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Editorial

A few months ago, when I received the invitation to coordinate the pub-
lishing of this book, the founders of PARTE Portugal Art Encounters 
expressed their desire to create a guide where they would map Portugal 
by its connection to contemporary art. More than that, the desire that 
this future publication could also be an opportunity to reflect on the 
present moment, on the issues and challenges that resonate with the 
current artistic context, as well as the connections and impulses that 
this field provides us with other areas of knowledge and thought.

This reflection was – and it would be later confirmed – absolutely 
necessary for the materialization of this project, which, in its first edi-
tion, brought international curators to Portugal with the intention of 
making the country and some of its most relevant players of the artistic 
and cultural panorama better known. That is where we started, armed 
with the desire to create a dialogue, or at least reinvigorate it more fully.

In a scenario still marked by the pandemic and in the context of a 
country that in the last decade faced its worst financial crisis (with 
serious social repercussions), the institutions, cultural spaces, inde-
pendent projects and events featured in this book are all examples of 
resilience and of the relentless work in the field of contemporary art, 
which deserves to be acknowledged. This book has therefore followed a 
line of thought that, from the north to the south of the country, includ-
ing the Azores and Madeira archipelagos, highlights the role of these 
structures, for which the contribution of the Portuguese Contemporary 
Art Network (RPAC) was essential. This work also reveals some of the 
asymmetries that are present in the country and that, we hope, might 
promote future debate on cultural policies, but also on the limited in-
vestment in contemporary art collections in Portugal.

Through this book, it was possible to (re)map a country where there 
were already connections between contemporary practices, but whose 
state of development was an opportunity to go further – hence the 
book’s motto “in dialogue”. The invitation to several authors, artists 
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Editorial

Quando, há poucos meses, recebi o convite para fazer a coordenação edito-
rial do presente livro, os fundadores do PARTE Portugal Art Encounters 
assumiam a vontade de criar um guia onde se mapeasse Portugal pela 
sua ligação à arte contemporânea. Mais do que isso, pretendiam que este 
futuro objeto fosse também uma oportunidade de reflexão sobre o presente 
momento, sobre as questões e os desafios que se impõem no contexto artís-
tico atual, bem como as ligações e pulsões que este campo nos proporciona 
junto de outras áreas do saber e do pensamento.

A reflexão era – confirmar-se-ia mais tarde – inteiramente necessária 
para a materialização de um projeto que, na sua primeira edição, trouxe 
a Portugal um grupo de curadores internacionais, com o intuito de dar a 
conhecer o país e alguns dos intervenientes mais relevantes do panorama 
artístico e cultural português. Foi daí que partimos, munidos da vontade 
de criar um diálogo; ou, pelo menos, restabelecê-lo de forma mais plena.

Num cenário ainda marcado pela pandemia, e à imagem de um país 
que, na última década, enfrentou a sua pior crise em termos financeiros 
(com graves repercussões sociais), as instituições, espaços, projetos inde-
pendentes e eventos aqui figurados são, afinal, exemplos de resiliência e de 
um trabalho contínuo no domínio da arte contemporânea, que merece ser 
destacado. Este livro obedeceu, por isso, a uma linha condutora que, de nor-
te a sul do país, incluindo os arquipélagos dos Açores e da Madeira, eviden-
cia o papel destas estruturas, para o qual foi essencial o contributo da Rede 
Portuguesa de Arte Contemporânea (RPAC). Este trabalho revela também 
algumas das assimetrias presentes no território e que, esperamos, possam 
suscitar um debate futuro sobre as políticas culturais, mas também sobre o 
parco investimento na constituição de coleções de arte em Portugal.

Através deste livro, foi possível (re)fazer o mapa de um país onde já exis-
tia uma ligação às práticas contemporâneas, mas cujo desenho constituía 
uma oportunidade para se ir mais longe. Daí o seu mote: “em diálogo”. 
O convite a diversos autores, artistas e curadores afigurou-se como uma 
oportunidade para refletir sobre algumas das questões veementes, quase 

and curators seemed like an opportunity to reflect on some of the urgent, 
complex, and heterogeneous issues that determine the present and fu-
ture concerns of contemporary art. The contributions of Delfim Sardo, 
Margarida Mendes, Raquel Lima, Odete, the collaborative duo João Pedro 
Vale and Nuno Alexandre Ferreira, as well as curators Neringa Bumblienė 
and Vincenzo de Bellis, were essential for us to present not only a diversi-
ty of voices, but also a range of perspectives into the project to help form 
a better understanding of the field of Portuguese contemporary art.

This collection of essays speaks about the panorama of arts in the 
space of democracy, of decolonization, of peripheral spaces – as opposed 
to the canonized centers of power –, of intersectionality, racism, and 
representativeness, as well as about our experience of artistic fruition, 
which is always in deep and continuous transformation. In the 21st cen-
tury, generations of artists who were born in democracy have radically 
expanded the range of approaches to di�erent themes that influence 
artistic creation. Disciplinary crossings today reflect a polyphony that 
demonstrates how the premise of freedom is – perhaps more than ever 
– a sine qua non condition for the di�erent ways of using and making 
art. This is also one of the conclusions that could be drawn from reading 
this book, thought of and executed as a profound exercise of freedom.

To this dialogue we have included the words of curators (and this 
project’s hosts) Isabel Carlos and Vicente Todolí, both carrying signif-
icant knowledge of national and international art. Their experiences 
are fundamental for a better understanding of how it might be possible 
to boost the internationalization of Portuguese art; and reinforce the 
importance of Miguel Mesquita and Sílvia Escórcio’s bold proposal, 
which promotes the connection between art and tourism, but above all, 
the idea of connecting a country to its di�erent regions, as well as to 
the rest of the world, through art and culture. All these contributions 
are crucial for a dialogue that we want to promote, in a time where art 
should not know borders, but rather seek to break them at every mile.

Ricardo Ramos Gonçalves
PARTE Book Editor
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sempre complexas e heterógeneas, que ditam aquele que é o presente e 
futuro da arte contemporânea. Os contributos de Delfim Sardo, Margarida 
Mendes, Raquel Lima, Odete, e da dupla formada por João Pedro Vale e 
Nuno Alexandre Ferreira, bem como dos curadores Neringa Bumblienė e 
Vincenzo de Bellis, foram essenciais para alcançarmos não só uma neces-
sária diversidade de vozes, mas também a certeza da presença de olhares 
diversos nestas páginas, para uma melhor leitura sobre o domínio das artes.

Neste conjunto de ensaios, fala-se do panorama das artes no espaço 
da democracia, de descolonização, de espaços periféricos – por oposição 
aos centros de poder canonizados –, de interseccionalidade, racismo e 
representatividade, bem como da nossa experiência de fruição artística, 
em profunda e contínua transformação. Em pleno século XXI, gerações 
de artistas já nascidos em democracia alargam, de modo radical, o 
leque das abordagens às diferentes temáticas que influem na criação ar-
tística. Os cruzamentos disciplinares são hoje reflexo de uma polifonia 
que prova como a premissa de liberdade é – talvez mais do que nunca – 
condição sine qua non para os diferentes modos de usar e fazer arte. É 
também essa uma das conclusões que se pode tirar da leitura deste livro, 
pensado e executado como um profundo exercício de liberdade.

A esse diálogo juntámos as palavras, aqui reunidas em entrevista, dos 
anfitriões do projeto, os curadores Isabel Carlos e Vicente Todolí, ambos 
com reconhecido papel no panorama nacional e internacional das artes. 
A sua experiência é fundamental para uma melhor perceção sobre a 
possibilidade de internacionalização da arte portuguesa; e ambos refor-
çam a importância da proposta arrojada de Miguel Mesquita e Sílvia 
Escórcio que, em boa hora, vieram promover a ligação da arte ao turis-
mo; mas, sobretudo, a ideia de se conectar um país nas suas diferentes 
regiões, assim como de o ligar ao resto do mundo, através da arte e da 
cultura. Todas estas contribuições são decisivas para um diálogo que se 
quer permanente, num tempo onde a arte não deve conhecer fronteiras, 
mas sim esbatê-las a cada quilómetro ultrapassado.

Ricardo Ramos Gonçalves
Editor do PARTE Book
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Why this 
PARTE Book?

PARTE Portugal Art Encounters, the program that is at the origin of 
this guide for contemporary art in Portugal, is the product of a period 
in which encounters and mobility, concepts that are central to tourist 
and cultural activities, were interrupted by the pandemic and forced 
to be reconsidered. Artistic activity, however, in its forms of people 
and territories – in terms of geography, identity and a�ection –, has 
remained constant and guided us in a process of reflection and agency 
on the system of which we are part: the system of contemporary art.

Contemporary art, as we see it, is a global, supranational, and 
intersectional ecosystem, sustained by mobility, interpersonal 
relations, and an ability to create networks. In line with these condi-
tions, Portugal has been building, since the 1970s, a rich and diverse 
art scene, supported by a set of programming structures that punc-
tuate, concentrate – particularly in Lisbon and Porto – and even 
redefine regional identities.

Throughout this period, the main contemporary art structures 
were created in the country, presenting international-scale pro-
gramming, thus enabling partnerships for creation and presentation 
both with artists and with other major institutions in the broader 
art system. More recently, there has been a growing and diversified 
investment in programming spaces that allow for the expansion 
and reinforcement of Portugal’s artistic fabric, either by assuming 
a strategy of territorial decentralization or by promoting new plat-
forms to support creation. These structures, both formal and infor-
mal, some permanent and others more ephemeral, have contributed 
to a fertile artistic production, operating within a local context, 
while also being enticing and open to international dynamics.

PARTE thus arises from an unequivocal need to present this 
system to an international audience in a rigorous and consistent 
manner; but also to locate Portugal centrally in contemporary ar-
tistic debate. PARTE aspires to unveil this layer of knowledge, thus 
strengthening the country’s attractiveness and adding it to a list of 
other significant destinations for culture and art. In Portugal, this 
work has an important history at an institutional level, such as in 

“(…) art is one of the things that people 
have always travelled for.”1 

1 Franklin A., 2018. Art Tourism: A new field for tourist studies, SAGE Journals, p.6
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the work by the Luso-American Development Foundation (FLAD) – 
which, until 2000, supported travel to Portugal by curators working 
in the United States through the Made-In program – and by the 
Calouste Gulbenkian Foundation, through its scholarships for inter-
national mobility and activity. In addition to this, there are other 
initiatives that, intermittently, have supported the circulation and 
establishment of Portuguese artists, curators, gallery professionals, 
and other decisive agents for the mapping of the country as a desti-
nation for contemporary art tourism.

Considering this investment and listening to the aspirations and 
desires of the people with whom we work, PARTE intends to promote 
the visibility of the Portuguese art system in order to contribute 
to generating new opportunities on the international art stage for 
artists and agents who develop their work from Portugal – whether 
through exhibitions, commissions, co-productions, travel opportu-
nities or loans – and to encourage the development of engagement 
with new audiences for the structures operating here.

In realizing this desire, the creation of PARTE Book was a clear, 
necessary, and essential goal: a guide for anyone – art professional, 
enthusiast, local or visitor –, who wants to venture in the knowledge 
of the Portuguese art scene. This book proposes a journey through the 
landscape of Art Tourism, allowing the reader to recognize the exist-
ing structures and understand their impact, both on the artistic com-
munity and on the territory. It condenses a mapping of structures, 
identifying them and systematizing their focus of activity. It brings 
together a set of texts that support the contextualization of the sector 
and its practices, o�ering knowledge that comes from agents of the 
artistic system in Portugal. It is, therefore, an invitation in the form 
of a guide that wishes to support you during your journey, and that 
compiles, correlates elements and contextualizes Portuguese con-
temporary art as part of a broad territory of a�ections.

Miguel Mesquita & Sílvia Escórcio 
Founders and directors

Porquê este PARTE Book?
“(…) art is one of the things that people have always travelled for.”1

O PARTE Portugal Art Encounters, programa que está na origem 
desta publicação-guia para a arte contemporânea em Portugal, é o 
produto de um tempo em que o encontro e a mobilidade, conceitos-pi-
lar das atividades turística e cultural, foram interrompidos pela pan-
demia e obrigados a ser repensados. A atividade artística, contudo, 
nas suas formas de gentes e territórios – geográficos, identitários e de 
afetos–, manteve-se constante e orientou-nos num processo de reflexão 
e agenciamento sobre o sistema do qual fazemos parte: o sistema da 
Arte Contemporânea.

A arte contemporânea, tal como a observamos, é um ecossistema 
global, supranacional e interseccional sustentado pela mobilidade, 
pelas relações interpessoais e pela capacidade de criação de redes. No 
trilho para encontrar estas condições, Portugal tem vindo a construir, 
desde os anos 70 do século passado, uma cena artística rica e diver-
sificada, apoiada por um conjunto de estruturas de programação que 
pontuam, concentram – particularmente em Lisboa e Porto – e até 
redefinem identidades regionais.

Ao longo deste período, criaram-se no país as principais estruturas de 
arte contemporânea com programação de escala internacional, viabi-
lizando-se, assim, parcerias para a criação e apresentação tanto com 
artistas como com instituições de relevo no sistema da arte. Mais recen-
temente, assistiu-se a um investimento crescente e diversificado em es-
paços de programação que permitem alargar e reforçar o tecido artísti-
co, quer assumindo uma estratégia de descentralização territorial quer 
promovendo novas plataformas de apoio à criação. Estas estruturas, 
mais ou menos formais, algumas perenes e outras mais efémeras, têm 
contribuído para uma produção artística fértil, operante com o seu con-
texto local, mas também atrativa e aberta às dinâmicas internacionais.

1 Franklin A., 2018. Art Tourism: A new field for tourist studies, SAGE Journals, p.6
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O PARTE surge, assim, de uma necessidade inequívoca de apre-
sentar, de forma concertada e continuada, este sistema a um público 
internacional; mas também de colocar Portugal num lugar central 
para o debate artístico contemporâneo. Assim, aspira desvendar esta 
camada de conhecimento, fortalecendo a atratividade do país e jun-
tando-o a uma lista de referência dos destinos da cultura e da arte. 
Reconhecendo, em vários países, diversos casos de estudo com boas 
práticas nas formas de dar a conhecer os seus contextos artísticos e de 
lhes dar visibilidade, sabemos que, em Portugal, este trabalho encontra 
algum histórico importante a nível institucional, nas ações desenvolvi-
das pela Fundação Luso-Americana para o Desenvolvimento (FLAD) 
– que, até 2000, apoiou deslocações de curadores com atuação nos 
Estados Unidos da América a Portugal, através do programa Made-
In – e pela Fundação Calouste Gulbenkian, através das bolsas para 
circulação internacional. A esta atividade somam-se iniciativas que, 
de forma mais ou menos regular, têm apoiado a circulação e fixação de 
artistas, profissionais de curadoria, galeristas e outros agentes deter-
minantes ao mapeamento do país enquanto destino.

Considerando este investimento e escutando as aspirações e anseios 
das pessoas com quem trabalhamos, o PARTE pretende promover a 
visibilidade do sistema, de forma a contribuir para gerar novas opor-
tunidades no palco artístico internacional para artistas e agentes que 
desenvolvem o seu trabalho a partir de Portugal – seja através de expo-
sições, comissões, coproduções, itinerâncias ou empréstimos – e incen-
tivar o desenvolvimento de visitas e de novos públicos para as estrutu-
ras operantes no território.

No decorrer da concretização desta vontade, a criação do PARTE 
Book tornou-se um objetivo claro, necessário e essencial: uma publi-
cação-guia para qualquer pessoa – profissional de arte, entusiasta, 
local ou visitante – que se queira aventurar no (re)conhecimento de 
Portugal. Este livro propõe uma viagem que orienta a sua paisagem 
através do Turismo de Arte, permitindo perfilar o tipo de estruturas 
existentes e compreender o seu impacto tanto na comunidade artís-
tica como no território. Condensa um mapeamento de estruturas, 

identificando-as e sistematizando o seu foco de ação; e reúne um 
conjunto de textos que apoiam a contextualização do meio e as suas 
práticas, oferecendo um conhecimento que parte de agentes do sistema 
artístico. É, portanto, o nosso convite na forma de um guia que deseja 
apoiar durante a viagem, que compila, que correlaciona elementos, 
e que contextualiza a arte contemporânea como parte de um amplo 
território de afetos.

Miguel Mesquita & Sílvia Escórcio 
Fundadores e diretores
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Dialogues with
Diálogos com



Vicente Todolí

VICENTE TODOLÍ is an art curator. He was the founding director of the 
Serralves Museum. Later he was Artistic Director of the Tate Modern, 
a position he currently holds at the Hangar Bicocca, the Pirelli 
Foundation Art Center. Host of the 1st edition of PARTE Circuits July.

PARTE Over two decades later, what do you recall about the ex-
perience of creating and directing the Serralves Museum 
in Porto?

VT I remember the initial preparations, which were the 
most challenging part. When I was appointed director of 
Serralves in the spring of 1996, a TV channel asked for 
an interview while I was still in Valencia, at the Institut 
Valencià d’Art Modern (IVAM). They asked me: “what are 
you going to do in Serralves? What’s your program?” And 
I answered: “I have no idea; I don’t work with standards. 
I work with the specific, so ask me again in a year, and I 
might have an answer.” I had to do a deep analysis. An 
analysis of the territory, its history, what this place was and 
what its aspirations were, what made it di�erent and how 
I could contribute. Only in this way could an institution be 
created with one foot in the territory and the other raised, 
circling in the air, like a kind of radar.

PARTE You had to question the place first?

VT Yes, I had to understand Portugal’s place in the world. As 
in mathematics: having the coordinates, the question was, 
what would be the point of integration between the territory 
and the rest of the world where we found ourselves. Those 
are my first memories.

PARTE And after you arrived in Portugal, how were your first 
contacts?

VT Almost as an anecdote, I remember that at a presentation 
party with young entrepreneurs – and I was also young, 
I was thirty-eight – one of them said: “so we had to go 
to Spain to hire a director for a Portuguese museum?” 
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Perhaps remembering the old saying: “From Spain, neither 
come good winds nor good marriages.” At that time, FC 
Barcelona had three Portuguese players, so I told him: “if 
Vítor Baía, Fernando Couto and Figo can play at Barça, 
then I can be here too.” The conversation ended there, al-
though some local forces kept trying to interfere.

PARTE Was your independence essential?

VT Of course. Our project was to open the country, and especial-
ly Porto, to contemporary art. At the inaugural exhibition, 
Circa 1968, many asked why there were so few Portuguese 
artists in the show. That was the reflection of a reality we 
tried to change with Serralves.

PARTE What diagnosis did you make of this first contact with the 
Portuguese art scene?

VT If Spain was relatively isolated as a country, Portugal was 
even more so. The French have a downstairs neighbor to 
look at, and the Spaniards have a neighbor next door. When 
we arrive in Portugal, we only have the sea. Let’s say that, in 
this context, it was not easy for Portuguese art to make itself 
known abroad – not even in Spain.

PARTE Did you already know many Portuguese artists?

VT No. At that time, I only knew three or four. In Spain we knew 
about Julião Sarmento, Pedro Cabrita Reis and José Pedro 
Croft. No one else was reaching the art galleries in Spain. 
Hence, the first thing I did was a survey of Portuguese art. 
I realized there had been a paradigm shift in Portugal by 
the end of the 1960s, which exploded after the revolution in 
1974. That’s when artists from other generations started 

appearing, which was reflected in the name of our inaugu-
ral exhibition, Circa 1968; because, in some way, it explains 
the changes that were taking place in the world, not just 
in Portugal.

PARTE What was the challenge then?

VT The objective was to go beyond the inaugural exhibition and 
to present an idea for a collection. The museum could have 
bought all the works in the show because they did not come 
from other museums. Serralves purchased a third of the ex-
hibition, but my idea was to buy a lot more, and thus have 
the basis for a future collection. In any case, the show out-
lined the museum’s overall program, the collection, and our 
intention to use the library for exhibitions of artists’ books 
and editions.

PARTE Did that first contact with the Portuguese scene and the 
realization of the limited internationalization of Portuguese 
contemporary art impact the way you designed the muse-
um’s mission?

VT Sure. Above all, our desire was to include Portuguese art-
ists in an international context. A good example was 
Perspectiva: Alternativa Zero, one of our first exhibitions. 
We revisited the 1977 original exhibition and its organizer, 
Ernesto de Sousa. The show was a foundational moment 
of Portuguese art in the 1970s, and we wanted to present 
a perspective on its impact and repercussions in the fol-
lowing decades. If we think about it, Alternativa Zero was 
Portugal's Circa 1968. But this was also a strategy. When 
I arrived in Portugal, exhibitions featured mostly older 
people from the upper classes. That was something we 
had to change. Sometimes things change easily. Instead of 
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scheduling our openings between 6 and 8 pm, we opened 
till midnight and programmed a DJ to liven up the night 
and transform the moment into a party and a celebration. 
Overnight, Serralves became the hottest place in Porto. 
Other highlights were the museum’s anniversary celebra-
tions, with Serralves em Festa. It was a di�erent way of 
doing things and programming a museum.

PARTE You also changed the city.

VT In a way, yes. In Porto, many people used to say they didn’t 
have a connection to contemporary art but were proud 
to have a space like this in their city. It symbolized how 
Serralves had become rooted in the community.

PARTE In your journey, did having someone like João Fernandes by 
your side facilitate the connection to the territory?

VT It was crucial. I needed someone familiar with the 
Portuguese scene. I had already met João Fernandes be-
cause of an IVAM exhibition he chose for the Arts Festival 
in Porto. When I was appointed director, I said I wanted a 
Portuguese deputy director. I needed a guide, and he was the 
ideal person.

PARTE Did you ever feel that Portugal’s problem, the fact that there 
was not much circulation of its artists, was due to a general 
lack of openness?

VT Yes. Geography is partly to blame. Portugal is at the end of 
Europe. On the other hand, there was little communication 
and many economic limitations. I’ve always believed that, 
like an airport, a structure like Serralves, at the cultural level, 
was essential for the country’s progress. Portugal could not 

just be fado, cod, and cheap labor in specific economic sec-
tors. We had to show that Portugal is also a culturally sophis-
ticated country capable of producing sophisticated creations.

PARTE In retrospect, do you feel that the collection created by 
Serralves fulfilled its function?

VT Yes. And I say this mainly for two reasons: first, it created 
visibility for artists who were not known in Portugal; second, 
it brought people to the country to see exhibitions, meet art-
ists, and visit galleries. There was a mutual exchange. The 
other day I met a young artist who told me how Serralves 
had been instrumental in his formation.

PARTE And it was undoubtedly also important that it was done in 
Porto and not Lisbon.

VT It’s a good factor. The same thing happened with IVAM in 
Valencia, the first contemporary art museum to open in Spain. 
In states with strong regional tensions, there are always 
voices against centralism. In Spain, everything happened 
in Madrid; and in Portugal everything happened in Lisbon. 
Having Serralves also helped to calm these voices, even 
though there are forces from Lisbon that keep saying the na-
tional museum of contemporary art should be in Chiado. But 
Serralves made a mark, and its public-private management 
model was an essential factor.

PARTE Speaking of this contrast between public and private, you 
have been an advocate of private institutions.

VT In Serralves, the State was not a problem because they 
only had three members in a council of nine. There was a 
Minister of Culture – whose name I won’t say – who told 
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me to program an exhibition by a specific artist. I told him: 
“if you advise me on what to do as director of the museum, 
I will also have to advise you on what to do as a minister.” 
I never accepted that kind of pressure. The problem with 
institutions like Tate Modern is that, theoretically, you have 
independence. Still, you have a series of economic goals and 
visitor numbers to fulfill, and you get to a point where you 
are no longer free. I always tried to be independent, that the 
museums I was in were working in the interest of art, not 
using art in their interest. Otherwise, we are perverting the 
mission and sending the wrong message to the public.

PARTE Is it necessary to set clear limits?

VT It is essential to establish the boundaries between art and 
business. Otherwise, you are lost.

PARTE You have said that, after Serralves and MAAT, in Lisbon, 
there were no new transformations in the Portuguese scene. 
Is this a challenge?

VT Well, this last time I was in Portugal, I realized that there 
are more and more small spaces and projects, namely in 
Porto, which seem to be an extension of this exciting net-
work. I would say this is the next step. Not everything has to 
become a museum. There has to be another circuit marked 
by the independence of the spheres of power. This is an el-
ement that did not exist before. I believe it is an essential 
step towards converting Portugal into a country that is also 
interesting to visit precisely through this network of mostly 
non-profit spaces.

PARTE Do you also feel changes in Portuguese artists and their 
presence abroad?

VT Yes, there is already a generation of artists that have gone 
international, like Leonor Antunes and the Paiva e Gusmão 
duo. More Portuguese galleries are participating in interna-
tional art fairs, so I feel there have been positive changes.

PARTE What’s left to do?

VT The only way is to think about how we can access the work of 
a particular artist. For that, we must have international cura-
tors traveling to Portugal to see exhibitions and, on the other 
hand, strong institutions in Portugal. The idea of Portuguese 
art exhibitions that later travel the world does not work. We 
have to have solo shows in institutions, and this happens 
when you have curators who have access to the Portuguese 
scene and have already established a dialogue with it.

PARTE Is tourism a vital factor in how we approach contemporary 
art today?

VT Currently, the largest exhibitions in the world have to con-
sider tourism as one of their parameters. We go to the Venice 
Biennale or documenta, whose audience is mainly tourism. 
Low-budget air travel companies boosted this circulation. 
They don’t just want to see art. They are tourists who want 
to see an exhibition but want something more. When we as-
sociate tourism with the possibility of di�erent cultural ex-
periences, we increase the chances of attracting more people 
and thus strengthening institutions, which, in the end, can 
also justify a more significant investment in culture.
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Vicente Todolí

VICENTE TODOLÍ é curador de arte. Foi diretor-fundador do Museu de 
Serralves e, posteriormente foi diretor artístico da Tate Modern, car-
go que ocupa atualmente no Hangar Bicocca, o Centro de Arte da 
Fundação Pirelli. Anfitrião da 1.ª edição do PARTE Circuits Julho. 

PARTE Passado mais de duas décadas, o que recorda da experiência de 
criação e direção do Museu de Serralves, no Porto?

VT Recordo-me dos preparativos iniciais, que foram a parte mais 
difícil. Na altura em que me nomearam diretor de Serralves, 
na primavera de 1996, uma televisão fez um pedido de entre-
vista, quando ainda estava em Valência, no Institut Valencià 
d’Art Modern (IVAM). Perguntaram-me: “o que vai fazer em 
Serralves? Como é que vai ser o seu programa?”. Disse: “não 
tenho ideia alguma; não trabalho com algo standard, trabalho 
com o específico, portanto pergunte-me daqui a um ano e talvez 
já o saiba.” Tinha de fazer uma análise profunda. Uma análise 
do território, da sua história, do que era esse lugar e quais as 
suas aspirações, o que o tornava diferente e de que forma é que 
eu poderia contribuir. Só assim se poderia criar uma institui-
ção com um pé no território e outro levantado, a dar voltas no 
ar, como uma espécie de radar.

PARTE Primeiro tinha de questionar esse lugar?

VT Sim, perceber o lugar de Portugal no mundo. Tal como na 
Matemática: tendo as coordenadas, a pergunta era qual seria o 
ponto de integração entre o território e o resto do mundo em que 
nos encontrávamos. Essas são as minhas primeiras recordações.

PARTE Como foram os contactos iniciais, já em Portugal?
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VT Quase como anedota, recordo-me que, numa festa de apresen-
tação, foram convidados jovens empresários – sendo que eu 
também era jovem, tinha 38 anos – para me poder apresentar; 
e um deles disse: “então, tivemos de ir a Espanha para contra-
tar o diretor de um museu português?”. Talvez a recordar aque-
le velho dito: “de Espanha, nem bom vento, nem bom casamen-
to”. Nessa altura, o Barcelona tinha três jogadores portugueses 
e, então, disse-lhe: se o Vítor Baía, o Fernando Couto e o Figo 
podem jogar no Barça, então eu também posso estar aqui. Aí 
acabou-se a história, embora tenham sempre existido algumas 
forças locais que tentaram interferir.

PARTE A sua independência era essencial?

VT Claro, até porque queríamos abrir Portugal, em especial o Porto, 
à arte contemporânea. Reflexo disso é que quando realizámos a 
exposição inaugural, “Circa 1968”, perguntavam-se por que é que 
havia tão poucos artistas portugueses. Isso era também o reflexo 
de uma realidade que tentámos mudar a partir de Serralves.

PARTE Que diagnóstico fazia desse primeiro contacto com o panorama 
artístico português?

VT Se Espanha estava bastante isolada como país, Portugal estava 
mais ainda. Os franceses têm um vizinho de baixo para quem 
olhar, os espanhóis têm um vizinho ao lado. Quando chegamos 
a Portugal, já só temos o mar. Digamos que, nesse contexto, não 
era fácil para a arte portuguesa dar-se a conhecer fora de por-
tas – nem mesmo em Espanha.

PARTE Já conhecia muitos artistas portugueses?

VT Não, nessa altura conhecia apenas três ou quatro. Em 
Espanha, conhecia-se o Julião Sarmento, o Pedro Cabrita Reis 

e o José Pedro Croft. Não chegava mais nenhum às galerias 
espanholas. Daí que a primeira coisa que tenha feito tenha 
sido investigar a arte portuguesa. Foi nessa altura que me dei 
conta de que tinha existido uma mudança de paradigma em 
Portugal no final dos anos 60, que só iria explodir depois da 
revolução, em 1974. É nesse momento que começam a surgir 
artistas de outras gerações, o que se reflete igualmente no nome 
da nossa exposição inaugural, “Circa 1968”; o que, de alguma 
forma, explica as mudanças que estavam a ocorrer no mundo e 
não apenas em Portugal.

PARTE Qual foi o repto lançado?

VT Foi não só fazer uma exposição inaugural, mas também apresen-
tar uma ideia para se vir a constituir uma coleção. Todas as obras 
que ali estavam podiam ter sido adquiridas porque não vinham 
de outros museus. Comprou-se um terço, mas a minha ideia era 
comprar muito mais e ter, dessa forma, a base para uma futura 
coleção. De qualquer das formas, com essa exposição apresentá-
mos algumas das linhas programáticas do museu, mas também 
dessa coleção e, em particular, da nossa pretensão de utilizar a 
biblioteca para exposições de livros e revistas de artistas.

PARTE Esse primeiro contacto com o panorama português e a noção 
da fraca internacionalização da arte contemporânea teve im-
pacto na forma como desenhou a missão do museu?

VT Sim, claro. Sobretudo também pela missão de os incluir num 
contexto internacional. Como exemplo disso serve precisa-
mente uma das nossas primeiras exposições, a “Perspectiva: 
Alternativa Zero”, que revisitava a exposição do mesmo nome 
de 1977 e a figura do Ernesto de Sousa. Foi um momento fun-
dacional, daí querermos apresentar uma perspetiva sobre o 
impacto que isso teve e a sua repercussão nas décadas seguintes. 

28 29Dialogues with / Diálogos com Vicente Todolí



Se pensarmos bem, a “Alternativa Zero” foi o “Circa 1968” de 
Portugal. Mas isto para dizer que, no final de contas, houve 
também uma estratégia... Quando cheguei a Portugal, tínhamos 
gente muito mais velha nas exposições, e de classes mais favore-
cidas. Isso era algo que tínhamos de mudar. Por vezes, as coisas 
mudam facilmente. Por exemplo, em vez de se inaugurar a ex-
posição das 18h às 20h, vamos abrir até à meia-noite e trazemos 
um DJ para animar a noite e tornar aquele momento uma festa 
e uma celebração. De repente, Serralves tornou-se o sítio mais in 
do Porto. Isto, e as celebrações dos aniversários, com o “Serralves 
em Festa”, criaram um outro modo de fazer e de se programar.

PARTE E com isso estavam também a mudar a cidade.

VT De certo modo, sim. No Porto, muita gente dizia que não tinha 
grande ligação à arte contemporânea, mas que estava orgu-
lhosa de ter um espaço assim na sua cidade. Isso simbolizava 
como Serralves se tinha enraizado na comunidade.

PARTE Neste percurso, ter pessoas como o João Fernandes a seu lado 
facilitou a ligação ao território?

VT Foi fundamental. Eu precisava de alguém que conhecesse bem 
a situação portuguesa. Já tinha conhecido o João Fernandes 
por causa de uma exposição do IVAM que ele escolheu para o 
Festival das Artes, no Porto. Quando me nomearam diretor, 
disse logo que queria um subdiretor português. Precisava de 
um guia, e ele era a pessoa ideal.

PARTE Sentia que o problema de Portugal e da falta de circulação dos 
seus artistas tinha que ver com um certo isolamento do país?

VT Sim, pelas questões geográficas e por estar, de facto, numa 
ponta do mundo. Neste caso, da Europa. Por outro lado, havia 

pouca comunicação, e a nível económico existiam muitas 
limitações. Sempre acreditei que, tal como um aeroporto, uma 
estrutura como Serralves, a nível cultural, era essencial para 
o progresso do país. Portugal não podia ser só fado, bacalhau 
e mão de obra barata em certos setores económicos. Tinha de 
se demonstrar que Portugal também é um país culturalmente 
sofisticado e capaz de produzir criações sofisticadas.

PARTE Em retrospetiva, sente que a coleção criada por Serralves cum-
priu a sua função?

VT Sim, sobretudo por dois motivos: primeiro, deu a conhecer artis-
tas que não eram conhecidos em Portugal; segundo, porque trou-
xe gente ao país para ver exposições, conhecer artistas e galerias. 
Houve um intercâmbio mútuo. Ainda no outro dia conheci um 
jovem artista que me dizia que Serralves tinha sido fundamental 
na sua formação.

PARTE E, certamente, também foi importante pelo facto de se ter feito 
no Porto e não em Lisboa…

VT É um bom fator. Foi o mesmo que sucedeu com o IVAM em 
Valência, que foi o primeiro centro de arte contemporânea que 
abriu em Espanha. Em estados com fortes tensões regionais, há 
sempre vozes contra o centralismo. Em Espanha, tudo aconte-
cia em Madrid; e em Portugal, tudo acontecia em Lisboa. Ter 
Serralves também contribuiu para serenar essas vozes, ainda 
que tenham sempre existido forças de Lisboa para fortalecer a 
ideia de que o museu nacional de arte contemporânea deveria 
ser no Chiado. Mas Serralves deixou a sua marca, até pelo seu 
modelo de gestão entre o público e o privado.

PARTE Falando nesse contraste entre público e privado, tem sido um 
defensor das instituições privadas.

30 31Dialogues with / Diálogos com Vicente Todolí



VT Em Portugal, o Estado não era um problema, porque só tinha 
três membros em Serralves, num conselho formado por nove 
pessoas. Depois, houve um ministro da Cultura – cujo nome 
não direi – que me disse para fazer uma exposição de um deter-
minado artista. Disse-lhe: “se me aconselha sobre o que fazer 
como diretor do museu, também terei de o aconselhar sobre o 
que fazer como ministro.” Nunca aceitei esse tipo de pressões. 
O problema em instituições como a Tate Modern é que, teori-
camente, tens independência, mas, em boa verdade, tens uma 
série de objetivos económicos e de número de visitantes a cum-
prir. Chegas a um ponto em que já não és livre. Tentei sempre 
ser independente e [trabalhar para] que os museus por que pas-
sei servissem a arte, e não para que se servissem da arte. Caso 
contrário, estaríamos a perverter a missão e a transmitir uma 
mensagem errada ao público.

PARTE Há que estabelecer limites?

VT É fundamental estabelecer os limites entre as artes e as áreas 
de negócios, caso contrário, estás perdido.

PARTE Já sublinhou como, depois de Serralves e do MAAT, em Lisboa, 
não houve novas mudanças. Esse é ainda um dos desafios.

VT Bem, desta última vez que estive em Portugal, percebi que há 
cada vez mais pequenos espaços e projetos, nomeadamente 
no Porto, que me parecem uma extensão dessa rede muito 
interessante. Diria que esse é o passo seguinte. Nem tudo tem 
de se converter num museu. Tem de haver um outro circuito, 
mais marcado pela independência das esferas de poder. Esse é 
um elemento que não existia antes, e acredito que é um passo 
importante para converter Portugal num país também interes-
sante de visitar precisamente por esta rede de espaços nonpro-
fit, a grande maioria deles.

PARTE Em relação aos artistas portugueses e à sua presença no es-
trangeiro, também sente mudanças?

VT Sim, já existe uma geração de artistas que se internacionali-
zou, como a Leonor Antunes e a dupla Paiva e Gusmão. Há 
mais galerias portuguesas a participar em feiras internacio-
nais, portanto sinto que há mudanças positivas.

PARTE O que falta fazer?

VT O único modo é pensarmos como podemos aceder à obra de 
determinado artista. Para isso, tem de haver curadores inter-
nacionais que vêm a Portugal ver exposições de artistas e, por 
outro lado, instituições fortes em Portugal. A ideia das exposi-
ções de arte portuguesa que depois viajam pelo mundo fora não 
funciona. Tem de haver exposições individuais de artistas em 
instituições, e isso acontece quando tens curadores que conhe-
cem o panorama português e já estabeleceram um diálogo.

PARTE A dimensão turística também é importante na abordagem que 
temos hoje em relação à arte contemporânea?

VT Atualmente, as maiores exposições do mundo também en-
caram a dimensão turística como um dos seus parâmetros. 
Vamos à Bienal de Veneza ou à documenta e o seu público é 
proveniente, em grande parte, do Turismo. As próprias compa-
nhias low-cost têm potenciado essa circulação. Obviamente 
[as pessoas] não querem ver só arte. São turistas que querem 
ver uma exposição, mas querem algo mais. Quando associa-
mos ao Turismo a possibilidade de diferentes experiências 
culturais, aumentamos as possibilidades de atrair mais pes-
soas e, dessa forma, reforçar as instituições, o que, no final 
de contas, também pode justificar um maior investimento 
na cultura.
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Isabel Carlos

ISABEL CARLOS is a curator and art critic. She was co-foundress of 
the Institute of Contemporary, having organized, among others, 
the Portuguese representations at the Venice Biennale (2001) and 
the São Paulo Biennale (1996 and 1998). She was director of CAM – 
Calouste Gulbenkian Foundation between 2009 and 2015. Hostess 
of the 1st edition of PARTE Circuits August.

PARTE You were the director of the Gulbenkian Modern Art Center 
(CAM) between 2009 and 2015. In your opinion, to what ex-
tent has this institution impacted the Portuguese contempo-
rary art scene?

IC It had a huge impact. The Modern Art Center (CAM) 
was the first contemporary art museum in the Iberian 
Peninsula, long before Reina Sofía [the Museum in Madrid] 
or Barcelona’s Museum of Contemporary Art. When I was 
the director at CAM, I remember conversing with Galician 
colleagues who used to travel to Lisbon to see contempo-
rary art. CAM opened in 1983 and immediately became an 
unavoidable place for those interested in artistic practices, 
particularly in the visual arts, but also with ACARTE and 
Madalena Perdigão. Therefore, CAM occupied a central and 
pioneering place not only in the field of the visual arts, but 
also in the intersections with other languages. 

PARTE The creation of CAM already happened in a democratic con-
text. Was this a decisive factor for the institution to be open 
to new languages?

IC It paved the way, and even after the 25th of April, we know 
that the Calouste Gulbenkian Foundation functioned as a 
kind of Ministry of Culture for the country. It was not just 
the Modern Art Center but also its support of the arts, 
namely through our grants program, which was very im-
portant for several generations of artists, such as Alberto 
Carneiro’s and Helena Almeida’s. The grants were essential 
for many Portuguese artists to be able to spend time in Paris 
or London and get in touch with the most current languages 
of artistic production. In those years, Gulbenkian was a key 
driver of Portuguese culture, namely in the context of con-
temporary art.
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PARTE There’s also the objective of creating an art collection for 
the country.

IC It is the most extensive collection of Portuguese art in 
the country, with some international focus, and goes 
back to the early-20th century, bringing together mod-
ern and contemporary art. In that sense, it became an 
unavoidable collection.

PARTE Going back in time. How important was the Círculo de 
Artes Plásticas de Coimbra (CAPC) in your initial journey?

IC For me, CAPC was, above all, a space of freedom at the top 
of those monumental stairs. In the early 1980s, when I was 
already interested in artistic practices, I started by doing 
theater at Bonifrates and CITAC, but it was at CAPC that I 
started working in this field. There was a truly avant-garde 
project at the time, with names like James Coleman. CAPC 
was an essential space, especially in the field of performance 
art. It was between the visual arts and the performing arts. 
Risk and freedom.

PARTE At the time, Túlia Saldanha was the director.

IC And Alberto Carneiro was a professor there, and I partici-
pated in the “creative intercreativity workshops”; a very 
open program at the time, where this idea of energy, of the 
meeting of bodies, was evident. Anyway, there was a lot of 
freedom there, and that’s what I remember. It was a kind of 
parallel learning program to my philosophy studies at the 
University of Coimbra.

PARTE Both Túlia Saldanha and Alberto Carneiro already had a 
very particular notion of public in the art they produced.

IC More than public, I think the word we should use is partici-
patory. Nowadays, there is a lot of talk about spectator par-
ticipation and the notion of expanded art. Both Túlia and 
Alberto already had that very present at the time. Alberto 
Carneiro always had a very present theoretical dimension, 
but both believed in the idea of spectator participation, and 
that art is for everyone.

PARTE And all those premises at a time when this notion of bring-
ing foreign artists to Portugal did not exist or was not pres-
ent. What was happening there?

IC It is true things were di�erent, but the story with James 
Coleman is a good example. He came to Portugal invited by 
Rui Órfão, who, after attending some performance meetings 
at the Pompidou, contacted James and asked him to come to 
Coimbra, to a cycle called “Projetos & Progestos,” that would 
be held at the CITAC Studio Theater. James Coleman wanted 
to show his project called “Ignotum per Ignotius,” which was 
a sung performance. Still, there was no money to invite Roger 
Doyle and the singer, so it was decided that he would come a 
few days before – in those days, these kinds of experiments 
were carried out with more time – to do a casting. He inter-
viewed many people and basically chose me, mainly because 
I look like the Irish actor. Although I can’t sing, I took some 
singing lessons in Associação Académica de Coimbra. It was 
an extraordinary experience and perhaps the first time I real-
ized the importance of curation and curatorship as a media-
tion place between the artist, the organization, and the public.

PARTE When did this notion begin to change in Portugal?

IC It started to change with Europália 91, when Portugal was 
the guest country in Belgium. At that moment, one realized 
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that curators were needed to create an exhibition program 
from baroque to contemporary art. In this sense, Simonetta 
Luz Afonso was essential in the creation of this figure of the 
curator. We are talking about a figure who does not have to 
be a museum curator but dominates a specific area or period 
and creates exhibitions. So it was, without a doubt, with 
Europalia 91 and Lisboa’94 – European Capital of Culture.

PARTE This was a period when other institutions started appearing, 
such as the Serralves Foundation.

IC Yes, absolutely. Serralves is another significant milestone 
because it appears when the country and the State decide to 
invest in a contemporary art museum project – even if it’s a 
semi-private foundation.

PARTE Even so, Portugal is still a country of significant asymme-
tries. Can you make a diagnosis regarding this context?

IC I think asymmetries are inevitable and exist in any country. 
We did a lot in a short time; the Portuguese world changed 
very quickly, and the country before and after the 25th of 
April 1974 is completely di�erent. I am very much in favor of 
institutions. My problem, even in Portugal, is that the insti-
tutions are weak, sometimes too weak. It is crucial to have 
strong institutions. I realize that the country is small, and 
the resources are limited, but I am an outspoken advocate of 
strong, independent, risk-taking institutions.

PARTE Are things better today?

IC We’re witnessing a transition as we leave behind the in-
stitutional model of the late-1990s and the 2000s. I feel 
that there is less space for contemporary art now, and less 

investment. Things started to be more di�cult after the 
financial crisis. There was a decrease in investments in cul-
ture and contemporary art. I hope we can correct this in the 
coming years.

PARTE With investment to solve these asymmetries?

IC Not just the asymmetries but also the quality of the pro-
grams. If we compare today’s cultural programs with those 
of ten or fifteen years ago, there is a visible decrease in 
quality.

PARTE You spent almost a decade working outside Portugal.

IC I founded the Instituto de Arte Contemporânea (IAC) with 
Fernando Calhau. IAC was the first institution whose vo-
cation was to put Portuguese contemporary art on the map 
through an agency of the State and the Ministry of Culture. 
We started a collection destined to be absorbed by Centro 
Cultural de Belém, but that never came to fruition. The IAC 
ended later, as it merged with other organisms. DGArtes is a 
legacy of this merger, but it is not the same.

PARTE Was the IAC essential in that work?

IC Yes. We were few, but many curators who came after me also 
had their stint there. Fernando Calhau and I were very at-
tentive to young people starting to work in this area, and 
we could invite them. As always in my life: I have no plans; 
things happen. At the time, I felt that being Portuguese was 
not something that made it di�cult or invalidated the possi-
bility of working internationally. We have, despite everything, 
a great capacity to work with very diverse people. This is an 
asset. The years I spent working at this international level 
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confirm an old boutade that I often repeat: “to be born in 
Coimbra, to die in the world.”

PARTE Does the idea that we are a country few people know about 
a�ect the internationalization of Portuguese contempo-
rary art?

IC That’s why I think PARTE is a very important project, and 
that’s why I accepted to be involved from the beginning. At 
IAC we did this type of program, inviting international cura-
tors to come and spend a few days in Portugal. Even at CAM, 
I always considered it essential to invite people to come and 
get in touch with our production. I didn’t do anything inno-
vative, but I saw how countries on our scale did the same so 
that it was possible to get in touch with their national artists.

PARTE Is this kind of approach still little explored in Portugal?

IC I remember the Depois de Amanhã exhibition in 1994. 
Instead of catching planes, I decided to invite artists to come 
to Portugal, get to know the space, spend a few days, and 
then create site-specific created works.

PARTE In the same line, Portuguese artists need to circulate abroad.

IC We only love what we know. Therefore, if international cura-
tors do not know Portuguese artists and their artistic pro-
duction, they do not invite them. This is a crucial dimension.

PARTE Is there an experience of contemporary art that is easily as-
sociated with the idea of tourism?

IC Tourism is unavoidable and is one of PARTE’s great 
strengths. This is what makes this program di�erent from 

what has been done in the past. Associating a program of 
curators visiting the country with a touristic and leisurely 
facet was a dimension that was not explored in the context 
of internationalization. Still, it also works as an upgrade of 
the kind of tourism we o�er.

PARTE In 1994, for the exhibition Depois de Amanhã, you wrote: 
“Art exists by and for society. This will be true as long as 
there are human beings: Yesterday, Today, Tomorrow, and 
After Tomorrow. We should not forget that the title of this 
exhibition appears in this context; it does not mean any 
desire to point out trends, to announce futures, to say that 
art is heading this way or that; but only to escape the cata-
strophism, the theological and apocalyptic conjuncture that 
we are experiencing today.” How can Portuguese art assert 
itself in the future?

IC At the time, Fukuyama was writing about the end of histo-
ry, and Adorno had declared the end of art decades earlier. 
I wanted to escape these premises. To answer the question, 
I will say what I said at the time: there will be art as long 
as there are humans. Art is one of the highest capacities of 
human production. Portuguese art must demand more vital 
institutions and organizations that are not closed in on them-
selves. Even after this challenging period, I hope that culture 
and art will once again be areas in which to invest, because 
I believe that whenever this is done, we also become better 
human beings and citizens of the world.
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Isabel Carlos

ISABEL CARLOS é curadora e crítica de arte. Foi cofundadora do Instituto 
de Arte Contemporânea, e organizou, entre outras, as representações 
portuguesas na Bienal de Veneza (2001) e na Bienal de São Paulo (1996 
e 1998). Foi diretora do CAM – Fundação Calouste Gulbenkian entre 
2009 e 2015. Anfitriã da 1.ª edição do PARTE Circuits Agosto. 

PARTE No seu percurso, conta com uma passagem pelo Centro de Arte 
Moderna da Gulbenkian (CAM), como diretora, entre 2009 e 2015. 
Em que medida é que esta instituição, retrospetivamente, mudou 
o curso do panorama da arte contemporânea em Portugal?

IC Mudou completamente. O Centro de Arte Moderna (CAM) foi o 
primeiro museu de arte contemporânea a aparecer na Península 
Ibérica, muito antes do [Museu] Reina Sofía ou do Museu de Arte 
Contemporânea de Barcelona. Quando estava a dirigir o CAM, 
recordo-me de ter conversas com colegas galegos, que já no passa-
do vinham a Lisboa para ver arte contemporânea. O CAM inau-
gurou em 1983 e passou, desde logo, a ser um lugar incontornável 
para as práticas artísticas, nomeadamente nas artes visuais, mas 
também com o ACARTE e a Madalena Perdigão. Portanto, não 
só nas artes plásticas, como também nos cruzamentos com ou-
tras linguagens, ocupou um lugar central e pioneiro.

PARTE O facto de se ter criado já em contexto de democracia deu-lhe 
essa abertura necessária a um conjunto de novas linguagens?

IC Abriu um caminho e, mesmo depois do 25 de Abril, sabemos que 
a Fundação Calouste Gulbenkian funcionou como uma espécie 
de Ministério da Cultura do país. Não era só o Centro de Arte 
Moderna, mas também o apoio, nomeadamente em termos de 
bolsas – que foram importantes para gerações de artistas, como 
a do Alberto Carneiro e da Helena Almeida. As bolsas foram 
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fundamentais para que muitos artistas portugueses pudessem 
fazer uma temporada em Paris ou em Londres e contactar com 
as linguagens mais recentes da produção artística. Nesses anos, 
a Gulbenkian foi fundamental para a cultura portuguesa, no-
meadamente no contexto da arte contemporânea.

PARTE A juntar-se também a noção e o intuito central de se criar uma 
coleção de arte para o país.

IC É a maior coleção de arte portuguesa no país, com alguns núcleos 
internacionais, e vai ao início do século XX, reunindo arte mo-
derna e contemporânea. Nesse sentido, tornou-se incontornável.

PARTE Voltando atrás no tempo. Qual a importância do Círculo de Artes 
Plásticas de Coimbra (CAPC) no seu percurso inicial?

IC O CAPC para mim foi, sobretudo, um espaço de liberdade ao 
fim das escadas monumentais. No início da década de 80, 
quando já tinha uma pulsão pelas práticas artísticas, comecei 
por fazer teatro na Bonifrates e no CITAC, mas foi no CAPC – e 
um através de projeto da altura, de uma enorme vanguarda, 
onde passaram nomes como o do James Coleman – que me 
iniciei. Foi um espaço essencial, nomeadamente na área da 
performance. Um lugar que estava entre as artes plásticas e as 
artes performativas. Risco e liberdade.

PARTE Numa altura em que era dirigido pela Túlia Saldanha.

IC E o Alberto Carneiro dava lá aulas, e participei nas oficinas de in-
tercriatividade criativa, que era um espaço na altura muito aber-
to, onde estava patente esta ideia da energia, do encontro de cor-
pos. Enfim, era um lugar muito livre, e é, sobretudo, essa liberdade 
que recordo e que foi uma espécie de aprendizagem paralela ao 
curso de filosofia que estava a tirar na Universidade de Coimbra.

PARTE Tanto a Túlia Saldanha como o Alberto Carneiro já tinham 
uma ideia muito pública da arte que produziam.

IC Acho que, mais do que “pública”, é a palavra “participativa” 
que se deve destacar. Hoje em dia, fala-se muito da partici-
pação do espectador ou, se quisermos, da noção de uma arte 
expandida. E é isso que tanto um como o outro já tinham mui-
to presentes. O Alberto Carneiro sempre teve uma dimensão 
teórica muito presente, mas ambos acreditavam na ideia da 
participação do espectador e de que a arte é para todos.

PARTE Todas essas premissas numa altura em que não existia, ou não 
estava, pelo menos, presente esta noção de trazer intervenientes do 
estrangeiro a Portugal. Como é que se caracteriza este panorama?

IC De facto, não era assim, mas a história do James Coleman serve 
de exemplo. Ele veio a Portugal pela mão do Rui Órfão, que, de-
pois de ir a uns encontros de performance no Pompidou, contac-
ta com o James Coleman e o convida a vir a Coimbra, a um ciclo 
que se chamava “Projetos & Progestos”, a ter lugar no Teatro 
Estúdio do CITAC. Como o James Coleman queria mostrar 
um projeto dele, chamado “Ignotum per Ignotius” (que é uma 
performance cantada), mas não havia dinheiro para convidar o 
Roger Doyle e a cantora, decidiu-se que ele viria uns dias an-
tes – numa altura em que se fazia este tipo de experiências com 
mais tempo – para fazer um casting. Entrevistou várias pessoas 
e, basicamente, escolheu-me, sobretudo por ser parecida com a 
atriz irlandesa. Embora não saiba cantar, tive umas aulas de 
canto através da Associação Académica de Coimbra. Foi uma 
experiência extraordinária e talvez a primeira vez que percebi 
a importância da curadoria. Da curadoria como um lugar de 
mediação entre o artista, a organização e o público.

PARTE Quando é que essa noção começou a mudar em Portugal?
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IC Começou a mudar com a Europália 91, quando Portugal foi 
o país convidado na Bélgica. Foi nesse momento que se per-
cebeu que, para se constituir um programa de exposições do 
barroco até à arte contemporânea, eram necessários cura-
dores. Nesse sentido, a Simonetta Luz Afonso foi muito im-
portante na criação desta figura de curador. Estamos a falar 
de uma figura que não tem de ser propriamente um conser-
vador de museu, mas que domina uma determinada área 
ou período e cria exposições. Portanto foi, sem dúvida, com 
a Europália 91 e depois com a Lisboa’94 – Capital Europeia 
da Cultura.

PARTE Num período onde depois surgem outras instituições, desde 
logo a Fundação de Serralves.

IC Sim, absolutamente. Serralves é outro marco muito importan-
te, porque surge quando o país e o Estado, embora com uma 
fundação semiprivada, decide a investir num projeto de museu 
de arte contemporânea.

PARTE Ainda assim Portugal não deixa de ser um país de grandes assi-
metrias. Consegue traçar um diagnóstico relativo a esse contexto?

IC Acho que as assimetrias são inevitáveis e existem em qualquer 
país. Nós fizemos muito em pouco tempo, ou seja, o mundo 
português mudou rapidamente e o país antes e depois do 25 de 
Abril de 1974 está a léguas de distância. Sou muito a favor das 
instituições. O meu problema, mesmo em Portugal, é com facto 
de as instituições serem fracas, por vezes em demasia. É impor-
tante termos instituições fortes. Percebo que o país é pequeno e 
que os recursos são limitados, mas sou uma franca defensora 
de instituições fortes, independentes, e que arrisquem.

PARTE Esse panorama está melhor hoje?

IC Vivemos um momento de transição entre um certo modus 
operandi institucional que houve, nomeadamente, na década 
de 90 e na primeira década do século XXI. Sinto que já hou-
ve mais espaço e investimento na arte contemporânea do que 
neste momento. Ou seja, a partir da crise financeira surgiram 
dificuldades e houve um decréscimo de investimentos na área 
da cultura e da arte contemporânea – que espero que se recupe-
re nos próximos anos.

PARTE Investimento para resolver essas assimetrias?

IC Não só as assimetrias, como também a qualidade da progra-
mação. Comparando a qualidade das programações há dez ou 
15 anos atrás, diria que hoje estamos pior.

PARTE Esteve praticamente uma década a trabalhar fora de Portugal.

IC Fui cofundadora, juntamente com o Fernando Calhau, do Instituto 
de Arte Contemporânea (IAC), que foi a primeira instituição que 
tinha como vocação colocar a arte contemporânea portuguesa, 
através de um organismo do Estado e do Ministério da Cultura, 
no mapa. Fez-se uma coleção que tinha um fim, que era o Centro 
Cultural de Belém; mas que nunca se veio a concretizar. O IAC veio 
depois a terminar com a fusão com outros organismos. A DGArtes 
é uma herança dessa fusão, mas não é a mesma coisa.

PARTE O IAC foi essencial nesse trabalho?

IC Sim. Éramos poucos, mas muitos curadores que viriam a 
seguir a mim passaram por lá. Eu e o Fernando Calhau está-
vamos muito atentos aos jovens que começavam a querer tra-
balhar nesta área, e tivemos essa possibilidade. Como sempre 
na minha vida, não tenho planos; as coisas vão sucedendo. O 
que na altura sentia era que, em primeiro lugar, o ser português 
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não era algo que tornasse difícil ou que invalidasse essa possi-
bilidade de se trabalhar internacionalmente. Temos, apesar de 
tudo, uma grande capacidade de trabalhar com pessoas muito 
diversas. Isso é uma mais-valia. Esses anos em que trabalhei 
internacionalmente confirmam uma velha boutade que gosto 
de dizer: “nascer em Coimbra, morrer no mundo”.

PARTE A ideia de que somos um país que poucos conhecem de facto 
tem impacto na internacionalização da arte contemporânea 
portuguesa?

IC Por isso é que acho que o PARTE é um projeto muito impor-
tante, e por isso é que, desde a primeira hora, aceitei. No IAC 
fazíamos este tipo de programas, de convidar curadores inter-
nacionais a virem passar uns dias a Portugal, e mesmo no CAM 
sempre considerei que era importante convidar pessoas a virem 
para contactarem com a nossa produção. Não fiz nada de inova-
dor, mas vi como países da nossa escala faziam o mesmo para 
que fosse possível contactar com os seus artistas nacionais.

PARTE Estes tipos de abordagens são ainda pouco explorados em 
Portugal?

IC Lembro-me que quando foi a exposição “Depois de Amanhã”, 
em 1994, a minha opção, ao invés de ser apanhar aviões, foi 
precisamente convidar os artistas a virem a Portugal, conhece-
rem o espaço, passarem uns dias; e depois criarem obras criadas 
site-specific.

PARTE Na mesma linha de necessidade para os artistas portugueses 
circularem lá fora.

IC Só amamos aquilo que conhecemos. Portanto, se os curadores 
internacionais não conhecerem os artistas portugueses e a sua 

produção artística, não os convidam. Trata-se de uma dimen-
são muito importante.

PARTE Há uma experiência da arte contemporânea que hoje podemos 
mais facilmente associar à ideia do turismo?

IC O turismo é uma inevitabilidade, e é uma das grandes valên-
cias do PARTE, que o torna diferente, como programa, do que 
se fez no passado. Associar um programa de curadores a visitar 
o país a uma dimensão turística e de lazer era uma dimensão 
que não estava explorada para a internacionalização; mas que 
também funciona como reforço no upgrade do nosso turismo.

PARTE Em 1994, para a exposição “Depois de Amanhã”, escreveu: “A 
arte existe por e para a sociedade e assim será enquanto houver 
seres humanos: Ontem, Hoje, Amanhã e Depois de Amanhã. O 
título desta exposição, convém não esquecê-lo, surge neste con-
texto; não significa qualquer desejo de apontar tendências, de 
anunciar futuros, de dizer que a arte caminha para ali ou para 
acolá; mas tão somente escapar ao catastrofismo, à conjuntu-
ra teológica e apocalíptica que de algum modo hoje vivemos.” 
Como é que a arte portuguesa se pode afirmar no futuro?

IC Nessa época, o Fukuyama falava do fim da história; e Adorno, 
décadas antes, já tinha declarado o fim da arte. Queria fugir a 
essas premissas. Para responder a esta pergunta, diria o mes-
mo que já dizia na altura: haverá arte enquanto houver ho-
mens. A arte é uma das capacidades mais elevadas da produ-
ção humana. A arte portuguesa tem que requerer instituições 
fortes e que não se fechem em si mesmas. Mesmo depois deste 
período mais complicado, espero que a cultura e a arte voltem a 
ser territórios em que se invista de um modo sério, porque acre-
dito que, sempre que isso se faz, tornamo-nos também, digo eu, 
melhores seres humanos e cidadãos do mundo. 
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Electric carnations*
A small history of artistic 
institutions in Portugal

Delfim Sardo

* The title was taken from a longer text on the same topic.

Someone traveling in Portugal today, north to south, will find a 
radically di�erent country from the one they would see if making the 
same trip in 1974, the year of the Portuguese revolution that estab-
lished democracy and started the decolonization process. Perhaps 
no other country in Western Europe has changed so much in the last 
fifty years regarding its cultural landscape. In 1974, Portugal pulled 
itself out of a prolonged colonial war and a 48-year-long dicta-
torship. Illiteracy levels were over 20% in the general population, 
higher education was both free and elitist, and Portuguese emi-
grants, returning with the savings they had made working in Paris, 
Cologne, or Newark, peppered the countryside with vernacular vil-
las. At the same time, the necessary hastiness of the decolonization 
brought hundreds of thousands of former settlers from Angola and 
Mozambique to Lisbon, arriving with di�erent languages, clothes, 
and freer bodies. In the small towns on the coast, high schools were 
enlivened with girls who wore shorter skirts and knew a world with 
broader horizons and boys who always had a joint in their pocket.

Traveling through Portugal in 1974 or 1975, one would find city 
after city covered in mural paintings, a blend of Maoist-inspired 
socialist realism, sometimes mere slogans or demands. On the 
roads that wound through the villages in the backcountry unfolded 
a naïve, humorous, hopeful, dangerous, radical, demagogic, and 
sometimes vital experience of the political. Everyone was coming 
to Portugal at the time: Jean-Paul Sartre, who came to see the rev-
olution in its condition of mobility; Léo Ferré, who sang dressed 
in black at the Lisbon Coliseum; Magnum photographers walked 
through Alentejo’s towns and villages searching for peasant women 
with their scythes, priests denouncing the shameless revolution-
aries, or soldiers with their fists raised.

In 1974, many Portuguese artists were living abroad. Mostly 
men, they had escaped the draft, the colonial war, and the country’s 
peripheral isolation. These were the engines of absence and the 
gateway to other sensibilities. After the 1950s and 1960s’ emigra-
tion to Paris, encouraged and supported by the Calouste Gulbenkian 
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Foundation since its creation in 1956, the generation of the late 
1960s favoured the city of London. Nevertheless, this has always 
been a two-way ticket, a trend kept in the following migratory flows 
to New York and Berlin.

In those years, there was no institution in Portugal dedicated to 
contemporary art, apart from a few art galleries that closed after 
the revolution. After that, the young democracy started shaping its 
first cultural policies and institutions, modelled after the French 
notion of animation culturelle.

Lisbon has had a contemporary art museum since 1911, one of 
the first in the world to be called such. However, its program and the 
Portuguese art collections it inspired and exhibited were entirely 
based on or derived from late-Portuguese naturalism. It was im-
possible to show modern artists – a good example is how hard it is 
to frame Amadeo de Souza-Cardoso, the most important painter of 
Portuguese modernism, in the context of the shows and collections 
of the time. Gulbenkian Foundation acquired the most important 
nucleus of works by Souza-Cardoso in 1957, the first e�ort to value 
modernism in Portugal. Wholly alienated from contemporary prac-
tices, the Chiado Museum never fulfilled its function.

This description makes it easy to understand the significance 
of Gulbenkian’s Center for Modern Art (CAM) opening in 1983. 
Planned in 1979 as a museum of the 1970s, the Center was based on 
the ideas of artistic experimentation and influenced by the figure of 
José Ernesto de Sousa, the most important Portuguese critic of the 
time. Although there is a significant ideological and programmatic 
gap between the project and its implementation, with the reduction 
of the collection to a strictly Portuguese scope, the CAM was the 
first museum of Portuguese modernity and, in a certain sense, con-
tributed largely to the consolidation of the generations of artists 
who began their careers in the 1950s and 1960s. CAM was the only 
consequential Portuguese cultural institution that paid attention 
to the contemporary until the creation of the Serralves Foundation 
in Porto, in 1989. This same entity would open, ten years later, the 

Museum of Contemporary Art, the first Portuguese contemporary 
art museum with a program and a properly articulated collection.

The most critical moment of this transformation process, and 
one that came to symbolize it, was the show Alternativa Zero, in 1977. 
Curated by Ernesto de Sousa, the exhibition gave public visibility to 
a group of artists that included Helena Almeida, Ângelo de Sousa, 
Fernando Calhau, Alberto Carneiro, Julião Sarmento, and others. It 
was the first demonstration of the vitality of the second avant-gar-
des in Portugal and revealed a group conscience that formalized a 
rupture with the previous generations.

In recent years, after Centro Cultural de Belém – a large structure 
designed according to a generalist model of an arts center but with 
facilities prepared for large exhibitions – and Culturgest opened in 
1993, the time has come for large private collections. Good examples 
of this are the Berardo Collection (hosted in CCB since 2006) and the 
collection of the Ellipse Foundation. With considerable scales, these 
two international collections are, despite all their problems, symp-
toms of a renewal of private collecting in Portugal. This regeneration 
also brought us the good examples of António Cachola Collection 
(in Elvas), Norlinda e José Lima Collection  (S. João da Madeira), and 
the more recent Maria e Armando Cabral Collection (Lisbon).

The alternative space scene has also been growing, both in 
Lisbon and Porto, and it includes influential projects such as 
ZDB and Kunsthalle Lissabon, and alternative spaces such as the 
Sismógrafo, in Porto.

In the transformation of the Portuguese art scene, one cannot 
gloss over the essential role of biennials and arts festivals – also a 
symptom of the lack of institutional spaces – as they allowed artists 
to circumvent the inflexibility of Portuguese institutions until 1993. 
Among these stand out Jornadas de Arte Contemporânea do Porto, 
curated by João Fernandes, and Bienal de Óbidos (1993), the first 
entirely international, site-specific project produced in Portugal.

More recently, we saw new projects like Bienal Anozero (Coimbra), 
BoCA (based in Lisbon but with extensions throughout Portugal), 
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and Walk&Talk Festival (Azores). These are curatorial showcases of 
contemporary art, in its diverse formats and declinations, anchored 
in specific realities but thought on a global scale.

Finally, in the Portuguese institutional landscape, the emergence 
of MA courses in curatorial studies at the Faculty of Fine Arts 
in Lisbon and Porto, and now at the Universidade Católica and 
Universidade Nova, was crucial in enabling the country to produce 
its own critical mass and thought. Notwithstanding, the lack of 
articulation between academy and museums is notorious, as well as 
the need for a Museum of Contemporary Art in Lisbon.

This has recently come closer to reality, with the Ministry of 
Culture announcing the implementation of such a museum in 
Centro Cultural de Belém in 2023. This move will be complemented 
by the State’s acquisition of the Ellipse Collection, and the Berardo 
Collection will remain publicly available. Joining these two collec-
tions (and possibly others), a new Museum of Contemporary Art 
based at the CCB is the fulfilment of an old ambition of the artistic 
community and a fundamental opening toward the future of artistic 
practices, the creation of cultural memory, and an incentive to artis-
tic and curatorial production.

And even though in recent years we saw the emergence of artists 
and institutions that address active contemporary themes, such as 
women’s rights and gender and queer issues, there is still the need 
for rethinking colonialism, even if some artists, academics, and 
critical thinkers have been regularly focusing on the issue.

Finally, the most remarkable facet of the Portuguese artistic 
scene is its surprising vitality, despite its fragile institutional 
framework and incipient inscription in public collections. Hence the 
need to develop observation points, of which PARTE Portugal Art 
Encounters is an auspicious element.

Paraphrasing the portuguese sociologist Boaventura de Sousa 
Santos, in Portugal cosmopolitanism overlaps with acentrism. Thus, 
in our peripheral condition, one can find a spirit of displacement, a 
blurriness that manifests in the works of many of our artists and 

is often idiosyncratic. In this diagonal prospective, we discover the 
possibility of a mobile identity that is not geographical but instead 
built around a sensitive process.

That this is not written or made visible by our institutional his-
tory is probably because this is a recent reality that still needs to 
find the necessary balance between institutions, audiences, critical 
thinking, and artistic vitality.

As Álvaro Lapa, a Portuguese artist who died in 2006, said, “We 
have the trail; we lack the map.” We need to follow the trail, then.
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Cravos eléctricos*
Uma pequena história das instituições 
artísticas em Portugal

Delfim Sardo

Quem percorre Portugal de norte a sul, tem hoje uma impressão radical-
mente diferente da que teria tido ao fazer a mesma viagem em 1974, ano 
da revolução portuguesa que instaurou a democracia e permitiu o pro-
cesso de descolonização. Talvez nenhum outro país da Europa Ocidental 
se tenha transformado tanto nos últimos cinquenta anos em termos da 
sua paisagem cultural. Portugal saía de uma longa guerra colonial e 
de uma ditadura que, deposta por um golpe militar, abandonara à sua 
sorte uma população com mais de 20% de analfabetismo, um ensino 
superior simultaneamente gratuito e elitista, uma população emigrante 
que, no regresso, repovoava o meio rural com vivendas de um gosto 
vernacular, aí enterrando as poupanças feitas num qualquer arredor 
de Paris, de Colónia ou de Newark. Simultaneamente, com um processo 
urgente de descolonização em curso, desembarcavam em Lisboa cente-
nas de milhar de antigos colonos de Angola e Moçambique, gente que 
trazia uma linguagem diferente, uma roupa diferente e um corpo mais 
livre. Os liceus das pequenas cidades do litoral encheram-se de rapari-
gas que usavam saias mais curtas, que sabiam coisas de um espaço com 
outra escala, e de rapazes que tinham sempre um joint no bolso.

Quem percorresse Portugal nesses anos de ‘74 ou de ’75, encontra-
va as cidades cheias de pinturas murais, numa mistura de realismo 
socialista de inspiração maoista, por vezes meras palavras de ordem ou 
reivindicações, e, nas estradas que serpenteavam pelas populações ru-
rais, uma ingénua, cómica, esperançosa, perigosa, radical, demagógica 
e, por vezes, vital vivência do político. Todos por cá pararam nesta altu-
ra: Jean-Paul Sartre, que veio ver a revolução no seu estado de mobili-
dade; Léo Ferré, que cantou de preto no Coliseu de Lisboa; os fotógrafos 
da Magnum, que palmilharam vilas e aldeias do Alentejo em busca 
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de uma imagem da camponesa de foice, do pároco que invetivava um 
qualquer despudor revolucionário ou um militar de punho erguido.

Em 1974, Portugal tinha uma boa parte dos seus artistas emigrados. 
Com uma população artística maioritariamente masculina, a fuga à 
guerra colonial fora, a par com a necessidade de vencer o isolamento 
periférico, o motor da ausência, mas também a porta de entrada para 
outras sensibilidades. Depois do ciclo de emigração para Paris nas dé-
cadas de 1950 e 1960, estimulada e apoiada pela Fundação Calouste 
Gulbenkian desde a sua criação, em 1956, a geração que iniciou o seu 
percurso no final da década de 1960 estava em Londres, tinha estado 
ou queria lá estar. Sempre para regressar, tendência que se manteve 
nos fluxos migratórios posteriores para Nova Iorque e Berlim.

Não havia, nesses anos, qualquer instituição em Portugal dedicada 
à arte contemporânea para lá de algumas (poucas) galerias de arte 
que, com a revolução, inevitavelmente fecharam. A criação de orga-
nismos no Estado da recente democracia para a promoção da cultura 
foi-se processando segundo um modelo francófono e ligado à ideia de 
animation culturelle.

Lisboa possuía, desde 1911, um museu de arte contemporânea, um 
dos primeiros do mundo assim denominado. No entanto, a sua progra-
mação e as coleções portuguesas que reuniu foram, desde a sua funda-
ção, completamente oriundas do tardio naturalismo português, encon-
trando-se vedada a exposição e coleção dos artistas modernistas – de 
que, aliás, é exemplo cabal a dificuldade de inscrição de Amadeo de 
Souza-Cardoso, o mais importante pintor do modernismo português. 
O núcleo mais importante de obras de Souza-Cardoso só foi adquirido 
em 1957, pela FCG, como a primeira ação de valorização do moderno. 
Completamente alheado das práticas contemporâneas, o Museu do 
Chiado nunca cumpriu a sua função.

Assim, compreende-se facilmente a importância, em 1983, da aber-
tura do Centro de Arte Moderna da Fundação Calouste Gulbenkian, 
planeado, em 1979, como um museu da década de ‘70, assente sobre as 
ideias de experimentação artística, claramente enformado pela figu-
ra de José Ernesto de Sousa, o mais importante crítico português da 

época. Embora entre o projeto e a sua concretização haja um significa-
tivo hiato ideológico e programático, com a redução da coleção ao âm-
bito estritamente português, o CAM foi o primeiro museu da moder-
nidade portuguesa e, num certo sentido, contribuiu largamente para 
a sedimentação das gerações de artistas que iniciaram o seu percurso 
nas décadas de 1950 e 1960. O CAM foi o único centro de difusão de 
cultura artística consequente até à criação da Fundação de Serralves 
no Porto, em 1989, entidade que abriu, dez anos depois, o Museu de 
Arte Contemporânea, o primeiro museu de arte contemporânea com 
um programa e uma coleção devidamente articulados.

Provavelmente o mais importante momento simbólico deste processo 
de transformação deu-se em 1977, com a exposição “Alternativa Zero”, 
que, comissariada por Ernesto de Sousa, deu pública visibilidade a 
um grupo de artistas de que faziam parte Helena Almeida, Ângelo de 
Sousa, Fernando Calhau, Alberto Carneiro, Julião Sarmento e outros. 
Tratava-se da primeira demonstração de vitalidade das segundas van-
guardas em Portugal, reveladora também de uma consciência de grupo 
como da rutura em relação às gerações anteriores.

Nos anos mais recentes, depois da abertura do Centro Cultural de 
Belém, em 1993, uma grande estrutura pensada segundo um modelo 
generalista de centro para as artes, mas com um equipamento expo-
sitivo de grande dimensão, bem como da Culturgest (do mesmo ano), 
chegou o momento das grandes coleções privadas. 

É o caso da Coleção Berardo, que viria a ocupar o CCB a partir de 
2006 e da mais recente (e, entretanto, terminada) coleção da Fundação 
Ellipse. Ambas coleções internacionais de escala considerável, são, 
apesar das suas vicissitudes, sintoma de uma abertura do colecionismo 
privado em Portugal, que viria, entretanto, a ter expressões muito inte-
ressantes noutras coleções privadas que se quiseram abrir ao público, 
como a Coleção António Cachola, sediada em Elvas; a Coleção Norlinda 
e José Lima, de S. João da Madeira; ou a mais recente Coleção Maria e 
Armando Cabral, estabelecida em Lisboa.

O panorama dos espaços alternativos, entretanto, cresceu, quer em 
Lisboa, quer no Porto, existindo projetos de referência, como é o caso 
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da ZDB e da Kunsthalle Lissabon, ou espaços alternativos como o 
Sismógrafo, no Porto.

Na transformação do panorama português, é também fundamen-
tal – até pela escassez de espaços institucionais – o papel de bienais e 
festivais artísticos, forma de contornar o ancilosamento do panorama 
das instituições até 1993. São de mencionar, nesse período, as Jornadas 
de Arte Contemporânea do Porto, comissariadas por João Fernandes, e 
a Bienal de Óbidos, em 1993, o primeiro projeto inteiramente interna-
cional e site specific.

Mais recentemente, o surgimento da Bienal Anozero, em Coimbra, a 
BoCA (sediada em Lisboa, mas com extensões pelo território nacional), 
o Festival Walk&Talk, nos Açores, são montras, pensadas curatorial-
mente, da arte contemporânea em declinações diversas, mas ancoradas 
em realidades específicas pensadas numa escala global.

Por fim, no panorama institucional português, é fundamental o 
surgimento de cursos de MA em curatorial studies na Faculdade de 
Belas-Artes em Lisboa e, posteriormente, no Porto, assim como na 
Universidade Católica e na Universidade Nova, produzindo massa 
crítica e pensamento, sendo ainda notória a falta de cruzamento entre 
a academia e os museus – é evidente a necessidade de um Museu de 
Arte Contemporânea em Lisboa.

Esta possibilidade foi recentemente aberta pelo anúncio, por parte 
do Ministério da Cultura, da implementação deste museu no Centro 
Cultural de Belém já a partir de 2023, tendo também sido anuncia-
da a aquisição por parte do Estado da Coleção Ellipse a integrar esta 
nova instituição, mantendo-se a intenção de continuar a disponibili-
zar publicamente a Coleção Berardo. No conjunto destes espólios (e de 
outros que se venham a juntar), o novo Museu de Arte Contemporânea 
sediado no CCB corresponde a uma antiga ambição da comunidade 
artística e uma abertura fundamental no sentido do futuro das práti-
cas artísticas, da criação de memória cultural, do estímulo à produção 
artística e curatorial.

Se, nos últimos anos, o surgimento de artistas e instituições que in-
cluem temáticas contemporâneas performativas – como as questões de 

género, o empoderamento do feminino, as questões queer –, continua a 
ser necessário um repensamento da questão colonial, embora artistas, 
académicos e um certo pensamento crítico revelem uma atenção foca-
da nesta matéria.

Por fim, o que é surpreendente no panorama artístico português é a 
muito surpreendente vitalidade do tecido artístico, claramente mais 
intenso do que a possibilidade do seu enquadramento institucional ou 
do que a sua inscrição no colecionismo público. De onde parte a neces-
sidade do desenvolvimento de pontos de observação, dos quais o projeto 
PARTE Portugal Art Encounters é elemento auspicioso.

Citando o sociólogo português Boaventura de Sousa Santos, em 
Portugal, cruza-se o cosmopolitismo com acentrismo. Assim, é en-
contrável na nossa condição periférica um espírito de deslocação, uma 
desfocagem que está, por diversas formas, nas obras de muitos dos 
nossos artistas, por vezes idiossincráticos. Nesta prospetiva diagonal, 
encontramos, então, uma possibilidade de identidade móvel, que não é 
a identidade geográfica, mas uma construção sensível, ou um processo.

Se a nossa história institucional não o revela, ou afirma, será talvez 
porque é recente e necessita de encontrar o necessário balanço entre 
instituições, públicos, pensamento crítico e vitalidade artística. Como 
dizia Álvaro Lapa, artista português falecido em 2006, “Temos o trilho, 
falta-nos o mapa”. É seguir o trilho, portanto.
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A Practice of 
Practices

Margarida Mendes

A group meets to talk about resource extraction in Latin America 
on a summer afternoon. Shortly after, we went out for a walk in the 
forest towards the summit of the city’s old volcanic complex, am-
bling under the trees as we talked about the surrounding infrastruc-
ture. The next day, we meet to talk about scale and weather manage-
ment issues. We arranged to get together again to discuss issues of 
cosmology and antimatter, followed by a sound performance in a 
stone basement.

These were Summer School sessions on Geophilosophy. Under 
the title But does it float?, they took place in the space for artistic 
projects Avenida 211 and The Barber Shop, in 20141. We were based 
in a building in Lisbon’s Avenida da Liberdade, from 2009 to 2015, 
plus an extra year as a nomad project. Avenida 211 was an import-
ant complex of art studios and alternative spaces in the context 
of the local art scene, nourishing a city hard-hit by the 2008–2009 
Great Recession and the subsequent European debt crisis. Holding 
monthly meetings for eight years, The Barber Shop was a space 
dedicated to artistic thought and experimentation that stood out 
for its transdisciplinary program and methodological experimen-
talism. These are characteristics that still emerge today in my cu-
ratorial practice, which I have been developing for about a decade 
and a half, focusing on an investigation that ranges topics such as 
environmental humanities, the philosophy of technology, artistic 
experimentalism, and the conditions that inform cultural policy and 
artistic production.

Expanding the scope of research tools used in processes of collec-
tive reflection, my curatorial practice focuses on exploring the pro-
cesses and methodologies of knowledge production and the poten-
tial they can bring to the creation of increasingly pluralistic worlds. 
To this end, I have created platforms for reflection and hosted tem-
porary communities around themes associated with the environ-
mental humanities through eco-pedagogical processes that focus 

1 In www.thisisthebarbershop.blogspot.com
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on collaborative research. These are processes based on nurturing 
the conditions of artistic and reflective experimentalism that allow 
an expansion of the political reach of the arts.

An example of such a platform is the project The World in Which 
We Occur (TWWWO)2. Inspired by James Lee Byars’ World Question 
Center (1969), TWWWO began as a series of telephone conferences 
developed for an audience. The conferences addressed the history 
of the matter, researching processes of epistemological production 
within themes such as the politics of water, terrestrial metabolism, 
mourning, and climate change, among others. These sessions intro-
duced artists and scientists, bringing di�erent perspectives of art, 
science, law, the humanities, and activism. A monthly study group, 
Matter in Flux, assembled a worldwide community of critical think-
ers and researchers. The project’s activities were compiled in the 
book Electric Brine, gathering several texts by authors in the fields 
of the environmental humanities on issues such as hydrofeminism, 
water policy, and hydropoetry3.

Outdoor pedagogies and situated research processes based on 
ethnography have also greatly influenced me. Most of the curatorial 
projects that I develop include field visits and research with groups 
and communities dedicated to educational projects around political 
and environmental themes. I have been doing ongoing research with 
several collectives in Latin America: Más Arte Más Acción, which 
has done art projects, residencies, and commissions between art 
and ecology in Colombia; Lugar a Dudas, a residency project; Escuela 
Incierta, in Cali, Colombia; and LaAgencia, which has developed 
several editions of open-air schools and collective methodologies 
of creative exploration in the city of Bogotá, looking for alternative 
processes of artistic intervention.

These allies I have been learning from have expanded the dia-
logue between creative strategies and plural contexts. I have also 

2 twwwo.org
3 Electric Brine was edited by Archive Books, in Berlin, in 2021.

developed collaborations with collectives on the island of Java, in 
Indonesia, with their transdisciplinary practices of research and 
artistic creation, such as Bakudapan (a food research group) or 
Lifepatch. These collectives include artists, anthropologists, urban 
planners, designers, coders, chefs, and musicians. In my residencies 
with these collectives, I investigated their modus operandi and how 
they develop their pedagogical processes of collaborative research. 
I also reinforced the curatorial dialogue with them through projects 
such as Digestion School, an exhibition included in the 2018 Istanbul 
Design Biennial, School of Schools.4

The investigation of collaborative research processes, which com-
bine di�erent practices in search of knowledge and discussion of the 
politics of the commons, is the matrix of the exhibitions I organize, 
which include a solid pedagogical component and parallel discursive 
programs. Digestion School was one such example. This exhibition on 
planetary metabolism – from intensive cultures to supply markets 
or cultures of ingestion and immunity – included an extensive paral-
lel program of workshops, lectures, and events, which expanded the 
discursive reach of the exhibition through transdisciplinary practices 
that overlapped the proposed themes. On display at Studio X, an 
architecture studio with an open kitchen in Beyoglu, Istanbul, the ex-
hibition developed around a series of side events and pedagogical for-
mats. These highlighted practices such as the importance of gleaning 
and oral cultures for cultivation, the jamu, Indonesian plant-based 
alternative remedies that refute the colonialism of Western medicine, 
or the importance of mushrooms and food sovereignty in Ghanaian 
cuisine. This knowledge was passed on through workshops, tours, 
and designed shared meals. Other sessions touched on the themes of 
permaculture and symbiotic organisms. They explored the relation-
ship between microorganisms that inhabit the body, systems design, 
or cybernetics, creating spaces for debate between practices.

4 Digestion School presented at Studio X, Istanbul, in the Istanbul Design Biennial, School of 
Schools, curated by Jan Boelen, in 2018.
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The exhibition as a space for collaborative research and a forum 
for the encounter between practices is something I have been ex-
ploring through several other projects such as Matter Fictions (2016) 
or Plant Revolution! (2019)5. Starting from the laboratory and from 
the moment of psychedelic exploration as pivotal spaces for the 
mediation of the plant-human relationship, spaces that influenced 
cosmovisions and generations of techno-utopians, Plant Revolution! 
reflected on the relationship of technological mediation that humans 
developed with plants. They restructured their reproductive quali-
ties, creating dystopian and post-natural futures. However, they also 
called for a radical and conscious agroecological pedagogy, which 
reviews ways of being in the world and propagates itself through soil 
policy, or “the humus that fertilizes the literacy of soil necessary for 
future gestures of decolonization”6. This exhibition opened with a 
parallel program that included a conference on plants and animism, 
as well as a joint meeting organized by Agency, around a debate on 
medicinal patents for Amazonian plants by various specialists in 
the fields of anthropology, psychology, and law, alternative medicine, 
and ecology. This assembly raised essential questions about intellec-
tual property and traditional culture that emerge in the imaginary 
border between epistemologies that separate “nature” and “culture.” 
Creating space for the debate between ontologies and practices, this 
assembly is an excellent example of the critical processes I try to 
invoke in my collaborative curatorial practice.

The creation of collaborative thinking platforms based on peda-
gogical processes is central to all my work, which is dedicated to 
stimulating sensory and intellectual learning processes. To this 
extent, the exploration of di�erent curatorial formats has been the 
matrix of much of my work, which stands out for its programmatic 
and contextual versatility. These include, in addition to reading 

5 Matter Fictions took place at Museu Berardo, in 2016, and Plant Revolution! at CIAJG – Centro 
Internacional das Artes José de Guimarães, in 2019.

6 César, Filipa. “Meteorisations: Reading Amílcar Cabral’s Agronomy of Liberation”, The Wretched 
Earth: Botanical Conflicts and Artistic Interventions, 2018.

and discussion groups, intensive summer schools, listening ses-
sions, and immersive installations, as well as research residencies, 
soundwalks, and artistic co-creations. Through multiple collabora-
tions, I explore curiosities in a porosity that nourishes a continuous 
practice, questioning how exchanges between beings can be more 
plural, fair, and dialoguing. But also, how can culture generate con-
scious tools and processes that respect the multiple sensorialities 
of the world.
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Uma Prática de Práticas

Margarida Mendes

Numa tarde de verão, um grupo de pessoas reúne-se para debater a 
extração de recursos na América Latina. Pouco depois, saímos para ca-
minhar na floresta em direção ao cume do antigo complexo vulcânico da 
cidade, numa deriva estre as árvores onde conversamos sobre a infraes-
trutura circundante. No dia seguinte, reunimo-nos de novo, para uma 
sessão sobre questões de escala e a gestão da condição climática. Mais 
tarde, juntar-nos-íamos para debater questões sobre Cosmologia e a an-
timatéria, seguindo para uma performance sonora numa cave de pedra.

Estas sessões faziam parte da programação sobre geofilosofia da 
Summer School, But does it float?, organizada nos espaços de projetos 
artísticos Avenida 211 e The Barber Shop, em 20141. O projeto esteve 
sediado no edifício Avenida 211, em Lisboa, entre 2009 e 2015 – tendo 
sido nómada por mais um ano –, no que foi um importante complexo 
de estúdios e espaços alternativos da cena artística local, nutrindo 
a cidade durante os anos da recente crise económica. Centrando o 
seu foco na sua atividade como espaço de produção de pensamento e 
experimentação artística, onde durante oito anos se desenvolveram 
encontros mensais, The Barber Shop destacou-se pela sua transdis-
ciplinaridade programática e experimentalismo metodológico. Estas 
são características que ainda hoje emergem na prática curatorial que 
venho a desenvolver há cerca de década e meia, centrando-se numa in-
vestigação entre as humanidades ambientais, a filosofia da tecnologia, 
o experimentalismo artístico e as condições que viabilizam a produção 
artística e política cultural.

Expandindo o alcance das ferramentas de investigação para proces-
sos de reflexão coletiva, a prática curatorial que venho a desenvolver 
centra-se na exploração dos processos e metodologias de produção de 

1 Consultado em www.thisisthebarbershop.blogspot.com
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conhecimento e no potencial que estes poderão trazer na constituição 
de mundos mais plurais. Para tal, tenho vindo a criar plataformas de 
reflexão e acolhimento de comunidades temporárias em redor de temá-
ticas associadas às humanidades ambientais, através de processos eco-
pedagógicos que se centram na investigação coletiva. Estes processos 
têm como objetivo nutrir as condições do experimentalismo artístico e 
reflexivo que permitem uma expansão do alcance político das artes.

Um exemplo de tal plataforma é o projeto de conferências The World 
in Which We Occur (TWWWO)2. Inspirado no World Question Center, 
de James Lee Byars (1969), TWWWO iniciou-se como uma série de 
conferências telefónicas desenvolvidas perante uma audiência, que 
aflorou questões enraizadas na história da matéria, investigando os 
processos de produção epistemológica dentro de temas como a política 
da água, os metabolismos terrestres, o luto e alterações climáticas, en-
tre outros. Estas sessões introduziram artistas e cientistas, que cruza-
vam perspetivas da arte, da ciência, do direito, das humanidades e do 
ativismo. As mesmas foram complementadas por um grupo de estudos 
mensal, Matter in Flux, que agregavam uma comunidade de pensa-
mento crítico, juntando investigadores de vários pontos do mundo em 
sessões de reflexão intelectual. As atividades deste projeto foram com-
piladas no livro Electric Brine, que reúne escritos de autoras no âmbito 
das humanidades ambientais e literatura que trabalham questões 
como o hidrofeminismo, a política da água e a hidropoesia3.

As pedagogias ao ar livre e os processos de investigação situados com 
base na Etnografia têm sido também uma forte influência para mim. 
Grande parte dos projetos curatoriais que desenvolvo incluem visitas 
de campo e pesquisa junto a coletivos e comunidades que se dedicam 
a projetos educacionais em redor de temáticas políticas e ambientais. 
Tenho feito pesquisa continuada em conjunto com coletivos na América 
Latina, tais como o Más Arte Más Acción, que tem feito projetos ar-
tísticos, residências e comissões entre a arte e ecologia na Colômbia; o 

2 Consultado em http://twwwo.org/
3 A obra Electric Brine foi editada pela Archive Books, em Berlim, no ano de 2021.

Lugar a Dudas, onde se organizam residências; e o Escuela Incierta 
em Cali, Colômbia, assim como o LaAgencia, que desenvolveu várias 
edições de escolas ao ar livre e metodologias coletivas de exploração 
criativa na cidade de Bogotá, atendendo a processos alternativos de 
intervenção artística.

Estes aliados, com os quais tenho aprendido, têm ampliado o diálo-
go entre estratégias criativas e contextos plurais. Tenho desenvolvido 
colaborações também com coletivos na Ilha de Java, na Indonésia, 
com práticas transdisciplinares de investigação e criação artística, 
tais como o Bakudapan (um grupo de pesquisa sobre comida) ou o 
Lifepatch. Estes coletivos incluem artistas, antropólogos, urbanistas, 
designers, coders, chefes, músicos, entre outros. Em residências que fiz 
com estes coletivos, investiguei o seu modus operandi e como desenvol-
vem os seus processos pedagógicos de investigação coletiva. Fomentei 
também o diálogo curatorial com os mesmos através de projetos, tais 
como o Digestion School, uma exposição incluída em A School of 
Schools4, a Vienal de Design de Istambul de 2018.

A investigação dos processos colaborativos de pesquisa, que cruzam 
práticas diversas em busca de conhecimento e discussão da política do 
comum – ou commons – tem formulado a matriz das exposições que 
organizo, que acabam por incluir uma forte componente pedagógica 
e programas discursivos paralelos. A Digestion School foi um destes 
exemplos. Esta exposição sobre o metabolismo planetário – das cultu-
ras intensivas aos mercados de abastecimento, ou culturas de ingestão 
e imunidade – incluiu um extenso programa paralelo de workshops, 
palestras e eventos, que expandiam o alcance discursivo da exposição 
através de práticas transdisciplinares que cruzavam as temáticas 
propostas. Patente no Studio X, um estúdio de arquitetura com uma 
cozinha aberta em Beyoglu, Istambul, a exposição desenvolveu-se em 
redor de uma série de eventos paralelos e formatos pedagógicos. Estes 
afloravam práticas como a importância do respigar e das culturas orais 

4 A Digestion School decorreu no Studio X, em Istambul, dentro da programação da Bienal de Design 
de Istambul, School of Schools, comissariada por Jan Boelen, em 2018.
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para o cultivo; o jamu, um remédio alternativo indonésio com base em 
plantas que refutam o colonialismo da medicina ocidental; ou ainda 
a importância dos cogumelos e soberania alimentar na culinária do 
Gana. Estes conhecimentos foram passados através de workshops, 
passeios e refeições concebidas e partilhadas. Outras sessões afloraram 
os temas da permacultura e organismos simbióticos, explorando a re-
lação entre os microrganismos que habitam o corpo e o pensamento de 
sistemas ou a cibernética, criando espaços de debate entre práticas.

A exposição enquanto espaço de investigação coletivo e fórum de en-
contro entre práticas é algo que tenho vindo a explorar através de vários 
outros projetos, como o Matter Fictions (2016) ou o Plant Revolution! 
(2019)5. Partindo do laboratório e momento de exploração psicadélica 
como espaços charneira para a mediação da relação planta-humano, 
espaços que influenciaram cosmovisões e gerações de tecnoutopistas, 
Plant Revolution! refletiu sobre a relação de mediação tecnológica que 
os humanos desenvolveram com as plantas. Os mesmos restruturaram 
as suas qualidades reprodutivas, criando futuros distópicos e pós-na-
turais, mas também reclamaram a pedagogia agroecológica radical e 
consciente, que revê formas de estar no mundo e se propaga através da 
política dos solos, ou “o humus que fertiliza a literacia do solo neces-
sária para gestos futuros de descolonização”6. Esta exposição foi inau-
gurada com um programa paralelo que incluiu uma conferência sobre 
plantas e animismo, além de uma assembleia coletiva organizada por 
Agency, em redor do debate de patentes medicinais de plantas amazó-
nicas por vários especialistas da área da antropologia, psicologia, di-
reito, medicina alternativa e ecologia. Esta assembleia levantou impor-
tantes questões sobre a propriedade intelectual e cultura tradicional 
que emergem na fronteira imaginária entre epistemologias que defi-
nem as classificações de “natureza” e de “cultura”. Criando espaço para 
o debate entre ontologias e práticas, esta assembleia foi emblemática, 

5 A Matter Fictions decorreu no Museu Berardo, em 2016, e a Plant Revolution! aconteceu no 
CIAJG – Centro Internacional das Artes José de Guimarães, em 2019.

6 César, Filipa. “Meteorisations: Reading Amílcar Cabral’s Agronomy of Liberation”, The Wretched 
Earth: Botanical Conflicts and Artistic Interventions, 2018

como um dos processos centrais que tento invocar através da minha 
prática curatorial colaborativa.

A criação de plataformas de pensamento coletivo, com base em 
processos pedagógicos, é central a todo o meu trabalho, que se dedica 
a estimular processos de aprendizagem sensorial e intelectual. Nesta 
medida, a exploração de formatos curatoriais diversos tem sido a ma-
triz de grande parte do meu trabalho, que se destaca pela sua versa-
tilidade programática e contextual. Estes incluem, além de grupos de 
leitura e discussão, summer schools intensivas, sessões de escuta e ins-
talações imersivas, assim como residências de investigação, caminha-
das sonoras e co-criações artísticas. Através de múltiplas colaborações, 
numa porosidade que nutre a prática contínua, exploram-se curiosida-
des, questionando-se como poderão as trocas entre seres tornarem-se 
mais plurais, equitativas e dialogantes. Mas também como poderá a 
cultura gerar ferramentas e processos conscientes, que respeitem as 
múltiplas sensorialidades do mundo.
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Black representativity 
in the artistic sector 
in Portugal
Public funding policies for the 
decolonization of the arts

Raquel Lima

The dominant practices of public funding for the arts have histori-
cally implied two types of censorship: censorship of the violence 
inherent to the procedures on which they are based and which give 
them a character of neutrality, oblivious to the social asymme-
tries that determine access to material resources for the creation, 
programming and enjoyment of art; and censorship of narratives 
that do not fit into a dominant discourse that serves the presen-
tation of artistic objects within the hegemonic logics of global 
commercialization of knowledge and know-how.

It makes sense to speak of censorship if we observe how the forms 
of exclusion of public funding act based on moral or political criteria 
to judge, evaluate and finance objects and structures that may be 
considered as convenient for publication, presentation or interna-
tionalization. Understanding the mapping of public funding for art 
not only from an economic gaze, but analysing it socially and criti-
cally, allows us to look at more complex power relations within the 
discourse on the decolonization of art. For example, on how contem-
porary art can value and finance a more comprehensive and diversi-
fied cultural heritage, considering socio-political clippings, namely 
ethno-racial ones, in order to cease the colonial violence inscribed in 
the very conception and treatment of what is or is not considered to 
be art that is representative of a particular social fabric.

In Portugal, on the one hand, we participate in an incipient debate 
around the restitution of museum pieces and objects, looted during 
Colonialism, to their people of origin, highlighting the looting as the 
originary principle of what we call modern art (Azoulay, 2019: 80)1, 
and we discuss the expansion of representativeness in art history 
from a perspective that is turned to people, works and objects absent 
from the traditional spaces of artistic organization, exhibition and 
dissemination. On the other hand, public funding continues to be a 
device for the sedimentation of the artistic canon which, although 
malleable, is founded on an identity(ies) agglutinating principle, 

1 Azoulay, Ariella Aïsha (2019). Potential History: Unlearning Imperialism. London: Verso.
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allowing the colonial history to be rea�rmed and reactivated, through 
initiatives that do not start from a reflection on the procedures, 
means of production and curatorial practices sometimes of censor-
ship and sometimes of fetishization of social groups read as minori-
ties. Acknowledging the gaps and ongoing violence in the art sector 
makes contemporary art a space for openness and dialogue and one 
of the main agents for writing and criticising our common history.

The specific debate around Black representativity in the artistic 
sector in Portugal is old, but several forums for criticism and dis-
cussion have recently been organised, in which the recurrent dis-
crediting and infantilization of the art produced by Black people by 
state institutions and artistic structures is noted, and the demand 
for a questioning of the collective colonial imaginary, the ideal of 
meritocracy2, tokenism3, the system of privileges that sustains and 
constitutes the normativity of whiteness4, and the perpetuation of 
exclusionary selection and evaluation dynamics, which maintain 
generational cycles of racial inequality.

Any reflection on Black representativeness in Portugal, in order 
to elaborate reparation policies, must be framed in the historical 
continuities of Colonialism, in order to understand the genesis of 
structural racism, reinforced by laws, statutes and governmen-
tal actions to this day. It should be noted that reparation policies 
emerge in the USA as a result of the Civil Rights Movement in the 

2 An ideological instrument aimed at maintaining an unequal political system insofar as it asso-
ciates merit with power. A meritocratic model is a principle or ideal of social organisation that 
seeks to promote individuals, in di�erent social spaces, on the basis of their merits (aptitude, 
work, e�orts, skills, intelligence, virtue) without considering their social origin (gender, class or 
race), wealth (social reproduction) or individual relationships (nepotism or cooptation).

3 The practice of only making a superficial or token e�ort to be inclusive to members of ‘minori-
ties’, especially by recruiting a small number of people from under-represented groups to give the 
appearance of racial or sexual equality within a workforce.

4 The term was coined in the early 20th century by Black intellectuals such as W.E.B. Du Bois and 
Frantz Fanon and came to prominence in the 1990s in the USA. Today it matches a theoretical 
school of thought of social critical analysis. The concept of whiteness can be understood as an 
idea, fallaciously produced, of white racial superiority or white supremacy, resulting in societies 
structured by racism, in a position in which subjects identified as white acquire symbolic and 
material privileges in relation to non-white subjects.

1960s – as opposed to the colourblindness policies which argued 
that policies that di�erentiate by racial classification tend to create, 
perpetuate or exacerbate racial division – and aim to repair social 
inequalities through public policies that grant equal opportunities to 
people who are structurally discriminated against within the country.

In Portugal, the generalized negation of its colonial history, and the 
unaccountability of artistic entities in the face of European directives 
to combat racism that the country has subscribed to – for example, the 
International Convention on the Elimination of All Forms of Racial 
Discrimination (1965), the International Decade of Afrodescendants 
(2015–2024), the National Plan to Combat Racism and Discrimination 
(2021) and, more recently, the final Survey on Living Conditions, Origins 
and Trajectories of the Resident Population, on the ethnic-racial origin 
of the population, which should start in 2023 through the National 
Institute of Statistics – have been among the main di�culties for the 
consolidation of reparation policies, allied to discursive subterfuges, 
namely the recourse to the idea of unconstitutionality of the law, which 
invalidates the revisionism of the teams, actions and practices of artis-
tic structures, whether of creation, programming or recruitment.

Its commitment may be expressed by a constant updating on the 
racial debate, by listening to the Black artistic community, by the 
legal framework of measures that are not hostage to the “good will” of 
specific people in the teams, or even by the creation of diversity, equity, 
equality and anti-racism committees within these organizations.

Examples of the latter path are Arts Council England’s Equality 
Action Plan, or Creative Scotland’s Equalities, Diversity and 
Inclusion department, which, while subject to criticism, nonetheless 
demonstrate a concerted e�ort to create practical guides on how to 
develop equality objectives with action plans that help organizations 
study how they can respond to these issues through their arts and cul-
tural programmes; as well as diversify their audiences and workforce.

Monitoring results, whether through scientific studies on the sub-
ject in articulation with research centers and observatories, or through 
analysis and revisionism of the structures and projects funded, is 
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fundamental to foster responsibility and commitment across the sector. 
The institutionalization of racial quotas, with a percentage of the public 
budget for the arts being directed to projects led by “minorities”, can 
certainly boost the emergence of new creators. Other measures already 
advanced – namely the sub-criteria in the evaluation of applications for 
punctual support by the Portugal’s Direção-Geral das Artes (DGArtes) 
for the majoration of teams with ethno-racial diversity, namely 
Afrodescendants; the updating of the decree-law that frames ethno-ra-
cial diversity as a domain of public interest in the arts; the ethnic-racial 
diversification of the DGArtes’ applications evaluation commissions; 
the constitution of collectives and associations focusing on the question 
of Black representativity – all contribute, unequivocally, to the deepen-
ing and complexification of the racial debate in the artistic sector.

We are living a challenging moment of discussion on public funding 
policies for the decolonization of the arts and the increase of Black 
representativeness in the arts sector in Portugal, with a view to de-
mocratizing access to the arts from the inscription of discourses, 
knowledge and experiences that lead to more comprehensive readings 
of the world. It is thus not only a matter of recognizing the bodies 
historically excluded from dominant narratives, but of acknowledging 
that certain artistic expressions are fundamental to expanding not 
only the conception of contemporary art but also its history, teaching, 
collection, and archive.

If on the one hand the contemporary art scene in Portugal is am-
plifying and diversifying, on the other hand self-reflection and crit-
ical discourse about itself has to go beyond the aesthetic and repre-
sentational constraints, and reach the logics of distribution of the 
material resources that sustain it, from the places of power. So, how 
can we promote visions, practices, and reflections on contemporary 
art in Portugal that are not only decentralized, but epistemologically 
uprooted from the dominant methods of categorization and hierar-
chization? Art cannot be decolonized without decolonizing history. 
And the true history of contemporary art in Portugal is also a history 
of silences and silencing which remains untold.

A representatividade negra no setor 
artístico em Portugal
Políticas de financiamento público 
para a descolonização das artes

Raquel Lima

As práticas dominantes de financiamento público para as artes têm 
implicado, historicamente, dois tipos de censura: a censura das violên-
cias inerentes aos procedimentos que as fundamentam e lhes atribuem 
um caráter de neutralidade, alheio às assimetrias sociais que deter-
minam o acesso a recursos materiais para a criação, programação e 
fruição da arte; e a censura de narrativas que não se enquadram num 
discurso dominante que sirva à apresentação de objetos artísticos, 
dentro das lógicas hegemónicas de mercantilização global de conheci-
mentos e saberes.

Faz sentido falar de censura se observarmos como as formas de exclu-
são de financiamento público atuam com base em critérios morais ou 
políticos para julgar, avaliar e financiar objetos e estruturas que podem 
ser tidos como convenientes para publicação, apresentação ou interna-
cionalização. Entender o mapeamento do financiamento público para a 
arte sem ser através de um olhar economicista, mas analisá-lo social e 
criticamente, permite-nos olhar para relações de poder mais complexas 
no âmbito do discurso sobre a descolonização da arte. Por exemplo, sobre 
como pode a arte contemporânea valorizar e financiar um património 
cultural mais abrangente e diversificado, atendendo a recortes sociopolí-
ticos, designadamente étnico-raciais, de modo a cessar violências colo-
niais inscritas na própria conceção e tratamento do que é considerado 
ou não a arte representativa de determinado tecido social.

Em Portugal, por um lado, participamos num debate incipiente 
em torno da restituição de peças e objetos museológicos, pilhados du-
rante o Colonialismo, aos seus povos de origem, evidenciando o saque 
como princípio originário daquilo a que chamamos de arte moderna 
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(Azoulay, 2019: 80)1, e discutimos a ampliação da representativida-
de na história da arte a partir da perspetiva voltada para as pessoas, 
obras e objetos ausentes dos tradicionais espaços de organização, ex-
posição e difusão artística. Por outro lado, o financiamento público 
continua a ser um dispositivo de sedimentação do cânone artístico que, 
mesmo maleável, está alicerçado num princípio aglutinador de identi-
dade(s), permitindo que a história colonial seja reafirmada e reativada, 
através de iniciativas que não partem de uma reflexão sobre os procedi-
mentos, meios de produção e práticas curatoriais ora de censura ora de 
fetichização de grupos sociais tidos como minoritários. Reconhecer as 
lacunas e violências em curso no setor artístico faz da arte contempo-
rânea um espaço de abertura e diálogo e um dos principais agentes de 
escrita e crítica da nossa história comum.

O debate específico em torno da representatividade negra no setor 
artístico em Portugal é antigo, mas foram recentemente organizados 
diversos fóruns de crítica e discussão em que se constata a recorrente 
descredibilização e infantilização da arte produzida por pessoas negras 
por parte das instituições estatais e estruturas artísticas, e a exigên-
cia de um questionamento sobre o imaginário colonial coletivo, o ideal 
de meritocracia2, o tokenismo3, o sistema de privilégios que sustém e 
constitui a normatividade da branquitude4, e a perpetuação de dinâ-
micas de seleção e avaliação excludentes, que mantém ciclos geracio-
nais de desigualdade racial.

1 Azoulay, Ariella Aïsha (2019). Potential History: Unlearning Imperialism. Londres: Verso.
2 Instrumento ideológico voltado para a manutenção de um sistema político desigual na medida em 

que associa mérito a poder. Um modelo meritocrático é um princípio ou ideal de organização social 
que procura promover os indivíduos, nos diferentes espaços sociais, em função dos seus méritos 
(aptidão, trabalho, esforços, competências, inteligência, virtude), sem considerar a sua origem social 
(género, classe ou raça), riqueza (reprodução social) ou relações individuais (nepotismo ou cooptação).

3 A prática de fazer um mero esforço superficial ou simbólico para ser inclusivo para membros de “mi-
norias”, especialmente recrutando um pequeno número de pessoas de grupos sub-representados para 
dar a aparência de igualdade racial ou sexual dentro de uma força de trabalho.

4 O termo teve a sua génese no início do século XX, por intelectuais negros como W.E.B. Du Bois e 
Frantz Fanon, e destacou-se nos anos 1990, nos EUA. Hoje corresponde a uma linha teórica de 
análise crítica social. O conceito de branquitude pode ser entendido como uma ideia, falaciosamente 
produzida, de superioridade racial branca ou supremacia branca, resultante nas sociedades estrutu-
radas pelo racismo, numa posição em que os sujeitos identificados como brancos adquirem privilégios 
simbólicos e materiais em relação aos não brancos.

Qualquer reflexão sobre representatividade negra em Portugal, de 
modo a elaborar políticas de reparação, deve ser enquadrada nas conti-
nuidades históricas do Colonialismo, para compreendermos a génese do 
racismo estrutural, reforçado por leis, estatutos e ações governamentais 
até aos dias de hoje. De notar que as políticas de reparação surgem nos 
EUA, resultado do Movimento de Direitos Civis na década de 60 – em 
contraposição às políticas colorblindness, que defendiam que as po-
líticas que se diferenciam por classificação racial tendem a criar, per-
petuar ou exacerbar a divisão racial – e visam reparar desigualdades 
sociais através de políticas públicas que concedam oportunidades iguais 
para pessoas discriminadas estruturalmente no país.

Em Portugal, o negacionismo generalizado da sua história colo-
nial e a desresponsabilização de entidades artísticas face às diretivas 
europeias de combate ao racismo que o país tem vindo a subscrever – 
por exemplo, a Convenção Internacional sobre Eliminação de Todas 
as Formas de Discriminação Racial (1965), a Década Internacional 
de Afrodescendentes (2015–2024), o Plano Nacional de Combate ao 
Racismo e à Discriminação (2021) e, mais recentemente, o Inquérito 
final às Condições de Vida, Origens e Trajetórias da População 
Residente, sobre a origem étnico-racial da população, que deverá ar-
rancar em 2023, através do Instituto Nacional de Estatística – têm 
sido das principais dificuldades para a consolidação de políticas de 
reparação, aliadas a subterfúgios discursivos, nomeadamente o recurso 
à ideia de inconstitucionalidade da lei, que invalida o revisionismo das 
equipas, ações e práticas das estruturas artísticas, sejam de criação, 
programação ou recrutamento.

O seu compromisso poder-se-á manifestar numa atualização cons-
tante sobre o debate racial, pela auscultação da comunidade artística 
negra, pelo enquadramento legal de medidas que não fiquem reféns da 
“boa-vontade” de pessoas pontuais nas equipas, ou mesmo pela cria-
ção de comissões de diversidade, equidade, igualdade e antirracismo 
no seu seio.

Exemplos deste último caminho são o Equality Action Plan, do 
Arts Council England, ou o departamento de Equalities, Diversity and 

82 83In dialogue / Em diálogo Essays / Ensaios

https://pt.wikipedia.org/wiki/Ideologia
https://pt.wikipedia.org/wiki/Sistema_pol%C3%ADtico
https://pt.wikipedia.org/wiki/Desigualdade_econ%C3%B4mica
https://pt.wikipedia.org/wiki/Organiza%C3%A7%C3%A3o_social
https://pt.wikipedia.org/wiki/Aptid%C3%A3o
https://pt.wikipedia.org/wiki/Intelig%C3%AAncia
https://pt.wikipedia.org/wiki/Virtude
https://pt.wikipedia.org/wiki/Reprodu%C3%A7%C3%A3o_social
https://pt.wikipedia.org/wiki/Nepotismo
https://pt.wikipedia.org/wiki/Coopta%C3%A7%C3%A3o
https://pt.wikipedia.org/wiki/Minorias
https://pt.wikipedia.org/wiki/Minorias


Inclusion, do Creative Scotland, que, ainda que sujeitos a críticas, não 
deixam de demonstrar um esforço concertado para a criação de guias 
práticos sobre como desenvolver objetivos de igualdade com planos de 
ação que ajudam organizações a analisarem a forma como podem res-
ponder a estas questões através dos seus programas artísticos e cultu-
rais, bem como diversificarem o seu público e a sua força de trabalho.

A monitorização de resultados, seja através de estudos científicos 
sobre o tema em articulação com centros de investigação e observató-
rios, seja através da análise e revisionismo das estruturas e projetos 
financiados, é fundamental para fomentar a responsabilidade e o 
compromisso de forma transversal no setor. A institucionalização de 
cotas raciais, com uma percentagem do orçamento público para as 
artes direcionada para projetos liderados por “minorias”, pode certa-
mente impulsionar a emergência de novos criadores. Outras medidas 
já avançadas – e nomeadamente o subcritério na avaliação de candi-
daturas a apoio pontual pela Direção-Geral das Artes (DGArtes) para 
majoração de equipas com diversidade étnico-racial, designadamente 
afrodescendentes; a atualização do decreto-lei que enquadra a diver-
sidade étnico-racial como domínio de interesse público nas artes; a 
diversificação étnico-racial das comissões de avaliação de candidatu-
ras da DGArtes; ou a constituição de coletivos e associações com foco 
na questão da representatividade negra – contribuem, de forma ine-
quívoca, para o aprofundamento e complexificação do debate racial no 
setor artístico.

Vivemos um momento desafiante de discussão sobre políticas de 
financiamento público para a descolonização das artes e o aumento da 
representatividade negra no setor artístico em Portugal, com vista à 
democratização do acesso às artes desde a inscrição de discursos, sabe-
res e experiências que abram para leituras mais abrangentes do mun-
do. Trata-se, assim, não apenas de reconhecer os corpos historicamente 
excluídos das narrativas dominantes, mas de reconhecer que determi-
nadas expressões artísticas são fundamentais para expandir não só a 
conceção de arte contemporânea, como também a sua história, ensino, 
coleção e arquivo.

Se, por um lado, o panorama contemporâneo da arte em Portugal 
se amplifica e diversifica, por outro, a autorreflexão e o discurso críti-
co sobre si próprio tem de ir além dos constrangimentos estéticos e de 
representação, e chegar às lógicas de distribuição dos recursos mate-
riais que o sustêm, a partir dos lugares de poder. Então, como promover 
visões, práticas e reflexões sobre a arte contemporânea em Portugal que 
não sejam apenas descentralizadas, mas epistemologicamente desen-
raizadas dos métodos de categorização e hierarquização dominantes? 
Não se descoloniza a arte sem descolonizar a história. E a verdadeira 
história da arte contemporânea em Portugal é também uma história 
de silêncios e silenciamentos que continua por contar.
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Ephemeral museums, 
slithering practices, 
and nocturnal 
a�ections

Odete

1.
This is a text jam-packed with a priori tensions. I will write it cau-
tiously because I fear betraying my intentions and communities. 
I will therefore try to think of them as much as I can. If this seems 
strange to the reader, then maybe they don’t belong in the places I 
will talk about. There are places, there are relationships, there are 
moments, architectures, and networks that remain outside the uni-
verse that has been appropriated by artistic institutions, and – al-
though appropriation can be relevant to increase our understanding 
of what a creative practice can be – this distance from the museum’s 
structure can also be seen as a power. For a long time, I struggled to 
place certain things in a place of institutional artistic legitimation 
because I saw this legitimation as progress. But now, I must ask 
myself… is it?

When I was invited to write something under the title “A dialogue 
on the night, intersectionality, fusions and collaborations in the 
contemporary art scene in Portugal,” I immediately understood 
what was wanted from me. And I was afraid. I remembered my 
DRLNG project with Bruno Cadinha, which started out precise-
ly with creating an archive of nocturnal artistic practices, but the 
game turned against me. And the ‘game,’ I mean, is just ********pho-
bia. A game that had become the cisgender strategy, perhaps un-
conscious, to put the trannie in her place: the night. “She’ll know 
what to say about the night. She was a DJ at some point. I saw her 
the other night at the disco. There she was on the pier. Look how she 
rocks that look, the makeup, the wig, the hair extensions, the ripped 
dress, the screams, the songs.” But fear is also a power. And with it, 
She will speak:

2.
My evening outings started when I moved from Porto to Lisbon. 
Venturing into Lisbon at night, strolling from bar to bar, and 
discovering clubs and events, was the most e�ective way of con-
fronting the city’s artistic practices. I was nineteen. I found many 
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artists whose work I admired actively engaged with the nightly 
social fabric. I have strong memories of parties like those produced 
and promoted by Rabbit Hole (full of performances, film screenings, 
debates, etc.). They had a profound impact on me. These events 
had echoes in other LGBT-focused events throughout the city, film 
festival parties, theatre plays, etc. I remember how I felt then, fi-
nally free to experience life on my own terms. But this feeling of 
freedom is a double-edged knife – I was free because those spaces 
were seen as less dignified than institutional spaces. Nevertheless, 
I accepted my freedom in those places and, together with many 
other people who felt the same, I experimented with clothes, make-
up, choreographic practices, gender expressions, and music. Every 
night a di�erent makeup, a look gleaned from a thousand and one 
places, a new way of dancing. I engaged in all this in various forms: 
as a DJ, dancer, drag queen, entertainer, consumer, organizer, and 
even nurse.

 and the boundaries between
things between people blurred and I was myself and sometimes
they   she   he   you and the a�ections among
this haze were real, makeup was a beacon in the darkness
and clothes the stages where we performed our bodies
We stitched our perceptions into our bodies, trying to understand 

where we came from and where we were going we helped whoever 
needed our help, knowing that was the only place where we would

swim together breathe together ultimately
we were learning how to conspire with gills far from the
 conceptual from the aesthetics of the sublime and transcendent, 

far from the words we used to weave our daily thoughts we em-
bodied a storm, an earthquake, a string of fires

and after a while, I realized

we were making art, art beyond the limits imposed by the history 
of art. We were all engaged in a practice that flourished outside the 

limits of the institution, a practice that legitimates itself. It is pre-
carious, nonetheless. It is a practice of gleaning, of transformation: 
an ecosystem. I considered the things that persist over di�erent 
generations, passed on by an oral tradition. We learned by watching 
the older, always trying to go beyond what the previous generation 
had made possible. Our drag more ambiguous and monstrous than 
what we’d seen at Finalmente; our music more hysterical and psy-
chosomatic than Lux’s house or Pride’s pop. We were creating man-
ifestos of poetic, autobiographic, dissident activism. Attempts to 
map ourselves by making inroads on the history of the margins of 
the performative arts, from fashions shows, club kid parties, caba-
ret, drag shows, etc. At the time, it was painful to realize no drag 
queens were shown at the museum. Galleries did not feature our 
painted faces peering into a di�erent world. The institutions did 
not appreciate our skill to create a fresh look, and our political and 
philosophical debates were limited to our bubble. Our gender identi-
ties were condemned to live in the dark.

3.
In 2017, with Bruno Cadinha, I wrote this about my archive: “I 
always tried to look for and signal the influence of queer prac-
tices in the history of performative arts and queer identities.” I 
wanted to (re)inscribe these influences and practices, legitimizing 
them as authorial performances, to reclaim the anonymity of the 
performative margins as a consequence of a normative and mer-
cantile history of art. The objective is to consider the anonymity 
of the aesthetical form as political power, as a questioning of the 
idea of authorship, and as a historical and poetical intersectional 
possibility. Anonymity as the fruit of a knowledge that is trans-
mitted through the body and through a repertoire. Anonymity as a 
provocation to the stability of the archive and to the logocentrism 
of history. I wanted to create an archive, to compose a history of 
the performative arts based on a repertoire of queer and anony-
mous practices, projecting them on my personal experiences while 
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destabilizing notions of art and identity. Rejecting dynamics of 
centralization and social and economic marginalization, I collected 
what had been left out and marginalized and reinscribed it in histo-
ry – “History” is a tool of power for those who can yield it, and the 
archive is its categorical crystallization. Whenever those who can-
not influence it are made visible, they are made thus in the form of a 
fetishized icon.

Our “nocturnal” practices were also practices of artistic survival. 
Precarious practices. And this precarity is extensible to a diversity 
of regimens: the historical, the social, and the economic. We start 
from this precarity, which we share with our references, as a means 
to juxtapose experiences and enhance them as a political and pro-
to-poetic place. We are the heirs of the DIY, a practice of “make do 
with what you get and don’t have.” Clothes were always a good start 
to change how the body is perceived, give it strange shapes, shift 
from feminine to masculine, monster, animal, cyborg, etc. Clothes 
are speech. They tell us our bodies are shaped by a (collective and 
personal) history; they result from their historical, cultural, geo-
graphic, and economic circumstances.

4.
We exist amidst murmurs
rumours that there’s someone who sees us
And babbles into someone else’s ear
In a low and pleasant tone
So-and-so X or so-and-so Y

X and Y are accepted in the other’s bosom
And they swim through incomplete thoughts
The pink blush and the eyeliner
The numb and crushing pace

It’s been a while since I stopped talking about us. Talking about us 
is o�ering our necks to vampires, is talking with mouths other than 

ours. Ours are the bones we swap in secrecy, honing them into sharp 
blades to protect us in our paths. Let them believe they have caught us 
as we change wigs for next week’s look. Like mermaids in fishing nets

 they think.
But we are sharp
And tiny
And slippery

They will never catch us.
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Museus efémeros, práticas deslizantes 
e afetos noturnos

Odete

1.
Este é um texto cuja escrita é cheia de tensões a priori. É com hesi-
tação que o escrevo, porque receio trair as minhas próprias intenções, 
as minhas comunidades. Tentarei, portanto, velar por elas o máximo 
que posso. Se isto parecer estranho ao leitor, então talvez quem me lê 
não pertença aos lugares de que falarei. Há lugares, há relações, há 
momentos, arquiteturas e redes que permanecem fora da apropriação 
pelas instituições artísticas e – ainda que a sua apropriação seja, por 
vezes, relevante para aumentar o entendimento daquilo que pode ser 
a prática artística – o seu escape ao enquadramento num lugar mu-
seológico é uma potência. Durante muito tempo tentei lutar para que 
certas coisas entrassem no lugar de legitimação artística institucio-
nal, pois via essa legitimação como progresso. Mas agora, pergunto-
-me… será mesmo?

Quando me foi feita a proposta para escrever algo com o mote 
“Um diálogo sobre a noite, a interseccionalidade, as fusões e cola-
borações no panorama da arte contemporânea em Portugal”, perce-
bi imediatamente o que queriam de mim. E tive medo. Lembrei-me 
do meu projeto DRLNG, com Bruno Cadinha, que partia exata-
mente de criar um arquivo de práticas artísticas noturnas, mas o 
jogo virou-se contra mim. O “jogo” (no fundo, a ********fobia) torna-
ra-se simplesmente a estratégia, talvez inconsciente, da cisgeneri-
dade de colocar a traveca no lugar da noite. “Ela saberá falar da 
noite. Ela até foi DJ, a certa altura. Vi-a no outro dia na discoteca. 
Ali estava ela, no cais. Olha como ela arrasa o look, a maquilha-
gem, a peruca, as extensões de cabelo, o vestido rasgado, os gritos, 
as músicas.” Mas o medo também é uma potência. E com ele, Ela 
vai então falar:
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2.
O início das minhas saídas à noite coincide com a minha mudança de 
cidade. Do Porto a Lisboa. Aventurar-me por Lisboa à noite, passean-
do de bar em bar, descobrindo clubes e eventos, acabou por se tornar a 
maneira mais eficaz de me confrontar com as práticas artísticas da ci-
dade. Tinha, então, 19 anos. Acabara por descobrir imenses artistas – 
cujo trabalho admirava – a participar ativamente do tecido social no-
turno. Lembro-me muito bem do impacto que tiveram em mim festas 
e contextos como os da Rabbit Hole (com performances, screenings de 
filmes, debates, etc.) e como, pensando retrospetivamente, nunca mais 
participei em algo tão claramente intersecional na noite lisboeta. Esses 
eventos tinham ecos noutros eventos com um foco LGBT na cidade, 
festas de festivais de cinema, teatro, etc. Lembro-me de sentir que, de 
repente, era possível experimentar livremente. Mas este sentimento de 
liberdade é uma faca de dois gumes – era livre porque aqueles espaços 
eram vistos como menos dignos que o espaço institucional. Não obstan-
te, comecei a aceitar a minha liberdade nesses lugares e, em conjunto 
com muitas outras pessoas que sentiam o mesmo, comecei a experi-
mentar com roupa, maquilhagem, práticas coreográficas, expressões de 
género, música. Todas as noites, uma maquilhagem diferente, um look 
respigado de mil e um sítios, uma nova maneira de dançar. Ia partici-
pando nos diferentes lugares: DJ, bailarina, drag queen, entertainer, 
consumidora, organizadora, e até enfermeira.

 e as fronteiras entre as
coisas entre as pessoas diluíam-se e eu era eu e às vezes elus
iles   ela   ele   tu e os afetos que
permeavam essa diluição eram reais, as maquilhagens eram faróis no 

meio da escuridão
as roupas como espaços cénicos para performar o corpo  
Cosíamos as nossas perceções umas às outras, tentando entender de 

onde vínhamos e para onde íamos tentando dar a mão a quem preci-
sasse, sabendo sempre que só ali

nadaríamos juntes aprendíamos a respirar juntes no fundo,

aprendíamos a conspirar  com guelras longe do conceptual,
 da estética sublime e transcendente, longe das palavras com que de 

dia tecíamos os pensamentos o nosso embodiment era uma tempes-
tade, um terramoto, uma cadeia de incêndios

e, passado um tempo, notei

notei que o que fazíamos era arte para além daquilo que a própria 
história da arte delimitava. Todes nós engajades numa forma de fazer 
para além da instituição, uma prática que se legitima a si própria. 
Precária, contudo. Respigada. Transformada. Um ecossistema. E 
pensei em como algumas coisas se mantinham com as gerações, como 
se de uma tradição oral se tratasse. Aprendíamos a ver es mais velhes, 
tentando sempre ultrapassar as possibilidades da geração anterior. O 
nosso drag mais ambíguo, mais monstruoso que o das drag queens do 
Finalmente; a nossa música mais histérica, mais psicossomática que 
o house do Lux ou o pop do Pride. O que fazíamos eram manifestos de 
ativismo poético, autobiográfico e dissidente. Tentativas de nos ma-
pearmos a nós própries através de uma incursão pela história das mar-
gens das artes performativas, desde desfiles de moda a drag shows, a 
festas de club kids, cabaret, etc. E, na altura, doía-me não ver as drag 
queens no museu, doía-me não ver os nossos rostos pintados por/para 
um outro mundo numa galeria, ver a nossa forma de montar um look 
devidamente apreciado pela instituição, os nossos debates político-fi-
losóficos fechados apenas na nossa bolha. As nossas identidades de 
género relegadas a viver somente na escuridão.

3.
Em 2017, escrevia acerca do meu arquivo com Bruno Cadinha: “O que 
sempre tentei, de alguma forma, foi olhar e admitir a influência de 
práticas queer na história geral das artes performativas e na história 
das identidades queer. Queria (re)inscrever essas influências e práticas 
como tão legítimas como performances autorais; reclamar o anonima-
to da margem performativa enquanto consequência de uma história da 
arte normativa e mercantilizada. Pretendíamos pensar o anonimato 
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da forma estética como potência política, como questionamento da 
ideia de autoria e como possibilidade intersecional histórica e poética. 
O anonimato como proveniente de um conhecimento transmitido atra-
vés do corpo e de um repertório, e o anonimato enquanto provocação à 
estabilidade do arquivo e do logocentrismo da história. Queria criar um 
arquivo, compor uma história das artes performativas através de um 
repertório das práticas queer e anónimas, projetando-as em e através 
das minhas experiências pessoais, desestabilizando noções de arte e 
identidade. Procurava reinscrever na história aquilo que foi deixado de 
fora/marginalizado – rejeitando dinâmicas de centralização e margi-
nalização social e económica. A “H”istória revela-se como ferramenta 
de poder e o arquivo como cristalização categórica daqueles que sempre 
a puderam usar – e quando aquelus que não a poderiam influenciar 
aparecem, é, na maior parte das vezes, sob a forma de fetiche ou ícone.”

As nossas práticas “noturnas” também eram práticas de sobrevi-
vência artística. Práticas de precariedade. E essa precariedade como 
extensível a uma série de regimes, não só o histórico, como o social e 
o económico – partimos dessa precariedade (nossa e das nossas re-
ferências) como meio de justapor as experiências e de as potenciar 
como lugar político protopoético – reclamando-nos herdeires do DIY, 
de uma prática de “fazer com o que se arranjou e que não se tem”. A 
roupa sempre foi premissa para alterar a perceção do corpo, dando-lhe 
formas estranhas, passando do feminino para o masculino, para o 
monstro, para o animal, para o ciborgue, etc. A roupa é discurso, ex-
pressão de que o corpo é modelado por uma história (“coletiva” e pes-
soal), dependente das condicionantes históricas, culturais, geográficas 
e económicas.

4.
Existimos por entre murmúrios
rumores de que há alguém que nos vê
E que linguareja no ouvido de outro alguém
Em tom baixo e prazeroso
Fulana X ou fulana Y

X e Y são aceites nesse lugar íntimo do outro
E nadam por entre pensamentos incompletos
O blush rosa e o delineador
O andar entorpecido e arrasador

Há muito que deixei de falar sobre nós, porque falar sobre nós é dar a 
garganta a vampiros, é falar com bocas que não as nossas. Nossos são 
os ossos que trocamos às escondidas, laminando-os para que se tornem 
armas que nos protejam os caminhos. Enquanto trocamos perucas 
para o look da próxima semana, deixem-nos pensar que nos apanha-
ram. Como sereias apanhadas em redes de pesca.

 acham eles.
Mas nós somos finas
E ínfimas
E fugitivas

Jamais nos apanharão.

Nota: uso aqui o termo “queer” como atalho linguístico inclusivo para identidades e práticas politicamente 
dissidentes no que toca a género e sexualidade, embora cientes das críticas articuladas nos últimos anos 
quanto ao seu grau de especificidade a contextos anglo-saxónicos. 
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Just the tip

João Pedro Vale & 
Nuno Alexandre 
Ferreira

A text is always a prison. This text talks about freedom. Prometheus 
bound. Sisyphus carrying a text on his back. The paradogma of 
freedom. Like commas out of place. To err is all we have. Writing by 
hand. With our left hand. Making a clean copy. A foul copy. We write 
crooked with straight lines. Each line is a barbed wire. Each page 
is a minefield. Every word is a disguise that screams farce in the 
face of reality.

We are back where it all started, but nothing is the same. Spaces 
are not the same. Bodies are not the same. There is no turning back. 
With our burnt feet resting on ashes, we walk in circles in a place 
with no ends and no beginnings, as long as there is a desire for 
something new. Our trembling fingers pointed at the wound. Heads 
drowned in illusions. Artists are not free. Stop hating them with the 
admiration of those who think artists are free. There isn’t such a 
thing as free artists, or nobody knows who they are, which ends up 
being the same. The only free art is that which is yet to be made and 
which will never be made. Art limits life.

We’re back to the place where it all started. Ego or echo. Ego and 
echo. A bit of each. Because yes. Because one cannot keep denying 
the evidence of desire, which will always be the opposite of order, 
whatever the order. The order of the text. The order of art. The or-
der of the art system. Everything changes, and everything changes 
very little. Spaces change, bodies change, and desires change. Being 
in the wrong place at the wrong time. Artists trapped to the past. 
Artists trapped to the future. Artists trapped in the present. A min-
ute ago. Five minutes ago. Yesterday. Last year.

We are never the same in the place where it all started. We look 
into the window behind which it all started, the window of the 
house on Grand St. in Brooklyn, our first house in New York, and we 
now see a ceramics workshop. Vases are made there. We don’t know 
how much of us stayed there. Perhaps we were free, albeit fleetingly, 
when very little made sense. Then we become intelligible, like clay 
being twisted into a vase in a potter’s wheel. A complete work is like 
a finished person. It is as if we can only understand dead art.
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We like circles. Spirals. The number eight. Skewed circumferences. 
In 2017, in CIRCOnferência EnCIRCOpédica, the conference we held 
to present our project Palhaço Rico Fode Palhaço Pobre [Rich Clown 
Fucks Poor Clown] (and a fuck is also a circle, but that’s another 
matter altogether…), Cláudia Jardim said:

“This is not a round project, but it goes around. Were it an oval, it would be 
a Cartesian one, defined by the set of points with the same linear combi-
nation of distances from two fixed points or foci (João Pedro and Nuno). 
A circonference consists of all points in a plane that are a given (non-zero) 
distance from a given point. The interior of a circle is the set of points inside 
it (we) and the outside of a circle is the set of points external to it (the others). 
When we unite the interior of a circonference (you) to the circonference itself 
(we) we make a circle. Therefore, a circle is a set of points on a plane (we and 
you) whose distance from a given point on that plane is less than or equal to 
a given (non-zero) distance.”

This project was not designed in New York, where we were intermit-
tently between 2008 and 2011, but all of our projects revolve around 
each other, themselves, and the bodies of those who help us make and 
give them body – and, of course, of those who see them. Inscribed on 
the skins of the bodies we had and were. We were in New York when we 
started signing works as a duo. We directed a gay porn movie (Hero, 
Captain and Stranger, 2009) based on Herman Melville’s Moby Dick, 
because we still thought we were free. And we returned here on our 
way to Fall River, near New Bedford, where Melville first embarked 
on a whaleship, the Acushnet, bound for the Pacific Ocean. There’s 
also the New Bedford Whaling Museum, with the collection of whale 
paintings Melville wrote about in his book, which we used in the piece 
Of the Monstruous and Less Erroneous Pictures of Whales, presented 
alongside the movie. The book was a disaster for Melville’s career…

Call me Ishmael. Some years ago – never mind how long precisely – 
having little or no money in my purse, and nothing particular to interest 
me on shore, I thought I would sail about a little and see the watery part 
of the world. It is a way I have of driving o� the spleen, and regulating 

the circulation. To loosen the ties and raise havoc. To lift irons and 
plummet into the world. To turn back and face the wind. To start from 
the beginning. Cut your losses short. Get on the road and wing it. Hasta 
la vista or as far as the eye can see. Freedom is in the movement, but 
we’ll always need coordination and a resemblance of order. One foot at 
a time so that one doesn’t fall – or we can close our eyes and fall and fall 
and fall, whenever we get too close to the sun. Artists must leave be-
cause love is where the road begins (Translation too free).

Without Hero, Captain and Stranger, we would never have got-
ten to the Clowns. We would never have had the experience of being 
clowns, nor would we have gone through P-Town in 2011 – an exhi-
bition that was never shown at the gallery of Tranquilidade Seguros 
due to its ‘excessively’ gay content. We’ll get back to Provincetown, 
but right now, we’re in New York, where it all began, for better or 
worse, as they say – even though we all know most beautiful things 
dwell between the better and the worse. The gamble and challenge 
of going from thought to action and vice versa. In the background, 
MEN was playing:

“Changed our names, used our hands 
We found options that were better than a man 
Radical surgery, prosthetic sex 
We built this world and we are asking your best 
Group group work and gay power 
What’s the path to choose, now is the hour 
Women’s land, dirty command 
Life ideas run deep in woman 
Unemployed itinerant life, no existence without strife 
Proposition for new practice, written rights, hand slaps and man piss 
Money money money class voluntary booby trap 
Money money money crash, feminist art hits the glass 
Who am I to feel so free? Who am I? (x3)”

Everything had been done and said by 2011. Everything was yet to 
be done and said. Redo, rewrite. To say in other words. Quote.
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We were on our way to Fall River to present Semiotics of the Cod. 
In one of the performance’s texts, published in a homonymous book, 
we wrote:

“These texts were written as field notes, a work in progress, and not as a 
final product. They are an accumulative compilation of diary pages, ideas, 
concepts, historical facts, and curiosities about cod. Obviously, cod was an 
excuse to talk about all sorts of things, especially about the notion of ex-
change. Processes of exchange, negotiation, translation, and migration. Our 
objective was to explore the possibility of a fluid history by defying dogmatic 
conceptions of history. A version that doesn’t take on a solid shape that slips 
from our hands and through our fingers. Tales of salt water and storms, cod 
liver oil, olive oil on the fish fillet, broths and soups made from leftovers, the 
smell of fish in the ship, and fingernails falling from frostbite. Tales of blood, 
sweat, tears, and sperm from the temporary worker’s communities. A history 
of harbors and men. A fluid history of fluids.”

Fluid and free like all histories drifting in each project and process. 
Without Fall River, we wouldn’t have returned to New York, and 
without New York, we couldn’t be in Fall River feeling like we’re in 
the Azores, from where most of its people come from. We present-
ed English As She Is Spoke for the first time in Ponta Delgada, in 
2010, a project about repatriated men, acculturation, language, 
translation, gender, and transformation. While working on the 
piece, we saw a few YouTube videos in which second and third-gen-
eration Portuguese emigrants improvised sketches in the context 
of Portuguese language classes. In these nostalgic videos, they 
described a country that no longer exists. The same country that 
forced them to leave. To be free, or at least free to choose their golden 
cage. Stuck in the canon, in stereotypes.

We return to Provincetown, another of the places where it all 
started. We probably wouldn’t have come if we hadn’t traveled to Fall 
River. P-Town, as it is a�ectionately known, is located on the tip of 
Cape Cod. It’s a mix of Barcelos’ roosters painted on the sidewalks, 
vinha d’alhos marinade, art galleries selling paintings of seascapes 

and sunsets, rainbow flags, and LGBTQI+ kitsch. It’s America’s 
queer mecca. Portuguese Festival and Gay Pride. Fado shows and 
drag queen contests. Pink money and gentrification. This melt-
ing pot has a complex history. When we applied for a residency in 
Provincetown in 2011, we wrote in our synopsis “we are Portuguese, 
gay, and artists”. But between the lines, we said all the important 
things that deliver our bodies to our desire for freedom.

In these places where it all started, in these places that never 
existed, we like circles. Circles with loose ends. In the window of a 
store that sells merchandising typical of these places, you can read 
on a t-shirt “Provincetown. Just the Tip.” In Portuguese, we say 
“Provincetown. Só a Pontinha.”

Fall River, May 2022
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Só a pontinha

João Pedro Vale & Nuno Alexandre Ferreira

Um texto será sempre uma prisão. Serve o presente texto para falar de 
liberdade. Prometeu agrilhoado. Sísifo com o texto às costas. O para-
dogma da liberdade. As vírgulas fora do sítio. A nós, resta-nos conti-
nuar a errar. Escrever à mão. Com a mão esquerda. Passar a limpo. 
Passar a sujo. Escrever torto nas linhas direitas. Cada linha uma linha 
de arame farpado. Cada página um campo minado. Cada palavra um 
disfarce que grita farsa na cara da realidade.

Estamos de volta ao sítio onde tudo começou, contudo, nada está 
igual. Os espaços não são os mesmos. Os corpos não são os mesmos. 
Não há volta a dar. É andar às voltas onde nada começa e nada aca-
ba enquanto existir o desejo de que surja algo novo. Com os pés ainda 
queimados em cima das cinzas. Com os dedos sempre trémulos apon-
tados à ferida. E a cabeça afogada em ilusões. Os artistas não são li-
vres. Parem de os odiar com a admiração de quem acha que os artistas 
são livres. Os únicos artistas livres não existem ou ninguém sabe quem 
eles são, que é a mesma coisa que não existir. A única arte livre será a 
que ainda está por fazer e que nunca será feita. A arte limita a vida.

Estamos de volta ao sítio onde tudo começou, dizia-se. Ego ou eco. 
Ego e eco. Um pouco de cada. Porque sim. Porque não se pode conti-
nuar a negar as evidências do desejo que será sempre o contrário da 
ordem, qualquer que a ordem seja. A ordem do texto. A ordem da arte. 
A ordem do sistema da arte. Tudo muda e tudo muda muito pouco. 
Mudam-se os espaços, mudam-se os corpos, mudam-se as vonta-
des. Estar no sítio errado à hora errada. Artistas presos ao passado. 
Artistas presos ao futuro. Artistas presos ao presente. Há um minuto. 
Há cinco minutos. Ontem. No ano passado.

Nunca somos os mesmos no sítio onde tudo começou. Olhamos pela 
janela atrás da qual tudo começou, a janela da casa na Grand St., em 
Brooklyn, a nossa primeira casa em Nova Iorque, e agora vemos um 
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atelier de cerâmica. Fazem-se vasos. Não sabemos quanto de nós ali 
ficou. Talvez tenhamos sido livres, ainda que de forma fugaz, quando 
muito pouco fazia sentido. Depois, tornámo-nos inteligíveis, como o 
barro às voltas na roda até ser vaso. Um trabalho acabado deveria ser 
visto como uma pessoa acabada. Como se só nos fosse possível entender 
a arte morta.

Gostamos de círculos. Espirais. O número oito. Circunferências 
enviesadas. Em 2017, na CIRCOnferência EnCIRCOpédica que fize-
mos para apresentar o nosso projeto Palhaço Rico Fode Palhaço Pobre 
(uma foda também é um círculo, mas essa é outra conversa…), dizia a 
Cláudia Jardim:

“Palhaço Rico Fode Palhaço Pobre não é um projeto redondo, mas anda à volta 
de. Se fosse uma oval, seria cartesiana, definida pelo conjunto de pontos que 
possuem a mesma combinação linear de distâncias de dois pontos fixos ou focos 
(o João Pedro e o Nuno). Circonferência é o conjunto dos pontos de um plano cuja 
distância a um ponto dado desse plano é igual a uma distância (não nula) dada. 
O interior de uma circonferência é o conjunto dos pontos internos a ela (nós) e o 
exterior de uma circonferência é o conjunto de pontos externos a ela (os outros). 
Quando unimos o interior de uma circonferência (vocês) à própria circonferência 
(nós), temos um círculo. Logo, um círculo é um conjunto dos pontos de um plano 
(nós e vocês), cuja distância a um ponto dado nesse plano é menor ou igual a 
uma distância (não nula) dada.”

Este projeto específico não foi pensado em Nova Iorque, onde estivemos 
cá e lá entre 2008 e 2011, mas todos os nossos projetos andam à volta 
uns dos outros, de si mesmos, e dos corpos de quem nos ajuda a fazê-
-los, dando-lhes o corpo, e de quem os vê. Gravados nas peles dos corpos 
que fomos e tivemos. Quando começámos a assinar trabalhos em con-
junto, vivíamos em Nova Iorque e fizemos um filme porno gay (Hero, 
Captain and Stranger, 2009) a partir do Moby Dick de Herman 
Melville, porque ainda achávamos que éramos livres. E voltámos aqui 
de passagem para Fall River, perto de New Bedford, onde Melville 
embarcou pela primeira vez, em 1841, num baleeiro, o Acushnet, 
com destino ao Oceano Pacífico, e onde existe o New Bedford Whaling 

Museum, com o espólio de pinturas sobre baleias de que Melville fala 
no livro e que usámos para Of the Monstruous and Less Erroneous 
Pictures of Whales, apresentado em conjunto com o filme. O livro foi 
um desastre para a carreira de Melville…

Chamem-me Ismael. Há alguns anos, não importa quantos pre-
cisamente, tendo pouco ou nenhum dinheiro na carteira, e nada de 
especial que me interessasse em terra, pensei em navegar um pouco e 
ver a parte aquática do mundo. Partir para acabar com a melancolia e 
ativar a circulação. Partir as amarras e a loiça toda. Levantar os ferros 
e afundar-se no mundo. Virar as costas e dar a cara ao vento. Partir do 
princípio. Quem parte e reparte. Pé na estrada e ala, que se faz tarde. 
Hasta la vista ou até onde a vista alcança. A liberdade está no movi-
mento e, mesmo assim, será necessário ordem e coordenação na forma 
como pomos um pé à frente do outro para não cair; ou então fechar os 
olhos e cair, cair, cair, sempre que nos aproximamos demasiado do sol. 
Os artistas têm de partir porque o amor está onde a estrada começa. 
(Tradução demasiado livre)

Sem o Hero, Captain and Stranger, nunca teríamos chegado aos 
Palhaços, ou sido palhaços, nem passaríamos por P-Town, que fizemos 
em 2011, exposição não mostrada na galeria da Tranquilidade Seguros 
pelo seu conteúdo demasiado gay, mas a Provincetown já lá vamos que 
ainda estamos em Nova Iorque, o sítio onde tudo começou, para o bem e 
para o mal, como se costuma dizer, como se não fosse entre o bem e o mal 
que existem as possibilidades mais belas. O risco e o rasgo que vai do 
pensamento à ação e vice-versa. Ao fundo, a banda sonora era de MEN:

“Changed our names, used our hands 
We found options that were better than a man 
Radical surgery, prosthetic sex 
We built this world and we are asking your best 
Group group work and gay power 
What’s the path to choose, now is the hour 
Women’s land, dirty command 
Life ideas run deep in woman
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Unemployed itinerant life, no existence without strife 
Proposition for new practice, written rights, hand slaps and man piss 
Money money money class voluntary booby trap 
Money money money crash, feminist art hits the glass 
Who am I to feel so free? Who am I? (x3)”

Em 2011, já tudo estava feito e dito e por fazer e dizer. Refazer. Reescrever. 
Dizer por outras palavras. Citação.

De passagem para Fall River, dizia-se, onde fomos apresentar 
Semiotics of the Cod. Num dos textos da performance, também publi-
cado num livro com o mesmo nome, afirmamos:

“Estes textos foram escritos como notas de campo, um work in progress, e 
não como um produto final. São uma compilação acumulativa de páginas de 
um diário, ideias, conceitos, factos históricos e curiosidades sobre o bacalhau. 
Obviamente que o bacalhau foi uma desculpa para falar de todo o tipo de coisas, 
onde a ideia de troca era incontornável. Troca, negociação, tradução e processo 
migratório. Ao contrário de uma conceção dogmática da história, queríamos 
explorar uma história possivelmente fluida. Uma versão que não assumisse 
uma forma sólida, que escorregasse das nossas mãos, por entre os nossos dedos. 
Contos de água salgada e tempestades, de óleo de fígado de bacalhau, de azeite 
a untar a posta de peixe, de caldos e sopas feitos de sobras, do cheiro do peixe 
a bordo, de unhas a cair com o frio do gelo. Contos de sangue, suor, lágrimas e 
esperma das comunidades de trabalhadores temporários que se reúnem a bordo 
e nos portos. Uma história fluida de fluidos.”

Como fluidas e talvez livres sejam todas as histórias que andam à de-
riva em cada projeto, em cada processo. Sem Fall River, não teríamos 
voltado a Nova Iorque, e sem Nova Iorque, não estaríamos agora em 
Fall River como quem está nos Açores, proveniência da maior parte da 
comunidade portuguesa que aqui lá vive. Foi em Ponta Delgada que 
apresentámos pela primeira vez English As She Is Spoke, em 2010, um 
projeto em torno de repatriados, aculturação, língua, tradução, género 
e transformação. Durante o processo, vimos um conjunto de vídeos no 
YouTube, onde segundas e terceiras gerações de emigrantes portugueses 

improvisavam sketches como exercícios para as aulas de Português e 
onde falavam com nostalgia de um país que já não existe. O mesmo país 
que os tinha obrigado a partir. Para serem livres ou, pelo menos, livres 
de escolher a sua gaiola dourada. Presos ao cânone, aos estereótipos.

Voltamos a Provincetown, outro dos sítios onde tudo começou, onde 
seria muito pouco provável voltarmos se não estivéssemos em Fall 
River. P-Town, como é carinhosamente conhecida, fica situada na 
ponta do Cape Cod e apresenta-se numa mistura de vinha d’alhos, 
galos de Barcelos pintados nos passeios, galerias de arte com paisagens 
marinhas e pores-do-sol, bandeiras arco-íris e kitsch LGBTQI+ que a 
transformam na meca queer da América. Portuguese Festival e Gay 
Pride. Espetáculos de fado e concursos de drag queens. Pink money 
e gentrificação. A história deste melting pot é complexa. Quando, em 
2011, nos candidatámos a uma residência em Provincetown, a nossa 
sinopse dizia “somos portugueses, gays e artistas”, e nas entrelinhas 
todas as coisas importantes que dão o corpo ao desejo de liberdade.

Nos sítios onde tudo começou e que nunca existiram, gostamos de 
círculos. Círculos com pontas soltas. Na montra de uma loja que ven-
de o merchandising típico destes lugares, pode-se ler numa t-shirt 
“Provincetown. Just the Tip”. Que é como quem diz “Provincetown. 
Só a Pontinha.”

Fall River, maio de 2022
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2020’s onward: 
artists and art world 
after the shaking of 
current times

Vincenzo de Bellis

For the past six years, I have been working within the context of 
American museums, more specifically as curator of Visual Arts at 
the Walker Arts Center in Minneapolis. Although this framework is 
my point of reference for this article, I am writing about a problem 
common to cultural institutions worldwide.

American society at large and museums in particular have been 
urged to rethink themselves, to put it mildly. For many of us work-
ing in the arts sector, but also museum goers and public in general, 
reading that “museums need to rethink their essence” sounds odd. 
And, up until recently, I was of the same opinion. However, I came to 
the realization that I was departing from an erroneous assumption, 
both about what that change entailed and the reason at its core.

The Walker Art Center has a collection of about 13,000 works, by 
approximately 2,350 artists. Of these, 70% are by white male art-
ists, 20% by white women and 10% by “BIPOC” (black, indigenous, 
and people of colour). To further highlight this representational 
discrepancy, let’s consider that, at the pace at which we buy for 
the collection (about hundred works a year), if we were to achieve 
equality between white men artist and female artist in general, we 
would have to collect only female artists for the next 25–28 years. 
Moreover, if we wanted to match the number of white men and 
women in the collection with BIPOC men and women, we would 
have to exclusively acquire works by BIPOC artists for the next 
50–60 years. Considering this reality in museum collections, how 
are we responding to the challenge? Despite this being a complex 
question, here I will focus my attention on the composition of muse-
um collections in the US.

In 2018, the Baltimore Museum of Art decided to sell (the cor-
rect term would be “deaccessioned”, since the works ceased to 
be part of the museum’s collection) seven works by Andy Warhol, 
Robert Rauschenberg, and Franz Kline, with the purpose of buy-
ing artworks by BIPOC artists. With the $ 7 million raised with 
these transactions, the museum bought works by Lynette Yiadom-
Boakye, Jack Whitten, Wangechi Mutu, Amy Sherald, Njideka 
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Akunyili Crosby, Wang Qingsong, Adam Pendleton, Chuck Ramirez, 
among others.

It was a controversial decision, but it proved to be an influential 
one. Soon after, in 2019, the San Francisco Museum of Modern Art 
(SFMoma) sold a painting by Mark Rothko with a similar com-
mitment, but with one big di�erence: with the $ 50 million earned 
from the sale of a single painting, the museum decided not to buy 
works of art, but instead to create an endowment dedicated to the 
purchasing of works by black artists only. You may wonder what the 
di�erence is…

In my view, it is a di�erence of spirit and substance. On the one 
hand, selling the works of established artists quoted at a high price 
to buy equally expensive and highly sought after works by BIPOC 
artists (just look up the prices of Yiadom-Boakye, Whitten, Mutu, 
Sherald and Akunyili Crosby in recent auctions) implies the conti-
nuity of an elitist imbalance. Although creditable for the diversifi-
cation of its collections, this is a marketing and commercial opera-
tion, for the works are purchased from powerful blue-chip galleries.

On the other hand, the idea of creating a fund focused on acquir-
ing works by BIPOC artists, means investing in the long term, not 
aiming at an immediate return but with a desire to definitely make 
a di�erence over time. In fact, adopting a strategy common to many 
American museums, the $ 50 million proceeds of this sale were 
invested in the stock market with an average yield of 5% per year. 
Thus, from now onwards the SFMoma has an annual budget of 2.5 
million dollars in investment returns to acquire works by BIPOC 
artists, which will really make a di�erence in the ethnic diversity of 
the collection.

That being said, both practices create additional problems.
First problem: who do you think bought the works of Warhol, 

Rauschenberg and Kline or Rothko? Rich white people, who can buy 
artworks with a pedigree amplified by their previous existence in 
museum collections, thus expanding and increasing in value their 
already large collections, which they will later capitalize in auction.

Second ethical problem (which many BIPOC artists have pointed 
out): if museums are really invested in addressing the problem of 
diversity, why do it at the expense of artists whose relevance to the 
history of art is often the very reason behind younger artists, includ-
ing BIPOC, deciding to pursue a career in the arts, i.e. the possibility 
of exhibiting their work alongside these great artists? Why do mu-
seums need to raise money through the sale of extraordinary works 
in order to buy non-white artists, when were the funds generated by 
museum supporters which allowed the acquisition of these extraor-
dinary works in the first place? Isn’t it that these big donors and 
museum supporters don’t want to contribute to this cause?

Some might say the museum as an institution should change, 
modify itself according to the dynamics of society. More so, that 
contemporary art museums should have the role of documenting 
and narrating the changes in society through art and/or vice versa 
in their very mission. And I am tempted to agree, but until society 
as a whole decides that museums should have other roles, we must 
be aware that most of institutions in this category run on outmode 
logics, dating back to their century-old formation. This means most 
are outdated in the way they collect, but also as they run in general, as 
well as their directors are chosen, and finally their boards are created.

Does this mean that we must remain helpless and do nothing? 
Certainly not.

We must make a point that addressing this representational gap 
in museum collections must be accompanied by a radical change 
in the arts education system. We need to make sure that opportuni-
ties to pursue a career in the arts are accessible to more people and 
especially more diverse people. But also, above all we must be very 
realistic and state that it will take decades until we achieve a signif-
icant result.

At a first glance, this can look like a very American issue, but 
we can’t forget that, in the last ten years, we’ve been experiencing 
the largest refugee crisis in Europe due to migration from Africa, 
Middle East and now also East. When we think about this, we can’t 
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turn our back to the fact that we must be prepared to diversity con-
cerns. We can no longer consider Europe as a homogeneous conti-
nent, where inclusion is a given. We know for a fact that inclusion 
was never a given. An example is that we are experiencing a rise of 
private schooling in the so-called welfare-based countries, such as 
most of the European.

All this to say that we have a huge responsibility towards more 
access, more inclusion, more diversity, which can only come with a 
fair and open educational system of the arts.

If this does not happen, we will soon realize that there won’t be a 
significantly enough number of artists coming from historically un-
derrepresented race, gender and socio-geographical areas that will 
be able to withstand the blow in the long run. When the urgency of 
the moment ends, the galleries will abandon many of the artists who 
are now pushing, just as the museums will no longer exhibit them.

And what’s going to happen? We will also have created a gener-
ation of “famous for fifteen minutes” who will then develop into a 
generation of depressed, alcoholics and chronic drug addicts. This 
has already happened many times in the past with other speculative 
bubbles, but if it were to happen this time, precisely for everything I 
have said so far, not only will we not be able to say that we have been 
di�erent from the generations that preceded us, but perhaps we 
would have been much worse than them.

Depois de 2020: 
os artistas e o mundo da arte 
depois do tumulto dos tempos atuais

Vincenzo de Bellis

Nos últimos seis anos, tenho trabalhado no contexto dos museus 
americanos, mais especificamente como curador de Artes Visuais no 
Walker Art Center, em Minneapolis. Embora esta estrutura seja o 
meu ponto de referência para este artigo, o assunto que abordo é um 
problema comum às instituições culturais em todo o mundo.

A sociedade americana em geral – e os museus em particular – 
foram chamados a repensarem-se, para dizer no mínimo. Para mui-
tos de nós que trabalhamos no setor das artes, mas também para os 
frequentadores de museus e o público em geral, é estranho ler que “os 
museus têm de repensar a sua essência”. Até recentemente, eu era da 
mesma opinião. No entanto, cheguei à conclusão de que estava a ba-
sear-me numa suposição errada, tanto no que diz respeito ao que essa 
mudança implica, como às razões que lhe estão subjacentes.

O Walker Art Center tem uma coleção de cerca de 13.000 obras, de 
aproximadamente 2 350 artistas. No universo destas obras, 70% são 
assinadas por artistas brancos do sexo masculino, 20% por mulheres 
brancas e 10% de “BIPOC” (afro-americanos, indígenas e pessoas 
de cor). Para realçar ainda mais esta discrepância representacional, 
consideremos que, mantendo o ritmo de aquisições da nossa coleção 
(cerca de cem obras por ano), se quiséssemos alcançar a paridade 
entre artistas homens brancos e artistas mulheres em geral, teríamos 
de adquirir apenas trabalhos feitos por artistas mulheres nos próxi-
mos 25–28 anos. Além disso, se quiséssemos igualar o número de ho-
mens e mulheres brancos na coleção com homens e mulheres BIPOC, 
teríamos de adquirir exclusivamente obras de artistas BIPOC du-
rante os próximos 50–60 anos. Considerando esta realidade nas 
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coleções dos museus, como é que estamos a responder a este desafio? 
Apesar de esta ser uma questão complexa, neste texto focarei a mi-
nha atenção na composição das coleções dos museus nos Estados 
Unidos da América.

Em 2018, o Baltimore Museum of Art decidiu vender (o termo corre-
to seria “desincorporar”, uma vez que as obras deixaram de fazer parte 
da coleção do museu) sete obras de Andy Warhol, Robert Rauschenberg 
e Franz Kline para comprar obras de arte de artistas BIPOC. Com 
os 7 milhões de dólares arrecadados com essas transações, o museu 
comprou obras de Lynette Yiadom-Boakye, Jack Whitten, Wangechi 
Mutu, Amy Sherald, Njideka Akunyili Crosby, Wang Qingsong, Adam 
Pendleton, Chuck Ramirez, entre outros.

Foi uma decisão controversa, mas teve consequências. Logo depois, 
em 2019, o Museu de Arte Moderna de São Francisco (SFMoma) 
vendeu uma pintura de Mark Rothko com um compromisso seme-
lhante, mas com uma grande diferença: com os 50 milhões de dólares 
arrecadados com a venda de uma única pintura, o museu decidiu criar 
um fundo dedicado à compra de obras exclusivamente produzidas 
por artistas negros. Podemo-nos interrogar qual a diferença entre as 
duas estratégias…

Na minha opinião, é uma diferença de espírito e substância. Por 
um lado, vender obras de artistas consagrados cotadas a preços altos 
para comprar obras igualmente caras e muito procuradas de artistas 
BIPOC (basta consultar os preços de Yiadom-Boakye, Whitten, Mutu, 
Sherald e Akunyili Crosby em leilões recentes) implica a continuida-
de de um desequilíbrio elitista. Embora possamos apreciar a medida 
pelo efeito que tem na diversificação das coleções, esta é uma operação 
de marketing e comercial, pois as obras são adquiridas a galerias de 
primeira linha muito poderosas.

Por outro lado, a ideia de criar um fundo focado na aquisição de 
obras de artistas BIPOC implica um investimento a longo prazo que 
não visa retorno imediato, mas pretende fazer a diferença e instituí-
-la num horizonte de tempo mais alargado. De facto, adotando uma 
estratégia comum a muitos museus americanos, os 50 milhões obtidos 

com esta venda foram investidos na bolsa de valores com um rendi-
mento médio de 5% ao ano. Assim, a partir de agora, o SFMoma tem 
um orçamento anual de 2,5 milhões de dólares para adquirir obras 
de artistas BIPOC, o que terá um efeito real na diversidade étnica 
do acervo.

Dito isto, ambas as práticas criam problemas adicionais.
Primeiro problema: quem comprou as obras de Warhol, Rauschenberg, 

Kline e Rothko? Brancos ricos que podem comprar obras de arte cujo pe-
digree foi valorizado por terem estado em coleções de museus, e, assim, 
ampliar e valorizar as suas grandes coleções, que depois capitalizarão 
em leilões.

Segundo problema ético (que muitos artistas BIPOC apontaram): 
se os museus estão realmente empenhados em abordar o problema da 
diversidade, porquê fazê-lo à custa de artistas cuja relevância para a 
história da arte é, muitas vezes, a inspiração dos artistas mais jovens, 
incluindo BIPOC, e os exemplos que os levam a seguir carreira nas 
artes? Não estarão assim os museus a limitar a possibilidade de estes 
jovens artistas virem a expor os seus trabalhos lado a lado com os dos 
mestres que os inspiraram? Porque é que o museu precisa de angariar 
dinheiro através da venda de obras extraordinárias para comprar o 
trabalho de artistas não brancos, quando foram os fundos gerados 
pelos patrocinadores do museu que permitiram a aquisição dessas 
obras extraordinárias? Será que esses grandes mecenas do museu não 
querem contribuir para esta nova causa?

Alguns dizem que o museu como instituição deve mudar, modifi-
car-se de acordo com a dinâmica da sociedade. Mais ainda, que os 
museus de arte contemporânea deveriam ter inscritos na sua missão 
o dever de documentar e narrar as mudanças na sociedade através 
da arte e/ou vice-versa. Em princípio, concordo com esta premissa, 
mas até que a sociedade como um todo decida que os museus devam 
ter outros papéis, devemos estar cientes de que a maioria destas 
instituições funciona segundo lógicas ultrapassadas, que remontam 
à época da sua formação. Isto significa que elas estão desatuali-
zadas na forma como se financiam, mas também na forma como 
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gerem os seus programas, como escolhem as suas direções e conse-
lhos diretivos.

Significa isto que devemos ficar quietos? Claro que não.
Na minha opinião, a nossa abordagem a esta lacuna representacio-

nal nas coleções dos museus deve ser acompanhada de uma mudança 
radical no sistema de educação artística. Precisamos de garantir que 
as oportunidades de carreira nas artes são acessíveis a mais pessoas e, 
especialmente, a pessoas mais diversas. Mas também, acima de tudo, 
devemos ser realistas e aceitar que precisamos de décadas até que seja 
possível alcançar resultados significativos.

À primeira vista, este pode parecer um problema muito america-
no, mas não nos podemos esquecer que, nos últimos dez anos, vivemos 
a maior crise de refugiados na Europa, alimentada por migrações 
provenientes de África, do Médio Oriente e agora também da Ásia. 
Pensando sobre estes assuntos, não podemos ignorar o facto de que 
temos de ter abertura para as questões da diversidade. Já não é possível 
olhar para a Europa como um continente homogéneo, onde a inclusão é 
um dado adquirido. É incontestável que a inclusão nunca foi um dado 
adquirido. Um exemplo disto é a tendência para o favorecimento do 
ensino privado nos países com modelos de estado-providência, como é o 
caso da maioria dos países europeus.

Tudo isto para dizer que temos uma enorme responsabilidade. 
É preciso garantir mais acesso, mais inclusão e mais diversidade, e 
estas coisas só podem ser conseguidas através de um sistema de en-
sino artístico justo e aberto. Se isto não acontecer, nunca teremos um 
número significativo e suficiente de artistas vindos de áreas histori-
camente sub-representadas, sejam elas de raça, género ou sociogeo-
gráficas. Só assim poderemos ter uma estratégia sustentável a longo 
prazo, capaz de enfrentar a tendência para o esquecimento e evitar que 
as galerias desistam de promover estes artistas ou que os museus os 
deixem de expor.

Se não tivermos sucesso nesta tarefa, os nossos esforços ficarão 
reduzidos à criação de uma geração com “quinze minutos de fama”, 
que se transformará numa geração de deprimidos, alcoólicos e 

toxicodependentes. Isto já aconteceu muitas vezes no passado com 
outras bolhas especulativas, mas se acontecer desta vez, precisa-
mente pelas razões que enumerei até agora, não poderemos dizer que 
fomos diferentes das gerações que nos precederam – talvez sejamos 
ainda piores.
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Curating in time 
of crisis: the tools 
we have

Neringa Bumblienė

For the last couple of years, my biggest curatorial project was the 
Lithuanian Pavilion at the 59th Venice Biennale. We started work-
ing on it during summer 2020, just after the first wave of coronavi-
rus subsided, and opened it while facing the brutal and unjustifiable 
Russian invasion and war in Ukraine. I keep asking myself what 
can art do in the time of overwhelming crises like these? Can it help 
render the world into some better place? Is it able to imagine and 
propose ways outside of the exhibition room? Can it remain useful 
when one is struggling to survive?

I believe one always goes through one or another kind of crisis. 
There are crises related to our age and health, to bigger economic, 
socio-political, ecological events. Those caused by global challenges, 
personal reasons and even mundane mood swings dependent on the 
atmospheric pressure, a quantity of received sunlight or a change in 
hormone levels. On a lesser or greater extend, they all challenge our 
abilities to survive in this complex world, which, for the most part, is 
constituted of uncertainties, of things unfolding in a constant flux, 
making it feel if living on an undulating surface of a vast and unpre-
dictable ocean with quiet sunny days appearing as an exception 
than a stable rule. The most surprising thing remaining to me today 
is how is it that we were raised and trained to hope and inhabit the 
gentle sunshine every day, though the stormy days constitute the 
majority of our existence?

To quote Donna J. Haraway: Nobody lives everywhere; everybody 
lives somewhere. Nothing is connected to everything; everything is con-
nected to something1. We are all di�erent and special in particular 
ways, and certain things struck us more than others. For instance, I 
have always struggled to cope with my emotions and many troubling 
questions were incessantly raising deep within me. A yawn where I 
would feel at ease with myself and the world around me was always 
rather fragile and narrow. I came to art taking a detour via interior 
and furniture design, so it opened to me more like an unexpected 

1 Haraway, Donna J. Staying with the Trouble, Duke University Press: Durham, North Carolina, p. 31.
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discovery than a pursued goal. And it was a true revelation as it felt 
like the most open and welcoming milieu where the various hectic 
questions can be asked and plural voices can be heard. A place 
giving more room to breathe and to learn breathing from the others. 
Through art I got acquainted with so many di�erent people, stories 
and events taking places in sometimes faraway corners of the world 
which despite of the distance were strongly reverberating with me. 
And though art has always had an ambition to address various 
raising issues, its ability to actual solve them remained limited.

My largest curatorial project of the last couple of years was the 
Lithuanian Pavilion at the 59th Venice Biennale. It was wrapped by 
two large crises which marked its beginning and its climax which 
is an opening to the public. We started working on it in the sum-
mer 2020, just after the first wave of coronavirus subsided. It was a 
moment where reality as we knew it suddenly shattered into pieces 
and common ways of living and working together were not anymore 
possible to pursue. Especially in the art where so much depended on 
traveling and generally being together starting from research and 
preparation phases of projects to opening festivities and general 
visiting of exhibitions. It was a moment where one needed to simply 
save lives by not meeting others, thus a thick fog lingered on the 
prospects of continuing making exhibitions and the very sense of 
doing it. A moment of stillness, incertitude, anxiety, solitarily and 
dreams, still dreams.

In Lithuania, the way to represent the country in Venice is paved 
with an open call for institutions to apply indicating a selected 
artist(s), curator, a specific, rather developed project and a venue 
where the Pavilion will take place, as Lithuania similarly with oth-
er smaller and younger countries do not have a permanent venue 
neither in Giardini, nor in Arsenale. Robertas Narkus, who with 
the project Gut Feeling finally represents Lithuania at the Venice 
Biennale this year, came up with a proposal to create a mysterious 
secret elixir to boost our intuition. The elixir would be made from 
fermented undaria pinnatifida – an invasive species of seaweed, 

commonly known as wakame, that has spread from Asia to the rest 
of the world – including Venice – as a result of globalization. It is 
one of the most nutritious and rapidly renewable food sources, with 
ostensible potential to solve the imminent nutritional scarcity of 
Earth’s rapidly growing population. Narkus envisioned to place the 
Pavilion in one of the last non-gentrified piazzas in Venice’s Castello 
district and working with local community, fellow artists and a re-
nowned fermentation specialist to create a half-fictional half-func-
tioning surrealist factory which would be run with a respect to the 
needs and dreams of everybody involved.

Robertas Narkus is a Lithuanian artist who was born in 1983, 
when Lithuania was still under the occupation of the Soviet Union, 
and was raised through the collapse of the system and years of wild 
West-oriented changes, and matured as the country found its way 
to the European Union and NATO. This marked the work of the 
artist with a certain adventurism, inner dynamics and persistent 
forward-looking. As an initiator of numerous experimental art, 
management, and food production organizations, Narkus often 
draws inspiration from the world of business and start-ups. By 
juxtaposing the spirit of optimism and drive with the often invisible 
by-product – the bitterness of failure – he creates tragicomic works. 
In what may be viewed as an almost casual mash-up of fashionable 
objects and trends, fragments of the latest theories and the strate-
gies of contemporary art, the artist builds a multi-layered and 
deliberately hyperbolic reflection of our time.

The need to halt for a moment, to stop loud voices shout and 
let our intuition, our fragile but mighty inner voice speak and then 
to act accordingly felt crucial back then preparing the application 
as it is now writing this text. It’s important to note we hadn’t yet 
known that undaria pinnatifida flourishing in Venetian canals was 
already too polluted with heavy metals by human activity to be as 
simply consumed by the same humans. But we already knew things 
are complex. We knew that going to the local district and finding 
ways to collaborate with various humans and other-than-humans, 
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we are also participating in a prestigious biennale and thus one of 
our main goals is to make an art project, that would be visible and 
appreciated by international audiences. We also knew that there 
are no big answers to whatever questions we have, there is only 
our will and determination to do our best to find a way through the 
murky waters. And the focus on our intuition, which in fact can 
be boosted with some help from fermentation bacteria, that is the 
Other, non-human, unknown opened some new perspectives at the 
moment when the world was so desperately fighting a virus.

What we also didn’t know and could have not previsioned in our 
darkest dreams that as we will eventually be finding a way to live 
with the new virus and just a couple of months before the opening of 
the Venice Biennale, the brutal, unjustifiable and unprovoked war by 
Russia will start in Ukraine. Ironically, after three injections of a vac-
cine, I myself got sick with Covid-19 in the first days of the invasion.

The war in Ukraine felt and still feels so near us in Vilnius. Really 
next door. It is so because of our similar history and the centu-
ries-long fight with same evil powers of our big, abusive neighbour – 
Russia. Furthermore, some ten years ago I was involved in the 
EU funded project in Ukraine; travelled and worked throughout 
the country meeting its people and understanding its history and 
present challenges.

In the first days of the war, I was incessantly reading news and 
seriously thinking of what I can do to help the fight and stop the ag-
gressor. And Robertas called me to talk. He said that everything was 
di�erent then, and it was impossible to continue with the same, we 
had to change the project completely, we had to react, we had to help 
save Ukraine, its freedom and people. And this was a moment for 
me to understand that we are strongest when fighting with the tools 
we know how to handle. I am not a soldier, I don’t know how to han-
dle a gun. But I know how to make exhibitions, I know how to write, 
how to speak. At that moment, I understood that art is our tool, 
our strongest weapon. It doesn’t save lives immediately and there 
are other more urgent ways to act in the situations like this. Thus, I 

donated, I spread news and participated in support demonstrations. 
But we also needed to be wise and distribute our resources accord-
ingly. The Venice Biennale has a wide international reach, capable of 
making our voice and will heard and counted. This is what we can 
do, and we must do it at our best.

The Lithuanian Pavilion initiated an open letter for support and 
solidarity with Ukraine, that was signed by representatives of other 13 
National Pavilions and sent to the Biennale. I am a member of some 
international organizations, so I made sure they distributed similar 
letters and called their members to act by donating, spreading news 
and revisiting their programs. We were in touch with the team of the 
Ukraine Pavilion in Venice, in order to find ways to help them with the 
means we had. During the opening week of the Venice Biennale, we 
were wearing signs of support. Understanding that the same issue 
in the regions that are geographically further away might not be as 
urgent or even not as well understood, we were participating in public 
talks and while giving interviews to the international press or speak-
ing to our fellow colleagues and friends coming from di�erent places 
of the world, we were constantly reminding of our position and the 
horrible situation that was evolving in Ukraine.

And we also did our best in implementing the Lithuanian 
Pavilion, so it’s as strong and vivid as we were capable to achieve. 
The Pavilion which speaks about the importance of the intuition, of 
our deepest inner voices, of listening to them and to the others, of 
acting accordingly, of living and working together, and despite the 
odds and all of the tensions trying to do so in the gentlest and the 
most respectful way.
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Curadoria em tempos de crise: 
as ferramentas que temos

Neringa Bumblienė

Nos últimos dois anos, o meu maior projeto curatorial foi o Pavilhão da 
Lituânia na 59.ª Bienal de Veneza. Começámos a trabalhar no verão 
de 2020, logo após o fim da primeira onda de Covid-19, e abrimos num 
momento dominado pela realidade da agressão brutal e injustificável 
da Rússia contra a Ucrânia. Não posso deixar de me interrogar: o que 
é que a arte pode fazer em tempos de crises tão avassaladoras como 
estas? Poderá a arte ajudar-nos a criar um mundo melhor? Será real-
mente capaz de imaginar e propor caminhos fora do contexto das expo-
sições? Será a arte útil quando lutamos pela nossa sobrevivência?

Acredito que, no decurso das nossas vidas, todos atravessamos um 
ou outro tipo de crise. Há crises relacionadas com a nossa idade e saú-
de, com grandes eventos económicos, sociopolíticos e ecológicos. Crises 
causadas por desafios globais, razões pessoais e até mesmo flutuações de 
humor dependentes da pressão atmosférica, da quantidade de luz solar 
que recebemos ou de uma mudança nos níveis hormonais. Em menor ou 
maior extensão, todas elas desafiam a nossa capacidade de sobrevivên-
cia neste mundo complexo e feito de incertezas, de coisas que se desen-
rolam num fluxo constante que faz com que sintamos que vivemos na 
superfície ondulante de um vasto e imprevisível oceano, no qual um dia 
tranquilo de sol é mais a exceção do que a promessa de uma regra estável. 
Na minha opinião, é surpreendente que, no final, sejamos criados e edu-
cados na esperança de viver um desses dias de sol todos os dias, ainda 
que os dias tempestuosos constituam a maior parte da nossa existência.

Para citar Donna J. Haraway: Ninguém vive em todos os lugares; 
toda a gente mora em algum lugar. Nada está ligado a tudo; tudo 
está ligado a algo1. Somos todos diferentes e especiais de maneiras 

1 Haraway, Donna J. Staying with the Trouble, Duke University Press: Durham, Carolina do Norte, p. 31.
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particulares, e certas coisas impressionam-nos mais do que outras. Por 
exemplo, sempre tive dificuldade em lidar com as minhas emoções e 
com as questões perturbadoras que brotam de mim incessantemente. 
Nunca foi fácil sentir-me confortável comigo mesma ou com o mundo 
à minha volta. Como cheguei à arte fazendo um desvio pelo design de 
interiores e móveis, ela abriu-se para mim mais como uma descober-
ta inesperada do que como um objetivo desejado. Foi uma verdadeira 
revelação, pareceu-me o meio mais aberto e acolhedor, um lugar onde 
podemos fazer todo o tipo de perguntas perturbadoras e ouvir uma plu-
ralidade de vozes. Um sítio onde há mais espaço para respirar e apren-
der com os outros. Através da arte, conheci tantas pessoas diferentes, 
histórias e eventos que aconteceram em cantos longínquos do mundo 
e que, apesar da distância, tiveram fortes repercussões em mim. No 
entanto, embora a arte sempre tenha tido a ambição de abordar vários 
problemas, a sua capacidade para os resolver sempre foi limitada.

Nos últimos dois anos, o meu maior projeto curatorial foi o Pavilhão 
da Lituânia na 59.ª Bienal de Veneza, flanqueado por duas grandes cri-
ses que marcaram o seu início e clímax, no momento da sua abertura ao 
público. Começámos a trabalhar nele no verão de 2020, logo após o fim 
da primeira onda de Covid-19. Foi um momento no qual a realidade se 
estilhaçou e as formas que conhecíamos de viver e trabalhar em conjun-
to deixaram de ser praticáveis. Especialmente no mundo da arte, que 
dependia tanto de viagens e de encontros entre pessoas, desde a pesqui-
sa às fases de preparação dos projetos, às inaugurações e mesmo o ato de 
visitar exposições. Foi um momento no qual cada um de nós precisou de 
evitar o contacto com outras pessoas simplesmente para salvar vidas, o 
que levantou uma névoa espessa sobre a perspetiva de continuar a fazer 
exposições e mesmo sobre o sentido de as fazer. Foi um momento de 
interrupção, incerteza, ansiedade, solidão e sonhos, sonhos parados.

Na Lituânia, o processo de seleção para representação do país na 
Bienal de Veneza é um concurso aberto a instituições que indicam os 
nomes do curador e artista, assim como um projeto específico e o local 
de realização da exposição, já que o país, tal como muitas outras nações 
pequenas e jovens, não dispõe de uma localização permanente, nem no 

Giardini nem no Arsenale. Escolhido para representar a Lituânia na 
Bienal de Veneza este ano, Robertas Narkus apresentou o projeto Gut 
Feeling, no qual propõe a criação de um elixir secreto e misterioso que 
amplia a nossa intuição. O elixir é produzido a partir da fermentação 
de undaria pinnatifida – uma espécie invasora de alga oriunda da 
Ásia, conhecida como wakame, que se espalhou por todo o mundo – 
incluindo Veneza – devido à globalização. Esta alga é uma cultura 
altamente nutritiva e rapidamente renovável, com um grande poten-
cial para resolver a iminente escassez alimentar para uma população 
humana em rápido crescimento. Narkus imaginou colocar o Pavilhão 
numa das últimas praças não gentrificadas no distrito de Castello, 
em Veneza, e trabalhar com a comunidade local, colegas artistas e um 
famoso especialista em fermentação para criar uma fábrica surrealis-
ta, semificcional e semifuncional, gerida em função das necessidades e 
sonhos de todos os envolvidos.

Robertas Narkus é um artista lituano nascido em 1983, quando a 
Lituânia estava ainda sob a ocupação da União Soviética. Narkus foi 
criado nos anos do colapso do sistema e das mudanças selvagens que 
aproximaram o seu país do Ocidente. À medida que amadurecia, viu 
o seu país encontrar o seu caminho rumo à União Europeia e à NATO. 
Estes acontecimentos marcaram o trabalho do artista com um certo 
aventureirismo e uma dinâmica interior com os olhos postos no futuro. 
Dinamizador de inúmeras organizações dedicadas à arte experimen-
tal e à gestão e produção de produtos alimentares, Narkus inspira-se 
frequentemente no mundo dos negócios e das start-ups. Justapondo 
um espírito otimista com o seu subproduto muitas vezes invisível – a 
amargura do fracasso – o artista cria obras tragicómicas. No que pode 
ser visto como uma mistura quase casual de objetos e tendências da 
moda, fragmentos das últimas teorias e estratégias da arte contempo-
rânea, Narkus constrói uma reflexão multifacetada e deliberadamente 
hiperbólica do nosso tempo.

Parar por um momento, calar as vozes que gritam, e deixar falar a 
nossa intuição, a nossa frágil mas poderosa voz interior, foi uma neces-
sidade que sentimos quando estávamos a preparar a candidatura, e é 
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ainda a necessidade que temos quando escrevemos este texto. É impor-
tante dizer que, na altura, ainda não sabíamos que a undaria pinnatifi-
da que cresce nos canais venezianos está demasiado poluída com me-
tais pesados para ser consumida por seres humanos. Mas já sabíamos 
que as coisas são complexas. Sabíamos que queríamos interagir com a 
realidade local, procurando novas formas de colaborar com humanos e 
não humanos. Sabíamos que estávamos a participar numa bienal pres-
tigiada e que um dos nossos principais objetivos era fazer um projeto de 
arte que fosse visível e apreciado pelo público internacional. Também 
sabíamos que não há soluções mágicas para os nossos problemas e que 
apenas dispomos da nossa vontade e determinação, da nossa capaci-
dade para fazer o melhor que podemos para encontrar um caminho 
através das águas turvas. O foco na nossa intuição, que pode, de facto, 
ser expandida com a ajuda de bactérias de fermentação, um verdadeiro 
Outro, não humano, capaz de abrir novas perspetivas num momento 
em que o mundo lutava tão desesperadamente contra um vírus.

O que também não sabíamos – e não poderíamos ter previsto nem 
nos sonhos mais sombrios – era que, quando estivéssemos finalmente 
a encontrar uma forma de coexistir com este novo vírus, apenas alguns 
meses antes da abertura da Bienal de Veneza, a Rússia iria iniciar esta 
guerra brutal e injustificável contra a Ucrânia. Ironicamente, já com 
três doses da vacina tomadas, fiquei doente com Covid-19 nos primei-
ros dias da invasão.

A guerra na Ucrânia parecia, e ainda parece, tão próxima de nós, em 
Vilnius. É realmente aqui ao lado. É assim por causa da nossa história 
comum, dos séculos que levámos a lutar contra os mesmos poderes ma-
lignos do nosso vizinho grande e abusador – a Rússia. Além disso, há 
cerca de dez anos, estive envolvida num projeto financiado pela UE na 
Ucrânia; viajei e trabalhei por todo o país, conheci o seu povo, aprendi a 
sua história e os desafios que enfrenta.

Nos primeiros dias da guerra, lia incessantemente as notícias e 
pensava seriamente no que poderia fazer para ajudar na luta e deter 
o agressor. Foi aí que o Robertas me telefonou para me dizer que as 
coisas tinham mudado, estava tudo diferente e era impossível seguir 

com o mesmo projeto. Era preciso mudar tudo, reagir aos acontecimen-
tos e ajudar a salvar a Ucrânia, a sua liberdade e o seu povo. Foi nesse 
momento que percebi que somos mais fortes quando lutamos com as 
ferramentas que sabemos usar. Eu não sou um soldado, não sei lidar 
com armas. Mas sei como fazer exposições, escrever, falar. Naquele 
momento, entendi que a arte é a nossa ferramenta, a nossa arma mais 
forte. Não salva vidas imediatamente, e há outras formas mais urgen-
tes de agir em situações como esta. Fiz doações, divulguei notícias e 
participei em manifestações de apoio à Ucrânia. Mas também é pre-
ciso ser sábio e distribuir bem os nossos recursos. A Bienal de Veneza 
tem um amplo alcance internacional, capaz de fazer com que a nossa 
voz e vontade sejam ouvidas e contadas. Isto é o que podemos fazer. 
Devemos fazer o nosso melhor.

O Pavilhão da Lituânia iniciou uma carta aberta de apoio e solida-
riedade com a Ucrânia, que foi assinada por representantes de outros 13 
Pavilhões Nacionais e enviada à Bienal. Sou membro de várias organi-
zações internacionais e fiz questão que elas distribuíssem cartas se-
melhantes, pedi aos outros membros destas organizações para fazerem 
doações, para divulgar informação e reformularem os seus programas. 
Entrámos em contacto com a equipa do Pavilhão da Ucrânia em Veneza 
e procurámos ajudá-los com os meios à nossa disposição. Durante a 
semana da abertura da Bienal, usámos sempre símbolos do nosso apoio 
à Ucrânia. Conscientes de que esta questão pode não ser tão urgente 
ou tão bem compreendida em regiões geograficamente mais distantes, 
fizemos palestras públicas, demos entrevistas à imprensa internacio-
nal e conversámos com os nossos colegas e amigos vindos de diferentes 
lugares do mundo, com o objetivo de dar visibilidade à nossa posição e à 
tragédia humana que está neste momento a decorrer na Ucrânia.

E também fizemos o nosso melhor na implementação do Pavilhão 
da Lituânia, para que seja tão vigoroso e vívido quanto possível. Um 
Pavilhão que fala da importância da intuição, das nossas vozes interio-
res mais profundas, de ouvir o que elas dizem, de ouvir o outro e de agir 
de acordo, de viver e trabalhar juntos da forma mais gentil e respeitosa – 
mesmo quando confrontados com todas estas dificuldades e tensões.

130 131In dialogue / Em diálogo Essays / Ensaios



GUIDE
/ GUIA



AzORES And MAdEIRA / AÇORES E MAdEIRA

PORtO And thE nORth / PORtO E nORtE

CEntER Of PORtugAl / CEntRO dE PORtugAl

AlEntEjO
lISbOA REgIOn / lISbOA REgIãO

AlgARvE



Museum / Institution
Museu / Instituição

Artist Residencies
Residências Artísticas

Space / Independent Project
Espaço / Projeto Independente

Event / Biennial
Evento / Bienal

Commercial Galleries
Galerias Comerciais

tYPOlOgY / tIPOlOgIA

PORtO And thE nORth PORtO E nORtE 139—197
CEntER of Portugal  CEntRO de Portugal 199—225
lISbOA REgIOn  lISbOA REgIãO 227—313
AlEntEjO  315—331
AlgARvE  333—347
AzORES And MAdEIRA AÇORES E MAdEIRA 349—367

IndEX / índICE



nORtE /
PORtO And
thE nORth
/ PORtO E



1

3

4

9

11

12

47

13

10

14

16�46

2

5
6

10

15

7
8

vIlA nOvA dE CERvEIRA

bRAgA

guIMARãES

AMARAntE
SAntO tIRSO

PORtO

vIlA dO COndE

ChAvES

SãO jOãO dA MAdEIRA

bRAgAnÇA



16

17

24

20 21

23

22

29

34

38
41

42

43

45

35

36

30

31

37

40

46

25

28

32

33

39

44

18

19

26

27

MAtOSInhOS

vIlA nOvA dE gAIA

gOndOMAR

PORtO



Museu Bienal de Cerveira 145

Bienal Internacional de Arte 146
de Cerveira

Museu de Arte Contemporânea 147
Nadir Afonso

Centro de Arte Contemporânea 149
Graça Morais

Galeria Duarte Sequeira 192

Parque de Escultura Mário Sequeira 151

gnration 152

Fórum Arte Braga 153

CIAJG – Centro Internacional 155
de Artes José de Guimarães

Centro Cultural de Vila Flor 156

Museu Amadeo de Souza-Cardoso 157

MIEC – Museu Internacional de 159
Escultura Contemporânea de
Santo Tirso 

Centro de Arte Alberto Carneiro 161

No Entulho Residências Artísticas 162

Solar Galeria de Arte Cinemática 163

Museu de Arte Contemporânea 165
de Serralves

Casa do Cinema Manoel de Oliveira 166

Okna – Espaço Cultural 167

Rua do Sol 168

Galeria Presença 192

Galeria Fernando Santos 192

Cruzes Canhoto 192

Galeria Quadrado Azul 192

1

2

3

4

5

6

7

8

9

10

11

12

13

14

15

16

17

18

19

20

21

22

23

Galeria Municipal do Porto 169

Museu da Cidade do Porto – 170
Gabinete Gráfico

Kubikgallery 192

Galeria Pedro Oliveira 193

Museu da Cidade do Porto – Triplex 171

DENTRO 172

O Instituto 173

Uma Certa Falta de Coerência 174

Museu da Cidade do Porto – 175
Gabinete do Desenho

Culturgest Porto – Fundação 177
Caixa Geral de Depósitos

De Liceiras 18 178

RAMPA 179

Sismógrafo 180

Galeria Nuno Centeno 193

Maus Hábitos  181

Museu da Cidade do Porto – 182
Gabinete do Som

Lehmann + Silva Gallery 193

Birra 183

Kunsthalle Freeport 184

Galeria Ocupa 185

Casa de São Roque 187

Espaço Mira 188

Fundação Júlio Resende – 189
Lugar do Desenho

Centro de Arte Oliva 191

24

25

26

27

28

29

30

31

32

33

34

35

36

37

38

39

40

41

42

43

44

45

46

47

ADDRESS / MORADA

Avenida das Comunidades Portuguesas, 
4920-275 Vila Nova de Cerveira

YEAR OF FOUNDATION / ANO DE FUNDAÇÃO

2012

COORDINATES / COORDENADAS

41.94702355903131, -8.742494369309433

TYPOLOGY / TIPOLOGIA

Museum / Institution 
Museu / Instituição

WEBSITE

bienaldecerveira.pt

CONTACT / CONTACTO

(+351) 251 794 633

Museu Bienal 
de Cerveira

The Cerveira Biennial Museum manages and 
curates the collection of the Cerveira Interna-
tional Arts Biennial Foundation. This is one of 
the most relevant Portuguese art collections, 
mostly comprised of art made after the April 
1974 Revolution. 

Aiming at promoting contemporary art 
through an annual, multidisciplinary pro-
gramme, the museum’s collection includes 
700 contemporary artworks from the last four 
decades by Portuguese and foreign artists.

The space features artworks acquired 
throughout the editions of the Cerveira Bien-
nial, as well as artists’ donations. Aside from 
bienniale related exhibitions, the museum’s 
activity is complemented by a regular tempo-
rary exhibitions programme that promotes 
new approaches to the collection. Aimed at 
fostering cultural decentralization, this space is 
essential to the cultural and artistic life in the 
north of the country. 

O Museu Bienal de Cerveira é um espaço museo-
lógico criado com vista à gestão e conservação do 
acervo da Fundação Bienal de Arte de Cerveira. 
Trata-se de uma das mais relevantes coleções de 
arte nacionais, representativa, no essencial, da 
produção artística do pós-25 de Abril de 1974.

Com a premissa de promover a arte contempo-
rânea através de uma programação anual e multi-
disciplinar, o museu apresenta um acervo de cerca 
de 700 obras de arte contemporânea. Com peças 
de artistas nacionais e internacionais, a coleção é 
representativa das últimas quatro décadas.

O museu surge como espaço fixo de apresen-
tação das obras adquiridas ao longo das Bienais 
Internacionais de Arte de Cerveira e de doações de 
artistas. Além das exposições decorrentes da bienal, 
a sua atividade é complementada com programa 
de exposições temporárias, onde se promovem, com 
regularidade, novas abordagens à coleção. Assume 
igualmente uma premissa de descentralização 
cultural, funcionando como um pólo essencial de 
dinamização cultural e artística no norte do país.
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REGION / REGIÃO

Vila Nova de Cerveira

YEAR OF FOUNDATION / ANO DE FUNDAÇÃO

1978

TYPOLOGY / TIPOLOGIA

Event / Biennial
Evento / Bienal

WEBSITE

bienaldecerveira.pt

CONTACT / CONTACTO

(+351) 251 794 633

Bienal Internacional de Arte de Cerveira

The Cerveira International Arts Biennial is an 
art exhibition that takes place every two years 
in Vila Nova de Cerveira since 1978. It was 
organized in the context of the International 
Art Encounters, which took on the challenge of 
bringing contemporary art to this rural area in 
the north of Portugal.

Throughout the last decades, the bienniale 
has become one of the most important art events 
in the country, promoting the interexchange and 
dialogue between the artists and the public. A 
transversal and multidisciplinary event, it is seen 
as an example of decentralization and support to 
the internationalization of Portuguese art. 

By cultivating and fostering creativity in 
the region, the Cerveira Biennial’s guidelines 
include research, debate, experimentation, and 
the encounter between artists. By drawing public 
from di�erent nationalities, the bienniale has 
expanded its geographical reach and promotes 
exhibitions in cultural spaces across the Minho 
Valley and Galiza (Spain).

A Bienal Internacional de Arte de Cerveira é uma 
exposição de arte que se realiza a cada dois anos 
em Vila Nova de Cerveira desde 1978. Surge no 
contexto dos Encontros Internacionais de Arte, 
com o desafio de trazer a arte contemporânea até 
ao espaço rural da região norte.

Ao longo das últimas décadas, a bienal afir-
mou-se como um dos mais importantes eventos de 
arte no país, promovendo o intercâmbio e o diálogo 
entre artistas e o público. A sua mostra, trans-
versal e multidisciplinar, é tida como exemplo de 
descentralização e de reforço no apoio à interna-
cionalização da arte portuguesa. 

Cultivando e estimulando a criatividade da 
região, a bienal mantém uma lógica de inves-
timento na matriz do estudo, do debate, da 
experimentação e do convívio entre os artistas. 
Tem vindo a atrair público de diferentes naciona-
lidades e a alargar a sua incidência geográfica, 
ao promover exposições em espaços culturais 
localizados noutros concelhos do Vale do Minho e 
da Galiza.

2 Museu de Arte 
Contemporânea 
Nadir Afonso

The Nadir Afonso Museum of Contemporary Art 
(MACNA) is located in the city of Chaves. It is 
the headquarters of the foundation in charge of 
promoting the oeuvre of Chaves-born architect 
and painter Nadir Afonso.

Located in a building designed by architect 
Álvaro Siza, the space hosts a regular exhibi-
tions programme that aims to expand the cultur-
al o�er in the northern hinterland by featuring 
contemporary Portuguese artists.

The collection features artworks by painter 
Nadir Afonso and other renowned contem-
porary Portuguese and foreign artists in an 
important space for cultural enjoyment in the 
Tâmega region.

Currently, MACNA’s collection features 
artworks that have been acquired, donated 
or loaned; these include posters, sculptures, 
photographs, paintings and drawings by some 
of the most important Portuguese artists in 
recent decades.

O Museu de Arte Contemporânea Nadir Afonso 
(MACNA) é um espaço museológico situado em 
Chaves e sede da fundação que tem como missão a 
divulgação da obra do arquiteto e pintor português, 
ali nascido.

Num edifício construído de raiz, com assinatu-
ra do arquiteto Álvaro Siza, este espaço apresenta 
um programa de exposições regular, de forma a 
amplificar a oferta cultural da região do interior 
norte, possibilitando a mostra de artistas nacio-
nais contemporâneos. 

Na sua coleção reúne obras do pintor flavien-
se e de outros conhecidos artistas nacionais e 
internacionais no âmbito da arte contemporânea, 
funcionando como um importante espaço de frui-
ção cultural na região do Tâmega.

Atualmente, o acervo do MACNA integra, por 
aquisição, doação ou depósito, obras nas áreas 
do cartaz, da escultura e da fotografia, bem como 
na área da pintura e do desenho, representando 
alguns dos artistas nacionais mais importantes 
das últimas décadas.

ADDRESS / MORADA

Avenida 5 de Outubro 10,
5400-017 Chaves

YEAR OF FOUNDATION / ANO DE FUNDAÇÃO

2016

COORDINATES / COORDENADAS

41.74151504492554, -7.465857846035849

TYPOLOGY / TIPOLOGIA

Museum / Institution
Museu / Instituição

WEBSITE

macna.chaves.pt

CONTACT / CONTACTO

(+351) 276 340 501
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Centro de Arte 
Contemporânea 
Graça Morais

Graça Morais Contemporary Art Center is a mu-
seum space featuring exhibitions by Portuguese 
and foreign artists; as well as the artworks 
which reflect the telluric experiences of Trás-os-
Montes born painter Graça Morais.

Designed by architect Eduardo Souto de 
Moura, the space hosts a regular temporary 
solo and group exhibitions programme rein-
forced by other multidisciplinary activities, 
such as pedagogical programmes. The center 
has been collaborating closely with the local 
community to facilitate access to contemporary 
art in the country’s hinterland, thereby foster-
ing the creation of new publics.

Alongside its exhibitions programme, the 
center also features a collection that consists of 
donations or direct acquisitions and the oeuvre 
of painter Graça Morais. The artist is the 
mentor of the eponymous space, which explores 
di�erent aspects and periods of her oeuvre; and 
she plays an important role in the relationship 
between the center and the emerging artists it 
has featured in recent years.

O Centro de Arte Contemporânea Graça Morais é 
um espaço museológico que expõe obras de artistas 
nacionais e estrangeiros – além dos trabalhos que 
refletem as vivências telúricas da pintora Graça 
Morais, nascida em Trás-os-Montes.

Projetado pelo arquiteto Eduardo Souto de 
Moura, o espaço conta com um programa regular 
de exposições temporárias, coletivas e individuais, 
reforçado por outras iniciativas de âmbito plu-
ridisciplinar, nomeadamente a organização de 
programas pedagógicos. Em estreita relação com a 
comunidade local, o centro tem direcionado a sua 
ação no sentido de facilitar o acesso à arte contem-
porânea numa região interior do país, trabalhando, 
dessa forma, na criação de novos públicos.

Além do seu programa de exposições, o centro 
dispõe de uma coleção própria, composta a partir 
de doações ou de aquisições diretas, na qual a obra 
da pintora Graça Morais é a mais representativa. 
A artista transmontana é a mentora deste espaço 
com o seu nome que explora as diferentes vertentes 
e fases da sua obra, mantendo igualmente um pa-
pel importante na relação do centro com os artistas 
emergentes ali expostos ao longo dos últimos anos.

ADDRESS / MORADA

Rua Abílio Beça 105,
5300-011 Bragança

YEAR OF FOUNDATION / ANO DE FUNDAÇÃO

2008

COORDINATES / COORDENADAS

41.806744866997725, -6.756007199999999

TYPOLOGY / TIPOLOGIA

Museum / Institution
Museu / Instituição

WEBSITE

centroartegracamorais.cm-braganca.pt

CONTACT / CONTACTO

(+351) 273 302 410
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ADDRESS / MORADA

Rua da Galeria 129, Parada de Tibães,
4700-803 Parada de Tibães, Braga

YEAR OF FOUNDATION / ANO DE FUNDAÇÃO

1994

COORDINATES / COORDENADAS

41.56204632131941, -8.460262884654718

TYPOLOGY / TIPOLOGIA

Space / Independent Project
Espaço / Projeto Independente

WEBSITE

mariosequeira.com

CONTACT / CONTACTO

(+351) 253 602 550

Parque de Escultura Mário Sequeira

The Mário Sequeira Sculpture Park is an exhibi-
tion space located on a farm in Parada de Tibães, 
a few miles from the center of Braga, dedicated 
to the practice of sculpture in contemporary art.

Founded by Mário Sequeira, it immediately 
became a reference space for contemporary 
art in Portugal and, in 2000, hosted the first 
exhibition dedicated to Andy Warhol in the 
country. The park is part of a project that also 
includes the Mário Sequeira Gallery, located in 
the same farm.

Throughout its history, the park has hosted 
solo exhibitions by Richard Long, Franz West 
and Nan Goldin, as well as some major group 
exhibitions, including works by artists such as 
Gerhard Richter, Sigmar Polke, Georg Baselitz, 
Tim Noble and Sue Webster.

The uniqueness of the project, where the 
park functions in symbiosis with the gallery, has 
also contributed to the dissemination of new 
national and international artists who exhibit 
there through a regular program, complemented 
by conferences, performances, and concerts.

O Parque de Escultura Mário Sequeira é um 
espaço expositivo localizado numa quinta em 
Parada de Tibães, a poucos quilómetros do centro 
de Braga, dedicado à prática da escultura na arte 
contemporânea.

Fundado por Mário Sequeira, tornou-se desde 
logo um espaço de referência da arte contempo-
rânea em território nacional; tendo sido, no ano 
2000, palco da primeira exposição dedicada a 
Andy Warhol em Portugal. O parque está integra-
do num projeto do qual faz parte também a Galeria 
Mário Sequeira, localizada na mesma quinta.

Ao longo da sua história, o parque tem acolhi-
do exposições individuais de Richard Long, Franz 
West e Nan Goldin, além de algumas grandes 
exposições coletivas onde se incluem obras de ar-
tistas como Gerhard Richter, Sigmar Polke, Georg 
Baselitz, Tim Noble e Sue Webster.

A singularidade deste projeto, onde o parque 
funciona em simbiose com a galeria, tem contribuí-
do igualmente para a divulgação de novos artistas 
nacionais e internacionais que ali expõem através 
de uma programação regular, complementada com 
conferências, performances e concertos.
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ADDRESS / MORADA

Praça Conde de Agrolongo,
4700-312 Braga

YEAR OF FOUNDATION / ANO DE FUNDAÇÃO

2012

COORDINATES / COORDENADAS

41.55350811706483, -8.426048269309431

TYPOLOGY / TIPOLOGIA

Space / Independent Project
Espaço / Projeto Independente

WEBSITE

gnration.pt

CONTACT / CONTACTO

(+351) 253 142 200

gnration

gnration is a unique space for creation, perfor-
mance and presentation of the various contem-
porary artistic practices with a particular focus 
on the relationship between art and technology. 
It was built in the context of the European Youth 
Capital event and has invested in a multidisci-
plinary programming.

Following a continuous strategy of open-
ness to the community, it aims at becoming a 
center for cultural and creative dynamics and a 
space geared towards promoting and educating 
new publics by exposing them to artistic 
practices and research in the theoretical field 
of new media. 

gnration aims at developing regular work to 
divulge the relationship between art and tech-
nology through a programme of contemporary 
art exhibitions. Moreover, it is also a research 
space seeking relationships with similar spaces 
and projects in Europe.

O gnration é um espaço ímpar de criação, per-
formance e exposição no domínio das diferentes 
práticas artísticas contemporâneas com um foco 
essencial na relação entre arte e tecnologia. Foi 
construído no âmbito da Capital Europeia da 
Juventude e tem apostado numa programação 
multidisciplinar e polivalente.

Através de uma estratégia sustentada e de 
permanente abertura à comunidade, pretende 
afirmar-se como pólo aglutinador de dinâmicas 
culturais e criativas, assumindo-se como um espa-
ço orientado para a sensibilização e formação de 
novos públicos, expondo-os a práticas artísticas e à 
investigação centrada no âmbito do campo teórico 
dos novos media.

No domínio da arte contemporânea, o gnration 
propõe-se a desenvolver um trabalho regular de 
disseminação da relação entre arte e tecnologia 
através da programação de exposições. Estabele-
ce-se igualmente como espaço de investigação de 
práticas, apostando na relação com outros espaços 
e projetos europeus semelhantes.

7

ADDRESS / MORADA

Avenida Dr. Francisco Pires Gonçalves,
Apartado 60, 4711-909 Braga

YEAR OF FOUNDATION / ANO DE FUNDAÇÃO

2018

COORDINATES / COORDENADAS

41.54137030474906, -8.422419469317092

TYPOLOGY / TIPOLOGIA

Museum / Institution
Museu / Instituição

WEBSITE

forumartebraga.com

CONTACT / CONTACTO

(+351) 253 208 230

Fórum Arte Braga

Fórum Arte Braga is an institutional contem-
porary art gallery. Located at Fórum Braga, it 
promotes the work of Portuguese and foreign 
artists and the city’s connection to contempo-
rary artistic practices through a regular exhibi-
tions programme. 

Fórum Arte Braga fills a gap in the city’s 
cultural programming by featuring artists 
working with di�erent languages and themes. 
The gallery’s main programme axis is a con-
cern with regional and individual di�erences 
in collaboration with the region’s various 
artistic agents.

Curated by Duarte Sequeira and Guilherme 
Braga da Cruz, Fórum Arte Braga is part of a 
multifunctional structure that hosts congresses 
and other events; and explores the creation of 
synergies between di�erent contexts.

A Fórum Arte Braga é uma galeria de arte con-
temporânea de carácter institucional. Localizada 
no Fórum Braga, tem trabalhado na promoção de 
artistas nacionais e internacionais e na ligação 
da cidade às práticas artísticas contemporâneas 
através de um programa regular de exposições.

Surgiu como necessidade de colmatar uma 
lacuna na programação cultural da cidade e tem 
o objetivo de apresentar artistas com diferentes 
linguagens e temáticas. A galeria tem como eixo 
central do seu programa a preocupação com 
diferenças regionais e individuais, ao mesmo 
tempo que promove a colaboração com diferentes 
intervenientes artísticos da região.

Com a curadoria de Duarte Sequeira e 
Guilherme Braga da Cruz, a Fórum Arte Braga 
integra-se num complexo polivalente, aberto a 
congressos e outros eventos, e explora a criação de 
sinergias entre diferentes contextos.

8
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ADDRESS / MORADA

Avenida Conde Margaride 175,
4810-525 Guimarães

YEAR OF FOUNDATION / ANO DE FUNDAÇÃO

2012

COORDINATES / COORDENADAS

41.44350245259547, -8.297453869309432

TYPOLOGY / TIPOLOGIA

Museum / Institution
Museu / Instituição

WEBSITE

ciajg.pt

CONTACT / CONTACTO

(+351) 253 424 715

CIAJG – Centro 
Internacional de 
Artes José de 
Guimarães

José de Guimarães International Center for the 
Arts (CIAJG) is a contemporary art center based 
on artist José de Guimarães’ collection of Afri-
can art, pre-Colombian art, ancient Chinese art 
and a representative set of works from di�erent 
periods of his own oeuvre. 

The structure was built for Guimarães Euro-
pean Cultural Capital 2012 and has, since then, 
become a cultural project with an experimental 
and discursive character that produces reflections 
on its collections in a continuous questioning of 
the notion of museum. The center hosts a regular 
programme of exhibitions, performative arts and 
public events to expand the horizons of a space 
for artistic enjoyment. 

Unlike scientific or anthropological 
museums, the choice of objects in the CIAJG 
collection corresponds to José de Guimarães’ 
‘artist-collector’ sensitivity as he finds inspira-
tion in them. Through these pieces, it is possible 
to access cultural references from various parts 
of the world. Since its foundation, the center 
has promoted a better understanding of the 
Portuguese colonial legacy and a reflection on 
the subject in the context of the arts in Portugal.

O Centro Internacional de Artes José de Guima-
rães (CIAJG) é um centro de arte contemporânea 
que tem como base a coleção do artista José de 
Guimarães, composta por arte africana, arte 
pré-colombiana, arte antiga chinesa, e ainda um 
conjunto representativo da sua própria obra.

É uma das estruturas que resulta da candida-
tura de Guimarães a Capital Europeia da Cultura 
2012 e tem vindo a afirmar-se como um projeto 
cultural de carácter experimental e discursivo, 
apresentando reflexões sobre as suas coleções, num 
questionamento contínuo sobre a ideia de museu. 
Nesse âmbito, conta com uma programação regu-
lar de exposições, artes performativas e programas 
públicos que expande os horizontes daquilo que 
pode ser um espaço dedicado à fruição artística.

Ao contrário de museus científicos ou de antro-
pologia, a escolha dos objetos da coleção do CIAJG 
corresponde à sensibilidade de “artista-colecionador” 
José de Guimarães, que neles se inspira. Através 
destas peças, é possível aceder a um conjunto de refe-
rências culturais provenientes de diversas partes do 
mundo, o que tem permitido igualmente um maior 
entendimento sobre a herança colonial portuguesa, 
constituindo-se como um importante local de reflexão 
sobre a temática no contexto das artes em Portugal.

9
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ADDRESS / MORADA

Avenida D. Afonso Henriques 701,
4810-431 Guimarães

YEAR OF FOUNDATION / ANO DE FUNDAÇÃO

2005

COORDINATES / COORDENADAS

41.43807698317845, -8.29531944603585

TYPOLOGY / TIPOLOGIA

Space / Independent Project
Espaço / Projeto Independente

WEBSITE

ccvf.pt

CONTACT / CONTACTO

(+351) 253 424 700

Centro Cultural de Vila Flor

Vila Flor Cultural Center (CCVF) is a cultural 
space located in Guimarães, at the rehabilitated 
Vila Flor Palace and surrounding spaces. 

It is the city’s main cultural hub and the 
focal point for the activities of A Oficina, who 
use the space to promote a series of festivals 
and a regular, interdisciplinary programming 
throughout the year. Although focusing in the 
fields of performative arts and music, the center 
features an exhibition area that hosts regular 
visual arts exhibitions. 

Since its creation, the Vila Flor Cultural Center 
has contributed to put the city of Guimarães on the 
map of contemporary artistic practices, particu-
larly in the wake of the European Cultural Capital 
2012 events. With its singular, unique conditions, 
the center’s main focus is to support contempo-
rary creation; and it has become a mandatory 
venue for many artists.

O Centro Cultural Vila Flor (CCVF) é um espaço 
cultural que nasceu da recuperação do Palácio 
Vila Flor, localizado em Guimarães, e dos seus 
espaços envolventes. 

É a principal casa da cultura na cidade e ponto 
central da atividade d’A Oficina, que ali promove 
um conjunto de festivais e uma programação 
regular e interdisciplinar que se estende ao longo 
do ano. Embora mais focado no domínio das artes 
performativas e da música, o centro dispõe de 
uma área expositiva na qual acolhe regularmente 
exposições de artes plásticas e visuais.

Desde a sua criação, o Centro Cultural Vila 
Flor tem contribuído para a afirmação da cidade 
de Guimarães no contexto das práticas artísticas 
contemporâneas, em especial a partir de 2012, 
quando a cidade foi nomeada Capital Europeia da 
Cultura. O centro mantém uma premissa de apoio 
à criação contemporânea, tendo-se tornado um 
local de passagem obrigatória para muitos artistas 
– que ali dispõem de condições singulares e únicas 
para apresentarem as suas obras.

10

ADDRESS / MORADA

Alameda Teixeira de Pascoaes,
4600-011 Amarante

YEAR OF FOUNDATION / ANO DE FUNDAÇÃO

1947

COORDINATES / COORDENADAS

41.270252384493595, -8.07845505396415

TYPOLOGY / TIPOLOGIA

Museum / Institution
Museu / Instituição

WEBSITE

amadeosouza-cardoso.pt

CONTACT / CONTACTO

(+351) 255 420 282 / (+351) 255 420 272

Museu Amadeo de 
Souza-Cardoso

The mission of the Amadeo de Souza-Cardoso 
Municipal Museum is to host the estate and 
works of prominent Amarante artists. 

Throughout the years, its programme 
has redefined it as a museum for modern 
and contemporary Portuguese art; it hosts a 
remarkable collection of artworks, including 
by naturalist painter António Carneiro and 
Amadeo de Souza-Cardoso, the precursor of 
Portuguese modernism.

As the museum’s collection and space ex-
panded, it became an important cultural center 
both for the city and the northern region, with a 
crucial role in cultural decentralization. Its regu-
lar exhibitions programme, often in partnership 
with other institutions, brings contemporary 
artists working with di�erent languages to 
Amarante. The museum awards the Amadeo de 
Souza-Cardoso Prize, which has been conferred 
to some of the most relevant contemporary 
Portuguese artists.

O Museu Municipal Amadeo de Souza-Cardoso é 
um espaço museológico criado com o intuito de re-
unir o espólio e obras de artistas e figuras de relevo 
artístico de Amarante. 

Ao longo dos anos, a sua programação redefi-
niu-o como um museu de arte moderna e contem-
porânea portuguesa que reúne uma assinalável 
coleção de obras, de onde se destacam os núcleos do 
pintor naturalista António Carneiro e do precursor 
do modernismo português, o pintor Amadeo de 
Souza-Cardoso.

Com a ampliação do espólio e do seu espaço, o 
museu tornou-se um importante centro cultural 
para a cidade e a região norte, assumindo um papel 
relevante na descentralização cultural. Através de 
um programa regular de exposições, muitas delas 
feitas em parceria com outras instituições, o espaço 
tem trazido artistas contemporâneos de diferentes 
linguagens até Amarante. A instituição atribui ain-
da o Prémio Amadeo de Souza-Cardoso, com o qual 
tem premiado a obra de alguns dos mais relevantes 
artistas contemporâneos portugueses.
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ADDRESS / MORADA

Rua Unisco Godiniz 100,
4780-368 Santo Tirso

YEAR OF FOUNDATION / ANO DE FUNDAÇÃO

1990

COORDINATES / COORDENADAS

41.344674472298486, -8.472566653452837

TYPOLOGY / TIPOLOGIA

Museum / Institution
Museu / Instituição

WEBSITE

miec.cm-stirso.pt

CONTACT / CONTACTO

(+351) 252 830 410

MIEC – Museu 
Internacional 
de Escultura 
Contemporânea 
de Santo Tirso 

The Santo Tirso International Museum of 
Contemporary Sculpture (MIEC) is an open-air 
museum space dedicated to sculpture across 
several spaces in the city.

Its origin was a proposal by Alberto Carneiro 
to the municipality in 1990 to organize a series of 
sculpture symposia on contemporary art – and, 
more specifically, on public sculpture. After four 
sculpture symposia, a proposal was approved 
for the maintenance and conservation of the 
collection while promoting its divulgation and 
implementing a series of activities related to 
that artistic practice.

MIEC has since become a privileged plural 
space for a powerful interaction between cit-
izens and art as well as a venue for reflection, 
drawing in innovative projects and taking ad-
vantage of its singular nature and the relation-
ship between the pieces in the collection and the 
space they occupy.

O Museu Internacional de Escultura Contemporâ-
nea de Santo Tirso (MIEC) é um espaço museoló-
gico ao ar livre dedicado ao domínio da escultura e 
que se estende em vários espaços da localidade.

Teve origem numa proposta formulada pelo es-
cultor Alberto Carneiro ao município, em 1990, para 
a realização de um conjunto de simpósios de escultu-
ra ao qual estivessem subjacentes temáticas ligadas 
à arte contemporânea – em particular à escultura 
pública. Após a realização de quatro simpósios de 
escultura, foi aprovada a proposta para assegurar 
a manutenção e conservação do acervo, promover 
a sua divulgação, e implementar um conjunto de 
atividades relacionadas com esta prática artística.

Tem-se assumido, desde então, como um espa-
ço de reflexão e como pólo aglutinador de projetos 
inovadores, aproveitando a singularidade da sua 
natureza e da relação privilegiada que as peças que 
compõem o seu acervo estabelecem com o espaço 
que ocupam, assumindo-se como um lugar plural 
de forte interação entre os cidadãos e a arte.

12
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ADDRESS / MORADA

Avenida da Fábrica de Santo Tirso 88,
4780-257 Santo Tirso

YEAR OF FOUNDATION / ANO DE FUNDAÇÃO

2021

COORDINATES / COORDENADAS

41.351993212856904, -8.476194330690568

TYPOLOGY / TIPOLOGIA

Museum / Institution
Museu / Instituição

CONTACT / CONTACTO

(+351) 252 809 120

Centro de Arte 
Alberto Carneiro

Located in Santo Tirso, Alberto Carneiro Art 
Center is a museum space whose main objective 
is to manage the collection of the Portuguese 
sculptor, who died in 2017. 

Installed in the rehabilitated industrial 
building of the former Santo Thyrso Factory, 
which has increasingly become a center for 
innovation and creativity, the space hosts a 
permanent collection of contemporary art 
donated to the city council by Alberto Carneiro 
– comprising of sixty pieces, including sculp-
tures and drawings. Spanning over fifty years of 
the artist’s trajectory (from 1965 to 2015), this 
is an outstanding collection in the context of 
Portuguese art.

The choice of Santo Tirso to implement 
a new cultural project is due to the sculptor’s 
intrinsic connection to the municipality. Thanks 
to a parallel exhibitions programme, the space 
also aims at preserving, researching and 
disseminating  Portuguese contemporary art.

O Centro de Arte Alberto Carneiro é um espaço 
museológico localizado em Santo Tirso e que tem 
como principal objetivo a gestão do acervo do escul-
tor português, falecido em 2017.

Instalado na Fábrica de Santo Thyrso, que 
se tem vindo a assumir como centro de inovação 
e de criatividade, destaca-se a recuperação de 
um edifício industrial para a implementação do 
centro, que alberga uma coleção de arte contempo-
rânea permanente doada por Alberto Carneiro ao 
município e que perfaz um total de sessenta peças, 
entre esculturas e desenhos. Trata-se de um espólio 
muito significativo da arte portuguesa que abrange 
mais de meio século da trajetória do artista – com 
obras que vão desde 1965 até 2015.

A escolha de Santo Tirso para a implementa-
ção do novo projeto cultural deve-se à intrínseca 
ligação do escultor ao concelho. O espaço assume 
também uma vertente vocacionada para a sal-
vaguarda, investigação e divulgação da arte con-
temporânea portuguesa através de um programa 
paralelo de exposições.
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ADDRESS / MORADA

Rua de Manuel Dias 440,
4495-129 Amorim

COORDINATES / COORDENADAS

41.39887553588847, -8.736920330690566

TYPOLOGY / TIPOLOGIA

Artist Residencies
Residências Artísticas

WEBSITE

noentulho.com

CONTACT / CONTACTO

(+351) 252 095 008 / (+351) 914 877 542

No Entulho Residências Artísticas

Developed by ArtWorks, the Art Residencies at 
No Entulho (A.R.N.E) are geared to emerging 
artists and aim at exploring the intersection 
between art and industry. Residents are asked 
to create with, or modify, discarded industrial 
materials and find new possibilities for them 
through art.

Since 2017, the residencies follow program-
matic cycles that allow artists to define strate-
gies, methods and techniques of approaching 
the materials and the material possibilities of 
production. The residencies are also a platform 
to produce cultural works or projects to foster 
collaboration, partnerships and sponsorship. 

Aside from supporting emerging artists 
and the creation of solutions for increasingly 
sustainable production, the residencies aim 
at reinforcing the local community in terms of 
art projects creation by promoting the sharing 
of empirical and artistic knowledge, as well as 
other life experiences.

As Residências Artísticas No Entulho (R.A.N.E), 
desenvolvidas pela ArtWorks, são vocacionadas 
para artistas emergentes e têm como objetivo in-
centivar uma exploração entre os domínios da arte 
e da indústria. Propõe-se aos residentes que criem 
ou modifiquem os materiais que estão inutilizáveis 
na indústria, atribuindo-lhes novas possibilidades 
através do pensamento e da criação artística.

As residências estruturam-se, desde 2017, em 
ciclos programáticos que permitem aos artistas de-
finir estratégias, métodos e técnicas para abordar o 
material e as possibilidades materiais de produção. 
Desta forma, servem igualmente como platafor-
ma para a realização de várias obras ou projetos 
culturais, possibilitando a abertura à colaboração 
através de apoios, parcerias ou mecenato.

Além de apoiar artistas emergentes e a criação 
de soluções para uma produção mais sustentá-
vel, as residências têm como objetivo fortalecer a 
participação da comunidade local na elaboração 
de projetos de natureza artística, impulsionando a 
partilha de conhecimentos empíricos, artísticos e 
de outras vivências.
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ADDRESS / MORADA

Rua do Lidador 147,
4480-754 Vila do Conde

COORDINATES / COORDENADAS

41.353293731693995, -8.74265144603585

TYPOLOGY / TIPOLOGIA

Space / Independent Project
Espaço / Projeto Independente

WEBSITE

curtas.pt/solar

CONTACT / CONTACTO

(+351) 252 138 191

Solar Galeria de Arte Cinemática

Occupying the entire ground-floor of Solar de 
São Roque, in Vila do Conde, Solar – Galeria 
de Arte Cinemática is exclusively dedicated 
to the intersection between cinema and the 
other arts.

It is a privileged space to present works at 
the borderline of audio-visual experimentation 
(in cinema, video and other arts that somehow 
prolong and reinvent them). Its regular pro-
gramming is managed by Curtas Metragens – 
Cooperativa de Produção Cultural CRL, which 
is responsible for the event at the root of this 
project, the acclaimed Vila do Conde Interna-
tional Short Film Festival. 

Given the permanent nature of its program-
ming, the gallery has also diversified the typolo-
gy of venues for work presentation to stand out 
from other seasonal events across the country. It 
is also a space for new readings and reinterpre-
tations of the works on show.

A Solar – Galeria de Arte Cinemática, que ocupa 
todo o piso térreo do Solar de São Roque, em Vila 
do Conde, é um espaço dedicado exclusivamente à 
interseção entre o cinema e as outras artes.

Surge como espaço privilegiado para a apre-
sentação de obras que se situam num território de 
fronteira de experimentação audiovisual: do cine-
ma, do vídeo, e das outras artes que de algum modo 
os prolongam e reinventam. A sua programação 
regular é da responsabilidade da Curtas Metragens 
– Cooperativa de Produção Cultural CRL, estrutura 
responsável pela organização do Festival Curtas 
Vila do Conde, evento de relevância internacional 
que esteve na origem deste projeto.

No âmbito das suas atividades, a galeria tem 
apostado igualmente numa diversificação da 
tipologia dos contextos físicos de apresentação das 
obras: pelo carácter permanente da sua progra-
mação, destaca-se dos eventos sazonais que se vão 
realizando pelo país; e distingue-se também por se 
constituir como um espaço propício a novas leitu-
ras e reinterpretações do material exposto.
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ADDRESS / MORADA

Rua Dom João de Castro 210,
4150-417 Porto

COORDINATES / COORDENADAS

41.15996734963475, -8.659657915341455

TYPOLOGY / TIPOLOGIA

Museum / Institution
Museu / Instituição

WEBSITE

serralves.pt

CONTACT / CONTACTO

(+351) 226 156 500

Museu de Arte 
Contemporânea 
de Serralves

The Serralves Museum of Contemporary Art 
is one of the most important spaces dedicated 
to contemporary art in Portugal. Designed by 
architect Álvaro Siza, it opened in the 1990s and 
has since then played a crucial role in promot-
ing the arts and culture in Porto and across 
the country.

With a main focus on contemporary produc-
tion, the museum hosts a collection comprised of 
over 4300 works, of which 1700 are the property 
of the Serralves Foundation, the remainder being 
on loan from several public and private collec-
tions. Comprised mostly of artworks from the 
1960s to the present, it is the most important 
contemporary art collection in Portugal.

In little over two decades, the museum be-
come a reference in the international panorama. 
The inaugural exhibition, Circa 1968, was a fun-
damental transitional moment at the end of the 
century and in Portuguese art. Aside from its 
collection, the museum develops a regular tem-
porary exhibitions programme accompanied by 
pedagogical programmes aimed at fostering an 
interest in contemporary art, promoting its un-
derstanding and generating a dialogue between 
the artists and the public. 

O Museu de Arte Contemporânea de Serralves é 
um dos mais importantes espaços dedicados à arte 
contemporânea em Portugal. O projeto da autoria 
do arquiteto Álvaro Siza foi inaugurado no final do 
século passado e tem assumido, desde então, um 
papel essencial na dinamização cultural e artística 
da cidade do Porto e do país.

Focado essencialmente na produção contempo-
rânea, o museu alberga uma coleção composta por 
mais de 4300 obras, das quais mais de 1700 são 
propriedade da Fundação de Serralves e as restantes 
provenientes de várias coleções privadas e públi-
cas ali depositadas. É a principal coleção de arte 
contemporânea existente Portugal, essencialmente 
constituída por obras realizadas desde os finais da 
década de 1960 até à atualidade.

Em pouco mais de duas décadas de existência, o 
museu tornou-se uma referência no panorama inter-
nacional. A sua exposição inaugural, “Circa 1968”, 
constitui-se como um momento fundamental na 
viragem do século e como um momento de transição 
para a arte portuguesa. Além da sua coleção, o museu 
desenvolve um programa regular de exposições tempo-
rárias, acompanhadas de programas pedagógicos que 
visam desenvolver o interesse pela arte contemporâ-
nea, aprofundar o conhecimento sobre ela, e propor-
cionar um diálogo entre os artistas e o seu público.

16
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ADDRESS / MORADA

Rua de Serralves 873,
4150-417 Porto

YEAR OF FOUNDATION / ANO DE FUNDAÇÃO

2019

COORDINATES / COORDENADAS

41.15928240942227, -8.655223790997125

TYPOLOGY / TIPOLOGIA

Museum / Institution
Museu / Instituição

WEBSITE

serralves.pt

CONTACT / CONTACTO

(+351) 226 156 500

Casa do Cinema 
Manoel de Oliveira

Casa do Cinema Manoel de Oliveira is an exhibi-
tion space of the Serralves Foundation dedicated 
to cinema and the moving image. It is located in 
the former garage of the Serralves Villa, which 
was refurbished and extended by architect 
Álvaro Siza. Its reference base is the oeuvre of 
filmmaker Manoel de Oliveira.

Aside from a permanent exhibition, a docu-
mentation center, and cinema sessions that allow 
regular access to the work of the Portuguese 
filmmaker, it features a regular exhibitions 
programme, monographic and thematic film 
cycles, retrospectives, and conferences, produc-
ing publications and promoting educational 
programmes to foster di�erent approaches to 
contemporary cinema within the scope of a 
broad reflection on contemporary art.

In tandem with the multidisciplinary lan-
guage and approach of the Serralves Museum 
of Contemporary Art, the activity of Casa do 
Cinema reflects on the migration of moving im-
ages between the gallery space and the cinema 
room to test modalities of presentation of cine-
matographic material within a museum context.

A Casa do Cinema Manoel de Oliveira é um espa-
ço expositivo pertencente à Fundação de Serralves 
que aborda os domínios do cinema e das imagens 
em movimento. Resulta da adaptação e ampliação 
da antiga garagem da Casa de Serralves, num pro-
jeto do arquiteto Álvaro Siza; e tem como base de 
referência a obra do cineasta Manoel de Oliveira.

Além de uma exposição permanente, de um 
centro de documentação, e de sessões de cinema 
que permitem um acesso regular à obra do ci-
neasta português, apresenta uma programação de 
exposições temporárias, ciclos de cinema temáticos 
e monográficos, retrospetivas, conferências, edições 
e programas educativos através dos quais promove 
diferentes possibilidades de aproximação ao cine-
ma contemporâneo – sempre no âmbito de uma 
reflexão alargada sobre a arte contemporânea.

Em articulação direta com a linguagem e 
abordagem pluridisciplinar do Museu de Arte 
Contemporânea, a atividade da Casa do Cinema 
reflete sobre a migração das imagens em movimen-
to entre o espaço da galeria e da sala de cinema, 
testando modalidades de apresentação de material 
cinematográfico em contexto museológico.
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ADDRESS / MORADA

Rua da Igreja de Cedofeita 27,
4050-181 Porto

YEAR OF FOUNDATION / ANO DE FUNDAÇÃO

2018

COORDINATES / COORDENADAS

41.156183430240375, -8.620130684658545

TYPOLOGY / TIPOLOGIA

Space / Independent Project
Espaço / Projeto Independente

WEBSITE

okna.pt

CONTACT / CONTACTO

(+351) 916 500 204

Okna – Espaço Cultural

Okna is a cultural and exhibition space located 
in the historic center of Porto that is dedicated 
to culture and contemporary artistic creations 
with origins in Eastern European countries.

Created by an artistic community composed 
of Portuguese artists and migrant artists from 
Eastern Europe that are currently living in 
Portugal, the space has developed an artistic 
program based on dialogue and cultural sharing 
between countries. 

It was born as an initiative that responds 
to the need to bring people together, promote 
artistic work and encourage the participation of 
migrant communities in this process. Since its 
creation, it has maintained a regular programme 
of exhibitions, film cycles, workshops, debates, 
and conversations; and also has the goal of 
taking Portuguese artists to exhibit their work 
in Eastern Europe.

A Okna é um espaço cultural e expositivo loca-
lizado no centro histórico do Porto e dedicado à 
cultura e às criações artísticas contemporâneas 
com origens nos países da Europa de Leste.

Criado por uma comunidade artística com-
posta por artistas portugueses e artistas migran-
tes do leste europeu atualmente residentes em 
Portugal, o espaço tem desenvolvido um programa 
artístico baseado no diálogo e na partilha cultural 
entre países. 

Nasceu como uma iniciativa de resposta à 
necessidade de aproximar pessoas, promover o 
trabalho artístico e encorajar a participação das 
comunidades migrantes neste processo. Desde 
a sua criação, tem mantido uma programação 
regular de exposições, ciclos de cinema, work-
shops, debates e conversas; tendo igualmente o 
objetivo de levar artistas portugueses a expor no 
leste europeu. 
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ADDRESS / MORADA

Rua Duque Loulé 206, 
4000-324 Porto

COORDINATES / COORDENADAS

41.152228862319966, -8.622801815345282

TYPOLOGY / TIPOLOGIA

Space / Independent Project
Espaço / Projeto Independente

WEBSITE

ruadosol172.org

Rua do Sol

Rua do Sol is an exhibition gallery run by a 
collective of artists who share the same space as 
creative ateliers. Based in the building of the Cír-
culo Católico de Operários do Porto, it has been 
working as a space for experimentation and 
production of new languages, cultural research, 
and as a platform for interdisciplinary creation.

It maintains a regular and sustained pro-
gramme with exhibitions, performances, debates 
and film screenings, assuming itself as a place for 
dialogue and sharing of interests not only among 
the collective that runs the gallery, but also with 
other artists with whom they have a�nities.

Its location enhances plurality in the 
dialogue and interaction with the local artistic 
community. Through a program that includes 
art residencies (with the support of the Porto 
Municipality) and an editorial project, the gallery 
has set the goal of archiving each month of pro-
gramming, which after a year will be reflected in 
an object of memory.

A Rua do Sol é uma galeria de exposições gerida 
por um coletivo de artistas que utiliza o espaço 
também como atelier. Sediada no edifício do Cír-
culo Católico de Operários do Porto, tem funciona-
do como espaço de experimentação e produção de 
novas linguagens, investigação cultural e platafor-
ma para a criação interdisciplinar.

Mantém uma programação regular, susten-
tada por exposições, performances, conversas e 
projeções de filmes, assumindo-se como local de 
diálogo e de partilha de interesses não só entre o 
coletivo que gere a galeria mas também com outros 
artistas com os quais tem afinidades.

A sua localização potencia a pluralidade do 
diálogo e a interação com a comunidade artística 
local. Através de um programa onde se incluem 
residências artísticas (com o apoio da Câmara 
Municipal do Porto) e um projeto editorial, a 
galeria assume o objetivo de arquivar cada mês 
de programação. Ao fim de um ano, esse arquivo 
materializa-se num objeto de memória.
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ADDRESS / MORADA

Jardins do Palácio de Cristal, 
Rua de Dom Manuel II,
4050-239 Porto

YEAR OF FOUNDATION / ANO DE FUNDAÇÃO

2001

COORDINATES / COORDENADAS

41.14880782172656, -8.627104192070664

TYPOLOGY / TIPOLOGIA

Museum / Institution
Museu / Instituição

WEBSITE

galeriamunicipaldoporto.pt

CONTACT / CONTACTO

(+351) 225 073 305

Galeria Municipal 
do Porto

Porto Municipal Gallery is an exhibition space 
with a regular, transdisciplinary programme 
of contemporary art exhibitions and events. 
Designed by architect José Manuel Soares and 
located in the gardens of Palácio de Cristal, 
the gallery plays a crucial role in promoting art 
exhibitions in the city.

Aside from hosting exhibitions that promote 
a reflection on contemporary art trends and dis-
course, the space promotes the debate, research 
and divulgation of art related ideas. The gallery 
mediates informal encounters between di�erent 
publics via initiatives developed in collabora-
tion with artists and curators in the context of 
their exhibitions.

It was re-launched in 2014 and has since 
been collaborating with Portuguese and inter-
national partners in programming and curating 
exhibitions, performances and debates while 
fostering long term involvement through its edu-
cational and publishing project. Its programme 
was re-structured in 2017 under the art direction 
of Guilherme Blanc to feature a continuous, 
annual exhibitions programme.

A Galeria Municipal do Porto é um espaço expo-
sitivo com uma programação regular e transdis-
ciplinar de exposições e eventos dedicados à arte 
contemporânea. Projetada pelo arquiteto José 
Manuel Soares e situada nos jardins do Palácio 
de Cristal, a galeria assume um papel central na 
dinamização de mostras de arte na cidade.

Além de apresentar exposições que fomentam 
uma reflexão sobre as tendências artísticas e discur-
sivas contemporâneas, o espaço promove debate, 
investigação e disseminação de ideias em torno das 
artes. A galeria propõe a mediação de encontros 
informais entre públicos ao consolidar um conjunto 
de iniciativas desenvolvidas em colaboração com 
artistas e curadores no contexto das exposições.

Reiniciou a sua atividade em 2014 e tem, 
desde então, colaborado com parceiros nacionais e 
internacionais na programação e no comissariado 
de exposições, performances e debates, estimulan-
do um envolvimento a longo prazo através do seu 
projeto educativo e editorial. Foi reestruturada 
programaticamente em 2017, sob a direção artísti-
ca de Guilherme Blanc, passando a apresentar um 
programa anual e contínuo de mostras.
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ADDRESS / MORADA

Biblioteca Municipal Almeida Garrett – Jardins 
do Palácio de Cristal, Rua de Dom Manuel II,
4050-239 Porto

COORDINATES / COORDENADAS

41.1484118797849, -8.626782347221798

TYPOLOGY / TIPOLOGIA

Museum / Institution
Museu / Instituição

WEBSITE

museudacidadeporto.pt

CONTACT / CONTACTO

(+351) 226 057 000

Museu da Cidade 
do Porto – Gabinete 
Gráfico

The Museu da Cidade do Porto is a polycentric 
project of municipal nature. Spread over several 
spaces in the city, it presents a programme and a 
set of proposals linked to contemporary thought 
and practices.

As a place of complex legibility, this munici-
pal museum was built as a construction project 
in continuous and is divided into stations and 
di�erent programmatic axes. It has occupied 
both recognized sites of Porto’s historical 
heritage and others less known or with no past 
connection to cultural fruition.From one of its 
axes is the Gabinete Gráfico, housed in the Foyer 
of the Almeida Garrett Municipal Library. This 
unusual space presents a program of temporary 
exhibitions dedicated to the diverse and prolific 
ecosystem of graphic production existing in the 
city of Porto. 

In the same way, this space seeks to main-
tain and consolidate the dynamics of production 
– often organized within associations, unions, 
cooperatives, civic groups, parties, or artists’ 
collectives –, which historically keeps a critical 
spirit, often insurgent and pamphleteering, that 
so well characterizes the culture of Porto.

O Museu da Cidade do Porto é um projeto poli-
cêntrico de cariz municipal. Espalhado por vários 
espaços da cidade, apresenta uma programação e 
um conjunto de propostas ligadas ao pensamento e 
às práticas contemporâneas.

Como lugar de legibilidade complexa, este mu-
seu municipal foi concebido como projeto de cons-
trução contínua, estando dividido em estações e em 
diferentes eixos programáticos. Tem ocupado tanto 
locais já reconhecidos do património histórico do 
Porto como outros menos conhecidos ou sem qual-
quer ligação passada à fruição cultural. A partir de 
um dos seus eixos, encontra-se o Gabinete Gráfico, 
situado no Foyer da Biblioteca Municipal Almeida 
Garrett . Trata-se de um espaço inusitado que 
apresenta um programa de exposições temporárias 
dedicado ao diverso e ao prolífico ecossistema de 
produção gráfica existente na cidade do Porto. 

De igual modo, este gabinete procura manter e 
consolidar a dinâmica de produção – tantas vezes 
organizada no seio de associações, agremiações, 
cooperativas, grupos cívicos e partidários ou coleti-
vos de artistas –, que historicamente mantém um 
espírito crítico, com frequência insurreto e panfletá-
rio, que tão bem caracteriza a cultura portuense.
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ADDRESS / MORADA

Banco de Materiais – Praça de Carlos Alberto 71, 
4050-157 Porto

COORDINATES / COORDENADAS

41.14909645234286, -8.615495757672642

TYPOLOGY / TIPOLOGIA

Museum / Institution
Museu / Instituição

WEBSITE

museudacidadeporto.pt

CONTACT / CONTACTO

(+351) 226 057 000

Museu da Cidade 
do Porto – Triplex

The Museu da Cidade do Porto is a polycentric 
project of municipal nature. Spread over several 
spaces in the city, it presents a programme and a 
set of proposals linked to contemporary thought 
and practices.

As a place of complex legibility, this munici-
pal museum was built as a construction project 
in continuous and is divided into stations and 
di�erent programmatic axes. It has occupied 
both recognized sites of Porto’s historical 
heritage and others less known or with no past 
connection to cultural fruition.

In its division into axes – which are simul-
taneously ways of reading the urban, historical, 
material, or invisible dynamics of the Porto city –, 
the museum presents a set of o�ces in which 
the Triplex fits. The exhibition space is the final 
result of the three exhibition rooms remodeling 
in the Palacete dos Viscondes de Balsemão. The 
space with a broad programmatic scope shows 
exhibition projects (conceived in a partnership or 
co-production) linked to video, photography, and 
cinema-related artistic practices.

O Museu da Cidade do Porto é um projeto poli-
cêntrico de cariz municipal. Espalhado por vários 
espaços da cidade, apresenta uma programação e 
um conjunto de propostas ligadas ao pensamento e 
às práticas contemporâneas.

Como lugar de legibilidade complexa, este 
museu municipal foi concebido como projeto de 
construção contínua, estando dividido em estações 
e em diferentes eixos programáticos. Tem ocupado 
tanto locais já reconhecidos do património histórico 
do Porto como outros menos conhecidos ou sem 
qualquer ligação passada à fruição cultural. 

Na sua divisão em eixos – que são, em simultâ-
neo, formas de ler as dinâmicas urbanas, históricas, 
materiais ou invisíveis da cidade –, apresenta um 
conjunto de gabinetes no qual se enquadra o Triplex. 
Trata-se de um espaço expositivo que resulta da re-
modelação de três salas de exposição do Palacete dos 
Viscondes de Balsemão. Neste espaço, com âmbito 
programático alargado, são mostrados projetos expo-
sitivos (concebidos em parceria ou em coprodução) 
ligados ao vídeo, à fotografia e às práticas artísticas 
que tenham uma relação com o cinema.
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ADDRESS / MORADA

Rua do Almada 254, 1º, Sala 14,
4050-032 Porto

YEAR OF FOUNDATION / ANO DE FUNDAÇÃO

2017

COORDINATES / COORDENADAS

41.14949139670831, -8.612103415341455

TYPOLOGY / TIPOLOGIA

Space / Independent Project
Espaço / Projeto Independente

CONTACT / CONTACTO

(+351) 914 717 865

DENTRO

DENTRO hosts an artistic and interventive 
programme open to experimentation in a space 
that seeks a growing dialogue between guest 
and resident artists. Since its creation, collabo-
ration has been one of the main drivers of this 
artistic space, whose programming is managed 
by artists. 

With its non-institutional, domestic scale, 
the gallery’s programme has been fostering a 
dialogue and a relationship between emerging 
and more established artists. The bi-monthly 
exhibitions programme has featured interven-
tions by Teresa Chow & David Lopes, Bárbara 
Rosário, Hernâni Reis Baptista and Carlos 
Trancoso & Ivan da Silva.

As a complement to the exhibitions pro-
gramme, DENTRO hosts a series of educational 
activities to draw the public to artistic processes 
and practices, promoting a more direct rela-
tionship with guest artists so as to establish a 
bridge between the public and creative processes.

A DENTRO é um espaço de programação e inter-
venção artística aberto à experimentação e no qual 
se procura um diálogo crescente entre os artistas, 
convidados e residentes. A colaboração foi, desde a 
sua criação, um dos motores centrais desta galeria 
onde a programação é gerida por artistas.

Numa escala doméstica, que foge às lógicas 
institucionais, a sua programação tem aberto um 
espaço de diálogo e relação entre artistas emergen-
tes e outros já integrados no panorama artístico. 
O programa de exposições, que se tem apresentado 
bimestralmente, conta com intervenções de Teresa 
Chow & David Lopes, Bárbara Rosário, Hernâni 
Reis Baptista e Carlos Trancoso & Ivan da Silva.

Complementarmente ao programa expositivo, 
a DENTRO apresenta uma série de atividades de 
cariz educativo que procuram aproximar o público 
dos processos e práticas artísticas, promovendo um 
discurso mais direto com os artistas convidados a 
fim de estabelecer essa ponte entre o público e os 
processos de criação.
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ADDRESS / MORADA

Rua dos Clérigos 44,
4050-204 Porto

YEAR OF FOUNDATION / ANO DE FUNDAÇÃO

2018

COORDINATES / COORDENADAS

41.146241260610104, -8.612877899999999

TYPOLOGY / TIPOLOGIA

Space / Independent Project
Espaço / Projeto Independente

WEBSITE

oinstituto.pt

CONTACT / CONTACTO

(+351) 221 126 850

O Instituto

O Instituto is a curatorship project located in a 
former derelict warehouse that stood abandoned 
for decades in central Porto and was rehabili-
tated by Paulo Moreira Architectures as their 
studio space.

Currently managed by Tamanho Azul – 
Associação, O Instituto is a meeting point 
for several forms of cultural expression. The 
trajectories of the resident team form the core of 
a programming that intersects architecture and 
the visual arts.

Since its foundation, O Instituto has been 
developing a programme across various for-
mats, such as shows, conferences and publica-
tions encompassing di�erent fields of artistic 
creation. The association hosts residencies for 
architects, artists and researchers seeking for 
an opportunity to create and show their work 
in Porto. 

O Instituto é um projeto de curadoria sediado 
num antigo armazém no centro do Porto, que 
esteve abandonado durante várias décadas e foi 
reabilitado pela Paulo Moreira Architectures, que 
ali instalou o seu atelier.

Atualmente gerido pela Tamanho Azul – 
Associação, O Instituto é atualmente um ponto de 
encontro de diversas formas de expressão cultural. 
Os interesses e percursos da equipa residente 
fundamentam um corpo de programação que parte 
do campo da arquitetura para as artes visuais e 
cruzamentos disciplinares.

Desde a sua fundação que esta associação tem 
desenvolvido programação em vários formatos, com 
mostras, conferências e publicações que se estendem 
a diversos campos da criação artística. Acolhem 
residências de arquitetos, artistas e investigadores 
que procuram uma oportunidade para criar e expor 
as suas obras na cidade do Porto. 
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ADDRESS / MORADA

Rua dos Caldeireiros 77,
4050-140 Porto

YEAR OF FOUNDATION / ANO DE FUNDAÇÃO

2008

COORDINATES / COORDENADAS

41.14544838362202, -8.61266647116368

TYPOLOGY / TIPOLOGIA

Space / Independent Project
Espaço / Projeto Independente

WEBSITE

umacertafaltadecoerencia.blogspot.com

CONTACT / CONTACTO

(+351) 919 272 115 / (+351) 917 910 031

Uma Certa Falta de Coerência

Uma Certa Falta de Coerência is an exhibition 
and informal space managed by artists and 
dedicated to the presentation and discussion of 
projects around contemporary art. 

Created by the artists Carla Felipe, Mauro 
Cerqueira and André Sousa, the space emerged 
to promote exhibitions of new national artists, 
as well as a project of intervention and revitali-
zation of an area of the city of Porto that is not 
very culturally dynamic. 

In an uncompromising and independent 
way, it has worked as a satellite space for many 
emerging artists – both national and interna-
tional – who exhibit their work there. Its regular 
programme dedicated to the visual arts regularly 
presents artists from di�erent contexts, geogra-
phies, and generations. Daniel Barroca, Luisa 
Cunha, António Bolota, João Marçal, Tiago 
Afonso, Ana Manso, June Crespo, Josephine 
Pryde, Pedro G. Romero, Dan Graham, Merlin 
Carpenter, Stephan Dillemuth or Babi Badalov 
are some of the artists who have already pre-
sented individual exhibitions there.

Uma Certa Falta de Coerência é um espaço expo-
sitivo e informal gerido por artistas e vocacionado 
para a apresentação e discussão de projetos em 
torno da arte contemporânea. 

Criado pelos artistas Carla Felipe, Mauro 
Cerqueira e André Sousa, o espaço surgiu como 
forma de promover mostras de novos artistas 
nacionais, bem como projeto de intervenção e 
revitalização de uma zona da cidade do Porto 
pouco dinamizada culturalmente. 

De forma descomprometida e independente, 
tem funcionado como espaço satélite para muitos 
artistas emergentes – nacionais e interna-
cionais – que ali expõem as suas obras. A sua 
programação regular, dedicada às artes visuais, 
apresenta frequentemente artistas de diferentes 
contextos, geografias e gerações. Daniel Barroca, 
Luisa Cunha, António Bolota, João Marçal, Tiago 
Afonso, Ana Manso, June Crespo, Josephine 
Pryde, Pedro G. Romero, Dan Graham, Merlin 
Carpenter, Stephan Dillemuth ou Babi Badalov 
são alguns dos artistas que ali já apresentaram 
exposições individuais.
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ADDRESS / MORADA

Casa Guerra Junqueiro – Rua de Dom Hugo 32, 
4050-305 Porto 

YEAR OF FOUNDATION / ANO DE FUNDAÇÃO

2002

COORDINATES / COORDENADAS

41.14275326942734, -8.610709831705565

TYPOLOGY / TIPOLOGIA

Museum / Institution
Museu / Instituição

WEBSITE

museudacidadeporto.pt

CONTACT / CONTACTO

(+351) 226 057 000

Museu da Cidade do 
Porto – Gabinete 
do Desenho

The Museu da Cidade do Porto is a polycentric 
project of municipal nature. Spread over several 
spaces in the city, it presents a programme and a 
set of proposals linked to contemporary thought 
and practices.

As a place of complex legibility, this munici-
pal museum was built as a construction project 
in continuous and is divided into stations and 
di�erent programmatic axes. It has occupied 
both recognized sites of Porto’s historical 
heritage and others less known or with no past 
connection to cultural fruition.

In this division, as part of the Casa Guerra 
Junqueiro, is the Gabinete do Desenho: a space 
with quarterly exhibitions presenting authorial 
universes dedicated exclusively or mainly to the 
practice-thinking of drawing. It presents works 
by artists of various generations united by the 
erratic or systematic practice of drawing as a 
way of projecting and imagining.

O Museu da Cidade do Porto é um projeto poli-
cêntrico de cariz municipal. Espalhado por vários 
espaços da cidade, apresenta uma programação e 
um conjunto de propostas ligadas ao pensamento e 
às práticas contemporâneas.

Como lugar de legibilidade complexa, este 
museu municipal foi concebido como projeto de 
construção contínua, estando dividido em estações 
e em diferentes eixos programáticos. Tem ocupado 
tanto locais já reconhecidos do património histórico 
do Porto como outros menos conhecidos ou sem 
qualquer ligação passada à fruição cultural. 

Nessa divisão, e integrado na Casa Guerra 
Junqueiro, encontra-se o Gabinete do Desenho: um 
espaço com exposições de periodicidade trimestral 
e com a vocação de apresentar universos autorais 
dedicados exclusiva ou maioritariamente à prática-
-pensamento do desenho. Apresentam-se trabalhos 
de artistas de várias gerações unidos pela prática 
errática ou sistemática do desenho, entendido 
enquanto modo de projetar e de imaginar.
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ADDRESS / MORADA

Edifício Caixa Geral de Depósitos, 
Avenida dos Aliados 104, 
4000-065 Porto

YEAR OF FOUNDATION / ANO DE FUNDAÇÃO

2002

COORDINATES / COORDENADAS

41.148567339593846, -8.610554999999998

TYPOLOGY / TIPOLOGIA

Museum / Institution
Museu / Instituição

WEBSITE

culturgest.pt

CONTACT / CONTACTO

(+351) 222 098 116

Culturgest Porto – 
Fundação Caixa 
Geral de Depósitos

Culturgest – Caixa Geral de Depósitos Founda-
tion is a space devoted to contemporary creation; 
it hosts a regular programme in the fields of 
performative arts, music, the visual arts, film, 
and contemporary thinking.

Since its foundation, it has been playing 
a significant role in the development of the 
national artistic fabric, as well as in gathering 
an important collection of artworks acquired 
in the last decades – with a particular focus 
on post-1980s contemporary art production 
from the Portuguese and Portuguese-speaking 
countries context.

The collection, which has been under 
Culturgest stewardship since 2006, is made of 
around 1800 artworks, including video, sculp-
ture, painting, photography, and installation. 
Besides Lisbon, Culturgest has a space in Porto 
since 2002, which operates permanently as an 
exhibition gallery. The institution develops a 
regular visual arts exhibitions programme com-
plemented by cycles of conferences and debates 
and a diverse o�er of workshops, guided visits 
and outreach to schools.

A Culturgest – Fundação Caixa Geral de Depósi-
tos é um espaço dedicado à criação contemporânea 
com uma programação regular nas áreas das artes 
performativas, da música, das artes visuais, do 
cinema e do pensamento contemporâneo.

Desde a sua fundação, tem tido um papel 
significativo no desenvolvimento do tecido artístico 
nacional, bem como na constituição de uma 
importante coleção de obras de arte, que foram 
sendo adquiridas ao longo das últimas décadas. 
Tem privilegiado sobretudo a produção artística 
posterior à década de 1980, com especial enfoque 
na arte contemporânea portuguesa ou de artistas 
de países de língua portuguesa. 

A coleção, à guarda da Culturgest desde o ano 
de 2006, é composta por cerca de 1800 obras de arte, 
reunindo trabalhos em formato de vídeo, escultura, 
pintura, fotografia e instalação. Além de Lisboa, 
mantém, desde 2002, um espaço no Porto, que 
funciona com carácter permanente como galeria de 
exposições. A Culturgest desenvolve um programa 
regular de exposições no domínio das artes plásticas 
e visuais, complementado por ciclos de conferências 
e debates e por uma oferta diversificada de oficinas, 
visitas guiadas e encontros com escolas.

33

176 177Guide / Guia Porto and the North / Porto e Norte



ADDRESS / MORADA

Travessa de Liceiras 18,
4000-323 Porto

YEAR OF FOUNDATION / ANO DE FUNDAÇÃO

2014

COORDINATES / COORDENADAS

41.15108424579721, -8.609380569309431

TYPOLOGY / TIPOLOGIA

Space / Independent Project
Espaço / Projeto Independente

De Liceiras 18

De Liceiras 18 is an art residencies programme 
located in an old house in central Porto. It 
was created by artist Maja Renn and has been 
collectively managed by local and international 
artists. It has hosted over 200 residents from 
thirty countries in the last eight years.

De Liceiras 18 welcomes up to seven inter-
national residents every month from di�erent 
contexts and at di�erent stages in their careers, 
thus gathering together a temporary, dynamic, 
ever-changing artistic community in a relation-
ship with the city of Porto. Residents adjust their 
stays among this temporary artistic community 
to their interests, needs and personal artistic 
goals, serving the community as a spontaneous 
platform for collaboration and learning.

The works that are created every month are 
shown in monthly Open Studios in Porto and 
through the online publication of images, videos, 
audio recordings and other media. Events in-
clude the installation of artworks at the residen-
cy space, as well as in public spaces and private 
partner-spaces. 

De Liceiras 18 é um programa de residências 
artísticas alojado numa velha casa do centro do 
Porto. Foi criado por iniciativa da artista Maja 
Renn e, desde então, tem sido gerido coletivamente 
por artistas locais e internacionais. Alojou mais de 
duas centenas de residentes – criativos provenientes 
de trinta países – durante os últimos oito anos.

Todos os meses, a De Liceiras 18 recebe até sete 
residentes internacionais com diferentes contextos 
e em diferentes fases das suas carreiras artísticas, 
formando uma comunidade artística temporária, 
dinâmica e sempre em mutação e relação com 
a cidade do Porto. Os residentes usam as suas 
estadias entre a comunidade artística temporária 
em sintonia com os seus interesses, necessidades e 
desejos artísticos pessoais, servindo a comunidade 
como uma plataforma espontânea de colaboração 
e aprendizagem.

Os trabalhos criados a cada mês são apresen-
tados para a audiência no Porto através de Estú-
dios Abertos mensais (Open Studios) e através de 
publicações online de imagens, vídeos e gravações 
de áudio, entre outros meios. Os eventos englobam 
trabalhos instalados no espaço da residência e são 
também apresentados em espaços públicos ou em 
espaços privados de parceiros.
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ADDRESS / MORADA

Pátio do Bolhão 125,
4000-110 Porto

YEAR OF FOUNDATION / ANO DE FUNDAÇÃO

2018

COORDINATES / COORDENADAS

41.152356218987364, -8.606590484654717

TYPOLOGY / TIPOLOGIA

Space / Independent Project
Espaço / Projeto Independente

WEBSITE

rampa.pt

RAMPA

RAMPA is an exhibition space located in a for-
mer industrial warehouse in Bolhão district. It is 
a cultural pole for Porto’s artistic community. 

By fostering independent production and 
promoting the city’s artists, while activating 
relationships with international artists, RAM-
PA develops a cultural programming focusing 
on visual and performative arts in the form of 
exhibitions, performances and debates.

RAMPA is committed to show and promote 
creators that are less favoured by formal insti-
tutional structures, as well as neglected artistic 
trends. The space is open and receptive to in-
quisitive ideas and proposals from all directions, 
thus activating its expansion and reconnecting 
it to the city while establishing new bridges 
between Porto and the world.

A RAMPA é um espaço expositivo localizado num 
antigo armazém industrial no bairro do Bolhão 
e que tem funcionado como pólo dinamizador cultu-
ral para a comunidade artística da cidade do Porto.

Vocacionado para a produção independente e 
para a promoção dos artistas da cidade, ativando 
relações com artistas internacionais, desenvolve 
uma programação cultural centrada nas artes vi-
suais e performativas sob o formato de exposições, 
performance ou debates.

Tem assumido o compromisso de expor e pro-
mover criadores menos favorecidos pelas estrutu-
ras dominantes, assim como tendências artísticas 
negligenciadas pelas instituições mais formais, 
estando aberto e recetivo a ideias e propostas de 
todos os quadrantes que abordem temas de forma 
inquisitiva e permanente, ativando a sua diáspora 
e religando-a à cidade através de pesquisa e de 
novas pontes entre o Porto e o mundo.
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ADDRESS / MORADA

Rua da Alegria 416,
4000-300 Porto

YEAR OF FOUNDATION / ANO DE FUNDAÇÃO

2014

COORDINATES / COORDENADAS

41.154235813952276, -8.603439946035852

TYPOLOGY / TIPOLOGIA

Space / Independent Project
Espaço / Projeto Independente

WEBSITE

sismografo.org

Sismógrafo

Sismógrafo is a multidisciplinary exhibition space 
created by a group of people from di�erent profes-
sional backgrounds with the aim of exploring 
contemporary artistic practices.

It has become a reference in the Porto art cir-
cuit and an alternative to institutional spaces; it 
has produced hundreds of public activities since 
its foundation, such as a continuous programme 
of visual arts exhibitions – punctuated by initi-
atives in the fields of performance, experimental 
music, and literature –, directly involving dozens 
of artists and authors.

Sismógrafo is managed by a transversal 
group of artists who seek to reflect on di�erent 
approaches and artistic practices (from the 
visual arts to improvised and electronic music). 
Through their associative, non-hierarchical 
management, they promote a critical discus-
sion of contemporary cultural production and 
function as a platform to promote the visibility 
of emerging artists living in Porto.

O Sismógrafo é um espaço multidisciplinar e de 
exposição formado originalmente por um conjunto 
de pessoas de diferentes áreas profissionais com 
o intuito de se dedicar à exploração das práticas 
artísticas contemporâneas.

O espaço, que se tornou uma referência no 
circuito artístico portuense e numa corrente 
alternativa aos espaços institucionais, tem vindo, 
desde a sua criação, a produzir centenas de ativi-
dades públicas, com destaque para um programa 
contínuo de exposições de artes visuais – pontuado 
por iniciativas ligadas também à performance, à 
música experimental e à literatura –, envolvendo 
diretamente largas dezenas de artistas e autores.

É gerido por um grupo de artistas transversal 
que procura pensar sobre as diferentes abordagens 
e práticas artísticas em diferentes áreas (como as 
artes visuais, a música improvisada e a eletrónica). 
Sem hierarquias, e no contexto do seu modo de ges-
tão associativo, promove um debate crítico sobre a 
produção cultural contemporânea; e tem funcionado 
como uma plataforma relevante a nível de visibilida-
de para artistas emergentes residentes na cidade.
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ADDRESS / MORADA

Rua Passos Manuel 178, 4º,
4000-382 Porto

YEAR OF FOUNDATION / ANO DE FUNDAÇÃO

2002

COORDINATES / COORDENADAS

41.146856482127326, -8.605448322854745

TYPOLOGY / TIPOLOGIA

Space / Independent Project
Espaço / Projeto Independente

WEBSITE

sacoazul.org

CONTACT / CONTACTO

(+351) 222 087 268

Maus Hábitos

Saco Azul, based at Maus Hábitos, in downtown 
Porto, is a cultural association with an artistic 
programming that promotes research, experi-
mentation, creation and innovation in the field 
of contemporary artistic practices.

Composed by a core of artists and friends 
that surround and define the space, this associa-
tion has been fostering an artistic programming 
that promotes research, experimentation and 
multidisciplinary creation within the scope of 
contemporary artistic practices.

The association’s programme is also hosted 
in other venues, having consolidated itself, 
throughout its years of existence, as an influen-
tial structure both in the city and in the national 
arts panorama. It complements its intervention 
by producing workshops and training sessions, 
disseminating artistic production techniques, 
providing exhibition spaces, and serving as a 
platform for new artists.

A Saco Azul, sediada no espaço Maus Hábitos, 
no centro da cidade de Porto, é uma associação 
cultural com uma programação artística que 
promove a pesquisa, a experimentação, a criação 
e a inovação no domínio das práticas artísti-
cas contemporâneas.

Composta por um núcleo de artistas e amigos 
que circunda e define o espaço, esta associação tem 
vindo a fomentar uma programação artística que 
promove a pesquisa, a experimentação e a criação 
multidisciplinar no âmbito das práticas artís-
ticas contemporâneas.

A associação programa também fora de portas, 
tendo-se consolidado, ao longo dos seus anos de 
existência, como uma estrutura de influência quer 
no panorama da cidade quer no panorama nacio-
nal. Complementa a sua intervenção produzindo 
workshops e ações de formação, divulgando técnicas 
de produção artística, cedendo espaços de exibição, 
e servindo como plataforma para novos artistas.

38

180 181Guide / Guia Porto and the North / Porto e Norte



ADDRESS / MORADA

Biblioteca Sonora – Rua de D. João IV 2,
4049-017 Porto

COORDINATES / COORDENADAS

41.14603725931186, -8.601935275887032

TYPOLOGY / TIPOLOGIA

Museum / Institution
Museu / Instituição

WEBSITE

museudacidadeporto.pt

CONTACT / CONTACTO

(+351) 226 057 000

Museu da Cidade do 
Porto – Gabinete 
do Som

The Museu da Cidade do Porto is a polycentric 
project of municipal nature. Spread over several 
spaces in the city, it presents a programme and a 
set of proposals linked to contemporary thought 
and practices.

As a place of complex legibility, this munici-
pal museum was built as a construction project 
in continuous and is divided into stations and 
di�erent programmatic axes. It has occupied 
both recognized sites of Porto’s historical 
heritage and others less known or with no past 
connection to cultural fruition.

Gabinete do Som was created as a space for 
listening and reading and works as an extension 
of the Biblioteca Sonora. It is a space mainly 
intended for blind people or people with some 
di�culties in handling objects. Its exhibition 
programme is based on the comprehensive 
bibliographic collection of the Municipal Library 
of Porto, a genuine Noah’s Ark in a world in 
ecological crisis and in loss of diversity. This 
collection seems to bring together the human 
memory, which has stimulated our astonishing 
imagination and elevated us spiritually.

O Museu da Cidade do Porto é um projeto poli-
cêntrico de cariz municipal. Espalhado por vários 
espaços da cidade, apresenta uma programação e 
um conjunto de propostas ligadas ao pensamento e 
às práticas contemporâneas.

Como lugar de legibilidade complexa, este 
museu municipal foi concebido como projeto de 
construção contínua, estando dividido em estações 
e em diferentes eixos programáticos. Tem ocupado 
tanto locais já reconhecidos do património histórico 
do Porto como outros menos conhecidos ou sem 
qualquer ligação passada à fruição cultural. 

A funcionar como extensão da Biblioteca 
Sonora, um espaço maioritariamente destinado a 
pessoas invisuais ou com dificuldade no manu-
seamento de objetos, encontra-se o Gabinete do 
Som, concebido como um espaço para a escuta e 
a leitura. O seu programa expositivo tem por base 
o abrangente fundo bibliográfico da Biblioteca 
Pública Municipal do Porto, verdadeira arca de 
Noé num mundo em crise ecológica e em perda da 
diversidade. Neste acervo parece reunir-se a me-
mória humana, que estimulou o nosso espantoso 
imaginário e nos elevou espiritualmente.
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ADDRESS / MORADA

Rua de Ferreira Cardoso 49,
4300-096 Porto

YEAR OF FOUNDATION / ANO DE FUNDAÇÃO

2019

COORDINATES / COORDENADAS

41.147025879248844, -8.596525971163679

TYPOLOGY / TIPOLOGIA

Space / Independent Project
Espaço / Projeto Independente

WEBSITE

espacobirra.com

CONTACT / CONTACTO

(+351) 915 397 445

Birra

Espaço Birra is a multidisciplinary cultural 
space – with a gallery, a tattoo studio and a pho-
tography studio – located in the neighborhood of 
Bonfim, in the historic center of Porto.

Formed by Celine Marie, Inês Lopes and 
Ana Gonçalves, this space in constant muta-
tion assumes an identity open to the creation 
and dissemination of various forms of artistic 
expression. The project arose from the search for 
an atelier where Celine and Ana could work after 
finishing their studies.

Since its creation, Espaço Birra has expanded 
its initial premise, and is increasingly dedicated to 
exhibition, presenting a regular program of group 
and individual exhibitions, as well as workshops, 
concerts, and fairs. Much of its programming is 
geared towards the city’s emerging artists.

It also functions as a space open to the 
community and to the cultural dynamics of the 
neighborhood, with atelier and coworking spaces 
(which include a photography studio) comple-
menting the identity of the multipurpose project.

O Espaço Birra é um espaço cultural multidiscipli-
nar – com uma galeria, um estúdio de tatuagens e 
um estúdio de fotografia – localizado no bairro do 
Bonfim, em pleno centro histórico do Porto.

Formado por Celine Marie, Inês Lopes e Ana 
Gonçalves, este espaço em constante mutação 
assume uma identidade aberta à criação e à divul-
gação das várias formas de expressão artística. O 
projeto surgiu no âmbito da procura por um atelier 
onde Celine e Ana pudessem trabalhar após termi-
narem os seus estudos.

Desde a sua criação, o Espaço Birra tem ex-
pandido a sua vocação inicial, dedicando-se cada 
vez mais à exibição (apresentando uma programa-
ção regular de exposições coletivas e individuais), 
bem como a workshops, concertos e feiras. Muita 
da sua programação é vocacionada para os artis-
tas emergentes da cidade.

Funciona igualmente como espaço aberto à 
comunidade e às dinâmicas culturais do bairro, 
com áreas de atelier e de coworking (incluindo um 
estúdio de fotografia) que complementam a identi-
dade do projeto polivalente.
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ADDRESS / MORADA

Rua do Heroísmo 333,
4300-096 Porto

YEAR OF FOUNDATION / ANO DE FUNDAÇÃO

2017

COORDINATES / COORDENADAS

41.146199802348725, -8.595063015345284

TYPOLOGY / TIPOLOGIA

Space / Independent Project
Espaço / Projeto Independente

WEBSITE

kunsthallefreeport.net

Kunsthalle Freeport

Kunsthalle Freeport is an exhibition project 
created by the artist Alissa Heil which recovers 
many of the theoretical concerns of her creative 
work, and through which a program of contem-
porary art exhibitions is developed.

It is located in a space within the former Stop 
Shopping Center, which opened its doors in the 
1980s. After a period of abandonment, has been 
revitalized with the support of the Municipality 
of Porto and a program of a�ordable rents. In this 
mall there are currently several artistic pro-
jects, mainly related to music, with studios and 
rehearsal rooms, which has had an impact on the 
development of the artistic scene of the city.

Managed by the artist since 2017, the Kun-
sthalle Freeport has functioned with an informal 
and independent logic, organizing shows and 
exhibitions – in which some of the most relevant 
contemporary artists of the national scene have 
already been present.

A Kunsthalle Freeport é um projeto expositivo 
criado pela artista Alissa Heil que resgata muitas 
das preocupações teóricas do seu trabalho criativo, 
e através do qual se desenvolve um programa de 
exposições de arte contemporânea.

Localiza-se num espaço do antigo Centro Co-
mercial Stop, que abriu portas na década de 1980 e 
que, depois de um período de abandono, tem vindo 
a ser revitalizado com o apoio da Câmara Munici-
pal do Porto e de um programa de rendas acessí-
veis. Neste centro comercial existe, atualmente, um 
conjunto de projetos artísticos ligados sobretudo 
à música, com estúdios e salas de ensaio, que tem 
tido impacto no desenvolvimento do panorama 
artístico da cidade.

Gerido pela artista desde 2017, a Kunsthalle 
Freeport tem funcionado numa lógica informal e 
independente, organizando mostras e exposições – 
por onde já passaram alguns dos mais relevantes 
artistas contemporâneos do panorama nacional.
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ADDRESS / MORADA

Rua do Bonfim 422-424,
4300-427 Porto

YEAR OF FOUNDATION / ANO DE FUNDAÇÃO

2019

COORDINATES / COORDENADAS

41.15149007051325, -8.594134261381132

TYPOLOGY / TIPOLOGIA

Space / Independent Project
Espaço / Projeto Independente

Galeria Ocupa

Galeria Ocupa is a curatorial contemporary art 
project working with Portuguese and foreign 
artists by challenging them to occupy, and create 
in, an unusual space.

Installed in a former butcher shop in Rua 
do Bonfim, the project aims at rethinking the 
notion of gallery. It was created by a transversal 
group of artists who seek to use the space to 
emphasize and make visible several transform-
ative proposals and interexchange projects with 
the artistic and local community; and to produce 
artist editions.

Their regular exhibitions programme has 
featured numerous emerging artists, and Galeria 
Ocupa is firmly on the map of the city’s new art 
and culture spaces; it has also established a 
relationship with the local community in an area 
marked by commerce and industry.

A Galeria Ocupa é um projeto curatorial dedica-
do à arte contemporânea que tem vindo a fazer 
referência a artistas nacionais e internacionais – 
a quem é lança o desafio de ocupar e de criar num 
espaço inusitado.

O projeto, instalado num antigo talho na rua do 
Bonfim, propõe-se a repensar o conceito de galeria. 
Foi criado por um núcleo transversal de artistas 
que, através deste espaço, procura dar ênfase e visi-
bilidade a propostas transformadoras, a projetos de 
intercâmbio com a comunidade artística e local, e à 
criação de uma série de edições de artista.

Desenvolve um programa de exposições regular 
por onde têm passado muitos artistas emergentes. 
No âmbito dessa atividade, a Galeria Ocupa tem-se 
afirmado no mapa dos novos espaços artísticos e cul-
turais da cidade que abraçam coletivos de artistas, 
abrindo-se também à comunidade local, numa zona 
marcada pela relação com o comércio e a indústria.
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ADDRESS / MORADA

Rua São Roque da Lameira 2092,
4350-307 Porto

YEAR OF FOUNDATION / ANO DE FUNDAÇÃO

1979

COORDINATES / COORDENADAS

41.15810568630518, -8.58711477672642

TYPOLOGY / TIPOLOGIA

Museum / Institution
Museu / Instituição

WEBSITE

casasroque.art

Casa de São Roque

Casa de São Roque is a cultural center dedicated 
to the exhibition of contemporary art where the 
Peter Meeker/Pedro Álvares Ribeiro art collec-
tion is presented and preserved.

After being practically abandoned and be-
ginning to fall into ruin, this mansion located in 
Quinta da Lameira, in the eastern part of Porto, 
was refounded as an art center. It wants to es-
tablish itself as an emblematic exhibition space, 
with exhibitions that deal with remnants of the 
domestic and daily chores of a bourgeois house.

In its most recent format, Casa de São Roque 
was inaugurated with the site-specific inter-
vention “Inventória” by Ana Jotta, in the scope 
of the exhibition chapter “A Casa e o Atelier”, 
which aimed to rethink the relationship between 
the place where art is made and the place where 
life is lived. Since then, it has maintained a 
regular programme of exhibitions through which 
some of the most important artists of the na-
tional contemporary art scene have passed.

A Casa de São Roque é um centro cultural de-
dicado à exposição de arte contemporânea onde 
se apresenta e conserva a coleção de arte Peter 
Meeker/Pedro Álvares Ribeiro.

Depois de ter estado praticamente abandona-
da e ter começado a entrar em ruína, esta mansão 
situada na Quinta da Lameira, na zona oriental 
do Porto, foi refundada como centro artístico; e 
quer afirmar-se como espaço de exposição emble-
mático, dinamizando exposições que lidam com 
resquícios das lides domésticas e quotidianas de 
uma casa burguesa.

Neste seu formato mais recente, foi inaugura-
da com a intervenção site-specific “Inventória”, de 
Ana Jotta, no âmbito do capítulo de exposições “A 
Casa e o Atelier”, que pretendia repensar a relação 
entre o lugar onde a arte é feita e o lugar onde a 
vida é vivida. Desde então, tem mantido um pro-
grama regular de exposições por onde já passaram 
alguns dos artistas mais importantes do panora-
ma artístico contemporâneo nacional.
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ADDRESS / MORADA

Rua de Miraflor 159,
4300-030 Porto

COORDINATES / COORDENADAS

41.14922073363621, -8.587452630690569

TYPOLOGY / TIPOLOGIA

Space / Independent Project
Espaço / Projeto Independente

WEBSITE

miragalerias.net

Espaço Mira

Espaço Mira, located at number 159 Rua 
Miraflor, is a gallery whose programme focuses 
on photography and its relationship with other 
artistic practices. 

Located in a culturally sparse district of Porto, 
marked by several derelict historical buildings 
once linked to commerce and warehousing of wine 
and fishing equipment, Espaço Mira has played 
a role in revitalizing the area through a transdis-
ciplinary programme that engages the local 
community.

Its exhibitions programme seeks to reflect 
on the expanded field of photography and 
is complemented by conference and cinema 
cycles, performances and artist book shows. 
Aiming at diversifying its proposals, the gal-
lery cultivates close relationships with other 
institutions and hosts art residencies to foster 
an engagement between the artists and that 
area of the city.

O Espaço Mira, que ocupa o número 159 da rua 
de Miraflor, é uma galeria com uma programação 
ligada à fotografia e à sua relação com outras 
práticas artísticas. 

Localizado numa zona pouco dinamizada 
culturalmente da cidade do Porto, marcada pelo 
abandono de edifícios históricos outrora ligados ao 
comércio e ao armazenamento de vinho e material 
de pesca, o Espaço Mira tem desempenhado um pa-
pel na sua revitalização através de uma programa-
ção transdisciplinar e aberta à comunidade local. 

É lá que desenvolve um programa de exposições 
em que se procura pensar o campo expandido da 
fotografia, e que é complementado com ciclos de 
conferências e de cinema, performances e mostras 
de livros de artistas. A galeria, que tem procurado 
estabelecer relações próximas com outras institui-
ções, com o intuito de diversificar as suas propostas, 
tem apostado também em residências artísticas que 
procuram estabelecer uma relação de continuidade 
entre os artistas e aquela zona da cidade.
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ADDRESS / MORADA

Rua Pintor Júlio Resende 105, 
4420-534 Valbom

YEAR OF FOUNDATION / ANO DE FUNDAÇÃO

1997

COORDINATES / COORDENADAS

41.12739332780482, -8.56274287672642

TYPOLOGY / TIPOLOGIA

Museum / Institution
Museu / Instituição

WEBSITE

lugardodesenho.org

CONTACT / CONTACTO

(+351) 224 649 061

Fundação Júlio 
Resende – Lugar 
do Desenho

Júlio Resende Foundation is a multidiscipli-
nary exhibition space open to a dialogue within 
the scope of contemporary culture and art; 
its creation was one of the main projects of 
painter Júlio Resende in the last decade of the 
20th century.

Designed by architect José Carlos Loureiro 
on the shore of the river Douro (in Gondo-
mar, near the artist’s home and studio), this 
institution works to preserve and divulge 
Júlio Resende’s collection of drawings, which 
consists of over 2500 works created by the 
painter throughout his career, which started in 
the 1930s.

Alongside the collection on permanent dis-
play, the space hosts a programme of temporary 
exhibitions, concerts, conferences, workshops, 
as well as an educational service and other initi-
atives in the institution’s range of studies.

A Fundação Júlio Resende – Lugar do Desenho é 
um espaço expositivo multidisciplinar e aberto ao 
diálogo no âmbito da cultura e da arte contempo-
rânea. A sua criação foi um dos principais projetos 
a que o pintor Júlio Resende se dedicou a partir da 
década final do século XX.

Projetada pelo arquiteto José Carlos Loureiro, 
na margem do rio Douro (em Gondomar, junto à 
casa-atelier do artista), esta instituição dedica-se 
à preservação e à divulgação do acervo de desenhos 
de Júlio Resende, que é composto por mais de 2500 
obras que o pintor reuniu ao longo da sua carreira, 
iniciada nos anos 1930.

Simultaneamente à exposição do acervo, 
sempre visível em espaço desenhado para o efeito, 
a Fundação conta ainda com uma programação 
regular de exposições temporárias, concertos, confe-
rências, workshops e serviço educativo, entre outras 
iniciativas nos domínios que se propõe estudar.
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ADDRESS / MORADA

Rua da Fundição 240,
3700-119 S. João da Madeira

YEAR OF FOUNDATION / ANO DE FUNDAÇÃO

2013

COORDINATES / COORDENADAS

40.906453572176005, -8.497436215345282

TYPOLOGY / TIPOLOGIA

Museum / Institution
Museu / Instituição

WEBSITE

centrodearteoliva.pt

CONTACT / CONTACTO

(+351) 256 004 190

Centro de Arte Oliva

Oliva Art Center is an exhibition space that 
hosts two important contemporary art collec-
tions: the Norlinda and José Lima Collection 
of Modern and Contemporary Art and the 
Treger/Saint Silvestre Art Brut/Outsider Art 
Collection. These are the outcome of 40 years 
of constant collecting. In spite of their di�erent 
orientations, they share a unique relevance in 
the national panorama.

The center o�ers a singular contact with, 
and knowledge of the visual arts. It features a 
regular programme of exhibitions and projects 
in an expanded arts field that is complemented 
by an educational programme and collabora-
tive initiatives. 

The programme is also reinforced by several 
temporary exhibitions aimed at fostering the 
contact with artists whose work is barely known 
or has never been shown in Portugal. It is the 
only institution in the country working regularly 
with contemporary art and art brut/outsider art.

O Centro de Arte Oliva é um espaço expositivo que 
alberga duas importantes coleções de arte contem-
porânea: a Coleção de Arte Moderna e Contem-
porânea Norlinda e José Lima e a Coleção de Arte 
Bruta/Outsider Treger/Saint Silvestre. As coleções 
são resultado de quarenta anos de colecionismo 
ininterrupto e, embora sejam bastante distintas na 
sua orientação, partilham uma relevância ímpar no 
panorama nacional.

O centro assume, por isso, um carácter singu-
lar no contacto e conhecimento no domínio das 
artes visuais. Apresenta uma programação regular 
de exposições e projetos num campo expandido das 
artes, complementado por um programa educativo 
e iniciativas colaborativas. 

O seu programa é ainda reforçado com diversas 
exposições temporárias, com o intuito de propor-
cionar contacto com artistas de reconhecido valor, 
mas cuja obra é pouco conhecida ou de apresenta-
ção inédita em Portugal. É a única instituição do 
país a trabalhar regularmente com arte contem-
porânea e arte bruta/outsider art, constituindo-se 
como uma das mais relevantes instituições neste 
domínio no país.
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Galeria Duarte 
Sequeira

ADDRESS / MORADA

Rua da Galeria 129,
4700-803 Braga
WEBSITE

duartesequeira.com
CONTACTS / CONTACTOS

(+351) 253 602 550

Galeria Presença
ADDRESS / MORADA

Rua Miguel Bombarda 570,
4050-379 Porto
WEBSITE

galeriapresenca.pt
CONTACTS / CONTACTOS

(+351) 224 005 050 / (+351) 915 503 049

Galeria Fernando 
Santos

ADDRESS / MORADA

Rua de Miguel Bombarda 526,
4050-379 Porto
WEBSITE

galeriafernandosantos.com
CONTACTS / CONTACTOS

(+351) 226 061 090

5

20

21

Cruzes Canhoto
ADDRESS / MORADA

Rua Miguel Bombarda 452,
4050-378 Porto
WEBSITE

cruzescanhoto.com
CONTACTS / CONTACTOS

(+351) 223 197 406

Galeria Quadrado 
Azul

ADDRESS / MORADA

Rua Miguel Bombarda 553,
4050-383 Porto
WEBSITE

quadradoazul.pt
CONTACTS / CONTACTOS

(+351) 226 097 313

Kubikgallery
ADDRESS / MORADA

Rua da Restauração 6,
4050-499 Porto
WEBSITE

kubikgallery.com
CONTACTS / CONTACTOS

(+351) 226 090 706 / (+351) 917 125 737

22

23

26

Galeria Pedro 
Oliveira

ADDRESS / MORADA

Calçada de Monchique 3,
4050-393 Porto
WEBSITE

galeriapedrooliveira.com
CONTACTS / CONTACTOS

(+351) 222 007 131 / (+351) 918 494 794

Galeria Nuno 
Centeno

ADDRESS / MORADA

Rua da Alegria 598,
4000-037 Porto
WEBSITE

nunocenteno.com
CONTACTS / CONTACTOS

(+351) 936 866 492

Lehmann + 
Silva Gallery

ADDRESS / MORADA

Rua Duque da Terceira 179, Bonfim,
4000-535 Porto
WEBSITE

lehmannsilva.com
CONTACTS / CONTACTOS

(+351) 220 167 341

27

37

40

COMMERCIAl gAllERIES / gAlERIAS COMERCIAIS

192 193Guide / Guia Porto and the North / Porto e Norte



A Tipografia do Conto
ADDRESS / MORADA

Rua de Álvares Cabral 28, 4050-040 Porto
WEBSITE

casadoconto.com
CONTACTS / CONTACTOS

(+351) 222 060 340

Tipografia do Conto is a hotel and multifunc-
tional space, designed by the Pedra Líquida 
studio, which combines residential tourism with 
cultural events. The building where is housed 
results from the restoration of an old typography 
and graphic arts workshop, in an environment 
marked by architectural styles from di�erent eras.
A Tipografia do Conto é um hotel e espaço mul-
tifuncional, projetado pelo atelier Pedra Líquida, 
que articula o turismo residencial com a realiza-
ção de eventos culturais. Resulta da recuperação 
de uma antiga tipografia e oficina de artes gráficas, 
num ambiente marcado por estilos arquitetónicos 
de diferentes épocas.

Vidago Palace Hotel
ADDRESS / MORADA

Parque de Vidago, Apartado 16,
5425-307 Vidago
WEBSITE

vidagopalace.com
CONTACTS / CONTACTOS

(+351) 276 990 901

hOtElS / hOtéIS

Pousada Mosteiro 
de Amares
ADDRESS / MORADA

Largo do Terreiro, Santa Maria do Bouro,
4720-633 Amares
WEBSITE

pousadas.pt/pt/hotel/pousada-amares
CONTACTS / CONTACTOS

(+351) 253 371 970

The Pousada Mosteiro de Amares located be-
tween the city of Braga and the Gerês Mountains 
is the result of the restoration of a 12th-century 
Cistercian monastery by the architect Eduardo 
Souto de Moura. While keeping its ruin-like 
appearance in a building classified as National 
Heritage the pousada combines the region’s 
history with the surrounding natural landscape.
A Pousada Mosteiro de Amares, situada entre a 
cidade de Braga e a Serra do Gerês, resulta do res-
tauro de um Mosteiro Cisterciense do séc. XII, pelo 
arquiteto Eduardo Souto de Moura. Ao manter 
o seu aspeto de ruína, num edifício classificado 
como Património Nacional, a pousada combina 
a história da região com a paisagem natural 
envolvente.

Pestana Palácio 
do Freixo 
ADDRESS / MORADA

Estrada Nacional 108, 206, 4300-316 Porto
WEBSITE

pestanacollection.com/pt/hotel/freixo-palace
CONTACTS / CONTACTOS

(+351) 229 766 450
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Seiva
ADDRESS / MORADA

Rua Sarmento Pimentel 63, 
4450-790 Leça da Palmeira
WEBSITE

seivarestaurante.pt
CONTACTS / CONTACTOS

(+351) 910 546 756

Casa de Chá da 
Boa Nova
ADDRESS / MORADA

Rua da Boa Nova, 4450-705 Leça da Palmeira
WEBSITE

casadechadaboanova.pt
CONTACTS / CONTACTOS

(+351) 229 940 066 / (+351) 932 499 444

Casa de Chá da Boa Nova is a well known 
tea house and restaurant, designed by chef 
Rui Paula and distinguished by the Michelin 
Guide. Housed in an emblematic building, the 
tea house is one of the first works by architect 
Álvaro Siza Vieira.
A Casa de Chá da Boa Nova é uma conhecida 
casa de chá e restaurante, concebida pelo chef 
Rui Paula e distinguida pelo Guia Michelin. 
Encontra-se instalada num edifício emblemático, 
uma das primeiras obras do arquiteto Álvaro 
Siza Vieira.

A Cozinha
ADDRESS / MORADA

Largo do Serralho 4, 4800-472 Guimarães
WEBSITE

restauranteacozinha.pt
CONTACTS / CONTACTOS

(+351) 253 534 022

Vinum Restaurant 
& Wine Bar
ADDRESS / MORADA

Caves Graham’s, Rua do Agro 141,
4400-003 Porto
WEBSITE

vinumatgrahams.com
CONTACTS / CONTACTOS

(+351) 220 930 417

The Vinum Restaurant & Wine Bar is the exten-
sion of the 19th century cellars where Graham’s 
famous Port wines are aged. Overlooking the 
historic city of Oporto, the Douro River and with 
the Dom Luís Bridge on the horizon, the res-
taurant combines a gastronomy distinguished 
by the highest traditions of the Douro, Trás-os-
Montes and Minho, with the best wines of the 
northern region.
O Vinum Restaurant & Wine Bar é a extensão 
das caves do séc. XIX onde envelhecem os famosos 
vinhos do Porto da Graham’s. Debruçado sobre 
a histórica cidade do Porto, sobre o rio Douro e 
com a Ponte Dom Luís no horizonte, conjuga uma 
gastronomia marcada pelas melhores tradições do 
Douro, Trás-os-Montes e Minho, com os melhores 
vinhos da região norte.

REStAuRAntS / REStAuRAntES
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Centro de Artes de Águeda 203

Quinta da Cruz – Centro de 204
Arte Contemporânea

Jardins Efémeros 205

A Maior 206

CACC – Centro de Arte 207
Contemporânea de Coimbra

CAPC – Círculo de Artes 208
Plásticas de Coimbra

CAV – Centro de Artes Visuais 209

Anozero – Bienal de Arte 211
Contemporânea

Singular – Terceira Pessoa 212

Museu Cargaleiro 213

Banco das Artes Galeria 214

Núcleo de Arte Contemporânea 215

MIAA – Museu Ibérico de 217
Arqueologia e Arte de Abrantes

Parque de Escultura 218
Contemporânea de Almourol

Osso 219

EMERGE 220

Paços Galeria Municipal 221
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ADDRESS / MORADA

Rua Joaquim Valente de Almeida 30,
3750-154 Águeda

YEAR OF FOUNDATION / ANO DE FUNDAÇÃO

2017

COORDINATES / COORDENADAS

40.5788469847131, -8.44687665396415

TYPOLOGY / TIPOLOGIA

Museum / Institution
Museu / Instituição

WEBSITE

centroartesagueda.pt

CONTACT / CONTACTO

(+351) 234 180 151

Centro de Artes 
de Águeda

Águeda Arts Center (CAA) is a municipal infra-
structure designed to promote a regular contem-
porary arts programme.

A crucial space in the cultural life of the city 
and the central region of Portugal, it fosters the 
encounter between the arts and di�erent publics 
while potentiating a network of partnerships 
and connections with other Portuguese cultural 
structures.

Their multidisciplinary programming (with a 
particular focus on the performative arts) hosts 
regular contemporary art exhibitions. The center 
has featured several solo shows by Portuguese 
artists, as well as major Portuguese private art 
collections. Guided by a notion of decentraliza-
tion, CAA has been contributing to the city’s role 
as one of the most significant cultural poles in 
central Portugal by fostering artistic practices 
among local artists.

O Centro de Artes de Águeda (CAA) é um equipa-
mento de cariz municipal criado com o intuito de 
promover uma programação artística e regular no 
domínio das artes contemporâneas.

Trata-se de um espaço central na dinâmica 
cultural da cidade e da região Centro de Portugal. 
Contribui para o encontro entre as artes e os diver-
sos públicos, potenciando uma rede de parcerias e 
ligações a outros equipamentos culturais nacionais.

Na sua programação, de âmbito multidisciplinar 
(com grande destaque para as artes performativas), o 
centro conta com um programa regular de exposições 
de arte contemporânea. Por lá têm passado vários 
artistas portugueses em exposições individuais, mas 
também algumas das coleções privadas mais rele-
vantes no panorama nacional. De forma descentra-
lizada, o CAA tem contribuído para a afirmação da 
cidade como um dos pólos culturais mais importan-
tes da região Centro de Portugal, ajudando a fomen-
tar as práticas artísticas entre os artistas locais.
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ADDRESS / MORADA

Rua de São Salvador,
3510-072 Viseu

YEAR OF FOUNDATION / ANO DE FUNDAÇÃO

2014

COORDINATES / COORDENADAS

40.656271084812445, -7.933732646024365

TYPOLOGY / TIPOLOGIA

Museum / Institution
Museu / Instituição

WEBSITE

quintadacruz.yzonk.com

CONTACT / CONTACTO

(+351) 232 423 343

Quinta da Cruz – 
Centro de Arte 
Contemporânea

Quinta da Cruz is a cultural space geared 
towards contemporary art exhibitions and 
the development of artistic practices. Located 
amidst natural scenery, outside the city pe-
rimeter of Viseu, it is a unique place where art 
and nature meet; as well as a driver of cultural 
activities focusing on art, the environment and 
the community. 

Since its opening, the center has featured 
regular temporary exhibitions, creative work-
shops and programmes specially designed for 
the family, in order to promote artistic creations 
and projects that reflect on the state and role of 
art in contemporary society. 

Deeply connected to the region’s natural 
landscape, this green ten-hectare estate is filled 
with exotic species that establish a harmonious 
dialogue with the native elements, which reacti-
vates a collective memory of this space.

A Quinta da Cruz é um espaço cultural orientado 
para a exibição de arte contemporânea e para o 
desenvolvimento de práticas artísticas. Localizado 
num cenário natural, fora do perímetro central da 
cidade de Viseu, trata-se de um local singular onde 
a natureza e a arte se encontram. Funciona como 
motor de atividades culturais com múltiplas preocu-
pações no âmbito da arte, ambiente e comunidade.

Desde a sua abertura ao público, este centro 
de arte apresenta exposições temporárias regu-
lares, assim como oficinas criativas e programas 
especialmente desenhados para famílias. As suas 
valências são de incentivo à criação artística e à 
promoção de projetos que refletem sobre o estado 
da arte e o seu papel na sociedade contemporânea.

Profundamente ligada à paisagem natural da 
região, esta propriedade tem uma extensão de dez 
hectares de área verde, ornamentada por espécies 
exóticas que dialogam de forma harmoniosa com 
elementos autóctones e que reativam uma memó-
ria coletiva deste espaço.
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ADDRESS / MORADA

Rua Senhora da Boa Morte 18,
3500-197 Viseu

YEAR OF FOUNDATION / ANO DE FUNDAÇÃO

2012

COORDINATES / COORDENADAS

40.65951112106514, -7.911039215341455

TYPOLOGY / TIPOLOGIA

Event / Biennial
Evento / Bienal

WEBSITE

jardinsefemeros.pt

Jardins Efémeros

Jardins Efémeros is a multidisciplinary cultural 
platform whose activities take the shape of 
a festival marked by a strong experimental 
component and designed to foster the rela-
tionship between di�erent institutional and 
artistic agents. 

Hosting a regular programme across several 
locations in the city, Jardins Efémeros is already 
a recognized brand in the entire central region 
of Portugal, as well as internationally. With an 
experimental configuration that is unparalleled 
in Portugal, its original format was conceived 
for the city of Viseu. 

Since the beginning, its di�erent components 
have contributed to generate new artistic and 
cultural activities, as well as to the use of unusu-
al spaces in the city, thus opening up new forms 
of enjoyment. In the field of contemporary art, 
this platform brings artists from di�erent areas 
to Viseu and integrates and collaborates with 
local associations, artists and companies to 
design new forms of dialogue and participation 
in the domain of the arts.

A Jardins Efémeros é uma plataforma cultural 
multidisciplinar cujas atividades se organizam 
sob a forma de um festival marcado por uma forte 
componente experimental – e que mantém, desde 
o princípio, o objetivo de potenciar a relação entre 
diferentes intervenientes institucionais e artísticos.

Através de uma programação regular que se 
espalha por vários pontos da cidade, a Jardins 
Efémeros é já uma marca em toda a região Centro 
de Portugal, afirmando-se como uma das produ-
ções culturais mais singulares existentes no país 
(e com reconhecimento internacional). O seu for-
mato original foi concebido para a cidade de Viseu 
e a sua configuração experimental não tem outro 
projeto comparável em Portugal.

Desde a fundação que as suas diferentes com-
ponentes têm contribuído para a criação de novas 
dinâmicas artísticas e culturais, bem como para 
a utilização de espaços inusitados da cidade, pos-
sibilitando a abertura a novas formas de fruição. 
No campo da arte contemporânea, a plataforma é 
responsável por trazer à cidade de Viseu artistas 
de diferentes áreas, mantendo igualmente uma 
posição integradora e colaborativa com associações 
locais, artistas e empresas, incentivando novas for-
mas de diálogo e participação no domínio artístico.
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ADDRESS / MORADA

Avenida Tenente Coronel Silva Simões 144-46,
3515-150 Viseu

YEAR OF FOUNDATION / ANO DE FUNDAÇÃO

2016

COORDINATES / COORDENADAS

40.68280694008, -7.91883200795127

TYPOLOGY / TIPOLOGIA

Space / Independent Project
Espaço / Projeto Independente

WEBSITE

amaiorviseu.tumblr.com

A Maior

A Maior is an unconventional exhibition project 
by the artist Bruno Zhu, integrated into the facili-
ties of a store with the same name where clothes, 
fashion accessories, and everyday objects are 
sold, located in Abraveses, a parish of Viseu.

On the space, the project presents a 
program of individual and group exhibitions 
for periods of two or three months, choosing 
artists whose practices deconstruct the physi-
cality of daily life conceptually. The artists are 
encouraged to rethink what would be a space 
for purely commercial purposes, transforming it 
into a place of exhibition.

Uncompromisingly, A Maior seeks a versa-
tility of approaches and languages, opening the 
store space to experimentation and creation of 
works that start on many occasions from the 
objects displayed for sale. Since its creation, the 
project has received several invitations from 
galleries and institutions to carry out satellite 
projects outside the store.

A Maior é um projeto expositivo não convencional 
do artista Bruno Zhu, que se integra nas insta-
lações de uma loja com o mesmo nome, onde se 
vende roupa, acessórios de moda e objetos de uso 
diário, situada em Abraveses, freguesia de Viseu.

Fazendo uso deste espaço, o projeto apresen-
ta uma programação de exposições individuais 
e coletivas, por períodos de dois ou três meses, 
escolhendo artistas cujas práticas desconstroem 
a fisicalidade do quotidiano de forma conceptual. 
Os artistas são convidados a repensar aquele que 
seria um espaço de fins meramente comerciais, 
transformando-o num local de exibição.

De forma descomprometida, A Maior procura 
uma versatilidade de abordagens e linguagens, 
abrindo o espaço desta loja à experimentação e à 
criação de obras que partem, em muitas ocasiões, 
dos próprios objetos expostos para venda. Desde 
a sua criação, o projeto foi também convidado a 
realizar projetos satélite fora do espaço da loja, a 
convite de diversas galerias e instituições.
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ADDRESS / MORADA

Largo do Arco de Almedina 11,
3004-509 Coimbra

YEAR OF FOUNDATION / ANO DE FUNDAÇÃO

2020

COORDINATES / COORDENADAS

40.20961250736268, -8.429201092048729

TYPOLOGY / TIPOLOGIA

Museum / Institution
Museu / Instituição

CONTACT / CONTACTO

(+351) 239 828 052

CACC – Centro de Arte Contemporânea 
de Coimbra

The Coimbra Contemporary Art Center (CACC) 
is a museum space temporarily located in down-
town Coimbra. It hosts almost two hundred 
artworks from the State’s Collection of Contem-
porary Art (former BNP collection).

Hosting this collection has become a cen-
tral element in the municipality’s positioning in 
the field of contemporary art, which is comple-
mented by institutions such as CAV or CAPC.

Most artworks in this collection are by 
renowned Portuguese artists from various 
periods and generations, such as Paula Rego, 
Amadeo de Souza-Cardoso, Mário Cesariny, 
Rui Chafes, Eduardo Batarda, Julião Sarmento, 
Júlio Pomar and Maria Helena Vieira da Silva. 
Despite its recent foundation, CACC has also 
been maintaining a continuous programme 
featuring several autonomous exhibitions and 
asserting itself as a major contemporary art 
space in the city.

O Centro de Arte Contemporânea de Coimbra 
(CACC) é um espaço museológico situado tempo-
rariamente na baixa da cidade de Coimbra e que 
integra quase duas centenas de obras da Coleção 
de Arte Contemporânea do Estado, parte da ex-
-coleção do BPN. 

O acolhimento deste espólio tornou-se um 
elemento central do posicionamento estratégico do 
município no domínio da arte contemporânea, com-
plementado por instituições como o CAV ou o CAPC.

As obras desta coleção são, na sua maioria, 
pertencentes a artistas portugueses consagrados, 
de várias épocas e gerações, tais como Paula Rego, 
Amadeo de Souza-Cardoso, Mário Cesariny, Rui 
Chafes, Eduardo Batarda, Julião Sarmento, Júlio 
Pomar e Maria Helena Vieira da Silva. Apesar da 
sua curta existência, o CACC tem igualmente man-
tido uma programação continuada através de várias 
exposições autónomas, afirmando-se como um local 
relevante para a arte contemporânea na cidade.
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ADDRESS / MORADA

Círculo Sede – Rua Castro Matoso 18, 
3000-104 Coimbra 
Círculo Sereia – Casa Municipal da Cultura, Piso -1, 
Parque de Santa Cruz, Jardim da Sereia, 
3001-401 Coimbra

YEAR OF FOUNDATION / ANO DE FUNDAÇÃO

1958

COORDINATES / COORDENADAS

Círculo Sede 
40.20839781941072, -8.421203715341456
Círculo Sereia 
40.20936006274477, -8.415805406590948

TYPOLOGY / TIPOLOGIA

Museum / Institution
Museu / Instituição

WEBSITE

capc.com.pt

CONTACT / CONTACTO

(+351) 910 787 255

CAPC – Círculo de Artes Plásticas de Coimbra

The Círculo de Artes Plásticas de Coimbra 
(CAPC) features a programme shared across two 
spaces in the city of Coimbra. Their exhibitions 
aim at promoting art in a place that is crucial to 
the city’s cultural ecosystem and its connection 
to contemporary artistic practices.

Linked to important names in Portuguese con-
temporary art, such as Ernesto de Sousa and Túlia 
Saldanha, this institution has played a unique role 
in connecting Coimbra to contemporary art for 
decades; and has also established a dialoguing, 
collaborative relationship with the University of 
Coimbra in terms of artistic education.

The artists and works shown at CAPC, as well 
as its own collection have made it an essential 
platform for the creation of, and support to a new 
generation of artists that have become major 
national and international references. In a part-
nership with the Coimbra Municipality and the 
University of Coimbra, CAPC organizes Anozero – 
Coimbra Biennial of Contemporary Art.

O Círculo de Artes Plásticas de Coimbra (CAPC), 
com uma programação partilhada entre dois 
espaços da cidade, dedica-se à divulgação da arte 
através da prática expositiva, funcionando como 
espaço essencial no ecossistema cultural e na sua 
ligação às práticas artísticas contemporâneas

 Ligado a nomes relevantes da arte contemporânea 
portuguesa, como Ernesto de Sousa e Túlia Saldanha, 
desempenhou durante décadas um papel nevrálgico 
e único na ligação de Coimbra à arte contemporânea. 
Estabeleceu uma relação dialogante e colaborativa 
com a Universidade de Coimbra, tendo a formação ar-
tística como uma das suas vertentes mais importantes.

Quer através dos artistas e obras que propõe, 
quer através da sua própria coleção, o CAPC consti-
tui-se como uma das antigas instituições dedicadas 
à arte contemporânea e como plataforma essencial 
na criação e apoio a uma nova geração de artistas. 
Em parceria com o município e a Universidade de 
Coimbra, é responsável pela realização do Anozero – 
Bienal de Arte Contemporânea de Coimbra.
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ADDRESS / MORADA

Pátio Inquisição 6,
3000-221 Coimbra

YEAR OF FOUNDATION / ANO DE FUNDAÇÃO

1980

COORDINATES / COORDENADAS

40.21265784317018, -8.429158369317092

TYPOLOGY / TIPOLOGIA

Museum / Institution
Museu / Instituição

WEBSITE

cav-ef.net

CONTACT / CONTACTO

(+351) 239 836 930

CAV – Centro de 
Artes Visuais

The Center of Visual Arts (CAV) is a structure 
for the production of photography and moving 
image exhibitions. By establishing a dialogue 
between artistic disciplines, it features an 
expanded programme in the fields of contem-
porary art that intersects with other forms of 
artistic expression, such as painting, sculpture 
and drawing. 

CAV’sfundamental axis of activity is a regu-
lar annual programme of exhibitions. The main 
exhibition space at Colégio das Artes hosts solo 
and group exhibitions featuring Portuguese and 
foreign artists with established careers. CAV 
also has a Project Room to host solo and group 
exhibitions by emerging national and interna-
tional artists.

Their activities also include the Photography 
Encounters, launched in 1980, at a time when it 
became one of the most significant art spaces in 
the city and the region. Throughout the decades, 
these Encounters have become the most signif-
icant event for the promotion and production 
of photography in Portugal, having organized 
thematic and monographic exhibitions with 
Portuguese and foreign photographers.

O Centro de Artes Visuais (CAV) é uma estrutura 
de produção de exposições no campo da fotografia 
e da imagem em movimento. Estabelecendo um 
diálogo existente entre as diferentes disciplinas 
artísticas, apresenta uma programação expandida 
nos campos da arte contemporânea, ligando-se a 
outros meios de expressão artística, como a pintu-
ra, a escultura ou o desenho.

O eixo fundamental de atuação do CAV é o 
programa regular de exposições desenvolvido anual-
mente. No principal espaço expositivo do Colégio das 
Artes, realizam-se exposições, tanto individuais como 
coletivas, com artistas consagrados e a meio de carrei-
ra – tanto do panorama nacional como internacional. 
O CAV dispõe igualmente de um Project Room onde 
dinamiza exposições individuais e coletivas centra-
das na criação emergente nacional e internacional.

No seu plano de atuação incluem-se ainda os 
Encontros de Fotografia, fundados em 1980, numa 
época em que se tornou num dos mais relevantes 
espaços artísticos da cidade e da região. Ao longo 
das décadas, estes Encontros têm-se destacado como 
o evento mais significativo de divulgação e produção 
de fotografia em Portugal, tendo, através de produ-
ções próprias, realizado exposições temáticas e mo-
nográficas com fotógrafos nacionais e estrangeiros.
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REGION / REGIÃO

Coimbra

YEAR OF FOUNDATION / ANO DE FUNDAÇÃO

2015

TYPOLOGY / TIPOLOGIA

Event / Biennial
Evento / Bienal

WEBSITE

geral.anozero-bienaldecoimbra.pt

Anozero – Bienal de Arte Contemporânea 

Anozero – Coimbra Biennial of Contemporary 
Art is an initiative of the Círculo de Artes Plásti-
cas de Coimbra (CAPC) organized together with 
the Coimbra Municipality and the University of 
Coimbra. It was launched with the aim of estab-
lishing a space for an encounter between the city 
and contemporary art in the wake of the Univer-
sity’s listing as a UNESCO World Heritage site.

The Biennial’s programme is spread across 
two di�erent periods of the year and various 
spaces in the city, such as the Santa Clara-a-
Nova Monastery; it proposes a confrontation 
between contemporary art and heritage by 
exploring the multiple possibilities associated 
with this intersection.

In this context, the Biennial brings to 
Coimbra some of the most relevant national 
and international artists featured in a se-
ries of exhibitions in tandem with mediation 
actions in the fields of the arts and culture. The 
Biennial is an action programme for the city, 
seeking to build a contemporary cultural epoch 
through the systematic questioning proposed in 
its programme.

A Anozero – Bienal de Arte Contemporânea de 
Coimbra é uma iniciativa do Círculo de Artes 
Plásticas de Coimbra (CAPC) organizada em 
conjunto com a Câmara Municipal de Coimbra e a 
Universidade de Coimbra. Surgiu com o objetivo de 
estabelecer um espaço de encontro entre a cidade e 
a arte contemporânea, no seguimento da classifi-
cação da Universidade como Património Mundial 
da Humanidade pela UNESCO.

A sua programação, dividida em dois períodos 
distintos do ano, ocupa diversos espaços da cidade, 
em especial o Mosteiro de Santa Clara-a-Nova; e 
propõe um confronto entre a arte contemporânea e 
o património, explorando as múltiplas possibilida-
des associadas a essa união. 

Nesse contexto, a Bienal traz até Coimbra 
alguns dos mais relevantes artistas nacionais e 
internacionais para um conjunto de momentos ex-
positivos que se intercalam com ações de mediação 
no campo das artes e da cultura. Assume-se como 
um programa de ação para a cidade, procurando a 
construção de uma época cultural atuante e trans-
formadora através do questionamento sistemático 
proposto pela sua programação.
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ADDRESS / MORADA

Fábrica da Criatividade – 
Alameda do Cansado 14B, 
6000-075 Castelo Branco

YEAR OF FOUNDATION / ANO DE FUNDAÇÃO

2020

COORDINATES / COORDENADAS

39.825056684531404, -7.482807315345283

TYPOLOGY / TIPOLOGIA

Event / Biennial
Evento / Bienal

WEBSITE

terceirapessoa.pt

CONTACT / CONTACTO

(+351) 968 431 097

Singular – Terceira Pessoa

Singular is a cycle of multidisciplinary artistic 
creation produced by arts collective Terceira 
Pessoa. Their programming is marked by an 
intersection and a collaborative, dialoguing logic 
between guest artists and the local community. 

The annual cycle was designed for the 
Castelo Branco Creativity Factory and other 
places across the city. It has a strong urban, 
experimental component. Singular seeks 
novel ways to support proposals that are often 
designed for the city’s streets and exemplify 
critical and creative freedom as tools to po-
tentiate innovation in terms of individual and 
collective thought.

The multidisciplinary intersection of the 
di�erent artistic manifestations and the diver-
sification in the establishing of relationships 
with culture, namely through cultural fruition 
and participation, is a renewed look at forms of 
artistic intervention and the notion of cultural 
democratization.

O Singular é um ciclo de criação artística pluridis-
ciplinar produzido pelo coletivo Terceira Pessoa. 
Assenta numa programação caracterizada pelo cru-
zamento e por uma lógica colaborativa e dialogante 
entre os artistas convidados e a comunidade local.

Realizado anualmente, o ciclo, pensado para 
acontecer na Fábrica da Criatividade de Castelo 
Branco, bem como noutros locais da cidade, propõe 
uma forte componente urbana, de cariz experimen-
tal. Procura, de forma única e inusitada, o apoio à 
criação de um conjunto de propostas, muitas vezes 
orientadas para as ruas da cidade, que sejam exem-
plo de uma expressão de liberdade criativa e crítica 
enquanto ferramenta potenciadora de dinâmicas 
inovadoras do pensamento individual e coletivo.

O cruzamento multidisciplinar das diferentes 
manifestações artísticas e a diversificação dos 
modos de estabelecer uma relação com a cultura, 
designadamente através da fruição e da participa-
ção cultural, reclama um olhar renovado sobre as 
formas de intervenção artística e sobre o conceito 
de democratização cultural.
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ADDRESS / MORADA

Rua dos Cavaleiros 23,
6000-189 Castelo Branco

YEAR OF FOUNDATION / ANO DE FUNDAÇÃO

2011

COORDINATES / COORDENADAS

39.82543944941782, -7.494102669317091

TYPOLOGY / TIPOLOGIA

Museum / Institution
Museu / Instituição

CONTACT / CONTACTO

(+351) 272 337 394

Museu Cargaleiro

The Carlageiro Museum, located in Castelo 
Branco, was created to preserve, interpret and 
divulge the Collection of the Manuel Cargaleiro 
Foundation. This institutional space is an idyllic 
place to meet with the oeuvre of the eponymous 
artist and discover his relationship with his 
native region. 

The collection’s main focus is Manuel 
Cargaleiro’s work, but it features artworks by 
other Portuguese and foreign artists in his 
private collection, which gives the museum a 
significant role in the interpretation of di�erent 
artistic and historical realities. For that reason, 
aside from the permanent collection, the pro-
gramme features temporary exhibitions that 
complement the museum and the foundation’s 
range of activities, namely in terms of their rela-
tionship with the region’s schools.

Located in the country’s hinterland, in a 
decentralized region, the museum promotes the 
fruition and understanding of contemporary art 
and culture while bringing the work of contem-
porary artists to the local community.

O Museu Cargaleiro, situado em Castelo Bran-
co, é um espaço museológico direcionado para a 
conservação, interpretação e divulgação da Coleção 
da Fundação Manuel Cargaleiro. Enquanto 
espaço institucional, surge como local idílico para 
conhecer a obra do artista que lhe dá nome; mas 
também a sua relação com esta região interior do 
país, onde nasceu.

O seu acervo, dedicado maioritariamente à 
criação de Manuel Cargaleiro – mas também 
composto por obras de outros artistas, nacionais e 
internacionais, presentes na sua coleção priva-
da – confere ao museu uma relevante ação de 
interpretação de diferentes realidades artísticas e 
históricas. Nesse sentido, a sua programação apre-
senta, além da exposição permanente, um conjunto 
de exposições temporárias que complementam o 
campo de ação do museu e da fundação, nomeada-
mente na sua relação com as escolas da região.

Localizado no interior do país, numa região 
descentralizada, o museu promove a fruição e a 
compreensão da arte e da cultura contemporâneas, 
reforçando a ligação entre as comunidades locais e 
a obra de artistas contemporâneos, ali exposta de 
forma regular e permanente.
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ADDRESS / MORADA

Largo 5 de Outubro,
2400-137 Leiria

YEAR OF FOUNDATION / ANO DE FUNDAÇÃO

2018

COORDINATES / COORDENADAS

39.74561614985737, -8.806827138634182

TYPOLOGY / TIPOLOGIA

Museum / Institution
Museu / Instituição

WEBSITE

visiteleiria.pt/pontos-de-interesse/museus/
banco-de-portugal-galeria-municipal

CONTACT / CONTACTO

(+351) 244 839 619

Banco das Artes 
Galeria

Banco das Artes Galeria is a municipal exhi-
bition space in a building of relevant heritage 
value in the city of Leiria, where a branch of the 
Bank of Portugal once functioned. 

The space is one of the many marks left by 
architect Ernesto Korrodi. Today, it is known as 
one of the main cultural spaces of the city. De-
signed to give visibility to contemporary artistic 
practices, the gallery presents a regular program 
where you can find a variety of exhibitions that 
explore the imagery, creativity, and originality of 
local and national artists.

As a municipal gallery, it holds a growing 
collection of the so-called Contemporary Art 
Collection of the Banco das Artes. The gallery 
has worked with several Portuguese artists, 
giving visibility to works of di�erent aesthetic 
methods and promoting a dialogue with the 
cultural panorama of the city and the region.

Banco das Artes Galeria é um espaço expositivo 
municipal localizado num edifício de relevante 
valor patrimonial na cidade de Leiria, onde outro-
ra funcionou uma agência do Banco de Portugal. 
Esta é uma das inúmeras marcas deixadas pelo 
arquiteto Ernesto Korrodi, sendo hoje um dos 
principais espaços culturais da cidade.

Vocacionada para dar visibilidade às práticas 
artísticas contemporâneas, a galeria apresenta 
uma programação regular onde se pode encontrar 
uma multiplicidade de exposições que exploram 
o imaginário, a criatividade e a originalidade de 
artistas locais e nacionais.

Como galeria municipal, conta com um 
crescente acervo da denominada Coleção de Arte 
Contemporânea do Banco das Artes, que conserva 
e apresenta em diferentes momentos expositivos. 
Como projeto descentralizado, esta galeria tem 
contribuído para a vinda a Leiria de diversos artis-
tas nacionais e internacionais, reforçando a liga-
ção da cidade e da região à arte contemporânea.
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ADDRESS / MORADA

Rua Gil Avô 7,
2300-586 Tomar

YEAR OF FOUNDATION / ANO DE FUNDAÇÃO

2004

COORDINATES / COORDENADAS

39.60529870189367, -8.413669438634182

TYPOLOGY / TIPOLOGIA

Museum / Institution
Museu / Instituição

WEBSITE

cm-tomar.pt

CONTACT / CONTACTO

(+351) 249 329 814

Núcleo de Arte 
Contemporânea

The Nucleus of Contemporary Art – Municipal 
Museum was created in the wake of a donation 
by art historian and critic José-Augusto França, 
who bequeathed a substantial part of his collec-
tion, gathered during several decades of work as 
an art historian and collector.

The collection features paintings, sculptures, 
drawings and photographs spanning a chron-
ological arch from 1932 to the present day. The 
varied production of the late 20th century and 
early 21st century is represented by artists Jorge 
Martins, Manuel Casimiro, António Sena, José 
Guimarães, Ana Vidigal, and others.

The museum plays a crucial, compendi-
um-like role in divulging 20th century Portu-
guese art featuring many artworks that are 
currently studied in art schools.

O Núcleo de Arte Contemporânea – Museu Mu-
nicipal foi criado no seguimento da doação, pelo 
historiador e crítico de arte José-Augusto França, 
de uma parte relevante da sua coleção pessoal, 
fruto de várias décadas de trabalho enquanto 
historiador de arte e colecionador.

Entre mais de uma dezena de obras encon-
tram-se pinturas, esculturas, desenhos e fotogra-
fias que abrangem um arco cronológico que se 
estende de 1932 até aos dias de hoje. A variada 
produção que marca as últimas décadas do século 
XX e o início do século XXI está representada com 
obras de Jorge Martins, Manuel Casimiro, António 
Sena, José Guimarães e Ana Vidigal, entre outros.

Este museu desempenha um papel de relevo na 
divulgação da arte portuguesa do século passado, 
funcionando como um compêndio do que se fez em 
Portugal, e integrando muitas das obras atual-
mente estudadas nas escolas de arte.
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ADDRESS / MORADA

Rua Jardim da República 25,
2200-343 Abrantes

YEAR OF FOUNDATION / ANO DE FUNDAÇÃO

2021

COORDINATES / COORDENADAS

39.461123949041365, -8.197785657670728

TYPOLOGY / TIPOLOGIA

Museum / Institution
Museu / Instituição

WEBSITE

museusdeabrantes.pt/miaa/miaa.html

CONTACT / CONTACTO

(+351) 241 330 103

MIAA – Museu 
Ibérico de 
Arqueologia e 
Arte de Abrantes

The Abrantes Iberian Museum of Archaeolo-
gy and Art (MIAA) is a space that intersects 
archaeology and contemporary art. The restored 
and rehabilitated building of the former São 
Domingos Convent is a major piece of the city’s 
historical legacy.

MIAA hosts pieces from the municipal 
collection of archaeology and art gathered since 
the 1920s, as well as several private collections, 
including the Figueiredo Ribeiro Collection 
(which used to be on show at Quartel da Arte 
Contemporânea de Abrantes, formerly a space 
for contemporary art in the city). 

The new structure looks at di�erent histori-
cal periods, spanning a temporal arch in which 
the past and contemporaneity intersect. The sin-
gular exhibition space of the new museum hosts 
artworks from the State’s Collection of Contem-
porary Art and aims at weaving together local 
and regional history with contemporary artistic 
practices to potentiate the cultural development 
of the surrounding region.

O MIAA – Museu Ibérico de Arqueologia e Arte 
de Abrantes é um espaço museológico que cruza o 
campo da arqueologia com o da arte contemporâ-
nea. O edifício resulta de um restauro e reabilita-
ção do antigo Convento de S. Domingos, um espaço 
de grande relevância patrimonial na história 
da cidade.

Integra peças do acervo municipal de arqueo-
logia e arte, recolhidas desde os anos vinte do 
século XX, e ainda várias coleções privadas, entre 
elas a Coleção Figueiredo Ribeiro (antes exposta 
no Quartel da Arte Contemporânea de Abrantes, 
espaço previamente dedicado à difusão da arte 
contemporânea na localidade).

A nova estrutura aborda diferentes períodos 
históricos através de um arco temporal onde o pas-
sado se alia à contemporaneidade. Como espaço 
singular de exposição, onde se exibem obras da 
coleção de Arte Contemporânea do Estado, o novo 
museu propõe-se a entrelaçar a história local e re-
gional com as práticas artísticas contemporâneas, 
que potenciam uma maior dinamização cultural 
da região envolvente.
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217216Guide / Guia Center of Portugal / Centro de Portugal



ADDRESS / MORADA

Largo do Primeiro de Dezembro 12,
2260-403 Vila Nova da Barquinha

YEAR OF FOUNDATION / ANO DE FUNDAÇÃO

2012

COORDINATES / COORDENADAS

39.45767479200911, -8.430837031805089

TYPOLOGY / TIPOLOGIA

Museum / Institution
Museu / Instituição

WEBSITE

cm-vnbarquinha.pt/index.php/pt/visitar-2/par-
que-de-escultura-contemporanea-almouroll

CONTACT / CONTACTO

(+351) 249 720 350

Parque de Escultura 
Contemporânea 
de Almourol

The Almourol Park of Contemporary Sculp-
ture, in Vila Nova da Barquinha, hosts eleven 
large-scale sculptures by Portuguese artists 
from di�erent generations; and a gallery that 
features regular exhibitions by Portuguese and 
foreign artists.

The project features pieces by Alberto 
Carneiro, Ângela Ferreira, Carlos Nogueira, 
Cristina Ataíde, Fernanda Fragateiro, Joana 
Vasconcelos, José Pedro Croft, Pedro Cabrita 
Reis, Rui Chafes, Xana and Zulmiro de 
Carvalho, which were invited to participate 
in this municipal initiative, developed in 
partnership with the EDP Foundation.

The park was created as an open-air 
museum in a region marked by an important 
historical heritage, but also by its landscape and 
connection with nature. The project establishes 
a bridge with contemporary art through a 
gallery curated by the EDP Foundation, which 
has featured renowned Portuguese sculptors, 
photographers, painters and video-artists. 

O Parque de Escultura Contemporânea de Al-
mourol, em Vila Nova da Barquinha, reúne onze 
esculturas de grandes dimensões criadas por artis-
tas portugueses de várias gerações; e alberga uma 
galeria onde, de forma regular, se expõem diversos 
artistas nacionais e internacionais.

Integram este projeto Alberto Carneiro, 
Ângela Ferreira, Carlos Nogueira, Cristina Ataíde, 
Fernanda Fragateiro, Joana Vasconcelos, José 
Pedro Croft, Pedro Cabrita Reis, Rui Chafes, Xana 
e Zulmiro de Carvalho, convidados a participar 
nesta iniciativa do concelho, desenvolvida em 
parceria com a Fundação EDP.

O parque foi criado com o intuito de se tornar 
um museu ao ar livre, numa região marcada pela 
importância do património histórico, mas também 
pela paisagem e pela ligação à natureza. Estabele-
cendo uma ligação à arte contemporânea, o projeto 
conta com uma galeria de exposições de arte con-
temporânea onde se tem apresentado artistas de 
renome nacional nas áreas da escultura, fotografia, 
pintura e vídeo. A curadoria é da responsabilidade 
da Fundação EDP.

14
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ADDRESS / MORADA

Rua de São Gregório 9A,
2500-065 Caldas da Rainha

YEAR OF FOUNDATION / ANO DE FUNDAÇÃO

2012

COORDINATES / COORDENADAS

39.35597073232352, -9.060721871164635

TYPOLOGY / TIPOLOGIA

Space / Independent Project
Espaço / Projeto Independente

WEBSITE

osso.pt

Osso

Osso is a collective of artists and researchers 
from di�erent areas of contemporary artistic 
creation. Since its foundation, Osso has been 
supporting creation, research, programming 
and education from a mostly transdisciplinary 
perspective in collaboration with other artists 
and collectives. 

Osso’s programming is markedly experimen-
tal, seeking to explore artistic practices inter-
sected with aesthetical and critical thought, and 
encompassing the specificities of their related 
contexts and territories. Aiming at decentraliza-
tion, Osso collaborates with local, national and 
international partners sensitive to the dynamics 
of the collective’s local community. 

In 2018, after moving into a new space at 
the village of São Gregório Caldas da Rainha, 
they launched a programme of art residencies 
guided by a decentralized approach to artis-
tic production.

A Osso é um coletivo que inclui artistas e inves-
tigadores de diferentes áreas da criação artística 
contemporânea. Desde a sua fundação, tem vindo 
a desenvolver uma atividade em torno do apoio 
à criação, da investigação, da programação e da 
formação (predominantemente transdisciplinar) 
em colaboração com outros artistas e coletivos.

A sua programação, de cariz acentuadamente 
experimental, procura explorar práticas artísticas 
em articulação com um pensamento crítico e esté-
tico que contemple a especificidade dos contextos 
e territórios nos quais essas práticas se inserem. 
Assim, a sua atividade assume uma premissa de 
descentralização, funcionando em articulação 
com parceiros locais, nacionais e internacionais 
atentos às dinâmicas da comunidade rural onde o 
coletivo se insere.

Em 2018, depois de se mudar para um novo 
espaço na aldeia de São Gregório Caldas da 
Rainha, a Osso iniciouum programa de residên-
cias artísticas, compreendendo o acolhimento de 
artistas e propondo igualmente uma abordagem 
descentralizada à produção artística.

15
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ADDRESS / MORADA

Avenida Tenente Valadim 17,
2560-336 Torres Vedras

YEAR OF FOUNDATION / ANO DE FUNDAÇÃO

2016

COORDINATES / COORDENADAS

39.09244520461013, -9.257381942329273

TYPOLOGY / TIPOLOGIA

Space / Independent Project
Espaço / Projeto Independente

WEBSITE

emerge-ac.pt

CONTACT / CONTACTO

(+351) 261326517

EMERGE

EMERGE is a cultural association based in 
Torres Vedras whose main objective is the pro-
motion of contemporary art by Portuguese and 
foreign artists.

Installed in Casa Azul, a building in the 
city’s historic district, they host partnership 
projects dealing with urgent topical themes, 
thus significantly contributing to a closer rela-
tionship between the city’s public and contem-
porary art practices.

EMERGE’s programme promotes the work 
of national and international artists who are not 
yet represented by galleries. The hosted exhibi-
tion projects call for the active participation of 
the local community. EMERGE also develops 
educational projects aimed at a younger public; 
and, in collaboration with other cultural agents, 
they develop projects in other areas too, such as 
dance and music.

A EMERGE é uma associação cultural sedia-
da em Torres Vedras cujo principal objetivo é 
promover, de forma regular, a arte contemporânea 
produzida por artistas emergentes nacionais e 
internacionais.

A partir da sua sede, a Casa Azul, um edifício 
do centro histórico da cidade, esta promoção é 
levada a cabo através de vários projetos desenvol-
vidos em parceria e abordando temas prementes 
do panorama atual. Dessa forma, a EMERGE tem 
desenvolvido um trabalho relevante na aproxima-
ção e participação do público da cidade às práticas 
artísticas contemporâneas.

A sua programação tem por base a apresentação 
do trabalho de artistas nacionais e internacionais 
que ainda não têm representação em galerias, com 
vista à promoção do seu trabalho. De forma a promo-
ver a ligação à comunidade local, os projetos exposi-
tivos que aqui se apresentam são pensados de raiz, 
com o intuito de promover uma participação ativa. A 
associação desenvolve igualmente projetos de âmbito 
educacional destinados a um público jovem; e, em co-
laboração com outros agentes culturais, projetos que 
gravitam em torno de áreas para lá das artes visuais, 
com destaque para o campo da dança e da música.

16

ADDRESS / MORADA

Praça do Município,
2560-303 Torres Vedras

YEAR OF FOUNDATION / ANO DE FUNDAÇÃO

2003

COORDINATES / COORDENADAS

39.09359381919819, -9.259908853975636

TYPOLOGY / TIPOLOGIA

Museum / Institution
Museu / Instituição

WEBSITE

cac-tvedras.pt

CONTACT / CONTACTO

(+351) 261 334 044

Paços Galeria 
Municipal

Paços – Torres Vedras Municipal Gallery hosts 
an exhibitions programme that has played a 
crucial role in connecting the city to contempo-
rary art.

Installed in one of the most iconic build-
ings of Torres Vedras’ historic district, next to a 
pombalino fountain and the former pillory, the 
space’s programming hosts visual arts exhi-
bitions as well as documental, ethnographic, 
scientific or pedagogical exhibitions. 

Since its opening, Paços – Torres Vedras 
Municipal Gallery has featured renowned 
Portuguese and foreign artists; it is the city’s 
main space for the promotion of the visual 
arts and plays a significant role in linking 
the region’s schools with the various regional 
cultural agents.

A Paços – Galeria Municipal de Torres Vedras é 
um espaço de programação expositiva que tem 
desempenhado um papel essencial na ligação da 
cidade e da região à arte contemporânea.

Instalada num dos edifícios mais emblemáti-
cos do centro histórico de Torres Vedras, ladeado 
por um chafariz pombalino e pelo fuste do antigo 
pelourinho, a galeria tem, no âmbito da sua pro-
gramação, promovido exposições de artes visuais 
e mostras de carácter documental, etnográfico, 
científico ou pedagógico.

Desde a sua inauguração, a Paços – Galeria 
Municipal de Torres Vedras já recebeu obras de 
reconhecidos artistas nacionais e internacionais, 
atuando como o principal espaço da cidade para 
a promoção das artes plásticas e visuais. Tem 
estabelecido igualmente um papel relevante na 
ligação com as escolas da região e com os diferen-
tes intervenientes culturais da região.
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Quinta das Lágrimas 
ADDRESS / MORADA

Rua António Augusto Gonçalves,
3041-901 Coimbra
WEBSITE

quintadaslagrimas.pt
CONTACTS / CONTACTOS

(+351) 239 802 380

Quinta das Lágrimas is a renowned boutique 
hotel in Coimbra with an important historical 
past. In the 14th century, the forbidden love 
a�air of Prince Pedro with a beautiful Galician 
maiden named Inês de Castro took place there. 
To this day, the romance attracts visitors from 
all over the world.
Quinta das Lágrimas é um reconhecido hotel de 
charme em Coimbra, com um importante passado 
histórico. Foi aqui que no século XIV se viveram os 
amores proibidos do Príncipe Pedro por uma linda 
donzela galega chamada Inês de Castro, história 
que ainda hoje atraí visitantes de todo o mundo.

Sapientia Boutique 
Hotel
ADDRESS / MORADA

Rua José Falcão, 3000-062 Coimbra
WEBSITE

sapientiahotel.com
CONTACTS / CONTACTOS

(+351) 239 151 803

Casa das Penhas 
Douradas – Burel 
Mountain Hotel

ADDRESS / MORADA

Penhas Douradas, 6260-200 Manteigas
WEBSITE

casadaspenhasdouradas.pt
CONTACTS / CONTACTOS

(+351) 275 981 045
(+351) 963 384 026

Casa das Penhas Douradas – Burel Mountain 
Hotel is a charm hotel located 1500 meters 
above sea level in the middle of Serra da Estrela 
Natural Park. The hotel features a unique moun-
tain landscape that enhances the welcome and 
hospitality in a region full of unique places to 
visit surrounded by nature.
A Casa das Penhas Douradas – Burel Mountain 
Hotel é um hotel de charme situado a 1500 metros 
de altitude, em pleno Parque Natural da Serra da 
Estrela, com um enquadramento paisagístico de 
montanha único, que reforçam o acolhimento e a 
hospitalidade, numa região repleta de sítios únicos 
para se visitar entre a natureza

Hotel Areias do Seixo 
ADDRESS / MORADA

Praceta do Atlântico, Mexilhoeira, Póvoa de 
Penafirme 2560-046 A-Dos-Cunhados 
WEBSITE

areiasdoseixo.com
CONTACTS / CONTACTOS

(+351) 261 936 350

hOtElS / hOtéIS
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R

Mesa de Lemos 
ADDRESS / MORADA

Mesa de Lemos, Passos de Silgueiros,
3500-541 Silgueiros, Viseu
WEBSITE

mesadelemos.com
CONTACTS / CONTACTOS

(+351) 961 158 503

Mesa de Lemos is a Michelin Guide distin-
guished restaurant based on sustainable 
gastronomy and focused on seasonal flavors. 
The restaurant is headed by Chef Diogo Rocha, 
a native of the region, who focuses on combining 
the best regional and national products with 
modern cooking techniques.
A Mesa de Lemos é um restaurante distinguido pelo 
Guia Michelin, que se baseia numa gastronomia 
sustentável e centrada nos sabores sazonais. Tem 
à sua frente o chef Diogo Rocha, natural da região, 
focado em associar os melhores produtos regionais e 
nacionais às técnicas da cozinha moderna.

Arcadas 
ADDRESS / MORADA

Rua António Augusto Gonçalves,
3041-901 Coimbra
WEBSITE

quintadaslagrimas.pt/pt/restaurantes/restau-
rante-arcadas/1070
CONTACTS / CONTACTOS

(+351) 239 802 380

Zé Manel dos Ossos
ADDRESS / MORADA

Beco do Forno 12, 3000-192 Coimbra
CONTACTS / CONTACTOS

(+351) 239 823 790

The restaurant Zé Manel dos Ossos is an iconic 
place in the city of Coimbra. Hidden among the 
streets of the historic center, the space focuses on 
typical Portuguese food, honing a deep connec-
tion to the Coimbra’s tradition associated with 
students and the University of Coimbra.
O restaurante Zé Manel dos Ossos é um local 
icónico da cidade de Coimbra. Escondido entre 
as ruas do centro histórico, este espaço tem na 
comida típica portuguesa o seu maior foco, bem 
como uma ligação profunda à tradição da coim-
brã associada aos estudantes e à Universidade 
de Coimbra.

REStAuRAntS / REStAuRAntES
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ADDRESS / MORADA

Avenida Heliodoro Salgado, Estefânia,
2710-575 Sintra

YEAR OF FOUNDATION / ANO DE FUNDAÇÃO

2014

COORDINATES / COORDENADAS

38.80391721146612, -9.381814938618865

TYPOLOGY / TIPOLOGIA

Museum / Institution
Museu / Instituição

WEBSITE

cm-sintra.pt/atualidade/cultura/museus-
municipais-de-sintra/mu-sa-museu-das-
artes-de-sintra

CONTACT / CONTACTO

(+351) 213 197 300

MU.SA – Museu das 
Artes de Sintra

MU.SA – Sintra Museum of the Arts is located 
in a former casino in Sintra. The space hosts the 
Municipal Contemporary Art Collection, which 
features modern and contemporary art with a 
particular focus on painting and sculpture pro-
duced by Portuguese artists and foreign artists 
living in the country.

It hosts a collection of artworks by major 
modern and contemporary artists and includes 
an area dedicated to photography, as well as a 
municipal gallery for temporary exhibitions. 
Throughout the years, it has played an impor-
tant role in supporting new Portuguese artists 
who have exhibited their work there in the scope 
of the Nova Galeria initiative.

Its multifaceted programming includes 
educational projects and various artistic and 
cultural initiatives to promote the enjoyment 
and understanding of contemporary art and 
culture; as well as to reinforce links to the lo-
cal community.

O MU.SA – Museu das Artes de Sintra é um espaço 
museológico que se localiza no antigo casino de 
Sintra. O espaço alberga a Coleção Municipal de 
Arte Contemporânea, composta por obras de arte 
moderna e contemporânea, com especial enfoque 
na pintura e na escultura produzidas por artistas 
nacionais e internacionais residentes em Portugal.

Apresenta um espólio constituído por obras de 
importantes artistas modernos e contemporâneos; 
e contempla uma zona dedicada à fotografia e uma 
galeria municipal para exposições temporárias. Ao 
longo dos anos, tem desempenhado um papel im-
portante no apoio a novos artistas portugueses, que 
ali têm exposto as suas obras através da iniciativa 
Nova Galeria.

Na sua programação polivalente insere-se 
ainda um conjunto de programas educativos e di-
versas iniciativas de natureza artística e cultural, 
numa ótica de incentivo à fruição e compreensão 
da arte e da cultura contemporâneas, assim como 
de reforço dos laços com a comunidade local.

1
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ADDRESS / MORADA

Avenida Vasco da Gama 11,
2750-509 Cascais

YEAR OF FOUNDATION / ANO DE FUNDAÇÃO

2016

COORDINATES / COORDENADAS

38.6973948053163, -9.422789553964147

TYPOLOGY / TIPOLOGIA

Artist Residencies
Residências Artísticas

WEBSITE

air351.art

AIR351

AiR 351 is a space for art residencies and public 
programmes, as well as a collaborative plat-
form for artists located in Cascais. Since their 
creation, they have hosted international artists 
and curators and promoted the exploration of 
di�erent artistic practices.

With a programme that focuses mainly 
on research and creation, AiR 351 is a space 
for interexchange and partnership between 
Portuguese and foreign artists, as well as 
between cultural institutions, universities 
and art centers.

Located in a former primary school that was 
totally rehabilitated by the Cascais Municipality, 
this a retreat space away from large cities. Along 
with the residencies programme, AiR 351 also 
develops a regular exhibitions programme and en-
counters between artists, curators and the public.

A AiR 351 é um espaço de residências artísticas, 
programas públicos e plataforma de colaborações 
entre artistas localizado em Cascais. Desde a sua 
criação, têm acolhido artistas e curadores inter-
nacionais, promovendo a exploração de diferentes 
práticas artísticas.

Com um programa focado essencialmente em 
trabalhos de pesquisa e criação, funcionam como 
espaço de intercâmbio através de parcerias desen-
volvidas com artistas nacionais e internacionais, 
mas também com instituições culturais, universi-
dades e centros artísticos.

Pela sua localização, no edifício de uma antiga 
escola primária totalmente remodelado pela 
autarquia de Cascais, a AiR 351 tem-se afirmado 
como local de retiro, afastado dos grandes centros 
urbanos. A par do seu programa de residências, 
desenvolve igualmente uma programação regular 
de exposições e momentos de encontros entre artis-
tas, curadores e público.

2
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ADDRESS / MORADA

Avenida da República 300,
2750-475 Cascais

YEAR OF FOUNDATION / ANO DE FUNDAÇÃO

2009

COORDINATES / COORDENADAS

38.69530100500177, -9.424319315345283

TYPOLOGY / TIPOLOGIA

Museum / Institution
Museu / Instituição

WEBSITE

casadashistoriaspaularego.com

CONTACT / CONTACTO

(+351) 214 826 970

Casa das Histórias 
Paula Rego

Designed by architect Eduardo Souto de Moura, 
Casa das Histórias Paula Rego is a museum 
space that hosts Paula Rego’s vast collection as 
well as one of the most relevant institutions for 
the study of her work.

The collection is composed of a vast set of 
donations of paintings, drawings and prints 
reflecting her artistic and creative trajectory. 
Paula Rego’s private collection, which includes 
paintings and drawings from di�erent periods 
spanning her fifty-year career, as well as art-
works by late husband, artist and critic Victor 
Willing, are on a ten-year loan to the House 
of Stories.

Aside from the collection, which is periodi-
cally rotated, Paula Rego House of Stories also 
maintains a temporary exhibitions programme 
featuring parts of her oeuvre seen from di�erent 
thematic perspectives.

A Casa das Histórias Paula Rego, projetada pelo 
arquiteto Eduardo Souto de Moura, é um espaço 
museológico composto por um vasto acervo prove-
niente da coleção da artista portuguesa que lhe dá 
nome, constituindo-se como uma das instituições 
mais relevantes para o conhecimento da sua obra.

O acervo é constituído pela doação de um con-
junto vasto de obras de pintura, desenho e gravura 
que refletem o seu percurso artístico e criativo. 
Complementa-se ainda pelo empréstimo, por dez 
anos, da sua coleção privada, que inclui obras de 
pintura e desenho de diferentes períodos dos seus 
50 anos de produção artística, bem como algumas 
obras do seu falecido marido, o artista e crítico de 
arte Victor Willing.

Para além da coleção, exposta em regime de ro-
tatividade, a Casa das Histórias Paula Rego conta 
ainda com um programa de exposições temporárias 
onde se apresentam partes da sua obra sob diferen-
tes abordagens temáticas.
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ADDRESS / MORADA

Avenida da Índia 170,
1300-299 Lisboa

COORDINATES / COORDENADAS

38.69508083567837, -9.212234030687421

TYPOLOGY / TIPOLOGIA

Museum / Institution
Museu / Instituição

WEBSITE

galeriasmunicipais.pt

CONTACT / CONTACTO

(+351) 211 941 466

Galerias Municipais 
de Lisboa | Galeria 
Avenida da Índia

Avenida da Índia Gallery is located in the Belém 
area of Bom Sucesso. It was named after the 
eponymous convent and is part of an industrial 
urban complex from the 19th century. 

After serving as a warehousing space for 
various industries, it functioned as the symbol-
ic western boundary of the Portuguese World 
Exhibition in 1940, when the buildings were 
purchased by the Municipality.

After the fire of 13 July 1972 destroyed their 
studios (at the former Independence Pavilion 
at the Portuguese World Exhibition, next to the 
Belém Fluvial Station), artists Maria Hele-
na Matos, António Cândido dos Reis, Carlos 
Amado and António Augusto Lagoa Henriques 
moved to the space, which became an art-
ist-hosting venue. 

Several decades on, it now hosts Avenida da 
Índia Gallery, restored and inaugurated by the 
Municipal Galleries in November 2015 with the 
initiative Retornar – Traços de Memória, which 
marked forty years of the aerial bridge between 
Portugal and the former colonies in 1975.

A Galeria Avenida da Índia, situada no Bom 
Sucesso, em Belém, foi assim denominada devido 
à existência ancestral de um convento homónimo, 
e faz parte de um conjunto urbano de carácter 
industrial que remonta ao século XIX.

Depois de ter servido de espaço de armazém 
para várias indústrias, funcionou simbolicamente 
o limite oeste da Exposição do Mundo Português 
de 1940, na mesma altura em que o conjunto de 
edifícios foi adquirido pelo município.

Na sequência do incêndio de 13 de julho de 
1972 nos seus ateliês (no velho Pavilhão da Inde-
pendência da Exposição do Mundo Português, jun-
to à Estação Fluvial de Belém), os artistas Maria 
Helena Matos, António Cândido dos Reis, Carlos 
Amado e António Augusto Lagoa Henriques 
mudam-se para o espaço, que passou a funcionar 
como espaço de acolhimento de artistas.

Décadas volvidas, é lá que funciona atual-
mente a Galeria Avenida da Índia, recuperada 
em 2015 e inaugurada pelas Galerias Municipais 
em novembro desse ano. Abriu ao público com a 
iniciativa “Retornar – Traços de Memória”, que 
assinalou os 40 anos da ponte aérea de 1975 entre 
Portugal e as ex-colónias.
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Centro Cultural de 
Belém – Museu de 
Arte Contemporânea

ADDRESS / MORADA

Praça do Império,
1449-003 Lisboa

YEAR OF FOUNDATION / ANO DE FUNDAÇÃO

1993

COORDINATES / COORDENADAS

38.696527237253854, -9.209005569309433

TYPOLOGY / TIPOLOGIA

Museum / Institution
Museu / Instituição

WEBSITE

ccb.pt

CONTACT / CONTACTO

(+351) 213 612 878

Centro Cultural de Belém is one of the most 
important Portuguese cultural institutions, 
conceived as a hub for diversified artistic areas. 
Its architectural design by architect Vittorio 
Gregotti contributed decisively to developing a 
cultural axis created in this part of the city of 
Lisbon in the 1990s.

In di�erent spaces, including auditoriums 
for concerts and performances, the Garagem 
Sul space, with programming dedicated to 
architecture, and the museum space, the CCB 
develops extensive programming aimed at 
di�erent audiences, hosting various forms of 
artistic manifestation.

In terms of exhibitions, CCB houses a per-
manent collection of works by internationally 
relevant artists of modern and contemporary 
art, including Portuguese artists. The collec-
tion’s chronological spectrum of one century 
makes it a platform for observation and reflec-
tion on this period of art history. 

The CCB also presents temporary, group, 
and individual exhibitions by artists of various 
nationalities, making it an essential space 
in the programming of contemporary art in 
the country.

O Centro Cultural de Belém é uma das mais impor-
tantes instituições culturais portuguesas, concebido 
como pólo dinamizador das mais variadas áreas 
artísticas. O seu projeto arquitetónico do arquiteto 
Vittorio Gregotti contribuiu decisivamente para 
a formação de um eixo cultural que se criou nesta 
zona da cidade de Lisboa, desde a década de 1990.

Em diferentes espaços, onde se incluem au-
ditórios para concertos e performances, o espaço 
da Garagem Sul, com programação dedicada à 
arquitetura, e o espaço do museu, o CCB desen-
volve uma programação extensa, destinados aos 
diversos públicos, acolhendo diversas formas de 
manifestação artística.

Em termos expositivos, alberga uma coleção 
permanente, que conta com obras de artistas 
relevantes a nível internacional de arte moder-
na e contemporânea, onde se inclui a presença 
de artistas portugueses. A coleção com espectro 
cronológico de um século, torna-a uma verdadeira 
plataforma para a observação e reflexão sobre este 
período da história da arte.

O CCB tem também apresentações de expo-
sições temporárias, coletivas e individuais, de 
artistas de várias nacionalidades, constituindo-se 
como um espaço essencial na programação de arte 
contemporânea no país.

5
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ADDRESS / MORADA

Rua da Junqueira 286,
1300-340 Lisboa

COORDINATES / COORDENADAS

38.69780436729728, -9.195200673477334

TYPOLOGY / TIPOLOGIA

Artist Residencies
Residências Artísticas

WEBSITE

lajunqueira.org

La Junqueira Artists Residency

La Junqueira Artists Residency is an artistic 
project aimed at transmitting practices and 
knowledge between artists and its founder: 
Stéphane Mulliez, a Lisbon-based French artist. 
This art residency space is a place for the pro-
duction, researching and promoting of contem-
porary art.

Located in Belém, the project was specifical-
ly designed to host Portuguese and international 
artists and curators in their cultural, sociologic, 
architectural and historic discovery of Lisbon.
The residencies take place at the founder’s home, 
which is equipped with two studio spaces, a 
garden and a library. 

La Junqueira supports the interaction with 
the international art world by opening up its 
space and facilitating the implementation of 
new art projects in an important place to share 
experiences and creation. 

La Junqueira Artists Residency é um projeto 
artístico impulsionado pelo desejo de transmitir 
práticas e conhecimentos entre os artistas e a sua 
fundadora, Stéphane Mulliez, artista francesa 
estabelecida em Lisboa. Este espaço de residências 
artísticas assume-se como lugar de produção, 
investigação e divulgação da arte contemporânea.

A sua atividade artística decorre em Belém, 
num projeto especificamente pensado para albergar 
artistas e curadores portugueses e internacionais 
numa descoberta pela cidade de Lisboa ao nível 
cultural, sociológico, arquitetónico e histórico. As 
residências decorrem na habitação da fundadora, 
apresentando todas as condições para a criação – 
incluindo dois espaços de atelier, jardim e biblioteca.

La Junqueira pretende apoiar a interação com 
o meio artístico internacional ao abrir o seu espaço 
e facilitar a implementação de novos projetos 
artísticos num importante local de partilha de 
experiências e de criação.

6

ADDRESS / MORADA

Rua Dom João de Castro 35A,
1300-258 Lisboa 

YEAR OF FOUNDATION / ANO DE FUNDAÇÃO

2021

COORDINATES / COORDENADAS

38.70570569033876, -9.189824944181606

TYPOLOGY / TIPOLOGIA

Space / Independent Project
Espaço / Projeto Independente

WEBSITE

supermala.org

CONTACT / CONTACTO

(+351) 932 798 288 / (+351) 913 840 247

Mala

Located between Lisbon’s districts of Alcântara 
and Ajuda, Mala is a gallery created and coordi-
nated by Sofia Montanha and Henrique Loja.

It was launched in the wake of the nomadic 
exhibitions project Supermala, which inter-
sected the do-it-yourself trend and contempo-
rary art. Now at a fixed location between two 
of Lisbon’s historical districts, Mala aims at 
creating connections in the context of contem-
porary art through exhibition experiences that 
may challenge the traditional notions of what an 
exhibition is.

With a regular programme, the gallery has 
been promoting and supporting several Portu-
guese and foreign artists in the early stages of 
their careers providing them with the tools to 
develop their professional activity.

A Mala é uma galeria criada e coordenada por 
Sofia Montanha e Henrique Loja e que se situa 
entre os bairros de Alcântara e Ajuda, na cidade 
de Lisboa.

Surge no seguimento do projeto de exposições 
nómadas Supermala, através do qual se interseta-
va a tendência do-it-yourself e a produção de arte 
contemporânea. Agora num local fixo, entre dois 
bairros históricos de Lisboa, a Mala propõe-se a 
criar ligações no contexto da arte contemporânea 
através de experiências expositivas que desafiem 
conceções tradicionais de exposição.

Com uma programação regular, a galeria tem 
promovido e apoiado diversos artistas portugueses 
e internacionais no início das suas carreiras, dan-
do ferramentas úteis para que possam desenvolver 
a sua atividade profissional.

7
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maat – Museu de 
Arte, Arquitetura 
e Tecnologia

The Museum of Art, Architecture and Technology 
(maat) is a relevant museum space located on 
the waterfront in the historical area of Belém 
in Lisbon, dedicated to contemporary artistic 
practices. It crosses the three areas that give it its 
name, functioning as a space for debate, discov-
ery, critical thinking, and international dialogue.

It is the result of the cultural patronage policy 
undertaken by the EDP Foundation, which has 
played a pivotal role in supporting a new genera-
tion of artists and artistic projects over recent 
years. The project to create the museum, which 
also includes the building of the former Electricity 
Museum, is the culmination of a proximity strate-
gy and appreciation of the Portuguese art scene. 

In its collection, maat houses a collection of 
contemporary Portuguese art with works pro-
duced since the 1990s. The Pedro Cabrita Reis 
Collection was acquired to recognize the impor-
tance of Portuguese artists who have stood out 
since the 1970s. Since its creation, the museum 
has functioned as a platform for the di�usion of 
new Portuguese artists – which Fundação EDP 
has highlighted through the award of prizes – 
and exhibition space for some of the most im-
portant international contemporary artists.

O Museu de Arte, Arquitetura e Tecnologia (maat) 
é um importante espaço museológico, situado na 
frente ribeirinha da zona histórica de Belém, em 
Lisboa, vocacionado para as práticas artísticas con-
temporâneas. Cruza as três áreas que lhe dão nome, 
funcionando como espaço de debate, de descoberta, 
de pensamento crítico e de diálogo internacional.

Surge no seguimento da política de mecenato 
cultural assumida pela Fundação EDP que tem 
desempenhado, ao longo dos últimos anos, um papel 
relevante no apoio a uma nova geração de artistas e de 
projetos artísticos. O projeto de criação do museu, que 
integra também o edifício do antigo Museu da Eletri-
cidade, é o culminar de uma estratégia de proximida-
de e de valorização do panorama artístico português. 

No seu acervo, o maat alberga uma coleção de 
arte portuguesa contemporânea, com obras produzi-
das desde a década de 1990, à qual se junta a coleção 
Pedro Cabrita Reis adquirida como reconhecimento 
da importância dos artistas portugueses que se desta-
caram a partir dos anos 1970. Desde a sua criação, o 
museu tem funcionado como plataforma de divulga-
ção de novos artistas portugueses – que a Fundação 
EDP tem destacado através da atribuição de prémios 
–, bem como local de mostra para alguns dos mais 
importantes artistas contemporâneos internacionais.

8

ADDRESS / MORADA

Avenida Brasília, Belém,
1300-598 Lisboa

YEAR OF FOUNDATION / ANO DE FUNDAÇÃO

2016

COORDINATES / COORDENADAS

38.6967484067678, -9.194367069309433

TYPOLOGY / TIPOLOGIA

Museum / Institution
Museu / Instituição

WEBSITE

maat.pt

CONTACT / CONTACTO

(+351) 210 028 130 / (+351) 210 028 102
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Galerias Municipais 
de Lisboa | Torreão 
Nascente da 
Cordoaria Nacional

9

Located by the river, near Belém, the Torreão 
Nascente of Cordoaria Nacional, a space of his-
torical and heritage value, stands in one of the 
first industrialized areas in Lisbon. Cordoaria 
Nacional was a large-scale manufacturing unit 
producing vital items for the naval and shipping 
industries. It dates back to the 1770s.

The design, which is attributed to architect 
Reinaldo Manuel dos Santos, features spaces 
distributed in modules, such as the elongated 
central body – that is parallel to the river –, 
where the rope-making workshop was installed. 
The adjacent areas hosted rooms for tanning, 
pressing, weaving, sail-making, clothing and 
flag-making, cleaning materials production, 
as well as subsidiary spaces for carpentry, 
metal-works and the administrative services.

It was established as an exhibition space in 
1995 through a protocol between the Portuguese 
Navy and the Lisbon Municipality. The Municipal 
Galleries have been hosting exhibitions in this 
space since 2003. A bookshop carries publica-
tions that accompany the exhibitions at the 
Municipal Galleries.

O Torreão Nascente da Cordoaria Nacional, loca-
lizado à beira-rio, perto de Belém, afirma-se como 
um espaço de valor histórico e patrimonial enqua-
drado numa das primeiras áreas industrializadas 
de Lisboa. A Cordoaria Nacional surgiu como uni-
dade manufatureira de grandes dimensões, na qual 
se fabricavam produtos essenciais às atividades 
marítimas. O edifício remonta à década de 1770.

Seguindo um projeto atribuível ao arquiteto 
Reinaldo Manuel dos Santos, a planta distribui 
os diversos espaços funcionais de forma modelar, 
destacando-se o corpo central – longo e paralelo ao 
rio – onde estava instalada a oficina de cordame. 
Nas áreas adjacentes, funcionavam secções de tintu-
raria, engomagem, urdidura arranjada, velame, 
alfaiataria e ainda bandeiras, tecelagem, materiais 
de limpeza, além de espaços de apoio como a carpin-
taria, a serralharia e os serviços administrativos.

O seu espaço expositivo foi estabelecido em 
1995, através de um protocolo entre a Marinha 
Portuguesa e a Câmara Municipal de Lisboa. As 
Galerias Municipais organizam exposições neste 
espaço desde 2003. Uma livraria instalada no local 
disponibiliza o conjunto de edições relacionadas 
com os projetos expositivos das Galerias Municipais.

ADDRESS / MORADA

Avenida da Índia,
1300-299 Lisboa

COORDINATES / COORDENADAS

38.69797209272841, -9.192456215345283

TYPOLOGY / TIPOLOGIA

Museum / Institution
Museu / Instituição

WEBSITE

galeriasmunicipais.pt

CONTACT / CONTACTO

(+351) 213 646 128
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ADDRESS / MORADA

Rua Ferreira Chaves 11-3,
1070-279 Lisboa

YEAR OF FOUNDATION / ANO DE FUNDAÇÃO

2019

COORDINATES / COORDENADAS

38.72918054860939, -9.165913444181605

TYPOLOGY / TIPOLOGIA

Space / Independent Project
Espaço / Projeto Independente

Verão

Verão is an exhibition space with a programme 
designed by curator Antonia Gaeta. It is also 
a free space, without a rigid programming 
structure; its fluid curatorial guidelines promote 
the observation of, and curiosity for, contempo-
rary art. 

Working closely with Portuguese and inter-
national artists, the curator opens the doors 
to a space supported by spontaneity and the 
discovery of new interpretations of the most 
diverse artistic practices.

It is located at the heart of Campolide 
district since 2021, co-inhabiting with this 
residential area in the city of Lisbon.

O Verão é um espaço expositivo com programação 
a cargo da curadora Antonia Gaeta. Assume-se 
como um espaço livre, sem uma estrutura de pro-
gramação rígida e com linhas curatoriais fluidas, 
promovendo a observação e a curiosidade na arte 
contemporânea. 

Trabalhando de forma muito próxima com 
artistas portugueses e internacionais, a curadora 
abre as portas de um espaço apoiado pela esponta-
neidade e pela descoberta de novas interpretações 
das mais diversas práticas artísticas.

Desde 2021 que se situa no coração de Campoli-
de, coabitando esta zona residencial da cidade.

10

ADDRESS / MORADA

Calçada da Estrela 128, Anexo A,
1200-666 Lisboa

COORDINATES / COORDENADAS

38.71336523062134, -9.158700271163678

TYPOLOGY / TIPOLOGIA

Space / Independent Project
Espaço / Projeto Independente

CONTACT / CONTACTO

(+351) 213 954 401 / (+351) 919 433 058

Quéréla

Quéréla is a space for art research and pres-
entation based on Intersectional Feminism as 
practice, methodology and theme. The name is 
based on Donna J. Haraway’s and Sara Ahmed’s 
research on the concept of ‘Trouble’ and the 
Portuguese phonetics of this doubly accentuated 
word: ‘Quéréla’ also means ‘she wants.’

Founded and directed by Ana Cristina 
Cachola, Quéréla hosts exhibitions projects and 
has been developing a parallel programme of 
performances, talks, text production and guided 
visits with the aim of expanding the research on 
feminism and art practices in Portugal. 

Quéréla’s projects are shown in a room 
adjacent to O Armário and developed in close 
collaboration with Benedita Pestana.

Quéréla é um espaço de investigação e de apresen-
tação artística que assume o Feminismo Intersec-
cional enquanto prática, metodologia e temática. 
O nome convoca as investigações de Donna J. Ha-
raway e Sara Ahmed sobre o conceito de “Trouble” 
e a fonética, em português, da palavra duplamente 
acentuada: Quéréla é também o que ela quer.

Fundado e dirigido por Ana Cristina Cachola, 
Quéréla apresenta projetos expositivos e tem vindo a 
desenvolver programação paralela através de perfor-
mances, conversas, produção de textos e visitas guia-
das, com o objetivo de alargar a investigação efetiva 
sobre feminismo e práticas artísticas em Portugal. 

Os projetos da Quéréla são apresentados numa 
sala contígua a’O Armário, desenvolvendo-se em 
estreita colaboração com Benedita Pestana.

16
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ADDRESS / MORADA

Calçada da Estrela 128, Anexo A,
1200-666 Lisboa

YEAR OF FOUNDATION / ANO DE FUNDAÇÃO

2014

COORDINATES / COORDENADAS

38.71336523062134, -9.158700271163678

TYPOLOGY / TIPOLOGIA

Space / Independent Project
Espaço / Projeto Independente

WEBSITE

o-armario.a-montra.com

CONTACT / CONTACTO

(+351) 213 954 401 /  (+351) 919 433 058

O Armário

O Armário is an independent project located in 
Lisbon; it is curated by Benedita Pestana and 
has been supporting and promoting interven-
tions by contemporary artists since its creation.

Stripped of its utilitarian function, Armário 
is made and unmade by the artists to appear 
precisely as it is: a wooden piece of furniture with 
two doors, moving shelves and two drawers. 

With a Duchampian flavour, the project 
follows a site-specific logic, inviting artists to 
develop a work adapted to its circumstances 
and morphology. The artist is given full freedom 
of choice under the condition of not damaging 
the object. 

The fact that it is a piece of furniture means 
that it can be moved; its periplus began in Coimbra, 
in May 2022. It will soon move to Almada, Porto, 
Caldas da Rainha and Évora. Invited artists are: 
Gisela Casimiro, Alexandre Estrela, Inês Brites, 
Von Calhau, and Belén Uriel. In 2023, it will return 
to Lisbon with an intervention by Luísa Cunha.

O Armário é um projeto independente, situado 
em Lisboa e com curadoria de Benedita Pestana, 
que desde a sua criação tem apoiado e promovido 
intervenções de artistas contemporâneos.

Desprovido da sua função utilitária, o Armário 
compõe-se e decompõe-se nas mãos dos artistas, 
apresentando-se como aquilo que é: um móvel em 
madeira, constituído por duas portas, prateleiras 
amovíveis e duas gavetas.

Com um certo sabor duchampiano, o projeto 
assenta na lógica do site specific, convidando 
artistas a desenvolverem uma obra adaptada às 
suas circunstâncias e morfologia. Ao artista, dá-se 
livre-arbítrio e a condição de não danificar o objeto.

Sendo um móvel, significa que se pode mover, 
encontrando-se num périplo que se iniciou em 
Coimbra, em maio de 2022. Daí, seguirá para 
Almada, Porto, Caldas da Rainha e Évora. Os 
artistas envolvidos são: Gisela Casimiro, Alexandre 
Estrela, Inês Brites, Von Calhau e Belén Uriel. Em 
2023, regressará a Lisboa, com a intervenção de 
Luísa Cunha.
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ADDRESS / MORADA

Rua São Joaquim 2,
1250-096 Lisboa

YEAR OF FOUNDATION / ANO DE FUNDAÇÃO

2007

COORDINATES / COORDENADAS

38.71883353281972, -9.159159128836318

TYPOLOGY / TIPOLOGIA

Space / Independent Project
Espaço / Projeto Independente

WEBSITE

oportolisboa.blogspot.com

FarO

FarO is a curatorial project with an experimental 
cinema programme designed by curator Ana 
Baliza and visual artist Alexandre Estrela. 

FarO’s programming consists of cycles care-
fully designed over time and guided by an idea 
of cadavre exquis. Each session features works 
by Portuguese and foreign authors in the fields 
of experimental cinema and video in di�erent 
supports and formats, often shown on several 
screens across the space, inviting spectators to 
circulate during film screenings. The sessions 
are also a meeting point; this is the only space 
in Lisbon exclusively dedicated to the regular 
presentation of these media.

Located in a theatre adjacent to Santa 
Isabel Church, in Campo de Ourique district, 
FarO is also Alexandre Estrela’s studio. Origi-
nally called Oporto, it was located near the 
Lisbon cathedral, before moving to its current 
address in 2022. The adjacent church is unique: 
its ceiling has been painted by artist Michael 
Biberstein, who has turned the space into an 
‘open air’ church. 

O FarO é um projeto curatorial com uma pro-
gramação de cinema experimental da autoria 
da curadora Ana Baliza e do artista visual 
Alexandre Estrela. 

A sua programação é construída por ciclos pen-
sados ao longo de muito tempo e orientados segundo 
uma ideia de “cadáver esquisito”. Cada sessão apre-
senta obras de autores nacionais e internacionais na 
área do cinema e vídeo experimental, em suportes e 
formatos distintos, frequentemente com vários ecrãs 
dispostos pelo espaço – que convidam o espectador 
a circular enquanto os filmes são projetados. As 
sessões servem também como ponto de encontro e 
convívio, sendo o único espaço em Lisboa dedicado 
exclusivamente à difusão regular destes media. 

Localizado num teatro anexo à Igreja de 
Santa Isabel, em Campo de Ourique, o FarO serve 
igualmente de atelier para Alexandre Estrela. Ori-
ginalmente fundado como Oporto, encontrava-se 
perto da Sé de Lisboa; até que, em 2022, se mudou 
para a sua morada atual. A igreja anexa tem a 
particularidade de ter o teto pintado pelo artista 
plástico Michael Biberstein, que transformou o 
espaço numa igreja a “céu aberto”.
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ADDRESS / MORADA

Rua São Filipe Neri 42,
1250-227 Lisboa

YEAR OF FOUNDATION / ANO DE FUNDAÇÃO

1979

COORDINATES / COORDENADAS

38.72185458385222, -9.15397602327358

TYPOLOGY / TIPOLOGIA

Space / Independent Project
Espaço / Projeto Independente

WEBSITE

diferencagaleria.blogspot.com

CONTACT / CONTACTO

(+351) 213 832 193

Galeria Diferença

Galeria Diferença is an exhibition space founded 
by the artists Helena Almeida, Irene Buarque, José 
Carvalho, José Conduto, Monteiro Gil, António 
Palolo, Fernanda Pissarro, Maria Rolão, Ernesto 
de Sousa and Marília Viegas in the late 1970s.

The exhibition space results from the first 
constitution of the Cooperativa Diferença Comu-
nicação Visual, C.R.L, having been conceived as 
a pioneering space in Lisbon exploring various 
aesthetic strands linked to contemporary art. 
Created by artists and thought to be for artists, 
the space is linked to the launch of many careers 
and marginal and polemic tendencies in Portu-
guese art in the late 20th century.

Since then, Galeria Diferença has maintained 
a regular program of exhibitions, prioritizing 
the promotion of young artists and presenting 
shows of diverse artistic genres and disciplines, 
from engraving to video, performance, sculpture, 
and installation, followed by debate sessions 
and other educational activities. The space hosts 
ateliers for printmaking, silkscreen printing, 
lithography, and photography, where courses and 
free workshops with national and foreign artists 
are continuously taking place.

A Galeria Diferença é um espaço expositivo 
fundado pelos artistas Helena Almeida, Irene 
Buarque, José Carvalho, José Conduto, Monteiro 
Gil, António Palolo, Fernanda Pissarro, Maria 
Rolão, Ernesto de Sousa e Marília Viegas no final 
da década de 1970.

Resulta da constituição primeira da Cooperativa 
Diferença Comunicação Visual, C.R.L, tendo sido 
concebida como espaço pioneiro na cidade de Lisboa 
para a exploração das várias vertentes estéticas liga-
das à arte contemporânea. Criada como um espaço 
de artistas para artistas, esteve ligada ao lançamento 
de muitas carreiras e tendências marginais e polémi-
cas da arte portuguesa no final do século passado.

Desde então, a Galeria Diferença tem mantido 
uma programação regular de exposições, privilegian-
do o lançamento de jovens artistas e apresentando 
mostras de diferentes géneros e disciplinas, da gra-
vura ao vídeo, passando pela performance, escultura 
e instalação. A sua atividade tem sido complemen-
tada com ciclos de debates e outras atividades de 
carácter educativo. Dispõe de ateliers de gravura, 
serigrafia, litografia e fotografia onde funcionam 
continuamente cursos, ateliers de frequência livre e 
workshops com artistas nacionais e estrangeiros.
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ADDRESS / MORADA

Praça das Amoreiras 56,
1250-020 Lisboa

YEAR OF FOUNDATION / ANO DE FUNDAÇÃO

1994

COORDINATES / COORDENADAS

38.72276963342824, -9.15570665396415

TYPOLOGY / TIPOLOGIA

Museum / Institution
Museu / Instituição

WEBSITE

fasvs.org

CONTACT / CONTACTO

(+351) 213 880 044

Museu Arpad  
Szenes-Vieira 
da Silva

The Arpad Szenes-Vieira da Silva Museum is a 
museum dedicated to the study and dissemina-
tion of the work of Maria Helena Vieira da Silva, 
her husband, Arpad Szenes, and their contempo-
rary artists with whom they lived or whose work 
they admired.

The museum is part of the Arpad Szenes – 
Vieira da Silva Foundation project, created in 
1990. By choice of the painter, the museum was 
installed in the former Silk Fabric Factory, in 
the Amoreiras garden, near her home/studio 
in Lisbon.

With a collection made up of works donated 
by Vieira da Silva and the deposit of works from 
private collections, the foundation develops 
continuous research and editing work with 
the objective of historically and aesthetically 
framing the production of the two artists. It 
also regularly presents temporary exhibitions of 
other artists, both national and international, 
who have shared artistic a�nities with them.

O Museu Arpad Szenes-Vieira da Silva é um espa-
ço museológico que se dedica ao estudo e divulga-
ção da obra de Maria Helena Vieira da Silva e do 
seu esposo, Arpad Szenes, bem como de artistas 
seus contemporâneos com quem conviveram ou 
cuja obra admiravam.

O museu integra-se no projeto da Fundação 
Arpad Szenes – Vieira da Silva, criada em 1990. 
Por escolha da pintora, o museu foi instalado na 
antiga Fábrica de Tecidos de Seda, no jardim das 
Amoreiras, junto da sua casa/ateliê de Lisboa.

Com um acervo constituído por obras doadas 
por Vieira da Silva e pelo depósito de obras de 
coleções particulares, a fundação desenvolve um 
trabalho contínuo de investigação e edição com o 
objetivo de enquadrar histórica e esteticamente a 
produção dos dois artistas. Apresentam igual-
mente e de forma regular exposições temporárias 
de outros artistas, nacionais e internacionais, 
que com eles conviveram ou partilharam afinida-
des artísticas.
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ADDRESS / MORADA

Rua Barata Salgueiro 36,
1250-044 Lisboa

COORDINATES / COORDENADAS

38.721721254911806, -9.149483330687433

TYPOLOGY / TIPOLOGIA

Museum / Institution
Museu / Instituição

WEBSITE

cursos.snba.pt

CONTACT / CONTACTO

(+351) 213 138 510

SNBA – Sociedade 
Nacional das 
Belas Artes

Sociedade Nacional de Belas Artes is a Portu-
guese cultural institution founded in the early 
twentieth century and dedicated to promoting 
di�erent manifestations of artistic character 
and supporting the interests of associated 
artists. It is the result of the merger of two 
artist associations, Sociedade Promotora and 
Grémio Artístico.

Since its creation, it has developed a program 
of individual and collective exhibitions of national 
and international artists, opening itself to emerg-
ing renovating trends impacting Portuguese 
modern and contemporary art history.

It has three exhibition spaces – Salão, Galeria 
Pintor Fernando de Azevedo, and Galeria de Arte 
Moderna – through which it promotes a regular 
program of exhibitions, fairs, and other cultural 
events, with the participation of national and 
foreign artists. As a space for dialogue and col-
laboration, it bases its activities on establishing 
partnerships with other institutions, museums, 
and events.

A Sociedade Nacional de Belas Artes é uma insti-
tuição cultural portuguesa, fundada no princípio 
do século XX, vocacionada para a promoção das 
diferentes manifestações de carácter artístico e 
de apoio aos interesses dos artistas associados. 
Resulta da fusão de duas associações de artistas, a 
Sociedade Promotora e o Grémio Artístico.

Desde a sua criação, tem desenvolvido um 
programa de exposições, individuais e coletivas, 
de artistas nacionais e internacionais, abrindo-
-se às tendências renovadoras emergentes, com 
impacto na história da arte portuguesa moderna 
e contemporânea.

Dispõem de três espaços expositivos – o Salão, 
a Galeria Pintor Fernando de Azevedo e a Galeria 
de Arte Moderna –, através dos quais dinamizam 
uma programação regular de mostras, feiras ou 
outros eventos de carácter cultural, com a partici-
pação de artistas nacionais e estrangeiros. Como 
espaço de diálogo e de colaboração, baseia muitas 
das suas atividades na constituição de parcerias 
com outras instituições, museus e eventos.
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ADDRESS / MORADA

Rua da Escola Politécnica 58,
1250-100 Lisboa

YEAR OF FOUNDATION / ANO DE FUNDAÇÃO

1926

COORDINATES / COORDENADAS

38.718466673372305, -9.150744284654717

TYPOLOGY / TIPOLOGIA

Museum / Institution
Museu / Instituição

WEBSITE

museus.ulisboa.pt

CONTACT / CONTACTO

(+351) 213 921 800

Museu Nacional de 
História Natural e 
da Ciência

The National Museum of Natural History and 
Science is a museum space, under the coordina-
tion of the University of Lisbon, dedicated to the 
areas of nature and science, which brings into 
dialogue other activities of cultural and artis-
tic nature.

Conceived and managed in a logic of trans-
versality, the museum, which includes a set of 
dedicated and scientific sections, develops a 
program of exhibitions, permanent or temporary, 
which it hosts in its space. In plastic and visual 
arts, the museum has produced or hosted Por-
tuguese contemporary artist exhibitions, whose 
works were on view in several places in the mu-
seum’s facilities based in downtown Lisbon.

To complement this program, the National 
Museum of Natural History and Science also 
hosts conferences, debates, training courses, 
and events with the scientific, cultural, and 
artistic dissemination goal.

O Museu Nacional de História Natural e da Ciên-
cia é um espaço museológico, sob coordenação da 
Universidade de Lisboa, vocacionado para as áreas 
da natureza e da ciência, que coloca em diálogo 
outras atividades de carácter cultural e artístico.

Concebido e gerido numa lógica de transversa-
lidade, o museu, que inclui um conjunto de secções 
dedicadas e científicas, desenvolve um programa 
de exposições, permanentes ou temporárias, que 
acolhe no seu espaço. No domínio das artes plásti-
cas e visuais, têm produzido ou acolhido mostras 
de artistas contemporâneos portugueses, cujas 
obras já foram colocadas em diversos locais das 
instalações do museu, sediado no centro de Lisboa.

De forma a complementar a esse programa, o 
Museu Nacional de História Natural e da Ciência 
é ainda sede de conferências, debates, cursos de 
formação, bem como um variado tipo de eventos 
tendo sempre como objetivo a divulgação científica, 
cultural e artística.

26

©
 C

és
ar

 G
ar

ci
a

ADDRESS / MORADA

Rua de São Bento 432,
1250-221 Lisboa

YEAR OF FOUNDATION / ANO DE FUNDAÇÃO

1926

COORDINATES / COORDENADAS

38.71622321479167, -9.154494915341454

TYPOLOGY / TIPOLOGIA

Space / Independent Project
Espaço / Projeto Independente

WEBSITE

zaratan.pt

CONTACT / CONTACTO

(+351) 965 218 382

Zaratan – Arte Contemporânea

Located in the center of Lisbon and managed by 
a group of artists, Zaratan – Contemporary Art 
is a structure for the creation, production, and 
dissemination of contemporary art. 

It aims at promoting new forms of interac-
tion between artists and non-artists outside 
institutional channels. In this context, they 
develop an heterogenous programme featuring 
mostly free events and exhibitions with a par-
ticular focus on emerging artists, video-produc-
tions, concerts, workshops and performances. 

Zaratan’s stance is complimentary vis-à-vis 
commercial galleries; with their focus on inter-
disciplinarity, they seek to develop a profound 
understanding of current independent artis-
tic languages. 

As a platform to support new projects, 
Zaratan has been producing and publishing 
books and artist editions while keeping a regular 
art residencies programme.

A Zaratan – Arte Contemporânea é uma estru-
tura de criação, produção e disseminação de arte 
contemporânea constituída por um coletivo de 
artistas e situada no centro de Lisboa. 

Surge com o intuito de promover novas formas 
de interação entre artistas e não-artistas, fora dos 
canais institucionais. Nesse contexto, a Zaratan de-
senvolve uma programação heterogénea, com eventos 
de carácter maioritariamente gratuito, entre os quais 
se destacam momentos expositivos com especial foco 
na produção de artistas emergentes, vídeo-projeções, 
concertos, workshops e performances. 

Assumindo uma posição complementar às 
galerias comerciais, esta estrutura foca-se na 
interdisciplinaridade e procura desenvolver uma 
profunda compreensão das linguagens artísticas 
independentes da atualidade. 

Como plataforma de apoio a novos projetos, a 
Zaratan tem igualmente produzido e publicado, des-
de a sua criação, livros e edições de artistas; e manti-
do um programa regular de residências artísticas.
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ADDRESS / MORADA

Rua do Vale 7,
1200-472 Lisboa

YEAR OF FOUNDATION / ANO DE FUNDAÇÃO

2013

COORDINATES / COORDENADAS

38.712212716428674, -9.150597261381135

TYPOLOGY / TIPOLOGIA

Museum / Institution
Museu / Instituição

WEBSITE

ateliermuseujuliopomar.pt

CONTACT / CONTACTO

(+351) 215 880 793

Atelier-Museu 
Júlio Pomar

The Júlio Pomar Museum-Studio is a space 
dedicated to preserving and divulging the work 
of Portuguese painter Júlio Pomar. As a place of 
specificity and divulgation, it hosts a collection 
comprising hundreds of works by the author– 
including painting, sculpture, drawing, print 
and collage. The space also hosts an exhibitions 
programme aimed at showcasing Pomar’s tech-
nical and thematic plurality while deepening the 
knowledge of these aspects of his work.

Operating in the field of contemporary 
art and seeking to encompass a plurality of 
expressions, this institution hosts exhibitions 
by other Portuguese and foreign artists, both 
emerging and renowned, encouraging a dialogue 
with Júlio Pomar’s studio and oeuvre. The 
programming also includes events and confer-
ences in line with the painter’s critical stance 
and openness.

O Atelier-Museu Júlio Pomar é um espaço museo-
lógico dedicado à conservação e divulgação da obra 
do pintor português Júlio Pomar.

Como lugar de especificidade e pólo de 
divulgação de uma coleção, conta com um acervo 
composto por várias centenas de obras do autor – 
que inclui pintura, escultura, desenho, gravura e 
colagens. O espaço contempla ainda um programa 
de exposições que procura dar conta da pluralida-
de técnica e temática da obra de Pomar, divulgan-
do-a e aprofundando o conhecimento sobre ela. 

Operando no domínio da arte contemporânea 
e procurando abarcar uma pluralidade de expres-
sões, esta instituição é palco de diversas exposições 
de outros artistas nacionais e internacionais, 
emergentes e consagrados, propondo um diálogo 
com o espaço e com a obra de Júlio Pomar. A sua 
programação inclui também eventos e conferên-
cias que procuram manter a postura crítica e de 
abertura que caracterizava o artista.
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ADDRESS / MORADA

Rua Cruz dos Poais 6,
1200-337 Lisboa

YEAR OF FOUNDATION / ANO DE FUNDAÇÃO

2018

COORDINATES / COORDENADAS

38.71160157423409, -9.151623384654718

TYPOLOGY / TIPOLOGIA

Space / Independent Project
Espaço / Projeto Independente

WEBSITE

nowhere-lisboa.com

NowHere

NowHere is an experimental platform for re-
search, interexchange, reflection and contempo-
rary practices coordinated by curator Cristiana 
Tejo and artist Marilá Dardot. 

Since its foundation, the project has promoted 
a critical accompaniment of artists by focusing 
on discussions on the conceptual and expressive 
strategies of artistic proposals. They have in the 
meantime created a group for the critical accom-
paniment of artists, curators and researchers. 

NowHere’s foundational aim was to create 
a stimulating, respectful environment open to 
horizontal interexchange in the discussion of the 
expressive strategies of participating artists. It 
promotes dialogue and the integration of both 
artists and curators of di�erent nationalities in 
the Lisbon art scene. The feeling of non-place 
implied in its name, as well as the possibilities 
of bringing together di�erent cultural practices, 
was the spark for the project, which has been 
working in partnership with art institutions and 
festivals all across the country.

A NowHere é uma plataforma experimental para 
pesquisas, trocas, reflexões e práticas em arte con-
temporânea coordenada pela curadora Cristiana 
Tejo e a artista Marilá Dardot. 

Desde a sua fundação, este projeto tem 
promovido um acompanhamento crítico para 
artistas, com foco em discussões de estratégias 
conceptuais e expressivas das propostas artísti-
cas. Desde então, a NowHere criou um grupo de 
acompanhamento crítico para artistas, curadores 
e investigadores. 

Surgiu com o intuito de criar um ambiente 
instigante, aberto a trocas horizontais e respeitoso 
na discussão das estratégias expressivas dos artis-
tas participantes. Promove a interlocução e inte-
gração no meio artístico lisboeta tanto de artistas 
como de curadores de diferentes nacionalidades. O 
sentimento de não-lugar que lhe dá nome, aliado 
às potencialidades de aglutinação de diferentes 
práticas culturais, tornou-se a ignição do projeto, 
que tem trabalhado em parcerias com instituições 
e festivais de arte de norte a sul do país.
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ADDRESS / MORADA

Rua das Gaivotas 6,
1200-202 Lisboa

COORDINATES / COORDENADAS

38.70980513971648, -9.150915484654718

TYPOLOGY / TIPOLOGIA

Space / Independent Project
Espaço / Projeto Independente

WEBSITE

ruadasgaivotas6.pt

CONTACT / CONTACTO

(+351) 912 191 940

Rua das Gaivotas 6

Rua das Gaivotas 6 is an art exhibition space 
located in the rehabilitated Alarcão Palace in 
downtown Lisbon.

The occupation and programming are the 
outcome of a partnership between Teatro Praga 
and studio Artéria to rehabilitate the space and 
turn it into a place to foster artistic creation 
in the city by welcoming creative projects, 
residencies and presentations of a wide range of 
artistic productions.

As a space for interdisciplinary experimenta-
tion and intersection, Rua das Gaivotas 6 has in 
recent years become an important cultural pole 
in the Portuguese art context, with a particular 
emphasis on supporting emerging projects. The 
aim is to give visibility to projects and creators 
who are still outside institutional programmes 
in spite of reflecting the contemporary Portu-
guese identity. 

With a regular agenda of shows and exhibi-
tions, Rua das Gaivotas 6 has been regenerating 
and driving the new social dynamics in an area 
of the city undergoing cultural rehabilitation.

A Rua das Gaivotas 6 é um espaço expositivo e 
de apresentação artística situado no reabilitado 
Palácio Alarcão, em plena baixa lisboeta.

A sua ocupação e programação resultam 
de uma parceria entre o Teatro Praga e o atelier 
Artéria para reabilitar o espaço, concebendo-o como 
local de fomento da criação artística na cidade 
através do acolhimento de projetos de criação, resi-
dência e apresentação nas mais variadas áreas.

Como espaço de experimentação e de cruzamen-
tos disciplinares, a Rua das Gaivotas 6 tornou-se, ao 
longo dos últimos anos, um importante pólo cultural 
para o panorama artístico nacional, com particular 
ênfase para o apoio concedido a projetos emergentes. 
A Rua das Gaivotas 6 procura dar visibilidade a 
projetos e criadores que ainda não têm lugar nas 
programações das instituições, apesar de refletirem 
a identidade artística contemporânea portuguesa.

Com uma agenda regular de espetáculos 
e exposições, tem funcionado como organismo 
regenerador e como motor de novas dinâmicas 
sociais, numa zona da cidade que se tem vindo a 
reabilitar culturalmente. 
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https://www.almalisboa.pt/pt


















tel:+351284965432
https://quintadoquetzal.com/en/restaurante/?v=35357b9c8fe4
tel:351284441618
https://www.elcristo.pt/
















tel:00351917782189
tel:00351281381363
tel:+351%20281%20950%20950



























