ilícito» (...) Completamos, 
com esta exposição, mais um ciclo de estudo no 
domínio das artes visuais e apresentamos mais 
um grupo de artistas promissores. Esperamos 
sempre que a comunidade os acolha e que per-
ceba a importância das artes e da produção 
que é feita no Algarve, dentro da Universidade. 
Apesar de fisicamente distantes, continuamos a 
trabalhar, e os jovens artistas a produzir, pois se 
há algo que talvez nos possa salvar da incerteza 
e do distanciamento social, é a Arte que nos to-
ca profundamente, mesmo em tempos ilícitos”.
Vale a pena refletir sobre estas palavras e fruir 
da exposição...

AF_CA_CampanhaB10_20_IMPRENSA_210x285mm_cv.indd   1AF_CA_CampanhaB10_20_IMPRENSA_210x285mm_cv.indd   1 17/09/2020   14:2817/09/2020   14:28
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E
stamos em dezembro, mês 
de Natal, quadra associada 
à paz entre as pessoas.
A paz deveria existir sempre, 
sendo um estado constante, 

mas infelizmente não é isso que acon-
tece, pois verificam-se muitos conflitos 
todos os dias, quer entre pessoas, quer 
entre países. Assim sendo, é necessá-
rio haver períodos que permitam pelo 
menos atenuar esses conflitos, sendo 
esbatidas as diferenças, ou o que divi-
de, e acentuadas as semelhanças, ou 
o que pode aproximar. Neste sentido, 
o período de Natal ajuda a despertar 
sentimentos mais positivos em relação 
aos outros, emergindo com maior fre-
quência situações de perdão, gratidão 
ou elogio.
Num artigo anterior, salientámos 
que, não obstante ter havido sempre 
violência ou guerras na história da 
humanidade, o problema na atuali-
dade é que os meios usados são cada 
vez mais mortíferos, atingindo muitos 
inocentes. Esta é uma questão cen-
tral quando pensamos o futuro da 
humanidade. Tal como as questões 
ambientais, as questões ligadas à paz, 
em particular, são fundamentais para 
podermos pensar na vida no nosso pla-
neta a médio/longo prazo.
Procurando aumentar a consciência 
de todos e de cada um para este proble-
ma, o “Conselho Português para a Paz 
e Cooperação” tem vindo a desenvol-
ver várias iniciativas, nomeadamente 
organizando exposições, intituladas 
“Artistas pela Paz”, em colaboração 
com a “Peace and Art Society”.
A exposição mais recente foi inaugu-
rada em Vila Real de Santo António, 
no passado dia 6 de novembro. Nela 
encontram-se expostas 24 obras de 
21 “artistas pela paz”.
Nas exposições realizadas em 2018-19 
contribui com a obra “PAZ é o cami-
nho (Homenagem a Gandhi)” (2018), 
mas desta vez contribui com a obra 
“Guerra e Paz: Tudo começa dentro de 
nós!”, em que procuro salientar que a 
paz e a guerra são em geral abordadas 
como algo que existe no exterior, entre 
países, entre raças, entre religiões ou 
entre pessoas. As posições de alguns 
líderes de potencias mundiais, como 
sejam Trump, nos EUA, ou Bolsonaro, 
no Brasil, reforçam este ponto de vista, 
pois apresentam posições divisionis-

tas e promotoras de conflito social. 
No entanto, é fundamental tomarmos 
consciência de que cada um de nós é 
responsável pela Paz e que esta deve 
começar dentro de cada um de nós. 
Assim, esta obra procura contribuir 
para essa tomada de consciência, com 
uma frase de Gabriel “O Pensador”, 
quando refere que “a gente muda o 
mundo na mudança da mente”, da 
música “Até quando?”. Nós somos 
muitas vezes o maior obstáculo de nós 
mesmos, pelo que é importante tomar 
essa consciência e alterar pensamen-
tos, ideias, preconceitos e crenças que 
só nos prejudicam a nós mesmos e na 
relação com os outros. Nessa música, 
Gabriel refere a também “e quando a 
mente muda, a gente anda pra fren-
te”. É com a mudança de pensamentos 
que conseguimos mudar os nossos 
comportamentos, atitudes e mesmo 
emoções. Esta ideia é sintetizada por 
Dalai Lama na frase “Só conseguire-
mos obter a paz no mundo exterior 
quando estivermos em paz com nós 
mesmos (...) Felicidade significa paz 
de espírito”. O facto de cada um de nós 
dever assumir essa responsabilidade 
é ilustrado por essas frases estarem 
coladas em espelhos em que cada um 
pode ver a sua imagem, positiva ou 
negativa consoante o tipo de pensa-
mentos que tiver. Os pensamentos 
negativos são simbolizados por o es-
pelho estar martelado e pelo sentido 
dos lábios, enquanto os pensamentos 
positivos aparecem num espelho lim-
po, com um “smile”. 
Desta forma, as artes visuais podem 
ajudar na criação de imagens que 
permitem sintetizar o essencial nes-
te processo de consciencialização e 
de mudança de atitudes e comporta-
mentos.
Noutras obras a que fiz referência em 
artigos anteriores também procurei 
contribuir para ajudar na tomada 
de consciência de que todos somos 
responsáveis pela paz, devendo esse 
processo começar dentro de nós. Foi 
o caso das obras “Grito de sangue em 
atentado terrorista” (2010), “Secrets 
for a happy life (Homage to Banksy 
and Einstein)” (2017) e “STOP! Este 
não é o caminho...” (2020).
Numa outra obra mais recente, 
“Mindfulness (Homenagem a Jon 
Kabat-Zinn)” (2020), este processo 
de consciencialização é aprofunda-
do, podendo o mindfulness ajudar-nos 
nesse sentido. Através da atenção e 
consciência plena no momento pre-
sente podemos aprender a prevenir 
os efeitos negativos do ritmo em que 
vivemos na atualidade, com exigências 
constantes e uma elevada pressão para 
as realizar rapidamente. Esta situação 

Pode a arte ajudar a contribuir  
para uma atitude mais favorável à paz?

ARTES VISUAIS

é sintetizada através da frase de Jon 
Kabat-Zinn, pioneiro do mindfulness, 
“você pode não parar as ondas, mas 
pode aprender a surfar”. Realmente 
não conseguimos controlar e alterar 
muito daquilo que ocorre à nossa volta, 
mas podemos aprender a controlar o 
efeito que isso tem sobre nós, em cada 
inspiração consciente que fazemos, 
se desenvolvermos a atenção plena, 
focada no presente, com uma atitude 
de gratidão perante a vida, sentindo 
a nossa energia e força interior, como 
se fossemos uma montanha, que per-
manece estável, serena e resiliente, 
não obstante a rapidez com que tudo 
acontece à nossa volta. A frase de Ga-

briel “O Pensador” volta a fazer todo 
o sentido: “A gente muda o mundo na 
mudança da mente”. 
Considero que a arte visual talvez pos-
sa ajudar a parar no tempo e a refletir, 
de forma a que não se repitam no fu-
turo os erros do passado.
A arte pode inserir-se num movimen-
to de “educação para a paz”, nesta 
sociedade em que é cada vez mais im-
portante educar para princípios éticos 
universais e para valores humanistas, 
como sejam a honestidade e o respeito 
pelos outros. Além disso, é essencial o 
desenvolvimento da espiritualidade 
em cada um de nós, pois só em paz 
consigo mesmo, em equilíbrio e sere-

nidade, é que o ser humano consegue 
estar em paz com os outros. 
Conforme é referido pela vereadora 
Carla Sabino, no folheto da exposição 
realizada em Vila Real: “Cada vez mais 
acredito que a arte tem um papel pre-
ponderante no mundo, pelo poder da 
sua essência, de tocar aquilo que de 
mais profundo existe em cada um de 
nós: as emoções. São as emoções que 
geram em nós as cores necessárias 
para desenharmos uma Humanidade 
melhor. Se desejamos todos viver em 
paz, façamos por isso, em cada gesto 
e em cada palavra.”
Feliz Natal a todos, com saúde e em 
paz!

Em cima: Técnica mista “Guerra e Paz: Tudo começa dentro de nós!” (2020; 0,60x0,30);   
Em baixo: Desenho “Mindfulness (Homenagem a Jon Kabat-Zinn)” (2020; 0,42x0,30)  FOTOS D.R.
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E
sta questão foi-nos suscita-
da ao assistirmos à 
inauguração da exposição 
de Pedro Cabral Santo 
(PCS), intitulada "#2 The 

Gateway to the Stars", na Galeria 
Trem, no passado dia 26 de novem-
bro. Simultaneamente, foi lançado 
o livro “The power of Love. Breves 
anotações em torno da Imagem 
Artística e Outros Assuntos”, uma 
compilação de textos escritos por 
PCS, e publicados de forma intermi-
tente, ao longo dos últimos 20 anos. 
Em comum, o livro e a exposição pro-
curam “deslindar o fascínio, quase 
impenetrável, que se esconde por de-
trás daquilo que se designa por Imagem 
Artística”, segundo palavras de PCS.
Mas seria suposto, que numa exposi-
ção de artes visuais, em que o tema de 
fundo é a “imagem artística”, fossem 
apresentadas diversas imagens que 
o espetador poderia apreciar. No en-
tanto, o que encontramos ao entrar na 
galeria é apenas uma única imagem 
numa das paredes da galeria e um con-
junto de textos impressos em painéis 
brancos dispostos nas restantes três 
paredes da galeria.

Mas será que a surpresa que podemos ter 
ao entrar na galeria traduz desilusão? Se-
guramente não! A esta capacidade para 
nos surpreender de PCS está associada 
a sua capacidade para nos fazer refletir 
sobre a essência da imagem visual e do 
próprio sentido das artes visuais.
É transportar-nos para além da ima-
gem retiniana ou visual e para alguma 
desmaterialização da arte. Já em 1968, 
John Chandler e Lucy Lippard, no 
artigo “A desmaterilização da arte”, 
referiam que a forma intuitiva e inten-
cional de fazer arte estava a dar lugar a 
uma arte ultra-conceptual que enfati-
zava quase exclusivamente o processo 
de pensamento. 
Esta ênfase na desmaterialização 
encontra um dos seus exemplos mais 
fortes na exposição de Robert Barry, 
em 1969, na Galeria Art & Project, em 
Amesterdão, em que pintou na por-
ta de entrada “during the exhibition 
the gallery will be closed” (“durante a 
exposição, a galeria estará fechada”), 
não estando nenhum trabalho à vista, 
nem sequer uma janela que permitis-
se ver algum trabalho no interior. Já 
em 1958, Yves Klein havia realizado 
uma exposição em Paris com o título 
“Vazio”, em que o espaço estava literal-
mente vazio, pretendendo expressar 
um “estado pictórico invisível” que 
estaria presente através da radiação.
Na atualidade, numa época que alguns 
já designaram como de poluição visual 
ou de obesidade de imagens visuais, 
urge parar e refletir sobre o senti-

do e a necessidade destas.
Em vez de mero consumidor 
de imagens produzidas por 
outros, o espetador pode ser 
o próprio criador de imagens 
internas que os estímulos 
apresentados numa exposição 
podem proporcionar.
É realmente infinita a capa-
cidade que cada um pode ter 
para criar imagens internas, 
como infinito é o universo 
representado pela única 
imagem apresentada nesta 
exposição de PCS.
As breves histórias de ficção 
científica apresentadas nos 
painéis expostos na galeria, 
acompanhadas pelo som de 
pequenos rádios colocados ao lado 
de cada painel, como se fosse uma 
música de fundo do espaço interga-
láctico, permitem ao espetador criar 
imagens visuais que expressam a sua 
subjetividade. É caso para dizer que 
o universo das vivências e projeções 
imagéticas de cada um é o limite. “#2 
The Gateway to the Stars” é mesmo 
uma porta para o universo da criati-
vidade de cada um, ajudando-nos a 
explorar os nossos próprios limites.
Aproveitando as palavras sublimes es-
critas por Mirian Tavares no folheto 
desta exposição, “as suas criações são 
discursivas, são meta-referentes – não 
existem sem um contexto e exigem, 
do espetador, além do espanto, a ade-
são consciente num jogo de múltiplos 

sentidos e de significações diversas”. 
Este é o mistério e simultaneamente 
a magia desta exposição de PCS (!)... 
a visitar até 2 de fevereiro de 2021...
Uma última nota para salientar que 
esta exposição conta com a curadoria 
da licenciatura em Artes Visuais da 
Universidade do Algarve, com o apoio 
do CIAC, expressando o contributo 
que as Artes Visuais na UAlg têm vin-
do a dar para o desenvolvimento da 
cultura no Algarve. Aliás, com a cura-
doria de PCS, foi inaugurada, também 
no dia 27 de novembro, a exposição 
de desenho “O Lápis Mágico”, assim 
intitulada em homenagem à série 
televisiva homónima dos anos 70, con-
tando com os desenhos dos artistas 
António Olaio, Tiago Batista e Xana.

Terá que haver imagens externas ao sujeito 
para podermos falar de arte visual?

ARTES VISUAIS

À esquerda: Vistas da exposição 
"#2 The Gateway to the Stars”  

À direita: Vista da exposição "O 
Vazio”, de Yves Klein (1958) e 

Cartaz da exposição "#2 The 
Gateway to the Stars”, de Pedro 

Cabral Santo (2020-21)  
FOTOS D.R.

VÍTOR AZEVEDO 
Membro da ALFA – Associação  

Livre Fotógrafos do Algarve

A pandemia veio mudar as nos-
sas vidas, os nossos hábitos, o 
nosso conforto, a nossa adap-
tação a um determinado estado 
de coisas que nos pareciam até 
agora garantidas. Não é que isto 
seja uma novidade uma vez que 
estas pandemias são cíclicas. 
Elas já devastaram a humani-
dade várias vezes e as últimas 
não há assim tanto tempo. As 

nossas recordações da história 
e o que com ela devíamos ter 
aprendido fazem-nos perceber 
a que ponto os homens e as mu-
lheres são maus alunos.
Não pretendo aqui escalpelizar 
esta fatia da história pela qual 
estamos a passar, o importan-
te é que a vida continua, não 
podemos parar, temos sim que 
encontrar os caminhos certos 
para atingirmos os nossos ob-
jetivos.
O principal objetivo da ALFA 
é, como associação de fotógra-
fos, promover e divulgar a arte 

fotográfica e os seus autores, 
dar acesso à divulgação dos 
seus trabalhos fotográficos e 
com eles participar no desen-
volvimento do conhecimento de 
quem a eles tem acesso, conse-
quentemente também expandir 
o acesso a esses trabalhos fa-
zendo a sua divulgação o mais 
frequente, diversa e dispersa 
que nos é possível.
Vamos então refletir um pouco: 
a ALFA tem fotógrafos, o nos-
so clima é ameno, as pessoas 
gostam de andar na rua e pre-
cisam de andar na rua, gostam 

de apreciar e conhecer coisas 
novas, a CMF quer ter eventos 
para apoiar os seus munícipes 
os visitantes e os turistas. 
De que precisávamos para 
concretizar esta ideia? Do 
apoio da Câmara Municipal 
de Faro (CMF) para podermos 
realizar as exposições de rua 
que já temos delineadas para 
espaços amplos e abertos, em 
perfeita segurança, recorren-
do a expositores de exterior 
com qualidade, ideia que não 
é nova e muito menos inédita. 
Faro tem explorado pouco es-

te conceito, mas agora e com o 
apoio da CMF vamos conseguir 
fazê-lo.
Esperamos em breve poder di-

vulgar a fotografia em espaços 
abertos onde todos nos possa-
mos sentir mais seguros para 
dela desfrutar.

Aquele olhar ao ar livre

ESPAÇO ALFA

A Doca de Faro   FOTO VÍTOR AZEVEDO / D.R.
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N
um artigo anterior salien-
támos que a pandemia 
tem sido uma experiên-
cia global, vivida por 
todos em todo o planeta, 

independentemente de sexo, raça ou 
religião. Esperemos que possa servir 
para nos unir e ajudar-nos a refletir 
sobre o que realmente é importan-
te, bem como para desenvolvermos 
atitudes e comportamentos mais 
adequados para nós mesmos e para 
com os outros.
Efetivamente, foram muitas as ma-
nifestações de solidariedade, em 
particular no meio artístico, quer 
da sociedade para com os próprios 
artistas, que muito se têm ressentido 
do impacto da pandemia, nomeada-
mente em termos financeiros, quer 
dos artistas para a sociedade, no-
meadamente com a realização de 
eventos solidários de música e com 
iniciativas que permitissem visitas 
online a museus de todo o mundo e a 
visualização virtual de obras de arte.
Mas entre os próprios artistas, a 
solidariedade e a “ligação” também 
parece ter aumentado. A realização 
de exposições coletivas pode ser um 
indicador disso mesmo.
Já no artigo ”Regresso ao futuro” nas 
artes visuais após o estado de emer-
gência? havíamos feito referência à 
“Associação 289”, sediada em Faro 
e com fortes ligações às Artes Visuais 
da Universidade do Algarve, que 
organizou uma exposição em que 
participaram 57 artistas contempo-
râneos. 
Mais recentemente foi inaugurada a 
exposição “Projecto MAP - Mapa de 
Artistas de Portugal (2010-20). Mapa 
ou Exposição”, no Museu Coleção 
Berardo, em Lisboa.
O subtítulo “Mapa ou Exposição” re-
mete para a forma como a exposição 
foi organizada, tendo esta resultado 
das “ligações” profissionais e/ou afe-
tivas de artistas portugueses, desde 
2009. Neste ano foi criada a “Associa-
ção Cultural Colectivo de Curadores”, 
sem fins lucrativos, a qual foi criada 
a partir do encontro de vários cura-
dores que escolheram Lisboa como 
plataforma para a sua atividade, após 
diversas experiências internacionais. 
Esta Associação tem promovido o 
“ProjectoMaAP”, um projeto cura-
torial de mapeamento dos artistas 
plásticos ativos em Portugal e todos 
os seus eventos e exposições. 

Cada artista convidado a pertencer 
ao Map – Mapa de Artistas de Por-
tugal – deve sugerir dois nomes de 
artistas centrais no seu universo ar-
tístico e/ou pessoal, e é a partir desta 
nomeação direta de artista a artista 
que o mapa se desenvolve exponen-
cialmente. É portanto um mapa de 
relações que se desenvolve perante 
o nosso olhar, em que os artistas se 
legitimam mutuamente. A equipa 
curatorial não interfere no processo 
de seleção. 
Contando já com mais de 350 artistas 
que integram o mapa de arte con-
temporânea portuguesa, ao longo da 
última década, o “ProjectoMap” tor-
nou-se uma das maiores plataformas 
online de iniciativa privada sobre 
artistas vivos que se apresenta em 
formato de base de dados através de 
um mapa interativo, oferecendo uma 
leitura diferenciada da geografia da 
criação contemporânea portuguesa. 
Tudo começou em 2010 quando 
quatro curadores convidaram qua-
tro artistas, dando início à geração 
embrionária do projeto. No mesmo 
ano, cada artista convida outros dois 
artistas para integrar o mapa, e as-
sim sucessivamente. Hoje o mapa 
conta com mais de 360 artistas, acen-
tuando o seu carácter exponencial e 
hipoteticamente infinito.
O “ProjectoMAP” ancora as suas 
raízes na exposição “Freunde— 
Friends — Fründ”, realizada no ano 
de 1969 nas “Kunsthallen de Berna 
e Düsseldorf”. Esta exposição foi 
fruto da amizade dos quatro artis-
tas Daniel Spoerri, André Thomkins, 
Karl Gerstner e Dieter Roth, em co-
laboração com os curadores Harald 
Szeemann e Karl Ruhrberg. Estes 
convocaram os amigos de cada artis-
ta e os amigos dos amigos, propondo 
apresentar o universo pessoal de ca-
da um. Nesta exposição acabariam 
por participar, ao lado dos quatro 
artistas iniciais e dos seus amigos, 
artistas como Joseph Beuys, Chris-
to e Marcel Duchamp, reunindo 
mais de 400 obras de cerca de 50 
participantes. Foi esta a exposição 
histórica de 1969 que se tornou fonte 
de inspiração fundamental, mais de 
quatro décadas depois, para a cria-
ção da metodologia curatorial do 
“ProjectoMAP”. 
A exposição no Museu Coleção Be-
rardo marca os 10 anos de história 
do “ProjectoMAP”, um projeto que 
é também uma leitura do panorama 
artístico português da última década, 
um “mapa” de relações, afinidades 
e cruzamentos entre práticas, dis-
cursos que influenciam a leitura da 
produção artística contemporânea. 
A componente reflexiva também 

A pandemia tem aumentado a “ligação” 
entre os artistas?
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Cartaz da exposição “Projecto MAP (2010-20). Mapa ou Exposição” 

Imagens desta exposição  FOTOS D.R.

está presente, sendo ao longo da 
exposição colocadas questões que re-
metem para a reflexão de quem visita 
a exposição. De entre as questões co-
locadas, contam-se as seguintes: “O 
que querias ser quando eras novo?”; 
“Quem são as pessoas que mais te 
influenciaram?”; “O que te interessa 
nos tempos de hoje?”.
Esta exposição pode ser visitada 
até 10 de janeiro 2021, sendo as 

visitas limitadas a 8 pessoas de 
cada vez e orientadas pelas cura-
doras Alda Galsterer e Verónica de 
Mello. O Museu Coleção Berardo 
está certificado com o selo «Clean 
& Safe» do Turismo de Portugal e 
com o selo «Safe Travels» do World 
Travel & Tourism Council, cujos 
requisitos pretendem garantir ao 
visitante uma experiência em total 
segurança. 

Entretanto, com o novo estado de 
emergência, as atividades culturais 
voltaram a ficar suspensas. Espe-
remos que num futuro próximo a 
“ligação” entre os artistas continue 
forte e solidária, mas que também 
possa aumentar a “ligação” entre 
os artistas e o público, para bene-
ficio de ambos, porque os artistas 
precisam do público, mas as pessoas 
também precisam de arte e cultura.
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A 
expressão artística por 
pessoas sem formação 
em artes visuais, em 
particular através da 
pintura e do desenho, 

tem ocorrido ao longo dos tempos. 
Inclusivamente, a história de 
arte, mesmo a mais recente, quan-
do já havia ambientes formais 
para a aprendizagem artística, 
mostra-nos que muitos artistas 
conceituados não tiveram forma-
ção em “Belas Artes”. Desde Van 
Gogh, um dos principais nomes, 
sobretudo no desenvolvimento 
do movimento impressionista, a 
Yves Klein, que estudou na Esco-
la Nacional da Marinha Mercante 
e na Escola Nacional de Línguas 
Orientais, não tendo formação aca-
démica em artes. 
Embora para alguns a definição 
de artista passe por ter uma for-
mação académica em artes, ao 
longo do século XX foi crescendo a 
aceitação de que quem não tivesse 
essa formação também poderia ser 
considerado artista, tendo surgido 
várias designações para enquadrar 
este tipo de expressão artística.
Desde logo, no final do século 
XIX, foi usado o conceito de “ar-
te naïf” para descrever os artistas 
autodidatas que desenvolviam uma 
linguagem pessoal e original de 
expressão. O termo naïf significa 
ingênuo ou inocente, tendo sido 
usado pela primeira vez em 1866, 
em relação às pinturas de Henri 
Rousseau, após este ter exposto no 
Salão dos Independentes.
No entanto, verificou-se que, ao ser 
rotulado com o termo naïf, com 
o objetivo de menosprezar a sua 
obra, ocorreu o inverso. As críti-
cas desfavoráveis, com o passar do 
tempo, acabaram por despertar a 
atenção e curiosidade para conhe-
cer o seu trabalho, com a posterior 
aceitação do mesmo.
Assim, embora despertando a 
ironia da maioria dos críticos aca-
dêmicos, as suas pinturas foram 
inclusivamente valorizadas por 
figuras de vanguarda na época, 
em particular os pintores Robert 
Delaunay, Paul Signac, Picasso, 
Matisse, Paul Gaugin e Kandinsky. 
Feita sem muito domínio técnico, a 
arte naïf geralmente é praticada 
por pessoas que não estudaram 
arte e criam suas obras guiadas 
pelo instinto e pela sensibilidade. 
O artista naïf caracteriza-se por 
ser autodidata, desconhecer ou 
recusar as regras académicas ou 

clássicas de composição e técnica, 
sendo a originalidade, a criativida-
de e a espontaneidade as principais 
características da sua produção 
artística. 
É diferente do artista folclórico ou 
tradicional, como os indígenas e 
certas formas de arte popular, pois 
o artista naïf não repete padrões 
fixos herdados dos ancestrais ou 
da coletividade.
A arte naïf muitas vezes é associada 
à arte infantil, pela característica 
espontaneidade e liberdade criati-
va, mas distingue-se dela por não 
ser o resultado de um estágio es-
pecífico de maturação cognitiva e 
motora. 
De entre os praticantes de artes 
visuais sem formação académica 
neste domínio contam-se as pes-
soas com experiência de doença 
mental. 
Para estas situações particulares 
também surgiram diversas desig-
nações na literatura. Desde logo, 
no final do século XIX surgiu o ter-
mo de “arte degenerada”, dizendo 
respeito às produções artísticas de 
“artistas rebeldes” ou de pessoas 
com doença mental, que se desvia-
vam das regras tradicionais, sendo 
desvalorizadas e consideradas 
como “lixo”. Este termo teve par-
ticular destaque durante o regime 
Nazi, na Alemanha, em que foram 
consideradas como “degeneradas” 
todas as obras de arte que não es-
tavam de acordo com o ideal de 
beleza clássico e naturalista. 
Em 1947 surgiu ainda um outro 
conceito, a “arte bruta”, usado 
para procurar descrever as produ-
ções artísticas realizadas de forma 
completamente livre, resultando 
da pulsão criativa de cada artista, 
sem imposição de regras académi-
cas, pois estas poderiam limitar a 
liberdade de expressão criativa. 
Jean Dubuffet foi o primeiro a usar 
este conceito, como título de uma 
exposição de obras da sua autoria. 
O conceito de arte bruta pretendia 
integrar as produções de artistas 
marginais, de arte naïf, de arte 
primitiva e ainda de doentes men-
tais. Em 1948, Dubuffet fundou a 
Companhia de Arte Bruta, à qual 
pertenceram diversos artistas que 
vieram a ter algum destaque na his-
tória de arte, como André Breton 
ou Michel Tapé.
Mas especificamente para en-
quadrar as obras de pessoas com 
doença mental surgiram outras 
designações ao longo do século 
XX, nomeadamente arte pura, arte 
visionária ou arte marginal.
No entanto, tendo em conta que 
a espontaneidade é comum aos 
processos envolvidos na produ-
ção artística em qualquer destas 
designações, o conceito de arte 
espontânea parece ser o mais 

abrangente e consensual para 
descrever a expressão artística 
de pessoas diagnosticadas com 
doença mental.
Assim, o conceito de arte es-
pontânea designa as obras que 
apresentam qualidades de expres-
são estética, na forma de desenho, 
pintura ou escultura, realizadas 
por pessoas com experiência de 
doença mental.
E a arte espontânea pode ter um 
papel muito importante para a 
estabilização e recuperação no 
âmbito da saúde mental.  

O que é a arte espontânea?

ARTES VISUAIS

EM CIMA  Pintura “A Musa 
inspirando o Poeta” (Henri 

Rousseau, 1909)   
EM BAIXO Pintura “Sem título” 

(Ismael Gonçalves, 2020)  FOTOS D.R.
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N
o último número procu-
rámos identificar o 
enquadramento para as 
obras de arte produzidas 
por artistas que não têm 

formação académica em artes vi-
suais, sendo feita uma retrospetiva 
de vários conceitos que foram sur-
gindo na literatura, desde finais do 
século XIX, para enquadrar estas 
produções artísticas, nomeada-
mente o conceito mais abrangente 
de arte naïf.
No entanto, de entre a expressão 
artística daqueles que não têm for-
mação académica neste domínio, há 
o caso particular das pessoas com 
experiência de doença mental.
De entre as várias designações pro-
postas ao longo do século XX, como 
arte bruta, arte degenerativa, arte 
pura, arte visionária ou arte margi-
nal, a designação de arte espontânea 
parece ser a mais abrangente e con-
sensual para descrever a expressão 
artística de pessoas diagnosticadas 
com doença mental, tendo em conta 
que a espontaneidade é comum aos 

processos envolvidos na produção 
artística em qualquer das designa-
ções propostas.
Assim, o conceito de arte es-
pontânea designa as obras que 
apresentam qualidades de expres-
são estética, na forma de desenho, 
pintura ou escultura, realizadas por 
pessoas diagnosticadas como sendo 
portadoras de doença mental.
E a arte espontânea pode ter um 
papel muito importante para a 
estabilização e recuperação no 
âmbito da saúde mental, como 
aliás a arte terapia tem vindo a 
revelar.
Foram vários os contributos rea-
lizados ao longo do século XX 
procurando destacar a importância 
da expressão artística de pessoas 
diagnosticadas com doença mental.
Destes destacamos o trabalhos de 
Prinzhorn, que estudou as carac-
terísticas de estruturação de obras 
produzidas por doentes mentais, 
tendo em 1922 publicado o livro 
“Obras artísticas de doentes men-
tais”. Em homenagem a Prinzhorn, 
em 2001 foi criado o “Sammlung 
Prinzhorn Museum”, alojado no 
Hospital Universitário Heidelberg, 
na Alemanha, onde pode ser ad-
mirada a coleção de obras de arte 
realizadas por pessoas com doença 
mental.

Por seu turno, no Brasil, a psiquiatra 
Nise da Silveira criou uma oficina 
de artes plásticas para doentes 
mentais, os quais podiam produzir 
de forma completamente livre e es-
pontânea as suas obras. Em 1954, 
Nise fundou o “Museu de Imagens 
do Inconsciente” com as obras pro-
duzidas pelos “doentes-artistas”.
Em Portugal têm sido várias as 
associações e instituições que têm 
desenvolvido um trabalho no âmbi-
to da estabilização e recuperação de 
pessoas portadoras de doença men-
tal através da expressão 
ao nível das artes visuais. 
Destacamos o trabalho 
recente realizado pela 
ReCriar Caminhos, uma 
Associação de Apoio ao 
Desenvolvimento Vo-
cacional, Formação e 
Inclusão de Pessoas com 
doenças mentais, criada 
em 2008 e tendo obtido 
o estatuto de IPSS em 
2010. Esta Associação 
promove atividades de reabilitação 
psicossocial procurando “recuperar 
e desenvolver talentos”.
Recentemente, entre dezembro de 
2020 e janeiro de 2021, foi reali-
zada em Coimbra a “II Exposição 
Nacional de Arte Espontânea”, or-
ganizada pela ReCriar Caminhos. 

Nesta exposição encontravam-se 
reunidos trabalhos provenientes 
de seis instituições portuguesas 
que possuem Centros de Atividades 
Ocupacionais destinados à estabi-
lização e reabilitação de pessoas 
com doenças mentais, de entre elas 
a Associação de Saúde Mental do 
Algarve (ASMAL).
No Prefácio do Catálogo desta expo-
sição, Manuel Viegas Abreu destaca 
que as obras produzidas por pes-
soas diagnosticadas com doença 
mental nascem sobretudo devi-

do à necessidade de comunicar e 
podem ser interpretadas como 
mensagens, apelos ou pedidos de 
ajuda. 
E é fundamental ser tida em conta 
esta forma de expressão por estas 
pessoas, não apenas em termos 
de diagnostico, mas também pela 

realização que esta expressividade 
lhes pode proporcionar.
Num artigo anterior, intitulado 
“Qual a importância do reconheci-
mento da criatividade dos artistas?, 
tínhamos destacado que o reco-
nhecimento ou não do trabalho 
criativo dos artistas pode ser um 
aspeto muito importante para 
compreender o desenvolvimento 
ou não de problemas de saúde men-
tal. Talvez se Van Gogh tivesse sido 
reconhecido em vida, em vez de ter 
desenvolvido psicopatologia, teria 
sentido estímulo para a concretiza-
ção da sua criatividade e de todo o 
seu potencial artístico, não se tendo 
suicidado.
Várias investigações têm verifica-
do a importância da realização do 
sujeito e do reconhecimento pelos 
outros como uma dimensão prote-
tora para prevenir a depressão das 
pessoas em geral. Este reconheci-
mento é tanto mais importante 
em relação a pessoas que são mais 
vulneráveis do ponto de vista psi-
cológico, pelo que é essencial o 
trabalho desenvolvido pela ReCriar 
Caminhos e pelas outras institui-
ções e associações que procuram 
promover a expressão artística e o 
reconhecimento das obras produ-
zidas por pessoas diagnosticadas 
com doença mental. 

Pode a arte espontânea contribuir para a saúde mental?

EM CIMA  Pintura “Campo de trigo com corvos” (Van Gogh, 1890) EM BAIXO Pintura “Floresta do lago” (José Luís Firmino, 2020)  FOTOS D.R.
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por 9,9 milhões de libras, em 2019. 
Não obstante todo o sucesso, a iden-
tidade de Banksy permanece um 
mistério, pois procura manter o 
anonimato, chegando a afirmar que 
“o anonimato é um superpoder”, 

encontrando-se em contra corren-
te com aquilo que se passa com a 
maioria das pessoas na atualidade, 
em que toda a vida é exposta através 
das redes sociais. Os seus trabalhos 
nunca são assinados, tendo apenas 
uma conta no Instagram, onde pu-
blica as imagens das obras que vai 
realizando em paredes um pouco 
por todo o mundo, o que serve de 
autenticação para as mesmas.
Mas esta situação reforça a atitude 
de missão com que Bansky realiza 
as suas obras, atitude fundamental 
também no trabalho realizado pelos 
profissionais de saúde! 

SAÚL NEVES DE JESUS
Professor Catedrático   

da Universidade do Algarve;  
Pós-doutorado em Artes Visuais;  
http://saul2017.wixsite.com/artes

N
o último ano as pessoas 
aperceberam-se que os 
profissionais de saúde 
têm um papel funda-
mental na nossa vida, 

nomeadamente porque muitas ve-
zes dependemos deles para nos 
mantermos vivos.
Os profissionais de saúde são dos 
que apresentam níveis de exaustão 
mais elevados, de acordo com inves-
tigações realizadas em vários países, 
desde há alguns anos. No entanto, 
os níveis de stresse e burnout nunca 
foram tão elevados como os verifi-
cados no último ano, tendo estes 
profissionais que superar constan-
temente os seus próprios limites 
para conseguir dar resposta aos 
cuidados de saúde necessários em 
virtude do elevado número de casos 
de Covid-19.
Um pouco por todo o mundo e das 
mais diversas formas ocorreram 
manifestações de agradecimento e 
reconhecimento a estes profissio-
nais.
Uma dessas manifestações foi 
concretizada por Bansky, ao home-
nagear os profissionais de saúde 
com uma obra de arte.
Banksy é um dos artistas mais con-
ceituados na atualidade, criando 
imagens visuais que pretendem 
ajudar a refletir sobre o mundo à 
nossa volta, nomeadamente sobre 
temas sociais.
Os seus trabalhos chegam a atin-
gir vários milhões de euros em 
leilões. Um episódio muito media-
tizado ocorreu em outubro de 2018, 
quando a obra “Girl with balloon” 
(“Rapariga com balão”) se “auto-
destruiu”, desfazendo-se em tiras 
ao passar por uma trituradora de 
papel instalada na parte inferior do 
quadro, depois de ser vendida por 
1,04 milhões de libras (1,18 milhões 
de euros) na leiloeira londrina So-
theby's. 
Desta vez criou uma pintura, “Game 

O trabalho dos profissionais de saúde  
pode ser valorizado através da arte?
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Changer” (“Jogador desafiante”), 
com um metro quadrado, quase 
totalmente monocromática, que 
mostra um rapaz que havia jogado 
os bonecos Batman e Homem-Ara-
nha no lixo, para passar a brincar 
com uma enfermeira do NHS (sigla 
inglesa para o Serviço Nacional de 
Saúde) que usa máscara, capa e um 
avental com o emblema da Cruz Ver-
melha, único elemento com cor. O 
braço da enfermeira surge estendi-
do e apontando para a frente, como 
uma verdadeira super-heroína em 
missão na luta contra a Covid-19.
Esta obra foi oferecida ao Hospital 
Geral de Southampton, em maio 
de 2020, tendo sido pendurada 
perto da unidade de emergência. 
Juntamente com o quadro, o artista 

deixou um bilhete aos funcionários 
do hospital, em que escrevia o se-
guinte: "Obrigado por tudo o que 
estão a fazer. Espero que isso ilu-
mine um pouco o lugar, mesmo que 
seja apenas a preto e branco". 
Paula Head, diretora do hospital, 
afirmou que “o facto de Banksy 
nos ter escolhido para reconhecer 
a excelente contribuição de todos 
nós, em tempos sem precedentes, 
é uma grande honra". Disse ainda 
que o gesto "será realmente valori-
zado por todos no hospital, pois as 
pessoas poderão fazer uma pausa, 
refletir e apreciar a obra de arte". 
Entretanto, a tela do hospital foi 
recentemente substituída por uma 
réplica para que a obra original 
pudesse ser leiloada, procurando 

arrecadar recursos para o Serviço 
Nacional de Saúde britânico (NHS).
Tal aconteceu no dia 23 de março de 
2021, tendo o leilão realizado pela 
Christie’s sido antecedido de um 
minuto de silêncio para lembrar as 
mais de 126 mil pessoas que tinham 
perdido a vida no Reino Unido por 
causa da Covid-19. A obra foi vendi-
da por 16,7 milhões de libras (quase 
19,5 milhões de euros), valor qua-
se cinco vezes maior ao estimado 
inicialmente e batendo o recorde 
atingido em leilões anteriores com 
obras de Bansky. 
O recorde de Banksy tinha sido 
alcançado com a obra "Devolved 
Parliament", uma gigantesca obra 
que retrata os deputados britânicos 
como chimpanzés, que foi vendida 

“Game Changer” (Bansky, 1,00 x 1,00 m; 2020)  FOTOS  D.R.

Obra “Game Changer” no Hospital 
de Southampton



76 + DE 100 REFLEXÕES EM TORNO DAS ARTES VISUAISSAÚL NEVES DE JESUS

Postal, 18 de junho de 2021 17CULTURA.SUL

Obras Cavalo Marinho, de Bordalo II (2021) FOTOS D.R.
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R
ecentemente foram criadas 
em Faro duas peças escultó-
ricas pelo artista Bordalo II, 
ambas representando um 
Cavalo Marinho, encontran-

do-se uma no Campus de Gambelas 
da Universidade do Algarve e outra 
no Parque de Campismo da Praia de 
Faro.
Bordalo II é um dos principais artistas 
portugueses em arte urbana, tendo já 
mais de 200 obras escultóricas espa-
lhadas pelo mundo. Inclusivamente, 
a sua obra “Owl Eyes” (“Olhos de Mo-
cho”), na Covilhã, foi destacada pela 
Street Art News como uma das 25 
obras de arte urbana mais populares 
do mundo, em 2014.
Artur Bordalo assina assim pois é 
neto do pintor Bordalo. Faz do espa-
ço público a sua tela e utiliza lixo ou 
desperdício como matéria prima para 
construir obras/instalações/compo-
sições de grande dimensão com uma 
consciência ambiental. Sendo artista 
plástico, define-se como “artivista”, 
ao usar a arte como instrumento de 
consciencialização pública em torno 
de causas ambientais.
No processo de produção das suas 
obras, o autor recolhe materiais, cor-
ta, adapta o material recolhido, monta 
a peça, fixa-a no sítio onde vai ficar e, 
se for o caso, pinta-a. Estas peças são 
desenvolvidas maioritariamente com 
a utilização de plásticos de alta densi-
dade, que já não servem para aquilo a 
que se destinavam. 
Conforme refere o próprio: "todo o 
lixo que eu utilizo é por causa do nos-
so dia a dia e da forma como nós não 
sabemos gerir os recursos, o próprio 
planeta, de forma sustentável (…) A 
ideia que eu tenho é de criar imagens 
das vítimas da poluição e da ação do 
homem exatamente com aquilo que 
os destrói, com aquilo que os mata. 
O mundo está a ser destruído e eu es-
tou a criar imagens com aquilo que o 
destrói, com aquilo que destrói a na-
tureza, que a vai degradando." 
À distância vemos imagens, sobretu-
do de cenas urbanas ou animais, mas 
aproximando-nos surgem torneiras, 
bocados de uma mangueira, um te-

lemóvel, uma calculadora, pedaços 
de casacos peludos, pneus, plástico, 
entre outros elementos. 
Todo o material que compõe as peças 
maiores é aparafusado ou soldado, e 
assenta num suporte, embora nas pe-
ças mais pequenas seja utilizada cola, 
numa técnica mista.
As suas obras pretendem chamar a 
atenção para as problemáticas da so-
ciedade materialista, do consumismo 
exagerado e dos desperdícios deriva-
dos do mesmo. 
Em artigos anteriores fizemos refe-
rências aos trabalhos de Bordalo II, 
em particular no artigo “Pode a arte 
emergir do lixo?”, em que referimos 
o seguinte: “Esperemos que a arte 
possa ajudar a que as pessoas tomem 
consciência da importância do seu 
comportamento para a preservação 
do ambiente, em particular para a 
necessidade de não desperdiçarmos 
e para a separação do lixo, permitin-
do a reciclagem e a reutilização dos 
materiais.”
Mas, a preservação do ambiente 
está diretamente ligada à biodiver-
sidade e à preservação das espécies, 
podendo também a arte contribuir 
para consciencializar a população 
para a necessidade dessa preser-
vação, visto que o comportamento 
humano é o principal fator de pro-
blemas ao nível da sobrevivência de 
outras espécies no planeta.
É o que acontece com a espécie Ca-
valo Marinho, um ex-líbris da Ria 
Formosa, tendo-se verificado uma 
diminuição drástica no seu número 
nos últimos anos.
No sentido de para a recuperação 
e conservação do Cavalo Marinho 
na Ria Formosa foi desenvolvido o 
projeto HIPPOSAVE, com base em 
investigação desenvolvida pelo Cen-
tro de Ciências do Mar (CCMAR) da 
Universidade do Algarve. Pretende-se 
avaliar o estado atual das populações 
de cavalos-marinhos, criar zonas de 
santuário e zonas de proteção e ainda 
produzir cavalos marinhos em cati-
veiro para repovoamento em áreas 
protegidas. Fruto de uma campanha 
de sensibilização junto da população 
local, promovida pelo CCMar, em con-
junto com a Fundação Oceano Azul, a 
Autoridade Marítima, os municípios 
envolvidos, o Instituto da Conservação 
da Natureza e a Agência Portuguesa 
do Ambiente, foi possível criar duas 
zonas protegidas na Ria Formosa, on-

de os cavalos-marinhos terão todas as 
condições para prosperar. 
As obras de Bordalo II recentemente 
construídas no Parque de Campismo 
de Faro e no Campus de Gambelas 
da Universidade do Algarve, ambas 
representando um Cavalo Marinho, 
com cerca de 10 metros de altura, pre-
tendem contribuir para a necessidade 
de consciencializar para a importân-
cia de preservar esta espécie.
Uma destas obras situa-se na Universi-
dade do Algarve, onde é desenvolvido 
o conhecimento, e a outra situa-se na 
Praia de Faro, que faz parte da Ria 
Formosa, onde se desenvolve esta 
espécie. 
Apesar de representarem a mesma 
personagem, as duas obras utilizam 
técnicas artísticas distintas.
O cavalo-marinho, construído no 
depósito de água do Parque de Cam-
pismo da Praia de Faro, inclui-se na 
série “Big Trash Animals”, girando 
à volta da representação de animais 
em grande escala, construídos quase 
exclusivamente de lixo, com o objetivo 
de provocar um olhar diferente sobre 
os nossos hábitos de consumo. 
Já a obra presente no Campus de 
Gambelas da Universidade do Algar-
ve inclui-se na série “Neutral”, onde o 
artista utiliza materiais descartados 
como matéria-prima, numa base de 
madeira texturada reaproveitada. 
Depois são acrescentadas camadas 
de tinta, algumas esfumadas, pince-
ladas, escorrimentos e salpicos até 
conseguir a expressividade do animal 
representado e as suas cores naturais. 
O objetivo é, como habitualmente na 
obra do artista, gerar representações 
dos animais quase de forma a ca-
muflar o que os destrói e criar uma 
imagem mais realista. 
Esta terá sido a segunda obra cons-
truída por Bordalo II numa Instituição 
de Ensino Superior, contribuindo para 
a imagem moderna e internacional da 
Universidade do Algarve. 
Esta articulação entre a investi-
gação e a sua aplicação prática 
é fundamental e esperamos que 
este seja um exemplo a seguir em 
relação à preservação de outras 
espécies ameaçadas na Ria Formo-
sa, nomeadamente o Camaleão, 
podendo a arte ajudar na conscien-
cialização para a importância da 
preservação das espécies e do papel 
essencial que a investigação pode 
ter neste processo. 

Pode a arte contribuir para a preservação 
de espécies ameaçadas?

ARTES VISUAIS
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N
o último artigo, intitulado 
“Pode a arte contribuir 
para a preservação de 
espécies ameaçadas?”, 
fizemos referência aos 

dois cavalos marinhos feitos por Bor-
dalo II, um no Campus de Gambelas 
da Universidade do Algarve e outro 
no Parque de Campismo da Praia 
de Faro, numa articulação entre a 
instituição em que é desenvolvido 
o conhecimento e o habitat onde se 
desenvolve a espécie e em que o co-
nhecimento pode ser aplicado.
No entanto, para além dos cavalos 
marinhos existentes em Faro, já an-
teriormente tinha sido construída 
uma escultura de um cavalo mari-
nho à entrada de Olhão. 
Assim, o cavalo marinho é uma 
espécie transversal a vários mu-
nicípios que se encontram na Ria 
Formosa, podendo ser fator de liga-
ção territorial entre Faro e Olhão, 
concelhos diferentes mas unidos na 
defesa da preservação desta espécie.

Felizmente começam a surgir vários 
projetos envolvendo vários muni-
cípios do Algarve, em que há uma 
perspetiva regional e de coesão ter-
ritorial que ultrapassa as fronteiras 
de cada município. 
Longe vão os tempos de quase iso-
lamento concelhio em que cada 
município procurava ter o seu poli-
desportivo, o seu auditório, as suas 
piscinas, etc, não havendo uma pers-
petiva integradora e de articulação 
de esforços.
O Geoparque Algarvensis é outro 
destes projetos recentes no Algarve, 
resultando duma parceria entre os 
Municípios de Loulé, Silves e Albu-
feira e a Universidade do Algarve, 
através do Centro de Investigação 
Marinha e Ambiental (CIMA), pro-
curando candidatar este território 
à categoria de Geoparque Mundial 
da UNESCO. Como forma de assi-
nalar o lançamento deste projeto 
foi recentemente inaugurada a  Es-
cultura Metoposaurus Algarvensis, 
em Salir, com 10 metros de altura, 
da autoria de Pedro Cabral Santo. 
Temos assim mais um exemplo do 
papel que a arte também pode ter 
nas conexões entre espaços físicos, 
permitindo recriar trajetos na liga-
ção entre esses espaços ou dando 

uma dimensão mais simbólica e 
global a esses espaços.
Um exemplo ainda mais recente 
de colaboração entre municípios, 
com o envolvimento da Universi-
dade do Algarve, através do Centro 
de Ciências do Mar (CCMar), diz 
respeito ao lançamento do Parque 
Natural Marinho do Recife do Al-
garve, uma zona conhecida como 
a Pedra do Valado, sendo uma área 
marinha protegida de interesse co-
munitário no Algarve, no âmbito 
do qual estão previstos 156 km2 
de área protegida, entre o Farol da 
Alfanzina e a Marina de Albufeira, 
encontrando-se identificadas mais 
de 800 espécies marinhas. Neste 
projeto participam ainda a Fun-
dação Oceano Azul, bem como a 
Junta de Freguesia de Armação de 
Pêra e os Municípios de Albufeira, 
Lagoa e Silves. Nesta zona situa-se 
o maior recife rochoso costeiro do 
Algarve, um ecossistema ímpar 
no continente português, que be-
neficia de condições naturais que 
favorecem uma biodiversidade 
marinha e produtividade únicas. 
Esta proposta inédita foi construída 
através de um processo participa-
tivo, ao longo de quase três anos, 
envolvendo mais de 70 entidades e 
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baseado numa sólida fundamenta-
ção científica. 
No último artigo, havíamos finali-
zado referindo que a “articulação 
entre a investigação e a sua aplicação 
prática é fundamental e esperamos 
que este seja um exemplo a seguir 
em relação à preservação de outras 
espécies ameaçadas na Ria Formo-
sa, nomeadamente o Camaleão, 
podendo a arte ajudar na cons-
ciencialização para a importância 
da preservação das espécies e do 
papel essencial que a investigação 
pode ter neste processo.”
Assim, outra espécie ameaçada de 
extinção no Algarve é o camaleão, 
tendo muito recentemente o projeto 
“Centro de Recuperação e Investi-
gação do Camaleão do Algarve” 
sido vencedor do Orçamento Par-
ticipativo Jovem Portugal, edição 
de 2019. Este prémio foi atribuído à 
Associação Vitanativa, que vai rea-
lizar iniciativas entre Loulé e Vila 
Real de Santo António.
Este projeto visa promover a con-
servação do camaleão, espécie 
emblemática algarvia, através da 
sensibilização da comunidade pa-
ra a sua importância e respetivos 
fatores de ameaça e da melhoria do 
conhecimento da sua biologia e dis-
tribuição geográfica, envolvendo os 
cidadãos e a comunidade científica. 
Será criado um “Centro de Inter-
pretação do Camaleão” no Parque 
Natural da Ria Formosa, em Olhão, 
e a capacitação do Centro de Recu-
peração e Investigação de Animais 
Selvagens (RIAS), através da me-
lhoria de infraestruturas, mais 
adequadas à receção de camaleões 
feridos ou debilitados. 
Está também prevista uma campa-
nha presencial em algumas praias 
no Verão, assim como a colocação 
de sinalética com informações sobre 
o camaleão e sobre como as pessoas 
podem colaborar no projeto.
Para além de Olhão, também os 
municípios de Faro, Loulé, Tavira, 
Castro Marim e Vila Real de Santo 
António, a Universidade do Algar-
ve, a delegação regional do Instituto 
Português do Desporto e da Juven-
tude e o Instituto de Conservação 
da Natureza e das Florestas estarão 

Imagens da escultura Camaleão (Bordalo II) FOTOS D.R.

Imagem da escultura 
Metoposaurus Algarvensis 
(Pedro Cabral Santo, 2021) 

envolvidos neste projeto. 
Fica o desafio para que, tal como 
Bordalo II criou dois cavalos ma-
rinhos, expressando as pontes 
existentes entre a Universidade 
do Algarve e o município de Faro 
na defesa desta espécie, poderia 
ser interessante que algo idêntico 
fosse feito em relação ao cama-
leão, enquanto símbolo de coesão 
territorial de vários concelhos do 
Algarve.
Aliás, curiosamente Bordalo II já 
criou imagens de camaleão, nomea-
damente em 2016, encontrando-se 
no Museu de Street Art de Murcia. 
Mas estas poderiam ser também 
implementadas em locais que per-
mitam criar ligações simbólicas 
entre espaços e cidades da Ria 
Formosa, contribuindo para a 
coesão territorial e para uma 
perspetiva do Algarve como um 
todo, em defesa do ambiente e da 
biodiversidade. 
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U
ma das medidas finalmen-
te permitidas no processo 
de desconfinamento 
progressivo foi a possibi-
lidade de visitar museus.

De uma forma geral, a arte pretende 
estimular emoções, em particular 
emoções positivas, pelo que os 
museus podem contribuir para a 
felicidade das pessoas, pelo menos 
enquanto os visitam.
Mas, para além desta situação geral 
relativa ao impacto das artes visuais 
nas emoções humanas, há cerca de 
um ano foi criado um espaço único 
no mundo, o “Museu da Felicidade” 
(“The Happiness Museum”), que 

pretende explicitamente contribuir 
para tornar as pessoas mais felizes.
Este Museu foi inaugurado em julho 
de 2020 em Copenhaga, na Dina-
marca, um dos países com um índice 
de felicidade mais elevado do mundo, 
de acordo com o Relatório sobre a Fe-
licidade Mundial que a ONU publica 
todos os anos desde 2012.
Este Museu foi criado pelo “Happi-
ness Research Institute” (“Instituto 
de Investigação da Felicidade”), uma 
organização que estuda o bem-es-
tar, a felicidade e a qualidade de 
vida. Este Instituto está particular-
mente focado em estudar porquê 
que algumas sociedades são mais 
felizes do que outras.
Meik Wiking, fundador do museu, 
que também dirige este Instituto, 
afirma que "no Museu da Felicida-
de as pessoas têm direito a uma 
visita guiada que lhes permite 
conhecer este estado a que todas 
as pessoas aspiram através de di-
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Imagens do “The Happiness Museum” (Copenhaga, 2020)

ferentes perspetivas".
O Museu mostra aos visitantes a 
história, a geografia, a política e a 
ciência da felicidade em oito salas, 
cada uma proporcionando expe-
riências diferentes, que vão desde 
simples informações escritas até ví-
deos, imagens e modelos 3D de um 
cérebro, por exemplo. Podem ser 
feitas “terapias de luz” e “experiên-
cias de pensamento”. As exposições 
pretendem ainda levar a refletir so-
bre questões éticas e emocionais. 
Os visitantes do museu podem ver 
exposições e ter experiências in-
terativas que pretendem mostrar 
como os diferentes países percebem 
a felicidade. 
Além de analisar detalhes históri-
cos, estudos, apontamentos sobre 
a felicidade individual e no mundo, 
brincadeiras, diversões e materiais 
audiovisuais, o Museu também se 
abre à participação dos visitantes, 
que podem deixar nas paredes as 
suas ideias sobre a felicidade. Na 
coleção há ainda objetos doados 
por pessoas de todo o mundo, que 
lhes lembram momentos felizes das 
suas vidas. 
“É um pequeno museu sobre as 
grandes coisas da vida (...) A nossa 
esperança é que os visitantes saiam 
um pouco mais sábios, um pouco 
mais felizes e um pouco mais mo-
tivados para tornarem o mundo 
um lugar melhor”, disse Wiking na 
apresentação do projeto. Wiking 
lançou também o livro “Hygge”, que 
significa um estilo de vida em busca 
do bem-estar, do conforto no dia-a-
-dia. A este conceito, Wiking juntou 
outro, a que dedicou outro livro, o 
“Lykke”, que significa precisamente 
felicidade. Daí o nome do museu na 
língua original, “Lykkemuseet”.
Sob o lema “Diz sim à felicidade”, e 
numa perspetiva de permitir mo-
mentos de felicidade aos visitantes, 
havia sido criado o “The Sweet Art 
Museum”, em Lisboa, composto 
por várias salas temáticas com di-
ferentes experiências interativas 
e digitais, decoradas com objetos 
de grande impacto visual, onde o 
universo “dream, sweet and colou-
rful” é explorado. Uma das grandes 
atrações deste museu era a “Splash 

Mallow Pool”, um convite aos visi-
tantes a mergulharem numa piscina 
gigante a transbordar de “mar-
shmallows”.
Já num artigo anterior, “Podem 
as artes visuais expressar felicida-
de?”, destacámos a exposição “The 
Happy Show”, de Stefan Sagmeis-
ter, que percorreu vários países, 
tendo também podido ser visitada 
no MAAT, em Lisboa. Através de 
vídeos, infografias, esculturas e 
instalações interativas, bem como 
de humor e interação, esta expo-
sição convidava os participantes a 
pensarem sobre a felicidade de uma 
forma geral e sobre a sua própria 
felicidade em particular. Apelava a 
uma atitude mais participativa na 
busca dessa felicidade, afirmando 
inclusivamente que esta se treina, 
tal como treinamos o nosso corpo.
É óbvio que os visitantes não se 
tornarão mais felizes por visita-
rem o “Museu da Felicidade”, mas 
pelo menos serão estimulados a 
construir um percurso mais orien-
tado para o bem-estar. Esta é uma 
mensagem tanto mais importante 
numa época de pandemia, em que 

o número de casos de depressão tem 
aumentado em todo o mundo. 
E, numa época de verão, em que 
muitas pessoas se encontram em 
férias, embora seja natural procu-
rar a frescura da água do mar nas 
praias, talvez possa ser interessan-
te aproveitar para visitar alguns 
museus, que em geral também são 
locais bastante frescos.
Cada um pode construir o seu 
percurso no sentido do bem-estar 
individual e coletivo e a arte pode 
ajudar nesse sentido... 

Imagens do “The Sweet Art Museum” 
(Lisboa) FOTOS D.R.
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E
m artigos anteriores tive-
mos oportunidade de 
abordar alguns problemas 
da atualidade, como seja a 
“crise climática”, procuran-

do destacar o contributo que as artes 
visuais podem ter na sensibilização e 
responsabilização das pessoas.
Desta vez gostaríamos de chamar 
a atenção para aquele que é um dos 
principais problemas humanitários 
no presente, a crise dos migrantes e 
dos refugiados. 
Os refugiados são pessoas que pro-
curam fugir de zonas de guerra ou 
de perseguições, enquanto os mi-
grantes procuram mudar de país 

ou de região em busca de melhores 
condições de vida.
Numa época em que cada vez mais 
se apela à paz, são ainda muitos os 
conflitos armados em várias zonas 
do planeta. A situação mais recente 
que preocupa todos os que defen-
dem a paz e a defesa dos direitos 
humanos está a ocorrer no Afega-
nistão, com a tomada do poder pelos 
Talibã. 
Mas, para além da gravidade das 
situações relativas aos refugiados, 
também merece uma atenção es-
pecial a situação dos migrantes em 
várias zonas do planeta, nomea-
damente aqueles que procuram 
deslocar-se do México para os EUA 
e aqueles que procuram ir do con-
tinente africano para a Europa. 
Segundo a Organização Interna-
cional para Migrações (OIM), desde 
2014 já perderam a vida mais de 20 
mil migrantes a tentar atravessar o 
Mediterrâneo. 
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Num mundo cada vez mais global, 
em que a internet nos permite circu-
lar e estarmos virtualmente em todo 
o lado, sem fronteiras, é paradoxal 
que sejam cada vez mais restritivas 
as fronteiras físicas entre países e 
territórios.
Simultaneamente, num mundo 
em que cada vez mais se fala da 
importância dos direitos humanos, 
da tolerância e da inclusão, são 
inúmeras as situações de racismo 
e xenofobia que limitam as possi-
bilidades de interação social e de 
mobilidade física entre países e en-
tre espaços territoriais.
Desde há muito tempo que a arte 
tem servido como instrumento de 
crítica e para serem tomadas posi-
ções políticas em relação a diversos 
assuntos, nomeadamente questões 
sociais. Aliás, os artistas envolvem-
-se frequentemente em movimentos 
sociais, expressando a grande rela-
ção das artes com o ativismo político 
e social. As obras produzidas procu-
ram ter impacto comunicacional, 
chamando a atenção para aspetos 
da realidade que deveriam ser cor-
rigidos ou resolvidos.
Um dos artistas que se tem destaca-
do neste âmbito, no que diz respeito 
às questões ligadas às migrações, 
é JR, o qual procura expressar 
ideias com grande valor simbólico 
e afetivo, tendo uma das suas últi-
mas produções artísticas, em 2017, 
consistido na colocação da uma fo-
tografia com cerca de 20 metros de 
altura de um bebé que olhava por 
cima do muro que divide os EUA 
e o México. A emigração tem sido 
um dos temas trabalhados por JR, 
pois já em 2007 havia colocado fotos 
de grande dimensão de palestinos e 
israelitas cara a cara em oito cidades 
do mundo, procurando chamar a 
atenção para o muro que os separa. 
Também o artista mexicano-esta-
dounidense Ricardo Hernández 
utiliza a arte como forma de ativis-
mo para criar consciência sobre a 
situação difícil dos emigrantes cen-
tro-americanos e mexicanos com a 
política de imigração dos EUA.
No mesmo sentido, Banksy, um dos 
artistas mais conceituados na atuali-
dade e ao qual já fizemos referências 

em diversos artigos anteriores, tem 
realizado diversos trabalhos sobre 
os problemas das migrações e dos 
refugiados, sobretudo do Médio 
Oriente e do Norte de África.
Por exemplo, em 2015, pintou um 
retrato de Steve Jobs, cofundador da 
Apple e filho de um imigrante sírio 
nos EUA, numa parede de um cam-
po de refugiados em Calais (norte 
da França). Esta obra foi intitulada 
como “The Son of a Migrant from 
Syria” (“O filho de um migrante da 
Síria”), mostrando Jobs a carregar 
uma mochila e um computador da 
Apple. Desta forma, na "Selva" de 
Calais, Banksy relembra que a Apple 
só existe porque os EUA um dia dei-
xaram entrar um rapaz oriundo de 
Homs (Síria), o pai de Steve Jobs. 
Em 2018, Banksy realizou uma de-
zena de murais nas ruas de Paris 
sobre a crise migratória e, em 2019, 
na Bienal de Veneza, apresentou 
uma obra de um menino vestindo 
um colete salva-vidas e segurando 
uma chama de socorro rosa. 
Mais recentemente, em 2020, 
Banksy doou um tríptico intitulado 
“Mediterranean sea view” (“Vistas 
para o Mar Mediterrâneo”) para 
arrecadar fundos para a reforma e 
compra de equipamentos de reabi-
litação infantil para um Hospital da 
Cisjordânia. A obra mostra coletes 
salva-vidas laranja perdidos entre 
o mar e uma costa rochosa, foi lei-
loada pela Sotheby’s por cerca de 3 
milhões de euros. Esta obra faz alu-
são aos milhares de vidas perdidas 
no mar mediterrâneo e representa 
uma crítica face à resposta hesitante 
da Europa em relação à crise mi-
gratória. 
Terminamos fazendo referência a 
uma exposição que está a decorrer, 
até 31 de outubro, na Ilha de Menor-
ca, em pleno Mar Mediterrâneo, 
intitulada “Masses and Movements” 
(“Movimentos de Massas”), da auto-
ria do artista de Los Angeles Mark 
Bradford, que, através da linguagem 
visual evoca múltiplas narrativas de 
um mundo em movimento, com des-
taque para a crise dos migrantes. 
Além disso, Bradford está a pro-
curar levar educação artística às 
comunidades de imigrantes, como 

ARTES VISUAIS

forma de os ajudar na sua inclusão 
e integração social.
Estes exemplos mostram que a ima-
gem visual pode sintetizar questões 
psicossociais complexas e atuais e 
pode ajudar a promover a necessá-
ria reflexão sobre as mesmas.
A arte visual é uma forma de comu-
nicação, permitindo sintetizar em 
imagens, as emoções e os sentimen-
tos sociais já existentes em relação a 
certas questões polémicas. 
A propósito das questões climáti-
cas, havíamos referido num artigo 
anterior que “as novas gerações vão 
viver no mundo que ajudarmos a 
criar e, por muitas diferenças que 
haja entre as pessoas, as culturas 
e os países, o planeta terra é a Casa 
de todos nós, sendo fundamental 
ajudar a preservá-lo!”. Acrescenta-
ria agora que isto é importante em 
relação ao ambiente, à natureza e 
à preservação das espécies, mas 
devemos começar desde logo pela 
espécie humana, pelas atitudes em 
relação aos outros que, como nós, 
querem tentar ser felizes neste pla-
neta em que vivemos! 
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N
o último artigo abordámos o 
tema da migração e dos 
refugiados como um dos 
problemas da atualidade, evi-
denciando o contributo que 

alguns artistas têm procurado dar através 
das obras que produzem, como é o caso 
do próprio Banksy.
Desta vez pretendemos destacar o papel 
específico do artista chinês Ai Weiwei 
na defesa desta e doutras causas sociais, 
como ativista político.
Este artista, de 63 anos, eleito como o 
mais popular do mundo em 2020 pelo 
“The Art Newspaper”, é considerado um 
dos artistas mais interventivos e criativos 
da contemporaneidade, mundialmente 
reconhecido pelo seu ativismo político e 
por procurar produzir obras dedicadas 
a questões sociais e a direitos humanos. 
Numa das suas instalações, em 2016, 
usou 14 mil coletes salva-vidas de 
imigrantes que faziam a travessia do Me-
diterrâneo, recolhidos na Ilha de Lesbos 
(Grécia), fazendo uma grande instalação 
nas colunas da Konzerthaus, em Berlim, 
tendo por objetivo mobilizar a comu-
nidade internacional contra o crime 
de tráfico de seres humanos na Mar 
Egeu. A instalação incluiu também um 
barco de borracha, igual ao usado pelos 
refugiados para chegar à Europa.
Também em 2016, numa das suas obras 
mais conhecidas, intitulada “Law of the 
Journey (Prototype C)”, apresenta um 
barco insuflável de 16 metros de com-
primento cheio de figuras humanas 
insufláveis, fazendo alusão à crise glo-
bal de refugiados. A cor negra usada 
no barco e nas figuras insufláveis repre-
senta a tragédia, enquanto o tamanho 
da obra representa a grande dimensão 
do problema. 
Todo o trabalho de Ai Weiwei é de ativis-
mo político, em particular como crítica 
ao regime de Xi Jinping. Por exemplo, 
através de “Snake Ceiling” (2009), uma 

grande instalação em forma de serpente 
constituída por centenas de mochilas de 
crianças, em memória aos estudantes 
mortos no terremoto de Sichuan, em 
2008.
E foi precisamente em 2009 que foi deti-
do pelas autoridades chinesas e agredido, 
seguindo-se em 2010 o encerramento 
do blogue que mantinha há quatro anos 
e onde criticava o Partido Comunista 
Chinês, bem como a demolição do seu 
estúdio por supostas questões buro-
cráticas. Em 2011, voltou a ser preso e 
arriscava 13 anos de cadeia. Passou 81 
dias na cadeia por subversão e saiu após 
pagar uma multa de mais de dois milhões 
de euros, através de donativos de fãs. Du-
rante quatro anos teve o seu passaporte 
confiscado. Quando o devolveram, em 
2015, mudou-se para a Alemanha, nunca 
mais tendo voltado à China, com receio 
que lhe confisquem o passaporte.
Nos últimos tempos tem vivido no 
Alentejo e o seu trabalho está a ser apre-
sentado pela primeira vez em Portugal, 
com a exposição “Rapture”, a decorrer 
na Cordoaria Nacional, em Lisboa, até 
28 de novembro.
Com curadoria do brasileiro Marcello 
Dantas, esta exposição apresenta alguns 
dos trabalhos mais icónicos do artista, tal 
como “Law of the Journey (Prototype 
C)” e “Snake Ceiling”, assim como obras 
originais produzidas em Portugal, com 
materiais tipicamente portugueses, co-
mo a cortiça, incluindo trabalhos com 
azulejos e cerâmica.
A exposição pretende mostrar Ai Weiwei 
como um artista que é também “um 
arqueólogo de métodos e práticas que 
foram sendo perdidas na história dos 
lugares”, como seja o artesanato, apli-
cando-as à arte contemporânea. Assim, 
quando preparou a exposição, o artista  
pôde contactar com materiais e artesãos 
portugueses, dando uma nova leitura às 
técnicas usadas, com um sentido de arte 
contemporânea.
O cartaz desta exposição mostra-nos Ai 
Weiwei a olhar-nos fixamente e abrindo 
mais os olhos com a ajuda das mãos, co-
mo que a provocar-nos para estarmos 
atentos e não virarmos as costas ao 
que acontece à nossa volta, procuran-
do combater a apatia e a indiferença 

aos problemas sociais do mundo em 
que vivemos.
Para Ai Weiwei, a sua arte é precisamen-
te o protesto, a voz política. Conforme 
refere no livro “Weiwei-ismos”, editado 
a propósito desta exposição, “A liberdade 
de expressão implica que o mundo não 
esteja definido. Só faz sentido quando 
se permite que as pessoas possam ver o 
mundo à sua maneira (...) Quero que as 
pessoas vejam o seu próprio poder”. Mas 
salienta ainda o seguinte: “As minhas 
mensagens são temporárias e não de-
vem ser a nossa condição permanente. 
E, tal como o vento, hão-de passar. Outro 
vento há-de vir.” 
Desta forma, as criações artísticas de-
vem ser contextualizadas e entendidas 
na época em que são produzidas, pois a 
arte acompanha o desenvolvimento da 
sociedade, sendo uma expressão desta, 
mas a atitude de ativismo político atra-
vés da arte visual pode estar sempre 
presente, podendo a produção artísti-
ca ser um instrumento para promover 
a sensibilização e a consciencialização 
relativamente a questões sociais, am-
bientais e outras, que vão ocorrendo 
ao longo da história da humanidade. 

Como Weiwei é ativista 
político através da arte?
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Imagens de trabalhos produzidos por Ai Weiwei sobre os refugiados
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N
os últimos anos a 
arte tem procura-
do sair dos museus 
para ir ao encontro 
das pessoas, sendo a 

arte urbana uma das principais 
manifestações desta tendência.
Isto tem levado a um aumento 
do tamanho das obras, estan-
do a expressividade artística 
associada ao impacto que estas 
causam devido à sua dimensão.
É óbvio que a escala das obras 
deverá estar articulada com 
o conjunto da linguagem es-
cultórica, nomeadamente o 
relacionamento com a arqui-
tetura e a paisagem onde são 
feitas ou colocadas.
Por exemplo, a obra escultórica 

criada por Anish Kapoor, que 
já expôs nos jardins de Serral-
ves, tem sido concebida a uma 
escala de grandes dimensões, 
em ambientes urbanos. Este 
artista considera a grande di-
mensão que têm as suas obras 
como “parte da linguagem da 
escultura, essencial para envol-
ver fisicamente o espetador”. A 
dimensão da obra produzida 
implica sair da “zona de con-
forto” em termos percetivos, 
repensando os objetos e a sua 
relação com o mundo.
Efetivamente, a mudança de 
escala dos objetos artísticos é 
um fator que permite alterar a 
sua perceção e o efeito emocio-
nal que estes podem ter sobre 
o espetador. 
A perceção tem sido um domí-
nio estudado pela Psicologia 
há mais de 100 anos, desde as 
experiências de Werteimer 
em 1912. Aspetos como o movi-
mento dos objetos ou a forma 

como se relacionam no espaço 
têm influência sobre a perceção 
dos mesmos pelo espetador. Isto 
porque a perceção é subjetiva 
e dinâmica, reconstruindo ela 
própria os objetos perceciona-
dos pelo sujeito.
A dimensão é assim uma variá-
vel que pode ser explorada na 
produção artística para aferir o 
impacto percetivo e emocional 
das obras de artes visuais. 
O aproveitamento do impacto 
da obra criada pela dimensão da 
mesma tem sido usado por vá-
rios artistas contemporâneos. 
É o caso de Joana Vasconcelos, 
conhecida internacionalmente 
pelas suas obras em grande di-
mensão, feitas com objetos da 
vida quotidiana. Objetos que 
habitualmente passam desper-
cebidos ao mundo da perceção 

artística, mas que Joana Vas-
concelos integra em grandes 
quantidades, dando-lhes um 
sentido simbólico e permitindo 
que “o todo seja mais do que a 
mera soma das partes”. 
Embora a tendência na arte 
contemporânea seja a produção 
de obras com grandes dimen-
sões, tem havido também uma 
aposta em trabalhos de peque-
nas dimensões por parte de 
alguns artistas, em que o ser 
“miniatura” é um dos aspetos 
originais e identitários das 
obras produzidas.
Ainda em junho deste ano 
foi inaugurada a exposição 
“Masterpieces in Miniature” 
(“Obras-primas em miniatu-
ra”), na Pallant House Gallery, 
em Inglaterra, com obras dos 
30 artistas britânicos mais 

famosos, incluindo Damien 
Hirst e Rachel Whiteread, sen-
do considerada a menor mostra 
de obras em museu de todos os 
tempos, pois o espaço é o equi-
valente a uma casa de bonecas.
Também muito recentemente 
o artista britânico David A. Lin-
don recriou famosas obras de 
arte em formato miniatura, com 
uma dimensão tão pequena que 
cabem na cabeça de uma agu-
lha. O antigo escultor britânico 
recriou com precisão seis obras 
de reputados artistas, como “O 
Grito”, do norueguês Edvard 
Munch, e “A Noite Estrelada” e 
“Doze Girassóis numa Jarra”, do 
holandês Van Gogh, tendo con-
seguido vender todas as peças 
por um valor superior a 90 mil 
libras (mais de 100 mil euros).
Já em 2012, o artista microes-
cultor Willard Wigan havia 
produzido uma miniatura da 
tocha olímpica, a qual cabia no 
buraco de uma agulha, para 
comemorar a realização dos jo-
gos em Londres. Além de criar 
a “menor tocha do mundo”, 
com detalhes impressionantes 
a partir de um pequeno pedaço 
de ouro de 24 quilates, adicio-
nou ainda à obra os cinco anéis 
olímpicos, usando um mini 
cinzel de diamante.
A obra era tão minúscula e 

minuciosa que foi produzida 
durante a noite, para evitar as 
vibrações geradas pelo tráfego, 
tendo sido necessário usar um 
microscópio para esculpi-la e 
também para conseguir apreciá-
-la. Além disso, Willard Wigan 
realizou este trabalho com re-
curso a técnicas de respiração 
e meditação. Segundo as suas 
próprias palavras, “'eu tenho que 
entrar num estado meditativo 
antes de começar. Fazer algo 
deste tamanho é muito cansa-
tivo. Primeiro, preciso gravar 
a imagem na minha cabeça e 
depois desacelerar o sistema 
nervoso para evitar tremer, ga-
rantindo que cada corte seja feito 
entre batimentos cardíacos”. 
Procurando chamar a aten-
ção para certos problemas da 
sociedade, o artista britânico 
Slinkachu tem realizado insta-
lações em miniatura que deixa 
no exterior, como uma forma de 
arte urbana. É o caso da beata de 
um cigarro convertida em obra 
de arte, para chamar a atenção 
do lixo e da poluição causada 
pelo consumo do tabaco.
Assim, o “pequeno” também 
tem lugar na arte contemporâ-
nea, sendo grande o detalhe, a 
minúcia e também a beleza e 
o significado que estas obras 
podem permitir expressar.  

O “pequeno” também é belo  
nas artes visuais?

Imagens da exposição “Obras-primas em miniatura”

Trabalho produzido por David Lindon

Trabalho produzido por Slinkachu  FOTOS D.R.

Trabalho produzido por Willard 
Wigan
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A
o apreciarmos 
uma obra de arte 
muitas vezes ins-
piramos fundo, 
sentindo a bele-

za e apreciando o momento, 
quase parecendo que o tempo 
pára num período breve de 
fruição, serenidade e paz.
Sendo este o nosso 80º artigo 
publicado no Cultura.Sul, nu-
ma colaboração que se iniciou 
em 2011, queremos aprovei-

tar para parar no tempo e 
fazer um balanço sobre os 
artigos que escrevemos nos 
últimos anos.
Em 10 anos foram publica-
dos 80 artigos sobre Artes 
Visuais, cada um deles pro-
curando responder a uma 
questão, procurando susci-
tar a curiosidade do leitor e 
contribuindo para clarificar 
dúvidas que muitas vezes são 
colocadas em relação às artes 
visuais.
Com os artigos publicados 
não procuramos a resposta 
correta ou adequada para 
cada questão, até porque 
não existe, mas apenas ten-
tamos esclarecer cada uma 

das questões colocadas com 
base na pesquisa e reflexão 
que temos vindo a realizar, 
suportadas pela nossa curio-
sidade e gosto pela arte.
Começámos com o artigo 
“Mas, afinal, o que é a arte?”, 
uma questão de fundo que 
muitas pessoas colocam face 
à cada vez maior diversida-
de dos produtos artísticos 
que se podem encontrar em 
exposições. Concluímos este 
primeiro artigo afirmando 
que “sendo a arte uma forma 
de comunicação, afinal aqui-
lo que não parece ter sentido 
até tem; temos é que o tentar 
descobrir, sendo esse tam-
bém um dos desafios da arte”.
Os primeiros onze artigos 
foram publicados no livro 
“Construção de um percurso 
multidisciplinar, integrativo e 
de síntese nas Artes Visuais” 
que publicámos em 2015.
Pensámos em ficar por aí, 
mas com as palavras de in-
centivo de vários leitores e a 
nossa própria curiosidade e 
prazer pela pesquisa neste 
âmbito, fomos continuando 
a escrever, sempre colocando 
uma questão no título de cada 
artigo. 
Não é um processo fácil e 
nunca pensámos escrever 
tantos artigos, mas o que é 
certo é que, com o pressupos-
to de que “o caminho faz-se 
caminhando...”, chegamos 
ao 80º artigo publicado no 
Cultura.Sul, no período de 
10 anos.
No artigo nº 51º, intitulado 
“Porquê colocar questões 
sobre artes visuais?” apresen-
támos os títulos (as questões) 
dos primeiros 50 artigos pu-
blicados, com a possibilidade 
do leitor, na versão digital 
do Cultura.Sul, ter acesso 
a cada um dos artigos, ao 
clicar no respetivo título.
Desta vez fazemos isso com 
os artigos que se seguiram, 
pelo que apresentamos as 

questões às quais entretan-
to procurámos responder 
e que constituem os títulos 
dos artigos publicados mais 
recentemente:

• Porquê colocar questões 
sobre artes visuais?

• Quanto pode valer 
uma obra de arte?

• “Banksy: Génio 
ou vândalo?”

• Pode a fotografia 
contar histórias?

• Pode a arte visual 
ser sazonal?

• Pode a arte ajudar 
a proteger o ambiente?

• Pode a arte sensibilizar 
para comportamentos 
mais saudáveis?

• Pode a arte tornar 
o invisível visível?

• Como é que a arte pode 
fazer uma banana custar 
mais de 100.000€?

• Pode a arte ajudar-nos 
a aprender alguma coisa 
com o coronavírus?

• Como visitar museus 
em tempos de Covid19?

• Como podemos fruir 
das artes visuais em 
tempos de Covid19?

• “Regresso ao futuro” 
nas artes visuais após 
o estado de emergência?

• Quem é o artista numa 
obra de artes visuais: 
quem pensa ou quem 
executa?

• Como tornar a arte 
mais imersiva?

• Até onde pode ir a 
imersão numa exposição 
de artes visuais?

• Como “aprender” e 
“mostrar” Artes Visuais 
em tempos de pandemia?

• Pode a arte ajudar 
a contribuir para uma 
atitude mais favorável 
à paz?

• Terá que haver imagens 
externas ao sujeito para 
podermos falar de arte 
visual?

• A pandemia tem 
aumentado a “ligação” 
entre os artistas?

• O que é a arte 
espontânea?

• Pode a arte espontânea 
contribuir para a saúde 
mental?

• O trabalho dos 
profissionais de saúde 
pode ser valorizado 
através da arte?

• Pode a arte contribuir 
para a preservação de 
espécies ameaçadas?

• Pode a arte contribuir 
para a coesão territorial?

• Pode um museu tornar 
as pessoas mais felizes?

• Pode a arte ajudar os 
migrantes e refugiados?

• Como Weiwei é ativista 
político através da arte?

• O “pequeno” também 
é belo nas artes visuais?

A PAZ tem sido objeto de 
alguns dos artigos que pu-
blicámos nestes 10 anos, 
nomeadamente o artigo 50º, 
intitulado “Pode a arte con-
tribuir para a paz?”, sendo 
também objeto de algumas 
obras que temos produzido, 
nomeadamente “Secrets for a 
happy life (Homage to Banksy 
and Einstein)” (2017), “PAZ 
é o caminho (Homenagem 
a Gandhi)” (2018), “Guerra 
e Paz: Tudo começa dentro 
de nós!” (2020), “STOP! Este 
não é o caminho...” (2020) e 
“Mindfulness (Homenagem a 
Jon Kabat-Zinn)” (2020).  
De uma forma geral, nestas 
obras procuramos alertar 
para a importância da paz 
com os outros e connosco 
próprios, para a construção 
dum mundo melhor e para a 
nossa própria felicidade.
E porque estamos em dezem-
bro, mês de Natal, quadra 
geralmente associada à paz 
entre as pessoas, gostaríamos 
de destacar a importância que 
a arte pode ter num processo 

de educação para a paz, nesta 
sociedade em que é cada vez 
mais importante educar para 
princípios éticos universais 
e para valores humanistas, 
como sejam a honestidade e 
o respeito pelos outros. Além 
disso, é essencial o desenvol-
vimento da espiritualidade 
em cada um de nós, pois só 
em paz consigo mesmo, em 
equilíbrio e serenidade, é que 
o ser humano consegue estar 
em paz com os outros. E isto 
deve acontecer sempre e não 
apenas em determinados mo-
mentos, como seja a quadra 
natalícia. 
Procurando salientar esta  
ideia, produzimos a obra 
“Espírito de Natal” (2021), 
em que inserimos uma fra-
se adaptada de John Calvin 
Coolidge (30º Presidente dos 
EUA): “O Natal não é um mo-
mento, nem uma estação; é, 
sim, um estado de espírito. 
Cultivar a paz e a boa vontade, 
ter gratidão em abundância, 
isso, sim, é ter o verdadeiro 
espírito de Natal!”
Desejo que este espírito es-
teja presente em todos(as) 
durante este período de Natal 
e que se prolongue no tempo 
de cada um(uma), com saúde 
e alegria!  

A arte ajuda-nos a parar no tempo?

Obra “Espírito de Natal”, de Saúl de Jesus (2021)
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E
m artigos anteriores procu-
rámos salientar que a arte 
pode ajudar a que as pessoas 
tomem consciência da impor-
tância do seu comportamento 

para a preservação do ambiente, em 
particular para a necessidade de não 
desperdiçarmos e para a separação do 
lixo, permitindo a reciclagem e a reuti-
lização dos materiais.
Sendo a produção artística expressão 
da época em que ocorre, na atualida-
de o “lixo” é cada vez mais utilizado 
numa perspetiva de chamar a aten-
ção para as questões ambientais.
A utilização do lixo nas artes visuais 
está muito ligada à arte urbana, 
dizendo respeito a manifestações ar-
tísticas realizadas no espaço público, 
coletivo ou urbano, e traduzindo uma 
aproximação da arte às pessoas. 
Inclusivamente, há cidades ou zonas 
em cidades que têm melhorado a 
qualidade de vida dos seus habitan-
tes devido às intervenções realizadas 
em arte urbana. É o caso de Loures, 
por alguns considerada uma “galeria 
a céu aberto”, desde que realiza os 
eventos “Loures Arte Pública”.
Ao criarem imagens com aquilo 
que destrói a natureza, que a vai 
degradando, os artistas pretendem 
chamar a atenção para a sustenta-
bilidade do planeta e a gestão dos 
recursos naturais. 
Nomeadamente, tem sido usado plás-
tico por muito artistas, procurando 
chamar a atenção para a quantidade 

de plástico existente nos oceanos, 
constitui cerca de 85 % do lixo en-
contrado zonas costeiras de todo o 
mundo, formando já “ilhas” no ocea-
no e destruindo o ecossistema. Em 
Portugal, a bióloga marinha Ana Pêgo 
criou o projeto “Plasticus Maritimus”, 
sendo muito do lixo encontrado nas 
praias convertido em obras de arte.
A importância da descarbonização e 
a poluição existente é também um te-
ma que preocupa muitos artistas. Por 
exemplo, o artista chinês Nut Brother, 
em 2015, passou 100 dias a aspirar o 
ar das ruas de Pequim, durante cerca 
de 4 horas diárias, tendo no final fa-
bricado um tijolo a partir da poluição 
aspirada, procurando conscienciali-
zar para o problema da poluição do 
ar em Pequim. Este mesmo artista 
realizou posteriormente uma outra 
iniciativa em que procurava conscien-
cializar para a poluição considerada 
potável da água na China.
Por seu turno, no sentido de aler-
tar para a importância da floresta 
e para consciencializar a população 
sobre o desmatamento e as mudan-
ças climáticas, o artista suíço Klaus 
Littmann concretizou o projeto “For 
Forest” (“Pela Floresta”), tendo sido 
plantadas 300 árvores, de 16 espé-
cies, vindas de vários países, num 
estádio de futebol na Áustria. No seu 
site, Klaus refere que “este projeto 
é um aviso de que a natureza, que 
agora não é valorizada, algum dia só 
poderá ser encontrada em espaços 
especialmente designados, como já 
é o caso dos animais no zoológico”.
Como tem referido a jovem Greta 
Thumberg, “ouçam os cientistas”; e, já 
agora, apreciem as produções artísticas 
e adotem comportamentos que contri-
buam para a preservação do ambiente!

As novas gerações vão viver no mun-
do que ajudarmos a criar e, por muitas 
diferenças que haja entre as pessoas, 
as culturas e os países, o planeta terra 
é a Casa de todos nós, sendo funda-
mental ajudar a preservá-lo!
De entre os artistas portugueses que 
produzem obras a partir do apro-
veitamento daquilo que os outros 
desperdiçam destaca-se Bordalo II. 
Este é um dos principais nomes por-
tugueses em arte urbana, utilizando 
“lixo” para construir obras/instala-
ções/composições de grande dimensão 
com uma consciência ambiental. 
No processo de produção das suas 
obras, o autor recolhe materiais, 
corta, adapta o material recolhido, 
monta a peça, fixa-a no sítio onde vai 
ficar e, se for o caso, pinta-a. Estas 
peças são desenvolvidas maioritaria-
mente com a utilização de plásticos 
de alta densidade, que já não servem 
para aquilo a que se destinavam. 
Recentemente foram criadas em Faro 
duas peças escultóricas com cerca de 
10 metros de altura pelo artista Bor-
dalo II, ambas representando um 
Cavalo Marinho, encontrando-se uma 
no Campus de Gambelas da Universi-
dade do Algarve e outra no Parque de 
Campismo da Praia de Faro, preten-
dendo contribuir para a necessidade 
de consciencializar para a importân-
cia de preservar esta espécie.
Há também artistas algarvios que 
têm procurado realizar trabalhos a 
partir do lixo, numa perspetiva de 
reutilização de materiais. É o caso de 
João Jesus, autodidata que aproveita 
engrenagens, cambotas de motor, 
molas de suspensão, correntes de 
transmissão, entre outras compo-
nentes da sucata de motos, bicicletas 
e automóveis para criar as suas obras. 
Uma deles foi precisamente um cava-
lo-marinho feito com componentes 
de mota, como discos e pastilhas de 
travão, rebites e parafusos.
Um outro algarvio é algarvio Da-
vid Mota, conhecido por Cortiço, 
o qual produz peças de arte feitas 
em cortiça. Tendo-se licenciado em 
Artes Visuais pela Universidade do 
Algarve, escolheu a cortiça como 
matéria prima preferencial das suas 
obras pois permitia-lhe trabalhar 
com a natureza na sua textura de 
uma forma direta e contrastá-la 

com o cimento da cidade. Além 
disso, considera que as obras pro-
duzidas transportam consigo uma 
identidade regional, bem como uma 
mensagem ecológica.
Desta forma, a arte pode ser produzida 
de forma mais ecológica, reaproveitan-
do ou reutilizando materiais, numa 
perspetiva de economia circular.  

Obras produzidas por João Jesus
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N
o início deste ano a Gale-
ria Belvedere anunciou 
que iria leiloar, até 14 de 
fevereiro, a obra mais 
famosa da sua coleção, 

“The Kiss” (“O Beijo”) de Gustav 
Klimt, em formato NFT. Assim, 
foram colocadas à venda 10.000 
NFT por um preço de 1.850 euros 
por unidade, permitindo ao museu 
de arte vienense angariar cerca de 
18,5 milhões de euros e permanecer 
com o quadro físico “O Beijo” em 
exposição.
Por seu turno, cada um dos 10.000 
compradores ficou com uma versão 
digital e um certificado de autenti-
cidade, sendo cada NFT vinculado 
a um segmento específico da obra, 
atribuído aleatoriamente. 
Esta forma de vender a reprodução 
digital certificada de uma pintura 
tem vindo a ser cada vez mais utili-
zada por artistas, galerias e museus, 
convertendo obras físicas em NFT. 
Ainda no final do ano passado, foi 
muito divulgado a venda, em NFT, 
da fotografia, tirada pelo fotógrafo 
John Shearer, do beijo na boca dado 
entre Madonna e Britney Spears, 
num espetáculo realizado em 2003. 

Também em dezembro passado, foi 
anunciada a atomização digital da 
pintura de Banksy “O amor está no 
ar” (“Love Is in the Air”) em 10.000 
NFT, a serem colocados à venda por 
1.500€ cada. 
Assim, os NFT permitem a muito 
mais pessoas colecionar obras de 
arte e permitem que um público 
mais jovem, ligado ao mundo digi-
tal, entre neste mercado.
Mas convém esclarecer o que são 
NFT. Estas são as siglas de “non-fun-
gible token” (“token não fungível”), 
sendo uma tecnologia que permite 
a criação de uma assinatura única, 
um certificado digital que assegura 
a autenticidade de qualquer tipo de 
arquivo digital (fotos, vídeos, mensa-
gens, arquivos de áudio etc). Trata-se 
de tokens ou códigos numéricos com 
registro de transferência digital que 
garantem autenticidade aos seus 
donos. Na prática, eles funcionam 
como itens únicos colecionáveis, 
que não podem ser substituídos ou 
reproduzidos, mas sim transferi-
dos. Pretende-se dar autenticidade 
a itens digitais, criando uma peça 
"original" a partir de um arquivo 
digital. É um tipo especial de token 
criptográfico mas, ao contrário das 
criptomoedas, não são mutuamen-
te intercambiáveis. Um NFT serve 
para garantir que determinado item 
é original, pelo que ao comprar-se 
algo com NFT há a garantia de que 
a chave digital é única, garantindo 

a autenticidade do produto. É o 
equivalente a uma escritura que a 
pessoa recebe quando compra um 
imóvel. A escritura contém todas as 
informações sobre o imóvel, permi-
tindo garantir a posse, mas não tem 
o imóvel em si.
O principal valor dos NFT é baseado 
na confiança da autenticidade. As 
pessoas que compram NFT fazem 
isso porque atribuem grande valor 
a itens originais e exclusivos. Tal 
como determinadas obras de arte 
e objetos ganham valor e estatuto 
por serem exclusivos e únicos, tam-
bém os NFT dizem respeito a algo 
único que existe no mundo digital 
e cujo acesso é apenas permitido 
por uma chave digital da posse do 
comprador. 
Tendo surgido há poucos anos, a 
adesão aos NFT tem aumentado 
de forma exponencial. O primeiro 
NFT foi criado em 2014, pelo artista 
Kevin McCoy e pelo empreendedor 
Anil Dash, durante um evento no 
Museu de Arte Contemporânea em 
Nova York que era palco de novas 
ideias que conectavam tecnologias 
inovadoras com a arte. Como de-
monstração, criaram o primeiro 
NFT chamado “Namecoin”, para 
registar um vídeo caseiro. 
Em 2021 ocorreu um aumento de 
55% das vendas em relação a 2020, 
atingindo mais de 400 milhões 
de dólares. A 11 de março de 2021, 
um único arquivo jpeg, intitulado 

“'Everydays: The First 5000 Days” 
(“Todos os dias: Os primeiros 5.000 
dias”), da autoria do artista digital 
Mike Winkelmann, mais conhe-
cido como Beeple, foi vendido por 
69 milhões de dólares, tornando-se 
a terceira obra de arte mais cara 
vendida por um artista vivo. A obra 
mais cara de um artista ainda vi-
vo havia sido a escultura “Rabbit” 
(Coelho), do artista norte-ameri-
cano Jeff Koons, vendida em 2019 
por 91 milhões de dólares (cerca de 
81 milhões de euros) num leilão da 
Christie’s, em Nova Iorque. Também 
vendida pela Christie’s, em 2017, foi 
a obra que atingiu o valor mais ele-
vado até hoje, a pintura “Salvator 
Mundi”, de Leonardo da Vinci, lei-
loada por 450,3 milhões de dólares 
(cerca de 364,7 milhões de euros).
Embora possa não parecer fazer 
sentido que a venda de obras de arte 
em NFT possa atingir os valores de 
obras físicas, o que é certo é que a 
adesão ao mundo digital é cada vez 
maior e o valor financeiro da arte é 
muito subjetivo, dependendo daqui-
lo que quem compra está disposto a 
despender. 
As obras de arte expressam a épo-
ca em que são produzidas e a sua 
valorização no mercado também. 
Qualquer um pode colecionar tu-
do o que quiser, pela quantia que 
estiver disposto a gastar, desde que 
a tenha.
No que diz respeito a obras de arte, 

cada vez parece mais difícil estipu-
lar os limites dos valores possíveis 
de serem atingidos, quer pelos obras 
físicas, quer pelos NFT relativos a 
obras de arte.  
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Qual o valor da arte em NFT?

Pintura “The Kiss” 
(Gustav Klimt, 1908)  FOTOS D.R.

Foto de beijo na boca dado entre Madonna e Britney Spears 
(John Shearer, 2003)

Colagem “Everydays: The First 5000 Days” 
(Beeple 2021)

FOTOS D.R.
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2
4 de fevereiro de 2022 será 
para sempre recordada como 
uma data triste na história  do 
mundo e da civilização hu-
mana, pois marca o início da 

invasão da Ucrânia pela Rússia.
Logo dois dias depois foi divulgada a 
destruição do Museu Ivankiv, situado 
na região metropolitana de Kiev, tendo 
sido destruídas 25 obras de uma das 
principais artistas ucranianas, Maria 
Prymachenko. As suas obras, exube-
rantes nas cores e formas, retratavam 
a história e o quotidiano do país e do 
folclore, em pinturas, desenhos, ce-
râmicas e bordados. Era reconhecida 
internacionalmente, tendo o seu talen-
to cativado Picasso e tendo a UNESCO 
dedicado à artista o ano de 2009. En-
tretanto, os bombardeamentos russos 
já destruíram, total ou parcialmente, 
outros locais de elevada importância 
cultural, como o Museu de Arte em 
Kharkiv, com mais de 25.000 obras 
de arte. Ocorreram também já bom-
bardeamentos próximos do memorial 
do Holocausto Babi Yar, em Kiev, local 
onde, em 1941, mais de 34 mil judeus 
foram fuzilados pelos nazistas em 
apenas dois dias. Numa entrevista re-
cente, Audrey Azoulay, Diretora-Geral 
da UNESCO, referia que “temos que 
salvaguardar a herança cultural da 
Ucrânia como testemunho do passa-
do, mas também como catalisador da 
paz e da coesão para o futuro que a 
comunidade internacional tem o dever 
de proteger e preservar”. 
Efetivamente, o património cultural 
material do mundo é a nossa herança 
comum, marcando a identidade e cons-
tituindo uma inspiração para toda a 
humanidade, tendo o poder de nos unir 
e de promover a paz. Infelizmente, as 
guerras procuram apagar a identidade, 
a consciência coletiva e a memória cul-
tural de um povo através da destruição 
de obras de arte.
Procurando evitar que isso aconteça 
na Ucrânia, os funcionários do Museu 
Nacional Andrey Sheptytsky, o maior 
museu de arte deste país, localizado 
em Lviv, próximo da fronteira com a 

Polónia, embrulharam e retiraram já 
obras deste museu, para protegê-las.
Não sabemos por quanto mais tempo 
se irá prolongar esta guerra, à da-
ta em que escrevo este artigo (11 de 
março; curiosamente, faz 16 anos que 
ocorreram os atentados terroristas 
de Atocha, em Madrid), mas espe-
remos que a mesma termine quanto 
antes, evitando mais mortes, feridos, 
memórias de sofrimento e rastos de 
destruição. 
Naquele que é considerado o mais an-
tigo tratado militar do mundo, "A Arte 
da Guerra", escrito no século IV aC, 
pelo chinês Sun Tzu, é referido que a 
guerra pode ser o caminho para a so-
brevivência ou para a ruína de um povo. 
Ao longo dos séculos, a história tem 
demonstrado que a ruína é o denomi-
nador comum de qualquer guerra, com 
destruição de marcos culturais, artís-
ticos e civilizacionais da Humanidade.
No século passado tivemos duas guer-
ras mundiais, a primeira entre 1914 e 
1918 e a segunda entre 1939 e 1945. 
Nesta última foi imensa a destruição, 
em particular no plano de obras de 
arte. Ainda jovem, Hitler havia tenta-
do ser um pintor reconhecido, mas foi 
rejeitado na Academia de Belas-Artes 
de Viena, em 1907. Trinta anos depois, 
já como líder da Alemanha Nazista, 
ordenou a maior ação contra a arte, 
anunciando a exposição “Arte Dege-
nerada”, em que incluiu artistas como 
Picasso, Braque, Matisse, Grosz e Er-
nst, numa ofensiva contra pinturas, 
esculturas, livros, gravuras e desenhos 
considerados "impuros", pois não se en-
quadravam no ideal de beleza clássico 
e naturalista.
Após a segunda guerra mundial, em 
1954, criou-se na Convenção de Haia 
o “Escudo Azul”, procurando a prote-
ção de bens culturais em situações de 
guerra. No artigo 53º da Convenção de 
Haia para a Proteção da Propriedade 
Cultural no Caso de Conflito Armado 
é explicitado que são proibidos “quais-
quer atos de hostilidade dirigidos 
contra monumentos históricos, obras 
de arte ou locais de culto que consti-
tuam património cultural ou espiritual 
dos povos”, sob pena de serem conside-
rados crimes de guerra. Infelizmente, 
em diversas guerras, localizadas em 
diferentes partes do planeta, tem sido 
evocada a transgressão desta regra, 
traduzindo a destruição da pedra, da 

tela, do mármore, do bronze, mas so-
bretudo uma destruição da palavra, da 
memória coletiva na forma de arquivos 
históricos e de manuscritos. 
Há quem diga que sempre houve 
violência ou guerras na história da hu-
manidade, pelo poder, pela conquista 
de espaço, pelo desejo de posse, mas 
o problema adicional é que os meios 
usados são cada vez mais mortíferos, 
atingindo muitos inocentes. Esta é uma 
questão central quando pensamos o 
futuro da humanidade. Tal como as 
questões ambientais, as questões 
ligadas à paz, em particular, são funda-
mentais para podermos pensar na vida 
no nosso planeta a médio/longo prazo.
A arte visual pode ajudar a parar no 
tempo e a refletir, de forma a que não se 
repitam no futuro os erros do passado.
Considero que, para além de contribuir 
para preservar o património cultural, a 
identidade e a memória coletiva, a ar-
te pode inserir-se num movimento de 
“educação para a paz”, nesta sociedade 
em que é cada vez mais importante 
educar para princípios éticos univer-
sais e para valores humanistas, como 
sejam a honestidade e o respeito pelos 
outros. 
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Como são tratadas as obras de arte durante a guerra?

Pintura “A face da guerra”, de Salvador Dali (1940)  FOTOS D.R.

Pintura “Pomba da paz”, de Picasso (1961)

Pintura “Uma pomba abriu as asas e pede paz”, de Maria Prymachenko (1982)
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E
screvemos o último artigo, 
intitulado “Como são trata-
das as obras de arte durante 
a guerra?”, após o início da 
invasão da Ucrânia pela 

Rússia, procurando dar conta da 
destruição de museus e de obras de 
arte de artistas ucranianos, apresen-
tando como exemplos do que tinha 
acontecido no Museu Ivankiv, em 
Kiev, no Museu Nacional Andrey 
Sheptytsky, em Lviv, e no Museu de 
Arte em Kharkiv. 
É claro que isto parece ter pouca 
importância, comparativamente à de-
vastação total de algumas cidades e à 
destruição de vidas humanas, sendo 
enorme o número de mortos e feridos, 
nomeadamente civis, para além de um 
número já superior a 10 milhões de des-
locados ou refugiados ucranianos. É 
realmente uma tragédia humanitária, 
com elevadas perdas e sofrimento.
No entanto, a arte e o património cul-
tural material do mundo é a nossa 
herança comum, marcando a identida-
de e constituindo uma inspiração para 
toda a humanidade, tendo o poder de 
nos unir e de promover a paz. Nesse 
sentido, em 1954, estipulou-se o artigo 
53º da Convenção de Haia para a Prote-
ção da Propriedade Cultural no Caso de 
Conflito Armado, sendo explicitado que 
são proibidos “quaisquer atos de hos-
tilidade dirigidos contra monumentos 
históricos, obras de arte ou locais de cul-
to que constituam património cultural 
ou espiritual dos povos”, sob pena de 
serem considerados crimes de guerra.
Infelizmente, a guerra na Ucrânia conti-
nua, sendo imprevisível a sua duração...
Durante as semanas em que tem decor-
rido esta guerra, têm sido inúmeras as 
manifestações de apoio ao povo ucra-
niano, muitas delas feitas por artistas.
Neste âmbito foi já produzido um ele-
vado número de imagens, sobretudo na 
forma de arte urbana, quer na Ucrânia, 
quer noutros locais do mundo, por ar-
tistas de vários países, expressando o 
impacto mundial que esta guerra está 
a ter, num mundo que é cada vez mais 
global e interconectado. 

Aproveitando a força das redes sociais, 
existem links que integram essas imagens, 
nomeadamente #artagainstwar# (“arte 
contra a guerra”), que já tem vários milha-
res de ilustrações, e #standwithukraine# 
(“fica com a Ucrânia”), que conta com cen-
tenas de milhares de publicações. 
De uma forma geral, as imagens pedem 
paz, manifestam revolta pela morte de 
crianças e pela separação de famílias, 
elogiam a resistência ucraniana e res-
ponsabilizam Putin pelo conflito. São 
imagens que falam por si, algumas feitas 
por artistas já conhecidos, outras por 
artistas jovens e desconhecidos, procu-
rando expressar, não apenas a sua visão 
sobre esta guerra, mas também o seu 
apoio aos ucranianos que estão a viver 
esta situação dramática e traumática. 
Um dos artistas mais conhecidos é 
Hilack que realizou um mural em Los 
Angeles intitulado “War Child” (“Crian-
ça na guerra”), em que aparece uma 
criança com um urso num braço a de-
senhar o símbolo da paz no outro, numa 
parede cheia de buracos de balas. Tam-
bém nos EUA, mas em Austin, Texas, 
Jef realizou o mural “Stop War” (“Pa-
rem com a guerra”) em que também 
aparece uma criança com uma mão 
aberta fazendo sinal para parar e com 
essa mensagem escrita. É também uma 
criança, com uma bandeira da Ucrânia, 
caminhando por cima de tanques de 
guerra que Seth Globepainter pintou 
em Paris. Por seu turno, em Cardiff, no 
País de Gales, o artista denominado My 
Dog Sights desenhou um olho com uma 
lágrima, usando as cores da Ucrânia, 
azul e amarelo, podendo ver-se na iris 
o reflexo daquilo que este olho está a 
ver, um monumento ucraniano a ser 
bombardeado. Numa entrevista, este 
último artista referiu “não posso pegar 
em armas, não tenho influência a não 
ser usar minha arte para fazer as pes-
soas pararem e pensarem”.
Em Portugal, destaca-se o mural em Ma-
tosinhos, intitulado “Freedom fighter” 
(“Lutador pela liberdade”), da autoria 
do artista MrDheo. Este artista, que 
tinha já criado uma obra de apoio aos 
enfermeiros pelo trabalho realizado na 
guerra contra a pandemia da Covid-19, 
procura agora apelar à paz e homena-
gear a resistência do povo ucraniano. 
Tendo contado com o apoio da autarquia 
e de outras entidades e empresas par-
ceiras, retrata os destroços provocados 
pela guerra e um homem que leva o 

símbolo da paz. Segundo as palavras 
do próprio artista, "esta é a minha home-
nagem a todos os que perderam a vida, 
aos que tiveram de fugir do seu país e 
sobretudo a quem continua no terreno 
a desafiar o destino. À união de um povo, 
à defesa da sua honra e à sua resiliência 
em prol da bandeira. Um apelo para que 
os valores humanos falem mais alto e 
para que a paz prevaleça". 
São imagens que expressam como esta 
guerra está a ser “vista” pelos artistas 
em todo o mundo e que vão permitir 
manter viva a memória desta tragédia. 
A história é feita de acontecimentos mar-
cantes, uns bons e outros maus, podendo 
a arte visual ajudar a manter vivas no pre-
sente as memórias do passado, ajudando a 
construir os caminhos do futuro.
Acreditamos que, no âmbito de um 
movimento de “educação para a paz”, 
a arte visual pode ajudar a parar no 
tempo e a refletir, de forma a que não se 
repitam no futuro os erros do passado 
e, neste caso, do presente.
Oxalá que quando escrever o próximo 
artigo para o Cultura.Sul se trate apenas 
de passado e já não de presente.
Seria sinal de que esta guerra tinha termi-
nado, para bem de todos. Vamos ver... 
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Como está a ser “vista” pelos artistas a guerra na Ucrânia?

Mural “Freedom fighter” (“Lutador pela liberdade”), de MrDheo (Matosinhos, 
2022)  FOTOS D.R.

À ESQUERDA EM CIMA  Mural “War 
Child” (“Criança na guerra”), de 
Hilack (Los Angeles, 2022)

À DIREITA EM CIMA  Mural “Stop 
War” (“Parem com a guerra”), de 
Jef (Austin, 2022)

À ESQUERDA  Mural de My Dog 
Sights (Cardiff, 2022)

Mural de Seth Globepainter (Paris, 2022)
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A 
13 de fevereiro foi inau-
gurada a exposição “3 
Graças” de Pedro Ca-
brita Reis no Jardim das 
Tulherias, junto ao Mu-

seu Louvre, em Paris, no âmbito da 
Temporada Cruzada França-Portu-
gal 2022”, contando com a presença 
do Presidente da República Marcelo 
Rebelo de Sousa.
Ao longo da história da arte, as três 
graças têm sido recorrentemente re-
presentadas por grandes artistas. Da 
mitologia grega até à arte contemporâ-
nea estas três figuras personificam os 
ideais de beleza feminina correspon-
dentes às diferentes épocas e artistas. 
Às “Graças” era atribuído o poder de 
conferir aos artistas e poetas a habili-
dade para criar o belo.
Deusas do amor, conhecidas como 
“Graças”, eram três jovens que, se-
gundo o poeta Hesíodo, seriam filhas 
de Zeus e Eurínome, uma ninfa do mar 
com quem o deus do Olimpo teve um 
breve caso de amor. As três graças 
chamavam-se Aglaia, Euphrosyne 
e Thalya, e estavam sempre juntas. 
Além do amor e da beleza, as jovens 
também eram associadas à natureza, 
criatividade, fertilidade, charme, es-
plendor e alegria.
Nas primeiras representações plás-
ticas, as Graças apareciam vestidas, 
mas mais tarde foram representadas 
como jovens nuas, de mãos dadas, 
olhando duas das Graças numa dire-
ção e a terceira na direção oposta.
Foi especialmente durante a Renascen-
ça que este tema se tornou recorrente 
na pintura, ocorrendo materializações 
a partir de obras anteriores. Foi o ca-
so da pintura a óleo sobre cobre feita 
a partir da gravura de Agostino Car-
racci, em que as “3 Graças” aparecem 
sexualmente pouco expressivas.
Também na pintura de Rafael destaca-
-se a palidez e o olhar indiferente das 
personagens, não sendo expostos os 
seios e os órgãos sexuais aparecendo 

de forma discreta, lembrando corpos 
de adolescentes, parecendo que o ideal 
de beleza reside na juventude. 
Um pouco diferente da representa-
ção de Rafael é a do pintor Rubens, 
que optou por Graças mais maduras, 
com corpos e formas mais opulentas, 
cruzando os olhares, sugerindo mais 
intimidade. A composição, porém, é 
praticamente a mesma, pois duas das 
graças são vistas frontalmente, enquan-
to a outra é representada por trás.
No início do século XX, quando os 
movimentos de vanguarda europeus 
estavam no auge, Robert Delaunay 
pintou as 3 Graças na “Ville de Paris”, 
fragmentando as personagens.
Assim, embora os personagens sejam 
as mesmos, as representações ao longo 
do tempo mudaram muito, mostran-
do que o ideal de beleza é dinâmico e 
muda ao longo do tempo.
No caso da obra de Pedro Cabrita Reis, 
houve uma reinterpretação do tema 
“3 Graças”. 
Esta reinterpretação expressa a 
importância do pensamento e do  
planeamento da obra no processo de 
produção artística. Em geral, as obras 
artísticas são concretizadas por quem 
as concebe, mas verifica-se que, na arte 
contemporânea, muitas vezes quem 
pensa sobre o produto artístico não é 
quem o executa. Assim, a perspetiva 
de “manualidade” do artista tem vindo 
a ser alterada, sobretudo a partir dos 
anos 60, com a emergência da arte 
concetual. No entanto, atualmente 
verifica-se uma conciliação entre a 
importância das ideias e o seu suporte 
material ou plástico, sendo superada 
a perspetiva da “desmaterialização da 
arte” ocorrida no século passado. 
Expressando a importância da dimen-
são ecológica e da sustentabilidade na 
atualidade, através da cortiça, usou 
também outros materiais para tornar 
as peças mais resistentes ao facto de 
serem colocadas ao ar livre. Cada peça 
escultórica tem cerca de 4,50 metros 
e pesa aproximadamente 500 quilos, 
a que se somam os 400 quilos da base 
que as sustenta. Na concretização desta 
obra, contou com a “ajuda” de um braço 
robótico que esculpiu a cortiça de acor-
do com um programa de computador. 
Ao longo da história da arte, as “3 

Graças” têm sido sempre três figuras 
femininas entrelaçadas entre si, nunca 
se afastando. Na obra de Pedro Cabrita 
Reis as três esculturas, embora concep-
tualmente unidas, estão fisicamente 
separadas, representando a expansão 
da sua presença, tornando esta mais 
forte, o que pode representar a mulher 
atual no mundo ocidental, com mais 
poder e uma presença mais forte e de-
terminante, embora a cortiça permita 
manter uma “fragilidade interessante”, 
segundo as palavras do artista.
Pedro Cabrita Reis é um dos artistas 
contemporâneos portuguesas mais re-
conhecido internacionalmente, tendo 
inclusivamente representado Portugal 
na Bienal de Arte de Veneza, em 2003, 
e reside no Algarve. 
As suas “3 Graças” podem ser vistas 
em Paris até final de junho. Depois 
talvez venham para o Algarve, como 
o próprio afirma: "Um dia, se calhar, 
encontro um jardim, ou no meio do 
campo, lá para a serra do Algarve, 
onde moro, e ponho-as lá no meio das 
alfarrobeiras". 
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Como têm sido abordadas 
as “3 Graças” nas artes visuais?

Exposição “3 Graças”, de Pedro Cabrita Reis (2022) FOTOS D.R.

Pintura “3 
Graças”, a 
partir da 
gravura de 
Agostino 
Carracci 
(1590-95)

Pintura “La Ville de Paris”, de Robert Delaunay (1912)

Pintura “As 3 graças”, de Peter 
Rubens (1630-05)

Pintura “As 3 graças”, de Rafael 
Sanzio (1504-05)
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A 
arte de rua, arte urbana 
ou “street art” tem tido 
um grande desenvolvi-
mento nos últimos anos, 
numa perspetiva de de-

mocratização da cultura, de permitir 
o acesso de todos às manifestações 
culturais. Assim, a arte tem “saído” 
dos museus e galerias, vindo para a 
rua, para junto das pessoas. 
Por definição, a arte urbana diz 
respeito a manifestações artísticas rea-
lizadas no espaço público, coletivo ou 
urbano, permitindo uma aproximação 
da arte às pessoas, e distinguindo-se 
das manifestações de caráter institu-
cional ou do mero vandalismo. 
A arte urbana tem vindo a tornar-se 
cada vez mais popular, havendo até 
algum aproveitamento turístico nalgu-
mas cidades europeias, contribuindo 
para a animação e embelezamento das 
mesmas. Em Portugal este fenómeno 
também tem ocorrido nalgumas cida-
des, em particular em Loures. Tendo 
sido realizada em 2016 a primeira edi-
ção do “Loures Arte Pública”, com a 
participação de cerca de 100 artistas 
portugueses e estrangeiros, esta cida-
de tem vindo a afirmar-se como uma 
referência nacional e internacional em 
termos de arte urbana. Tendo começado 
na Quinta do Mocho, uma zona da cida-
de ainda há poucos anos marginalizada, 
as manifestações artísticas propagaram-
-se a todo o concelho, considerando-se 
atualmente Loures como uma galeria de 
arte a céu aberto, constituindo motivo de 
orgulho para os quase 3000 residentes, 
com visitas guiadas para os visitantes, 
mostrando que a arte pode ser fator de 
desenvolvimento e inclusão social.
Em artigos anteriores temos feito 
referência a trabalhos de vários ar-
tistas que desenvolvem arte urbana, 
nomeadamente Bansky, JR, Bordalo II 
e Vhils, estes dois últimos portugueses 
que se têm destacado com várias pro-
duções artísticas no exterior.
Sendo a arte uma expressão da socie-

dade, as manifestações de arte urbana 
abordam temas geralmente relativos 
a questões sociais, como a discrimina-
ção racial, os direitos das crianças, a 
paz, a natureza, a multiculturalidade 
e a igualdade.
Nesta forma de expressão artística, tal-
vez Bansky seja o artista cujas obras são 
mais conhecidas a nível internacional. 
As mensagens visuais que produz abor-
dam questões da atualidade, sobretudo 
de crítica política e social, com um forte 
viés revolucionário e anti guerra, men-
sagens bem necessárias neste período 
conturbado da história da humanidade, 
em que corremos o risco de ser iniciada 
uma 3ª Guerra Mundial. 
Em 2019, antes da “guerra” contra a 
Covid-19, várias cidades do mundo, 
incluindo Lisboa, receberam a ex-
posição “Bansky: Genius or Vandal”, 
em que foram apresentados mais de 
70 trabalhos de Bansky cedidos por 
vários colecionadores privados inter-
nacionais. Desta forma, conseguimos 
ter acesso a um conjunto de obras de 
Bansky reunidas num mesmo espaço. 
Este é um fenómeno curioso pois, no 
passado, o acesso à produção artísti-
ca em artes visuais obrigava a que as 
pessoas fossem a museus ou galerias 
de arte. A arte urbana contribuiu para  
inverter esta situação, aproximando a 
arte das pessoas. Paradoxalmente, tor-
na-se agora também possível apreciar 
a “arte de rua” em espaços fechados, 
organizados para o efeito.
É o que acontece no Museu “STRAAT 
- The Museum for graffiti and street 
art”, o maior e melhor museu de arte 
de rua do mundo. Localizado no cais 
NDSM, em Amsterdão, este museu 
único, com imensa luz natural, apre-
senta obras de arte de rua do tamanho 
de uma parede. 
Este Museu convida os artistas para 
irem pintar no STRAAT, tendo total 
liberdade para realizarem a obra que 
entendam, sendo-lhes paga a viagem, 
a estadia e os materiais necessários. 
Os trabalhos são realizados no próprio 
Museu, enquanto os visitantes pas-
seiam dentro do Museu, observando 
as telas gigantes, verdadeiros murais 
com cerca de 5 x 10 metros.  
Os artistas garantem os direitos de autor 
pelas obras que realizam, sendo as obras 

cedidas temporariamente ao STRAAT. 
Assim, a exposição nunca é igual, pois 
as obras que um visitante pode ver a 
serem realizadas numa semana, esta-
rão em exposição na semana seguinte. 
Também podem ser encontradas telas 
em branco, preparadas para alguns 
artistas que estão para chegar.
Desta forma, o STRAAT consegue 
juntar obras de cerca de 150 artis-
tas, procurando ter ainda um papel 
educativo sobre a história e a termi-
nologia da arte de rua, apresentando 
uma sistematização da informação, 
intitulada “From the streets to Straat. 
Six decades of graffiti and street art 
worldwide” (“Das ruas para Straat. 
Seis décadas de grafite e arte de rua 
em todo o mundo”), num espaço do 
Museu preparado para o efeito. 
Quando visitámos este Museu, em 
maio passado, pudemos encontrar ex-
posta a obra duma artista portuguesa, 
Wasted Rita, e tomámos conhecimen-
to de que o STAAT tinha sido nomeado 
para o prêmio de Melhor Museu da 
Holanda de 2022.
Independentemente de ser ou não o 
vencedor, vale mesmo a pena visitar 
este Museu de arte de rua!. 
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Pode a arte de rua ser apresentada num museu? 

Entrada do Museu STAAT (Amesterdão)  FOTOS D.R.

Vistas do interior do Museu STAAT
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O 
calor do verão faz com 
que a procura de lo-
cais próximos do mar 
aumente, procurando 
refrescar e relaxar. O 

som das ondas do mar é um dos 
mais relaxantes para a maior parte 
das pessoas e o mar tem sido fonte 
de inspiração para muitos artistas 
ao longo dos tempos. 
A título de exemplo, destacamos as 
pinturas realizadas no final do sé-
culo XIX por Alfred Casile, artista 
que se destacou pela abordagem 
do tema do mar, tendo inclusiva-
mente participado no Salão de 
Paris, principal evento de arte 
do século XIX. Na sua obra “La 
mer du nord” (“Mar do Norte”) 
é bastante expressiva a luz, a cor 
e a energia que o mar transmite. 
Neste mesmo período, em Ingla-
terra salienta-se Carleton Grant, 
com várias pinturas sobre o mar, 
nomeadamente “The beach at Hige 
Tide” (“A praia na maré alta”), e em 
Portugal destacam-se as pinturas, 
sobretudo aguarelas, do próprio 
Rei D. Carlos, sendo o mar o seu 
tema favorito.
As ondas são um aspeto que, mui-
tas vezes os artistas exploram ao 
ser abordado o mar. Por vezes ve-
mos pinturas sobre ondas do mar 
de tal forma envolventes que pare-
ce que quase conseguimos escutar 
esse som das ondas. A pintura “Fa-
rol” (2012), do artista olhanense 
João Bonança, comporta essa en-
volvência.
O Algarve comporta condições cli-
matéricas excelentes para a prática 
e fruição artística! A luz dos dias 
no Algarve permite uma cor e um 
brilho especiais, para além de que 
o clima é gerador de energia para a 
produção artística, bem como para 
a fruição desses produtos.
Sendo algarvio, também sempre 
encontrei no mar uma fonte de 
beleza e energia, tendo a primei-
ra exposição de fotopintura que 
realizei, em 2007, sido precisa-

mente dedicada ao tema “O Mar...”
Mais recentemente, o mar tem si-
do fonte de inspiração para vários 
artistas pelas piores razões, pois 
têm realizado obras a partir do lixo 
encontrado no mar ou do lixo que 
pode ser encontrado nas praias, 
nomeadamente de plástico, trazido 
pelo vento e pelas correntes.
Num artigo anterior, alertámos 
para o problema do plástico no 
Oceano, constituindo cerca de 
85% do lixo encontrado nas zonas 
costeiras de todo o mundo. A rea-
lização de obras de arte a partir de 
plástico encontrado no mar tem si-
do usada como uma das principais 
manifestações no sentido de procu-
rar consciencializar as populações 
para o perigo que representa o 
plástico existente no Oceano.
As questões ambientais estão cada 
vez mais na ordem do dia, fazen-
do parte do discurso político e 
das preocupações das pessoas em 
geral.
As expressões artísticas têm acom-
panhado estas preocupações, pois 
a produção artística deve ser in-
serida na época em que ocorre 
e sendo as questões ambientais 
tão importantes na atualidade é 
compreensível que muitos dos tra-
balhos artísticos feitos a partir do 
mar não deem tanta ênfase à beleza 
do mar, mas mais às questões liga-
das à poluição do mar, procurando 
consciencializar e responsabilizar 
a população pela limpeza do mar 
e das zonas próximas do mar, em 
particular as praias.
Recentemente, um dos princi-
pais artistas portugueses de arte 
urbana, Bordalo II, que utiliza 
sobretudo plásticos de alta densi-
dade que haviam sido jogados fora, 
realizou duas peças escultóricas 
com cerca de 10 metros, ambas 
representando um Cavalo Mari-
nho. Uma encontra-se no Campus 
de Gambelas da Universidade 
do Algarve e outra no Parque de 
Campismo da Praia de Faro. Nesta 
interessante iniciativa da Câmara 
Municipal de Faro e da Universida-
de do Algarve, à qual dedicámos o 
artigo “Pode a arte contribuir para 
a preservação de espécies ameaça-
das?”, procurou-se contribuir para 
a necessidade de consciencializar 

para a importância de preservar 
esta espécie.
É curioso que próximo da obra de 
Bordalo II no Parque de Campis-
mo da Praia de Faro encontra-se 
uma escultura metálica na forma 
de peixe que serve para as pessoas 
colocarem o lixo de plástico, no 
sentido de ser reciclado.
Esta foi uma iniciativa complemen-
tar do Município de Faro que deve 
ser valorizada, contribuindo, com 
arte, para a tomada de consciên-
cia das pessoas relativamente às 
questões ambientais e para a im-
portância da prevenção através 
de comportamentos mais adequa-
do, enquadrados numa economia 
circular, assente nos 3R: Reduza, 
Reutilize e Recicle!
Iniciativas idênticas têm ocorrido 
noutros locais próximos do mar, 
nomeadamente no Largo da Manta 
Rota, junto ao passadiço de acesso 
à praia, com uma obra oferecida ao 
Município de Vila Real de Santo An-
tónio pelo escultor Carlos Correia, 
comportando uma dimensão am-
biental e também pedagógica. 
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Pode a proximidade do mar inspirar a produção artística?

À DIREITA

 Fotopinturas de Saúl 
de Jesus, “Sombras 
no mar” (2007) e 
“Energia Positiva” 
(2010)

À ESQUERDA

Escultura no Parque 
de Campismo da Praia de Faro

Pintura “Mar do Norte” (Alfred Casile, 1888)  FOTOS D.R.

Pintura “A praia na maré alta” 
(Carleton Grant, 1896)

Aguarela “Marinha com barco e 
sombrinhas” (Rei D. Carlos, 1899)

Pintura “Farol” 
(João Bonança, 2012)
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N
o último artigo abordá-
mos o mar como fonte 
de inspiração para a pro-
dução artística ao longo 
dos tempos. Desde ima-

gens relaxantes que aproveitam a 
beleza do mar calmo ao pôr do sol, 
até imagens de ondas do mar que 
transmitem energia e vitalidade, o 
mar tem sido dos temas mais inspi-
radores da produção artística.  
Mais recentemente, o mar tem sido 
abordado numa perspetiva menos 
positiva, pois têm realizado obras a 
partir do lixo encontrado no mar ou 
do lixo que pode ser encontrado nas 
praias, nomeadamente de plástico, 
trazido pelo vento e pelas correntes. 
As expressões artísticas têm 
acompanhado as preocupações 
ambientais que predominam na 
atualidade, pelo que muitos dos 
trabalhos artísticos atualmente 

feitos a partir do mar não dão tanta 
ênfase à beleza do mar, mas mais 
às questões ligadas à poluição do 
mar, procurando consciencializar 
e responsabilizar a população pela 
limpeza do mar e das praias.
Esta é uma mensagem importante 
sobretudo no Verão, em que muitas 
pessoas procuram locais próximos 
do mar para refrescar e relaxar. 
Mas deverão faze-lo observando 
os aspetos ligados à limpeza das 
praias e à reciclagem.  
Mas o mar, para além de inspirar 
as artes visuais, pode também 
servir de enquadramento para as 
obras artísticas.
Nesse âmbito, gostaríamos de des-
tacar uma iniciativa interessante 
do Município de Loulé, no senti-
do de aproximação da arte junto 
das pessoas, através da exposição 
intitulada “Linha do Horizonte” 
no Calçadão de Quarteira. Esta 
exposição inaugurada no passado 
dia 19 de julho integra três obras 
escultóricas expostas sobre a Praia 
de Quarteira. Estas obras têm co-
mo fonte de inspiração o mar e são 
valorizadas por terem como fundo 

o mar junto à Praia de Quarteira.
Este é um projeto da Câmara Muni-
cipal de Loulé para valorização de 
artistas visuais que teve início em 
2021, com a curadoria de Miguel 
Cheta, e que tem agora continuida-
de com esta exposição a céu aberto, 
tendo o mar como pano de fundo.
Neste âmbito, os artistas algarvios 
Henrique Silva, Élsio Menau e Gus-
tavo de Jesus inauguraram no dia 
19 de julho, as três esculturas que 
dão vida ao Calçadão de Quarteira.
Sendo todos algarvios, Élsio 
Menau e Gustavo de Jesus têm 
também a particularidade de 
terem sido estudantes de artes vi-
suais na Universidade do Algarve. 
Com a escultura em pedra “Hori-
zonte Salgado”, o artista Henrique 
Silva, natural de Querença, desta-
ca o sal das praias da Ria Formosa, 
pois apresenta-nos uma espécie de 
salpico gigante de água do mar, em 
que a pedra colocada em cima pa-
rece uma pedra de sal. 
Por seu turno, o artista Élsio 
Menau, natural de Quarteira, apre-
senta-nos a escultura “Horizonte de 
Betão”, que representa uma critica 

social à construção desenfreada 
que aconteceu em Quarteira nos 
anos 60 e 70 do século XX, com vá-
rios prédios junto à praia. Segundo 
o artista, nesta obra abrem-se as 
janelas e só vemos betão. 
Por último, o artista tavirense 
Gustavo de Jesus expõe a obra 
“Observatório de Horizontes e 
Lonjuras”, pretendendo criar uma 
dialética entre uma Quarteira com-
pletamente densa no Verão, com 
uma população anónima que se 
quer divertir e que não tem tempo 
para observar nada, e o horizonte 
que permite desligar e relaxar, com 
a beleza do céu e do mar. É uma 
peça para ser apreciada também 
por permitir essa observação do 
horizonte pelas pessoas que quei-
ram espreitar por dentro da peça 
escultórica. 
Para quem ainda não foi, fica o 
convite para dar um mergulho na 
Praia de Quarteira ou fazer uma 
caminhada no seu enorme Calça-
dão, aproveitando para apreciar 
estas três esculturas, procurando 
colocar-se de forma a ter o mar co-
mo enquadramento. 
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para as obras artísticas?

Escultura “Horizonte Salgado”, de Henrique SilvaEscultura “Horizonte de Betão”, de Élsio Menau  FOTOS D.R. Escultura “Observatório de Horizontes e Lonjuras”, de Gustavo Jesus
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D
esde há mais de meio ano 
que somos confrontados 
diariamente com imagens 
e relatos da guerra na 
Ucrânia. Esta afeta-nos 

particularmente, pelo envolvimento da 
Europa neste conflito e pela constante 
divulgação do que vai acontecendo pe-
los media.
No entanto, há guerras a acontecer 
também noutros locais do planeta Ter-
ra e a história da humanidade tem sido, 
infelizmente, caracterizada por muitas 
situações de conflito entre países. O de-
sejo de poder, a conquista de espaço, o 
desejo de posse são alguns dos fatores 
que levam a que isto aconteça . O pro-
blema adicional é que os meios usados 
são cada vez mais mortíferos, atingindo 
muitos inocentes. Esta é uma questão 
central quando pensamos o futuro da 
humanidade. Tal como as questões 
ambientais, as questões ligadas à paz, 
em particular, são fundamentais para 
podermos pensar a vida no nosso pla-
neta a médio/longo prazo.
É nesse pressuposto que o Conselho 
Português para a Paz e Cooperação 
(CPPC) tem vindo a realizar diversas 
iniciativas, nomeadamente em escolas, 
junto das crianças e dos jovens. 
Tendo em conta que a arte pode inserir-
-se num movimento de “educação para 
a paz”, ajudando a parar no tempo e a 
refletir, de forma a que não se repitam 
no futuro os erros do passado, e con-
tribuindo como instrumento de crítica 
social e política, procurando influen-
ciar valores sociais e decisões políticas, 
este Conselho, em colaboração com a 
“Peace and Art Society”, entre 2018 
e 2021, organizou várias exposições 
no Algarve, intituladas “Artistas pela 
Paz” e “Pela Paz, contra as armas nu-
cleares”, em que foram apresentadas 
imagens que procuravam sensibilizar 
para os perigos das armas nucleares.  
E a guerra tem um impacto negativo 
no ambiente, quer ao nível da natureza, 
quer no plano do ambiente social, da 
relação entre as pessoas, da qualidade 
de vida e do bem-estar.
Este ano, com o título “Por um Am-
biente de Paz”, o CPPC organiza mais 

um ciclo de exposições que se iniciou 
na Biblioteca da Universidade do Al-
garve, no passado dia 15 de setembro.
Desta vez, as obras expostas pro-
curam sensibilizar para as questões 
ambientais e para a importância da 
preservação da natureza. Isto através 
de um ambiente de paz consigo pró-
prio, com os outros e com a natureza.
Em particular, nesta exposição procu-
ro contribuir com três obras. A uma 
delas, “STOP! Este não é o caminho...”, 
já havia feito referência em 2020, 
procurando alertar para as conse-
quências ambientais dos incêndios na 
Amazónia, provocados por interesses 
economicistas. 
Criada especificamente para esta 
exposição, a obra “Natureza e Paz In-
terior” retoma a abordagem que havia 
procurado desenvolver, em 2018, com a 
obra “PAZ é o caminho (Homenagem 
a Gandhi)”. Desta vez, apresentamos 
um desenho que pode ser percebido 
como uma pomba, símbolo da paz, ou 
como uma mão, sendo colocados os 
dois dedos numa expressão de vitó-
ria. Desta forma, procura-se salientar 
a importância da vitória da PAZ para 
a sobrevivência da espécie humana e 
da natureza. A pomba está com cor 
verde, a cor que simboliza a esperan-
ça num futuro de Paz, em harmonia 
com a natureza, que a cor verde tam-
bém procura simbolizar. Esta paz e 
harmonia com a natureza é repre-
sentada com o girassol segurado pela 
pomba, encontrando-se escrita a frase 
“O segredo da paz interior é manter a 
conexão com a natureza”, da autoria 
de Alexander Supertramp. Este foi um 
viajante norte-americano que morreu 
em 1992, com 24 anos, no Alasca, após 
caminhar durante dois anos sozinho 
na selva da região com pouca comida 
e quase nenhum equipamento. Sobre 
a sua vida foi escrito o livro “Into the 
Wild”, por Joe Krakauer, em 1996, o 
qual foi adaptado ao cinema por Sean 
Penn, em 2007. Logo após acabar o 
curso na Universidade de Atlanta, 
em 1990, Christopher McCandless 
doou os 24 mil dólares que tinha na 
sua conta bancária a instituições de 
caridade e desapareceu sem avisar a 
família, passando a assumir o nome 
de Alexander Supertramp. Revoltado 
com a sociedade materialista em que 
tinha vivido, adotou um novo estilo de 
vida caracterizado pela paz com a na-
tureza. Durante a sua viagem escreveu 

um diário, no qual foram encontradas 
várias frases, entre as quais aquela que 
selecionámos para esta obra, destacan-
do a importância da conexão com a 
natureza para o desenvolvimento da 
paz interior. 
Consideramos a paz consigo próprio 
essencial, pois só em paz consigo mes-
mo é que o ser humano consegue estar 
em paz com os outros. A paz está em 
cada um de nós e é fundamental que 
cada um a encontre com equilíbrio, 
serenidade e alegria!
Nesta exposição apresentamos ainda 
a obra “A paz e o ambiente são da res-
ponsabilidade de todos!”. Este trabalho 
é um ready-made, isto é, procurámos 
aproveitar um objeto comum que já 
existe, retirando-o do seu contexto 
atual e passando a tratá-lo como obje-
to artístico, pelo significado adquirido. 
Os ready-made foram introduzidos na 
história de arte desde o início do século 
XX, procurando causar surpresa no 
público e romper com a arte tradicio-
nal. O trabalho mais conhecido neste 
âmbito é a “Fonte” (1917), de Marcel 
Duchamp, em que foi usado um urinol 
de porcelana branca. A arte concetual, 
movimento que se desenvolveu a partir 
dos anos 60, encontra nos ready-made 
a sua principal inspiração, ao destacar 
a importância do conceito, significado 
ou ideia do artista. Neste caso, apro-
veitamos um vaso com uma planta 
aromática (lavanda ou rosmaninho). 
Simultaneamente, colocamos um bor-
rifador, na forma de granada, com o 
qual deve ser feita a rega da planta para 
a manter viva. A granada é um objeto de 
guerra, mas o borrifador torna-se num 
objeto de paz, em harmonia com a natu-
reza. Pretende-se que sejam os próprios 
visitantes da exposição a borrifar a plan-
ta, mantendo-a viva e ajudando-a no seu 
desenvolvimento. Assim, este trabalho 
também permite uma forma de arte in-
terativa, em que o público é chamado a 
participar e a ter um papel ativo durante 
a exposição. E com este ready-made e 
este procedimento de participação do 
público pretendemos salientar a ideia 
de que “a paz e o ambiente são da res-
ponsabilidade de todos!”
Muitas vezes as pessoas pensam que 
as questões ambientais são comple-
xas e que não dependem delas, sendo 
pouco relevante se separam o lixo ou 
se tratam bem a natureza. É impor-
tante alterar esta ideia, levando a que 
todos(as) se sintam responsáveis pelo 

que acontece com a natureza, contri-
buindo com o seu comportamento 
para preservar o ambiente, tal como 
cada um pode também contribuir para 
promover a paz.
É urgente retomar a paz com a na-
tureza e com o planeta Terra, para 
a própria sobrevivência da espécie 
humana. Em particular, é importan-
te a conexão com a natureza para o 
desenvolvimento da paz interior, bem 
como é essencial que todos(as) se sin-
tam responsáveis pelo que acontece 
com o ambiente.
A paz e o ambiente são da responsabi-
lidade de todos e, seguramente, todos 
seremos mais felizes se procurarmos 
construir um ambiente de paz e se esti-
vermos em paz com o ambiente!
E a arte pode ajudar a construir a paz 
consigo mesmo, com os outros e com 
o ambiente. É nesta perspetiva que 
sugiro que apreciem as obras apre-
sentadas nesta exposição itinerante. 
Vale a pena... 
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Pode a arte contribuir para um ambiente de paz?

Imagens da exposição “Por um 
ambiente de Paz” (Biblioteca da 

UAlg, Gambelas, 2022)  FOTOS D.R.
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M
uito recentemente duas 
ativistas do movimento 
“Just Stop Oil” atira-
ram o conteúdo de duas 
latas de sopa de tomate 

sobre a obra “Girassóis”, de Van Go-
gh, avaliada em mais de 86 milhões 
de euros, em exposição na National 
Gallery, em Londres. De seguida, 
colaram as palmas das mãos à pa-
rede abaixo do quadro. 
“O que vale mais, a arte ou a vida? 
Estão mais preocupados com a pro-
teção de uma obra do que com a do 
planeta e das pessoas?”, questiona-
ram as ativistas, enquanto eram 
fotografadas pelos jornalistas e 
detidas pela polícia. 
O movimento “Just Stop Oil” quer 
que o governo britânico decrete o fim 
imediato de qualquer novo projeto 
de petróleo ou gás e tem chamado 
a atenção para o assunto através de 
ações realizadas em museus de arte. 
Já em julho passado, ativistas deste 
movimento colaram-se na moldura 
do quadro “A Última Ceia”, de Leo-
nardo da Vinci, na Royal Academy 
of Arts de Londres, e no quadro “A 
carroça de feno”, de John Constable, 
na National Gallery.
A onda de manifestações ocorre 
quando o Governo britânico abre 
uma nova ronda de licenciamento 
para a exploração de petróleo e gás 
no Mar do Norte, apesar das críti-
cas de ambientalistas e cientistas 
que dizem que a medida prejudica 
o compromisso do país com o com-
bate às mudanças climáticas.
Mas outros movimentos pelo clima 
têm recorrido a ações com obras 
de arte para protestarem. Por 
exemplo, ativistas do movimento 
“Extinction Rebellion” invadiram 
a National Gallery of Victoria, em 
Melbourne, na Austrália, e colaram 
as mãos ao “Massacre na Coreia” de 
Pablo Picasso.
Por seu turno, em maio deste ano, 
um homem disfarçado atirou um 
bolo à obra “Mona Lisa”, a mais 
icónica obra do Museu do Louvre, 
antes de dizer: “Há pessoas que 

estão a destruir a Terra. Todos os 
artistas, pensem na Terra. Foi por 
isso que fiz isto. Pensem no planeta.”
As questões ambientais estão cada 
vez mais na ordem do dia, fazen-
do parte do discurso político e das 
preocupações das pessoas em geral.
As expressões artísticas têm acom-
panhado estas preocupações, 
procurando alertar e contribuir 
para a tomada de consciência das 
pessoas relativamente às questões 
ambientais e para a importância 
da prevenção através de comporta-
mentos mais adequados.
Aliás, os artistas envolvem-se fre-
quentemente em movimentos sociais, 
expressando a grande relação das ar-
tes com o ativismo político e social.
Ao longo do século XX, muitos ar-
tistas participaram em movimentos 
revolucionários e libertários, usan-
do a expressão da sua produção nas 
artes como meio de comunicação 
de ideologias nos espectadores ou 
no público. Os anos 60 foram ricos 
em manifestações artísticas inseri-
das em movimentos sociais, muitas 
vezes de caráter pacífico, que pro-
curavam questionar os modelos 
políticos vigentes, nomeadamente os 
extremos predominantes, com uma 
direita capitalista, que incentivava o 
individualismo e o imediatismo con-
sumista, e uma esquerda comunista, 
que instaurava o autoritarismo e a 
inibição da diversidade. 
Manifestações de arte visual e 
musical, com performances e ha-
ppenings, ocorriam muitas vezes de 
forma aparentemente espontânea, 
“invadindo” a rotina do espaço pú-
blico, questionando e funcionando 
muitas vezes quase como contra-
cultura, aparentemente anárquica.
O Fluxus foi um movimento que 
se destacou nos EUA, na Europa e 
no Japão, a partir dos anos 50, com 
objetivos claros de ativismo políti-
co nas suas expressões artísticas. 
O uso do próprio corpo, enquanto 
instrumento a favor da liberdade 
sexual e da igualdade de género era 
usado por artistas como Yoko Ono.
Mas é sobretudo nos anos 90, com 
o desenvolvimento da arte urbana, 
que a expressão visual como meio 
de protesto parece ter um maior in-
cremento, sendo vários os artistas 
que, na atualidade, procuram ter 
impacto sociopolítico com os tra-

Porque é a arte usada por ativistas?
balhos que produzem. 
Em artigos anteriores, fizemos re-
ferência aos trabalhos de alguns 
artistas, nomeadamente Banksy que, 
através de graffitis, que podemos 
encontrar em ruas, pontes e muros 
de diversas cidades do mundo, tem 
procurado criticar os conceitos de 
capitalismo, autoridade e poder. 
Assim, a arte tem sido usada por 
ativistas artistas como forma de co-
municação, permitindo sintetizar as 
emoções e os sentimentos sociais já 
existentes em relação a certas questões 
psicossociais polémicas, complexas e 
atuais, podendo ajudar a promover a 
reflexão e o debate sobre as mesmas.
Além disso, a arte tem sido usada 
por ativistas não artistas que procu-
ram aproveitar-se do valor de certas 
obras de arte para manifestações de 
revolta contra algumas opções da 
sociedade capitalista que têm im-
pacto ambiental e logo, no futuro do 
planeta e das novas gerações.
Ambas as formas expressam a im-
portância da arte como instrumento 
de crítica e de tomada de posições 
políticas em relação a diversos as-
suntos, nomeadamente questões 
sociais e ambientais. 

Ativistas colam as mãos em pinturas expostas em museus de arte  FOTOS D.R.
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A
té 22 de janeiro de 2023, 
a Cordoaria Nacional, 
em Lisboa, contará com 
uma exposição do fotó-
grafo Steve McCurry, um 

dos fotógrafos contemporâneos mais 
consagrados, tendo sido já distinguido 
com vários prémios, incluindo quatro 
World Press Photo, bem como orde-
nado Cavaleiro da Ordem das Artes e 
Letras pelo Governo francês.
Embora acabe por ser uma exposi-
ção retrospetiva, “ICONS” não tem 
um percurso definido e as 100 ima-
gens escolhidas não estão dispostas 
cronologicamente, misturando-se 
as que foram captadas com máqui-
nas analógicas e digitais. O destaque 
vai todo para as imagens, com a sala 
quase toda a negro e o foco nas foto-
grafias, impressas no estúdio de Steve 
McCurry e expostas sem molduras. A 
mostra inclui ainda um ecrã, onde são 
mostrados vídeos sobre o trabalho do 
fotógrafo.
No percurso desenhado para “ICONS”, 
os visitantes poderão viajar pelo Afega-
nistão, Índia, Sudeste Asiático, África, 
Cuba, Estados Unidos, Brasil ou Itália, 
tendo sempre como ponto de partida o 
elemento humano. Cada uma das suas 
imagens retrata uma forma de inter-
pretar o presente, com os olhos postos 
no futuro, num mundo complexo de 
experiências e emoções que ligam o 
espectador a diferentes realidades e 
formas de entender a vida. 
Uma das fotografias mais reconheci-
das de Steve McCurry é o retrato de 
uma menina afegã, Sharbat Gula, ti-
rado no Afeganistão em 1984 e que foi 
capa da National Geographic no ano 
seguinte.
Segundo Steve McCurry, “temos de 
nos lembrar do passado, lembrar-
mo-nos do que passámos (...) Ter um 

registo de tudo isto é importante. Es-
perançosamente, em algum momento 
no futuro, faremos melhor. É neste, e 
noutros casos, que o registo é impor-
tante, para se fazer melhor no futuro”.
Assim, a imagem visual pode sinteti-
zar questões psicossociais complexas 
e atuais e pode ajudar a promover a 
necessária reflexão sobre as mesmas, 
ajudando a construir um futuro me-
lhor, a partir do passado e do presente.
Conforme já referimos num artigo 
anterior, a verdadeira “alma” da foto-
grafia está em interpretar a realidade 
e não em copiá-la. O resultado da arte 
fotográfica não está na máquina ou 
tecnologia utilizada, mas sim no olhar 
do fotógrafo que, de forma subjetiva, 
perceciona e captura um determinado 
momento, tornando-o eterno.
Tendo nascido em Filadélfia (EUA), 
Steve McCurry já fotografou um pou-
co por todo o mundo, do Afeganistão 
à Índia, do Sudeste Asiático a África, 
passando por Cuba, Estados Unidos, 
Brasil ou Itália, mas há um local com 
o qual tem “uma ligação especial”: 
“Tenho uma ligação especial com o 
Tibete e a cultura tibetana, as pessoas, 
as paisagens, acho que é um sítio muito 
especial. É um sítio profundo em ter-
mos de espiritualidade, da paisagem, 
os Himalaias. E as pessoas são tão ami-
gáveis, os mosteiros, a vida monástica é 
inspiradora. Há uma solidão em estar 
lá nas montanhas. É um lugar muito 
tranquilo”.
Quando falamos em Tibete, natural-
mente lembramo-nos de Dalai Lama, 
Nobel da Paz em 1989, e dos seus pen-
samentos sobre paz e espiritualidade. 
Por exemplo, são suas as frases: “Ape-
nas um pequeno pensamento positivo 
pela manhã pode mudar todo o seu 
dia”; “Só existem dois dias no ano em 
que não podemos fazer nada. Um se 
chama ontem e o outro amanhã”; “A 
compaixão tem pouco valor se per-
manece uma ideia; ela deve tornar-se 
nossa atitude em relação aos outros, 
refletida em todos os nossos pensa-
mentos e ações”.
E estes pensamentos adquirem um 

Pode a arte ajudar-nos  
a lembrar o passado  
para melhorar o futuro?

significado especial neste mês de 
dezembro, em que celebramos o Na-
tal, quadra associada à paz entre as 
pessoas, procurando despertar senti-
mentos mais positivos em relação aos 
outros e aumentar a frequência de 
situações de perdão, gratidão ou elogio.
A paz deveria existir sempre, sendo 
um estado constante, mas infeliz-
mente não é isso que acontece, pois 
verificam-se muitos conflitos todos 
os dias, quer entre pessoas, quer 
entre países. Assim sendo, é neces-
sário haver períodos que permitam 
pelo menos atenuar esses conflitos, 
sendo esbatidas as diferenças, ou o 
que divide, e acentuadas as seme-
lhanças, ou o que pode aproximar.
Desejo a todos um Feliz Natal e faço 
votos para que 2023 seja um ano 
de paz, entre países, entre pessoas, 
com os animais, com o ambiente e, 
em particular, consigo próprio! 

Imagens da exposição 
de fotografia 
de Steve McCurry, 
em Lisboa (2022-23)  
FOTOS D.R.

Ficha técnica

Direção GORDA,  
Associação Sócio-Cultural

Editor Henrique Dias Freire
Responsáveis pelas secções:

• Artes Visuais Saúl Neves de Jesus
• Diálogos (In)esperados 

Maria Luísa Francisco
• Espaço AGECAL Jorge Queiroz

• Espaço ALFA Raúl Coelho
• Filosofia Dia-a-dia Maria João Neves

• Letras e Literatura Paulo Serra
• Mas afinal o que é isso da cultura? 

Paulo Larcher
Colaborador desta edição 

Mauro Rodrigues
e-mail redação: 

geralcultura.sul@gmail.com
publicidade:

anabelag.postal@gmail.com
online em www.postal.pt

e-paper em: www.issuu.com/postaldoalgarve 
FB https://www.facebook.com/

Cultura.Sulpostaldoalgarve



94 + DE 100 REFLEXÕES EM TORNO DAS ARTES VISUAISSAÚL NEVES DE JESUS

JANEIRO 2023 � n.º 170

Mensalmente 
com o POSTAL
em conjunto
com o  

0.000 EXEMPLARES www.issuu.com/postaldoalgarve

ARTES VISUAIS

Obra “Rapariga com balão”, de Banksy (2003),
e a sua destruição em 2018  FOTOS D.R.

Ficha técnica

Direção GORDA,  
Associação Sócio-Cultural

Editor Henrique Dias Freire
Responsáveis pelas secções:

• Artes Visuais Saúl Neves de Jesus
• Café Filosófico Maria João Neves

• Império Júdice Fialho Luís de Menezes
• Letras e Literatura Paulo Serra

• Mas afinal o que é isso da cultura? 
Paulo Larcher

• Os Dias Claros Jorge Queiroz

e-mail redação: 
geralcultura.sul@gmail.com

publicidade:
anabelag.postal@gmail.com

online em www.postal.pt
e-paper em: www.issuu.com/postaldoalgarve 

FB https://www.facebook.com/
Cultura.Sulpostaldoalgarve

SAÚL NEVES DE JESUS
Professor Catedrático   

da Universidade do Algarve;
Pós-doutorado em Artes Visuais;  
http://saul2017.wixsite.com/artes

R
ecentemente o empresá-
r io  m i l ion á r io  de 
Miami (Flórida, EUA), 
Martin Mobarak, alegou 
ter queimado, numa taça 

de martini com combustível, a obra 
"Fantasmas Sinistros", da renoma-
da pintora mexicana Frida Kahlo, 
avaliada em 10 milhões de dólares, 
como parte de um lançamento de 10 
mil cópias NFT exclusivas. 
Tendo surgido há poucos anos 
(2014), a adesão aos NFT tem au-
mentado de forma exponencial, pois 
permitem a muito mais pessoas co-
lecionar obras de arte e permitem 
que um público mais jovem, ligado 
ao mundo digital, entre neste mer-
cado. Um NFT serve para garantir 
que determinado item é original, 
pelo que ao comprar-se algo com 
NFT há a garantia de que a chave 
digital é única, garantindo a auten-
ticidade do produto.
A destruição do pequeno e colorido 
desenho de Kahlo, pretendia pro-
mover a venda de versões digitais 
desta obra, considerada um tesouro 
nacional no México.

O empresário referiu que esperava 
que as pessoas pudessem entender 
e ver o lado positivo, pois a venda 
dos NFT permitiria beneficiar o 
Palácio de Belas Artes do México, 
o Museu Frida Kahlo de Coyoacán 
e várias instituições de caridade 
dedicadas ao atendimento médico 
para crianças.
No entanto, o Instituto Nacional de 
Belas Artes do México anunciou que 
está a abrir uma investigação sobre 
a destruição do desenho, pois no 
México a destruição deliberada de 
um monumento artístico constitui 
um crime nos termos da lei federal 
sobre monumentos e zonas arqueo-
lógicas, artísticas e históricas.
Mais recentemente, o Prémio EDP 
Novos Artistas 2022 foi atribuído a 
Adriana Proganó com a obra "Little 
Brats" (“crianças malcomportadas” 
ou “pestinhas”), em que as figuras 
fogem das pinturas e ocupam um 
espaço no museu. Segundo pala-
vras da própria artista “Comecei a 
imaginar estas figuras que saíam e 
se instalavam no espaço, e acabam 
por fazer estas asneiras, a destruir 
o museu, sendo elas em si parte do 
museu”. 
Mas a destruição efetiva de obras de 
arte já tem acontecido em diversas 
situações e por diversos motivos.
Nomeadamente, em Portugal, é co-
nhecido o episódio da queima dos 

próprios quadros pelo pintor Mário 
Silva, no Verão de 1988, em protesto 
contra a política fiscal da altura, em 
particular contra os impostos que 
teria que pagar pela venda dos qua-
dros. Embora, afinal, apenas tenha 
queimado fotocópias dos seus qua-
dros, foi notícia nos media da altura, 
conseguindo chamar a atenção da 
opinião pública para os elevados 
impostos existentes em Portugal.
Um outro episódio muito mediati-
zado de destruição de uma obra de 
arte ocorreu em 2018, quando uma 
pintura de Banksy se “autodestruiu” 
depois de ser vendida por 1,04 mi-
lhões de libras (cerca de 1,18 milhões 
de euros) na leiloeira londrina So-
theby's. O próprio autor divulgou 
uma fotografia na sua conta do 
Instagram no momento em que o 
quadro “Girl with balloon” (“Rapa-
riga com balão”) se desfaz em tiras 
ao passar por uma trituradora de 
papel instalada na parte inferior do 
quadro. Originalmente, esta ima-
gem havia sido pintada num muro 
em Londres, tendo sido votada pelos 
britânicos em 2017 como a obra pre-
ferida no Reino Unido. Considera-se 
que a destruição desta obra só terá 
aumentado a sua cotação no mer-
cado de arte.
Banksy é um dos artistas mais con-
ceituados da atualidade, embora 
continue a permanecer no anonima-

O que pode levar alguém 
a destruir obras de arte?

to, produzindo mensagens visuais 
que abordam questões da atuali-
dade, sobretudo de crítica política 
e social, com um forte viés revolu-
cionário e de anti guerra. Uma das 
frases de que é autor é a seguinte: 
“Os maiores crimes do mundo não 
são cometidos por pessoas que vio-
lam as regras, mas por pessoas que 
seguem as regras. São as pessoas 
que seguem ordens que soltam bom-
bas e massacram aldeias.”
E esta frase revela-se duma enor-
me atualidade sobretudo devido à 
Guerra na Ucrânia. Aliás, logo nos 
primeiros dias desta guerra foi divul-
gada a destruição do Museu Ivankiv, 
situado na região metropolitana 
de Kiev, tendo sido destruídas 25 
obras de uma das principais artistas 
ucranianas, Maria Prymachenko. 
Entretanto, os bombardeamentos 
russos já destruíram, total ou par-
cialmente, outros locais de elevada 
importância cultural, como o Museu 
de Arte em Kharkiv, com mais de 
25.000 obras de arte.
Já na segunda guerra mundial, en-
tre 1939 e 1945, havia sido imensa a 
destruição de obras de arte. Ainda 
jovem, Hitler havia tentado ser um 
pintor reconhecido, mas foi rejei-
tado na Academia de Belas-Artes 
de Viena, em 1907. Trinta anos 
depois, já como líder da Alemanha 
Nazista, ordenou a maior ação con-
tra a arte, anunciando a exposição 
“Arte Degenerada”, em que incluiu 
artistas como Picasso, Braque, Ma-
tisse, Grosz e Ernst, numa ofensiva 
contra pinturas, esculturas, livros, 
gravuras e desenhos considerados 
"impuros", pois não se enquadravam 
no ideal de beleza clássico e natu-
ralista.

Esta situação levou à criação do “Es-
cudo Azul”, na Convenção de Haia, 
em 1954, procurando a proteção de 
bens culturais, incluindo obras de 
arte, em situações de guerra, sendo 
considerada a sua destruição crimes 
de guerra.
Mas, seja em situação de guerra, 
seja por interesses comerciais, 
consideramos que é essencial 
preservar as obras de arte, uma 
das principais marcas identitá-
rias e culturais na sociedade em 
que vivemos.  

Obra “Fantasmas sinistros”, de Frida Kahlo (1944), 
e a sua destruição em 2022 
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N
o dia 31 de dezembro de 
2022 tive oportunidade 
de visitar a exposição 
“Dos pés à cabeça” no 
Museu Coleção Berardo. 

Este foi o último dia desta exposição 
e foi também o último dia em que 
o museu teve esta designação, pois 
no dia 1 de janeiro de 2023 passou a 
designar-se Museu de Arte Contem-
porânea-CCB.
Independentemente deste por-
menor, a representação da figura 
humana tem sido abordada por inú-
meros artistas ao longo da história 
de arte. É também objeto de grande 
curiosidade por parte das crianças, 
sendo um dos principais temas dos 
desenhos feitos nos primeiros anos 
de vida. Por exemplo, ao ser solicita-
do o desenho da família, as crianças 
explicitam as figuras que para elas 
são mais significativas.
Tendo isto em conta, a curadora 
desta exposição, Cristina Gameiro, 
colocou como ponto de partida a 
obra “Retrato de uma criança com 
desenho”, do artista italiano Gio-
vanni Caroto (século XVI), e a obra 
“Esperando o sucesso”, do artista 
português Henrique Pousão (século 
XIX). Em ambas as pinturas estão 
representados jovens sorridentes 
que mostram os seus desenhos da 
figura humana.
Mas, na história de arte, as primei-
ras figuras humanas remontam 
várias dezenas de milhares de anos 
antes de Cristo, no período Paleo-
lítico, nomeadamente a Vénus de 
Galgenberg (cerca de 34.000 aC), 
por ter sido encontrada nesta cida-
de austríaca, com apenas 7,2 cm 
de altura, e a Vénus de Willendorf 

(aproximadamente 28.000 aC), en-
contrada na cidade com este nome, 
também na Aústria, com 11,1 cm 
de altura. Com os Romanos, des-
tacamos a Vénus do Milo (150ac), 
escultura em mármore, descoberta 
em 1820, na ilha de Milo, e perten-
cente ao acervo do Museu do Louvre 
(Paris).
Mas é no Renascimento que a ex-
pressividade artística prolifera, 
variando os materiais e as técnicas 
utilizadas (sobretudo escultura, de-
senho e pintura), focando-se várias 
vezes as obras em partes do corpo, 
em vez de ser sobre o corpo como 
um todo. 
No século XIX aumenta a diversi-
dade de temas em que é integrada 
a figura humana, sendo exemplo “O 
grito”, de Edvard Munch (1893). 
Esta diversidade na representação 
aumenta ainda mais no século XX, 
mas a mulher contínua a ser a prin-
cipal fonte de inspiração artística, 
com obras a ela dedicadas pelos 
principais artistas dessa época, 
como sejam Amadeo Madigliani, 
Pablo Picasso, Henri Matisse e Yves 
Klein.
No século XXI, aumentou ainda 
mais a diversidade de forma de 
abordar o corpo humano. Uma das 
exposições mais conhecidas intitu-
lava-se “Real Bodies – Descubra o 
corpo humano”, com uma mostra 
de dezenas de corpos em ação, mas 
em que são visíveis os músculos e os 
órgãos por baixo da pele. Esta expo-
sição percorreu várias cidades do 
mundo, tendo contado com vários 
milhões de espetadores. 
A abordagem de partes do corpo e 
a expressão emocional têm vindo 
também a ser aprofundadas, como 
ilustra a obra de Joaquim Ferro 
(2010), em que a posição das pernas 
e dos pés da figura pintada expres-
sa a inibição e o medo sentido pela 
mesma.
Nos últimos anos têm sido aprofunda-
das novas formas de representação, 

Como tem evoluído  
a abordagem da figura 
humana nas artes visuais?

Desenho de família, de Luís Afonso, com 6 anos (2008)

Obra “Sem título”, de Joaquim Ferro (2010) Obra “Azul”, de James Turrell (1967)

Obra “Retrato de uma criança com
desenho”, de Giovanni Caroto (1515-1520)

Obra “O grito”, de Edvard Munch (1893)

nomeadamente através da perfor-
mance e da instalação, em que o 
vídeo também surge como técnica 
artística privilegiada.
Retomando a exposição “Dos pés à 
cabeça”, esta foi uma mostra onde 
também o corpo de cada espetador é 
chamado a participar na concretiza-
ção da obra de arte, nomeadamente 
através da obra “Blue” (“Azul”) de 
James Turrell (1967), através de uma 
projeção de luz azul sobre a parede. 
Ao colocar-se entre o projetor e a 
parede, o espetador adquire um pa-
pel ativo e vê a sombra do seu corpo 
imensa em azul.
Assim, tal como ao nível do desenho 
infantil, a figura humana tem sido 
um dos principais temas da histó-
ria de arte, sendo marcada pelo 
aumento da diversidade de formas 
de representação ao longo dos tem-
pos. 

Vénus de Galgenberg 
(34.000 aC) 

Vénus de Willendorf 
(28.000 aC) | FOTOS D.R.
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O 
último artigo foi dedicado ao 
tema “Como tem evoluído 
a abordagem da figura hu-
mana nas artes visuais?” e 
verificámos que, neste âmbi-

to, o corpo da mulher tem sido o principal 
tema ao longo da história de arte, pelo que 
este artigo é dedicado especificamente a 
este tópico. 
Desde as primeiras figuras humanas, 
que remontam a várias dezenas de 
milhares de anos antes de Cristo, em 
particular a Vénus de Galgenberg e a 
Vénus de Willendorf, até à atualidade, 
a mulher tem-se mantido como princi-
pal objeto de inspiração artística. 
Mesmo no Renascimento, embora o 
corpo do homem também comece a 
ser representado por alguns artistas, 
nomeadamente Leonardo Da Vinci, 
com o desenho “Homem virtuoso” 
(1490), e Miguel Ângelo, com a es-
cultura “David” (1501-04), o corpo da 
mulher continuou a ser o principal 
objeto de inspiração artística, como 
foi o caso da escultura “Nascimento 
de Vénus”, de Sandro Botticelli (1485), 
em que a imagem da pureza e alguma 
vergonha feminina era evidente. 
Dentro desta abordagem do corpo fe-
minino, o tema “3 Graças” tem sido 
recorrente ao longo dos tempos. Da 
mitologia grega até à arte contempo-
rânea estas três figuras personificam 
os ideais de beleza feminina correspon-
dentes às diferentes épocas e artistas. 
Às “Graças”, consideradas deusas do 
amor, charme e fertilidade, era atri-
buído o poder de conferir aos artistas 
e poetas a habilidade para criar o belo. 
Nas primeiras representações plásti-
cas, as Graças apareciam vestidas, 
mas mais tarde foram representadas 
como jovens nuas, de mãos dadas. Foi 
especialmente durante a Renascença 
que este tema se tornou recorrente na 
pintura, ocorrendo materializações a 
partir de obras anteriores. Foi o caso da 

pintura a óleo sobre cobre feita a partir 
da gravura de Agostino Carracci. Este 
tema foi também expresso por Rafael, 
por Rubens, por Delaunay, entre ou-
tros. Recentemente, em 2022, Pedro 
Cabrita Reis reinterpretou o tema “3 
Graças”, através de 3 esculturas gigan-
tes que foram expostas em Paris. 
Dentro do tema do corpo feminino têm 
ocorrido outras obras de artistas que 
se influenciaram ao longo do tempo. 
Por exemplo, a “Vênus de Urbino”, de 
Ticiano (1538), terá sido baseada na 
“Vênus Adormecida” (1510), de Gior-
gione, e é possivelmente a inspiração 
para “Olympia”, de Manet (1863).
Ao longo da história, o corpo da mulher 
tem sido representado como símbolo 
de pureza, mas também de desejo, 
com algum erotismo mais ou menos 
explicito, como é o caso da pintura “O 
almoço na relva”, de Edouard Monet 
(1863), em que aparecem dois homens 
vestidos a conversar e uma mulher des-
pida a olhar para o espetador, como 
que a envolve-lo ou a desafiá-lo. Esta 
abordagem da mulher como objeto de 
desejo sexual tem-se mantido até aos 
nossos dias, como expressa a pintu-
ra “Vivienne Westwood”, de Juergen 
Teller (2013). Neste âmbito, uma pin-
tura que também se pode destacar foi 
feita por François Boucher, em 1752, 
intitulada “Louise O’Murphy”. Conta 
a história que, ao ver este quadro, o Rei 
Luís XV, da França, se apaixonou pela 
modelo, uma garota de 14 anos, tendo 
esta sido sua amante.
A pintura “A Grande Odalisca”, de 
Jean-Auguste Ingres (1814) é outra 
obra recheada de evidente erotismo, 
sendo considerada um nu provocador.
Mas esta abordagem do corpo da mu-
lher nas obras de arte tem vindo a ser 
objeto de alguma contestação. Nesse 
sentido, as Guerrilla Girls, que se de-
finem como “Gorilas justiceiras no 
mundo da arte”, decidiram dar uma 
cabeça de macaco à Odalisca de Ingres, 
tendo produzido o trabalho intitulado 
“Do women have to be naked to get into 
the Met Museum?” (“As mulheres têm 
de estar nuas para entrar no Museu 
Met?”) (1989). Esta era uma referência 
ao Metropolitan Museum, em Nova 

Como tem sido abordado o corpo  
da mulher nas artes visuais?

York. Na altura, era referido que 
menos de 5% das obras expostas no 
museu eram de mulheres, enquanto 
85% dos nus eram femininos.
Numa iniciativa com propósito se-
melhante ao das Guerrilla Girls, 
Hannah Wilke havia criticado a 
tradição do nu de mulheres na 
arte na sua série fotográfica “SOS 
Starification Object Series” (1974). 
As imagens representam o corpo 
feminino marcado por objetos, que 
funcionam como uma alegoria do 
peso do olhar para o corpo femini-
no exposto. O objetivo da artista foi 
demonstrar a dor da mulher por ser 
contemplada apenas como mero ob-
jeto de desejo.
Assim, o corpo da mulher tem inspi-
rado diferentes artistas ao longo da 
história de arte, sendo distintas as 
abordagens usadas, desde um sím-
bolo de pureza, beleza e fertilidade, 
até um mero objeto erótico.. 

PRIMEIRA FOTO  Pintura “Nascimento de 
Vénus”, de Sandro Botticelli (1485)
SEGUNDA FOTO  Pintura “A Grande 
Odalisca”, de Jean-Auguste Ingres (1814)
TERCEIRA FOTO  Trabalho “As mulheres 
têm de estar nuas para entrar no Museu 
Met?”, de Guerrilla Girls (1989)
À ESQUERDA  Fotografia “SOS 
Starification Object Series”, de Hannah 
Wilke (1974) 
FOTOS D.R.
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N
o último artigo procu-
rámos salientar a 
importância do corpo 
da mulher como fonte 
de inspiração de mui-

tos artistas ao longo dos tempos, 
embora com abordagens distin-
tas, quer como símbolo de pureza, 
quer como objeto de desejo sexual.
No século XX ocorreu um in-
cremento na expressão artística 
dedicada ao corpo da mulher nu pe-
los principais artistas, como sejam 
Amedeo Modigliani (“Nu deitado”, 
1917-18), Pablo Picasso (“Mulher nua 
deitada“, 1932), Henri Matisse (“Nu 
azul”, 1952) ou Yves Klein (“S 41”, 
1962-82). 
Com a fotografia aumentaram as 
possibilidades de representação da 
figura humana e da sua expressivi-
dade, sendo Cindy Sherman uma 

das artistas que se destaca pela sua 
especialização em autorretratos e 
uma nova forma de diálogo com o 
espetador. Procurando contribuir 
para a consciencialização do sexis-
mo existente na sociedade, do qual 
as mulheres são vítimas, as suas 
fotos têm atingido valores muito ele-
vados. Nomeadamente, em 2011, foi 
vendida uma fotografia sua, “Sem 
título #96” (1981), por 3,89 milhões 
de dólares, num leilão na Christie’s.
Mas ainda mais elevado foi o valor 
pelo qual foi vendida a fotografia 
“Le Violon d’Ingres” (“O violino d'In-
gres“) (1924), da autoria do artista 
surrealista Man Ray. A imagem a 
preto e branco que transforma o cor-
po nu de uma mulher num violino, 
foi vendida por 12,4 milhões de dó-
lares, num leilão realizado em 2022, 
tornando-se na fotografia mais cara 
de sempre a ser vendida em leilão. 
Em todo o caso, bem mais caras do 
que estas fotografias, têm sido algu-
mas pinturas de artistas famosos.
Em particular, o quadro "Shot Sa-
ge Blue Marilyn" (“Disparo salva 
Marilyn azul”), de Andy Warhol, 

produzido em 1964, dois anos de-
pois da morte de Marilyn Monroe, 
foi vendido por 195 milhões de dóla-
res (cerca de 185 milhões de euros) 
pela leiloeira Christie’s, em 2022, 
tornando-se a segunda obra mais 
cara da história vendida em leilão, 
atrás de "Salvator Mundi" de Leo-
nardo da Vinci. O título do quadro 
de Warhol resultou de um incidente 
em que uma mulher disparou sobre 
alguns retratos de Marilyn no estú-
dio de Warhol, embora este quadro 
não tenha sido atingido. Esta foi 
mais uma manifestação de protesto 
pela forma como o corpo feminino 
tem sido explorado como objeto de 
consumo nas artes visuais.
Em todo o caso, o preço de venda 
do retrato da atriz norte-america-
na bateu o recorde para uma obra 
do século XX, que era detido pela 
obra de Pablo Picasso "As Mulheres 
de Argel" (1954-55), que alcançou 
179,4 milhões de dólares, em 2015. 
Nesta obra, Picasso inspirou-se na 
pintura de Eugène Delacroix, intitu-
lada “As Mulheres de Argel no seu 
apartamento” (1834), fazendo parte 

de uma série de pinturas feitas por 
Picasso em homenagem aos artis-
tas que admirava.
Também em 2015 foi vendida a 
pintura de Amedeo Modigliani, 
intitulada "Nu Couché" (“Deitada 
nua”) (1917-18), por 170,4 milhões 
de dólares, pela Christie’s, em Nova 
York. Curiosamente, este mesmo 
quadro foi leiloado depois, em 2018, 
pela Sotheby’s, de Nova York, por 
“apenas” 157,2 milhões de dólares, 
isto é, menos 13,2 milhões de dólares 
do que o valor alcançado em 2015. 
Veja-se que, em todas estas obras 
que atingiram valores astronómicos 
em leilões realizados nos últimos 
anos, quer as fotografias de Cindy 
Sherman e de Man Ray, quer as 
pinturas de Andy Warhol, de Pablo 
Picasso e de Amedeo Modigliani, 
o corpo da mulher aparece como 
tema da inspiração destes artistas.
Assim, o corpo da mulher, para 
além de ser um dos temas mais ins-
piradores da expressão artística, é 
também um dos mais valorizado 
nos leilões de arte, atendendo aos 
valores pagos por estas obras. 

Qual  
o valor  
do corpo  
da mulher  
nas obras  
de arte?

Fotografia “O violino d'Ingres”, 
de Man Ray (1924)  FOTOS D.R.

Pintura “Nu deitado”, 
de Amedeo Modigliani (1917-18)

Pintura “As mulheres de Argel”, 
de Pablo Picasso (1954-55)

Pintura “Disparo salva Marilyn azul”, 
de Andy Warhol (1964)

Pintura “Nu azul”, 
de Henri Matisse (1952)

Pintura “S 41”, 
de Yves Klein (1962-82)
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D
esde os primórdios da 
humanidade, quando o 
homem ainda não tinha 
um domínio completo 
da linguagem e da es-

crita, que a arte esteve presente 
nas manifestações simbólicas, em 
particular nas pinturas rupestres 
localizadas nas cavernas. Mas, 
para além da dimensão comu-
nicacional, a arte tem tido uma 
dimensão emocional nas expres-
sões humanas.
Inclusivamente, por vezes parece 
que sentimos na pele a emoção 
induzida por uma obra de arte. 
Nesses momentos, há que saber 
apreciar, fruindo com a sensação 
corporal produzida. 
A fruição e a produção artística 
parecem encontrar no Algarve 

condições climatéricas excelen-
tes. Com uma luz que permite uma 
cor e um brilho especiais, vários 
artistas de renome, portugueses 
e estrangeiros, têm vindo residir 
para o Algarve nos últimos anos. 
Desta forma o Algarve tem sido, 
não apenas local de fruição, mas 
também espaço e tempo de produ-
ção artística no âmbito das Artes 
Visuais.
Num projeto iniciado já no sécu-
lo XXI, no Algarve começou-se 
também a desenvolver o conheci-
mento e a investigação no domínio 
das Artes Visuais, tendo a Uni-
versidade do Algarve (UAlg) sido 
essencial para isso, com a abertura 
da licenciatura em Artes Visuais, 
permitindo a existência no Al-
garve dum ambiente formal para 
aprendizagem no âmbito das artes 
visuais. Com um corpo docente 
constituído sobretudo por artistas, 
os alunos têm tido oportunidade 
de vivenciar de perto o mundo da 
arte na sua complexidade e arti-
culação entre a teoria e a prática. 

Além disso, beneficiam duma for-
mação multidisciplinar, em que o 
desenho, a pintura, a escultura, a 
fotografia, a videoarte e a arte digi-
tal/multimédia se complementam 
na sua formação.
A criação do Centro de Investi-
gação em Artes e Comunicação 
(CIAC) foi também essencial nes-
te processo, sobretudo do ponto 
de vista da investigação em Artes 
Visuais, permitindo a construção 
do conhecimento neste domínio, 
mas estando este muito associa-
do à própria formação dos alunos, 
sobretudo ao nível do mestrado e 
do doutoramento no âmbito das 
Artes Visuais, que abriram mais 
recentemente na UAlg. Assim, o 
centro de investigação e a forma-
ção em Artes Visuais interligam-se 
quase como um laboratório de 
criação e aprendizagem neste do-
mínio científico/artístico, em que 
a arte e a ciência se entrecruzam, 
tornando-se a arte ciência e a ciên-
cia arte.
A relação com a comunidade tem 
sido desde o início um dos aspetos 
muito valorizado pela equipa de 
docentes, sendo constantemente 
feitas mostras ou exposições do 
trabalho artístico produzido nas 
atividades letivas, em particular 
pelos próprios alunos. Muitas das 
atividades de mostra do trabalho 
produzido, permitindo a fruição 
por parte dos “espetadores”, têm 
sido realizadas na Galeria Trem, 
em Faro, ou no Convento de Santo 
António, em Loulé, expressando 
o reconhecimento e o apoio que 
ambas as autarquias têm propor-
cionado às Artes Visuais na UAlg. 
Mas não é apenas ao nível do En-
sino Superior que as artes têm 
tido um incremento no Algarve. 
Também ao nível do Ensino Básico 
e Secundário têm ocorrido inicia-
tivas que procuram sensibilizar os 
estudantes para as artes e cultura, 
bem como têm sido realizadas ati-
vidades que pretendem contribuir 
para o desenvolvimento cultural 
na comunidade.
Neste âmbito destacaria a inicia-
tiva “PELE - Percurso Artístico 

Faro”, lançado oficialmente no dia 
29 de março e inserido na Bienal 
Cultura e Educação do Plano Na-
cional das Artes. Trata-se de um 
percurso que apresenta o trabalho 
desenvolvido nas diferentes esco-
las do Agrupamento de Escolas 
Pinheiro e Rosa durante o ano le-
tivo, tendo como impulso a PELE: 
estímulo para a criação e fruição 
artísticas, explorando todas as 
suas possibilidades, conceito para 
uma mudança das metodologias 
utilizadas em sala de aula (sentir 
na pele).
A Bienal Cultura e Educação 2023 
decorre de 1 de março a 30 de ju-
nho de 2023, tendo uma dimensão 
nacional e sendo dirigida à infân-
cia e juventude, visando refletir 
e disseminar o lugar das expres-
sões e das linguagens artísticas 
na educação, formal e não formal, 
através de uma programação cul-
tural integrada e diversa, com o 
grande objetivo de transformar 
as instituições culturais em ter-
ritório educativo e as escolas em 
pólos culturais. Trata-se de um 
movimento para reconhecer quem 
está a trabalhar para o público in-
fanto-juvenil e reforçar redes de 
colaboração e circulação.
A cidade de Faro acolheu este 
evento na semana do 24 a 28 abril, 
com um programa que incluiu ex-
posições, espetáculos, concertos, 
visitas, conferências, oficinas, en-
tre outros, para valorizar a criação 
e a programação para a infância e 
a juventude, os artistas, os profes-
sores e os mediadores, quer nas 
instituições culturais, quer nas 
educativas.
Com a PELE pretendeu-se trazer 
a escola para a rua, derrubando 
os seus “muros” e abrindo-a para 
os espaços da arte, cultura e lazer 
da cidade, permitindo que a Rua 
de Santo António, a Alameda João 
de Deus, etc, se enchessem de rit-
mo, cores, sabores e, sobretudo, 
gentes.
O Agrupamento Pinheiro e Rosa 
tem sido pioneiro numa série de 
iniciativas e mais uma vez revelou 
o seu potencial e constituiu exem-

plo ao nível do papel da escola nas 
artes e na cultura, envolvendo as 
associações culturais e artísticas 
locais.
Cada vez mais a escola deve estar 
inserida na comunidade e esta na 
escola, numa interação constan-
te, permitindo que os espaços e 
os tempos de aprendizagem e de-
senvolvimento sejam constantes e 
diversificados. 
Naquele que foi o meu primeiro 
artigo científico, ainda como estu-
dante finalista na Universidade de 
Coimbra, intitulado “O sentido da 
Escola”, em 1989, salientava que a 
escola deveria ser cada vez mais 
um espaço e tempo de aprendi-
zagem e desenvolvimento com 
prazer para quem aprende e para 
quem ensina.
A arte, enquanto catalisadora de 
emoções positivas, pode constituir 
um instrumento importante neste 
sentido... 
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A arte pode ser sentida na PELE?

Cartaz da iniciativa “PELE” (abril de 2023)

Imagem de pintura rupestre localizada 
na caverna de Chauvet (França) FOTO DR

Desenho de Raquel Figueiredo, aluna 
do Agrupamento Pinheiro e Rosa FOTO DR
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filantropia provém da 
palavra grega “philan-
thropía”, procurando 
expressar um senti-
mento de humanidade, 

caridade ou generosidade para 
com os outros.
No mundo das artes visuais há 

muitas situações de filantropia, 
quer por parte de pessoas, quer 
por parte de empresas ou outras 
organizações, procurando contri-
buir em campanhas de angariação 
de fundos para ajudar causas con-
cretas, sejam sociais, sejam de 
defesa de animais ou da natureza. 
Inclusive, por vezes são colocadas 
à venda obras de coleções parti-
culares cujas receitas revertem a 
favor de atividades filantrópicas. 
Ainda no final do ano passado, a 
Christie’s realizou o leilão da coleção 
de arte de Paul Allen, cofundador 
da Microsoft. Paul Allen figurou 
durante 20 anos na lista dos 200 
maiores colecionadores divulgada 
anualmente pelo site ARTnews, des-
de 1997 até 2018, ano da sua morte. 
Esta coleção era constituída por 
mais de 150 obras de artistas que 
abarcavam 500 anos de história 
da arte, dos mestres antigos aos 
impressionistas e à arte moderna e 
contemporânea, integrando nomes 
como Boticelli, Renoir, Roy Lich-
tenstein ou David Hockney.
Este leilão fixou um novo record 
na casa de leilões Christie's, tendo 
as obras sido vendidas por mais 
de 1,5 mil milhões de dólares (1,49 
milhões em euros), tendo todas as 
receitas sido doadas a instituições 
de caridade.
Desta forma, esta coleção bateu o 
recorde de 835 milhões de dóla-
res que fora estabelecido em 2018 
pela Christie’s com a venda da 
coleção de arte de Peggy e David 
Rockefeller, cujas receitas também 
foram integralmente destinadas 
a beneficência, e ultrapassou o 
valor atingido pela coleção Ma-
cklowe, cujas 65 obras, vendidas 
pela Sotheby’s em duas sessões (a 
primeira em novembro de 2021 e a 
segunda em maio passado), rende-
ram 922,2 milhões de dólares (919 
milhões de euros).
Para além de coleções completas, 
são também doadas obras indivi-
duais com fins filantrópicos. Por 
exemplo, Banksy, um dos artistas 
mais conceituados na atualida-
de, criando imagens visuais que 
pretendem ajudar a refletir sobre 

o mundo à nossa volta, nomea-
damente sobre temas políticos e 
sociais, produziu a pintura “Game 
Changer” (“Jogador desafiante”), 
com um metro quadrado, quase 
totalmente monocromática, que 
mostra um rapaz a brincar com 
uma enfermeira do NHS (sigla in-
glesa para o Serviço Nacional de 
Saúde), cujo braço surge estendido 
e apontando para a frente, como 
uma verdadeira super-heroína em 
missão na luta contra a Covid-19. 
Esta obra foi oferecida ao Hospital 
Geral de Southampton, em maio 
de 2020, tendo sido pendurada 
perto da unidade de emergência. 
A tela do hospital foi depois subs-
tituída por uma réplica para que a 
obra original pudesse ser leiloada, 
procurando arrecadar recursos 
para o NHS. Em março de 2021, 
esta obra foi leiloada pela Chris-
tie’s, tendo sido vendida por 16,7 
milhões de libras (quase 19,5 mi-
lhões de euros).
Em Portugal também têm ocorri-
do ações de filantropia através das 
artes visuais. Recentemente, 12 ar-
tistas transformaram 24 bolas de 
basquetebol em obras de arte para 
reabilitar campos de basquetebol. 
Todos os anos, inúmeras bolas uti-
lizadas em jogos dos campeonatos 
da liga portuguesa de basquetebol 
são descartadas por motivos regu-
lamentares, já que as bolas de jogo 
têm de ser renovadas a cada ano. 
Foi nesse seguimento que surgiu o 
Art Dunk, projeto de arte, desporto 
e economia circular, que tem como 
objetivo final a reabilitação de cam-
pos de basquetebol públicos, numa 
colaboração entre a Betclic e a pla-
taforma cultural Underdogs, esta 
última fundada por Alexandre Far-
to (também conhecido por Vhils). 
Cada artista trabalhou a partir de 
duas bolas, aplicando as técnicas de 
acordo com a sua identidade artísti-
ca própria. Cada uma das obras está 
à venda, desde 10 de maio, pelo va-
lor unitário de 750€. À data em que 
escrevo este artigo ainda há bolas à 
venda, podendo ser adquiridas atra-
vés do link https://www.artdunk.pt
Esta associação entre a prática 

desportiva, a cultura urbana e 
a consciência social tem estado 
presente noutras iniciativas. Por 
exemplo, também numa iniciati-
va da Underdogs, desta vez com 
o apoio da Junta de Freguesia de 
Arroios e da Câmara Municipal 
de Lisboa, AkaCorleone, nome 
artístico de Pedro Campiche, as-
sinou uma intervenção artística no 
recinto polidesportivo do Campo 
Mártires da Pátria. A obra, inti-
tulada “Balance”, mede 14 por 25 
metros, demorou nove dias a ser 
executada e foram necessários 91 
litros de tinta para a completar. 
Trata-se de um campo de basque-
tebol que passou a ser também 
uma obra de arte urbana, expres-
sando a utilidade prática da arte, 
em prol da vida das pessoas.
Felicitamos a Underdogs pelas 
atividades que tem vindo a desen-
volver e ficamos a aguardar as 
próximas iniciativas... 
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Qual o valor da arte na filantropia?

Obras do projeto “Art Dunk,” (2023) 
FOTOS DR

Obra “Balance”, 
de AkaCorleone (2022)



100 + DE 100 REFLEXÕES EM TORNO DAS ARTES VISUAISSAÚL NEVES DE JESUS

JULHO 2023 � n.º 176

Mensalmente 
com o POSTAL
em conjunto
com o  

10.743 EXEMPLARES www.issuu.com/postaldoalgarve

SAÚL NEVES DE JESUS
Professor Catedrático   

da Universidade do Algarve;
Pós-doutorado em Artes Visuais;  
http://saul2017.wixsite.com/artes

H
á muitos colecionadores 
de obras de arte, mais 
formais, como museus, e 
informais, sobretudo pri-
vados que apreciam arte.

Não há arte certa ou errada e não 
há maneira certa ou errada de com-
prar ou colecionar arte. Qualquer 

um pode colecionar tudo o que 
quiser, pela quantia que estiver dis-
posto a gastar, desde que a tenha.
Em todo o caso, comprar arte é di-
ferente de colecionar arte. Comprar 
arte é uma atividade mais aleatória, 
baseada no gosto e nas preferências 
pessoais, e com um propósito espe-
cífico, habitualmente decorativo.
Colecionar arte representa um 
compromisso mais a longo prazo, 

com um propósito mais estratégi-
co em mente. 
No entanto, é importante ter em 
conta o gosto pessoal, pois este 
fator torna a coleção única, con-
ferindo-lhe identidade e um valor 
distinto. Quando se ignoram as 
preferências pessoais em prol 
dos interesses de mercado, a cole-
ção não se distingue das demais, 
perdendo o valor do todo, da coe-
rência ou identidade.
O que faz de um colecionador 
memorável é o seu pensamento 
estratégico, a sua capacidade em 
manter-se focado na composição 
geral da coleção, não perdendo o 
fio condutor da mesma.
Um exemplo deste tipo de co-
lecionador foi Jean Paul Getty, 
considerado o homem mais rico 
do mundo pelo Guinness, em 
1966, que, com os lucros da sua 
companhia petrolífera, investia na 
compra de obras de arte. No total 
reuniu cerca de 50 mil obras, as 
quais constituem o acervo do Mu-
seu Getty, em Los Angeles. Para 
Getty o investimento em arte es-
tava associado à beleza das obras 
e ao desejo de posse das mesmas. 
No entanto, a posse de obras de arte 
não se alinha na tendência de uma 
sociedade cada vez mais despren-
dida da posse de bens e mais focada 
no consumo imediatista e funcional 
dos objetos. Um exemplo desta ati-
tude foi a aquisição de uma banana 
real colada na parede com fita-co-
la, com o título “Comediante”, do 
artista italiano Maurizio Cattelan, 
que foi vendida na 18ª edição da Fei-
ra de Arte de Miami, em 2019, por 
120 mil dólares, a um colecionador 
privado de Paris. Assim, o consu-
mismo e a extravagância é também 
o que parece estar na origem da 
compra desta obra de arte.
As obras de arte expressam a 
época em que são produzidas e, 
atualmente, a sociedade imedia-
tista e consumista em que vivemos 
permite enquadrar o valor que 
estes produtos e performances 
artísticas conseguem atingir.
Mas no mundo da arte há também 
artistas que são colecionadores de 

arte, permitindo estabelecer relações 
entre as suas criações e as obras que 
foram colecionando. O olhar do ar-
tista enriquece a compreensão dos 
objetos e estes revelam aspetos re-
lacionados com os seus interesses e 
fontes de inspiração histórica.
Procurando salientar este fenóme-
no, a Caixa Forum, em Madrid, 
organizou a exposição “Dioses, 
magos y sábios. Las colecciones 
privadas de los artistas”. Esti-
vemos na sua inauguração, no 
passado dia 25 de abril. 
Esta exposição apresenta-nos 
algumas obras de 10 artistas con-
temporâneos (Rosa Amorós, Miquel 
Barceló, Georg Baselitz, Luis Feito, 
Joan Hernández Pijuan, Manolo 
Millares, Joan Miró, Susana Solano, 
Hiroshi Sugimoto e Antoni Tàpies) 
e algumas peças doutros autores 
que fazem parte das suas coleções 
privadas que influenciaram as suas 
criações artísticas. 
No conjunto, verificamos que estes 
artistas procuraram inspiração 
nas tradições orientais, na arte 
popular e até na arte primitiva, 
quase que em procura do sagrado 
na arte visual.
No entanto, cada um deles apre-
senta opções de colecionador que 
expressam um alinhamento com 
a sua própria produção artística.
Se no caso de Joan Miró e Antoni 
Tapies é apresentada a influência 
da arte oriental, no caso de Hiroshi 
Sugimoto podemos identificar uma 
amostra da sua coleção de antigos 
objetos religiosos japoneses como 
forma de olhar para os objetos de 
sua própria tradição. A coleção de 
Susana Solano é a busca do outro, 
neste caso através de suas viagens, 
enquanto, pelo contrário, Joan Her-
nández Piiuan nos mostra a busca de 
si no outro. A coleção Rosa Amorós 
destaca-se por ser um olhar compar-
tilhado com o seu parceiro, o editor 
Gustau Gili, ambos reunindo um 
conjunto a quatro mãos que atin-
ge quase a universalidade. Por seu 
turno, Georg Baselitz concentra-se 
numa área muito específica da Áfri-
ca Oriental para reunir uma coleção 
valiosa e muito pessoal. O olhar de 

Miauel Barceló dirige-se também pa-
ra a sua própria tradição, neste caso 
a europeia, mas sem ignorar obje-
tos não europeus. A coleção Manolo 
Millares, por sua vez, representa a 
busca de suas origens numa cultura 
arcaica, isolada e extinta, a dos povos 
indígenas das Ilhas Canárias.
A comparação entre as distintas co-
leções e a relação entre cada obra e 
a coleção de cada artista leva-nos 
a identificar formas distintas de 
colecionar e de eleger os objetos 
colecionados, tornando evidente as 
suas motivações e preferências. A 
contemplação da coleção e da obra 
de cada artista leva-nos a perguntar, 
parafraseando Walter Benjamin, 
se é o colecionador que habita nas 
coisas ou se, pelo contrário, são as 
coisas que estão vivas nele.
Esta exposição pode ser visitada 
até 20 de agosto. Uma boa opor-
tunidade cultural para quem for 
a Madrid neste período. 
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Porque são os artistas 
colecionadores?

Obra “Kachina” (1960), da coleção 
de Miró  FOTOS DR

Obra “Polígrafia 15 anos”, de Miró (1979)

Obra “Pecado original – Síntese. 
Homenagem a Miró”, de Saúl de Jesus
(2014; Técnica mista sobre PVC opaco; 
0,50x2,00m)
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V
árias vezes temos assu-
mido que consideramos 
a arte visual como uma 
forma de comunica-
ção que, através da 

imagem, pode permitir sintetizar 
conceitos ou ideias complexas. 
Ao longo da história da ciência, da 
astronomia à anatomia, a imagem 
visual revelou-se essencial para 
permitir compreender a realida-
de e registar a mesma, através da 
ilustração. 
Isto para além de outras formas 
de ligação entre a ciência e a arte 

visual, nomeadamente porque 
os primeiros grandes cientistas 
foram também identificados co-
mo artistas, como foi o caso de 
Leonardo Da Vinci. Na história 
moderna, há vários casos de cien-
tistas, inclusivamente vencedores 
de Prémios Nobel de medicina ou 
fisiologia, que também desenvol-
veram trabalhos no domínio da 
arte visual, sendo a criatividade 
necessária à produção científica 
e à produção artística que per-
mite fazer a ponte entre os dois 
domínios. Ambas se nutrem da 
curiosidade humana, a criativi-
dade, o desejo de experimentar. 
Neste sentido, o fazer artístico e o 
fazer científico constituem duas 
faces complementares da ação e 
do pensamento humanos. 
Isto não obstante a ciência 

procurar aproximar-se progressi-
vamente duma “verdade” cada vez 
mais estável e constante na forma 
de explicar a realidade, enquanto 
a arte não tem nenhum compro-
misso com a verdade.
Mas, voltando à importância da 
imagem, considera-se que esta, de-
pois da voz e da escrita, tem um 
papel cada vez mais relevante nos 
processos de expressão e comuni-
cação. Assim, a imagem pode ser 
um bom instrumento para per-
mitir estabelecer pontes entre a 
ciência e a arte, pois a imagem é 
universal.
Um conceito que tem vindo a ser 
muito estudado, sobretudo no do-
mínio da Psicologia, é o stresse, 
o qual expressa a discrepância 
entre os recursos do sujeito e a 
exigência que sobre ele é coloca-
da. Em geral, é usado no sentido 
negativo, quando a exigência é 
muito elevada, podendo ocorrer 
consequências negativas no su-
jeito, nomeadamente entrar em 
exaustão. No entanto, o stresse po-
de ser positivo, pois as exigências 
podem constituir uma oportu-
nidade para o sujeito sair da sua 
zona de conforto e desenvolver as 
suas competências para lidar com 
as situações potencialmente stres-
santes. No primeiro caso temos 
uma situação de distress (stresse 
negativo), enquanto no segundo 
temos uma situação de eustress 
(stresse positivo). 
Esta distinção é ilustrada através 

do ready made “Stresse – Entre a 
energia e a exaustão”, sendo uma 
das obras expostas na Biblioteca 
da Universidade do Algarve, no 
Campus de Gambelas. Esta expo-
sição, intitulada “Stress approach 
by visual arts”, inaugurou no dia 
18 de julho, sendo apresentadas 
obras realizadas segundo di-

versas técnicas de artes visuais, 
nomeadamente fotografia, pin-
tura, desenho e escultura, que 
procuram ilustrar o conceito de 
stresse, os seus sintomas e fatores. 
Os trabalhos são da nossa autoria 
e também de Pedro Cabral Santo 
e de alguns estudantes do curso 
de licenciatura em artes visuais 
(Ana Viegas, Célia Howell, Denise 
Antunes, Marina Pestana, Marta 
Aleixo e Ruben Dias).
A inauguração desta exposição 
marcou o início do "44th Interna-
tional Conference of the Stress, 
Trauma, Anxiety, and Resilience 
Society (STAR)" (https://star2023.
ualg.pt), sociedade mundial com 
especialistas de várias dezenas 
de países dedicados ao estudo do 
stresse, mostrando a proximidade 
entre a ciência e as artes visuais. 
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Pode a imagem visual ajudar 
a compreender conceitos da ciência?

Ready made “Stresse – Entre a energia e a exaustão” (2011), escultura 
“Stresse – Pressão das exigências” (2010) e fotografia “Stresse na 
sociedade” (1986), de Saúl de Jesus FOTOS DR

Obras de Pedro Cabral Santo 
(2022), Denise Antunes (2023) e 
Ana Viegas (2023)Imagem da inauguração da exposição “Stress approach by visual arts”



102 + DE 100 REFLEXÕES EM TORNO DAS ARTES VISUAISSAÚL NEVES DE JESUS

SETEMBRO 2023 � n.º 178

Mensalmente 
com o POSTAL
em conjunto
com o  

10.259 EXEMPLARES www.issuu.com/postaldoalgarve

SAÚL NEVES DE JESUS
Professor Catedrático   

da Universidade do Algarve;
Pós-doutorado em Artes Visuais;  
http://saul2017.wixsite.com/artes

O 
mundo em que vive-
mos é cada vez mais 
confrontado por pro-
blemas muito graves 
a diversos níveis, des-

de a saúde pública e ambiental, 
à estabilidade social e à situação 
financeira. Em particular, depois 
da recessão económica tivemos a 
pandemia da COVID-19, seguin-
do-se a guerra na Ucrânia, que 
infelizmente continua com contor-
nos cada vez mais preocupantes. 
Como “pano de fundo” permane-
cem e agravam-se os problemas 
ambientais e a crise climática. 
Estes desafios políticos, económi-
cos, sociais e ambientais requerem 
rápidas respostas de quem de-
sempenha funções em cargos de 
decisão institucional e política, 
mas também de cada um de nós, 
dentro do nosso espaço de respon-
sabilidade.
Muitas vezes a arte é apontada 
como um instrumento que pode 
contribuir para chamar a atenção 
dos problemas existentes e para aju-
dar a refletir e encontrar soluções. 
Desde há muito tempo que a arte 
tem servido como instrumento de 
crítica social e política, envolven-
do-se os artistas frequentemente 
em movimentos sociais, expres-
sando a grande relação das artes 
com o ativismo político e social.

Em artigos anteriores, fizemos re-
ferência aos trabalhos de alguns 
artistas, nomeadamente os de 
Banksy que, através de graffitis, 
que podemos encontrar em ruas, 
pontes e muros de diversas cidades 
do mundo, tem procurado criticar 
os conceitos de capitalismo, auto-
ridade e poder. 
A arte é uma forma de comuni-
cação, permitindo sintetizar os 
sentimentos sociais já existentes 
em relação a certas questões psi-
cossociais polémicas, complexas e 
atuais, podendo ajudar a promo-
ver a reflexão e o debate sobre as 
mesmas. 
Através do poder da imagem, as 
artes visuais podem ajudar a parar 
no tempo e a refletir, aprendendo 
com o passado no presente!
Em particular, as questões am-
bientais estão cada vez mais na 
ordem do dia, fazendo parte do dis-
curso político e das preocupações 
das pessoas em geral. As expres-
sões artísticas têm acompanhado 
estas preocupações, procurando 
alertar e contribuir para a tomada 
de consciência das pessoas. Em 
artigos anteriores alertámos para 
o problema da poluição do Oceano 
e também para a importância da 
descarbonização. 
Desta vez pretendemos chamar 
a atenção especificamente para 
o problema da seca e da falta de 
água, que é particularmente sen-
tido na região do Algarve e no 
período do verão. 
Neste âmbito, destacamos a expo-
sição “Somos Água” que visitámos 
em Madrid, na Fundação Canal, 

em abril passado. Esta exposição 
pretende chamar a atenção para a 
importância da água para a vida na 
terra e inspirar a transformação 
necessária para a sua conservação 
e gestão sustentável. A mostra ocu-
pa 2500 m2 e encontra-se dividida 
em 12 áreas temáticas, que percor-
rem todos os aspetos relacionados 
com o ciclo da água e temas mais 
ligados ao nosso quotidiano, como 
o abastecimento de água para a 
cidade, o seu consumo nos lares e 
na indústria e o conceito de pegada 
hídrica aplicado às atividades do 
dia a dia. Uma exposição muito 
visual, em que o público é levado 
a percorrer os meandros de um 
rio, repleto de imagens, elementos 
audiovisuais impactantes, sons de 
cascatas, chuva e rumor de rega-
tos, com uma grande componente 
didática, pensada para todos os 
públicos. O percurso faz-se atra-
vés de instalações audiovisuais 
de grandes dimensões, algumas 
com 6 metros de altura e mais de 
30 metros de comprimento, que 
incluem o túnel de LED mais com-
prido da Europa.
Já 20 anos antes, em 2003, es-
tas questões relacionadas com 
a importância da água eram 
destacadas no projeto artístico 
“The Weather Project”, de Olafur 
Eliasson, orientado para a susten-
tabilidade, a natureza e a forma 
como nos relacionamos com ela. 
Este projeto foi realizado na Tur-
bine Hall da Tate Modern, em 
Londres, tendo sido visto e sen-
tido por mais de dois milhões de 
pessoas. Desde então, no seu es-

túdio em Berlin, tem trabalhado 
com uma equipa multidisciplinar 
de mais de cem pessoas, incluin-
do artesãos, arquitetos, designers, 
arquivistas, historiadores e cozi-
nheiros, no sentido de investigar, 
produzir e instalar projetos artís-
ticos, quase sempre de grandes 
dimensões, mas também inves-
tigar e experimentar formas de 
mudar o mundo. 
As suas intervenções ocorrem em 
espaço público, como com as séries 
“Ice Watch”, primeiro em Cope-
nhaga, em 2014, depois em Paris, 
durante a Cimeira do Clima, con-
sistindo num conjunto de pedaços 
de um Gorde da Gronelândia, 
instalado no espaço público que 
foi derretendo à vista dos mais ou 
menos interessados transeuntes. 
Por seu turno, em “Serralves Drif-
twoods” (2020), enormes troncos 
de árvore que por força das cor-
rentes deram à costa na Islândia 
foram transformados por Olafur 
Eliasson em esculturas gigantes.
Olafur foi pioneiro na utilização 
da arte visual como instrumento 
para chamar a atenção para os 
problemas ambientais e climáticos 
no nosso planeta. Infelizmente, a 
sua mensagem continua cada vez 
mais atual, pois os problemas per-
sistem, tendo até aumentado na 
sua gravidade.
No entanto, Olafur acredita mes-
mo que a arte é um motor de 
mudança global e que está, aos 
poucos, a conquistar terreno. 
Segundo ele, a arte pode não con-
seguir mudar o mundo, mas pode 
ajudar a criar um outro mundo. 

Talvez seja demasiado ambicioso 
pensar que a arte pode ajudar a 
criar um outro mundo, mas segu-
ramente a arte pode ajudar-nos a 
melhorar o mundo em que vivemos.
Conforme já referimos num arti-
go anterior, as novas gerações vão 
viver no mundo que ajudarmos a 
criar e, por muitas diferenças que 
haja entre as pessoas, as culturas 
e os países, o planeta terra é a Casa 
de todos nós, sendo fundamental 
ajudar a preservá-lo! 
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Pode a arte ajudar-nos a melhorar 
o mundo em que vivemos?

Imagem da exposição “Somos Água”, em Madrid (2023) FOTOS DR Imagem de “Ice Watch”, de Olafur Eliasson (2014) “The Weather Project”, de Olafur Eliasson (2003)
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E
ste é o nosso artigo núme-
ro 101!
Em 2011 iniciei esta cola-
boração com o Cultura.
Sul, procurando ir ao 

encontro do desafio lançado pelo 
Henrique, Diretor do Postal do 
Algarve e do Cultura.Sul, de 
ser responsável pela rubrica de 
Artes Visuais. Embora a minha 
formação tenha sido predomi-
nantemente na área da Psicologia, 
tinha feito um pós-doutoramento 
em Artes Visuais e tinha já reali-
zado várias exposições com obras 
produzidas segundo diversas téc-
nicas de artes visuais.
Tratando-se de artigos de opinião, a 
exigência científica na escrita seria 
relativa e senti que os conhecimen-
tos que possuía seriam suficientes 
para o efeito, sendo até uma 
oportunidade para aprofundar a 
minha curiosidade e aprendiza-
gem no âmbito das artes visuais. 
Desde logo, quis que os artigos 
também pudessem suscitar a 
curiosidade do próprio leitor, pe-
lo que os títulos foram sempre 
questões relativas às artes visuais, 
coincidindo com dúvidas que mui-
tas vezes as pessoas têm neste 
âmbito. As respostas levaram-me 
a fazer pesquisa sobre os assuntos 
e a ilustrar com referência a artis-
tas, a obras ou a exposições.
Com os artigos publicados não 
procurei a resposta correta ou 
adequada para cada questão, até 
porque não existe, mas apenas 

tentar esclarecer cada uma das 
questões colocadas.
Os primeiros onze artigos foram 
publicados no livro “Construção 
de um percurso multidisciplinar, 
integrativo e de síntese nas Artes 

Visuais”, em 2015. Pensei em fi-
car por aí, mas com as palavras 
de incentivo de vários leitores e a 
minha própria curiosidade e pra-
zer pela pesquisa neste âmbito, fui 
continuando a escrever, sempre 

colocando uma questão no título 
de cada artigo. 
Não foi um processo fácil encon-
trar tantas questões neste âmbito 
e nunca pensei escrever tantos 
artigos, mas o que é certo é que, 

com o pressuposto de que “o cami-
nho faz-se caminhando...”, cheguei 
ao 100º artigo publicado no Cul-
tura.Sul.
No artigo nº 51º, intitulado “Por-
quê colocar questões sobre artes 
visuais?”, apresentei os títulos (as 
questões) dos primeiros 50 artigos 
publicados, com a possibilidade do 
leitor, na versão digital do Cultura.
Sul, ter acesso a cada um dos arti-
gos, ao clicar no respetivo título.
No artigo nº 80, intitulado “A ar-
te ajuda-nos a parar no tempo?”, 
apresentei os artigos que se segui-
ram, do 51º ao 79º.
Desta vez, apresento as questões 
a que entretanto procurei respon-
der e que constituem os títulos dos 
artigos publicados mais recente-
mente, entre o 81º e o 100º [ver 
caixa].
Embora a partir do 80º artigo 
tenha definido como objetivo 
escrever 100 artigos sobre artes 
visuais no Cultura.Sul, perspeti-
vando compilar todos esses artigos 
num livro, pois 100 é um número 
“redondo” do qual me estava a 
aproximar, neste momento sinto 
que o objetivo foi cumprido, mas 
irei continuar a colaborar, apenas 
pelo prazer de refletir sobre as 
questões colocadas nos títulos dos 
artigos que venham a ser escritos.
Por isso, um “até já”, pois vamos 
continuar a encontrar-nos neste 
espaço do Cultura.Sul... 
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Porquê escrever 
100 artigos 
com perguntas 
sobre artes 
visuais?

81. A arte pode ser produzida de forma mais ecológica?

82. Qual o valor da arte em NFT?

83. Como são tratadas as obras de arte durante a guerra?

84. Como está a ser “vista” pelos artistas a guerra na Ucrânia?

85. Como têm sido abordadas as “3 Graças” nas artes visuais?

86. Pode a arte de rua ser apresentada num museu? 

87. Pode a proximidade do mar inspirar a produção artística?

88. Pode o mar servir de enquadramento para as obras artísticas?

89. Pode a arte contribuir para um ambiente de paz?

90. Porque é a arte usada por ativistas?

91. Pode a arte ajudar-nos a lembrar o passado para melhorar o futuro?

92. O que pode levar alguém a destruir obras de arte?

93. Como tem evoluído a abordagem da figura humana nas artes visuais?

94. Como tem sido abordado o corpo da mulher nas artes visuais?

95. Qual o valor do corpo da mulher nas obras de arte?

96. A arte pode ser sentida na PELE?

97. Qual o valor da arte na filantropia?

98. Porque são os artistas colecionadores?

99. Pode a imagem visual ajudar a compreender conceitos da ciência?

100. Pode a arte ajudar-nos a melhorar o mundo em que vivemos?
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N
o passado, as exposições 
de obras de arte eram 
feitas em locais para o 
efeito, galerias ou mu-
seus. Inclusivamente, o 

caráter artístico atribuído a uma 
peça tinha a ver com o facto de es-
tar exposta nesse tipo de local. Foi 
o caso da peça “A fonte” exposta 
por Duchamp (1917), a qual era um 
urinol que adquiriu um outro sig-
nificado a partir do momento em 
que foi exposto noutra perspetiva. 
Este readymade teve uma grande 
influência sobre o desenvolvimento 
da arte contemporânea, nomeada-
mente no que diz respeito à arte 
conceptual.
Com a arte urbana ou street art as 
manifestações artísticas começa-
ram a ser desenvolvidas no espaço 
público, distinguindo-se das mani-
festações de caráter institucional 
ou empresarial, permitindo uma 
maior aproximação das artes vi-
suais às pessoas. Têm sido várias 
as expressões artísticas incluídas 
neste tipo de arte, desde o graffiti 
e o estêncil até projeções de vídeo 
ou vídeo mapping.
Com a pandemia da COVID-19 
começaram a ser promovidas expo-
sições online de arte visual, podendo 

ser visitados de forma virtual alguns 
dos principais museus do mundo.
Assim, o conceito de espaço e lo-
cal para expor obras de arte visual 
tem vindo a alargar-se ao longo 
dos tempos, tornando a arte cada 
vez mais acessível ao público.
Tendo Portugal uma grande ex-
tensão do seu território junto ao 
mar, torna-se compreensível que 
também o mar comece a ser visto 
como um local onde podem ocor-
rer exposições. 
Nessa perspetiva, Vhils realizou a 
primeira exposição subaquática 
em Portugal. Uma dezena de pe-
ças compõem a primeira mostra 
abaixo da linha de água da costa 
portuguesa, ao largo de Albufeira, 
no Algarve, no âmbito de um pro-
jeto inaugurado a 19 de setembro, 
a “EDP Art Reef”.
A EDP juntou-se ao artista Vhils 
para uma intervenção artística so-
bre peças de centrais a carvão e 
fuel que a energética desativou pa-
ra dar lugar a projetos renováveis.
As peças de antigas centrais ter-
moelétricas da EDP terão agora 
uma nova vida no fundo do oceano, 
de acordo com o compromisso da 
EDP em ser 100% verde até 2030 
e de deixar de produzir energia 
a partir de combustíveis fósseis.
Ao longo dos últimos seis meses, vá-
rias obras do artista plástico Vhils 
foram submersas a cerca de duas 
milhas da costa de Albufeira, numa 
área de 150 metros, com uma área 
da exposição de 1.250m2, sendo 

que a peça mais alta mede 5,3m 
por 4,8m de diâmetro e intitula-
-se Periscópio. Esta representa a 
entrada na exposição, tendo um 
simbolismo acentuado por via do 
seu posicionamento. O visitante, ao 
passar no centro do moinho, poderá 
observar através das suas abertu-
ras uma composição referente aos 
três continentes atlânticos. Esta 
obra representa o período em que 
o mar constitui um mero ponto de 
observação para a humanidade, 
uma fronteira intransponível que 
desperta curiosidade e, simultanea-
mente, receio do desconhecido. Esta 
escultura foi trabalhada pelo artista 
e irá apresentar três olhares talha-
dos em ferro.
A submersão das obras tem como 
intuito gerar um novo recife arti-
ficial a 12 metros de profundidade 
na costa de Albufeira, podendo ser 
visitáveis através da prática de 
mergulho qualificado.
Antes de serem submersas, as 
obras que Vhils criou a partir de 
peças de antigas centrais termoe-
létricas a carvão e fuel, entretanto 
desativadas, estiveram expostas 
na sede da EDP, em Lisboa. 
As obras foram concebidas tendo 
em conta a promoção de um ecos-
sistema favorável ao crescimento de 
recifes de coral e ao aparecimento 
de formas de fauna e flora marí-
timas, pensadas de forma a gerar 
um novo recife artificial na costa de 
Albufeira. Para garantir rigor cien-
tífico e sustentabilidade ambiental, 

a concretização do projeto contou 
com o apoio do CCMar, da UAlg, 
tendo sido validado pela Direção 
Geral de Recursos Naturais e pela 
Agência Portuguesa do Ambiente. 
Trata-se, assim, de combinar o po-
der criativo de Vhils com o poder 
criativo da natureza, num exemplo 
que procura conciliar ciência, arte, 
turismo e sustentabilidade. 
De acordo com Vhils, “a ideia de 
submergir instalações compostas 
por peças de centrais termoelé-
tricas desmanteladas no oceano 
carrega um forte peso metafórico, 
tanto no que diz respeito à cons-
ciencialização sobre a necessidade 
do uso responsável de recursos, 
como no sublinhar de questões 
ambientais que necessitam de 
respostas urgentes, e que advêm 
da atividade humana no planeta”, 
afirma Vhils. Segundo o artista, 
“a intervenção artística EDP Art 
Reef é um percurso ao longo das 
várias peças instaladas naquele 
espaço, que conta uma história 
que se vai desenrolando com vá-
rios elementos e profundidades, 
havendo até peças com as quais 
se pode interagir”. Complementa, 
afirmando que quase todo o seu 
trabalho é efémero, mas “no caso 
deste projeto, a intenção é mesmo 
que o mar tome conta das peças”. 
Para já, as peças podem ser vistas no 
miradouro Pau da Bandeira, até final 
de 2023, numa exposição das imagens 
das peças submersas fotografadas pe-
lo fotógrafo subaquático Nuno Sá. 

A exposição subaquática está 
assinalada por uma boia (coor-
denadas: N 37.06922391, W 
-8.20990784) e pode ser visita-
da por qualquer mergulhador, 
devendo ser acompanhados por 
um técnico, após um seguro e um 
termo de responsabilidade, a fir-
mar com empresas associadas ao 
projeto, as quais podem ser con-
sultadas através do website da 
EDP (https://www.edp.com/pt-pt/
edp-art-reef).  
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Pode uma 
exposição  
ser feita no 
fundo do mar?

Imagem da exposição “EDP Art Reef”, em Lisboa (2023)  
FOTOS D.R.

Imagens da exposição “EDP Art Reef”, 
na costa de Albufeira (2023)
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A 
arte contemporânea 
veio abrir as possibi-
lidades relativamente 
às formas de produção 
artística e às combina-

ções possíveis na utilização de di-
versas técnicas, não havendo limi-
tes para a integração nas artes vi-
suais, sendo o conhecimento das 
técnicas artísticas e a criatividade 
do artista os principais motores 
para a realização da obra.
Palavras, frases e até poemas são 
muitas vezes integrados na arte vi-
sual contemporânea, ficando por ve-
zes a dúvida se se trata de um traba-
lho de arte visual ou de arte escrita.
Nos anos 60, com a emergência da 
arte concetual, começou a ser fre-
quente a utilização de texto nos 
trabalhos produzidos, havendo até 
muitas obras que praticamente só 
usavam palavras, porque preten-
diam desmaterializar o objeto da 
arte e porque pretendiam comuni-
car ideias ao público. Alguns auto-
res chegavam mesmo a argumen-
tar que todos os trabalhos artísticos 
são essencialmente linguísticos, de 
tal forma que, em 1968, alguns ar-
tistas conceptuais criaram a revista 
“Art-Language”, na qual se procura 
evidenciar a linguagem como arte.
No entanto, convém salientar que, 
não obstante a grande ênfase da-
da pelos concetualistas à utilização 

das palavras, estas já eram utilizadas 
anteriormente por diversos artistas. 
Por exemplo, já em “Um lance de da-
dos” (“Un coup de dés”), de Stépha-
ne Mallarmé (1897), era apresenta-
do um poema numa página inteira, 
encontrando-se as letras com dife-
rentes tamanhos e as linhas disper-
sas como elementos numa pintura. 
E considera-se que o poema visual 
mais antigo foi “O ovo”, de Rodes 
(300 aC), pois o texto distribuía-se 
em formato de ovo.
As relações entre a arte visual e a ar-
te escrita também têm existido pelo 
facto de muitos dos artistas visuais 
também realizarem trabalhos no 
âmbito da arte escrita, em particu-
lar na poesia, mesmo que não incluís-
sem palavras ou frases nos seus tra-
balhos. Por exemplo, Kandinsky es-
creveu poemas que fazem referên-
cia a cores e linhas, aproximando-se 
daquilo que também fazia através da 
arte visual. Esta proximidade entre a 
arte visual e a arte escrita encontra-
-se bem sintetizada na frase de Leo-
nardo Da Vinci: “A pintura é uma 
poesia que se vê”.
Muitos dos artistas atuais expressam 
uma atitude integrativa com a uti-
lização de diversas técnicas das ar-
tes visuais na produção de algumas 
obras. São obras designadas de “téc-
nica mista”, numa constante procura 
de pontes, articulações, convergên-
cias e complementaridades que per-
mitam uma maior harmonia e equi-
líbrio do todo, ultrapassando este a 
mera soma das partes.
Neste âmbito destacamos o trabalho 
desenvolvido por Marisa Mártires, 
em particular aquele que apresenta 

no livro “A arte escondida” (2023), 
edição bilingue realizado em coau-
toria com a sua mãe, Maria Falcão. 
A partir de poemas desta última, 
Marisa e diversos artistas de vários 
países, na sua maioria membros da 
“Peace and Art Society” (PAS), cria-
ram obras utilizando diversas técni-
cas das artes visuais, procurando sin-
tetizar numa imagem a ideia e/ou a 
emoção expressa em cada poema es-
crito por Maria Falcão, aproveitan-
do a “força” e a capacidade de síntese 
da imagem visual. As obras visuais e 
os poemas permitiram realizar, em 
dezembro de 2023, uma exposição, 
com o mesmo título do livro, na Bi-
blioteca da Universidade do Algarve.
Tendo em conta o período que atra-
vessamos, com várias guerras em 
curso, destacando-se a guerra na 
Ucrânia e a guerra na faixa de Ga-
za, escolhi o poema “Sonhador...”, 
publicado neste livro, ilustrado por 
uma pintura de Marisa Mártires:

Vislumbro por entre as grades
O mundo verde de esperança

Aqui se vive, de vontades
Apenas sou uma criança!

Nasci em tempo de guerra
O sonhador da esperança
Vislumbro o céu na terra!

Por ser ainda uma criança!

O sonhador de encantos
Dentro, está tudo cinzento
Vou além, no pensamento
Serei sempre uma criança!

Este poema fez-me recordar um ou-
tro, intitulado “Sorriso de crian-

ça”, que eu mesmo havia escrito em 
2009, publicado no meu livro “Fo-
to-pintura e poesia. Escrever com a 
luz e as palavras”, e que me parece 
adequado para este início de novo 
ano, sintetizando uma mensagem 
de esperança:

Luz, cor, ritmo, energia…
Vida de criança 

em azul e cor de rosa.

Ser criança é ser mais alto,
é chegar mais longe

com um salto, 
embora só possa ser pequeno.

É ver o belo,
é criar nas pequenas coisas

aquilo que só elas conseguem ver.

É transformar uma pedra
em brincadeira, 

um sopro num avião.

É aquilo que todos fomos
e nunca devíamos deixar de ser,

lá bem no fundo.

É sorrir sem parar,
sem preocupação com regras 

sociais,
haja fôlego para sorrir mais…

O sonho comanda a vida 
no sorriso de uma criança!
Deixem-nas sorrir sempre

e sorriam também…

Neste livro procurava escrever um 
poema para cada quadro que havia 
produzido até ao momento com a 
utilização da técnica de foto-pintu-

ra, em que colava fotos numa tela 
e pintava a partir delas, procuran-
do criar um todo coerente. Assim, a 
partir duma obra visual, procurava 
criar um poema com o mesmo títu-
lo, escrito a partir da imagem visual. 
No caso do livro “A arte escondida” é 
usado o procedimento oposto, sendo 
a imagem visual produzida a partir 
de um poema escrito anteriormente.
No entanto, em ambos os casos, po-
demos verificar a complementari-
dade existente entre a arte visual e 
a arte escrita. O ponto de partida e 
o caminho são diferentes, mas a ar-
ticulação e complementaridade en-
tre a linguagem visual e a linguagem 
escrita são evidentes, num todo coe-
rente e harmonioso.  
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Exposição “A arte escondida”  
(Biblioteca da Universidade do Algarve, 2023) FOTOS D.R.

“Sonhador...” (Técnica mista sobre tela, 
de Marisa Mártires, 2023)

“Sorriso de criança” (Díptico em foto-pintura, de Saúl de Jesus, 2009)

A arte visual e a arte escrita são complementares?
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N
o mês em que se come-
moram os 50 anos do 
25 de abril de 1974, o te-
ma da liberdade assu-
me uma relevância ain-

da maior.
Tendo em conta que a arte está asso-
ciada à liberdade e à criatividade, qua-
se parece paradoxal colocar esta ques-
tão, pois a arte não deveria ser proibida.
No entanto, a arte deve ser analisada 
tendo em conta o contexto histórico-
-social em que é produzida, podendo 
haver alguns limites numa determina-
da época e contexto cultural que não 
fazem sentido noutra época e noutro 
contexto.
Ao longo da história da arte, tem-se 
verificado crítica e censura a algumas 
obras que posteriormente, numa outra 
época e contexto sociocultural, são va-
lorizadas. Há vários exemplos clássicos, 
como seja a pintura impressionista, de 
uma forma geral, que não foi reconhe-
cida quando surgiu, tendo a primeira 
exposição de pintura impressionista, 

com obras de Cézanne, Pissaro, Mo-
net, Degas e Renoir, sido realizada no 
estúdio do fotógrafo Nadar, em 1874, 
por ter sido recusada no Grande Sa-
lão de Paris. No entanto, desde há vá-
rias décadas, a pintura impressionista 
talvez seja a mais popular e aquela que 
permite um maior sucesso comercial 
aos artistas que a utilizam. 
Também a obra “A fonte”, um urinol 
branco de porcelana, assinado com o 
pseudónimo R. Mutt, que Duchamp 
apresentou, em 1917, para uma Expo-
sição da Sociedade para Artistas Inde-
pendentes de Nova Iorque, foi recusa-
da, por não ser considerada uma obra 
de arte pelo júri. No entanto, Duchamp 
é um dos principais percursores do mo-
vimento da arte concetual que se desen-
volveu após os anos 60.
Com o objetivo de abordar a censura 
na arte a partir de diversas perspetivas 
(comercial, religiosa, política e a pró-
pria autocensura) foi criado, no final 
de 2023, o Museu de Arte Proibida, em 
Barcelona. A iniciativa deste museu é 
do empresário catalão Josep Maria Be-
net (conhecido como Tatxo Benet) que, 
em 2018, iniciou esta coleção. A coleção 
integra mais de 200 obras que foram 
censuradas, proibidas ou denunciadas 
por motivos políticos, sociais, comer-
ciais ou religiosos, e conta com pintu-

ras, esculturas, fotografias, instalações, 
gravuras e peças audiovisuais. Boa par-
te das obras foram criadas na segunda 
metade do século XX e no século XXI, 
mas há também na coleção artistas an-
teriores, desde o século XVII. De en-
tre os artistas com obras neste Museu 
contam-se Goya, Picasso, Klimt, Andy 
Warhol, Ai WeiWei, e Banksy. 
Em março tivemos oportunidade de vi-
sitar este Museu e de apreciar as obras 
expostas. 
Gostaríamos de destacar algumas, por 
representarem diferentes tipos de cen-
sura, em diferentes países.
Uma das obras expostas intitula-se "Fi-
lippo Strozzi in LEGO", de 2016, do chi-
nês Ai WeiWei, pois a empresa Lego 
recusou-se a vender as peças ao artista 
para a elaboração da obra, temendo a 
utilização para fins políticos, num mo-
mento em que tinha um plano de ex-
pansão que passava pela China.
Também nos impressionou a instalação 
“Silêncio vermelho e azul”, de Zoulikha 
Bouabdellah (2014), que tinha sido ex-
posta em Clichy (França), em 2015, nu-
ma mostra de artistas femininista. No 
entanto, a Federação de Muçulmanos 
de Clichy temia possíveis reações vio-
lentas e, como pouco tempo antes tinha 
ocorrido o atentado conta Charlie Heb-
do, a artista preferiu retirá-la. 

A foto “Raquel Welch na cruz”, de Ter-
ry O’Neill (1966), não foi publicada nes-
se ano porque era demasiado provoca-
tória para a época. No entanto, 30 anos 
depois, foi capa no “The Sunday Times 
Magazine”. 
Numa exposição itinerante de Andy 
Warhol, em 2013, as autoridades chi-
nesas proibiram a exposição dos retra-
tos de Mao (1972), por os considerarem 
desrespeitosos para com Mao Zedong.
Assim, verificamos que a censura co-
mercial, religiosa e política tem levado 
à privação da liberdade de expressão ar-
tística nalguns contextos socioculturais. 
Mas será que não deve haver limites 
na arte? Por exemplo, pode ser consi-

derada arte a instalação realizada por 
Guillermo Habacuc, em 2007, em que 
apanhou um cão abandonado, tendo-o 
colocado atado a uma parede de uma 
galeria de arte e ali o deixou a morrer 
lentamente de fome e de sede, perante 
os visitantes desta exposição? 
Desenvolvemos esta reflexão em 2011, 
no segundo artigo que publicámos nes-
ta colaboração com o Cultura.Sul, in-
titulado “Mas isto é arte?”, mas pare-
ce-nos que esta questão dos limites da 
arte permanece bastante atual, pelo 
que voltamos a colocá-la agora, pela 
importância que as questões éticas e 
deontológicas também devem ter nas 
artes visuais. 
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Será que pode haver arte proibida?
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P  Quais foram os principais desta-
ques e temas recorrentes abordados 
nas mais de cem crónicas sobre Ar-
tes Visuais que escreveu no caderno 
cultural Cultura.Sul?
R Iniciei a minha colaboração com o 
Cultura.Sul em 2011, estando a reali-
zar um pós-doutoramento em Artes 
Visuais na altura. Assim, os primei-
ros artigos foram sobretudo orien-
tados para tentar ajudar a esclare-
cer algumas dúvidas e questões que 
por vezes as pessoas colocam em re-
lação às artes visuais. Daí termos de-
cidido escrever os artigos a partir de 
uma questão que colocávamos co-
mo título. As perguntas “mas, afinal, 
o que é a arte?” e “mas isto é arte?” 
foram precisamente os nossos pri-
meiros artigos.
As questões mais técnicas, como a 
importância da formação do artista, 
da autoria, do título, do pensamen-
to, do texto escrito, da criatividade, 
da dimensão ou da cor numa obra, 
bem como as relações entre a ciên-
cia e as artes visuais, a integração de 
estilos artísticos e as relações entre 
a fotografia, a pintura e a arte digi-
tal, também marcaram os primeiros 
números desta colaboração. O ele-
vado valor de algumas obras de arte, 
incluindo os NFT, e o colecionismo 
também foram temas abordados.
Ao longo destes 13 anos de colabo-
ração os temas/perguntas foram va-
riando, até tendo em conta que na 
maioria das vezes procurávamos ir 
ao encontro daquilo que estava a 
acontecer na altura em que escre-
víamos os artigos, em termos de ex-
posições ou de temas da atualida-
de. Foi o caso dos artigos escritos 
durante a pandemia do coronaví-
rus em que escrevemos artigos re-
lacionados com as visitas virtuais a 
museus ou a própria valorização do 
trabalho dos profissionais de saúde. 
As questões ambientais, como a pro-
teção dos oceanos, a descarboniza-
ção ou a preservação das espécies 
ameaçadas, têm sido daquelas sobre 
as quais mais temos refletido nos úl-
timos anos, aproveitando para des-
tacar trabalhos de arte urbana, no-
meadamente feitos a partir do “lixo” 
ou da própria poluição.
Outro tema recorrente nos últimos 
anos tem sido a importância da paz 
e o papel que as artes visuais podem 

ter no processo 
de bem-estar 
das pessoas e 
da paz consigo 
mesmas e com 
os outros. Es-
te aspeto é tan-
to mais impor-
tante tendo em 
conta as guerras 
que ocorrem no 
planeta, em par-
ticular na Ucrâ-
nia e na Fai-
xa de Gaza, po-
dendo as artes 
visuais ter tam-
bém uma di-
mensão políti-
ca no combate 
à pobreza e às 
desigualdades, 
bem como na 
ajuda a migran-
tes e refugiados. 
Temos de procurar os trabalhos de 
alguns artistas neste processo, co-
mo sejam Banksy e Weiwei. 
O artigo nº 100 intitulava-se “Pode a 
arte ajudar-nos a melhorar o mun-
do em que vivemos?” e desta forma 
procurámos sintetizar um dos gran-
des objetivos desta nossa colabora-
ção, em que muitos dos artigos fo-
ram sobre o belo, a fruição, os com-
portamentos mais saudáveis, a saú-
de mental, a motivação e a própria 
felicidade.

P  Como a 
formação aca-
démica e a vasta 
experiência em 
psicologia in-
fluenciam a sua 
abordagem 
nas análises de 
obras de arte e 
na compreensão 
da expressão 
artística?
R  Após um per-
curso académi-
co rápido no 
âmbito da Psico-
logia e das Ciên-
cias da Educa-
ção, tendo obti-
do a licenciatura 
em 1989, o dou-

toramento em 1996, a agregação em 
2001 e sendo professor catedrático 
desde 2003, houve a necessidade 
intrínseca de um retorno a uma vo-
cação (talvez) e a uma “paixão” (de-
certo) de sempre, a Arte, em parti-
cular as Artes Visuais.
Este interesse genuíno pelas artes 
é inclusivamente anterior ao início 
do percurso académico que efetuá-
mos, tendo a primeira exposição de 
fotografia sido realizada em 1987.

No entanto, é óbvio que a formação 
em Psicologia me sensibilizou e pre-
parou para uma abordagem mais 
específica na análise das obras de 
artes e da expressão artística. 
Mesmo durante a formação acadé-
mica procurámos logo no início es-
tabelecer conexões entre a Psicolo-
gia e as Artes Visuais. 
Por exemplo, enquanto estudan-
te na Universidade de Coimbra, 
em 1988 realizámos um trabalho 
em fotografia com base na Teo-
ria Hierárquica das Necessidades 
de Maslow, em que procurámos, 
através de fotografias, ilustrar co-
mo é que as pessoas, e também os 
animais, expressam cada uma das 
necessidades.
Nos artigos escritos para o Cultura.
Sul, acredito que está sempre implí-
cita a minha formação na área da 
Psicologia e, alguns deles, focam-se 
explicitamente em temas da Psico-
logia da Arte. 
Por exemplo, o nono artigo que 
publicámos procurou responder à 
questão “Qual o ‘lugar’ da Psicolo-
gia da Arte?”.

P  Dada a sua posição como pro-
fessor catedrático na Universidade 
do Algarve, de que forma integra o 
conhecimento académico na apre-
ciação das Artes Visuais e na escrita 
das crónicas?
R  Tendo chegado ao topo da carrei-
ra académica, professor catedrático, 
com 37 anos senti a “necessidade” 
e a “liberdade” para aprofundar a 
minha preparação técnica e acadé-
mica no âmbito das Artes Visuais. 
Por exemplo, no plano técnico, em 
2009 tirei um curso de escultura em 
bronze, e, no plano académico, em 
2014 finalizei um pós-doutoramen-
to em Artes Visuais, na Universida-
de de Évora, sobre o tema “Entre a 
ciência e as artes visuais: pontes pa-
ra uma aproximação”. 
Vários dos artigos publicados cen-
traram-se em aspetos das relações 
entre a ciência e as artes visuais. 
Por exemplo, no artigo “Pode a ima-
gem visual ajudar a compreender 
conceitos da ciência?” fazemos refe-
rência à exposição intitulada “Stress 
approach by visual arts”, realizada 
em julho de 2023, no âmbito da or-
ganização do 44º Congresso Mun-
dial da Sociedade de Stresse, Trau-
ma, Ansiedade e Resiliência (STAR 
Society), na Universidade do Al-
garve, em que foram apresentadas 
obras realizadas segundo diversas 
técnicas de artes visuais, nomeada-
mente fotografia, pintura, desenho 
e escultura, que procuravam ilustrar 
o conceito de stresse, os seus sinto-
mas e fatores.

P  Como o seu currículo diversificado 
enriquece e informa a perspetiva 
das suas crónicas sobre arte?
R  Não sei se haverá uma relação di-
reta entre algumas funções desem-
penhadas e as minhas crónicas so-
bre arte. No entanto, foi quando era 
diretor da FCHS que o curso de Ar-
tes Visuais passou a ser lecionado no 
âmbito desta Faculdade, tendo pro-
curado criar as condições possíveis 
para a qualidade do mesmo. 
Por seu turno, desempenhei as fun-
ções de vice-reitor para a Educação 
e Cultura da Universidade do Algar-
ve, tendo sempre procurado apoiar 
as iniciativas realizadas no âmbito 
das artes visuais.
E alguns dos artigos que escrevi pa-
ra o Cultura.Sul foram dedicados a 
exposições e a obras realizadas pe-
los estudantes e docentes de Artes 
Visuais. Veja-se, por exemplo, os tí-
tulos “Qual a importância da forma-
ção para se ser artista” ou “Regres-
so ao futuro” nas artes visuais após 
o estado de emergência?”.

P  Pode partilhar algumas experiên-
cias específicas na orientação de 
teses de doutoramento relacionadas 
com as Artes Visuais e como isso 
pode ter influenciado a sua aborda-
gem crítica?
R  Embora tenha um pós-doutora-
mento em Artes Visuais, o meu tra-
balho docente e de investigação tem 
sido fundamentalmente na área da 
Psicologia. Já orientei 49 teses de 
doutoramento concluídas com su-
cesso, mas nenhuma foi na área 
científica das Artes Visuais. Mas tal-
vez isso ainda venha a acontecer no 
futuro, pela proximidade que tenho 
mantido com os colegas das Artes 
Visuais na Universidade do Algarve.

P  Considerando os prémios e distin-
ções que Saúl de Jesus recebeu ao 
longo dos anos, de que forma essas 
conquistas se refletem no seu olhar 
crítico sobre as artes visuais na re-
gião do Algarve?
R  Alguns dos artigos foram dedi-
cados às Artes Visuais no Algarve. 
Por exemplo, Em “O Algarve ape-
nas serve para fruir das Artes Vi-
suais?” procurámos salientar que o 
Algarve tem sido não apenas local 
de fricção, mas também espaço e 
tempo de produção artística no âm-
bito das artes visuais, tendo a Uni-
versidade do Algarve tido um pa-
pel essencial nesse sentido, desde a 
abertura da licenciatura em Artes 
Visuais, permitindo a existência no 
Algarve dum ambiente formal para 
a aprendizagem e o desenvolvimen-
to do conhecimento no âmbito das 
artes visuais. 

ENTREVISTA A SAÚL NEVES DE JESUS

As artes visuais têm um papel importante 
no processo de bem-estar das pessoas

Saúl Neves de Jesus é cronista residente no Cultu-
ra.Sul desde 2011 e prepara-se para editar um livro, 
em versão eBook, intitulado "+ de 100 reflexões 
em torno das Artes Visuais", que reúne as mais de 
cem crónicas publicadas no caderno de artes do 
Postal do Algarve.
Natural de Olhão, alcançou o topo da carreira aca-
démica muito jovem, sendo professor catedrático 

de Psicologia na Universidade do Algarve, desde 
2003. O seu currículo diversificado inclui a presi-
dência de órgãos académicos e a coordenação de 
centros de pesquisa. Ao longo dos anos, Saúl Je-
sus recebeu vários prémios e distinções, incluindo 
o "Prémio APP Carreira de Investigação em Psicolo-
gia-2019", o "Prémio Carreira Sul-2023” e o “STAR 
Lifetime Career Award 2023”. 

SAÚL JESUS  CRONISTA DO CULTURA.SUL

Muitos dos artigos que publiquei foram 
sobre o belo, a fruição, os comportamentos 
mais saudáveis, a saúde mental, 
a motivação e a própria felicidade
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POSFÁCIO

Se quiseres fazer azul,
pega num pedaço de céu e mete-o numa panela grande,

que possas levar ao lume do horizonte;
depois mexe o azul com um resto de vermelho

da madrugada, até que ele se desfaça;
despeja tudo num bacio bem limpo,

para que nada reste das impurezas da tarde.

Nuno Júdice

D
urante mais de 10 

anos, Saúl Neves de 

Jesus escreveu so-

bre Arte para o se-

manário Postal do 

Algarve . Como ele 

próprio afirmou nu-

ma entrevista, o seu interesse inicial era 

responder às questões que a contempo-

raneidade transformou em fundamen-

tais: o que é arte? Como podemos reco-

nhecer um objeto artístico? Foram ques-

tões que o acompanharam durante o seu 

Pós-Doutoramento em Artes Visuais, rea-

lizado na Universidade de Évora . Poder-se-

-ia perguntar que interesse pode ter um 

professor catedrático de Psicologia nas 

artes? Saúl Neves de Jesus começa, como 

ele mesmo afirma, como amador – alguém 

que apreciava profundamente as artes, so-

bretudo porque a sua mãe é também artis-

ta . Através da fotografia, adentra no uni-

verso das práticas artísticas e, mais tarde, 

conjuga a fotografia com a poesia através 

da publicação de livros que uniam essas 

duas formas de expressão . Fez ainda um 

curso de escultura em bronze, para tentar 

perceber melhor o funcionamento da ar-

te através do fazer artístico e não apenas 

como teórico que analisa um objeto à dis-

tância . Entre 2011 e 2024, escreveu mais 

de 100 artigos/crónicas que trataram dos 

temas mais diversos, sendo um deles as 

exposições de artistas no/do Algarve, em 

particular aquelas promovidas pela Licen-

ciatura em Artes Visuais da Universidade 

do Algarve . Mas o seu interesse vai além 

disso . Saúl não se limitou a comentar ex-

posições e trabalhos de artistas, mas ten-

tou sempre, ao longo dos seus textos, per-

ceber o papel da arte no nosso quotidia-

no, a sua relação com o nosso bem-estar 

e os caminhos que as artes estão a trilhar 

na sua relação com as novas tecnologias . 

São para cima de uma centena de artigos 

que nos ajudam a conhecer melhor o que 

se faz no Algarve, mas também o que a 

arte faz e pode fazer por cada um de nós .

Mirian Tavares

Professora Catedrática de Artes Visuais da UAlg
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