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Este colóquio resulta de uma parceria do CITAR da Escola das 
Artes da Universidade Católica Portuguesa com a PIN – 
Associação Portuguesa de Joalharia Contemporânea, estabelecida 
no âmbito da 1. a Bienal de Joalharia Contemporânea de Lisboa, 
«Suor Frio».
 
Visa analisar e pensar criticamente questões sobre o corpo, o 
medo e a proteção, temas centrais da Bienal, a partir de várias 
perspetivas na área da história da arte, do design, da estética e da 
filosofia no contexto da situação pandémica que atravessamos.
 
Pretende apresentar diferentes conceitos relacionados com estes 
três grandes temas e assim contribuir para enriquecer a discussão 
pública e entre pares sobre o papel que a arte, nomeadamente a 
joalharia, hoje e ao longo da sua história, tem tido em torno deste 
debate.
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Corpo e Joia: Tensões Passadas, Presentes e 
Futuras
Ana Paula de Campos (BR)

Se em meados dos anos 1960/1970 uma nova joalheria emergia 
em sintonia com uma «revolução corporal», como se configurou a 
relação corpo-joia em outras épocas? Essa foi a pergunta que deu 
início a minha pesquisa de pós-doutorado, cujo desafio consistiu 
em identificar distintas concepções de corpo e de subjetividade, 
relacionando-as às joias, com ênfase nas funções e significados 
sociais dos ornamentos. A proposta dessa palestra é apresentar 
alguns aspectos dessa investigação e convidar a repensar o par 
corpo-joia a partir dos diferentes contextos e significados históricos 
que moldaram e foram expressos por esse encontro no Ocidente. 
O recorte escolhido aqui enfatiza as forças que operam na 
articulação entre corpo e joia, bem como as que se mobilizaram a 
partir dela. Nesse sentido analisar os significados que corpo e joia 
foram forjando ao longo do tempo implica em considerar as 
relações de poder que daí decorrem, ultrapassando a naturalização 
de alguns discursos. É preciso observar que não se trata de uma 
simples associação entre elementos, mas sim da construção de 
algo novo e distinto, capaz de ultrapassar os significados 
intrínsecos a ambos por meio das tensões que se produzem entre 
eles.Por fim, ampliando a perspectiva dessas relações e, por que 
não, perturbando algumas certezas, tomaremos o tema dessa 
Bienal – Suor Frio – como disparador de questionamentos sobre o 
futuro da relação corpo-joia, especialmente diante desse cenário 
pandêmico e/ou pós-pandêmico, com seus aspectos sem 
precedentes na história humana.

[título e sinopse a anunciar]
Bárbara Coutinho (PT)
 

Programa

CORPO
Colóquio Parte I
16 de setembro, quinta
15h–18h
Apresentação e moderação  
João Paulo Queiroz

Lauren Kalman: Bodyhood and Jewelleriness 
Liesbeth den Besten (NL)

Durante os anos 1960-1980, o corpo ajudou a libertar a joalharia de 
requisitos ornamentais, financeiros e de representação que eram 
tidos como garantidos desde tempos imemoriais. Artistas como 
Gijs Bakker + Emmy Van Leersum (anos 1960-1970), Peter Skubic 
(anos 1970), Otto Künzli e Gerd Rothmann (1982), acrescentaram 
uma nova perspetiva ao interior, ao exterior e à perceção do corpo. 
Durante algum tempo, a ideia da joalharia como um objeto que 
reflete a moda, o gosto e a condição financeira e moral do cliente 
pareceu obsoleta e algo a que tínhamos de resistir. Neste 
processo, o corpo substituiu a pessoa ou o cliente. O corpo 
passou de enquadramento necessário para pendurar uma peça a 
objeto performático. Por diversas razões (que não posso 
aprofundar aqui), esta evolução foi cortada ainda em botão, antes 
de poder realmente florescer. Uma representante de uma nova 
geração que usa o corpo como objeto de investigação, de forma 
bastante radical, é Lauren Kalman. Kalman (1980) é uma artista 
americana interdisciplinar que usa o seu corpo, a fotografia, a 
escultura, a joalharia, as performances e as instalações para testar 
os limites do seu corpo, evocar sentimentos de repulsa e 
expressar ideias sobre feminismo, beleza, sexualidade e 
ornamento. Estudou joalharia e metais, fundição, arte e tecnologia. 
O seu trabalho, independentemente do tamanho ou dos meios que 
usa, tem um grau de «jewelleriness» que o torna único no contexto 
da Body Art e da Arte Feminista. Na minha conferência abordarei 
brevemente algumas evocações do corpo na história da joalharia 
contemporânea e passarei de seguida a Lauren Kalman, 
analisando o papel da joalharia na sua Body Art.

Onde e quando?
O colóquio decorre, de 16 a 18 de setembro de 2021, na Brotéria, 
em Lisboa, em três horários distintos — quinta-feira: 15h-18h; 
sexta-feira: 18h-21h; sábado: 10h-13h. A duração total do colóquio 
será de nove horas e será emitido um certificado de participação.
 
Como decorre e em que regime? 
Cada dia tem a duração de três horas preenchidas com uma 
apresentação geral (10 minutos), três apresentações de cada 
convidado (5 minutos cada), três partes expositivas (30 minutos 
cada) seguidas, cada uma, de debate com o público (até 15 
minutos cada) e uma conclusão final feita pelo moderador (10 
minutos). No final da segunda parte expositiva e do respectivo 
debate, haverá uma pausa de 15 minutos. É recomendado o uso 
de materiais audiovisuais. Devido à crise pandémica, o colóquio 
decorrerá de forma mista: presencial e online. O colóquio será em 
inglês.

 
A quem se destina?
Artistas, investigadores, estudantes, docentes, agentes culturais 
públicos e privados, outros interessados nos temas.
 
Quais os objectivos? 
– colocar em diálogo investigadores, artistas e público;
– refletir sobre o corpo, o medo e a proteção no passado e no 
presente;
– refletir sobre como estes grandes temas têm sido trabalhados 
pelos artistas;
– refletir sobre as coleções dos museus de São Roque e da 
Farmácia e a sua pertinência hoje;
– pensar a joalharia no passado e no presente e o modo como se 
relaciona com estes temas;
– refletir sobre o momento atual e a importância que a arte tem 
como seu testemunho.

1ª Bienal Joalharia 
Contemporânea 
Lisboa

Notas biográficas

Liesbeth den Besten (Amesterdão, 1956) é historiadora de arte e 
trabalha internacionalmente como escritora, curadora, professora e 
conferencista no campo da joalharia contemporânea. Trabalhou na 
Fundação Françoise van de Bosch l, como secretária-geral, entre 
1992 e 2016, e como presidente em 2000. Foi membro do Comité 
Editorial e do Conselho de Administração do Art Jewelry Forum 
entre 2013 e 2019. É membro do Conselho Consultivo do «Journal 
of Jewellery Research». Ensina, desde 2016, História da Joalharia 
na Saint Lucas Academy, em Antuérpia, Bélgica. Com Gijs Bakker, 
Ted Noten e Ruudt Peters é uma das fundadoras do Mestrado em 
Joalharia MASieraad. O programa temporário de dois anos MA 
Challenging Jewellery (2018-2020) no Sandberg Institute em 
Amsterdam foi o primeiro curso. A partir de 2021-2022 um novo 
programa permanente de mestrado MASieraad 
Hasselt-Amsterdam terá início na PXL-MAD School of Arts em 
Hasselt, Bélgica. Den Besten e os outros fundadores estão 
ativamente envolvidos no ensino no MASieraad H-A. É autora de 
diversas publicações importantes sobre crafts e joalharia 
contemporânea. O seu livro «On Jewellery: A Compendium of 
International Contemporary Art Jewellery» (2011), um bestseller, foi 
publicado pela editora arnoldsche Art Publishers. 

Ana Paula de Campos (Campinas, 1969) realizou o 
pós-doutoramento «Corpo Jóia e Identidade: narrativas na 
contramão» em Psicologia em 2018, o doutoramento 
«Arte-Joalheria: uma cartografia pessoal» em Artes em 2011, o 
mestrado «Jóia Contemporânea Brasileira: reflexões sob a ótica de 
alguns criadores» em Educação, Arte e História da Cultura em 
1997 e o bacharelado em Desenho Industrial em 1989. Dedica-se, 
há mais de vinte cinco anos, a atividades académicas, culturais e 
de pesquisa nas áreas de design, moda e arte. Como 
pesquisadora e joalheira, também participou em exposições, deu 
palestras e publicou diversos artigos sobre adornos, materiais e 
corpo. Conectar a joalharia com outras áreas do conhecimento, 
para criar uma forma transversal de pensar e fazer, constitui o seu 
principal interesse de investigação e enquadramento conceptual 
das suas práticas de ensino e criação.

MEDO
Colóquio Parte II
17 de setembro, sexta
18h–21h
Apresentação e moderação  
Kadri Mälk (EE)

Freeze!
Alena Alexandrova (NL)

As imagens estão paradas. Por vezes têm o poder de nos aquietar, 
de nos imobilizar. Fixos ao nosso lugar, somos reduzidos ao ato de 
olhar, ficamos petrificados. Pode-se dizer que, nesse momento, 
tornamo-nos uma imagem. A história do medo, paralisador, e a 
petrificação são um motivo visual fértil, associado com a mítica 
Medusa, o belo ou muito feio monstro decapitado por Perseu. Esta 
história alia o olhar, decapitação, frontalidade, desvio do olhar, 
invisibilidade. Também é um motivo de produção de imagens 
como resultado de um medo intenso. O olhar da Medusa conserva 
o seu poder de petrificar mesmo depois de morta. O seu rosto é 
persistentemente descrito como frontal e frontalidade é um modo 
de se dirigir diretamente a quem a observa. Um olhar ousado, ela 
desafia-nos a olhar e paralisar, ou temos de desviar o olhar, evitar o 
dela e mantermo-nos vivos. Esta é uma história do ou de olhar as 
imagens e do nosso envolvimento emocional com elas, o mortal 
feitiço de olhar. É também uma história de transportar a cabeça 
como uma arma que simultaneamente mata e faz imagens. 
Lembra alguma coisa? Esta é uma história de algo que pertence à 
fotografia — a imagem produzida no interior de um aparelho cujo 
olhar vazio paralisa as coisas vivas em imagens paradas. A cabeça 
da Medusa, ou «gorgoneion», aparece em armaduras, arquitetura, 
joalharia, roupa, cerâmica. Este motivo e a sua transformação num 
objeto que pode ser usado, marca o nosso desejo de proteção e 
reconhece simultaneamente o nosso medo. É também um motivo 
de iconopoeisis, um momento especial de criação instantânea de 
imagens que necessita de uma mão para as moldar, formar ou 
modelar. Os dois protagonistas contemporâneos que serão 
abordados no colóquio são a ação fotográfica e o nosso desejo de 
usar objetos no corpo, que entre outras coisas, é ainda o nosso 
desejo arcaico de proteção.

Bárbara Coutinho (Lisboa, 1971) é historiadora de arte, diretora e 
programadora do MUDE – Museu do Design e da Moda desde 
2006, e professora auxiliar convidada do Instituto Superior Técnico 
– Universidade de Lisboa, onde leciona Teoria e História da 
Arquitetura. É licenciada em História de Arte, mestre em História de 
Arte Contemporânea, pós-graduada em Educação em História de 
Arte e doutora em Cultura e Tecnologia em Arquitetura com a tese 
«O Espaço Expositivo como Obra Total de Arte – O Museu do 
Século XXI, um Lugar para Uma Experiência Estética Global». O 
seu trabalho divide-se entre o ensino, a curadoria e a escrita, tendo 
como principal campo de investigação a museologia, a prática 
curatorial e o espaço expositivo, com enfoque nas inter-relações 
entre os vários campos do design, a arte contemporânea e a 
arquitetura.

João Paulo Queiroz (Aveiro, 1966) fez o Curso Superior de Pintura 
na Escola Superior de Belas-Artes de Lisboa. É mestre em 
Comunicação pelo ISCTE – Instituto Universitário de Lisboa e 
doutor em Belas-Artes pela Universidade de Lisboa. É professor na 
Faculdade de Belas-Artes da Universidade de Lisboa, e professor 
nos cursos de doutoramento em Ensino da Universidade do Porto 
e de doutoramento em Artes da Universidade de Sevilha. É 
coordenador do Congresso Internacional CSO - Criadores sobre 
Outras Obras (anual, desde 2010) e diretor das revistas 
académicas «Estúdio», «Gama», e «Croma». É coordenador do 
Congresso Matéria-Prima, Práticas das Artes Visuais no Ensino 
Básico e Secundário (anual, desde 2012). Dirige a revista 
«Matéria-Prima». É membro de diversas comissões e painéis 
científicos, de avaliação, e conselhos editoriais e consultor da 
Fundação para a Ciência e a Tecnologia, Portugal. Atualmente, é 
presidente do CIEBA – Centro de Estudos e Investigação em 
Belas-Artes e presidente da Sociedade Nacional de Belas-Artes, 
Portugal. Com diversas exposições individuais de pintura, em 2004 
foi distinguido pela Academia Nacional de Belas-Artes com o 
Prémio de Pintura Gustavo Cordeiro Ramos.

[título e sinopse a anunciar]
João Norton de Matos SJ 

Medo
Rosa Maria Mota

«a noite chega irrequieta de cíclicos ventos, cintilam peixes nas paredes do 
quarto durmo sobre as águas e tenho medo (...)» Al Berto in «O Medo».

 
O medo é inerente à condição humana. Se, por um lado, foi o 
medo que permitiu a sobrevivência das espécies, por outro, muitos 
medos arquitectados serviram como meio de controle das 
populações. Além destes, existem os medos cíclicos, que, com 
diferente intensidade, nos amedrontam a todos: os medos das 
doenças, das pestes, da penúria, da infelicidade, de tudo o que nos 
ameaça e destrói e sobre o que não temos controle. E existem 
ainda os medos do irracional, dos fantasmas, dos maus olhados e 
dos bruxedos, fundamentados em mitos ancestrais que passam 
de geração em geração e que formam o imaginário e o sentido 
mágico de cada sociedade. Para combater todos os medos que 
assolaram o homem, desde sempre se utilizaram componentes 
encantatórios, que se misturaram com elementos decorativos, 
muitas vezes confundindo os usos. Apesar de a cultura tradicional 
portuguesa se encontrar fortemente condicionada pelo catolicismo, 
as peças de índole religiosa misturaram-se com outras que 
veiculavam crenças mágicas, usadas juntamente com os 
ornamentos da figura humana. O significado e poder místico 
destes amuletos estaria ligado ao material e ao formato 
apotropaicos e à sua inerente simbologia e, durante séculos, contra 
ventos e marés, apaziguaram medos atávicos.

Notas biográficas

Alena Alexandrova (Amesterdão) é especialista em teoria da 
cultura e curadora independente. Ensina no departamento de Artes 
Visuais e Fotografia da Gerrit Rietveld Academy em Amesterdão. 
Obteve o doutoramento pela Universidade de Amesterdão. Está a 
escrever o livro «Anarchic Infrastructures: Re-Casting the Archive, 
Displacing Chronologies». É autora de «Breaking Resemblance. The 
Role of Religious Motifs in Contemporary Art» (Fordham University 
Press, 2017), publicou internacionalmente nos campos da estética, 
performance e estudos visuais e contribui regularmente para 
exposições e catálogos. Fez a curadoria de exposições sobre o 
conceito de «anarqueologia». Ensinou no Master of Fine Arts, 
Faculty of Fine Art, Music and Design, Universidade de Bergen, 
Noruega, e no Dutch Art Institute, Arnhem. Foi investigadora 
convidada no Humanities Center, Universidade Johns Hopkins, 
Atelier Holsboer, Cité des Arts, em Paris, e palestrante convidada na 
Academy of Fine Arts, em Nuremberga.

João Norton de Matos (Lisboa, 1963) é jesuíta desde 1990 e foi 
ordenado padre em 2002. É professor auxiliar convidado de 
Estética e Teologia na Universidade Católica Portuguesa. Trabalha 
na Brotéria (revista e centro cultural) e é pároco da igreja da 
Encarnação, em Lisboa. Em 2018, defendeu a tese de 
doutoramento em Teologia Fundamental — sobre a crise moderna 
da arte sacra — no Centre Sèvres, Facultées jésuites de Paris, onde, 
depois da conclusão da licenciatura pela Faculdade de Teologia da 
Universidad Pontificia de Comillas, em Madrid, completou o 
segundo ciclo na mesma área de estudos. Fez o DEA em Estética 
e Filosofia da Arte na Université Catholique de Louvain, tendo 
anteriormente completado a licenciatura em Filosofia pela 
Faculdade de Filosofia de Braga da Universidade Católica 
Portuguesa, a licenciatura em Arquitetura pela Faculdade de 
Arquitetura da Universidade Técnica de Lisboa e frequentado o 
curso de Desenho Artístico no Ar.Co — Centro de Arte e 
Comunicação Visual, em Lisboa.

Rosa Maria Mota (Lousada, Porto, 1959) é investigadora do CITAR 
– Centro de Investigação em Ciência e Tecnologia das Artes da 
Universidade Católica Portuguesa, universidade onde, como 
bolseira da Fundação para a Ciência e a Tecnologia, obteve, após a 
licenciatura em Arte e Património, o grau de doutor e o de mestre. 
O seu trabalho de pesquisa incide sobre o ouro popular e o seu 
percurso, nos séculos XIX e XX, no Norte Portugal. Sobre a 
temática, publicou livros e artigos e fez apresentações públicas em 
Portugal, Espanha e Brasil. Foi professora convidada na 
Universidade Católica Portuguesa, realizou vídeos e participou em 
documentários e programas de televisão relacionados com o 
fenómeno da ourivesaria popular em Portugal.

Kadri Mälk (Tallinn, 1958) iniciou os seus estudos de Pintura na 
Tartu Kunstiakadeemia em 1977, e formou-se na Eesti 
Kunstiakadeemia, em 1986, com a professora Leili Kuldkepp. Entre 
1986 e 1993 trabalhou como artista independente. Em 1993, entrou 
para o Instituto de Design de Lahto, na Finlândia, para estudar 
Gemologia com Esko Timonen e completou os seus estudos no 
atelier de lapidação de Bernd Munsteiner na Alemanha. Colabora 
com a Eesti Kunstiakadeemia desde 1989 e é diretora e professora 
no departamento de joalharia desde 1996. Realizou numerosas 
exposições, a solo e coletivas, e proferiu conferências, tanto na 
Estónia como internacionalmente. E a sua obra integra várias 
coleções públicas e privadas. Autora e editora de livros e textos 
sobre joalharia desde os anos 1990, incluindo: «Millennium» (1994, 
1997), «Kadri Mälk» (2001), «Metal 1, 2, 3» (1999, 2004, 2014), 
«Twilight» (2005), «Chroma/Monochroma» (2006), «Just Must» (2008), 
«Õhuloss» (2011), a edição especial «Kunst.ee» sobre joalharia 
(2005, 2012) e os livros de artista «Testament» (2016) e «HUNT: 
Kadri Mälk’s Jewellery Collection» (2020). É joalheira de profissão e 
metafisíca por ocupação. A marca estética de Kadri é negra, 
esotérica, poética e sobrenatural. Uma das suas paixões é 
colecionar joalharia. Vive e trabalha na Estónia.

PROTEÇÃO
Colóquio Parte III
18 de setembro, sábado
10h–13h
Apresentação e moderação  
Kirstin Kennedy (UK)

Máscara, Proteção e Elegância
Denis Bruna (FR)

Para limitar os riscos de contágio da covid-19, todos fomos 
obrigados a usar uma máscara. Em alguns países, como a França, 
a dificuldade em obter máscaras cirúrgicas, no início da pandemia, 
levou à produção caseira de máscaras de tecido. Quando as 
máscaras ficaram disponíveis, lojas, lojas de museus e muitos 
websites ofereceram máscaras de tecido com cores e padrões 
variados para se diferenciarem da uniformidade e da triste 
aparência das máscaras azuis. Para uma pessoa preocupada com 
a elegância, a máscara cirúrgica não fica bem com um fato ou 
vestido de noite. Designers de moda, «Maisons de Mode» e artistas 
transformaram a máscara de objeto necessário em acessório de 
moda que se inscreve numa longa história. Na verdade, do século 
XVI em diante, pinturas e gravuras mostram mulheres a usar 
máscaras de veludo negro para protegerem a pele do sol ou para 
protegerem a sua privacidade. Alguns cronistas dizem, inclusive, 
que o negro da máscara fazia o pescoço parecer mais branco. 
Esta reflexão traça a história da máscara, mas examinará também 
as noções combinadas de proteção e elegância.

Relíquias e Objetos de Proteção no Património de 
São Roque [título provisório]
Teresa Morna

A ideia de proteção está presente em várias dimensões do 
património da Santa Casa da Misericórdia de Lisboa. Esta noção 
está implícita na própria missão estruturante da Instituição não 
apenas pela responsabilidade que esta detém no apoio à 

população mais vulnerável e carenciada, mas também pelo 
encargo que assume na conservação do valioso património — de 
âmbito histórico, artístico, religioso e social — que tem à sua guarda. 
Este conceito evidencia-se também na própria missão do Museu 
de São Roque, cuja responsabilidade primordial é conservar os 
bens culturais que tem à sua guarda para que estes possam ser 
plenamente fruídos. Mas manifesta-se particularmente na natureza 
das suas coleções, em especial na coleção de relicários, cuja 
função original era proteger as relíquias sagradas. 
Neste universo incluem-se também objetos que extravasam a 
natureza religiosa e que abraçam uma dimensão social, de que é 
bom exemplo a coleção de sinais de expostos conservada no 
Arquivo Histórico da Santa Casa da Misericórdia de Lisboa.

Objetos de Proteção na Coleção do Museu da 
Farmácia
João Neto

Adquirir, Vender e Penhorar para Proteger através 
de Joalharia e Adornos de Ouro em Portugal 
(Séculos XVI-XX)
Gonçalo de Vasconcelos e Sousa

Em Portugal, a tradição da aquisição de peças de joalharia e de 
adornos de ouro, tanto femininos como masculinos, constituía uma 
forma de cumprir um conjunto de funções sociais e estéticas, que 
talvez possam alcançar um leque bem mais variado do que se 
possa, à partida, pensar. Devido ao valor dos metais preciosos e/ou 
das gemas neles utilizados, uma das funções da joia ou do adorno 
áureo era a de constituir um meio de que o proprietário se poderia 
socorrer em momentos de necessidades económicas, fossem 
elas estruturais ou simplesmente conjunturais. Umas vezes o 
objeto era vendido, outras colocado em penhor, podendo ser 
reavido posteriormente. Em diversas ocasiões de dificuldades 
financeiras, naturalmente que em diferente escala, os vários 
testamentos sociais destinavam os seus adornos preciosos para 
poderem ser vendidos ou colocados em penhor junto de 
determinadas pessoas, a troco de uma verba. Existe alguma 

documentação referente a vendas de peças, mas as informações 
documentais mais abundantes e estudadas são respeitantes ao 
empenho de peças de joalharia e adornos de ouro, partindo de 
informações desde o século XVI até ao século XX. Será 
referenciado um conjunto de situações historicamente localizadas 
em que os adornos preciosos serviram como salvaguarda 
económica dos seus possuidores, ilustrando o papel das peças 
desta natureza na proteção do indivíduo ante os problemas de falta 
de recursos económicos.

Notas biográficas

Denis Bruna (Aubagne, 1967) é doutor em História pela 
Universidade de Paris 1 Panthéon-Sorbonne e diretor de 
investigação e integrou em 2011 o Musée des Arts Décoratifs de 
Paris como curador principal das coleções de Moda e Têxtil 
anteriores ao século XIX. É também professor de história da moda 
e do vestuário na École du Louvre. A sua investigação centrou-se 
na história e iconografia da moda, costumes indumentários e o 
corpo. As suas publicações incluem «Piercing, sur les traces d’une 
infamie médiévale» (Textuel, 2001), «Bijoux oubliés du Moyen Âge» 
(Seuil, 2008) e «Histoire des modes et du vêtement du Moyen Âge 
au XXIe siècle» (Textuel, 2018). Foi curador, no Musée des Arts 
Décoratifs de Paris, de «La Mécanique des dessous, une histoire 
indiscrète de la silhouette» (2013), «Tenue correcte exigée, quand le 
vêtement fait scandale» (2016) e «Marche et démarche, une histoire 
de la chaussure».

Teresa Morna é diretora do Museu de São Roque. Nesta qualidade 
tem assumido a coordenação das atividades do Museu de São 
Roque nas diferentes componentes museológicas, salientando-se 
a coordenação científica do projeto de requalificação do Museu de 
São Roque e a coordenação do programa de beneficiação da 
Igreja de São Roque, através da implementação de ações de 
conservação e restauro em património móvel e integrado, 
evidenciando-se, neste âmbito, o projeto de requalificação da 
Capela de São João Baptista.

João Neto é diretor do Museu da Farmácia e presidente da APOM 
– Associação Portuguesa de Museologia.

Gonçalo de Vasconcelos e Sousa (Porto, 1970) é professor 
catedrático e presidente do Conselho Científico da Escola das 
Artes da Universidade Católica Portuguesa (UCP). Doutor desde 
2002 e agregado em História da Arte pela Faculdade de Letras da 
Universidade do Porto, desde 2006, onde defendeu a sua 
dissertação de mestrado em 1997. Diretor do Centro Interpretativo 
da Ourivesaria do Norte de Portugal (CITAR–EA/UCP) e antigo 
diretor do Centro de Investigação em Ciência e Tecnologia das 
Artes (CITAR), de 2011-2016. Académico Correspondente da 
Academia Portuguesa da História, desde 2003, e da Academia 
Nacional de Belas-Artes, desde 2001. Presidiu ao Conselho Diretor 
do Círculo Dr. José de Figueiredo/Amigos do Museu Nacional de 
Soares dos Reis, Porto, entre 1997 e 2006.

Kirstin Kennedy é conservadora de ourivesaria inglesa e europeia 
no Victoria & Albert Museum, em Londres, e editora da revista 
Jewellery History Today, publicação da Sociedade de Historiadores 
da Joalharia do Reino Unido.
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R. São Pedro de Alcântara, 
nº 3, 1250-237 Lisbon
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APOIO INSTITUCIONAL: PARCEIRO INSTITUCIONAL:



Corpo e Joia: Tensões Passadas, Presentes e 
Futuras
Ana Paula de Campos (BR)

Se em meados dos anos 1960/1970 uma nova joalheria emergia 
em sintonia com uma «revolução corporal», como se configurou a 
relação corpo-joia em outras épocas? Essa foi a pergunta que deu 
início a minha pesquisa de pós-doutorado, cujo desafio consistiu 
em identificar distintas concepções de corpo e de subjetividade, 
relacionando-as às joias, com ênfase nas funções e significados 
sociais dos ornamentos. A proposta dessa palestra é apresentar 
alguns aspectos dessa investigação e convidar a repensar o par 
corpo-joia a partir dos diferentes contextos e significados históricos 
que moldaram e foram expressos por esse encontro no Ocidente. 
O recorte escolhido aqui enfatiza as forças que operam na 
articulação entre corpo e joia, bem como as que se mobilizaram a 
partir dela. Nesse sentido analisar os significados que corpo e joia 
foram forjando ao longo do tempo implica em considerar as 
relações de poder que daí decorrem, ultrapassando a naturalização 
de alguns discursos. É preciso observar que não se trata de uma 
simples associação entre elementos, mas sim da construção de 
algo novo e distinto, capaz de ultrapassar os significados 
intrínsecos a ambos por meio das tensões que se produzem entre 
eles.Por fim, ampliando a perspectiva dessas relações e, por que 
não, perturbando algumas certezas, tomaremos o tema dessa 
Bienal – Suor Frio – como disparador de questionamentos sobre o 
futuro da relação corpo-joia, especialmente diante desse cenário 
pandêmico e/ou pós-pandêmico, com seus aspectos sem 
precedentes na história humana.

[título e sinopse a anunciar]
Bárbara Coutinho (PT)
 

Programa

CORPO
Colóquio Parte I
16 de setembro, quinta
15h–18h
Apresentação e moderação  
João Paulo Queiroz

Lauren Kalman: Bodyhood and Jewelleriness 
Liesbeth den Besten (NL)

Durante os anos 1960-1980, o corpo ajudou a libertar a joalharia de 
requisitos ornamentais, financeiros e de representação que eram 
tidos como garantidos desde tempos imemoriais. Artistas como 
Gijs Bakker + Emmy Van Leersum (anos 1960-1970), Peter Skubic 
(anos 1970), Otto Künzli e Gerd Rothmann (1982), acrescentaram 
uma nova perspetiva ao interior, ao exterior e à perceção do corpo. 
Durante algum tempo, a ideia da joalharia como um objeto que 
reflete a moda, o gosto e a condição financeira e moral do cliente 
pareceu obsoleta e algo a que tínhamos de resistir. Neste 
processo, o corpo substituiu a pessoa ou o cliente. O corpo 
passou de enquadramento necessário para pendurar uma peça a 
objeto performático. Por diversas razões (que não posso 
aprofundar aqui), esta evolução foi cortada ainda em botão, antes 
de poder realmente florescer. Uma representante de uma nova 
geração que usa o corpo como objeto de investigação, de forma 
bastante radical, é Lauren Kalman. Kalman (1980) é uma artista 
americana interdisciplinar que usa o seu corpo, a fotografia, a 
escultura, a joalharia, as performances e as instalações para testar 
os limites do seu corpo, evocar sentimentos de repulsa e 
expressar ideias sobre feminismo, beleza, sexualidade e 
ornamento. Estudou joalharia e metais, fundição, arte e tecnologia. 
O seu trabalho, independentemente do tamanho ou dos meios que 
usa, tem um grau de «jewelleriness» que o torna único no contexto 
da Body Art e da Arte Feminista. Na minha conferência abordarei 
brevemente algumas evocações do corpo na história da joalharia 
contemporânea e passarei de seguida a Lauren Kalman, 
analisando o papel da joalharia na sua Body Art.

1ª Bienal Joalharia 
Contemporânea 
Lisboa

Onde e quando?
O colóquio decorre, de 16 a 18 de setembro de 2021, na Brotéria, 
em Lisboa, em três horários distintos — quinta-feira: 15h-18h; 
sexta-feira: 18h-21h; sábado: 10h-13h. A duração total do colóquio 
será de nove horas e será emitido um certificado de participação.
 
Como decorre e em que regime? 
Cada dia tem a duração de três horas preenchidas com uma 
apresentação geral (10 minutos), três apresentações de cada 
convidado (5 minutos cada), três partes expositivas (30 minutos 
cada) seguidas, cada uma, de debate com o público (até 15 
minutos cada) e uma conclusão final feita pelo moderador (10 
minutos). No final da segunda parte expositiva e do respectivo 
debate, haverá uma pausa de 15 minutos. É recomendado o uso 
de materiais audiovisuais. Devido à crise pandémica, o colóquio 
decorrerá de forma mista: presencial e online. O colóquio será em 
inglês.

 
A quem se destina?
Artistas, investigadores, estudantes, docentes, agentes culturais 
públicos e privados, outros interessados nos temas.
 
Quais os objectivos? 
– colocar em diálogo investigadores, artistas e público;
– refletir sobre o corpo, o medo e a proteção no passado e no 
presente;
– refletir sobre como estes grandes temas têm sido trabalhados 
pelos artistas;
– refletir sobre as coleções dos museus de São Roque e da 
Farmácia e a sua pertinência hoje;
– pensar a joalharia no passado e no presente e o modo como se 
relaciona com estes temas;
– refletir sobre o momento atual e a importância que a arte tem 
como seu testemunho.

Notas biográficas

Liesbeth den Besten (Amesterdão, 1956) é historiadora de arte e 
trabalha internacionalmente como escritora, curadora, professora e 
conferencista no campo da joalharia contemporânea. Trabalhou na 
Fundação Françoise van de Bosch l, como secretária-geral, entre 
1992 e 2016, e como presidente em 2000. Foi membro do Comité 
Editorial e do Conselho de Administração do Art Jewelry Forum 
entre 2013 e 2019. É membro do Conselho Consultivo do «Journal 
of Jewellery Research». Ensina, desde 2016, História da Joalharia 
na Saint Lucas Academy, em Antuérpia, Bélgica. Com Gijs Bakker, 
Ted Noten e Ruudt Peters é uma das fundadoras do Mestrado em 
Joalharia MASieraad. O programa temporário de dois anos MA 
Challenging Jewellery (2018-2020) no Sandberg Institute em 
Amsterdam foi o primeiro curso. A partir de 2021-2022 um novo 
programa permanente de mestrado MASieraad 
Hasselt-Amsterdam terá início na PXL-MAD School of Arts em 
Hasselt, Bélgica. Den Besten e os outros fundadores estão 
ativamente envolvidos no ensino no MASieraad H-A. É autora de 
diversas publicações importantes sobre crafts e joalharia 
contemporânea. O seu livro «On Jewellery: A Compendium of 
International Contemporary Art Jewellery» (2011), um bestseller, foi 
publicado pela editora arnoldsche Art Publishers. 

Ana Paula de Campos (Campinas, 1969) realizou o 
pós-doutoramento «Corpo Jóia e Identidade: narrativas na 
contramão» em Psicologia em 2018, o doutoramento 
«Arte-Joalheria: uma cartografia pessoal» em Artes em 2011, o 
mestrado «Jóia Contemporânea Brasileira: reflexões sob a ótica de 
alguns criadores» em Educação, Arte e História da Cultura em 
1997 e o bacharelado em Desenho Industrial em 1989. Dedica-se, 
há mais de vinte cinco anos, a atividades académicas, culturais e 
de pesquisa nas áreas de design, moda e arte. Como 
pesquisadora e joalheira, também participou em exposições, deu 
palestras e publicou diversos artigos sobre adornos, materiais e 
corpo. Conectar a joalharia com outras áreas do conhecimento, 
para criar uma forma transversal de pensar e fazer, constitui o seu 
principal interesse de investigação e enquadramento conceptual 
das suas práticas de ensino e criação.

MEDO
Colóquio Parte II
17 de setembro, sexta
18h–21h
Apresentação e moderação  
Kadri Mälk (EE)

Freeze!
Alena Alexandrova (NL)

As imagens estão paradas. Por vezes têm o poder de nos aquietar, 
de nos imobilizar. Fixos ao nosso lugar, somos reduzidos ao ato de 
olhar, ficamos petrificados. Pode-se dizer que, nesse momento, 
tornamo-nos uma imagem. A história do medo, paralisador, e a 
petrificação são um motivo visual fértil, associado com a mítica 
Medusa, o belo ou muito feio monstro decapitado por Perseu. Esta 
história alia o olhar, decapitação, frontalidade, desvio do olhar, 
invisibilidade. Também é um motivo de produção de imagens 
como resultado de um medo intenso. O olhar da Medusa conserva 
o seu poder de petrificar mesmo depois de morta. O seu rosto é 
persistentemente descrito como frontal e frontalidade é um modo 
de se dirigir diretamente a quem a observa. Um olhar ousado, ela 
desafia-nos a olhar e paralisar, ou temos de desviar o olhar, evitar o 
dela e mantermo-nos vivos. Esta é uma história do ou de olhar as 
imagens e do nosso envolvimento emocional com elas, o mortal 
feitiço de olhar. É também uma história de transportar a cabeça 
como uma arma que simultaneamente mata e faz imagens. 
Lembra alguma coisa? Esta é uma história de algo que pertence à 
fotografia — a imagem produzida no interior de um aparelho cujo 
olhar vazio paralisa as coisas vivas em imagens paradas. A cabeça 
da Medusa, ou «gorgoneion», aparece em armaduras, arquitetura, 
joalharia, roupa, cerâmica. Este motivo e a sua transformação num 
objeto que pode ser usado, marca o nosso desejo de proteção e 
reconhece simultaneamente o nosso medo. É também um motivo 
de iconopoeisis, um momento especial de criação instantânea de 
imagens que necessita de uma mão para as moldar, formar ou 
modelar. Os dois protagonistas contemporâneos que serão 
abordados no colóquio são a ação fotográfica e o nosso desejo de 
usar objetos no corpo, que entre outras coisas, é ainda o nosso 
desejo arcaico de proteção.

Bárbara Coutinho (Lisboa, 1971) é historiadora de arte, diretora e 
programadora do MUDE – Museu do Design e da Moda desde 
2006, e professora auxiliar convidada do Instituto Superior Técnico 
– Universidade de Lisboa, onde leciona Teoria e História da 
Arquitetura. É licenciada em História de Arte, mestre em História de 
Arte Contemporânea, pós-graduada em Educação em História de 
Arte e doutora em Cultura e Tecnologia em Arquitetura com a tese 
«O Espaço Expositivo como Obra Total de Arte – O Museu do 
Século XXI, um Lugar para Uma Experiência Estética Global». O 
seu trabalho divide-se entre o ensino, a curadoria e a escrita, tendo 
como principal campo de investigação a museologia, a prática 
curatorial e o espaço expositivo, com enfoque nas inter-relações 
entre os vários campos do design, a arte contemporânea e a 
arquitetura.

João Paulo Queiroz (Aveiro, 1966) fez o Curso Superior de Pintura 
na Escola Superior de Belas-Artes de Lisboa. É mestre em 
Comunicação pelo ISCTE – Instituto Universitário de Lisboa e 
doutor em Belas-Artes pela Universidade de Lisboa. É professor na 
Faculdade de Belas-Artes da Universidade de Lisboa, e professor 
nos cursos de doutoramento em Ensino da Universidade do Porto 
e de doutoramento em Artes da Universidade de Sevilha. É 
coordenador do Congresso Internacional CSO - Criadores sobre 
Outras Obras (anual, desde 2010) e diretor das revistas 
académicas «Estúdio», «Gama», e «Croma». É coordenador do 
Congresso Matéria-Prima, Práticas das Artes Visuais no Ensino 
Básico e Secundário (anual, desde 2012). Dirige a revista 
«Matéria-Prima». É membro de diversas comissões e painéis 
científicos, de avaliação, e conselhos editoriais e consultor da 
Fundação para a Ciência e a Tecnologia, Portugal. Atualmente, é 
presidente do CIEBA – Centro de Estudos e Investigação em 
Belas-Artes e presidente da Sociedade Nacional de Belas-Artes, 
Portugal. Com diversas exposições individuais de pintura, em 2004 
foi distinguido pela Academia Nacional de Belas-Artes com o 
Prémio de Pintura Gustavo Cordeiro Ramos.

[título e sinopse a anunciar]
João Norton de Matos SJ 

Medo
Rosa Maria Mota

«a noite chega irrequieta de cíclicos ventos, cintilam peixes nas paredes do 
quarto durmo sobre as águas e tenho medo (...)» Al Berto in «O Medo».

 
O medo é inerente à condição humana. Se, por um lado, foi o 
medo que permitiu a sobrevivência das espécies, por outro, muitos 
medos arquitectados serviram como meio de controle das 
populações. Além destes, existem os medos cíclicos, que, com 
diferente intensidade, nos amedrontam a todos: os medos das 
doenças, das pestes, da penúria, da infelicidade, de tudo o que nos 
ameaça e destrói e sobre o que não temos controle. E existem 
ainda os medos do irracional, dos fantasmas, dos maus olhados e 
dos bruxedos, fundamentados em mitos ancestrais que passam 
de geração em geração e que formam o imaginário e o sentido 
mágico de cada sociedade. Para combater todos os medos que 
assolaram o homem, desde sempre se utilizaram componentes 
encantatórios, que se misturaram com elementos decorativos, 
muitas vezes confundindo os usos. Apesar de a cultura tradicional 
portuguesa se encontrar fortemente condicionada pelo catolicismo, 
as peças de índole religiosa misturaram-se com outras que 
veiculavam crenças mágicas, usadas juntamente com os 
ornamentos da figura humana. O significado e poder místico 
destes amuletos estaria ligado ao material e ao formato 
apotropaicos e à sua inerente simbologia e, durante séculos, contra 
ventos e marés, apaziguaram medos atávicos.

Notas biográficas

Alena Alexandrova (Amesterdão) é especialista em teoria da 
cultura e curadora independente. Ensina no departamento de Artes 
Visuais e Fotografia da Gerrit Rietveld Academy em Amesterdão. 
Obteve o doutoramento pela Universidade de Amesterdão. Está a 
escrever o livro «Anarchic Infrastructures: Re-Casting the Archive, 
Displacing Chronologies». É autora de «Breaking Resemblance. The 
Role of Religious Motifs in Contemporary Art» (Fordham University 
Press, 2017), publicou internacionalmente nos campos da estética, 
performance e estudos visuais e contribui regularmente para 
exposições e catálogos. Fez a curadoria de exposições sobre o 
conceito de «anarqueologia». Ensinou no Master of Fine Arts, 
Faculty of Fine Art, Music and Design, Universidade de Bergen, 
Noruega, e no Dutch Art Institute, Arnhem. Foi investigadora 
convidada no Humanities Center, Universidade Johns Hopkins, 
Atelier Holsboer, Cité des Arts, em Paris, e palestrante convidada na 
Academy of Fine Arts, em Nuremberga.

João Norton de Matos (Lisboa, 1963) é jesuíta desde 1990 e foi 
ordenado padre em 2002. É professor auxiliar convidado de 
Estética e Teologia na Universidade Católica Portuguesa. Trabalha 
na Brotéria (revista e centro cultural) e é pároco da igreja da 
Encarnação, em Lisboa. Em 2018, defendeu a tese de 
doutoramento em Teologia Fundamental — sobre a crise moderna 
da arte sacra — no Centre Sèvres, Facultées jésuites de Paris, onde, 
depois da conclusão da licenciatura pela Faculdade de Teologia da 
Universidad Pontificia de Comillas, em Madrid, completou o 
segundo ciclo na mesma área de estudos. Fez o DEA em Estética 
e Filosofia da Arte na Université Catholique de Louvain, tendo 
anteriormente completado a licenciatura em Filosofia pela 
Faculdade de Filosofia de Braga da Universidade Católica 
Portuguesa, a licenciatura em Arquitetura pela Faculdade de 
Arquitetura da Universidade Técnica de Lisboa e frequentado o 
curso de Desenho Artístico no Ar.Co — Centro de Arte e 
Comunicação Visual, em Lisboa.

Rosa Maria Mota (Lousada, Porto, 1959) é investigadora do CITAR 
– Centro de Investigação em Ciência e Tecnologia das Artes da 
Universidade Católica Portuguesa, universidade onde, como 
bolseira da Fundação para a Ciência e a Tecnologia, obteve, após a 
licenciatura em Arte e Património, o grau de doutor e o de mestre. 
O seu trabalho de pesquisa incide sobre o ouro popular e o seu 
percurso, nos séculos XIX e XX, no Norte Portugal. Sobre a 
temática, publicou livros e artigos e fez apresentações públicas em 
Portugal, Espanha e Brasil. Foi professora convidada na 
Universidade Católica Portuguesa, realizou vídeos e participou em 
documentários e programas de televisão relacionados com o 
fenómeno da ourivesaria popular em Portugal.

Kadri Mälk (Tallinn, 1958) iniciou os seus estudos de Pintura na 
Tartu Kunstiakadeemia em 1977, e formou-se na Eesti 
Kunstiakadeemia, em 1986, com a professora Leili Kuldkepp. Entre 
1986 e 1993 trabalhou como artista independente. Em 1993, entrou 
para o Instituto de Design de Lahto, na Finlândia, para estudar 
Gemologia com Esko Timonen e completou os seus estudos no 
atelier de lapidação de Bernd Munsteiner na Alemanha. Colabora 
com a Eesti Kunstiakadeemia desde 1989 e é diretora e professora 
no departamento de joalharia desde 1996. Realizou numerosas 
exposições, a solo e coletivas, e proferiu conferências, tanto na 
Estónia como internacionalmente. E a sua obra integra várias 
coleções públicas e privadas. Autora e editora de livros e textos 
sobre joalharia desde os anos 1990, incluindo: «Millennium» (1994, 
1997), «Kadri Mälk» (2001), «Metal 1, 2, 3» (1999, 2004, 2014), 
«Twilight» (2005), «Chroma/Monochroma» (2006), «Just Must» (2008), 
«Õhuloss» (2011), a edição especial «Kunst.ee» sobre joalharia 
(2005, 2012) e os livros de artista «Testament» (2016) e «HUNT: 
Kadri Mälk’s Jewellery Collection» (2020). É joalheira de profissão e 
metafisíca por ocupação. A marca estética de Kadri é negra, 
esotérica, poética e sobrenatural. Uma das suas paixões é 
colecionar joalharia. Vive e trabalha na Estónia.

PROTEÇÃO
Colóquio Parte III
18 de setembro, sábado
10h–13h
Apresentação e moderação  
Kirstin Kennedy (UK)

Máscara, Proteção e Elegância
Denis Bruna (FR)

Para limitar os riscos de contágio da covid-19, todos fomos 
obrigados a usar uma máscara. Em alguns países, como a França, 
a dificuldade em obter máscaras cirúrgicas, no início da pandemia, 
levou à produção caseira de máscaras de tecido. Quando as 
máscaras ficaram disponíveis, lojas, lojas de museus e muitos 
websites ofereceram máscaras de tecido com cores e padrões 
variados para se diferenciarem da uniformidade e da triste 
aparência das máscaras azuis. Para uma pessoa preocupada com 
a elegância, a máscara cirúrgica não fica bem com um fato ou 
vestido de noite. Designers de moda, «Maisons de Mode» e artistas 
transformaram a máscara de objeto necessário em acessório de 
moda que se inscreve numa longa história. Na verdade, do século 
XVI em diante, pinturas e gravuras mostram mulheres a usar 
máscaras de veludo negro para protegerem a pele do sol ou para 
protegerem a sua privacidade. Alguns cronistas dizem, inclusive, 
que o negro da máscara fazia o pescoço parecer mais branco. 
Esta reflexão traça a história da máscara, mas examinará também 
as noções combinadas de proteção e elegância.

Relíquias e Objetos de Proteção no Património de 
São Roque [título provisório]
Teresa Morna

A ideia de proteção está presente em várias dimensões do 
património da Santa Casa da Misericórdia de Lisboa. Esta noção 
está implícita na própria missão estruturante da Instituição não 
apenas pela responsabilidade que esta detém no apoio à 

população mais vulnerável e carenciada, mas também pelo 
encargo que assume na conservação do valioso património — de 
âmbito histórico, artístico, religioso e social — que tem à sua guarda. 
Este conceito evidencia-se também na própria missão do Museu 
de São Roque, cuja responsabilidade primordial é conservar os 
bens culturais que tem à sua guarda para que estes possam ser 
plenamente fruídos. Mas manifesta-se particularmente na natureza 
das suas coleções, em especial na coleção de relicários, cuja 
função original era proteger as relíquias sagradas. 
Neste universo incluem-se também objetos que extravasam a 
natureza religiosa e que abraçam uma dimensão social, de que é 
bom exemplo a coleção de sinais de expostos conservada no 
Arquivo Histórico da Santa Casa da Misericórdia de Lisboa.

Objetos de Proteção na Coleção do Museu da 
Farmácia
João Neto

Adquirir, Vender e Penhorar para Proteger através 
de Joalharia e Adornos de Ouro em Portugal 
(Séculos XVI-XX)
Gonçalo de Vasconcelos e Sousa

Em Portugal, a tradição da aquisição de peças de joalharia e de 
adornos de ouro, tanto femininos como masculinos, constituía uma 
forma de cumprir um conjunto de funções sociais e estéticas, que 
talvez possam alcançar um leque bem mais variado do que se 
possa, à partida, pensar. Devido ao valor dos metais preciosos e/ou 
das gemas neles utilizados, uma das funções da joia ou do adorno 
áureo era a de constituir um meio de que o proprietário se poderia 
socorrer em momentos de necessidades económicas, fossem 
elas estruturais ou simplesmente conjunturais. Umas vezes o 
objeto era vendido, outras colocado em penhor, podendo ser 
reavido posteriormente. Em diversas ocasiões de dificuldades 
financeiras, naturalmente que em diferente escala, os vários 
testamentos sociais destinavam os seus adornos preciosos para 
poderem ser vendidos ou colocados em penhor junto de 
determinadas pessoas, a troco de uma verba. Existe alguma 

documentação referente a vendas de peças, mas as informações 
documentais mais abundantes e estudadas são respeitantes ao 
empenho de peças de joalharia e adornos de ouro, partindo de 
informações desde o século XVI até ao século XX. Será 
referenciado um conjunto de situações historicamente localizadas 
em que os adornos preciosos serviram como salvaguarda 
económica dos seus possuidores, ilustrando o papel das peças 
desta natureza na proteção do indivíduo ante os problemas de falta 
de recursos económicos.

Notas biográficas

Denis Bruna (Aubagne, 1967) é doutor em História pela 
Universidade de Paris 1 Panthéon-Sorbonne e diretor de 
investigação e integrou em 2011 o Musée des Arts Décoratifs de 
Paris como curador principal das coleções de Moda e Têxtil 
anteriores ao século XIX. É também professor de história da moda 
e do vestuário na École du Louvre. A sua investigação centrou-se 
na história e iconografia da moda, costumes indumentários e o 
corpo. As suas publicações incluem «Piercing, sur les traces d’une 
infamie médiévale» (Textuel, 2001), «Bijoux oubliés du Moyen Âge» 
(Seuil, 2008) e «Histoire des modes et du vêtement du Moyen Âge 
au XXIe siècle» (Textuel, 2018). Foi curador, no Musée des Arts 
Décoratifs de Paris, de «La Mécanique des dessous, une histoire 
indiscrète de la silhouette» (2013), «Tenue correcte exigée, quand le 
vêtement fait scandale» (2016) e «Marche et démarche, une histoire 
de la chaussure».

Teresa Morna é diretora do Museu de São Roque. Nesta qualidade 
tem assumido a coordenação das atividades do Museu de São 
Roque nas diferentes componentes museológicas, salientando-se 
a coordenação científica do projeto de requalificação do Museu de 
São Roque e a coordenação do programa de beneficiação da 
Igreja de São Roque, através da implementação de ações de 
conservação e restauro em património móvel e integrado, 
evidenciando-se, neste âmbito, o projeto de requalificação da 
Capela de São João Baptista.

João Neto é diretor do Museu da Farmácia e presidente da APOM 
– Associação Portuguesa de Museologia.

Gonçalo de Vasconcelos e Sousa (Porto, 1970) é professor 
catedrático e presidente do Conselho Científico da Escola das 
Artes da Universidade Católica Portuguesa (UCP). Doutor desde 
2002 e agregado em História da Arte pela Faculdade de Letras da 
Universidade do Porto, desde 2006, onde defendeu a sua 
dissertação de mestrado em 1997. Diretor do Centro Interpretativo 
da Ourivesaria do Norte de Portugal (CITAR–EA/UCP) e antigo 
diretor do Centro de Investigação em Ciência e Tecnologia das 
Artes (CITAR), de 2011-2016. Académico Correspondente da 
Academia Portuguesa da História, desde 2003, e da Academia 
Nacional de Belas-Artes, desde 2001. Presidiu ao Conselho Diretor 
do Círculo Dr. José de Figueiredo/Amigos do Museu Nacional de 
Soares dos Reis, Porto, entre 1997 e 2006.

Kirstin Kennedy é conservadora de ourivesaria inglesa e europeia 
no Victoria & Albert Museum, em Londres, e editora da revista 
Jewellery History Today, publicação da Sociedade de Historiadores 
da Joalharia do Reino Unido.
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Corpo e Joia: Tensões Passadas, Presentes e 
Futuras
Ana Paula de Campos (BR)

Se em meados dos anos 1960/1970 uma nova joalheria emergia 
em sintonia com uma «revolução corporal», como se configurou a 
relação corpo-joia em outras épocas? Essa foi a pergunta que deu 
início a minha pesquisa de pós-doutorado, cujo desafio consistiu 
em identificar distintas concepções de corpo e de subjetividade, 
relacionando-as às joias, com ênfase nas funções e significados 
sociais dos ornamentos. A proposta dessa palestra é apresentar 
alguns aspectos dessa investigação e convidar a repensar o par 
corpo-joia a partir dos diferentes contextos e significados históricos 
que moldaram e foram expressos por esse encontro no Ocidente. 
O recorte escolhido aqui enfatiza as forças que operam na 
articulação entre corpo e joia, bem como as que se mobilizaram a 
partir dela. Nesse sentido analisar os significados que corpo e joia 
foram forjando ao longo do tempo implica em considerar as 
relações de poder que daí decorrem, ultrapassando a naturalização 
de alguns discursos. É preciso observar que não se trata de uma 
simples associação entre elementos, mas sim da construção de 
algo novo e distinto, capaz de ultrapassar os significados 
intrínsecos a ambos por meio das tensões que se produzem entre 
eles.Por fim, ampliando a perspectiva dessas relações e, por que 
não, perturbando algumas certezas, tomaremos o tema dessa 
Bienal – Suor Frio – como disparador de questionamentos sobre o 
futuro da relação corpo-joia, especialmente diante desse cenário 
pandêmico e/ou pós-pandêmico, com seus aspectos sem 
precedentes na história humana.

[título e sinopse a anunciar]
Bárbara Coutinho (PT)
 

1ª Bienal Joalharia 
Contemporânea 
Lisboa

Programa

CORPO
Colóquio Parte I
16 de setembro, quinta
15h–18h
Apresentação e moderação  
João Paulo Queiroz

Lauren Kalman: Bodyhood and Jewelleriness 
Liesbeth den Besten (NL)

Durante os anos 1960-1980, o corpo ajudou a libertar a joalharia de 
requisitos ornamentais, financeiros e de representação que eram 
tidos como garantidos desde tempos imemoriais. Artistas como 
Gijs Bakker + Emmy Van Leersum (anos 1960-1970), Peter Skubic 
(anos 1970), Otto Künzli e Gerd Rothmann (1982), acrescentaram 
uma nova perspetiva ao interior, ao exterior e à perceção do corpo. 
Durante algum tempo, a ideia da joalharia como um objeto que 
reflete a moda, o gosto e a condição financeira e moral do cliente 
pareceu obsoleta e algo a que tínhamos de resistir. Neste 
processo, o corpo substituiu a pessoa ou o cliente. O corpo 
passou de enquadramento necessário para pendurar uma peça a 
objeto performático. Por diversas razões (que não posso 
aprofundar aqui), esta evolução foi cortada ainda em botão, antes 
de poder realmente florescer. Uma representante de uma nova 
geração que usa o corpo como objeto de investigação, de forma 
bastante radical, é Lauren Kalman. Kalman (1980) é uma artista 
americana interdisciplinar que usa o seu corpo, a fotografia, a 
escultura, a joalharia, as performances e as instalações para testar 
os limites do seu corpo, evocar sentimentos de repulsa e 
expressar ideias sobre feminismo, beleza, sexualidade e 
ornamento. Estudou joalharia e metais, fundição, arte e tecnologia. 
O seu trabalho, independentemente do tamanho ou dos meios que 
usa, tem um grau de «jewelleriness» que o torna único no contexto 
da Body Art e da Arte Feminista. Na minha conferência abordarei 
brevemente algumas evocações do corpo na história da joalharia 
contemporânea e passarei de seguida a Lauren Kalman, 
analisando o papel da joalharia na sua Body Art.

Onde e quando?
O colóquio decorre, de 16 a 18 de setembro de 2021, na Brotéria, 
em Lisboa, em três horários distintos — quinta-feira: 15h-18h; 
sexta-feira: 18h-21h; sábado: 10h-13h. A duração total do colóquio 
será de nove horas e será emitido um certificado de participação.
 
Como decorre e em que regime? 
Cada dia tem a duração de três horas preenchidas com uma 
apresentação geral (10 minutos), três apresentações de cada 
convidado (5 minutos cada), três partes expositivas (30 minutos 
cada) seguidas, cada uma, de debate com o público (até 15 
minutos cada) e uma conclusão final feita pelo moderador (10 
minutos). No final da segunda parte expositiva e do respectivo 
debate, haverá uma pausa de 15 minutos. É recomendado o uso 
de materiais audiovisuais. Devido à crise pandémica, o colóquio 
decorrerá de forma mista: presencial e online. O colóquio será em 
inglês.

 
A quem se destina?
Artistas, investigadores, estudantes, docentes, agentes culturais 
públicos e privados, outros interessados nos temas.
 
Quais os objectivos? 
– colocar em diálogo investigadores, artistas e público;
– refletir sobre o corpo, o medo e a proteção no passado e no 
presente;
– refletir sobre como estes grandes temas têm sido trabalhados 
pelos artistas;
– refletir sobre as coleções dos museus de São Roque e da 
Farmácia e a sua pertinência hoje;
– pensar a joalharia no passado e no presente e o modo como se 
relaciona com estes temas;
– refletir sobre o momento atual e a importância que a arte tem 
como seu testemunho.

Notas biográficas

Liesbeth den Besten (Amesterdão, 1956) é historiadora de arte e 
trabalha internacionalmente como escritora, curadora, professora e 
conferencista no campo da joalharia contemporânea. Trabalhou na 
Fundação Françoise van de Bosch l, como secretária-geral, entre 
1992 e 2016, e como presidente em 2000. Foi membro do Comité 
Editorial e do Conselho de Administração do Art Jewelry Forum 
entre 2013 e 2019. É membro do Conselho Consultivo do «Journal 
of Jewellery Research». Ensina, desde 2016, História da Joalharia 
na Saint Lucas Academy, em Antuérpia, Bélgica. Com Gijs Bakker, 
Ted Noten e Ruudt Peters é uma das fundadoras do Mestrado em 
Joalharia MASieraad. O programa temporário de dois anos MA 
Challenging Jewellery (2018-2020) no Sandberg Institute em 
Amsterdam foi o primeiro curso. A partir de 2021-2022 um novo 
programa permanente de mestrado MASieraad 
Hasselt-Amsterdam terá início na PXL-MAD School of Arts em 
Hasselt, Bélgica. Den Besten e os outros fundadores estão 
ativamente envolvidos no ensino no MASieraad H-A. É autora de 
diversas publicações importantes sobre crafts e joalharia 
contemporânea. O seu livro «On Jewellery: A Compendium of 
International Contemporary Art Jewellery» (2011), um bestseller, foi 
publicado pela editora arnoldsche Art Publishers. 

Ana Paula de Campos (Campinas, 1969) realizou o 
pós-doutoramento «Corpo Jóia e Identidade: narrativas na 
contramão» em Psicologia em 2018, o doutoramento 
«Arte-Joalheria: uma cartografia pessoal» em Artes em 2011, o 
mestrado «Jóia Contemporânea Brasileira: reflexões sob a ótica de 
alguns criadores» em Educação, Arte e História da Cultura em 
1997 e o bacharelado em Desenho Industrial em 1989. Dedica-se, 
há mais de vinte cinco anos, a atividades académicas, culturais e 
de pesquisa nas áreas de design, moda e arte. Como 
pesquisadora e joalheira, também participou em exposições, deu 
palestras e publicou diversos artigos sobre adornos, materiais e 
corpo. Conectar a joalharia com outras áreas do conhecimento, 
para criar uma forma transversal de pensar e fazer, constitui o seu 
principal interesse de investigação e enquadramento conceptual 
das suas práticas de ensino e criação.

MEDO
Colóquio Parte II
17 de setembro, sexta
18h–21h
Apresentação e moderação  
Kadri Mälk (EE)

Freeze!
Alena Alexandrova (NL)

As imagens estão paradas. Por vezes têm o poder de nos aquietar, 
de nos imobilizar. Fixos ao nosso lugar, somos reduzidos ao ato de 
olhar, ficamos petrificados. Pode-se dizer que, nesse momento, 
tornamo-nos uma imagem. A história do medo, paralisador, e a 
petrificação são um motivo visual fértil, associado com a mítica 
Medusa, o belo ou muito feio monstro decapitado por Perseu. Esta 
história alia o olhar, decapitação, frontalidade, desvio do olhar, 
invisibilidade. Também é um motivo de produção de imagens 
como resultado de um medo intenso. O olhar da Medusa conserva 
o seu poder de petrificar mesmo depois de morta. O seu rosto é 
persistentemente descrito como frontal e frontalidade é um modo 
de se dirigir diretamente a quem a observa. Um olhar ousado, ela 
desafia-nos a olhar e paralisar, ou temos de desviar o olhar, evitar o 
dela e mantermo-nos vivos. Esta é uma história do ou de olhar as 
imagens e do nosso envolvimento emocional com elas, o mortal 
feitiço de olhar. É também uma história de transportar a cabeça 
como uma arma que simultaneamente mata e faz imagens. 
Lembra alguma coisa? Esta é uma história de algo que pertence à 
fotografia — a imagem produzida no interior de um aparelho cujo 
olhar vazio paralisa as coisas vivas em imagens paradas. A cabeça 
da Medusa, ou «gorgoneion», aparece em armaduras, arquitetura, 
joalharia, roupa, cerâmica. Este motivo e a sua transformação num 
objeto que pode ser usado, marca o nosso desejo de proteção e 
reconhece simultaneamente o nosso medo. É também um motivo 
de iconopoeisis, um momento especial de criação instantânea de 
imagens que necessita de uma mão para as moldar, formar ou 
modelar. Os dois protagonistas contemporâneos que serão 
abordados no colóquio são a ação fotográfica e o nosso desejo de 
usar objetos no corpo, que entre outras coisas, é ainda o nosso 
desejo arcaico de proteção.

Bárbara Coutinho (Lisboa, 1971) é historiadora de arte, diretora e 
programadora do MUDE – Museu do Design e da Moda desde 
2006, e professora auxiliar convidada do Instituto Superior Técnico 
– Universidade de Lisboa, onde leciona Teoria e História da 
Arquitetura. É licenciada em História de Arte, mestre em História de 
Arte Contemporânea, pós-graduada em Educação em História de 
Arte e doutora em Cultura e Tecnologia em Arquitetura com a tese 
«O Espaço Expositivo como Obra Total de Arte – O Museu do 
Século XXI, um Lugar para Uma Experiência Estética Global». O 
seu trabalho divide-se entre o ensino, a curadoria e a escrita, tendo 
como principal campo de investigação a museologia, a prática 
curatorial e o espaço expositivo, com enfoque nas inter-relações 
entre os vários campos do design, a arte contemporânea e a 
arquitetura.

João Paulo Queiroz (Aveiro, 1966) fez o Curso Superior de Pintura 
na Escola Superior de Belas-Artes de Lisboa. É mestre em 
Comunicação pelo ISCTE – Instituto Universitário de Lisboa e 
doutor em Belas-Artes pela Universidade de Lisboa. É professor na 
Faculdade de Belas-Artes da Universidade de Lisboa, e professor 
nos cursos de doutoramento em Ensino da Universidade do Porto 
e de doutoramento em Artes da Universidade de Sevilha. É 
coordenador do Congresso Internacional CSO - Criadores sobre 
Outras Obras (anual, desde 2010) e diretor das revistas 
académicas «Estúdio», «Gama», e «Croma». É coordenador do 
Congresso Matéria-Prima, Práticas das Artes Visuais no Ensino 
Básico e Secundário (anual, desde 2012). Dirige a revista 
«Matéria-Prima». É membro de diversas comissões e painéis 
científicos, de avaliação, e conselhos editoriais e consultor da 
Fundação para a Ciência e a Tecnologia, Portugal. Atualmente, é 
presidente do CIEBA – Centro de Estudos e Investigação em 
Belas-Artes e presidente da Sociedade Nacional de Belas-Artes, 
Portugal. Com diversas exposições individuais de pintura, em 2004 
foi distinguido pela Academia Nacional de Belas-Artes com o 
Prémio de Pintura Gustavo Cordeiro Ramos.

[título e sinopse a anunciar]
João Norton de Matos SJ 

Medo
Rosa Maria Mota

«a noite chega irrequieta de cíclicos ventos, cintilam peixes nas paredes do 
quarto durmo sobre as águas e tenho medo (...)» Al Berto in «O Medo».

 
O medo é inerente à condição humana. Se, por um lado, foi o 
medo que permitiu a sobrevivência das espécies, por outro, muitos 
medos arquitectados serviram como meio de controle das 
populações. Além destes, existem os medos cíclicos, que, com 
diferente intensidade, nos amedrontam a todos: os medos das 
doenças, das pestes, da penúria, da infelicidade, de tudo o que nos 
ameaça e destrói e sobre o que não temos controle. E existem 
ainda os medos do irracional, dos fantasmas, dos maus olhados e 
dos bruxedos, fundamentados em mitos ancestrais que passam 
de geração em geração e que formam o imaginário e o sentido 
mágico de cada sociedade. Para combater todos os medos que 
assolaram o homem, desde sempre se utilizaram componentes 
encantatórios, que se misturaram com elementos decorativos, 
muitas vezes confundindo os usos. Apesar de a cultura tradicional 
portuguesa se encontrar fortemente condicionada pelo catolicismo, 
as peças de índole religiosa misturaram-se com outras que 
veiculavam crenças mágicas, usadas juntamente com os 
ornamentos da figura humana. O significado e poder místico 
destes amuletos estaria ligado ao material e ao formato 
apotropaicos e à sua inerente simbologia e, durante séculos, contra 
ventos e marés, apaziguaram medos atávicos.

Notas biográficas

Alena Alexandrova (Amesterdão) é especialista em teoria da 
cultura e curadora independente. Ensina no departamento de Artes 
Visuais e Fotografia da Gerrit Rietveld Academy em Amesterdão. 
Obteve o doutoramento pela Universidade de Amesterdão. Está a 
escrever o livro «Anarchic Infrastructures: Re-Casting the Archive, 
Displacing Chronologies». É autora de «Breaking Resemblance. The 
Role of Religious Motifs in Contemporary Art» (Fordham University 
Press, 2017), publicou internacionalmente nos campos da estética, 
performance e estudos visuais e contribui regularmente para 
exposições e catálogos. Fez a curadoria de exposições sobre o 
conceito de «anarqueologia». Ensinou no Master of Fine Arts, 
Faculty of Fine Art, Music and Design, Universidade de Bergen, 
Noruega, e no Dutch Art Institute, Arnhem. Foi investigadora 
convidada no Humanities Center, Universidade Johns Hopkins, 
Atelier Holsboer, Cité des Arts, em Paris, e palestrante convidada na 
Academy of Fine Arts, em Nuremberga.

João Norton de Matos (Lisboa, 1963) é jesuíta desde 1990 e foi 
ordenado padre em 2002. É professor auxiliar convidado de 
Estética e Teologia na Universidade Católica Portuguesa. Trabalha 
na Brotéria (revista e centro cultural) e é pároco da igreja da 
Encarnação, em Lisboa. Em 2018, defendeu a tese de 
doutoramento em Teologia Fundamental — sobre a crise moderna 
da arte sacra — no Centre Sèvres, Facultées jésuites de Paris, onde, 
depois da conclusão da licenciatura pela Faculdade de Teologia da 
Universidad Pontificia de Comillas, em Madrid, completou o 
segundo ciclo na mesma área de estudos. Fez o DEA em Estética 
e Filosofia da Arte na Université Catholique de Louvain, tendo 
anteriormente completado a licenciatura em Filosofia pela 
Faculdade de Filosofia de Braga da Universidade Católica 
Portuguesa, a licenciatura em Arquitetura pela Faculdade de 
Arquitetura da Universidade Técnica de Lisboa e frequentado o 
curso de Desenho Artístico no Ar.Co — Centro de Arte e 
Comunicação Visual, em Lisboa.

Rosa Maria Mota (Lousada, Porto, 1959) é investigadora do CITAR 
– Centro de Investigação em Ciência e Tecnologia das Artes da 
Universidade Católica Portuguesa, universidade onde, como 
bolseira da Fundação para a Ciência e a Tecnologia, obteve, após a 
licenciatura em Arte e Património, o grau de doutor e o de mestre. 
O seu trabalho de pesquisa incide sobre o ouro popular e o seu 
percurso, nos séculos XIX e XX, no Norte Portugal. Sobre a 
temática, publicou livros e artigos e fez apresentações públicas em 
Portugal, Espanha e Brasil. Foi professora convidada na 
Universidade Católica Portuguesa, realizou vídeos e participou em 
documentários e programas de televisão relacionados com o 
fenómeno da ourivesaria popular em Portugal.

Kadri Mälk (Tallinn, 1958) iniciou os seus estudos de Pintura na 
Tartu Kunstiakadeemia em 1977, e formou-se na Eesti 
Kunstiakadeemia, em 1986, com a professora Leili Kuldkepp. Entre 
1986 e 1993 trabalhou como artista independente. Em 1993, entrou 
para o Instituto de Design de Lahto, na Finlândia, para estudar 
Gemologia com Esko Timonen e completou os seus estudos no 
atelier de lapidação de Bernd Munsteiner na Alemanha. Colabora 
com a Eesti Kunstiakadeemia desde 1989 e é diretora e professora 
no departamento de joalharia desde 1996. Realizou numerosas 
exposições, a solo e coletivas, e proferiu conferências, tanto na 
Estónia como internacionalmente. E a sua obra integra várias 
coleções públicas e privadas. Autora e editora de livros e textos 
sobre joalharia desde os anos 1990, incluindo: «Millennium» (1994, 
1997), «Kadri Mälk» (2001), «Metal 1, 2, 3» (1999, 2004, 2014), 
«Twilight» (2005), «Chroma/Monochroma» (2006), «Just Must» (2008), 
«Õhuloss» (2011), a edição especial «Kunst.ee» sobre joalharia 
(2005, 2012) e os livros de artista «Testament» (2016) e «HUNT: 
Kadri Mälk’s Jewellery Collection» (2020). É joalheira de profissão e 
metafisíca por ocupação. A marca estética de Kadri é negra, 
esotérica, poética e sobrenatural. Uma das suas paixões é 
colecionar joalharia. Vive e trabalha na Estónia.

PROTEÇÃO
Colóquio Parte III
18 de setembro, sábado
10h–13h
Apresentação e moderação  
Kirstin Kennedy (UK)

Máscara, Proteção e Elegância
Denis Bruna (FR)

Para limitar os riscos de contágio da covid-19, todos fomos 
obrigados a usar uma máscara. Em alguns países, como a França, 
a dificuldade em obter máscaras cirúrgicas, no início da pandemia, 
levou à produção caseira de máscaras de tecido. Quando as 
máscaras ficaram disponíveis, lojas, lojas de museus e muitos 
websites ofereceram máscaras de tecido com cores e padrões 
variados para se diferenciarem da uniformidade e da triste 
aparência das máscaras azuis. Para uma pessoa preocupada com 
a elegância, a máscara cirúrgica não fica bem com um fato ou 
vestido de noite. Designers de moda, «Maisons de Mode» e artistas 
transformaram a máscara de objeto necessário em acessório de 
moda que se inscreve numa longa história. Na verdade, do século 
XVI em diante, pinturas e gravuras mostram mulheres a usar 
máscaras de veludo negro para protegerem a pele do sol ou para 
protegerem a sua privacidade. Alguns cronistas dizem, inclusive, 
que o negro da máscara fazia o pescoço parecer mais branco. 
Esta reflexão traça a história da máscara, mas examinará também 
as noções combinadas de proteção e elegância.

Relíquias e Objetos de Proteção no Património de 
São Roque [título provisório]
Teresa Morna

A ideia de proteção está presente em várias dimensões do 
património da Santa Casa da Misericórdia de Lisboa. Esta noção 
está implícita na própria missão estruturante da Instituição não 
apenas pela responsabilidade que esta detém no apoio à 

população mais vulnerável e carenciada, mas também pelo 
encargo que assume na conservação do valioso património — de 
âmbito histórico, artístico, religioso e social — que tem à sua guarda. 
Este conceito evidencia-se também na própria missão do Museu 
de São Roque, cuja responsabilidade primordial é conservar os 
bens culturais que tem à sua guarda para que estes possam ser 
plenamente fruídos. Mas manifesta-se particularmente na natureza 
das suas coleções, em especial na coleção de relicários, cuja 
função original era proteger as relíquias sagradas. 
Neste universo incluem-se também objetos que extravasam a 
natureza religiosa e que abraçam uma dimensão social, de que é 
bom exemplo a coleção de sinais de expostos conservada no 
Arquivo Histórico da Santa Casa da Misericórdia de Lisboa.

Objetos de Proteção na Coleção do Museu da 
Farmácia
João Neto

Adquirir, Vender e Penhorar para Proteger através 
de Joalharia e Adornos de Ouro em Portugal 
(Séculos XVI-XX)
Gonçalo de Vasconcelos e Sousa

Em Portugal, a tradição da aquisição de peças de joalharia e de 
adornos de ouro, tanto femininos como masculinos, constituía uma 
forma de cumprir um conjunto de funções sociais e estéticas, que 
talvez possam alcançar um leque bem mais variado do que se 
possa, à partida, pensar. Devido ao valor dos metais preciosos e/ou 
das gemas neles utilizados, uma das funções da joia ou do adorno 
áureo era a de constituir um meio de que o proprietário se poderia 
socorrer em momentos de necessidades económicas, fossem 
elas estruturais ou simplesmente conjunturais. Umas vezes o 
objeto era vendido, outras colocado em penhor, podendo ser 
reavido posteriormente. Em diversas ocasiões de dificuldades 
financeiras, naturalmente que em diferente escala, os vários 
testamentos sociais destinavam os seus adornos preciosos para 
poderem ser vendidos ou colocados em penhor junto de 
determinadas pessoas, a troco de uma verba. Existe alguma 

documentação referente a vendas de peças, mas as informações 
documentais mais abundantes e estudadas são respeitantes ao 
empenho de peças de joalharia e adornos de ouro, partindo de 
informações desde o século XVI até ao século XX. Será 
referenciado um conjunto de situações historicamente localizadas 
em que os adornos preciosos serviram como salvaguarda 
económica dos seus possuidores, ilustrando o papel das peças 
desta natureza na proteção do indivíduo ante os problemas de falta 
de recursos económicos.

Notas biográficas

Denis Bruna (Aubagne, 1967) é doutor em História pela 
Universidade de Paris 1 Panthéon-Sorbonne e diretor de 
investigação e integrou em 2011 o Musée des Arts Décoratifs de 
Paris como curador principal das coleções de Moda e Têxtil 
anteriores ao século XIX. É também professor de história da moda 
e do vestuário na École du Louvre. A sua investigação centrou-se 
na história e iconografia da moda, costumes indumentários e o 
corpo. As suas publicações incluem «Piercing, sur les traces d’une 
infamie médiévale» (Textuel, 2001), «Bijoux oubliés du Moyen Âge» 
(Seuil, 2008) e «Histoire des modes et du vêtement du Moyen Âge 
au XXIe siècle» (Textuel, 2018). Foi curador, no Musée des Arts 
Décoratifs de Paris, de «La Mécanique des dessous, une histoire 
indiscrète de la silhouette» (2013), «Tenue correcte exigée, quand le 
vêtement fait scandale» (2016) e «Marche et démarche, une histoire 
de la chaussure».

Teresa Morna é diretora do Museu de São Roque. Nesta qualidade 
tem assumido a coordenação das atividades do Museu de São 
Roque nas diferentes componentes museológicas, salientando-se 
a coordenação científica do projeto de requalificação do Museu de 
São Roque e a coordenação do programa de beneficiação da 
Igreja de São Roque, através da implementação de ações de 
conservação e restauro em património móvel e integrado, 
evidenciando-se, neste âmbito, o projeto de requalificação da 
Capela de São João Baptista.

João Neto é diretor do Museu da Farmácia e presidente da APOM 
– Associação Portuguesa de Museologia.

Gonçalo de Vasconcelos e Sousa (Porto, 1970) é professor 
catedrático e presidente do Conselho Científico da Escola das 
Artes da Universidade Católica Portuguesa (UCP). Doutor desde 
2002 e agregado em História da Arte pela Faculdade de Letras da 
Universidade do Porto, desde 2006, onde defendeu a sua 
dissertação de mestrado em 1997. Diretor do Centro Interpretativo 
da Ourivesaria do Norte de Portugal (CITAR–EA/UCP) e antigo 
diretor do Centro de Investigação em Ciência e Tecnologia das 
Artes (CITAR), de 2011-2016. Académico Correspondente da 
Academia Portuguesa da História, desde 2003, e da Academia 
Nacional de Belas-Artes, desde 2001. Presidiu ao Conselho Diretor 
do Círculo Dr. José de Figueiredo/Amigos do Museu Nacional de 
Soares dos Reis, Porto, entre 1997 e 2006.

Kirstin Kennedy é conservadora de ourivesaria inglesa e europeia 
no Victoria & Albert Museum, em Londres, e editora da revista 
Jewellery History Today, publicação da Sociedade de Historiadores 
da Joalharia do Reino Unido.
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Corpo e Joia: Tensões Passadas, Presentes e 
Futuras
Ana Paula de Campos (BR)

Se em meados dos anos 1960/1970 uma nova joalheria emergia 
em sintonia com uma «revolução corporal», como se configurou a 
relação corpo-joia em outras épocas? Essa foi a pergunta que deu 
início a minha pesquisa de pós-doutorado, cujo desafio consistiu 
em identificar distintas concepções de corpo e de subjetividade, 
relacionando-as às joias, com ênfase nas funções e significados 
sociais dos ornamentos. A proposta dessa palestra é apresentar 
alguns aspectos dessa investigação e convidar a repensar o par 
corpo-joia a partir dos diferentes contextos e significados históricos 
que moldaram e foram expressos por esse encontro no Ocidente. 
O recorte escolhido aqui enfatiza as forças que operam na 
articulação entre corpo e joia, bem como as que se mobilizaram a 
partir dela. Nesse sentido analisar os significados que corpo e joia 
foram forjando ao longo do tempo implica em considerar as 
relações de poder que daí decorrem, ultrapassando a naturalização 
de alguns discursos. É preciso observar que não se trata de uma 
simples associação entre elementos, mas sim da construção de 
algo novo e distinto, capaz de ultrapassar os significados 
intrínsecos a ambos por meio das tensões que se produzem entre 
eles.Por fim, ampliando a perspectiva dessas relações e, por que 
não, perturbando algumas certezas, tomaremos o tema dessa 
Bienal – Suor Frio – como disparador de questionamentos sobre o 
futuro da relação corpo-joia, especialmente diante desse cenário 
pandêmico e/ou pós-pandêmico, com seus aspectos sem 
precedentes na história humana.

[título e sinopse a anunciar]
Bárbara Coutinho (PT)
 

Programa

CORPO
Colóquio Parte I
16 de setembro, quinta
15h–18h
Apresentação e moderação  
João Paulo Queiroz

Lauren Kalman: Bodyhood and Jewelleriness 
Liesbeth den Besten (NL)

Durante os anos 1960-1980, o corpo ajudou a libertar a joalharia de 
requisitos ornamentais, financeiros e de representação que eram 
tidos como garantidos desde tempos imemoriais. Artistas como 
Gijs Bakker + Emmy Van Leersum (anos 1960-1970), Peter Skubic 
(anos 1970), Otto Künzli e Gerd Rothmann (1982), acrescentaram 
uma nova perspetiva ao interior, ao exterior e à perceção do corpo. 
Durante algum tempo, a ideia da joalharia como um objeto que 
reflete a moda, o gosto e a condição financeira e moral do cliente 
pareceu obsoleta e algo a que tínhamos de resistir. Neste 
processo, o corpo substituiu a pessoa ou o cliente. O corpo 
passou de enquadramento necessário para pendurar uma peça a 
objeto performático. Por diversas razões (que não posso 
aprofundar aqui), esta evolução foi cortada ainda em botão, antes 
de poder realmente florescer. Uma representante de uma nova 
geração que usa o corpo como objeto de investigação, de forma 
bastante radical, é Lauren Kalman. Kalman (1980) é uma artista 
americana interdisciplinar que usa o seu corpo, a fotografia, a 
escultura, a joalharia, as performances e as instalações para testar 
os limites do seu corpo, evocar sentimentos de repulsa e 
expressar ideias sobre feminismo, beleza, sexualidade e 
ornamento. Estudou joalharia e metais, fundição, arte e tecnologia. 
O seu trabalho, independentemente do tamanho ou dos meios que 
usa, tem um grau de «jewelleriness» que o torna único no contexto 
da Body Art e da Arte Feminista. Na minha conferência abordarei 
brevemente algumas evocações do corpo na história da joalharia 
contemporânea e passarei de seguida a Lauren Kalman, 
analisando o papel da joalharia na sua Body Art.

Onde e quando?
O colóquio decorre, de 16 a 18 de setembro de 2021, na Brotéria, 
em Lisboa, em três horários distintos — quinta-feira: 15h-18h; 
sexta-feira: 18h-21h; sábado: 10h-13h. A duração total do colóquio 
será de nove horas e será emitido um certificado de participação.
 
Como decorre e em que regime? 
Cada dia tem a duração de três horas preenchidas com uma 
apresentação geral (10 minutos), três apresentações de cada 
convidado (5 minutos cada), três partes expositivas (30 minutos 
cada) seguidas, cada uma, de debate com o público (até 15 
minutos cada) e uma conclusão final feita pelo moderador (10 
minutos). No final da segunda parte expositiva e do respectivo 
debate, haverá uma pausa de 15 minutos. É recomendado o uso 
de materiais audiovisuais. Devido à crise pandémica, o colóquio 
decorrerá de forma mista: presencial e online. O colóquio será em 
inglês.

 
A quem se destina?
Artistas, investigadores, estudantes, docentes, agentes culturais 
públicos e privados, outros interessados nos temas.
 
Quais os objectivos? 
– colocar em diálogo investigadores, artistas e público;
– refletir sobre o corpo, o medo e a proteção no passado e no 
presente;
– refletir sobre como estes grandes temas têm sido trabalhados 
pelos artistas;
– refletir sobre as coleções dos museus de São Roque e da 
Farmácia e a sua pertinência hoje;
– pensar a joalharia no passado e no presente e o modo como se 
relaciona com estes temas;
– refletir sobre o momento atual e a importância que a arte tem 
como seu testemunho.

1ª Bienal Joalharia 
Contemporânea 
Lisboa

Notas biográficas

Liesbeth den Besten (Amesterdão, 1956) é historiadora de arte e 
trabalha internacionalmente como escritora, curadora, professora e 
conferencista no campo da joalharia contemporânea. Trabalhou na 
Fundação Françoise van de Bosch l, como secretária-geral, entre 
1992 e 2016, e como presidente em 2000. Foi membro do Comité 
Editorial e do Conselho de Administração do Art Jewelry Forum 
entre 2013 e 2019. É membro do Conselho Consultivo do «Journal 
of Jewellery Research». Ensina, desde 2016, História da Joalharia 
na Saint Lucas Academy, em Antuérpia, Bélgica. Com Gijs Bakker, 
Ted Noten e Ruudt Peters é uma das fundadoras do Mestrado em 
Joalharia MASieraad. O programa temporário de dois anos MA 
Challenging Jewellery (2018-2020) no Sandberg Institute em 
Amsterdam foi o primeiro curso. A partir de 2021-2022 um novo 
programa permanente de mestrado MASieraad 
Hasselt-Amsterdam terá início na PXL-MAD School of Arts em 
Hasselt, Bélgica. Den Besten e os outros fundadores estão 
ativamente envolvidos no ensino no MASieraad H-A. É autora de 
diversas publicações importantes sobre crafts e joalharia 
contemporânea. O seu livro «On Jewellery: A Compendium of 
International Contemporary Art Jewellery» (2011), um bestseller, foi 
publicado pela editora arnoldsche Art Publishers. 

Ana Paula de Campos (Campinas, 1969) realizou o 
pós-doutoramento «Corpo Jóia e Identidade: narrativas na 
contramão» em Psicologia em 2018, o doutoramento 
«Arte-Joalheria: uma cartografia pessoal» em Artes em 2011, o 
mestrado «Jóia Contemporânea Brasileira: reflexões sob a ótica de 
alguns criadores» em Educação, Arte e História da Cultura em 
1997 e o bacharelado em Desenho Industrial em 1989. Dedica-se, 
há mais de vinte cinco anos, a atividades académicas, culturais e 
de pesquisa nas áreas de design, moda e arte. Como 
pesquisadora e joalheira, também participou em exposições, deu 
palestras e publicou diversos artigos sobre adornos, materiais e 
corpo. Conectar a joalharia com outras áreas do conhecimento, 
para criar uma forma transversal de pensar e fazer, constitui o seu 
principal interesse de investigação e enquadramento conceptual 
das suas práticas de ensino e criação.

MEDO
Colóquio Parte II
17 de setembro, sexta
18h–21h
Apresentação e moderação  
Kadri Mälk (EE)

Freeze!
Alena Alexandrova (NL)

As imagens estão paradas. Por vezes têm o poder de nos aquietar, 
de nos imobilizar. Fixos ao nosso lugar, somos reduzidos ao ato de 
olhar, ficamos petrificados. Pode-se dizer que, nesse momento, 
tornamo-nos uma imagem. A história do medo, paralisador, e a 
petrificação são um motivo visual fértil, associado com a mítica 
Medusa, o belo ou muito feio monstro decapitado por Perseu. Esta 
história alia o olhar, decapitação, frontalidade, desvio do olhar, 
invisibilidade. Também é um motivo de produção de imagens 
como resultado de um medo intenso. O olhar da Medusa conserva 
o seu poder de petrificar mesmo depois de morta. O seu rosto é 
persistentemente descrito como frontal e frontalidade é um modo 
de se dirigir diretamente a quem a observa. Um olhar ousado, ela 
desafia-nos a olhar e paralisar, ou temos de desviar o olhar, evitar o 
dela e mantermo-nos vivos. Esta é uma história do ou de olhar as 
imagens e do nosso envolvimento emocional com elas, o mortal 
feitiço de olhar. É também uma história de transportar a cabeça 
como uma arma que simultaneamente mata e faz imagens. 
Lembra alguma coisa? Esta é uma história de algo que pertence à 
fotografia — a imagem produzida no interior de um aparelho cujo 
olhar vazio paralisa as coisas vivas em imagens paradas. A cabeça 
da Medusa, ou «gorgoneion», aparece em armaduras, arquitetura, 
joalharia, roupa, cerâmica. Este motivo e a sua transformação num 
objeto que pode ser usado, marca o nosso desejo de proteção e 
reconhece simultaneamente o nosso medo. É também um motivo 
de iconopoeisis, um momento especial de criação instantânea de 
imagens que necessita de uma mão para as moldar, formar ou 
modelar. Os dois protagonistas contemporâneos que serão 
abordados no colóquio são a ação fotográfica e o nosso desejo de 
usar objetos no corpo, que entre outras coisas, é ainda o nosso 
desejo arcaico de proteção.

Bárbara Coutinho (Lisboa, 1971) é historiadora de arte, diretora e 
programadora do MUDE – Museu do Design e da Moda desde 
2006, e professora auxiliar convidada do Instituto Superior Técnico 
– Universidade de Lisboa, onde leciona Teoria e História da 
Arquitetura. É licenciada em História de Arte, mestre em História de 
Arte Contemporânea, pós-graduada em Educação em História de 
Arte e doutora em Cultura e Tecnologia em Arquitetura com a tese 
«O Espaço Expositivo como Obra Total de Arte – O Museu do 
Século XXI, um Lugar para Uma Experiência Estética Global». O 
seu trabalho divide-se entre o ensino, a curadoria e a escrita, tendo 
como principal campo de investigação a museologia, a prática 
curatorial e o espaço expositivo, com enfoque nas inter-relações 
entre os vários campos do design, a arte contemporânea e a 
arquitetura.

João Paulo Queiroz (Aveiro, 1966) fez o Curso Superior de Pintura 
na Escola Superior de Belas-Artes de Lisboa. É mestre em 
Comunicação pelo ISCTE – Instituto Universitário de Lisboa e 
doutor em Belas-Artes pela Universidade de Lisboa. É professor na 
Faculdade de Belas-Artes da Universidade de Lisboa, e professor 
nos cursos de doutoramento em Ensino da Universidade do Porto 
e de doutoramento em Artes da Universidade de Sevilha. É 
coordenador do Congresso Internacional CSO - Criadores sobre 
Outras Obras (anual, desde 2010) e diretor das revistas 
académicas «Estúdio», «Gama», e «Croma». É coordenador do 
Congresso Matéria-Prima, Práticas das Artes Visuais no Ensino 
Básico e Secundário (anual, desde 2012). Dirige a revista 
«Matéria-Prima». É membro de diversas comissões e painéis 
científicos, de avaliação, e conselhos editoriais e consultor da 
Fundação para a Ciência e a Tecnologia, Portugal. Atualmente, é 
presidente do CIEBA – Centro de Estudos e Investigação em 
Belas-Artes e presidente da Sociedade Nacional de Belas-Artes, 
Portugal. Com diversas exposições individuais de pintura, em 2004 
foi distinguido pela Academia Nacional de Belas-Artes com o 
Prémio de Pintura Gustavo Cordeiro Ramos.

[título e sinopse a anunciar]
João Norton de Matos SJ 

Medo
Rosa Maria Mota

«a noite chega irrequieta de cíclicos ventos, cintilam peixes nas paredes do 
quarto durmo sobre as águas e tenho medo (...)» Al Berto in «O Medo».

 
O medo é inerente à condição humana. Se, por um lado, foi o 
medo que permitiu a sobrevivência das espécies, por outro, muitos 
medos arquitectados serviram como meio de controle das 
populações. Além destes, existem os medos cíclicos, que, com 
diferente intensidade, nos amedrontam a todos: os medos das 
doenças, das pestes, da penúria, da infelicidade, de tudo o que nos 
ameaça e destrói e sobre o que não temos controle. E existem 
ainda os medos do irracional, dos fantasmas, dos maus olhados e 
dos bruxedos, fundamentados em mitos ancestrais que passam 
de geração em geração e que formam o imaginário e o sentido 
mágico de cada sociedade. Para combater todos os medos que 
assolaram o homem, desde sempre se utilizaram componentes 
encantatórios, que se misturaram com elementos decorativos, 
muitas vezes confundindo os usos. Apesar de a cultura tradicional 
portuguesa se encontrar fortemente condicionada pelo catolicismo, 
as peças de índole religiosa misturaram-se com outras que 
veiculavam crenças mágicas, usadas juntamente com os 
ornamentos da figura humana. O significado e poder místico 
destes amuletos estaria ligado ao material e ao formato 
apotropaicos e à sua inerente simbologia e, durante séculos, contra 
ventos e marés, apaziguaram medos atávicos.

Notas biográficas

Alena Alexandrova (Amesterdão) é especialista em teoria da 
cultura e curadora independente. Ensina no departamento de Artes 
Visuais e Fotografia da Gerrit Rietveld Academy em Amesterdão. 
Obteve o doutoramento pela Universidade de Amesterdão. Está a 
escrever o livro «Anarchic Infrastructures: Re-Casting the Archive, 
Displacing Chronologies». É autora de «Breaking Resemblance. The 
Role of Religious Motifs in Contemporary Art» (Fordham University 
Press, 2017), publicou internacionalmente nos campos da estética, 
performance e estudos visuais e contribui regularmente para 
exposições e catálogos. Fez a curadoria de exposições sobre o 
conceito de «anarqueologia». Ensinou no Master of Fine Arts, 
Faculty of Fine Art, Music and Design, Universidade de Bergen, 
Noruega, e no Dutch Art Institute, Arnhem. Foi investigadora 
convidada no Humanities Center, Universidade Johns Hopkins, 
Atelier Holsboer, Cité des Arts, em Paris, e palestrante convidada na 
Academy of Fine Arts, em Nuremberga.

João Norton de Matos (Lisboa, 1963) é jesuíta desde 1990 e foi 
ordenado padre em 2002. É professor auxiliar convidado de 
Estética e Teologia na Universidade Católica Portuguesa. Trabalha 
na Brotéria (revista e centro cultural) e é pároco da igreja da 
Encarnação, em Lisboa. Em 2018, defendeu a tese de 
doutoramento em Teologia Fundamental — sobre a crise moderna 
da arte sacra — no Centre Sèvres, Facultées jésuites de Paris, onde, 
depois da conclusão da licenciatura pela Faculdade de Teologia da 
Universidad Pontificia de Comillas, em Madrid, completou o 
segundo ciclo na mesma área de estudos. Fez o DEA em Estética 
e Filosofia da Arte na Université Catholique de Louvain, tendo 
anteriormente completado a licenciatura em Filosofia pela 
Faculdade de Filosofia de Braga da Universidade Católica 
Portuguesa, a licenciatura em Arquitetura pela Faculdade de 
Arquitetura da Universidade Técnica de Lisboa e frequentado o 
curso de Desenho Artístico no Ar.Co — Centro de Arte e 
Comunicação Visual, em Lisboa.

Rosa Maria Mota (Lousada, Porto, 1959) é investigadora do CITAR 
– Centro de Investigação em Ciência e Tecnologia das Artes da 
Universidade Católica Portuguesa, universidade onde, como 
bolseira da Fundação para a Ciência e a Tecnologia, obteve, após a 
licenciatura em Arte e Património, o grau de doutor e o de mestre. 
O seu trabalho de pesquisa incide sobre o ouro popular e o seu 
percurso, nos séculos XIX e XX, no Norte Portugal. Sobre a 
temática, publicou livros e artigos e fez apresentações públicas em 
Portugal, Espanha e Brasil. Foi professora convidada na 
Universidade Católica Portuguesa, realizou vídeos e participou em 
documentários e programas de televisão relacionados com o 
fenómeno da ourivesaria popular em Portugal.

Kadri Mälk (Tallinn, 1958) iniciou os seus estudos de Pintura na 
Tartu Kunstiakadeemia em 1977, e formou-se na Eesti 
Kunstiakadeemia, em 1986, com a professora Leili Kuldkepp. Entre 
1986 e 1993 trabalhou como artista independente. Em 1993, entrou 
para o Instituto de Design de Lahto, na Finlândia, para estudar 
Gemologia com Esko Timonen e completou os seus estudos no 
atelier de lapidação de Bernd Munsteiner na Alemanha. Colabora 
com a Eesti Kunstiakadeemia desde 1989 e é diretora e professora 
no departamento de joalharia desde 1996. Realizou numerosas 
exposições, a solo e coletivas, e proferiu conferências, tanto na 
Estónia como internacionalmente. E a sua obra integra várias 
coleções públicas e privadas. Autora e editora de livros e textos 
sobre joalharia desde os anos 1990, incluindo: «Millennium» (1994, 
1997), «Kadri Mälk» (2001), «Metal 1, 2, 3» (1999, 2004, 2014), 
«Twilight» (2005), «Chroma/Monochroma» (2006), «Just Must» (2008), 
«Õhuloss» (2011), a edição especial «Kunst.ee» sobre joalharia 
(2005, 2012) e os livros de artista «Testament» (2016) e «HUNT: 
Kadri Mälk’s Jewellery Collection» (2020). É joalheira de profissão e 
metafisíca por ocupação. A marca estética de Kadri é negra, 
esotérica, poética e sobrenatural. Uma das suas paixões é 
colecionar joalharia. Vive e trabalha na Estónia.

PROTEÇÃO
Colóquio Parte III
18 de setembro, sábado
10h–13h
Apresentação e moderação  
Kirstin Kennedy (UK)

Máscara, Proteção e Elegância
Denis Bruna (FR)

Para limitar os riscos de contágio da covid-19, todos fomos 
obrigados a usar uma máscara. Em alguns países, como a França, 
a dificuldade em obter máscaras cirúrgicas, no início da pandemia, 
levou à produção caseira de máscaras de tecido. Quando as 
máscaras ficaram disponíveis, lojas, lojas de museus e muitos 
websites ofereceram máscaras de tecido com cores e padrões 
variados para se diferenciarem da uniformidade e da triste 
aparência das máscaras azuis. Para uma pessoa preocupada com 
a elegância, a máscara cirúrgica não fica bem com um fato ou 
vestido de noite. Designers de moda, «Maisons de Mode» e artistas 
transformaram a máscara de objeto necessário em acessório de 
moda que se inscreve numa longa história. Na verdade, do século 
XVI em diante, pinturas e gravuras mostram mulheres a usar 
máscaras de veludo negro para protegerem a pele do sol ou para 
protegerem a sua privacidade. Alguns cronistas dizem, inclusive, 
que o negro da máscara fazia o pescoço parecer mais branco. 
Esta reflexão traça a história da máscara, mas examinará também 
as noções combinadas de proteção e elegância.

Relíquias e Objetos de Proteção no Património de 
São Roque [título provisório]
Teresa Morna

A ideia de proteção está presente em várias dimensões do 
património da Santa Casa da Misericórdia de Lisboa. Esta noção 
está implícita na própria missão estruturante da Instituição não 
apenas pela responsabilidade que esta detém no apoio à 

população mais vulnerável e carenciada, mas também pelo 
encargo que assume na conservação do valioso património — de 
âmbito histórico, artístico, religioso e social — que tem à sua guarda. 
Este conceito evidencia-se também na própria missão do Museu 
de São Roque, cuja responsabilidade primordial é conservar os 
bens culturais que tem à sua guarda para que estes possam ser 
plenamente fruídos. Mas manifesta-se particularmente na natureza 
das suas coleções, em especial na coleção de relicários, cuja 
função original era proteger as relíquias sagradas. 
Neste universo incluem-se também objetos que extravasam a 
natureza religiosa e que abraçam uma dimensão social, de que é 
bom exemplo a coleção de sinais de expostos conservada no 
Arquivo Histórico da Santa Casa da Misericórdia de Lisboa.

Objetos de Proteção na Coleção do Museu da 
Farmácia
João Neto

Adquirir, Vender e Penhorar para Proteger através 
de Joalharia e Adornos de Ouro em Portugal 
(Séculos XVI-XX)
Gonçalo de Vasconcelos e Sousa

Em Portugal, a tradição da aquisição de peças de joalharia e de 
adornos de ouro, tanto femininos como masculinos, constituía uma 
forma de cumprir um conjunto de funções sociais e estéticas, que 
talvez possam alcançar um leque bem mais variado do que se 
possa, à partida, pensar. Devido ao valor dos metais preciosos e/ou 
das gemas neles utilizados, uma das funções da joia ou do adorno 
áureo era a de constituir um meio de que o proprietário se poderia 
socorrer em momentos de necessidades económicas, fossem 
elas estruturais ou simplesmente conjunturais. Umas vezes o 
objeto era vendido, outras colocado em penhor, podendo ser 
reavido posteriormente. Em diversas ocasiões de dificuldades 
financeiras, naturalmente que em diferente escala, os vários 
testamentos sociais destinavam os seus adornos preciosos para 
poderem ser vendidos ou colocados em penhor junto de 
determinadas pessoas, a troco de uma verba. Existe alguma 

documentação referente a vendas de peças, mas as informações 
documentais mais abundantes e estudadas são respeitantes ao 
empenho de peças de joalharia e adornos de ouro, partindo de 
informações desde o século XVI até ao século XX. Será 
referenciado um conjunto de situações historicamente localizadas 
em que os adornos preciosos serviram como salvaguarda 
económica dos seus possuidores, ilustrando o papel das peças 
desta natureza na proteção do indivíduo ante os problemas de falta 
de recursos económicos.

Notas biográficas

Denis Bruna (Aubagne, 1967) é doutor em História pela 
Universidade de Paris 1 Panthéon-Sorbonne e diretor de 
investigação e integrou em 2011 o Musée des Arts Décoratifs de 
Paris como curador principal das coleções de Moda e Têxtil 
anteriores ao século XIX. É também professor de história da moda 
e do vestuário na École du Louvre. A sua investigação centrou-se 
na história e iconografia da moda, costumes indumentários e o 
corpo. As suas publicações incluem «Piercing, sur les traces d’une 
infamie médiévale» (Textuel, 2001), «Bijoux oubliés du Moyen Âge» 
(Seuil, 2008) e «Histoire des modes et du vêtement du Moyen Âge 
au XXIe siècle» (Textuel, 2018). Foi curador, no Musée des Arts 
Décoratifs de Paris, de «La Mécanique des dessous, une histoire 
indiscrète de la silhouette» (2013), «Tenue correcte exigée, quand le 
vêtement fait scandale» (2016) e «Marche et démarche, une histoire 
de la chaussure».

Teresa Morna é diretora do Museu de São Roque. Nesta qualidade 
tem assumido a coordenação das atividades do Museu de São 
Roque nas diferentes componentes museológicas, salientando-se 
a coordenação científica do projeto de requalificação do Museu de 
São Roque e a coordenação do programa de beneficiação da 
Igreja de São Roque, através da implementação de ações de 
conservação e restauro em património móvel e integrado, 
evidenciando-se, neste âmbito, o projeto de requalificação da 
Capela de São João Baptista.

João Neto é diretor do Museu da Farmácia e presidente da APOM 
– Associação Portuguesa de Museologia.

Gonçalo de Vasconcelos e Sousa (Porto, 1970) é professor 
catedrático e presidente do Conselho Científico da Escola das 
Artes da Universidade Católica Portuguesa (UCP). Doutor desde 
2002 e agregado em História da Arte pela Faculdade de Letras da 
Universidade do Porto, desde 2006, onde defendeu a sua 
dissertação de mestrado em 1997. Diretor do Centro Interpretativo 
da Ourivesaria do Norte de Portugal (CITAR–EA/UCP) e antigo 
diretor do Centro de Investigação em Ciência e Tecnologia das 
Artes (CITAR), de 2011-2016. Académico Correspondente da 
Academia Portuguesa da História, desde 2003, e da Academia 
Nacional de Belas-Artes, desde 2001. Presidiu ao Conselho Diretor 
do Círculo Dr. José de Figueiredo/Amigos do Museu Nacional de 
Soares dos Reis, Porto, entre 1997 e 2006.

Kirstin Kennedy é conservadora de ourivesaria inglesa e europeia 
no Victoria & Albert Museum, em Londres, e editora da revista 
Jewellery History Today, publicação da Sociedade de Historiadores 
da Joalharia do Reino Unido.
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Corpo e Joia: Tensões Passadas, Presentes e 
Futuras
Ana Paula de Campos (BR)

Se em meados dos anos 1960/1970 uma nova joalheria emergia 
em sintonia com uma «revolução corporal», como se configurou a 
relação corpo-joia em outras épocas? Essa foi a pergunta que deu 
início a minha pesquisa de pós-doutorado, cujo desafio consistiu 
em identificar distintas concepções de corpo e de subjetividade, 
relacionando-as às joias, com ênfase nas funções e significados 
sociais dos ornamentos. A proposta dessa palestra é apresentar 
alguns aspectos dessa investigação e convidar a repensar o par 
corpo-joia a partir dos diferentes contextos e significados históricos 
que moldaram e foram expressos por esse encontro no Ocidente. 
O recorte escolhido aqui enfatiza as forças que operam na 
articulação entre corpo e joia, bem como as que se mobilizaram a 
partir dela. Nesse sentido analisar os significados que corpo e joia 
foram forjando ao longo do tempo implica em considerar as 
relações de poder que daí decorrem, ultrapassando a naturalização 
de alguns discursos. É preciso observar que não se trata de uma 
simples associação entre elementos, mas sim da construção de 
algo novo e distinto, capaz de ultrapassar os significados 
intrínsecos a ambos por meio das tensões que se produzem entre 
eles.Por fim, ampliando a perspectiva dessas relações e, por que 
não, perturbando algumas certezas, tomaremos o tema dessa 
Bienal – Suor Frio – como disparador de questionamentos sobre o 
futuro da relação corpo-joia, especialmente diante desse cenário 
pandêmico e/ou pós-pandêmico, com seus aspectos sem 
precedentes na história humana.

[título e sinopse a anunciar]
Bárbara Coutinho (PT)
 

Programa

CORPO
Colóquio Parte I
16 de setembro, quinta
15h–18h
Apresentação e moderação  
João Paulo Queiroz

Lauren Kalman: Bodyhood and Jewelleriness 
Liesbeth den Besten (NL)

Durante os anos 1960-1980, o corpo ajudou a libertar a joalharia de 
requisitos ornamentais, financeiros e de representação que eram 
tidos como garantidos desde tempos imemoriais. Artistas como 
Gijs Bakker + Emmy Van Leersum (anos 1960-1970), Peter Skubic 
(anos 1970), Otto Künzli e Gerd Rothmann (1982), acrescentaram 
uma nova perspetiva ao interior, ao exterior e à perceção do corpo. 
Durante algum tempo, a ideia da joalharia como um objeto que 
reflete a moda, o gosto e a condição financeira e moral do cliente 
pareceu obsoleta e algo a que tínhamos de resistir. Neste 
processo, o corpo substituiu a pessoa ou o cliente. O corpo 
passou de enquadramento necessário para pendurar uma peça a 
objeto performático. Por diversas razões (que não posso 
aprofundar aqui), esta evolução foi cortada ainda em botão, antes 
de poder realmente florescer. Uma representante de uma nova 
geração que usa o corpo como objeto de investigação, de forma 
bastante radical, é Lauren Kalman. Kalman (1980) é uma artista 
americana interdisciplinar que usa o seu corpo, a fotografia, a 
escultura, a joalharia, as performances e as instalações para testar 
os limites do seu corpo, evocar sentimentos de repulsa e 
expressar ideias sobre feminismo, beleza, sexualidade e 
ornamento. Estudou joalharia e metais, fundição, arte e tecnologia. 
O seu trabalho, independentemente do tamanho ou dos meios que 
usa, tem um grau de «jewelleriness» que o torna único no contexto 
da Body Art e da Arte Feminista. Na minha conferência abordarei 
brevemente algumas evocações do corpo na história da joalharia 
contemporânea e passarei de seguida a Lauren Kalman, 
analisando o papel da joalharia na sua Body Art.

Onde e quando?
O colóquio decorre, de 16 a 18 de setembro de 2021, na Brotéria, 
em Lisboa, em três horários distintos — quinta-feira: 15h-18h; 
sexta-feira: 18h-21h; sábado: 10h-13h. A duração total do colóquio 
será de nove horas e será emitido um certificado de participação.
 
Como decorre e em que regime? 
Cada dia tem a duração de três horas preenchidas com uma 
apresentação geral (10 minutos), três apresentações de cada 
convidado (5 minutos cada), três partes expositivas (30 minutos 
cada) seguidas, cada uma, de debate com o público (até 15 
minutos cada) e uma conclusão final feita pelo moderador (10 
minutos). No final da segunda parte expositiva e do respectivo 
debate, haverá uma pausa de 15 minutos. É recomendado o uso 
de materiais audiovisuais. Devido à crise pandémica, o colóquio 
decorrerá de forma mista: presencial e online. O colóquio será em 
inglês.

 
A quem se destina?
Artistas, investigadores, estudantes, docentes, agentes culturais 
públicos e privados, outros interessados nos temas.
 
Quais os objectivos? 
– colocar em diálogo investigadores, artistas e público;
– refletir sobre o corpo, o medo e a proteção no passado e no 
presente;
– refletir sobre como estes grandes temas têm sido trabalhados 
pelos artistas;
– refletir sobre as coleções dos museus de São Roque e da 
Farmácia e a sua pertinência hoje;
– pensar a joalharia no passado e no presente e o modo como se 
relaciona com estes temas;
– refletir sobre o momento atual e a importância que a arte tem 
como seu testemunho.

Notas biográficas

Liesbeth den Besten (Amesterdão, 1956) é historiadora de arte e 
trabalha internacionalmente como escritora, curadora, professora e 
conferencista no campo da joalharia contemporânea. Trabalhou na 
Fundação Françoise van de Bosch l, como secretária-geral, entre 
1992 e 2016, e como presidente em 2000. Foi membro do Comité 
Editorial e do Conselho de Administração do Art Jewelry Forum 
entre 2013 e 2019. É membro do Conselho Consultivo do «Journal 
of Jewellery Research». Ensina, desde 2016, História da Joalharia 
na Saint Lucas Academy, em Antuérpia, Bélgica. Com Gijs Bakker, 
Ted Noten e Ruudt Peters é uma das fundadoras do Mestrado em 
Joalharia MASieraad. O programa temporário de dois anos MA 
Challenging Jewellery (2018-2020) no Sandberg Institute em 
Amsterdam foi o primeiro curso. A partir de 2021-2022 um novo 
programa permanente de mestrado MASieraad 
Hasselt-Amsterdam terá início na PXL-MAD School of Arts em 
Hasselt, Bélgica. Den Besten e os outros fundadores estão 
ativamente envolvidos no ensino no MASieraad H-A. É autora de 
diversas publicações importantes sobre crafts e joalharia 
contemporânea. O seu livro «On Jewellery: A Compendium of 
International Contemporary Art Jewellery» (2011), um bestseller, foi 
publicado pela editora arnoldsche Art Publishers. 

Ana Paula de Campos (Campinas, 1969) realizou o 
pós-doutoramento «Corpo Jóia e Identidade: narrativas na 
contramão» em Psicologia em 2018, o doutoramento 
«Arte-Joalheria: uma cartografia pessoal» em Artes em 2011, o 
mestrado «Jóia Contemporânea Brasileira: reflexões sob a ótica de 
alguns criadores» em Educação, Arte e História da Cultura em 
1997 e o bacharelado em Desenho Industrial em 1989. Dedica-se, 
há mais de vinte cinco anos, a atividades académicas, culturais e 
de pesquisa nas áreas de design, moda e arte. Como 
pesquisadora e joalheira, também participou em exposições, deu 
palestras e publicou diversos artigos sobre adornos, materiais e 
corpo. Conectar a joalharia com outras áreas do conhecimento, 
para criar uma forma transversal de pensar e fazer, constitui o seu 
principal interesse de investigação e enquadramento conceptual 
das suas práticas de ensino e criação.

MEDO
Colóquio Parte II
17 de setembro, sexta
18h–21h
Apresentação e moderação  
Kadri Mälk (EE)

Freeze!
Alena Alexandrova (NL)

As imagens estão paradas. Por vezes têm o poder de nos aquietar, 
de nos imobilizar. Fixos ao nosso lugar, somos reduzidos ao ato de 
olhar, ficamos petrificados. Pode-se dizer que, nesse momento, 
tornamo-nos uma imagem. A história do medo, paralisador, e a 
petrificação são um motivo visual fértil, associado com a mítica 
Medusa, o belo ou muito feio monstro decapitado por Perseu. Esta 
história alia o olhar, decapitação, frontalidade, desvio do olhar, 
invisibilidade. Também é um motivo de produção de imagens 
como resultado de um medo intenso. O olhar da Medusa conserva 
o seu poder de petrificar mesmo depois de morta. O seu rosto é 
persistentemente descrito como frontal e frontalidade é um modo 
de se dirigir diretamente a quem a observa. Um olhar ousado, ela 
desafia-nos a olhar e paralisar, ou temos de desviar o olhar, evitar o 
dela e mantermo-nos vivos. Esta é uma história do ou de olhar as 
imagens e do nosso envolvimento emocional com elas, o mortal 
feitiço de olhar. É também uma história de transportar a cabeça 
como uma arma que simultaneamente mata e faz imagens. 
Lembra alguma coisa? Esta é uma história de algo que pertence à 
fotografia — a imagem produzida no interior de um aparelho cujo 
olhar vazio paralisa as coisas vivas em imagens paradas. A cabeça 
da Medusa, ou «gorgoneion», aparece em armaduras, arquitetura, 
joalharia, roupa, cerâmica. Este motivo e a sua transformação num 
objeto que pode ser usado, marca o nosso desejo de proteção e 
reconhece simultaneamente o nosso medo. É também um motivo 
de iconopoeisis, um momento especial de criação instantânea de 
imagens que necessita de uma mão para as moldar, formar ou 
modelar. Os dois protagonistas contemporâneos que serão 
abordados no colóquio são a ação fotográfica e o nosso desejo de 
usar objetos no corpo, que entre outras coisas, é ainda o nosso 
desejo arcaico de proteção.

1ª Bienal Joalharia 
Contemporânea 
Lisboa

Bárbara Coutinho (Lisboa, 1971) é historiadora de arte, diretora e 
programadora do MUDE – Museu do Design e da Moda desde 
2006, e professora auxiliar convidada do Instituto Superior Técnico 
– Universidade de Lisboa, onde leciona Teoria e História da 
Arquitetura. É licenciada em História de Arte, mestre em História de 
Arte Contemporânea, pós-graduada em Educação em História de 
Arte e doutora em Cultura e Tecnologia em Arquitetura com a tese 
«O Espaço Expositivo como Obra Total de Arte – O Museu do 
Século XXI, um Lugar para Uma Experiência Estética Global». O 
seu trabalho divide-se entre o ensino, a curadoria e a escrita, tendo 
como principal campo de investigação a museologia, a prática 
curatorial e o espaço expositivo, com enfoque nas inter-relações 
entre os vários campos do design, a arte contemporânea e a 
arquitetura.

João Paulo Queiroz (Aveiro, 1966) fez o Curso Superior de Pintura 
na Escola Superior de Belas-Artes de Lisboa. É mestre em 
Comunicação pelo ISCTE – Instituto Universitário de Lisboa e 
doutor em Belas-Artes pela Universidade de Lisboa. É professor na 
Faculdade de Belas-Artes da Universidade de Lisboa, e professor 
nos cursos de doutoramento em Ensino da Universidade do Porto 
e de doutoramento em Artes da Universidade de Sevilha. É 
coordenador do Congresso Internacional CSO - Criadores sobre 
Outras Obras (anual, desde 2010) e diretor das revistas 
académicas «Estúdio», «Gama», e «Croma». É coordenador do 
Congresso Matéria-Prima, Práticas das Artes Visuais no Ensino 
Básico e Secundário (anual, desde 2012). Dirige a revista 
«Matéria-Prima». É membro de diversas comissões e painéis 
científicos, de avaliação, e conselhos editoriais e consultor da 
Fundação para a Ciência e a Tecnologia, Portugal. Atualmente, é 
presidente do CIEBA – Centro de Estudos e Investigação em 
Belas-Artes e presidente da Sociedade Nacional de Belas-Artes, 
Portugal. Com diversas exposições individuais de pintura, em 2004 
foi distinguido pela Academia Nacional de Belas-Artes com o 
Prémio de Pintura Gustavo Cordeiro Ramos.

[título e sinopse a anunciar]
João Norton de Matos SJ 

Medo
Rosa Maria Mota

«a noite chega irrequieta de cíclicos ventos, cintilam peixes nas paredes do 
quarto durmo sobre as águas e tenho medo (...)» Al Berto in «O Medo».

 
O medo é inerente à condição humana. Se, por um lado, foi o 
medo que permitiu a sobrevivência das espécies, por outro, muitos 
medos arquitectados serviram como meio de controle das 
populações. Além destes, existem os medos cíclicos, que, com 
diferente intensidade, nos amedrontam a todos: os medos das 
doenças, das pestes, da penúria, da infelicidade, de tudo o que nos 
ameaça e destrói e sobre o que não temos controle. E existem 
ainda os medos do irracional, dos fantasmas, dos maus olhados e 
dos bruxedos, fundamentados em mitos ancestrais que passam 
de geração em geração e que formam o imaginário e o sentido 
mágico de cada sociedade. Para combater todos os medos que 
assolaram o homem, desde sempre se utilizaram componentes 
encantatórios, que se misturaram com elementos decorativos, 
muitas vezes confundindo os usos. Apesar de a cultura tradicional 
portuguesa se encontrar fortemente condicionada pelo catolicismo, 
as peças de índole religiosa misturaram-se com outras que 
veiculavam crenças mágicas, usadas juntamente com os 
ornamentos da figura humana. O significado e poder místico 
destes amuletos estaria ligado ao material e ao formato 
apotropaicos e à sua inerente simbologia e, durante séculos, contra 
ventos e marés, apaziguaram medos atávicos.

Notas biográficas

Alena Alexandrova (Amesterdão) é especialista em teoria da 
cultura e curadora independente. Ensina no departamento de Artes 
Visuais e Fotografia da Gerrit Rietveld Academy em Amesterdão. 
Obteve o doutoramento pela Universidade de Amesterdão. Está a 
escrever o livro «Anarchic Infrastructures: Re-Casting the Archive, 
Displacing Chronologies». É autora de «Breaking Resemblance. The 
Role of Religious Motifs in Contemporary Art» (Fordham University 
Press, 2017), publicou internacionalmente nos campos da estética, 
performance e estudos visuais e contribui regularmente para 
exposições e catálogos. Fez a curadoria de exposições sobre o 
conceito de «anarqueologia». Ensinou no Master of Fine Arts, 
Faculty of Fine Art, Music and Design, Universidade de Bergen, 
Noruega, e no Dutch Art Institute, Arnhem. Foi investigadora 
convidada no Humanities Center, Universidade Johns Hopkins, 
Atelier Holsboer, Cité des Arts, em Paris, e palestrante convidada na 
Academy of Fine Arts, em Nuremberga.

João Norton de Matos (Lisboa, 1963) é jesuíta desde 1990 e foi 
ordenado padre em 2002. É professor auxiliar convidado de 
Estética e Teologia na Universidade Católica Portuguesa. Trabalha 
na Brotéria (revista e centro cultural) e é pároco da igreja da 
Encarnação, em Lisboa. Em 2018, defendeu a tese de 
doutoramento em Teologia Fundamental — sobre a crise moderna 
da arte sacra — no Centre Sèvres, Facultées jésuites de Paris, onde, 
depois da conclusão da licenciatura pela Faculdade de Teologia da 
Universidad Pontificia de Comillas, em Madrid, completou o 
segundo ciclo na mesma área de estudos. Fez o DEA em Estética 
e Filosofia da Arte na Université Catholique de Louvain, tendo 
anteriormente completado a licenciatura em Filosofia pela 
Faculdade de Filosofia de Braga da Universidade Católica 
Portuguesa, a licenciatura em Arquitetura pela Faculdade de 
Arquitetura da Universidade Técnica de Lisboa e frequentado o 
curso de Desenho Artístico no Ar.Co — Centro de Arte e 
Comunicação Visual, em Lisboa.

Rosa Maria Mota (Lousada, Porto, 1959) é investigadora do CITAR 
– Centro de Investigação em Ciência e Tecnologia das Artes da 
Universidade Católica Portuguesa, universidade onde, como 
bolseira da Fundação para a Ciência e a Tecnologia, obteve, após a 
licenciatura em Arte e Património, o grau de doutor e o de mestre. 
O seu trabalho de pesquisa incide sobre o ouro popular e o seu 
percurso, nos séculos XIX e XX, no Norte Portugal. Sobre a 
temática, publicou livros e artigos e fez apresentações públicas em 
Portugal, Espanha e Brasil. Foi professora convidada na 
Universidade Católica Portuguesa, realizou vídeos e participou em 
documentários e programas de televisão relacionados com o 
fenómeno da ourivesaria popular em Portugal.

Kadri Mälk (Tallinn, 1958) iniciou os seus estudos de Pintura na 
Tartu Kunstiakadeemia em 1977, e formou-se na Eesti 
Kunstiakadeemia, em 1986, com a professora Leili Kuldkepp. Entre 
1986 e 1993 trabalhou como artista independente. Em 1993, entrou 
para o Instituto de Design de Lahto, na Finlândia, para estudar 
Gemologia com Esko Timonen e completou os seus estudos no 
atelier de lapidação de Bernd Munsteiner na Alemanha. Colabora 
com a Eesti Kunstiakadeemia desde 1989 e é diretora e professora 
no departamento de joalharia desde 1996. Realizou numerosas 
exposições, a solo e coletivas, e proferiu conferências, tanto na 
Estónia como internacionalmente. E a sua obra integra várias 
coleções públicas e privadas. Autora e editora de livros e textos 
sobre joalharia desde os anos 1990, incluindo: «Millennium» (1994, 
1997), «Kadri Mälk» (2001), «Metal 1, 2, 3» (1999, 2004, 2014), 
«Twilight» (2005), «Chroma/Monochroma» (2006), «Just Must» (2008), 
«Õhuloss» (2011), a edição especial «Kunst.ee» sobre joalharia 
(2005, 2012) e os livros de artista «Testament» (2016) e «HUNT: 
Kadri Mälk’s Jewellery Collection» (2020). É joalheira de profissão e 
metafisíca por ocupação. A marca estética de Kadri é negra, 
esotérica, poética e sobrenatural. Uma das suas paixões é 
colecionar joalharia. Vive e trabalha na Estónia.

PROTEÇÃO
Colóquio Parte III
18 de setembro, sábado
10h–13h
Apresentação e moderação  
Kirstin Kennedy (UK)

Máscara, Proteção e Elegância
Denis Bruna (FR)

Para limitar os riscos de contágio da covid-19, todos fomos 
obrigados a usar uma máscara. Em alguns países, como a França, 
a dificuldade em obter máscaras cirúrgicas, no início da pandemia, 
levou à produção caseira de máscaras de tecido. Quando as 
máscaras ficaram disponíveis, lojas, lojas de museus e muitos 
websites ofereceram máscaras de tecido com cores e padrões 
variados para se diferenciarem da uniformidade e da triste 
aparência das máscaras azuis. Para uma pessoa preocupada com 
a elegância, a máscara cirúrgica não fica bem com um fato ou 
vestido de noite. Designers de moda, «Maisons de Mode» e artistas 
transformaram a máscara de objeto necessário em acessório de 
moda que se inscreve numa longa história. Na verdade, do século 
XVI em diante, pinturas e gravuras mostram mulheres a usar 
máscaras de veludo negro para protegerem a pele do sol ou para 
protegerem a sua privacidade. Alguns cronistas dizem, inclusive, 
que o negro da máscara fazia o pescoço parecer mais branco. 
Esta reflexão traça a história da máscara, mas examinará também 
as noções combinadas de proteção e elegância.

Relíquias e Objetos de Proteção no Património de 
São Roque [título provisório]
Teresa Morna

A ideia de proteção está presente em várias dimensões do 
património da Santa Casa da Misericórdia de Lisboa. Esta noção 
está implícita na própria missão estruturante da Instituição não 
apenas pela responsabilidade que esta detém no apoio à 

população mais vulnerável e carenciada, mas também pelo 
encargo que assume na conservação do valioso património — de 
âmbito histórico, artístico, religioso e social — que tem à sua guarda. 
Este conceito evidencia-se também na própria missão do Museu 
de São Roque, cuja responsabilidade primordial é conservar os 
bens culturais que tem à sua guarda para que estes possam ser 
plenamente fruídos. Mas manifesta-se particularmente na natureza 
das suas coleções, em especial na coleção de relicários, cuja 
função original era proteger as relíquias sagradas. 
Neste universo incluem-se também objetos que extravasam a 
natureza religiosa e que abraçam uma dimensão social, de que é 
bom exemplo a coleção de sinais de expostos conservada no 
Arquivo Histórico da Santa Casa da Misericórdia de Lisboa.

Objetos de Proteção na Coleção do Museu da 
Farmácia
João Neto

Adquirir, Vender e Penhorar para Proteger através 
de Joalharia e Adornos de Ouro em Portugal 
(Séculos XVI-XX)
Gonçalo de Vasconcelos e Sousa

Em Portugal, a tradição da aquisição de peças de joalharia e de 
adornos de ouro, tanto femininos como masculinos, constituía uma 
forma de cumprir um conjunto de funções sociais e estéticas, que 
talvez possam alcançar um leque bem mais variado do que se 
possa, à partida, pensar. Devido ao valor dos metais preciosos e/ou 
das gemas neles utilizados, uma das funções da joia ou do adorno 
áureo era a de constituir um meio de que o proprietário se poderia 
socorrer em momentos de necessidades económicas, fossem 
elas estruturais ou simplesmente conjunturais. Umas vezes o 
objeto era vendido, outras colocado em penhor, podendo ser 
reavido posteriormente. Em diversas ocasiões de dificuldades 
financeiras, naturalmente que em diferente escala, os vários 
testamentos sociais destinavam os seus adornos preciosos para 
poderem ser vendidos ou colocados em penhor junto de 
determinadas pessoas, a troco de uma verba. Existe alguma 

documentação referente a vendas de peças, mas as informações 
documentais mais abundantes e estudadas são respeitantes ao 
empenho de peças de joalharia e adornos de ouro, partindo de 
informações desde o século XVI até ao século XX. Será 
referenciado um conjunto de situações historicamente localizadas 
em que os adornos preciosos serviram como salvaguarda 
económica dos seus possuidores, ilustrando o papel das peças 
desta natureza na proteção do indivíduo ante os problemas de falta 
de recursos económicos.

Notas biográficas

Denis Bruna (Aubagne, 1967) é doutor em História pela 
Universidade de Paris 1 Panthéon-Sorbonne e diretor de 
investigação e integrou em 2011 o Musée des Arts Décoratifs de 
Paris como curador principal das coleções de Moda e Têxtil 
anteriores ao século XIX. É também professor de história da moda 
e do vestuário na École du Louvre. A sua investigação centrou-se 
na história e iconografia da moda, costumes indumentários e o 
corpo. As suas publicações incluem «Piercing, sur les traces d’une 
infamie médiévale» (Textuel, 2001), «Bijoux oubliés du Moyen Âge» 
(Seuil, 2008) e «Histoire des modes et du vêtement du Moyen Âge 
au XXIe siècle» (Textuel, 2018). Foi curador, no Musée des Arts 
Décoratifs de Paris, de «La Mécanique des dessous, une histoire 
indiscrète de la silhouette» (2013), «Tenue correcte exigée, quand le 
vêtement fait scandale» (2016) e «Marche et démarche, une histoire 
de la chaussure».

Teresa Morna é diretora do Museu de São Roque. Nesta qualidade 
tem assumido a coordenação das atividades do Museu de São 
Roque nas diferentes componentes museológicas, salientando-se 
a coordenação científica do projeto de requalificação do Museu de 
São Roque e a coordenação do programa de beneficiação da 
Igreja de São Roque, através da implementação de ações de 
conservação e restauro em património móvel e integrado, 
evidenciando-se, neste âmbito, o projeto de requalificação da 
Capela de São João Baptista.

João Neto é diretor do Museu da Farmácia e presidente da APOM 
– Associação Portuguesa de Museologia.

Gonçalo de Vasconcelos e Sousa (Porto, 1970) é professor 
catedrático e presidente do Conselho Científico da Escola das 
Artes da Universidade Católica Portuguesa (UCP). Doutor desde 
2002 e agregado em História da Arte pela Faculdade de Letras da 
Universidade do Porto, desde 2006, onde defendeu a sua 
dissertação de mestrado em 1997. Diretor do Centro Interpretativo 
da Ourivesaria do Norte de Portugal (CITAR–EA/UCP) e antigo 
diretor do Centro de Investigação em Ciência e Tecnologia das 
Artes (CITAR), de 2011-2016. Académico Correspondente da 
Academia Portuguesa da História, desde 2003, e da Academia 
Nacional de Belas-Artes, desde 2001. Presidiu ao Conselho Diretor 
do Círculo Dr. José de Figueiredo/Amigos do Museu Nacional de 
Soares dos Reis, Porto, entre 1997 e 2006.

Kirstin Kennedy é conservadora de ourivesaria inglesa e europeia 
no Victoria & Albert Museum, em Londres, e editora da revista 
Jewellery History Today, publicação da Sociedade de Historiadores 
da Joalharia do Reino Unido.



Corpo e Joia: Tensões Passadas, Presentes e 
Futuras
Ana Paula de Campos (BR)

Se em meados dos anos 1960/1970 uma nova joalheria emergia 
em sintonia com uma «revolução corporal», como se configurou a 
relação corpo-joia em outras épocas? Essa foi a pergunta que deu 
início a minha pesquisa de pós-doutorado, cujo desafio consistiu 
em identificar distintas concepções de corpo e de subjetividade, 
relacionando-as às joias, com ênfase nas funções e significados 
sociais dos ornamentos. A proposta dessa palestra é apresentar 
alguns aspectos dessa investigação e convidar a repensar o par 
corpo-joia a partir dos diferentes contextos e significados históricos 
que moldaram e foram expressos por esse encontro no Ocidente. 
O recorte escolhido aqui enfatiza as forças que operam na 
articulação entre corpo e joia, bem como as que se mobilizaram a 
partir dela. Nesse sentido analisar os significados que corpo e joia 
foram forjando ao longo do tempo implica em considerar as 
relações de poder que daí decorrem, ultrapassando a naturalização 
de alguns discursos. É preciso observar que não se trata de uma 
simples associação entre elementos, mas sim da construção de 
algo novo e distinto, capaz de ultrapassar os significados 
intrínsecos a ambos por meio das tensões que se produzem entre 
eles.Por fim, ampliando a perspectiva dessas relações e, por que 
não, perturbando algumas certezas, tomaremos o tema dessa 
Bienal – Suor Frio – como disparador de questionamentos sobre o 
futuro da relação corpo-joia, especialmente diante desse cenário 
pandêmico e/ou pós-pandêmico, com seus aspectos sem 
precedentes na história humana.

[título e sinopse a anunciar]
Bárbara Coutinho (PT)
 

Programa

CORPO
Colóquio Parte I
16 de setembro, quinta
15h–18h
Apresentação e moderação  
João Paulo Queiroz

Lauren Kalman: Bodyhood and Jewelleriness 
Liesbeth den Besten (NL)

Durante os anos 1960-1980, o corpo ajudou a libertar a joalharia de 
requisitos ornamentais, financeiros e de representação que eram 
tidos como garantidos desde tempos imemoriais. Artistas como 
Gijs Bakker + Emmy Van Leersum (anos 1960-1970), Peter Skubic 
(anos 1970), Otto Künzli e Gerd Rothmann (1982), acrescentaram 
uma nova perspetiva ao interior, ao exterior e à perceção do corpo. 
Durante algum tempo, a ideia da joalharia como um objeto que 
reflete a moda, o gosto e a condição financeira e moral do cliente 
pareceu obsoleta e algo a que tínhamos de resistir. Neste 
processo, o corpo substituiu a pessoa ou o cliente. O corpo 
passou de enquadramento necessário para pendurar uma peça a 
objeto performático. Por diversas razões (que não posso 
aprofundar aqui), esta evolução foi cortada ainda em botão, antes 
de poder realmente florescer. Uma representante de uma nova 
geração que usa o corpo como objeto de investigação, de forma 
bastante radical, é Lauren Kalman. Kalman (1980) é uma artista 
americana interdisciplinar que usa o seu corpo, a fotografia, a 
escultura, a joalharia, as performances e as instalações para testar 
os limites do seu corpo, evocar sentimentos de repulsa e 
expressar ideias sobre feminismo, beleza, sexualidade e 
ornamento. Estudou joalharia e metais, fundição, arte e tecnologia. 
O seu trabalho, independentemente do tamanho ou dos meios que 
usa, tem um grau de «jewelleriness» que o torna único no contexto 
da Body Art e da Arte Feminista. Na minha conferência abordarei 
brevemente algumas evocações do corpo na história da joalharia 
contemporânea e passarei de seguida a Lauren Kalman, 
analisando o papel da joalharia na sua Body Art.

Onde e quando?
O colóquio decorre, de 16 a 18 de setembro de 2021, na Brotéria, 
em Lisboa, em três horários distintos — quinta-feira: 15h-18h; 
sexta-feira: 18h-21h; sábado: 10h-13h. A duração total do colóquio 
será de nove horas e será emitido um certificado de participação.
 
Como decorre e em que regime? 
Cada dia tem a duração de três horas preenchidas com uma 
apresentação geral (10 minutos), três apresentações de cada 
convidado (5 minutos cada), três partes expositivas (30 minutos 
cada) seguidas, cada uma, de debate com o público (até 15 
minutos cada) e uma conclusão final feita pelo moderador (10 
minutos). No final da segunda parte expositiva e do respectivo 
debate, haverá uma pausa de 15 minutos. É recomendado o uso 
de materiais audiovisuais. Devido à crise pandémica, o colóquio 
decorrerá de forma mista: presencial e online. O colóquio será em 
inglês.

 
A quem se destina?
Artistas, investigadores, estudantes, docentes, agentes culturais 
públicos e privados, outros interessados nos temas.
 
Quais os objectivos? 
– colocar em diálogo investigadores, artistas e público;
– refletir sobre o corpo, o medo e a proteção no passado e no 
presente;
– refletir sobre como estes grandes temas têm sido trabalhados 
pelos artistas;
– refletir sobre as coleções dos museus de São Roque e da 
Farmácia e a sua pertinência hoje;
– pensar a joalharia no passado e no presente e o modo como se 
relaciona com estes temas;
– refletir sobre o momento atual e a importância que a arte tem 
como seu testemunho.

Notas biográficas

Liesbeth den Besten (Amesterdão, 1956) é historiadora de arte e 
trabalha internacionalmente como escritora, curadora, professora e 
conferencista no campo da joalharia contemporânea. Trabalhou na 
Fundação Françoise van de Bosch l, como secretária-geral, entre 
1992 e 2016, e como presidente em 2000. Foi membro do Comité 
Editorial e do Conselho de Administração do Art Jewelry Forum 
entre 2013 e 2019. É membro do Conselho Consultivo do «Journal 
of Jewellery Research». Ensina, desde 2016, História da Joalharia 
na Saint Lucas Academy, em Antuérpia, Bélgica. Com Gijs Bakker, 
Ted Noten e Ruudt Peters é uma das fundadoras do Mestrado em 
Joalharia MASieraad. O programa temporário de dois anos MA 
Challenging Jewellery (2018-2020) no Sandberg Institute em 
Amsterdam foi o primeiro curso. A partir de 2021-2022 um novo 
programa permanente de mestrado MASieraad 
Hasselt-Amsterdam terá início na PXL-MAD School of Arts em 
Hasselt, Bélgica. Den Besten e os outros fundadores estão 
ativamente envolvidos no ensino no MASieraad H-A. É autora de 
diversas publicações importantes sobre crafts e joalharia 
contemporânea. O seu livro «On Jewellery: A Compendium of 
International Contemporary Art Jewellery» (2011), um bestseller, foi 
publicado pela editora arnoldsche Art Publishers. 

Ana Paula de Campos (Campinas, 1969) realizou o 
pós-doutoramento «Corpo Jóia e Identidade: narrativas na 
contramão» em Psicologia em 2018, o doutoramento 
«Arte-Joalheria: uma cartografia pessoal» em Artes em 2011, o 
mestrado «Jóia Contemporânea Brasileira: reflexões sob a ótica de 
alguns criadores» em Educação, Arte e História da Cultura em 
1997 e o bacharelado em Desenho Industrial em 1989. Dedica-se, 
há mais de vinte cinco anos, a atividades académicas, culturais e 
de pesquisa nas áreas de design, moda e arte. Como 
pesquisadora e joalheira, também participou em exposições, deu 
palestras e publicou diversos artigos sobre adornos, materiais e 
corpo. Conectar a joalharia com outras áreas do conhecimento, 
para criar uma forma transversal de pensar e fazer, constitui o seu 
principal interesse de investigação e enquadramento conceptual 
das suas práticas de ensino e criação.

1ª Bienal Joalharia 
Contemporânea 
Lisboa

MEDO
Colóquio Parte II
17 de setembro, sexta
18h–21h
Apresentação e moderação  
Kadri Mälk (EE)

Freeze!
Alena Alexandrova (NL)

As imagens estão paradas. Por vezes têm o poder de nos aquietar, 
de nos imobilizar. Fixos ao nosso lugar, somos reduzidos ao ato de 
olhar, ficamos petrificados. Pode-se dizer que, nesse momento, 
tornamo-nos uma imagem. A história do medo, paralisador, e a 
petrificação são um motivo visual fértil, associado com a mítica 
Medusa, o belo ou muito feio monstro decapitado por Perseu. Esta 
história alia o olhar, decapitação, frontalidade, desvio do olhar, 
invisibilidade. Também é um motivo de produção de imagens 
como resultado de um medo intenso. O olhar da Medusa conserva 
o seu poder de petrificar mesmo depois de morta. O seu rosto é 
persistentemente descrito como frontal e frontalidade é um modo 
de se dirigir diretamente a quem a observa. Um olhar ousado, ela 
desafia-nos a olhar e paralisar, ou temos de desviar o olhar, evitar o 
dela e mantermo-nos vivos. Esta é uma história do ou de olhar as 
imagens e do nosso envolvimento emocional com elas, o mortal 
feitiço de olhar. É também uma história de transportar a cabeça 
como uma arma que simultaneamente mata e faz imagens. 
Lembra alguma coisa? Esta é uma história de algo que pertence à 
fotografia — a imagem produzida no interior de um aparelho cujo 
olhar vazio paralisa as coisas vivas em imagens paradas. A cabeça 
da Medusa, ou «gorgoneion», aparece em armaduras, arquitetura, 
joalharia, roupa, cerâmica. Este motivo e a sua transformação num 
objeto que pode ser usado, marca o nosso desejo de proteção e 
reconhece simultaneamente o nosso medo. É também um motivo 
de iconopoeisis, um momento especial de criação instantânea de 
imagens que necessita de uma mão para as moldar, formar ou 
modelar. Os dois protagonistas contemporâneos que serão 
abordados no colóquio são a ação fotográfica e o nosso desejo de 
usar objetos no corpo, que entre outras coisas, é ainda o nosso 
desejo arcaico de proteção.

Bárbara Coutinho (Lisboa, 1971) é historiadora de arte, diretora e 
programadora do MUDE – Museu do Design e da Moda desde 
2006, e professora auxiliar convidada do Instituto Superior Técnico 
– Universidade de Lisboa, onde leciona Teoria e História da 
Arquitetura. É licenciada em História de Arte, mestre em História de 
Arte Contemporânea, pós-graduada em Educação em História de 
Arte e doutora em Cultura e Tecnologia em Arquitetura com a tese 
«O Espaço Expositivo como Obra Total de Arte – O Museu do 
Século XXI, um Lugar para Uma Experiência Estética Global». O 
seu trabalho divide-se entre o ensino, a curadoria e a escrita, tendo 
como principal campo de investigação a museologia, a prática 
curatorial e o espaço expositivo, com enfoque nas inter-relações 
entre os vários campos do design, a arte contemporânea e a 
arquitetura.

João Paulo Queiroz (Aveiro, 1966) fez o Curso Superior de Pintura 
na Escola Superior de Belas-Artes de Lisboa. É mestre em 
Comunicação pelo ISCTE – Instituto Universitário de Lisboa e 
doutor em Belas-Artes pela Universidade de Lisboa. É professor na 
Faculdade de Belas-Artes da Universidade de Lisboa, e professor 
nos cursos de doutoramento em Ensino da Universidade do Porto 
e de doutoramento em Artes da Universidade de Sevilha. É 
coordenador do Congresso Internacional CSO - Criadores sobre 
Outras Obras (anual, desde 2010) e diretor das revistas 
académicas «Estúdio», «Gama», e «Croma». É coordenador do 
Congresso Matéria-Prima, Práticas das Artes Visuais no Ensino 
Básico e Secundário (anual, desde 2012). Dirige a revista 
«Matéria-Prima». É membro de diversas comissões e painéis 
científicos, de avaliação, e conselhos editoriais e consultor da 
Fundação para a Ciência e a Tecnologia, Portugal. Atualmente, é 
presidente do CIEBA – Centro de Estudos e Investigação em 
Belas-Artes e presidente da Sociedade Nacional de Belas-Artes, 
Portugal. Com diversas exposições individuais de pintura, em 2004 
foi distinguido pela Academia Nacional de Belas-Artes com o 
Prémio de Pintura Gustavo Cordeiro Ramos.

[título e sinopse a anunciar]
João Norton de Matos SJ 

Medo
Rosa Maria Mota

«a noite chega irrequieta de cíclicos ventos, cintilam peixes nas paredes do 
quarto durmo sobre as águas e tenho medo (...)» Al Berto in «O Medo».

 
O medo é inerente à condição humana. Se, por um lado, foi o 
medo que permitiu a sobrevivência das espécies, por outro, muitos 
medos arquitectados serviram como meio de controle das 
populações. Além destes, existem os medos cíclicos, que, com 
diferente intensidade, nos amedrontam a todos: os medos das 
doenças, das pestes, da penúria, da infelicidade, de tudo o que nos 
ameaça e destrói e sobre o que não temos controle. E existem 
ainda os medos do irracional, dos fantasmas, dos maus olhados e 
dos bruxedos, fundamentados em mitos ancestrais que passam 
de geração em geração e que formam o imaginário e o sentido 
mágico de cada sociedade. Para combater todos os medos que 
assolaram o homem, desde sempre se utilizaram componentes 
encantatórios, que se misturaram com elementos decorativos, 
muitas vezes confundindo os usos. Apesar de a cultura tradicional 
portuguesa se encontrar fortemente condicionada pelo catolicismo, 
as peças de índole religiosa misturaram-se com outras que 
veiculavam crenças mágicas, usadas juntamente com os 
ornamentos da figura humana. O significado e poder místico 
destes amuletos estaria ligado ao material e ao formato 
apotropaicos e à sua inerente simbologia e, durante séculos, contra 
ventos e marés, apaziguaram medos atávicos.

Notas biográficas

Alena Alexandrova (Amesterdão) é especialista em teoria da 
cultura e curadora independente. Ensina no departamento de Artes 
Visuais e Fotografia da Gerrit Rietveld Academy em Amesterdão. 
Obteve o doutoramento pela Universidade de Amesterdão. Está a 
escrever o livro «Anarchic Infrastructures: Re-Casting the Archive, 
Displacing Chronologies». É autora de «Breaking Resemblance. The 
Role of Religious Motifs in Contemporary Art» (Fordham University 
Press, 2017), publicou internacionalmente nos campos da estética, 
performance e estudos visuais e contribui regularmente para 
exposições e catálogos. Fez a curadoria de exposições sobre o 
conceito de «anarqueologia». Ensinou no Master of Fine Arts, 
Faculty of Fine Art, Music and Design, Universidade de Bergen, 
Noruega, e no Dutch Art Institute, Arnhem. Foi investigadora 
convidada no Humanities Center, Universidade Johns Hopkins, 
Atelier Holsboer, Cité des Arts, em Paris, e palestrante convidada na 
Academy of Fine Arts, em Nuremberga.

João Norton de Matos (Lisboa, 1963) é jesuíta desde 1990 e foi 
ordenado padre em 2002. É professor auxiliar convidado de 
Estética e Teologia na Universidade Católica Portuguesa. Trabalha 
na Brotéria (revista e centro cultural) e é pároco da igreja da 
Encarnação, em Lisboa. Em 2018, defendeu a tese de 
doutoramento em Teologia Fundamental — sobre a crise moderna 
da arte sacra — no Centre Sèvres, Facultées jésuites de Paris, onde, 
depois da conclusão da licenciatura pela Faculdade de Teologia da 
Universidad Pontificia de Comillas, em Madrid, completou o 
segundo ciclo na mesma área de estudos. Fez o DEA em Estética 
e Filosofia da Arte na Université Catholique de Louvain, tendo 
anteriormente completado a licenciatura em Filosofia pela 
Faculdade de Filosofia de Braga da Universidade Católica 
Portuguesa, a licenciatura em Arquitetura pela Faculdade de 
Arquitetura da Universidade Técnica de Lisboa e frequentado o 
curso de Desenho Artístico no Ar.Co — Centro de Arte e 
Comunicação Visual, em Lisboa.

Rosa Maria Mota (Lousada, Porto, 1959) é investigadora do CITAR 
– Centro de Investigação em Ciência e Tecnologia das Artes da 
Universidade Católica Portuguesa, universidade onde, como 
bolseira da Fundação para a Ciência e a Tecnologia, obteve, após a 
licenciatura em Arte e Património, o grau de doutor e o de mestre. 
O seu trabalho de pesquisa incide sobre o ouro popular e o seu 
percurso, nos séculos XIX e XX, no Norte Portugal. Sobre a 
temática, publicou livros e artigos e fez apresentações públicas em 
Portugal, Espanha e Brasil. Foi professora convidada na 
Universidade Católica Portuguesa, realizou vídeos e participou em 
documentários e programas de televisão relacionados com o 
fenómeno da ourivesaria popular em Portugal.

Kadri Mälk (Tallinn, 1958) iniciou os seus estudos de Pintura na 
Tartu Kunstiakadeemia em 1977, e formou-se na Eesti 
Kunstiakadeemia, em 1986, com a professora Leili Kuldkepp. Entre 
1986 e 1993 trabalhou como artista independente. Em 1993, entrou 
para o Instituto de Design de Lahto, na Finlândia, para estudar 
Gemologia com Esko Timonen e completou os seus estudos no 
atelier de lapidação de Bernd Munsteiner na Alemanha. Colabora 
com a Eesti Kunstiakadeemia desde 1989 e é diretora e professora 
no departamento de joalharia desde 1996. Realizou numerosas 
exposições, a solo e coletivas, e proferiu conferências, tanto na 
Estónia como internacionalmente. E a sua obra integra várias 
coleções públicas e privadas. Autora e editora de livros e textos 
sobre joalharia desde os anos 1990, incluindo: «Millennium» (1994, 
1997), «Kadri Mälk» (2001), «Metal 1, 2, 3» (1999, 2004, 2014), 
«Twilight» (2005), «Chroma/Monochroma» (2006), «Just Must» (2008), 
«Õhuloss» (2011), a edição especial «Kunst.ee» sobre joalharia 
(2005, 2012) e os livros de artista «Testament» (2016) e «HUNT: 
Kadri Mälk’s Jewellery Collection» (2020). É joalheira de profissão e 
metafisíca por ocupação. A marca estética de Kadri é negra, 
esotérica, poética e sobrenatural. Uma das suas paixões é 
colecionar joalharia. Vive e trabalha na Estónia.

PROTEÇÃO
Colóquio Parte III
18 de setembro, sábado
10h–13h
Apresentação e moderação  
Kirstin Kennedy (UK)

Máscara, Proteção e Elegância
Denis Bruna (FR)

Para limitar os riscos de contágio da covid-19, todos fomos 
obrigados a usar uma máscara. Em alguns países, como a França, 
a dificuldade em obter máscaras cirúrgicas, no início da pandemia, 
levou à produção caseira de máscaras de tecido. Quando as 
máscaras ficaram disponíveis, lojas, lojas de museus e muitos 
websites ofereceram máscaras de tecido com cores e padrões 
variados para se diferenciarem da uniformidade e da triste 
aparência das máscaras azuis. Para uma pessoa preocupada com 
a elegância, a máscara cirúrgica não fica bem com um fato ou 
vestido de noite. Designers de moda, «Maisons de Mode» e artistas 
transformaram a máscara de objeto necessário em acessório de 
moda que se inscreve numa longa história. Na verdade, do século 
XVI em diante, pinturas e gravuras mostram mulheres a usar 
máscaras de veludo negro para protegerem a pele do sol ou para 
protegerem a sua privacidade. Alguns cronistas dizem, inclusive, 
que o negro da máscara fazia o pescoço parecer mais branco. 
Esta reflexão traça a história da máscara, mas examinará também 
as noções combinadas de proteção e elegância.

Relíquias e Objetos de Proteção no Património de 
São Roque [título provisório]
Teresa Morna

A ideia de proteção está presente em várias dimensões do 
património da Santa Casa da Misericórdia de Lisboa. Esta noção 
está implícita na própria missão estruturante da Instituição não 
apenas pela responsabilidade que esta detém no apoio à 

população mais vulnerável e carenciada, mas também pelo 
encargo que assume na conservação do valioso património — de 
âmbito histórico, artístico, religioso e social — que tem à sua guarda. 
Este conceito evidencia-se também na própria missão do Museu 
de São Roque, cuja responsabilidade primordial é conservar os 
bens culturais que tem à sua guarda para que estes possam ser 
plenamente fruídos. Mas manifesta-se particularmente na natureza 
das suas coleções, em especial na coleção de relicários, cuja 
função original era proteger as relíquias sagradas. 
Neste universo incluem-se também objetos que extravasam a 
natureza religiosa e que abraçam uma dimensão social, de que é 
bom exemplo a coleção de sinais de expostos conservada no 
Arquivo Histórico da Santa Casa da Misericórdia de Lisboa.

Objetos de Proteção na Coleção do Museu da 
Farmácia
João Neto

Adquirir, Vender e Penhorar para Proteger através 
de Joalharia e Adornos de Ouro em Portugal 
(Séculos XVI-XX)
Gonçalo de Vasconcelos e Sousa

Em Portugal, a tradição da aquisição de peças de joalharia e de 
adornos de ouro, tanto femininos como masculinos, constituía uma 
forma de cumprir um conjunto de funções sociais e estéticas, que 
talvez possam alcançar um leque bem mais variado do que se 
possa, à partida, pensar. Devido ao valor dos metais preciosos e/ou 
das gemas neles utilizados, uma das funções da joia ou do adorno 
áureo era a de constituir um meio de que o proprietário se poderia 
socorrer em momentos de necessidades económicas, fossem 
elas estruturais ou simplesmente conjunturais. Umas vezes o 
objeto era vendido, outras colocado em penhor, podendo ser 
reavido posteriormente. Em diversas ocasiões de dificuldades 
financeiras, naturalmente que em diferente escala, os vários 
testamentos sociais destinavam os seus adornos preciosos para 
poderem ser vendidos ou colocados em penhor junto de 
determinadas pessoas, a troco de uma verba. Existe alguma 

documentação referente a vendas de peças, mas as informações 
documentais mais abundantes e estudadas são respeitantes ao 
empenho de peças de joalharia e adornos de ouro, partindo de 
informações desde o século XVI até ao século XX. Será 
referenciado um conjunto de situações historicamente localizadas 
em que os adornos preciosos serviram como salvaguarda 
económica dos seus possuidores, ilustrando o papel das peças 
desta natureza na proteção do indivíduo ante os problemas de falta 
de recursos económicos.

Notas biográficas

Denis Bruna (Aubagne, 1967) é doutor em História pela 
Universidade de Paris 1 Panthéon-Sorbonne e diretor de 
investigação e integrou em 2011 o Musée des Arts Décoratifs de 
Paris como curador principal das coleções de Moda e Têxtil 
anteriores ao século XIX. É também professor de história da moda 
e do vestuário na École du Louvre. A sua investigação centrou-se 
na história e iconografia da moda, costumes indumentários e o 
corpo. As suas publicações incluem «Piercing, sur les traces d’une 
infamie médiévale» (Textuel, 2001), «Bijoux oubliés du Moyen Âge» 
(Seuil, 2008) e «Histoire des modes et du vêtement du Moyen Âge 
au XXIe siècle» (Textuel, 2018). Foi curador, no Musée des Arts 
Décoratifs de Paris, de «La Mécanique des dessous, une histoire 
indiscrète de la silhouette» (2013), «Tenue correcte exigée, quand le 
vêtement fait scandale» (2016) e «Marche et démarche, une histoire 
de la chaussure».

Teresa Morna é diretora do Museu de São Roque. Nesta qualidade 
tem assumido a coordenação das atividades do Museu de São 
Roque nas diferentes componentes museológicas, salientando-se 
a coordenação científica do projeto de requalificação do Museu de 
São Roque e a coordenação do programa de beneficiação da 
Igreja de São Roque, através da implementação de ações de 
conservação e restauro em património móvel e integrado, 
evidenciando-se, neste âmbito, o projeto de requalificação da 
Capela de São João Baptista.

João Neto é diretor do Museu da Farmácia e presidente da APOM 
– Associação Portuguesa de Museologia.

Gonçalo de Vasconcelos e Sousa (Porto, 1970) é professor 
catedrático e presidente do Conselho Científico da Escola das 
Artes da Universidade Católica Portuguesa (UCP). Doutor desde 
2002 e agregado em História da Arte pela Faculdade de Letras da 
Universidade do Porto, desde 2006, onde defendeu a sua 
dissertação de mestrado em 1997. Diretor do Centro Interpretativo 
da Ourivesaria do Norte de Portugal (CITAR–EA/UCP) e antigo 
diretor do Centro de Investigação em Ciência e Tecnologia das 
Artes (CITAR), de 2011-2016. Académico Correspondente da 
Academia Portuguesa da História, desde 2003, e da Academia 
Nacional de Belas-Artes, desde 2001. Presidiu ao Conselho Diretor 
do Círculo Dr. José de Figueiredo/Amigos do Museu Nacional de 
Soares dos Reis, Porto, entre 1997 e 2006.

Kirstin Kennedy é conservadora de ourivesaria inglesa e europeia 
no Victoria & Albert Museum, em Londres, e editora da revista 
Jewellery History Today, publicação da Sociedade de Historiadores 
da Joalharia do Reino Unido.
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Corpo e Joia: Tensões Passadas, Presentes e 
Futuras
Ana Paula de Campos (BR)

Se em meados dos anos 1960/1970 uma nova joalheria emergia 
em sintonia com uma «revolução corporal», como se configurou a 
relação corpo-joia em outras épocas? Essa foi a pergunta que deu 
início a minha pesquisa de pós-doutorado, cujo desafio consistiu 
em identificar distintas concepções de corpo e de subjetividade, 
relacionando-as às joias, com ênfase nas funções e significados 
sociais dos ornamentos. A proposta dessa palestra é apresentar 
alguns aspectos dessa investigação e convidar a repensar o par 
corpo-joia a partir dos diferentes contextos e significados históricos 
que moldaram e foram expressos por esse encontro no Ocidente. 
O recorte escolhido aqui enfatiza as forças que operam na 
articulação entre corpo e joia, bem como as que se mobilizaram a 
partir dela. Nesse sentido analisar os significados que corpo e joia 
foram forjando ao longo do tempo implica em considerar as 
relações de poder que daí decorrem, ultrapassando a naturalização 
de alguns discursos. É preciso observar que não se trata de uma 
simples associação entre elementos, mas sim da construção de 
algo novo e distinto, capaz de ultrapassar os significados 
intrínsecos a ambos por meio das tensões que se produzem entre 
eles.Por fim, ampliando a perspectiva dessas relações e, por que 
não, perturbando algumas certezas, tomaremos o tema dessa 
Bienal – Suor Frio – como disparador de questionamentos sobre o 
futuro da relação corpo-joia, especialmente diante desse cenário 
pandêmico e/ou pós-pandêmico, com seus aspectos sem 
precedentes na história humana.

[título e sinopse a anunciar]
Bárbara Coutinho (PT)
 

Programa

CORPO
Colóquio Parte I
16 de setembro, quinta
15h–18h
Apresentação e moderação  
João Paulo Queiroz

Lauren Kalman: Bodyhood and Jewelleriness 
Liesbeth den Besten (NL)

Durante os anos 1960-1980, o corpo ajudou a libertar a joalharia de 
requisitos ornamentais, financeiros e de representação que eram 
tidos como garantidos desde tempos imemoriais. Artistas como 
Gijs Bakker + Emmy Van Leersum (anos 1960-1970), Peter Skubic 
(anos 1970), Otto Künzli e Gerd Rothmann (1982), acrescentaram 
uma nova perspetiva ao interior, ao exterior e à perceção do corpo. 
Durante algum tempo, a ideia da joalharia como um objeto que 
reflete a moda, o gosto e a condição financeira e moral do cliente 
pareceu obsoleta e algo a que tínhamos de resistir. Neste 
processo, o corpo substituiu a pessoa ou o cliente. O corpo 
passou de enquadramento necessário para pendurar uma peça a 
objeto performático. Por diversas razões (que não posso 
aprofundar aqui), esta evolução foi cortada ainda em botão, antes 
de poder realmente florescer. Uma representante de uma nova 
geração que usa o corpo como objeto de investigação, de forma 
bastante radical, é Lauren Kalman. Kalman (1980) é uma artista 
americana interdisciplinar que usa o seu corpo, a fotografia, a 
escultura, a joalharia, as performances e as instalações para testar 
os limites do seu corpo, evocar sentimentos de repulsa e 
expressar ideias sobre feminismo, beleza, sexualidade e 
ornamento. Estudou joalharia e metais, fundição, arte e tecnologia. 
O seu trabalho, independentemente do tamanho ou dos meios que 
usa, tem um grau de «jewelleriness» que o torna único no contexto 
da Body Art e da Arte Feminista. Na minha conferência abordarei 
brevemente algumas evocações do corpo na história da joalharia 
contemporânea e passarei de seguida a Lauren Kalman, 
analisando o papel da joalharia na sua Body Art.

Onde e quando?
O colóquio decorre, de 16 a 18 de setembro de 2021, na Brotéria, 
em Lisboa, em três horários distintos — quinta-feira: 15h-18h; 
sexta-feira: 18h-21h; sábado: 10h-13h. A duração total do colóquio 
será de nove horas e será emitido um certificado de participação.
 
Como decorre e em que regime? 
Cada dia tem a duração de três horas preenchidas com uma 
apresentação geral (10 minutos), três apresentações de cada 
convidado (5 minutos cada), três partes expositivas (30 minutos 
cada) seguidas, cada uma, de debate com o público (até 15 
minutos cada) e uma conclusão final feita pelo moderador (10 
minutos). No final da segunda parte expositiva e do respectivo 
debate, haverá uma pausa de 15 minutos. É recomendado o uso 
de materiais audiovisuais. Devido à crise pandémica, o colóquio 
decorrerá de forma mista: presencial e online. O colóquio será em 
inglês.

 
A quem se destina?
Artistas, investigadores, estudantes, docentes, agentes culturais 
públicos e privados, outros interessados nos temas.
 
Quais os objectivos? 
– colocar em diálogo investigadores, artistas e público;
– refletir sobre o corpo, o medo e a proteção no passado e no 
presente;
– refletir sobre como estes grandes temas têm sido trabalhados 
pelos artistas;
– refletir sobre as coleções dos museus de São Roque e da 
Farmácia e a sua pertinência hoje;
– pensar a joalharia no passado e no presente e o modo como se 
relaciona com estes temas;
– refletir sobre o momento atual e a importância que a arte tem 
como seu testemunho.

Notas biográficas

Liesbeth den Besten (Amesterdão, 1956) é historiadora de arte e 
trabalha internacionalmente como escritora, curadora, professora e 
conferencista no campo da joalharia contemporânea. Trabalhou na 
Fundação Françoise van de Bosch l, como secretária-geral, entre 
1992 e 2016, e como presidente em 2000. Foi membro do Comité 
Editorial e do Conselho de Administração do Art Jewelry Forum 
entre 2013 e 2019. É membro do Conselho Consultivo do «Journal 
of Jewellery Research». Ensina, desde 2016, História da Joalharia 
na Saint Lucas Academy, em Antuérpia, Bélgica. Com Gijs Bakker, 
Ted Noten e Ruudt Peters é uma das fundadoras do Mestrado em 
Joalharia MASieraad. O programa temporário de dois anos MA 
Challenging Jewellery (2018-2020) no Sandberg Institute em 
Amsterdam foi o primeiro curso. A partir de 2021-2022 um novo 
programa permanente de mestrado MASieraad 
Hasselt-Amsterdam terá início na PXL-MAD School of Arts em 
Hasselt, Bélgica. Den Besten e os outros fundadores estão 
ativamente envolvidos no ensino no MASieraad H-A. É autora de 
diversas publicações importantes sobre crafts e joalharia 
contemporânea. O seu livro «On Jewellery: A Compendium of 
International Contemporary Art Jewellery» (2011), um bestseller, foi 
publicado pela editora arnoldsche Art Publishers. 

Ana Paula de Campos (Campinas, 1969) realizou o 
pós-doutoramento «Corpo Jóia e Identidade: narrativas na 
contramão» em Psicologia em 2018, o doutoramento 
«Arte-Joalheria: uma cartografia pessoal» em Artes em 2011, o 
mestrado «Jóia Contemporânea Brasileira: reflexões sob a ótica de 
alguns criadores» em Educação, Arte e História da Cultura em 
1997 e o bacharelado em Desenho Industrial em 1989. Dedica-se, 
há mais de vinte cinco anos, a atividades académicas, culturais e 
de pesquisa nas áreas de design, moda e arte. Como 
pesquisadora e joalheira, também participou em exposições, deu 
palestras e publicou diversos artigos sobre adornos, materiais e 
corpo. Conectar a joalharia com outras áreas do conhecimento, 
para criar uma forma transversal de pensar e fazer, constitui o seu 
principal interesse de investigação e enquadramento conceptual 
das suas práticas de ensino e criação.

MEDO
Colóquio Parte II
17 de setembro, sexta
18h–21h
Apresentação e moderação  
Kadri Mälk (EE)

Freeze!
Alena Alexandrova (NL)

As imagens estão paradas. Por vezes têm o poder de nos aquietar, 
de nos imobilizar. Fixos ao nosso lugar, somos reduzidos ao ato de 
olhar, ficamos petrificados. Pode-se dizer que, nesse momento, 
tornamo-nos uma imagem. A história do medo, paralisador, e a 
petrificação são um motivo visual fértil, associado com a mítica 
Medusa, o belo ou muito feio monstro decapitado por Perseu. Esta 
história alia o olhar, decapitação, frontalidade, desvio do olhar, 
invisibilidade. Também é um motivo de produção de imagens 
como resultado de um medo intenso. O olhar da Medusa conserva 
o seu poder de petrificar mesmo depois de morta. O seu rosto é 
persistentemente descrito como frontal e frontalidade é um modo 
de se dirigir diretamente a quem a observa. Um olhar ousado, ela 
desafia-nos a olhar e paralisar, ou temos de desviar o olhar, evitar o 
dela e mantermo-nos vivos. Esta é uma história do ou de olhar as 
imagens e do nosso envolvimento emocional com elas, o mortal 
feitiço de olhar. É também uma história de transportar a cabeça 
como uma arma que simultaneamente mata e faz imagens. 
Lembra alguma coisa? Esta é uma história de algo que pertence à 
fotografia — a imagem produzida no interior de um aparelho cujo 
olhar vazio paralisa as coisas vivas em imagens paradas. A cabeça 
da Medusa, ou «gorgoneion», aparece em armaduras, arquitetura, 
joalharia, roupa, cerâmica. Este motivo e a sua transformação num 
objeto que pode ser usado, marca o nosso desejo de proteção e 
reconhece simultaneamente o nosso medo. É também um motivo 
de iconopoeisis, um momento especial de criação instantânea de 
imagens que necessita de uma mão para as moldar, formar ou 
modelar. Os dois protagonistas contemporâneos que serão 
abordados no colóquio são a ação fotográfica e o nosso desejo de 
usar objetos no corpo, que entre outras coisas, é ainda o nosso 
desejo arcaico de proteção.

Bárbara Coutinho (Lisboa, 1971) é historiadora de arte, diretora e 
programadora do MUDE – Museu do Design e da Moda desde 
2006, e professora auxiliar convidada do Instituto Superior Técnico 
– Universidade de Lisboa, onde leciona Teoria e História da 
Arquitetura. É licenciada em História de Arte, mestre em História de 
Arte Contemporânea, pós-graduada em Educação em História de 
Arte e doutora em Cultura e Tecnologia em Arquitetura com a tese 
«O Espaço Expositivo como Obra Total de Arte – O Museu do 
Século XXI, um Lugar para Uma Experiência Estética Global». O 
seu trabalho divide-se entre o ensino, a curadoria e a escrita, tendo 
como principal campo de investigação a museologia, a prática 
curatorial e o espaço expositivo, com enfoque nas inter-relações 
entre os vários campos do design, a arte contemporânea e a 
arquitetura.

João Paulo Queiroz (Aveiro, 1966) fez o Curso Superior de Pintura 
na Escola Superior de Belas-Artes de Lisboa. É mestre em 
Comunicação pelo ISCTE – Instituto Universitário de Lisboa e 
doutor em Belas-Artes pela Universidade de Lisboa. É professor na 
Faculdade de Belas-Artes da Universidade de Lisboa, e professor 
nos cursos de doutoramento em Ensino da Universidade do Porto 
e de doutoramento em Artes da Universidade de Sevilha. É 
coordenador do Congresso Internacional CSO - Criadores sobre 
Outras Obras (anual, desde 2010) e diretor das revistas 
académicas «Estúdio», «Gama», e «Croma». É coordenador do 
Congresso Matéria-Prima, Práticas das Artes Visuais no Ensino 
Básico e Secundário (anual, desde 2012). Dirige a revista 
«Matéria-Prima». É membro de diversas comissões e painéis 
científicos, de avaliação, e conselhos editoriais e consultor da 
Fundação para a Ciência e a Tecnologia, Portugal. Atualmente, é 
presidente do CIEBA – Centro de Estudos e Investigação em 
Belas-Artes e presidente da Sociedade Nacional de Belas-Artes, 
Portugal. Com diversas exposições individuais de pintura, em 2004 
foi distinguido pela Academia Nacional de Belas-Artes com o 
Prémio de Pintura Gustavo Cordeiro Ramos.

1ª Bienal Joalharia 
Contemporânea 
Lisboa

[título e sinopse a anunciar]
João Norton de Matos SJ 

Medo
Rosa Maria Mota

«a noite chega irrequieta de cíclicos ventos, cintilam peixes nas paredes do 
quarto durmo sobre as águas e tenho medo (...)» Al Berto in «O Medo».

 
O medo é inerente à condição humana. Se, por um lado, foi o 
medo que permitiu a sobrevivência das espécies, por outro, muitos 
medos arquitectados serviram como meio de controle das 
populações. Além destes, existem os medos cíclicos, que, com 
diferente intensidade, nos amedrontam a todos: os medos das 
doenças, das pestes, da penúria, da infelicidade, de tudo o que nos 
ameaça e destrói e sobre o que não temos controle. E existem 
ainda os medos do irracional, dos fantasmas, dos maus olhados e 
dos bruxedos, fundamentados em mitos ancestrais que passam 
de geração em geração e que formam o imaginário e o sentido 
mágico de cada sociedade. Para combater todos os medos que 
assolaram o homem, desde sempre se utilizaram componentes 
encantatórios, que se misturaram com elementos decorativos, 
muitas vezes confundindo os usos. Apesar de a cultura tradicional 
portuguesa se encontrar fortemente condicionada pelo catolicismo, 
as peças de índole religiosa misturaram-se com outras que 
veiculavam crenças mágicas, usadas juntamente com os 
ornamentos da figura humana. O significado e poder místico 
destes amuletos estaria ligado ao material e ao formato 
apotropaicos e à sua inerente simbologia e, durante séculos, contra 
ventos e marés, apaziguaram medos atávicos.

Notas biográficas

Alena Alexandrova (Amesterdão) é especialista em teoria da 
cultura e curadora independente. Ensina no departamento de Artes 
Visuais e Fotografia da Gerrit Rietveld Academy em Amesterdão. 
Obteve o doutoramento pela Universidade de Amesterdão. Está a 
escrever o livro «Anarchic Infrastructures: Re-Casting the Archive, 
Displacing Chronologies». É autora de «Breaking Resemblance. The 
Role of Religious Motifs in Contemporary Art» (Fordham University 
Press, 2017), publicou internacionalmente nos campos da estética, 
performance e estudos visuais e contribui regularmente para 
exposições e catálogos. Fez a curadoria de exposições sobre o 
conceito de «anarqueologia». Ensinou no Master of Fine Arts, 
Faculty of Fine Art, Music and Design, Universidade de Bergen, 
Noruega, e no Dutch Art Institute, Arnhem. Foi investigadora 
convidada no Humanities Center, Universidade Johns Hopkins, 
Atelier Holsboer, Cité des Arts, em Paris, e palestrante convidada na 
Academy of Fine Arts, em Nuremberga.

João Norton de Matos (Lisboa, 1963) é jesuíta desde 1990 e foi 
ordenado padre em 2002. É professor auxiliar convidado de 
Estética e Teologia na Universidade Católica Portuguesa. Trabalha 
na Brotéria (revista e centro cultural) e é pároco da igreja da 
Encarnação, em Lisboa. Em 2018, defendeu a tese de 
doutoramento em Teologia Fundamental — sobre a crise moderna 
da arte sacra — no Centre Sèvres, Facultées jésuites de Paris, onde, 
depois da conclusão da licenciatura pela Faculdade de Teologia da 
Universidad Pontificia de Comillas, em Madrid, completou o 
segundo ciclo na mesma área de estudos. Fez o DEA em Estética 
e Filosofia da Arte na Université Catholique de Louvain, tendo 
anteriormente completado a licenciatura em Filosofia pela 
Faculdade de Filosofia de Braga da Universidade Católica 
Portuguesa, a licenciatura em Arquitetura pela Faculdade de 
Arquitetura da Universidade Técnica de Lisboa e frequentado o 
curso de Desenho Artístico no Ar.Co — Centro de Arte e 
Comunicação Visual, em Lisboa.

Rosa Maria Mota (Lousada, Porto, 1959) é investigadora do CITAR 
– Centro de Investigação em Ciência e Tecnologia das Artes da 
Universidade Católica Portuguesa, universidade onde, como 
bolseira da Fundação para a Ciência e a Tecnologia, obteve, após a 
licenciatura em Arte e Património, o grau de doutor e o de mestre. 
O seu trabalho de pesquisa incide sobre o ouro popular e o seu 
percurso, nos séculos XIX e XX, no Norte Portugal. Sobre a 
temática, publicou livros e artigos e fez apresentações públicas em 
Portugal, Espanha e Brasil. Foi professora convidada na 
Universidade Católica Portuguesa, realizou vídeos e participou em 
documentários e programas de televisão relacionados com o 
fenómeno da ourivesaria popular em Portugal.

Kadri Mälk (Tallinn, 1958) iniciou os seus estudos de Pintura na 
Tartu Kunstiakadeemia em 1977, e formou-se na Eesti 
Kunstiakadeemia, em 1986, com a professora Leili Kuldkepp. Entre 
1986 e 1993 trabalhou como artista independente. Em 1993, entrou 
para o Instituto de Design de Lahto, na Finlândia, para estudar 
Gemologia com Esko Timonen e completou os seus estudos no 
atelier de lapidação de Bernd Munsteiner na Alemanha. Colabora 
com a Eesti Kunstiakadeemia desde 1989 e é diretora e professora 
no departamento de joalharia desde 1996. Realizou numerosas 
exposições, a solo e coletivas, e proferiu conferências, tanto na 
Estónia como internacionalmente. E a sua obra integra várias 
coleções públicas e privadas. Autora e editora de livros e textos 
sobre joalharia desde os anos 1990, incluindo: «Millennium» (1994, 
1997), «Kadri Mälk» (2001), «Metal 1, 2, 3» (1999, 2004, 2014), 
«Twilight» (2005), «Chroma/Monochroma» (2006), «Just Must» (2008), 
«Õhuloss» (2011), a edição especial «Kunst.ee» sobre joalharia 
(2005, 2012) e os livros de artista «Testament» (2016) e «HUNT: 
Kadri Mälk’s Jewellery Collection» (2020). É joalheira de profissão e 
metafisíca por ocupação. A marca estética de Kadri é negra, 
esotérica, poética e sobrenatural. Uma das suas paixões é 
colecionar joalharia. Vive e trabalha na Estónia.

PROTEÇÃO
Colóquio Parte III
18 de setembro, sábado
10h–13h
Apresentação e moderação  
Kirstin Kennedy (UK)

Máscara, Proteção e Elegância
Denis Bruna (FR)

Para limitar os riscos de contágio da covid-19, todos fomos 
obrigados a usar uma máscara. Em alguns países, como a França, 
a dificuldade em obter máscaras cirúrgicas, no início da pandemia, 
levou à produção caseira de máscaras de tecido. Quando as 
máscaras ficaram disponíveis, lojas, lojas de museus e muitos 
websites ofereceram máscaras de tecido com cores e padrões 
variados para se diferenciarem da uniformidade e da triste 
aparência das máscaras azuis. Para uma pessoa preocupada com 
a elegância, a máscara cirúrgica não fica bem com um fato ou 
vestido de noite. Designers de moda, «Maisons de Mode» e artistas 
transformaram a máscara de objeto necessário em acessório de 
moda que se inscreve numa longa história. Na verdade, do século 
XVI em diante, pinturas e gravuras mostram mulheres a usar 
máscaras de veludo negro para protegerem a pele do sol ou para 
protegerem a sua privacidade. Alguns cronistas dizem, inclusive, 
que o negro da máscara fazia o pescoço parecer mais branco. 
Esta reflexão traça a história da máscara, mas examinará também 
as noções combinadas de proteção e elegância.

Relíquias e Objetos de Proteção no Património de 
São Roque [título provisório]
Teresa Morna

A ideia de proteção está presente em várias dimensões do 
património da Santa Casa da Misericórdia de Lisboa. Esta noção 
está implícita na própria missão estruturante da Instituição não 
apenas pela responsabilidade que esta detém no apoio à 

população mais vulnerável e carenciada, mas também pelo 
encargo que assume na conservação do valioso património — de 
âmbito histórico, artístico, religioso e social — que tem à sua guarda. 
Este conceito evidencia-se também na própria missão do Museu 
de São Roque, cuja responsabilidade primordial é conservar os 
bens culturais que tem à sua guarda para que estes possam ser 
plenamente fruídos. Mas manifesta-se particularmente na natureza 
das suas coleções, em especial na coleção de relicários, cuja 
função original era proteger as relíquias sagradas. 
Neste universo incluem-se também objetos que extravasam a 
natureza religiosa e que abraçam uma dimensão social, de que é 
bom exemplo a coleção de sinais de expostos conservada no 
Arquivo Histórico da Santa Casa da Misericórdia de Lisboa.

Objetos de Proteção na Coleção do Museu da 
Farmácia
João Neto

Adquirir, Vender e Penhorar para Proteger através 
de Joalharia e Adornos de Ouro em Portugal 
(Séculos XVI-XX)
Gonçalo de Vasconcelos e Sousa

Em Portugal, a tradição da aquisição de peças de joalharia e de 
adornos de ouro, tanto femininos como masculinos, constituía uma 
forma de cumprir um conjunto de funções sociais e estéticas, que 
talvez possam alcançar um leque bem mais variado do que se 
possa, à partida, pensar. Devido ao valor dos metais preciosos e/ou 
das gemas neles utilizados, uma das funções da joia ou do adorno 
áureo era a de constituir um meio de que o proprietário se poderia 
socorrer em momentos de necessidades económicas, fossem 
elas estruturais ou simplesmente conjunturais. Umas vezes o 
objeto era vendido, outras colocado em penhor, podendo ser 
reavido posteriormente. Em diversas ocasiões de dificuldades 
financeiras, naturalmente que em diferente escala, os vários 
testamentos sociais destinavam os seus adornos preciosos para 
poderem ser vendidos ou colocados em penhor junto de 
determinadas pessoas, a troco de uma verba. Existe alguma 

documentação referente a vendas de peças, mas as informações 
documentais mais abundantes e estudadas são respeitantes ao 
empenho de peças de joalharia e adornos de ouro, partindo de 
informações desde o século XVI até ao século XX. Será 
referenciado um conjunto de situações historicamente localizadas 
em que os adornos preciosos serviram como salvaguarda 
económica dos seus possuidores, ilustrando o papel das peças 
desta natureza na proteção do indivíduo ante os problemas de falta 
de recursos económicos.

Notas biográficas

Denis Bruna (Aubagne, 1967) é doutor em História pela 
Universidade de Paris 1 Panthéon-Sorbonne e diretor de 
investigação e integrou em 2011 o Musée des Arts Décoratifs de 
Paris como curador principal das coleções de Moda e Têxtil 
anteriores ao século XIX. É também professor de história da moda 
e do vestuário na École du Louvre. A sua investigação centrou-se 
na história e iconografia da moda, costumes indumentários e o 
corpo. As suas publicações incluem «Piercing, sur les traces d’une 
infamie médiévale» (Textuel, 2001), «Bijoux oubliés du Moyen Âge» 
(Seuil, 2008) e «Histoire des modes et du vêtement du Moyen Âge 
au XXIe siècle» (Textuel, 2018). Foi curador, no Musée des Arts 
Décoratifs de Paris, de «La Mécanique des dessous, une histoire 
indiscrète de la silhouette» (2013), «Tenue correcte exigée, quand le 
vêtement fait scandale» (2016) e «Marche et démarche, une histoire 
de la chaussure».

Teresa Morna é diretora do Museu de São Roque. Nesta qualidade 
tem assumido a coordenação das atividades do Museu de São 
Roque nas diferentes componentes museológicas, salientando-se 
a coordenação científica do projeto de requalificação do Museu de 
São Roque e a coordenação do programa de beneficiação da 
Igreja de São Roque, através da implementação de ações de 
conservação e restauro em património móvel e integrado, 
evidenciando-se, neste âmbito, o projeto de requalificação da 
Capela de São João Baptista.

João Neto é diretor do Museu da Farmácia e presidente da APOM 
– Associação Portuguesa de Museologia.

Gonçalo de Vasconcelos e Sousa (Porto, 1970) é professor 
catedrático e presidente do Conselho Científico da Escola das 
Artes da Universidade Católica Portuguesa (UCP). Doutor desde 
2002 e agregado em História da Arte pela Faculdade de Letras da 
Universidade do Porto, desde 2006, onde defendeu a sua 
dissertação de mestrado em 1997. Diretor do Centro Interpretativo 
da Ourivesaria do Norte de Portugal (CITAR–EA/UCP) e antigo 
diretor do Centro de Investigação em Ciência e Tecnologia das 
Artes (CITAR), de 2011-2016. Académico Correspondente da 
Academia Portuguesa da História, desde 2003, e da Academia 
Nacional de Belas-Artes, desde 2001. Presidiu ao Conselho Diretor 
do Círculo Dr. José de Figueiredo/Amigos do Museu Nacional de 
Soares dos Reis, Porto, entre 1997 e 2006.

Kirstin Kennedy é conservadora de ourivesaria inglesa e europeia 
no Victoria & Albert Museum, em Londres, e editora da revista 
Jewellery History Today, publicação da Sociedade de Historiadores 
da Joalharia do Reino Unido.
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Corpo e Joia: Tensões Passadas, Presentes e 
Futuras
Ana Paula de Campos (BR)

Se em meados dos anos 1960/1970 uma nova joalheria emergia 
em sintonia com uma «revolução corporal», como se configurou a 
relação corpo-joia em outras épocas? Essa foi a pergunta que deu 
início a minha pesquisa de pós-doutorado, cujo desafio consistiu 
em identificar distintas concepções de corpo e de subjetividade, 
relacionando-as às joias, com ênfase nas funções e significados 
sociais dos ornamentos. A proposta dessa palestra é apresentar 
alguns aspectos dessa investigação e convidar a repensar o par 
corpo-joia a partir dos diferentes contextos e significados históricos 
que moldaram e foram expressos por esse encontro no Ocidente. 
O recorte escolhido aqui enfatiza as forças que operam na 
articulação entre corpo e joia, bem como as que se mobilizaram a 
partir dela. Nesse sentido analisar os significados que corpo e joia 
foram forjando ao longo do tempo implica em considerar as 
relações de poder que daí decorrem, ultrapassando a naturalização 
de alguns discursos. É preciso observar que não se trata de uma 
simples associação entre elementos, mas sim da construção de 
algo novo e distinto, capaz de ultrapassar os significados 
intrínsecos a ambos por meio das tensões que se produzem entre 
eles.Por fim, ampliando a perspectiva dessas relações e, por que 
não, perturbando algumas certezas, tomaremos o tema dessa 
Bienal – Suor Frio – como disparador de questionamentos sobre o 
futuro da relação corpo-joia, especialmente diante desse cenário 
pandêmico e/ou pós-pandêmico, com seus aspectos sem 
precedentes na história humana.

[título e sinopse a anunciar]
Bárbara Coutinho (PT)
 

Programa

CORPO
Colóquio Parte I
16 de setembro, quinta
15h–18h
Apresentação e moderação  
João Paulo Queiroz

Lauren Kalman: Bodyhood and Jewelleriness 
Liesbeth den Besten (NL)

Durante os anos 1960-1980, o corpo ajudou a libertar a joalharia de 
requisitos ornamentais, financeiros e de representação que eram 
tidos como garantidos desde tempos imemoriais. Artistas como 
Gijs Bakker + Emmy Van Leersum (anos 1960-1970), Peter Skubic 
(anos 1970), Otto Künzli e Gerd Rothmann (1982), acrescentaram 
uma nova perspetiva ao interior, ao exterior e à perceção do corpo. 
Durante algum tempo, a ideia da joalharia como um objeto que 
reflete a moda, o gosto e a condição financeira e moral do cliente 
pareceu obsoleta e algo a que tínhamos de resistir. Neste 
processo, o corpo substituiu a pessoa ou o cliente. O corpo 
passou de enquadramento necessário para pendurar uma peça a 
objeto performático. Por diversas razões (que não posso 
aprofundar aqui), esta evolução foi cortada ainda em botão, antes 
de poder realmente florescer. Uma representante de uma nova 
geração que usa o corpo como objeto de investigação, de forma 
bastante radical, é Lauren Kalman. Kalman (1980) é uma artista 
americana interdisciplinar que usa o seu corpo, a fotografia, a 
escultura, a joalharia, as performances e as instalações para testar 
os limites do seu corpo, evocar sentimentos de repulsa e 
expressar ideias sobre feminismo, beleza, sexualidade e 
ornamento. Estudou joalharia e metais, fundição, arte e tecnologia. 
O seu trabalho, independentemente do tamanho ou dos meios que 
usa, tem um grau de «jewelleriness» que o torna único no contexto 
da Body Art e da Arte Feminista. Na minha conferência abordarei 
brevemente algumas evocações do corpo na história da joalharia 
contemporânea e passarei de seguida a Lauren Kalman, 
analisando o papel da joalharia na sua Body Art.

Onde e quando?
O colóquio decorre, de 16 a 18 de setembro de 2021, na Brotéria, 
em Lisboa, em três horários distintos — quinta-feira: 15h-18h; 
sexta-feira: 18h-21h; sábado: 10h-13h. A duração total do colóquio 
será de nove horas e será emitido um certificado de participação.
 
Como decorre e em que regime? 
Cada dia tem a duração de três horas preenchidas com uma 
apresentação geral (10 minutos), três apresentações de cada 
convidado (5 minutos cada), três partes expositivas (30 minutos 
cada) seguidas, cada uma, de debate com o público (até 15 
minutos cada) e uma conclusão final feita pelo moderador (10 
minutos). No final da segunda parte expositiva e do respectivo 
debate, haverá uma pausa de 15 minutos. É recomendado o uso 
de materiais audiovisuais. Devido à crise pandémica, o colóquio 
decorrerá de forma mista: presencial e online. O colóquio será em 
inglês.

 
A quem se destina?
Artistas, investigadores, estudantes, docentes, agentes culturais 
públicos e privados, outros interessados nos temas.
 
Quais os objectivos? 
– colocar em diálogo investigadores, artistas e público;
– refletir sobre o corpo, o medo e a proteção no passado e no 
presente;
– refletir sobre como estes grandes temas têm sido trabalhados 
pelos artistas;
– refletir sobre as coleções dos museus de São Roque e da 
Farmácia e a sua pertinência hoje;
– pensar a joalharia no passado e no presente e o modo como se 
relaciona com estes temas;
– refletir sobre o momento atual e a importância que a arte tem 
como seu testemunho.

Notas biográficas

Liesbeth den Besten (Amesterdão, 1956) é historiadora de arte e 
trabalha internacionalmente como escritora, curadora, professora e 
conferencista no campo da joalharia contemporânea. Trabalhou na 
Fundação Françoise van de Bosch l, como secretária-geral, entre 
1992 e 2016, e como presidente em 2000. Foi membro do Comité 
Editorial e do Conselho de Administração do Art Jewelry Forum 
entre 2013 e 2019. É membro do Conselho Consultivo do «Journal 
of Jewellery Research». Ensina, desde 2016, História da Joalharia 
na Saint Lucas Academy, em Antuérpia, Bélgica. Com Gijs Bakker, 
Ted Noten e Ruudt Peters é uma das fundadoras do Mestrado em 
Joalharia MASieraad. O programa temporário de dois anos MA 
Challenging Jewellery (2018-2020) no Sandberg Institute em 
Amsterdam foi o primeiro curso. A partir de 2021-2022 um novo 
programa permanente de mestrado MASieraad 
Hasselt-Amsterdam terá início na PXL-MAD School of Arts em 
Hasselt, Bélgica. Den Besten e os outros fundadores estão 
ativamente envolvidos no ensino no MASieraad H-A. É autora de 
diversas publicações importantes sobre crafts e joalharia 
contemporânea. O seu livro «On Jewellery: A Compendium of 
International Contemporary Art Jewellery» (2011), um bestseller, foi 
publicado pela editora arnoldsche Art Publishers. 

Ana Paula de Campos (Campinas, 1969) realizou o 
pós-doutoramento «Corpo Jóia e Identidade: narrativas na 
contramão» em Psicologia em 2018, o doutoramento 
«Arte-Joalheria: uma cartografia pessoal» em Artes em 2011, o 
mestrado «Jóia Contemporânea Brasileira: reflexões sob a ótica de 
alguns criadores» em Educação, Arte e História da Cultura em 
1997 e o bacharelado em Desenho Industrial em 1989. Dedica-se, 
há mais de vinte cinco anos, a atividades académicas, culturais e 
de pesquisa nas áreas de design, moda e arte. Como 
pesquisadora e joalheira, também participou em exposições, deu 
palestras e publicou diversos artigos sobre adornos, materiais e 
corpo. Conectar a joalharia com outras áreas do conhecimento, 
para criar uma forma transversal de pensar e fazer, constitui o seu 
principal interesse de investigação e enquadramento conceptual 
das suas práticas de ensino e criação.

MEDO
Colóquio Parte II
17 de setembro, sexta
18h–21h
Apresentação e moderação  
Kadri Mälk (EE)

Freeze!
Alena Alexandrova (NL)

As imagens estão paradas. Por vezes têm o poder de nos aquietar, 
de nos imobilizar. Fixos ao nosso lugar, somos reduzidos ao ato de 
olhar, ficamos petrificados. Pode-se dizer que, nesse momento, 
tornamo-nos uma imagem. A história do medo, paralisador, e a 
petrificação são um motivo visual fértil, associado com a mítica 
Medusa, o belo ou muito feio monstro decapitado por Perseu. Esta 
história alia o olhar, decapitação, frontalidade, desvio do olhar, 
invisibilidade. Também é um motivo de produção de imagens 
como resultado de um medo intenso. O olhar da Medusa conserva 
o seu poder de petrificar mesmo depois de morta. O seu rosto é 
persistentemente descrito como frontal e frontalidade é um modo 
de se dirigir diretamente a quem a observa. Um olhar ousado, ela 
desafia-nos a olhar e paralisar, ou temos de desviar o olhar, evitar o 
dela e mantermo-nos vivos. Esta é uma história do ou de olhar as 
imagens e do nosso envolvimento emocional com elas, o mortal 
feitiço de olhar. É também uma história de transportar a cabeça 
como uma arma que simultaneamente mata e faz imagens. 
Lembra alguma coisa? Esta é uma história de algo que pertence à 
fotografia — a imagem produzida no interior de um aparelho cujo 
olhar vazio paralisa as coisas vivas em imagens paradas. A cabeça 
da Medusa, ou «gorgoneion», aparece em armaduras, arquitetura, 
joalharia, roupa, cerâmica. Este motivo e a sua transformação num 
objeto que pode ser usado, marca o nosso desejo de proteção e 
reconhece simultaneamente o nosso medo. É também um motivo 
de iconopoeisis, um momento especial de criação instantânea de 
imagens que necessita de uma mão para as moldar, formar ou 
modelar. Os dois protagonistas contemporâneos que serão 
abordados no colóquio são a ação fotográfica e o nosso desejo de 
usar objetos no corpo, que entre outras coisas, é ainda o nosso 
desejo arcaico de proteção.

Bárbara Coutinho (Lisboa, 1971) é historiadora de arte, diretora e 
programadora do MUDE – Museu do Design e da Moda desde 
2006, e professora auxiliar convidada do Instituto Superior Técnico 
– Universidade de Lisboa, onde leciona Teoria e História da 
Arquitetura. É licenciada em História de Arte, mestre em História de 
Arte Contemporânea, pós-graduada em Educação em História de 
Arte e doutora em Cultura e Tecnologia em Arquitetura com a tese 
«O Espaço Expositivo como Obra Total de Arte – O Museu do 
Século XXI, um Lugar para Uma Experiência Estética Global». O 
seu trabalho divide-se entre o ensino, a curadoria e a escrita, tendo 
como principal campo de investigação a museologia, a prática 
curatorial e o espaço expositivo, com enfoque nas inter-relações 
entre os vários campos do design, a arte contemporânea e a 
arquitetura.

João Paulo Queiroz (Aveiro, 1966) fez o Curso Superior de Pintura 
na Escola Superior de Belas-Artes de Lisboa. É mestre em 
Comunicação pelo ISCTE – Instituto Universitário de Lisboa e 
doutor em Belas-Artes pela Universidade de Lisboa. É professor na 
Faculdade de Belas-Artes da Universidade de Lisboa, e professor 
nos cursos de doutoramento em Ensino da Universidade do Porto 
e de doutoramento em Artes da Universidade de Sevilha. É 
coordenador do Congresso Internacional CSO - Criadores sobre 
Outras Obras (anual, desde 2010) e diretor das revistas 
académicas «Estúdio», «Gama», e «Croma». É coordenador do 
Congresso Matéria-Prima, Práticas das Artes Visuais no Ensino 
Básico e Secundário (anual, desde 2012). Dirige a revista 
«Matéria-Prima». É membro de diversas comissões e painéis 
científicos, de avaliação, e conselhos editoriais e consultor da 
Fundação para a Ciência e a Tecnologia, Portugal. Atualmente, é 
presidente do CIEBA – Centro de Estudos e Investigação em 
Belas-Artes e presidente da Sociedade Nacional de Belas-Artes, 
Portugal. Com diversas exposições individuais de pintura, em 2004 
foi distinguido pela Academia Nacional de Belas-Artes com o 
Prémio de Pintura Gustavo Cordeiro Ramos.

[título e sinopse a anunciar]
João Norton de Matos SJ 

Medo
Rosa Maria Mota

«a noite chega irrequieta de cíclicos ventos, cintilam peixes nas paredes do 
quarto durmo sobre as águas e tenho medo (...)» Al Berto in «O Medo».

 
O medo é inerente à condição humana. Se, por um lado, foi o 
medo que permitiu a sobrevivência das espécies, por outro, muitos 
medos arquitectados serviram como meio de controle das 
populações. Além destes, existem os medos cíclicos, que, com 
diferente intensidade, nos amedrontam a todos: os medos das 
doenças, das pestes, da penúria, da infelicidade, de tudo o que nos 
ameaça e destrói e sobre o que não temos controle. E existem 
ainda os medos do irracional, dos fantasmas, dos maus olhados e 
dos bruxedos, fundamentados em mitos ancestrais que passam 
de geração em geração e que formam o imaginário e o sentido 
mágico de cada sociedade. Para combater todos os medos que 
assolaram o homem, desde sempre se utilizaram componentes 
encantatórios, que se misturaram com elementos decorativos, 
muitas vezes confundindo os usos. Apesar de a cultura tradicional 
portuguesa se encontrar fortemente condicionada pelo catolicismo, 
as peças de índole religiosa misturaram-se com outras que 
veiculavam crenças mágicas, usadas juntamente com os 
ornamentos da figura humana. O significado e poder místico 
destes amuletos estaria ligado ao material e ao formato 
apotropaicos e à sua inerente simbologia e, durante séculos, contra 
ventos e marés, apaziguaram medos atávicos.

1ª Bienal Joalharia 
Contemporânea 
Lisboa

Notas biográficas

Alena Alexandrova (Amesterdão) é especialista em teoria da 
cultura e curadora independente. Ensina no departamento de Artes 
Visuais e Fotografia da Gerrit Rietveld Academy em Amesterdão. 
Obteve o doutoramento pela Universidade de Amesterdão. Está a 
escrever o livro «Anarchic Infrastructures: Re-Casting the Archive, 
Displacing Chronologies». É autora de «Breaking Resemblance. The 
Role of Religious Motifs in Contemporary Art» (Fordham University 
Press, 2017), publicou internacionalmente nos campos da estética, 
performance e estudos visuais e contribui regularmente para 
exposições e catálogos. Fez a curadoria de exposições sobre o 
conceito de «anarqueologia». Ensinou no Master of Fine Arts, 
Faculty of Fine Art, Music and Design, Universidade de Bergen, 
Noruega, e no Dutch Art Institute, Arnhem. Foi investigadora 
convidada no Humanities Center, Universidade Johns Hopkins, 
Atelier Holsboer, Cité des Arts, em Paris, e palestrante convidada na 
Academy of Fine Arts, em Nuremberga.

João Norton de Matos (Lisboa, 1963) é jesuíta desde 1990 e foi 
ordenado padre em 2002. É professor auxiliar convidado de 
Estética e Teologia na Universidade Católica Portuguesa. Trabalha 
na Brotéria (revista e centro cultural) e é pároco da igreja da 
Encarnação, em Lisboa. Em 2018, defendeu a tese de 
doutoramento em Teologia Fundamental — sobre a crise moderna 
da arte sacra — no Centre Sèvres, Facultées jésuites de Paris, onde, 
depois da conclusão da licenciatura pela Faculdade de Teologia da 
Universidad Pontificia de Comillas, em Madrid, completou o 
segundo ciclo na mesma área de estudos. Fez o DEA em Estética 
e Filosofia da Arte na Université Catholique de Louvain, tendo 
anteriormente completado a licenciatura em Filosofia pela 
Faculdade de Filosofia de Braga da Universidade Católica 
Portuguesa, a licenciatura em Arquitetura pela Faculdade de 
Arquitetura da Universidade Técnica de Lisboa e frequentado o 
curso de Desenho Artístico no Ar.Co — Centro de Arte e 
Comunicação Visual, em Lisboa.

Rosa Maria Mota (Lousada, Porto, 1959) é investigadora do CITAR 
– Centro de Investigação em Ciência e Tecnologia das Artes da 
Universidade Católica Portuguesa, universidade onde, como 
bolseira da Fundação para a Ciência e a Tecnologia, obteve, após a 
licenciatura em Arte e Património, o grau de doutor e o de mestre. 
O seu trabalho de pesquisa incide sobre o ouro popular e o seu 
percurso, nos séculos XIX e XX, no Norte Portugal. Sobre a 
temática, publicou livros e artigos e fez apresentações públicas em 
Portugal, Espanha e Brasil. Foi professora convidada na 
Universidade Católica Portuguesa, realizou vídeos e participou em 
documentários e programas de televisão relacionados com o 
fenómeno da ourivesaria popular em Portugal.

Kadri Mälk (Tallinn, 1958) iniciou os seus estudos de Pintura na 
Tartu Kunstiakadeemia em 1977, e formou-se na Eesti 
Kunstiakadeemia, em 1986, com a professora Leili Kuldkepp. Entre 
1986 e 1993 trabalhou como artista independente. Em 1993, entrou 
para o Instituto de Design de Lahto, na Finlândia, para estudar 
Gemologia com Esko Timonen e completou os seus estudos no 
atelier de lapidação de Bernd Munsteiner na Alemanha. Colabora 
com a Eesti Kunstiakadeemia desde 1989 e é diretora e professora 
no departamento de joalharia desde 1996. Realizou numerosas 
exposições, a solo e coletivas, e proferiu conferências, tanto na 
Estónia como internacionalmente. E a sua obra integra várias 
coleções públicas e privadas. Autora e editora de livros e textos 
sobre joalharia desde os anos 1990, incluindo: «Millennium» (1994, 
1997), «Kadri Mälk» (2001), «Metal 1, 2, 3» (1999, 2004, 2014), 
«Twilight» (2005), «Chroma/Monochroma» (2006), «Just Must» (2008), 
«Õhuloss» (2011), a edição especial «Kunst.ee» sobre joalharia 
(2005, 2012) e os livros de artista «Testament» (2016) e «HUNT: 
Kadri Mälk’s Jewellery Collection» (2020). É joalheira de profissão e 
metafisíca por ocupação. A marca estética de Kadri é negra, 
esotérica, poética e sobrenatural. Uma das suas paixões é 
colecionar joalharia. Vive e trabalha na Estónia.

PROTEÇÃO
Colóquio Parte III
18 de setembro, sábado
10h–13h
Apresentação e moderação  
Kirstin Kennedy (UK)

Máscara, Proteção e Elegância
Denis Bruna (FR)

Para limitar os riscos de contágio da covid-19, todos fomos 
obrigados a usar uma máscara. Em alguns países, como a França, 
a dificuldade em obter máscaras cirúrgicas, no início da pandemia, 
levou à produção caseira de máscaras de tecido. Quando as 
máscaras ficaram disponíveis, lojas, lojas de museus e muitos 
websites ofereceram máscaras de tecido com cores e padrões 
variados para se diferenciarem da uniformidade e da triste 
aparência das máscaras azuis. Para uma pessoa preocupada com 
a elegância, a máscara cirúrgica não fica bem com um fato ou 
vestido de noite. Designers de moda, «Maisons de Mode» e artistas 
transformaram a máscara de objeto necessário em acessório de 
moda que se inscreve numa longa história. Na verdade, do século 
XVI em diante, pinturas e gravuras mostram mulheres a usar 
máscaras de veludo negro para protegerem a pele do sol ou para 
protegerem a sua privacidade. Alguns cronistas dizem, inclusive, 
que o negro da máscara fazia o pescoço parecer mais branco. 
Esta reflexão traça a história da máscara, mas examinará também 
as noções combinadas de proteção e elegância.

Relíquias e Objetos de Proteção no Património de 
São Roque [título provisório]
Teresa Morna

A ideia de proteção está presente em várias dimensões do 
património da Santa Casa da Misericórdia de Lisboa. Esta noção 
está implícita na própria missão estruturante da Instituição não 
apenas pela responsabilidade que esta detém no apoio à 

população mais vulnerável e carenciada, mas também pelo 
encargo que assume na conservação do valioso património — de 
âmbito histórico, artístico, religioso e social — que tem à sua guarda. 
Este conceito evidencia-se também na própria missão do Museu 
de São Roque, cuja responsabilidade primordial é conservar os 
bens culturais que tem à sua guarda para que estes possam ser 
plenamente fruídos. Mas manifesta-se particularmente na natureza 
das suas coleções, em especial na coleção de relicários, cuja 
função original era proteger as relíquias sagradas. 
Neste universo incluem-se também objetos que extravasam a 
natureza religiosa e que abraçam uma dimensão social, de que é 
bom exemplo a coleção de sinais de expostos conservada no 
Arquivo Histórico da Santa Casa da Misericórdia de Lisboa.

Objetos de Proteção na Coleção do Museu da 
Farmácia
João Neto

Adquirir, Vender e Penhorar para Proteger através 
de Joalharia e Adornos de Ouro em Portugal 
(Séculos XVI-XX)
Gonçalo de Vasconcelos e Sousa

Em Portugal, a tradição da aquisição de peças de joalharia e de 
adornos de ouro, tanto femininos como masculinos, constituía uma 
forma de cumprir um conjunto de funções sociais e estéticas, que 
talvez possam alcançar um leque bem mais variado do que se 
possa, à partida, pensar. Devido ao valor dos metais preciosos e/ou 
das gemas neles utilizados, uma das funções da joia ou do adorno 
áureo era a de constituir um meio de que o proprietário se poderia 
socorrer em momentos de necessidades económicas, fossem 
elas estruturais ou simplesmente conjunturais. Umas vezes o 
objeto era vendido, outras colocado em penhor, podendo ser 
reavido posteriormente. Em diversas ocasiões de dificuldades 
financeiras, naturalmente que em diferente escala, os vários 
testamentos sociais destinavam os seus adornos preciosos para 
poderem ser vendidos ou colocados em penhor junto de 
determinadas pessoas, a troco de uma verba. Existe alguma 

documentação referente a vendas de peças, mas as informações 
documentais mais abundantes e estudadas são respeitantes ao 
empenho de peças de joalharia e adornos de ouro, partindo de 
informações desde o século XVI até ao século XX. Será 
referenciado um conjunto de situações historicamente localizadas 
em que os adornos preciosos serviram como salvaguarda 
económica dos seus possuidores, ilustrando o papel das peças 
desta natureza na proteção do indivíduo ante os problemas de falta 
de recursos económicos.

Notas biográficas

Denis Bruna (Aubagne, 1967) é doutor em História pela 
Universidade de Paris 1 Panthéon-Sorbonne e diretor de 
investigação e integrou em 2011 o Musée des Arts Décoratifs de 
Paris como curador principal das coleções de Moda e Têxtil 
anteriores ao século XIX. É também professor de história da moda 
e do vestuário na École du Louvre. A sua investigação centrou-se 
na história e iconografia da moda, costumes indumentários e o 
corpo. As suas publicações incluem «Piercing, sur les traces d’une 
infamie médiévale» (Textuel, 2001), «Bijoux oubliés du Moyen Âge» 
(Seuil, 2008) e «Histoire des modes et du vêtement du Moyen Âge 
au XXIe siècle» (Textuel, 2018). Foi curador, no Musée des Arts 
Décoratifs de Paris, de «La Mécanique des dessous, une histoire 
indiscrète de la silhouette» (2013), «Tenue correcte exigée, quand le 
vêtement fait scandale» (2016) e «Marche et démarche, une histoire 
de la chaussure».

Teresa Morna é diretora do Museu de São Roque. Nesta qualidade 
tem assumido a coordenação das atividades do Museu de São 
Roque nas diferentes componentes museológicas, salientando-se 
a coordenação científica do projeto de requalificação do Museu de 
São Roque e a coordenação do programa de beneficiação da 
Igreja de São Roque, através da implementação de ações de 
conservação e restauro em património móvel e integrado, 
evidenciando-se, neste âmbito, o projeto de requalificação da 
Capela de São João Baptista.

João Neto é diretor do Museu da Farmácia e presidente da APOM 
– Associação Portuguesa de Museologia.

Gonçalo de Vasconcelos e Sousa (Porto, 1970) é professor 
catedrático e presidente do Conselho Científico da Escola das 
Artes da Universidade Católica Portuguesa (UCP). Doutor desde 
2002 e agregado em História da Arte pela Faculdade de Letras da 
Universidade do Porto, desde 2006, onde defendeu a sua 
dissertação de mestrado em 1997. Diretor do Centro Interpretativo 
da Ourivesaria do Norte de Portugal (CITAR–EA/UCP) e antigo 
diretor do Centro de Investigação em Ciência e Tecnologia das 
Artes (CITAR), de 2011-2016. Académico Correspondente da 
Academia Portuguesa da História, desde 2003, e da Academia 
Nacional de Belas-Artes, desde 2001. Presidiu ao Conselho Diretor 
do Círculo Dr. José de Figueiredo/Amigos do Museu Nacional de 
Soares dos Reis, Porto, entre 1997 e 2006.

Kirstin Kennedy é conservadora de ourivesaria inglesa e europeia 
no Victoria & Albert Museum, em Londres, e editora da revista 
Jewellery History Today, publicação da Sociedade de Historiadores 
da Joalharia do Reino Unido.
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Corpo e Joia: Tensões Passadas, Presentes e 
Futuras
Ana Paula de Campos (BR)

Se em meados dos anos 1960/1970 uma nova joalheria emergia 
em sintonia com uma «revolução corporal», como se configurou a 
relação corpo-joia em outras épocas? Essa foi a pergunta que deu 
início a minha pesquisa de pós-doutorado, cujo desafio consistiu 
em identificar distintas concepções de corpo e de subjetividade, 
relacionando-as às joias, com ênfase nas funções e significados 
sociais dos ornamentos. A proposta dessa palestra é apresentar 
alguns aspectos dessa investigação e convidar a repensar o par 
corpo-joia a partir dos diferentes contextos e significados históricos 
que moldaram e foram expressos por esse encontro no Ocidente. 
O recorte escolhido aqui enfatiza as forças que operam na 
articulação entre corpo e joia, bem como as que se mobilizaram a 
partir dela. Nesse sentido analisar os significados que corpo e joia 
foram forjando ao longo do tempo implica em considerar as 
relações de poder que daí decorrem, ultrapassando a naturalização 
de alguns discursos. É preciso observar que não se trata de uma 
simples associação entre elementos, mas sim da construção de 
algo novo e distinto, capaz de ultrapassar os significados 
intrínsecos a ambos por meio das tensões que se produzem entre 
eles.Por fim, ampliando a perspectiva dessas relações e, por que 
não, perturbando algumas certezas, tomaremos o tema dessa 
Bienal – Suor Frio – como disparador de questionamentos sobre o 
futuro da relação corpo-joia, especialmente diante desse cenário 
pandêmico e/ou pós-pandêmico, com seus aspectos sem 
precedentes na história humana.

[título e sinopse a anunciar]
Bárbara Coutinho (PT)
 

Programa

CORPO
Colóquio Parte I
16 de setembro, quinta
15h–18h
Apresentação e moderação  
João Paulo Queiroz

Lauren Kalman: Bodyhood and Jewelleriness 
Liesbeth den Besten (NL)

Durante os anos 1960-1980, o corpo ajudou a libertar a joalharia de 
requisitos ornamentais, financeiros e de representação que eram 
tidos como garantidos desde tempos imemoriais. Artistas como 
Gijs Bakker + Emmy Van Leersum (anos 1960-1970), Peter Skubic 
(anos 1970), Otto Künzli e Gerd Rothmann (1982), acrescentaram 
uma nova perspetiva ao interior, ao exterior e à perceção do corpo. 
Durante algum tempo, a ideia da joalharia como um objeto que 
reflete a moda, o gosto e a condição financeira e moral do cliente 
pareceu obsoleta e algo a que tínhamos de resistir. Neste 
processo, o corpo substituiu a pessoa ou o cliente. O corpo 
passou de enquadramento necessário para pendurar uma peça a 
objeto performático. Por diversas razões (que não posso 
aprofundar aqui), esta evolução foi cortada ainda em botão, antes 
de poder realmente florescer. Uma representante de uma nova 
geração que usa o corpo como objeto de investigação, de forma 
bastante radical, é Lauren Kalman. Kalman (1980) é uma artista 
americana interdisciplinar que usa o seu corpo, a fotografia, a 
escultura, a joalharia, as performances e as instalações para testar 
os limites do seu corpo, evocar sentimentos de repulsa e 
expressar ideias sobre feminismo, beleza, sexualidade e 
ornamento. Estudou joalharia e metais, fundição, arte e tecnologia. 
O seu trabalho, independentemente do tamanho ou dos meios que 
usa, tem um grau de «jewelleriness» que o torna único no contexto 
da Body Art e da Arte Feminista. Na minha conferência abordarei 
brevemente algumas evocações do corpo na história da joalharia 
contemporânea e passarei de seguida a Lauren Kalman, 
analisando o papel da joalharia na sua Body Art.

Onde e quando?
O colóquio decorre, de 16 a 18 de setembro de 2021, na Brotéria, 
em Lisboa, em três horários distintos — quinta-feira: 15h-18h; 
sexta-feira: 18h-21h; sábado: 10h-13h. A duração total do colóquio 
será de nove horas e será emitido um certificado de participação.
 
Como decorre e em que regime? 
Cada dia tem a duração de três horas preenchidas com uma 
apresentação geral (10 minutos), três apresentações de cada 
convidado (5 minutos cada), três partes expositivas (30 minutos 
cada) seguidas, cada uma, de debate com o público (até 15 
minutos cada) e uma conclusão final feita pelo moderador (10 
minutos). No final da segunda parte expositiva e do respectivo 
debate, haverá uma pausa de 15 minutos. É recomendado o uso 
de materiais audiovisuais. Devido à crise pandémica, o colóquio 
decorrerá de forma mista: presencial e online. O colóquio será em 
inglês.

 
A quem se destina?
Artistas, investigadores, estudantes, docentes, agentes culturais 
públicos e privados, outros interessados nos temas.
 
Quais os objectivos? 
– colocar em diálogo investigadores, artistas e público;
– refletir sobre o corpo, o medo e a proteção no passado e no 
presente;
– refletir sobre como estes grandes temas têm sido trabalhados 
pelos artistas;
– refletir sobre as coleções dos museus de São Roque e da 
Farmácia e a sua pertinência hoje;
– pensar a joalharia no passado e no presente e o modo como se 
relaciona com estes temas;
– refletir sobre o momento atual e a importância que a arte tem 
como seu testemunho.

Notas biográficas

Liesbeth den Besten (Amesterdão, 1956) é historiadora de arte e 
trabalha internacionalmente como escritora, curadora, professora e 
conferencista no campo da joalharia contemporânea. Trabalhou na 
Fundação Françoise van de Bosch l, como secretária-geral, entre 
1992 e 2016, e como presidente em 2000. Foi membro do Comité 
Editorial e do Conselho de Administração do Art Jewelry Forum 
entre 2013 e 2019. É membro do Conselho Consultivo do «Journal 
of Jewellery Research». Ensina, desde 2016, História da Joalharia 
na Saint Lucas Academy, em Antuérpia, Bélgica. Com Gijs Bakker, 
Ted Noten e Ruudt Peters é uma das fundadoras do Mestrado em 
Joalharia MASieraad. O programa temporário de dois anos MA 
Challenging Jewellery (2018-2020) no Sandberg Institute em 
Amsterdam foi o primeiro curso. A partir de 2021-2022 um novo 
programa permanente de mestrado MASieraad 
Hasselt-Amsterdam terá início na PXL-MAD School of Arts em 
Hasselt, Bélgica. Den Besten e os outros fundadores estão 
ativamente envolvidos no ensino no MASieraad H-A. É autora de 
diversas publicações importantes sobre crafts e joalharia 
contemporânea. O seu livro «On Jewellery: A Compendium of 
International Contemporary Art Jewellery» (2011), um bestseller, foi 
publicado pela editora arnoldsche Art Publishers. 

Ana Paula de Campos (Campinas, 1969) realizou o 
pós-doutoramento «Corpo Jóia e Identidade: narrativas na 
contramão» em Psicologia em 2018, o doutoramento 
«Arte-Joalheria: uma cartografia pessoal» em Artes em 2011, o 
mestrado «Jóia Contemporânea Brasileira: reflexões sob a ótica de 
alguns criadores» em Educação, Arte e História da Cultura em 
1997 e o bacharelado em Desenho Industrial em 1989. Dedica-se, 
há mais de vinte cinco anos, a atividades académicas, culturais e 
de pesquisa nas áreas de design, moda e arte. Como 
pesquisadora e joalheira, também participou em exposições, deu 
palestras e publicou diversos artigos sobre adornos, materiais e 
corpo. Conectar a joalharia com outras áreas do conhecimento, 
para criar uma forma transversal de pensar e fazer, constitui o seu 
principal interesse de investigação e enquadramento conceptual 
das suas práticas de ensino e criação.

MEDO
Colóquio Parte II
17 de setembro, sexta
18h–21h
Apresentação e moderação  
Kadri Mälk (EE)

Freeze!
Alena Alexandrova (NL)

As imagens estão paradas. Por vezes têm o poder de nos aquietar, 
de nos imobilizar. Fixos ao nosso lugar, somos reduzidos ao ato de 
olhar, ficamos petrificados. Pode-se dizer que, nesse momento, 
tornamo-nos uma imagem. A história do medo, paralisador, e a 
petrificação são um motivo visual fértil, associado com a mítica 
Medusa, o belo ou muito feio monstro decapitado por Perseu. Esta 
história alia o olhar, decapitação, frontalidade, desvio do olhar, 
invisibilidade. Também é um motivo de produção de imagens 
como resultado de um medo intenso. O olhar da Medusa conserva 
o seu poder de petrificar mesmo depois de morta. O seu rosto é 
persistentemente descrito como frontal e frontalidade é um modo 
de se dirigir diretamente a quem a observa. Um olhar ousado, ela 
desafia-nos a olhar e paralisar, ou temos de desviar o olhar, evitar o 
dela e mantermo-nos vivos. Esta é uma história do ou de olhar as 
imagens e do nosso envolvimento emocional com elas, o mortal 
feitiço de olhar. É também uma história de transportar a cabeça 
como uma arma que simultaneamente mata e faz imagens. 
Lembra alguma coisa? Esta é uma história de algo que pertence à 
fotografia — a imagem produzida no interior de um aparelho cujo 
olhar vazio paralisa as coisas vivas em imagens paradas. A cabeça 
da Medusa, ou «gorgoneion», aparece em armaduras, arquitetura, 
joalharia, roupa, cerâmica. Este motivo e a sua transformação num 
objeto que pode ser usado, marca o nosso desejo de proteção e 
reconhece simultaneamente o nosso medo. É também um motivo 
de iconopoeisis, um momento especial de criação instantânea de 
imagens que necessita de uma mão para as moldar, formar ou 
modelar. Os dois protagonistas contemporâneos que serão 
abordados no colóquio são a ação fotográfica e o nosso desejo de 
usar objetos no corpo, que entre outras coisas, é ainda o nosso 
desejo arcaico de proteção.

Bárbara Coutinho (Lisboa, 1971) é historiadora de arte, diretora e 
programadora do MUDE – Museu do Design e da Moda desde 
2006, e professora auxiliar convidada do Instituto Superior Técnico 
– Universidade de Lisboa, onde leciona Teoria e História da 
Arquitetura. É licenciada em História de Arte, mestre em História de 
Arte Contemporânea, pós-graduada em Educação em História de 
Arte e doutora em Cultura e Tecnologia em Arquitetura com a tese 
«O Espaço Expositivo como Obra Total de Arte – O Museu do 
Século XXI, um Lugar para Uma Experiência Estética Global». O 
seu trabalho divide-se entre o ensino, a curadoria e a escrita, tendo 
como principal campo de investigação a museologia, a prática 
curatorial e o espaço expositivo, com enfoque nas inter-relações 
entre os vários campos do design, a arte contemporânea e a 
arquitetura.

João Paulo Queiroz (Aveiro, 1966) fez o Curso Superior de Pintura 
na Escola Superior de Belas-Artes de Lisboa. É mestre em 
Comunicação pelo ISCTE – Instituto Universitário de Lisboa e 
doutor em Belas-Artes pela Universidade de Lisboa. É professor na 
Faculdade de Belas-Artes da Universidade de Lisboa, e professor 
nos cursos de doutoramento em Ensino da Universidade do Porto 
e de doutoramento em Artes da Universidade de Sevilha. É 
coordenador do Congresso Internacional CSO - Criadores sobre 
Outras Obras (anual, desde 2010) e diretor das revistas 
académicas «Estúdio», «Gama», e «Croma». É coordenador do 
Congresso Matéria-Prima, Práticas das Artes Visuais no Ensino 
Básico e Secundário (anual, desde 2012). Dirige a revista 
«Matéria-Prima». É membro de diversas comissões e painéis 
científicos, de avaliação, e conselhos editoriais e consultor da 
Fundação para a Ciência e a Tecnologia, Portugal. Atualmente, é 
presidente do CIEBA – Centro de Estudos e Investigação em 
Belas-Artes e presidente da Sociedade Nacional de Belas-Artes, 
Portugal. Com diversas exposições individuais de pintura, em 2004 
foi distinguido pela Academia Nacional de Belas-Artes com o 
Prémio de Pintura Gustavo Cordeiro Ramos.

[título e sinopse a anunciar]
João Norton de Matos SJ 

Medo
Rosa Maria Mota

«a noite chega irrequieta de cíclicos ventos, cintilam peixes nas paredes do 
quarto durmo sobre as águas e tenho medo (...)» Al Berto in «O Medo».

 
O medo é inerente à condição humana. Se, por um lado, foi o 
medo que permitiu a sobrevivência das espécies, por outro, muitos 
medos arquitectados serviram como meio de controle das 
populações. Além destes, existem os medos cíclicos, que, com 
diferente intensidade, nos amedrontam a todos: os medos das 
doenças, das pestes, da penúria, da infelicidade, de tudo o que nos 
ameaça e destrói e sobre o que não temos controle. E existem 
ainda os medos do irracional, dos fantasmas, dos maus olhados e 
dos bruxedos, fundamentados em mitos ancestrais que passam 
de geração em geração e que formam o imaginário e o sentido 
mágico de cada sociedade. Para combater todos os medos que 
assolaram o homem, desde sempre se utilizaram componentes 
encantatórios, que se misturaram com elementos decorativos, 
muitas vezes confundindo os usos. Apesar de a cultura tradicional 
portuguesa se encontrar fortemente condicionada pelo catolicismo, 
as peças de índole religiosa misturaram-se com outras que 
veiculavam crenças mágicas, usadas juntamente com os 
ornamentos da figura humana. O significado e poder místico 
destes amuletos estaria ligado ao material e ao formato 
apotropaicos e à sua inerente simbologia e, durante séculos, contra 
ventos e marés, apaziguaram medos atávicos.

Notas biográficas

Alena Alexandrova (Amesterdão) é especialista em teoria da 
cultura e curadora independente. Ensina no departamento de Artes 
Visuais e Fotografia da Gerrit Rietveld Academy em Amesterdão. 
Obteve o doutoramento pela Universidade de Amesterdão. Está a 
escrever o livro «Anarchic Infrastructures: Re-Casting the Archive, 
Displacing Chronologies». É autora de «Breaking Resemblance. The 
Role of Religious Motifs in Contemporary Art» (Fordham University 
Press, 2017), publicou internacionalmente nos campos da estética, 
performance e estudos visuais e contribui regularmente para 
exposições e catálogos. Fez a curadoria de exposições sobre o 
conceito de «anarqueologia». Ensinou no Master of Fine Arts, 
Faculty of Fine Art, Music and Design, Universidade de Bergen, 
Noruega, e no Dutch Art Institute, Arnhem. Foi investigadora 
convidada no Humanities Center, Universidade Johns Hopkins, 
Atelier Holsboer, Cité des Arts, em Paris, e palestrante convidada na 
Academy of Fine Arts, em Nuremberga.

João Norton de Matos (Lisboa, 1963) é jesuíta desde 1990 e foi 
ordenado padre em 2002. É professor auxiliar convidado de 
Estética e Teologia na Universidade Católica Portuguesa. Trabalha 
na Brotéria (revista e centro cultural) e é pároco da igreja da 
Encarnação, em Lisboa. Em 2018, defendeu a tese de 
doutoramento em Teologia Fundamental — sobre a crise moderna 
da arte sacra — no Centre Sèvres, Facultées jésuites de Paris, onde, 
depois da conclusão da licenciatura pela Faculdade de Teologia da 
Universidad Pontificia de Comillas, em Madrid, completou o 
segundo ciclo na mesma área de estudos. Fez o DEA em Estética 
e Filosofia da Arte na Université Catholique de Louvain, tendo 
anteriormente completado a licenciatura em Filosofia pela 
Faculdade de Filosofia de Braga da Universidade Católica 
Portuguesa, a licenciatura em Arquitetura pela Faculdade de 
Arquitetura da Universidade Técnica de Lisboa e frequentado o 
curso de Desenho Artístico no Ar.Co — Centro de Arte e 
Comunicação Visual, em Lisboa.

1ª Bienal Joalharia 
Contemporânea 
Lisboa

Rosa Maria Mota (Lousada, Porto, 1959) é investigadora do CITAR 
– Centro de Investigação em Ciência e Tecnologia das Artes da 
Universidade Católica Portuguesa, universidade onde, como 
bolseira da Fundação para a Ciência e a Tecnologia, obteve, após a 
licenciatura em Arte e Património, o grau de doutor e o de mestre. 
O seu trabalho de pesquisa incide sobre o ouro popular e o seu 
percurso, nos séculos XIX e XX, no Norte Portugal. Sobre a 
temática, publicou livros e artigos e fez apresentações públicas em 
Portugal, Espanha e Brasil. Foi professora convidada na 
Universidade Católica Portuguesa, realizou vídeos e participou em 
documentários e programas de televisão relacionados com o 
fenómeno da ourivesaria popular em Portugal.

Kadri Mälk (Tallinn, 1958) iniciou os seus estudos de Pintura na 
Tartu Kunstiakadeemia em 1977, e formou-se na Eesti 
Kunstiakadeemia, em 1986, com a professora Leili Kuldkepp. Entre 
1986 e 1993 trabalhou como artista independente. Em 1993, entrou 
para o Instituto de Design de Lahto, na Finlândia, para estudar 
Gemologia com Esko Timonen e completou os seus estudos no 
atelier de lapidação de Bernd Munsteiner na Alemanha. Colabora 
com a Eesti Kunstiakadeemia desde 1989 e é diretora e professora 
no departamento de joalharia desde 1996. Realizou numerosas 
exposições, a solo e coletivas, e proferiu conferências, tanto na 
Estónia como internacionalmente. E a sua obra integra várias 
coleções públicas e privadas. Autora e editora de livros e textos 
sobre joalharia desde os anos 1990, incluindo: «Millennium» (1994, 
1997), «Kadri Mälk» (2001), «Metal 1, 2, 3» (1999, 2004, 2014), 
«Twilight» (2005), «Chroma/Monochroma» (2006), «Just Must» (2008), 
«Õhuloss» (2011), a edição especial «Kunst.ee» sobre joalharia 
(2005, 2012) e os livros de artista «Testament» (2016) e «HUNT: 
Kadri Mälk’s Jewellery Collection» (2020). É joalheira de profissão e 
metafisíca por ocupação. A marca estética de Kadri é negra, 
esotérica, poética e sobrenatural. Uma das suas paixões é 
colecionar joalharia. Vive e trabalha na Estónia.

PROTEÇÃO
Colóquio Parte III
18 de setembro, sábado
10h–13h
Apresentação e moderação  
Kirstin Kennedy (UK)

Máscara, Proteção e Elegância
Denis Bruna (FR)

Para limitar os riscos de contágio da covid-19, todos fomos 
obrigados a usar uma máscara. Em alguns países, como a França, 
a dificuldade em obter máscaras cirúrgicas, no início da pandemia, 
levou à produção caseira de máscaras de tecido. Quando as 
máscaras ficaram disponíveis, lojas, lojas de museus e muitos 
websites ofereceram máscaras de tecido com cores e padrões 
variados para se diferenciarem da uniformidade e da triste 
aparência das máscaras azuis. Para uma pessoa preocupada com 
a elegância, a máscara cirúrgica não fica bem com um fato ou 
vestido de noite. Designers de moda, «Maisons de Mode» e artistas 
transformaram a máscara de objeto necessário em acessório de 
moda que se inscreve numa longa história. Na verdade, do século 
XVI em diante, pinturas e gravuras mostram mulheres a usar 
máscaras de veludo negro para protegerem a pele do sol ou para 
protegerem a sua privacidade. Alguns cronistas dizem, inclusive, 
que o negro da máscara fazia o pescoço parecer mais branco. 
Esta reflexão traça a história da máscara, mas examinará também 
as noções combinadas de proteção e elegância.

Relíquias e Objetos de Proteção no Património de 
São Roque [título provisório]
Teresa Morna

A ideia de proteção está presente em várias dimensões do 
património da Santa Casa da Misericórdia de Lisboa. Esta noção 
está implícita na própria missão estruturante da Instituição não 
apenas pela responsabilidade que esta detém no apoio à 

população mais vulnerável e carenciada, mas também pelo 
encargo que assume na conservação do valioso património — de 
âmbito histórico, artístico, religioso e social — que tem à sua guarda. 
Este conceito evidencia-se também na própria missão do Museu 
de São Roque, cuja responsabilidade primordial é conservar os 
bens culturais que tem à sua guarda para que estes possam ser 
plenamente fruídos. Mas manifesta-se particularmente na natureza 
das suas coleções, em especial na coleção de relicários, cuja 
função original era proteger as relíquias sagradas. 
Neste universo incluem-se também objetos que extravasam a 
natureza religiosa e que abraçam uma dimensão social, de que é 
bom exemplo a coleção de sinais de expostos conservada no 
Arquivo Histórico da Santa Casa da Misericórdia de Lisboa.

Objetos de Proteção na Coleção do Museu da 
Farmácia
João Neto

Adquirir, Vender e Penhorar para Proteger através 
de Joalharia e Adornos de Ouro em Portugal 
(Séculos XVI-XX)
Gonçalo de Vasconcelos e Sousa

Em Portugal, a tradição da aquisição de peças de joalharia e de 
adornos de ouro, tanto femininos como masculinos, constituía uma 
forma de cumprir um conjunto de funções sociais e estéticas, que 
talvez possam alcançar um leque bem mais variado do que se 
possa, à partida, pensar. Devido ao valor dos metais preciosos e/ou 
das gemas neles utilizados, uma das funções da joia ou do adorno 
áureo era a de constituir um meio de que o proprietário se poderia 
socorrer em momentos de necessidades económicas, fossem 
elas estruturais ou simplesmente conjunturais. Umas vezes o 
objeto era vendido, outras colocado em penhor, podendo ser 
reavido posteriormente. Em diversas ocasiões de dificuldades 
financeiras, naturalmente que em diferente escala, os vários 
testamentos sociais destinavam os seus adornos preciosos para 
poderem ser vendidos ou colocados em penhor junto de 
determinadas pessoas, a troco de uma verba. Existe alguma 

documentação referente a vendas de peças, mas as informações 
documentais mais abundantes e estudadas são respeitantes ao 
empenho de peças de joalharia e adornos de ouro, partindo de 
informações desde o século XVI até ao século XX. Será 
referenciado um conjunto de situações historicamente localizadas 
em que os adornos preciosos serviram como salvaguarda 
económica dos seus possuidores, ilustrando o papel das peças 
desta natureza na proteção do indivíduo ante os problemas de falta 
de recursos económicos.

Notas biográficas

Denis Bruna (Aubagne, 1967) é doutor em História pela 
Universidade de Paris 1 Panthéon-Sorbonne e diretor de 
investigação e integrou em 2011 o Musée des Arts Décoratifs de 
Paris como curador principal das coleções de Moda e Têxtil 
anteriores ao século XIX. É também professor de história da moda 
e do vestuário na École du Louvre. A sua investigação centrou-se 
na história e iconografia da moda, costumes indumentários e o 
corpo. As suas publicações incluem «Piercing, sur les traces d’une 
infamie médiévale» (Textuel, 2001), «Bijoux oubliés du Moyen Âge» 
(Seuil, 2008) e «Histoire des modes et du vêtement du Moyen Âge 
au XXIe siècle» (Textuel, 2018). Foi curador, no Musée des Arts 
Décoratifs de Paris, de «La Mécanique des dessous, une histoire 
indiscrète de la silhouette» (2013), «Tenue correcte exigée, quand le 
vêtement fait scandale» (2016) e «Marche et démarche, une histoire 
de la chaussure».

Teresa Morna é diretora do Museu de São Roque. Nesta qualidade 
tem assumido a coordenação das atividades do Museu de São 
Roque nas diferentes componentes museológicas, salientando-se 
a coordenação científica do projeto de requalificação do Museu de 
São Roque e a coordenação do programa de beneficiação da 
Igreja de São Roque, através da implementação de ações de 
conservação e restauro em património móvel e integrado, 
evidenciando-se, neste âmbito, o projeto de requalificação da 
Capela de São João Baptista.

João Neto é diretor do Museu da Farmácia e presidente da APOM 
– Associação Portuguesa de Museologia.

Gonçalo de Vasconcelos e Sousa (Porto, 1970) é professor 
catedrático e presidente do Conselho Científico da Escola das 
Artes da Universidade Católica Portuguesa (UCP). Doutor desde 
2002 e agregado em História da Arte pela Faculdade de Letras da 
Universidade do Porto, desde 2006, onde defendeu a sua 
dissertação de mestrado em 1997. Diretor do Centro Interpretativo 
da Ourivesaria do Norte de Portugal (CITAR–EA/UCP) e antigo 
diretor do Centro de Investigação em Ciência e Tecnologia das 
Artes (CITAR), de 2011-2016. Académico Correspondente da 
Academia Portuguesa da História, desde 2003, e da Academia 
Nacional de Belas-Artes, desde 2001. Presidiu ao Conselho Diretor 
do Círculo Dr. José de Figueiredo/Amigos do Museu Nacional de 
Soares dos Reis, Porto, entre 1997 e 2006.

Kirstin Kennedy é conservadora de ourivesaria inglesa e europeia 
no Victoria & Albert Museum, em Londres, e editora da revista 
Jewellery History Today, publicação da Sociedade de Historiadores 
da Joalharia do Reino Unido.
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Corpo e Joia: Tensões Passadas, Presentes e 
Futuras
Ana Paula de Campos (BR)

Se em meados dos anos 1960/1970 uma nova joalheria emergia 
em sintonia com uma «revolução corporal», como se configurou a 
relação corpo-joia em outras épocas? Essa foi a pergunta que deu 
início a minha pesquisa de pós-doutorado, cujo desafio consistiu 
em identificar distintas concepções de corpo e de subjetividade, 
relacionando-as às joias, com ênfase nas funções e significados 
sociais dos ornamentos. A proposta dessa palestra é apresentar 
alguns aspectos dessa investigação e convidar a repensar o par 
corpo-joia a partir dos diferentes contextos e significados históricos 
que moldaram e foram expressos por esse encontro no Ocidente. 
O recorte escolhido aqui enfatiza as forças que operam na 
articulação entre corpo e joia, bem como as que se mobilizaram a 
partir dela. Nesse sentido analisar os significados que corpo e joia 
foram forjando ao longo do tempo implica em considerar as 
relações de poder que daí decorrem, ultrapassando a naturalização 
de alguns discursos. É preciso observar que não se trata de uma 
simples associação entre elementos, mas sim da construção de 
algo novo e distinto, capaz de ultrapassar os significados 
intrínsecos a ambos por meio das tensões que se produzem entre 
eles.Por fim, ampliando a perspectiva dessas relações e, por que 
não, perturbando algumas certezas, tomaremos o tema dessa 
Bienal – Suor Frio – como disparador de questionamentos sobre o 
futuro da relação corpo-joia, especialmente diante desse cenário 
pandêmico e/ou pós-pandêmico, com seus aspectos sem 
precedentes na história humana.

[título e sinopse a anunciar]
Bárbara Coutinho (PT)
 

Programa

CORPO
Colóquio Parte I
16 de setembro, quinta
15h–18h
Apresentação e moderação  
João Paulo Queiroz

Lauren Kalman: Bodyhood and Jewelleriness 
Liesbeth den Besten (NL)

Durante os anos 1960-1980, o corpo ajudou a libertar a joalharia de 
requisitos ornamentais, financeiros e de representação que eram 
tidos como garantidos desde tempos imemoriais. Artistas como 
Gijs Bakker + Emmy Van Leersum (anos 1960-1970), Peter Skubic 
(anos 1970), Otto Künzli e Gerd Rothmann (1982), acrescentaram 
uma nova perspetiva ao interior, ao exterior e à perceção do corpo. 
Durante algum tempo, a ideia da joalharia como um objeto que 
reflete a moda, o gosto e a condição financeira e moral do cliente 
pareceu obsoleta e algo a que tínhamos de resistir. Neste 
processo, o corpo substituiu a pessoa ou o cliente. O corpo 
passou de enquadramento necessário para pendurar uma peça a 
objeto performático. Por diversas razões (que não posso 
aprofundar aqui), esta evolução foi cortada ainda em botão, antes 
de poder realmente florescer. Uma representante de uma nova 
geração que usa o corpo como objeto de investigação, de forma 
bastante radical, é Lauren Kalman. Kalman (1980) é uma artista 
americana interdisciplinar que usa o seu corpo, a fotografia, a 
escultura, a joalharia, as performances e as instalações para testar 
os limites do seu corpo, evocar sentimentos de repulsa e 
expressar ideias sobre feminismo, beleza, sexualidade e 
ornamento. Estudou joalharia e metais, fundição, arte e tecnologia. 
O seu trabalho, independentemente do tamanho ou dos meios que 
usa, tem um grau de «jewelleriness» que o torna único no contexto 
da Body Art e da Arte Feminista. Na minha conferência abordarei 
brevemente algumas evocações do corpo na história da joalharia 
contemporânea e passarei de seguida a Lauren Kalman, 
analisando o papel da joalharia na sua Body Art.

Onde e quando?
O colóquio decorre, de 16 a 18 de setembro de 2021, na Brotéria, 
em Lisboa, em três horários distintos — quinta-feira: 15h-18h; 
sexta-feira: 18h-21h; sábado: 10h-13h. A duração total do colóquio 
será de nove horas e será emitido um certificado de participação.
 
Como decorre e em que regime? 
Cada dia tem a duração de três horas preenchidas com uma 
apresentação geral (10 minutos), três apresentações de cada 
convidado (5 minutos cada), três partes expositivas (30 minutos 
cada) seguidas, cada uma, de debate com o público (até 15 
minutos cada) e uma conclusão final feita pelo moderador (10 
minutos). No final da segunda parte expositiva e do respectivo 
debate, haverá uma pausa de 15 minutos. É recomendado o uso 
de materiais audiovisuais. Devido à crise pandémica, o colóquio 
decorrerá de forma mista: presencial e online. O colóquio será em 
inglês.

 
A quem se destina?
Artistas, investigadores, estudantes, docentes, agentes culturais 
públicos e privados, outros interessados nos temas.
 
Quais os objectivos? 
– colocar em diálogo investigadores, artistas e público;
– refletir sobre o corpo, o medo e a proteção no passado e no 
presente;
– refletir sobre como estes grandes temas têm sido trabalhados 
pelos artistas;
– refletir sobre as coleções dos museus de São Roque e da 
Farmácia e a sua pertinência hoje;
– pensar a joalharia no passado e no presente e o modo como se 
relaciona com estes temas;
– refletir sobre o momento atual e a importância que a arte tem 
como seu testemunho.

Notas biográficas

Liesbeth den Besten (Amesterdão, 1956) é historiadora de arte e 
trabalha internacionalmente como escritora, curadora, professora e 
conferencista no campo da joalharia contemporânea. Trabalhou na 
Fundação Françoise van de Bosch l, como secretária-geral, entre 
1992 e 2016, e como presidente em 2000. Foi membro do Comité 
Editorial e do Conselho de Administração do Art Jewelry Forum 
entre 2013 e 2019. É membro do Conselho Consultivo do «Journal 
of Jewellery Research». Ensina, desde 2016, História da Joalharia 
na Saint Lucas Academy, em Antuérpia, Bélgica. Com Gijs Bakker, 
Ted Noten e Ruudt Peters é uma das fundadoras do Mestrado em 
Joalharia MASieraad. O programa temporário de dois anos MA 
Challenging Jewellery (2018-2020) no Sandberg Institute em 
Amsterdam foi o primeiro curso. A partir de 2021-2022 um novo 
programa permanente de mestrado MASieraad 
Hasselt-Amsterdam terá início na PXL-MAD School of Arts em 
Hasselt, Bélgica. Den Besten e os outros fundadores estão 
ativamente envolvidos no ensino no MASieraad H-A. É autora de 
diversas publicações importantes sobre crafts e joalharia 
contemporânea. O seu livro «On Jewellery: A Compendium of 
International Contemporary Art Jewellery» (2011), um bestseller, foi 
publicado pela editora arnoldsche Art Publishers. 

Ana Paula de Campos (Campinas, 1969) realizou o 
pós-doutoramento «Corpo Jóia e Identidade: narrativas na 
contramão» em Psicologia em 2018, o doutoramento 
«Arte-Joalheria: uma cartografia pessoal» em Artes em 2011, o 
mestrado «Jóia Contemporânea Brasileira: reflexões sob a ótica de 
alguns criadores» em Educação, Arte e História da Cultura em 
1997 e o bacharelado em Desenho Industrial em 1989. Dedica-se, 
há mais de vinte cinco anos, a atividades académicas, culturais e 
de pesquisa nas áreas de design, moda e arte. Como 
pesquisadora e joalheira, também participou em exposições, deu 
palestras e publicou diversos artigos sobre adornos, materiais e 
corpo. Conectar a joalharia com outras áreas do conhecimento, 
para criar uma forma transversal de pensar e fazer, constitui o seu 
principal interesse de investigação e enquadramento conceptual 
das suas práticas de ensino e criação.

MEDO
Colóquio Parte II
17 de setembro, sexta
18h–21h
Apresentação e moderação  
Kadri Mälk (EE)

Freeze!
Alena Alexandrova (NL)

As imagens estão paradas. Por vezes têm o poder de nos aquietar, 
de nos imobilizar. Fixos ao nosso lugar, somos reduzidos ao ato de 
olhar, ficamos petrificados. Pode-se dizer que, nesse momento, 
tornamo-nos uma imagem. A história do medo, paralisador, e a 
petrificação são um motivo visual fértil, associado com a mítica 
Medusa, o belo ou muito feio monstro decapitado por Perseu. Esta 
história alia o olhar, decapitação, frontalidade, desvio do olhar, 
invisibilidade. Também é um motivo de produção de imagens 
como resultado de um medo intenso. O olhar da Medusa conserva 
o seu poder de petrificar mesmo depois de morta. O seu rosto é 
persistentemente descrito como frontal e frontalidade é um modo 
de se dirigir diretamente a quem a observa. Um olhar ousado, ela 
desafia-nos a olhar e paralisar, ou temos de desviar o olhar, evitar o 
dela e mantermo-nos vivos. Esta é uma história do ou de olhar as 
imagens e do nosso envolvimento emocional com elas, o mortal 
feitiço de olhar. É também uma história de transportar a cabeça 
como uma arma que simultaneamente mata e faz imagens. 
Lembra alguma coisa? Esta é uma história de algo que pertence à 
fotografia — a imagem produzida no interior de um aparelho cujo 
olhar vazio paralisa as coisas vivas em imagens paradas. A cabeça 
da Medusa, ou «gorgoneion», aparece em armaduras, arquitetura, 
joalharia, roupa, cerâmica. Este motivo e a sua transformação num 
objeto que pode ser usado, marca o nosso desejo de proteção e 
reconhece simultaneamente o nosso medo. É também um motivo 
de iconopoeisis, um momento especial de criação instantânea de 
imagens que necessita de uma mão para as moldar, formar ou 
modelar. Os dois protagonistas contemporâneos que serão 
abordados no colóquio são a ação fotográfica e o nosso desejo de 
usar objetos no corpo, que entre outras coisas, é ainda o nosso 
desejo arcaico de proteção.

Bárbara Coutinho (Lisboa, 1971) é historiadora de arte, diretora e 
programadora do MUDE – Museu do Design e da Moda desde 
2006, e professora auxiliar convidada do Instituto Superior Técnico 
– Universidade de Lisboa, onde leciona Teoria e História da 
Arquitetura. É licenciada em História de Arte, mestre em História de 
Arte Contemporânea, pós-graduada em Educação em História de 
Arte e doutora em Cultura e Tecnologia em Arquitetura com a tese 
«O Espaço Expositivo como Obra Total de Arte – O Museu do 
Século XXI, um Lugar para Uma Experiência Estética Global». O 
seu trabalho divide-se entre o ensino, a curadoria e a escrita, tendo 
como principal campo de investigação a museologia, a prática 
curatorial e o espaço expositivo, com enfoque nas inter-relações 
entre os vários campos do design, a arte contemporânea e a 
arquitetura.

João Paulo Queiroz (Aveiro, 1966) fez o Curso Superior de Pintura 
na Escola Superior de Belas-Artes de Lisboa. É mestre em 
Comunicação pelo ISCTE – Instituto Universitário de Lisboa e 
doutor em Belas-Artes pela Universidade de Lisboa. É professor na 
Faculdade de Belas-Artes da Universidade de Lisboa, e professor 
nos cursos de doutoramento em Ensino da Universidade do Porto 
e de doutoramento em Artes da Universidade de Sevilha. É 
coordenador do Congresso Internacional CSO - Criadores sobre 
Outras Obras (anual, desde 2010) e diretor das revistas 
académicas «Estúdio», «Gama», e «Croma». É coordenador do 
Congresso Matéria-Prima, Práticas das Artes Visuais no Ensino 
Básico e Secundário (anual, desde 2012). Dirige a revista 
«Matéria-Prima». É membro de diversas comissões e painéis 
científicos, de avaliação, e conselhos editoriais e consultor da 
Fundação para a Ciência e a Tecnologia, Portugal. Atualmente, é 
presidente do CIEBA – Centro de Estudos e Investigação em 
Belas-Artes e presidente da Sociedade Nacional de Belas-Artes, 
Portugal. Com diversas exposições individuais de pintura, em 2004 
foi distinguido pela Academia Nacional de Belas-Artes com o 
Prémio de Pintura Gustavo Cordeiro Ramos.

[título e sinopse a anunciar]
João Norton de Matos SJ 

Medo
Rosa Maria Mota

«a noite chega irrequieta de cíclicos ventos, cintilam peixes nas paredes do 
quarto durmo sobre as águas e tenho medo (...)» Al Berto in «O Medo».

 
O medo é inerente à condição humana. Se, por um lado, foi o 
medo que permitiu a sobrevivência das espécies, por outro, muitos 
medos arquitectados serviram como meio de controle das 
populações. Além destes, existem os medos cíclicos, que, com 
diferente intensidade, nos amedrontam a todos: os medos das 
doenças, das pestes, da penúria, da infelicidade, de tudo o que nos 
ameaça e destrói e sobre o que não temos controle. E existem 
ainda os medos do irracional, dos fantasmas, dos maus olhados e 
dos bruxedos, fundamentados em mitos ancestrais que passam 
de geração em geração e que formam o imaginário e o sentido 
mágico de cada sociedade. Para combater todos os medos que 
assolaram o homem, desde sempre se utilizaram componentes 
encantatórios, que se misturaram com elementos decorativos, 
muitas vezes confundindo os usos. Apesar de a cultura tradicional 
portuguesa se encontrar fortemente condicionada pelo catolicismo, 
as peças de índole religiosa misturaram-se com outras que 
veiculavam crenças mágicas, usadas juntamente com os 
ornamentos da figura humana. O significado e poder místico 
destes amuletos estaria ligado ao material e ao formato 
apotropaicos e à sua inerente simbologia e, durante séculos, contra 
ventos e marés, apaziguaram medos atávicos.

Notas biográficas

Alena Alexandrova (Amesterdão) é especialista em teoria da 
cultura e curadora independente. Ensina no departamento de Artes 
Visuais e Fotografia da Gerrit Rietveld Academy em Amesterdão. 
Obteve o doutoramento pela Universidade de Amesterdão. Está a 
escrever o livro «Anarchic Infrastructures: Re-Casting the Archive, 
Displacing Chronologies». É autora de «Breaking Resemblance. The 
Role of Religious Motifs in Contemporary Art» (Fordham University 
Press, 2017), publicou internacionalmente nos campos da estética, 
performance e estudos visuais e contribui regularmente para 
exposições e catálogos. Fez a curadoria de exposições sobre o 
conceito de «anarqueologia». Ensinou no Master of Fine Arts, 
Faculty of Fine Art, Music and Design, Universidade de Bergen, 
Noruega, e no Dutch Art Institute, Arnhem. Foi investigadora 
convidada no Humanities Center, Universidade Johns Hopkins, 
Atelier Holsboer, Cité des Arts, em Paris, e palestrante convidada na 
Academy of Fine Arts, em Nuremberga.

João Norton de Matos (Lisboa, 1963) é jesuíta desde 1990 e foi 
ordenado padre em 2002. É professor auxiliar convidado de 
Estética e Teologia na Universidade Católica Portuguesa. Trabalha 
na Brotéria (revista e centro cultural) e é pároco da igreja da 
Encarnação, em Lisboa. Em 2018, defendeu a tese de 
doutoramento em Teologia Fundamental — sobre a crise moderna 
da arte sacra — no Centre Sèvres, Facultées jésuites de Paris, onde, 
depois da conclusão da licenciatura pela Faculdade de Teologia da 
Universidad Pontificia de Comillas, em Madrid, completou o 
segundo ciclo na mesma área de estudos. Fez o DEA em Estética 
e Filosofia da Arte na Université Catholique de Louvain, tendo 
anteriormente completado a licenciatura em Filosofia pela 
Faculdade de Filosofia de Braga da Universidade Católica 
Portuguesa, a licenciatura em Arquitetura pela Faculdade de 
Arquitetura da Universidade Técnica de Lisboa e frequentado o 
curso de Desenho Artístico no Ar.Co — Centro de Arte e 
Comunicação Visual, em Lisboa.

Rosa Maria Mota (Lousada, Porto, 1959) é investigadora do CITAR 
– Centro de Investigação em Ciência e Tecnologia das Artes da 
Universidade Católica Portuguesa, universidade onde, como 
bolseira da Fundação para a Ciência e a Tecnologia, obteve, após a 
licenciatura em Arte e Património, o grau de doutor e o de mestre. 
O seu trabalho de pesquisa incide sobre o ouro popular e o seu 
percurso, nos séculos XIX e XX, no Norte Portugal. Sobre a 
temática, publicou livros e artigos e fez apresentações públicas em 
Portugal, Espanha e Brasil. Foi professora convidada na 
Universidade Católica Portuguesa, realizou vídeos e participou em 
documentários e programas de televisão relacionados com o 
fenómeno da ourivesaria popular em Portugal.

Kadri Mälk (Tallinn, 1958) iniciou os seus estudos de Pintura na 
Tartu Kunstiakadeemia em 1977, e formou-se na Eesti 
Kunstiakadeemia, em 1986, com a professora Leili Kuldkepp. Entre 
1986 e 1993 trabalhou como artista independente. Em 1993, entrou 
para o Instituto de Design de Lahto, na Finlândia, para estudar 
Gemologia com Esko Timonen e completou os seus estudos no 
atelier de lapidação de Bernd Munsteiner na Alemanha. Colabora 
com a Eesti Kunstiakadeemia desde 1989 e é diretora e professora 
no departamento de joalharia desde 1996. Realizou numerosas 
exposições, a solo e coletivas, e proferiu conferências, tanto na 
Estónia como internacionalmente. E a sua obra integra várias 
coleções públicas e privadas. Autora e editora de livros e textos 
sobre joalharia desde os anos 1990, incluindo: «Millennium» (1994, 
1997), «Kadri Mälk» (2001), «Metal 1, 2, 3» (1999, 2004, 2014), 
«Twilight» (2005), «Chroma/Monochroma» (2006), «Just Must» (2008), 
«Õhuloss» (2011), a edição especial «Kunst.ee» sobre joalharia 
(2005, 2012) e os livros de artista «Testament» (2016) e «HUNT: 
Kadri Mälk’s Jewellery Collection» (2020). É joalheira de profissão e 
metafisíca por ocupação. A marca estética de Kadri é negra, 
esotérica, poética e sobrenatural. Uma das suas paixões é 
colecionar joalharia. Vive e trabalha na Estónia.

1ª Bienal Joalharia 
Contemporânea 
Lisboa

PROTEÇÃO
Colóquio Parte III
18 de setembro, sábado
10h–13h
Apresentação e moderação  
Kirstin Kennedy (UK)

Máscara, Proteção e Elegância
Denis Bruna (FR)

Para limitar os riscos de contágio da covid-19, todos fomos 
obrigados a usar uma máscara. Em alguns países, como a França, 
a dificuldade em obter máscaras cirúrgicas, no início da pandemia, 
levou à produção caseira de máscaras de tecido. Quando as 
máscaras ficaram disponíveis, lojas, lojas de museus e muitos 
websites ofereceram máscaras de tecido com cores e padrões 
variados para se diferenciarem da uniformidade e da triste 
aparência das máscaras azuis. Para uma pessoa preocupada com 
a elegância, a máscara cirúrgica não fica bem com um fato ou 
vestido de noite. Designers de moda, «Maisons de Mode» e artistas 
transformaram a máscara de objeto necessário em acessório de 
moda que se inscreve numa longa história. Na verdade, do século 
XVI em diante, pinturas e gravuras mostram mulheres a usar 
máscaras de veludo negro para protegerem a pele do sol ou para 
protegerem a sua privacidade. Alguns cronistas dizem, inclusive, 
que o negro da máscara fazia o pescoço parecer mais branco. 
Esta reflexão traça a história da máscara, mas examinará também 
as noções combinadas de proteção e elegância.

Relíquias e Objetos de Proteção no Património de 
São Roque [título provisório]
Teresa Morna

A ideia de proteção está presente em várias dimensões do 
património da Santa Casa da Misericórdia de Lisboa. Esta noção 
está implícita na própria missão estruturante da Instituição não 
apenas pela responsabilidade que esta detém no apoio à 

população mais vulnerável e carenciada, mas também pelo 
encargo que assume na conservação do valioso património — de 
âmbito histórico, artístico, religioso e social — que tem à sua guarda. 
Este conceito evidencia-se também na própria missão do Museu 
de São Roque, cuja responsabilidade primordial é conservar os 
bens culturais que tem à sua guarda para que estes possam ser 
plenamente fruídos. Mas manifesta-se particularmente na natureza 
das suas coleções, em especial na coleção de relicários, cuja 
função original era proteger as relíquias sagradas. 
Neste universo incluem-se também objetos que extravasam a 
natureza religiosa e que abraçam uma dimensão social, de que é 
bom exemplo a coleção de sinais de expostos conservada no 
Arquivo Histórico da Santa Casa da Misericórdia de Lisboa.

Objetos de Proteção na Coleção do Museu da 
Farmácia
João Neto

Adquirir, Vender e Penhorar para Proteger através 
de Joalharia e Adornos de Ouro em Portugal 
(Séculos XVI-XX)
Gonçalo de Vasconcelos e Sousa

Em Portugal, a tradição da aquisição de peças de joalharia e de 
adornos de ouro, tanto femininos como masculinos, constituía uma 
forma de cumprir um conjunto de funções sociais e estéticas, que 
talvez possam alcançar um leque bem mais variado do que se 
possa, à partida, pensar. Devido ao valor dos metais preciosos e/ou 
das gemas neles utilizados, uma das funções da joia ou do adorno 
áureo era a de constituir um meio de que o proprietário se poderia 
socorrer em momentos de necessidades económicas, fossem 
elas estruturais ou simplesmente conjunturais. Umas vezes o 
objeto era vendido, outras colocado em penhor, podendo ser 
reavido posteriormente. Em diversas ocasiões de dificuldades 
financeiras, naturalmente que em diferente escala, os vários 
testamentos sociais destinavam os seus adornos preciosos para 
poderem ser vendidos ou colocados em penhor junto de 
determinadas pessoas, a troco de uma verba. Existe alguma 

documentação referente a vendas de peças, mas as informações 
documentais mais abundantes e estudadas são respeitantes ao 
empenho de peças de joalharia e adornos de ouro, partindo de 
informações desde o século XVI até ao século XX. Será 
referenciado um conjunto de situações historicamente localizadas 
em que os adornos preciosos serviram como salvaguarda 
económica dos seus possuidores, ilustrando o papel das peças 
desta natureza na proteção do indivíduo ante os problemas de falta 
de recursos económicos.

Notas biográficas

Denis Bruna (Aubagne, 1967) é doutor em História pela 
Universidade de Paris 1 Panthéon-Sorbonne e diretor de 
investigação e integrou em 2011 o Musée des Arts Décoratifs de 
Paris como curador principal das coleções de Moda e Têxtil 
anteriores ao século XIX. É também professor de história da moda 
e do vestuário na École du Louvre. A sua investigação centrou-se 
na história e iconografia da moda, costumes indumentários e o 
corpo. As suas publicações incluem «Piercing, sur les traces d’une 
infamie médiévale» (Textuel, 2001), «Bijoux oubliés du Moyen Âge» 
(Seuil, 2008) e «Histoire des modes et du vêtement du Moyen Âge 
au XXIe siècle» (Textuel, 2018). Foi curador, no Musée des Arts 
Décoratifs de Paris, de «La Mécanique des dessous, une histoire 
indiscrète de la silhouette» (2013), «Tenue correcte exigée, quand le 
vêtement fait scandale» (2016) e «Marche et démarche, une histoire 
de la chaussure».

Teresa Morna é diretora do Museu de São Roque. Nesta qualidade 
tem assumido a coordenação das atividades do Museu de São 
Roque nas diferentes componentes museológicas, salientando-se 
a coordenação científica do projeto de requalificação do Museu de 
São Roque e a coordenação do programa de beneficiação da 
Igreja de São Roque, através da implementação de ações de 
conservação e restauro em património móvel e integrado, 
evidenciando-se, neste âmbito, o projeto de requalificação da 
Capela de São João Baptista.

João Neto é diretor do Museu da Farmácia e presidente da APOM 
– Associação Portuguesa de Museologia.

Gonçalo de Vasconcelos e Sousa (Porto, 1970) é professor 
catedrático e presidente do Conselho Científico da Escola das 
Artes da Universidade Católica Portuguesa (UCP). Doutor desde 
2002 e agregado em História da Arte pela Faculdade de Letras da 
Universidade do Porto, desde 2006, onde defendeu a sua 
dissertação de mestrado em 1997. Diretor do Centro Interpretativo 
da Ourivesaria do Norte de Portugal (CITAR–EA/UCP) e antigo 
diretor do Centro de Investigação em Ciência e Tecnologia das 
Artes (CITAR), de 2011-2016. Académico Correspondente da 
Academia Portuguesa da História, desde 2003, e da Academia 
Nacional de Belas-Artes, desde 2001. Presidiu ao Conselho Diretor 
do Círculo Dr. José de Figueiredo/Amigos do Museu Nacional de 
Soares dos Reis, Porto, entre 1997 e 2006.

Kirstin Kennedy é conservadora de ourivesaria inglesa e europeia 
no Victoria & Albert Museum, em Londres, e editora da revista 
Jewellery History Today, publicação da Sociedade de Historiadores 
da Joalharia do Reino Unido.
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Corpo e Joia: Tensões Passadas, Presentes e 
Futuras
Ana Paula de Campos (BR)

Se em meados dos anos 1960/1970 uma nova joalheria emergia 
em sintonia com uma «revolução corporal», como se configurou a 
relação corpo-joia em outras épocas? Essa foi a pergunta que deu 
início a minha pesquisa de pós-doutorado, cujo desafio consistiu 
em identificar distintas concepções de corpo e de subjetividade, 
relacionando-as às joias, com ênfase nas funções e significados 
sociais dos ornamentos. A proposta dessa palestra é apresentar 
alguns aspectos dessa investigação e convidar a repensar o par 
corpo-joia a partir dos diferentes contextos e significados históricos 
que moldaram e foram expressos por esse encontro no Ocidente. 
O recorte escolhido aqui enfatiza as forças que operam na 
articulação entre corpo e joia, bem como as que se mobilizaram a 
partir dela. Nesse sentido analisar os significados que corpo e joia 
foram forjando ao longo do tempo implica em considerar as 
relações de poder que daí decorrem, ultrapassando a naturalização 
de alguns discursos. É preciso observar que não se trata de uma 
simples associação entre elementos, mas sim da construção de 
algo novo e distinto, capaz de ultrapassar os significados 
intrínsecos a ambos por meio das tensões que se produzem entre 
eles.Por fim, ampliando a perspectiva dessas relações e, por que 
não, perturbando algumas certezas, tomaremos o tema dessa 
Bienal – Suor Frio – como disparador de questionamentos sobre o 
futuro da relação corpo-joia, especialmente diante desse cenário 
pandêmico e/ou pós-pandêmico, com seus aspectos sem 
precedentes na história humana.

[título e sinopse a anunciar]
Bárbara Coutinho (PT)
 

Programa

CORPO
Colóquio Parte I
16 de setembro, quinta
15h–18h
Apresentação e moderação  
João Paulo Queiroz

Lauren Kalman: Bodyhood and Jewelleriness 
Liesbeth den Besten (NL)

Durante os anos 1960-1980, o corpo ajudou a libertar a joalharia de 
requisitos ornamentais, financeiros e de representação que eram 
tidos como garantidos desde tempos imemoriais. Artistas como 
Gijs Bakker + Emmy Van Leersum (anos 1960-1970), Peter Skubic 
(anos 1970), Otto Künzli e Gerd Rothmann (1982), acrescentaram 
uma nova perspetiva ao interior, ao exterior e à perceção do corpo. 
Durante algum tempo, a ideia da joalharia como um objeto que 
reflete a moda, o gosto e a condição financeira e moral do cliente 
pareceu obsoleta e algo a que tínhamos de resistir. Neste 
processo, o corpo substituiu a pessoa ou o cliente. O corpo 
passou de enquadramento necessário para pendurar uma peça a 
objeto performático. Por diversas razões (que não posso 
aprofundar aqui), esta evolução foi cortada ainda em botão, antes 
de poder realmente florescer. Uma representante de uma nova 
geração que usa o corpo como objeto de investigação, de forma 
bastante radical, é Lauren Kalman. Kalman (1980) é uma artista 
americana interdisciplinar que usa o seu corpo, a fotografia, a 
escultura, a joalharia, as performances e as instalações para testar 
os limites do seu corpo, evocar sentimentos de repulsa e 
expressar ideias sobre feminismo, beleza, sexualidade e 
ornamento. Estudou joalharia e metais, fundição, arte e tecnologia. 
O seu trabalho, independentemente do tamanho ou dos meios que 
usa, tem um grau de «jewelleriness» que o torna único no contexto 
da Body Art e da Arte Feminista. Na minha conferência abordarei 
brevemente algumas evocações do corpo na história da joalharia 
contemporânea e passarei de seguida a Lauren Kalman, 
analisando o papel da joalharia na sua Body Art.

Onde e quando?
O colóquio decorre, de 16 a 18 de setembro de 2021, na Brotéria, 
em Lisboa, em três horários distintos — quinta-feira: 15h-18h; 
sexta-feira: 18h-21h; sábado: 10h-13h. A duração total do colóquio 
será de nove horas e será emitido um certificado de participação.
 
Como decorre e em que regime? 
Cada dia tem a duração de três horas preenchidas com uma 
apresentação geral (10 minutos), três apresentações de cada 
convidado (5 minutos cada), três partes expositivas (30 minutos 
cada) seguidas, cada uma, de debate com o público (até 15 
minutos cada) e uma conclusão final feita pelo moderador (10 
minutos). No final da segunda parte expositiva e do respectivo 
debate, haverá uma pausa de 15 minutos. É recomendado o uso 
de materiais audiovisuais. Devido à crise pandémica, o colóquio 
decorrerá de forma mista: presencial e online. O colóquio será em 
inglês.

 
A quem se destina?
Artistas, investigadores, estudantes, docentes, agentes culturais 
públicos e privados, outros interessados nos temas.
 
Quais os objectivos? 
– colocar em diálogo investigadores, artistas e público;
– refletir sobre o corpo, o medo e a proteção no passado e no 
presente;
– refletir sobre como estes grandes temas têm sido trabalhados 
pelos artistas;
– refletir sobre as coleções dos museus de São Roque e da 
Farmácia e a sua pertinência hoje;
– pensar a joalharia no passado e no presente e o modo como se 
relaciona com estes temas;
– refletir sobre o momento atual e a importância que a arte tem 
como seu testemunho.

Notas biográficas

Liesbeth den Besten (Amesterdão, 1956) é historiadora de arte e 
trabalha internacionalmente como escritora, curadora, professora e 
conferencista no campo da joalharia contemporânea. Trabalhou na 
Fundação Françoise van de Bosch l, como secretária-geral, entre 
1992 e 2016, e como presidente em 2000. Foi membro do Comité 
Editorial e do Conselho de Administração do Art Jewelry Forum 
entre 2013 e 2019. É membro do Conselho Consultivo do «Journal 
of Jewellery Research». Ensina, desde 2016, História da Joalharia 
na Saint Lucas Academy, em Antuérpia, Bélgica. Com Gijs Bakker, 
Ted Noten e Ruudt Peters é uma das fundadoras do Mestrado em 
Joalharia MASieraad. O programa temporário de dois anos MA 
Challenging Jewellery (2018-2020) no Sandberg Institute em 
Amsterdam foi o primeiro curso. A partir de 2021-2022 um novo 
programa permanente de mestrado MASieraad 
Hasselt-Amsterdam terá início na PXL-MAD School of Arts em 
Hasselt, Bélgica. Den Besten e os outros fundadores estão 
ativamente envolvidos no ensino no MASieraad H-A. É autora de 
diversas publicações importantes sobre crafts e joalharia 
contemporânea. O seu livro «On Jewellery: A Compendium of 
International Contemporary Art Jewellery» (2011), um bestseller, foi 
publicado pela editora arnoldsche Art Publishers. 

Ana Paula de Campos (Campinas, 1969) realizou o 
pós-doutoramento «Corpo Jóia e Identidade: narrativas na 
contramão» em Psicologia em 2018, o doutoramento 
«Arte-Joalheria: uma cartografia pessoal» em Artes em 2011, o 
mestrado «Jóia Contemporânea Brasileira: reflexões sob a ótica de 
alguns criadores» em Educação, Arte e História da Cultura em 
1997 e o bacharelado em Desenho Industrial em 1989. Dedica-se, 
há mais de vinte cinco anos, a atividades académicas, culturais e 
de pesquisa nas áreas de design, moda e arte. Como 
pesquisadora e joalheira, também participou em exposições, deu 
palestras e publicou diversos artigos sobre adornos, materiais e 
corpo. Conectar a joalharia com outras áreas do conhecimento, 
para criar uma forma transversal de pensar e fazer, constitui o seu 
principal interesse de investigação e enquadramento conceptual 
das suas práticas de ensino e criação.

MEDO
Colóquio Parte II
17 de setembro, sexta
18h–21h
Apresentação e moderação  
Kadri Mälk (EE)

Freeze!
Alena Alexandrova (NL)

As imagens estão paradas. Por vezes têm o poder de nos aquietar, 
de nos imobilizar. Fixos ao nosso lugar, somos reduzidos ao ato de 
olhar, ficamos petrificados. Pode-se dizer que, nesse momento, 
tornamo-nos uma imagem. A história do medo, paralisador, e a 
petrificação são um motivo visual fértil, associado com a mítica 
Medusa, o belo ou muito feio monstro decapitado por Perseu. Esta 
história alia o olhar, decapitação, frontalidade, desvio do olhar, 
invisibilidade. Também é um motivo de produção de imagens 
como resultado de um medo intenso. O olhar da Medusa conserva 
o seu poder de petrificar mesmo depois de morta. O seu rosto é 
persistentemente descrito como frontal e frontalidade é um modo 
de se dirigir diretamente a quem a observa. Um olhar ousado, ela 
desafia-nos a olhar e paralisar, ou temos de desviar o olhar, evitar o 
dela e mantermo-nos vivos. Esta é uma história do ou de olhar as 
imagens e do nosso envolvimento emocional com elas, o mortal 
feitiço de olhar. É também uma história de transportar a cabeça 
como uma arma que simultaneamente mata e faz imagens. 
Lembra alguma coisa? Esta é uma história de algo que pertence à 
fotografia — a imagem produzida no interior de um aparelho cujo 
olhar vazio paralisa as coisas vivas em imagens paradas. A cabeça 
da Medusa, ou «gorgoneion», aparece em armaduras, arquitetura, 
joalharia, roupa, cerâmica. Este motivo e a sua transformação num 
objeto que pode ser usado, marca o nosso desejo de proteção e 
reconhece simultaneamente o nosso medo. É também um motivo 
de iconopoeisis, um momento especial de criação instantânea de 
imagens que necessita de uma mão para as moldar, formar ou 
modelar. Os dois protagonistas contemporâneos que serão 
abordados no colóquio são a ação fotográfica e o nosso desejo de 
usar objetos no corpo, que entre outras coisas, é ainda o nosso 
desejo arcaico de proteção.

Bárbara Coutinho (Lisboa, 1971) é historiadora de arte, diretora e 
programadora do MUDE – Museu do Design e da Moda desde 
2006, e professora auxiliar convidada do Instituto Superior Técnico 
– Universidade de Lisboa, onde leciona Teoria e História da 
Arquitetura. É licenciada em História de Arte, mestre em História de 
Arte Contemporânea, pós-graduada em Educação em História de 
Arte e doutora em Cultura e Tecnologia em Arquitetura com a tese 
«O Espaço Expositivo como Obra Total de Arte – O Museu do 
Século XXI, um Lugar para Uma Experiência Estética Global». O 
seu trabalho divide-se entre o ensino, a curadoria e a escrita, tendo 
como principal campo de investigação a museologia, a prática 
curatorial e o espaço expositivo, com enfoque nas inter-relações 
entre os vários campos do design, a arte contemporânea e a 
arquitetura.

João Paulo Queiroz (Aveiro, 1966) fez o Curso Superior de Pintura 
na Escola Superior de Belas-Artes de Lisboa. É mestre em 
Comunicação pelo ISCTE – Instituto Universitário de Lisboa e 
doutor em Belas-Artes pela Universidade de Lisboa. É professor na 
Faculdade de Belas-Artes da Universidade de Lisboa, e professor 
nos cursos de doutoramento em Ensino da Universidade do Porto 
e de doutoramento em Artes da Universidade de Sevilha. É 
coordenador do Congresso Internacional CSO - Criadores sobre 
Outras Obras (anual, desde 2010) e diretor das revistas 
académicas «Estúdio», «Gama», e «Croma». É coordenador do 
Congresso Matéria-Prima, Práticas das Artes Visuais no Ensino 
Básico e Secundário (anual, desde 2012). Dirige a revista 
«Matéria-Prima». É membro de diversas comissões e painéis 
científicos, de avaliação, e conselhos editoriais e consultor da 
Fundação para a Ciência e a Tecnologia, Portugal. Atualmente, é 
presidente do CIEBA – Centro de Estudos e Investigação em 
Belas-Artes e presidente da Sociedade Nacional de Belas-Artes, 
Portugal. Com diversas exposições individuais de pintura, em 2004 
foi distinguido pela Academia Nacional de Belas-Artes com o 
Prémio de Pintura Gustavo Cordeiro Ramos.

[título e sinopse a anunciar]
João Norton de Matos SJ 

Medo
Rosa Maria Mota

«a noite chega irrequieta de cíclicos ventos, cintilam peixes nas paredes do 
quarto durmo sobre as águas e tenho medo (...)» Al Berto in «O Medo».

 
O medo é inerente à condição humana. Se, por um lado, foi o 
medo que permitiu a sobrevivência das espécies, por outro, muitos 
medos arquitectados serviram como meio de controle das 
populações. Além destes, existem os medos cíclicos, que, com 
diferente intensidade, nos amedrontam a todos: os medos das 
doenças, das pestes, da penúria, da infelicidade, de tudo o que nos 
ameaça e destrói e sobre o que não temos controle. E existem 
ainda os medos do irracional, dos fantasmas, dos maus olhados e 
dos bruxedos, fundamentados em mitos ancestrais que passam 
de geração em geração e que formam o imaginário e o sentido 
mágico de cada sociedade. Para combater todos os medos que 
assolaram o homem, desde sempre se utilizaram componentes 
encantatórios, que se misturaram com elementos decorativos, 
muitas vezes confundindo os usos. Apesar de a cultura tradicional 
portuguesa se encontrar fortemente condicionada pelo catolicismo, 
as peças de índole religiosa misturaram-se com outras que 
veiculavam crenças mágicas, usadas juntamente com os 
ornamentos da figura humana. O significado e poder místico 
destes amuletos estaria ligado ao material e ao formato 
apotropaicos e à sua inerente simbologia e, durante séculos, contra 
ventos e marés, apaziguaram medos atávicos.

Notas biográficas

Alena Alexandrova (Amesterdão) é especialista em teoria da 
cultura e curadora independente. Ensina no departamento de Artes 
Visuais e Fotografia da Gerrit Rietveld Academy em Amesterdão. 
Obteve o doutoramento pela Universidade de Amesterdão. Está a 
escrever o livro «Anarchic Infrastructures: Re-Casting the Archive, 
Displacing Chronologies». É autora de «Breaking Resemblance. The 
Role of Religious Motifs in Contemporary Art» (Fordham University 
Press, 2017), publicou internacionalmente nos campos da estética, 
performance e estudos visuais e contribui regularmente para 
exposições e catálogos. Fez a curadoria de exposições sobre o 
conceito de «anarqueologia». Ensinou no Master of Fine Arts, 
Faculty of Fine Art, Music and Design, Universidade de Bergen, 
Noruega, e no Dutch Art Institute, Arnhem. Foi investigadora 
convidada no Humanities Center, Universidade Johns Hopkins, 
Atelier Holsboer, Cité des Arts, em Paris, e palestrante convidada na 
Academy of Fine Arts, em Nuremberga.

João Norton de Matos (Lisboa, 1963) é jesuíta desde 1990 e foi 
ordenado padre em 2002. É professor auxiliar convidado de 
Estética e Teologia na Universidade Católica Portuguesa. Trabalha 
na Brotéria (revista e centro cultural) e é pároco da igreja da 
Encarnação, em Lisboa. Em 2018, defendeu a tese de 
doutoramento em Teologia Fundamental — sobre a crise moderna 
da arte sacra — no Centre Sèvres, Facultées jésuites de Paris, onde, 
depois da conclusão da licenciatura pela Faculdade de Teologia da 
Universidad Pontificia de Comillas, em Madrid, completou o 
segundo ciclo na mesma área de estudos. Fez o DEA em Estética 
e Filosofia da Arte na Université Catholique de Louvain, tendo 
anteriormente completado a licenciatura em Filosofia pela 
Faculdade de Filosofia de Braga da Universidade Católica 
Portuguesa, a licenciatura em Arquitetura pela Faculdade de 
Arquitetura da Universidade Técnica de Lisboa e frequentado o 
curso de Desenho Artístico no Ar.Co — Centro de Arte e 
Comunicação Visual, em Lisboa.

Rosa Maria Mota (Lousada, Porto, 1959) é investigadora do CITAR 
– Centro de Investigação em Ciência e Tecnologia das Artes da 
Universidade Católica Portuguesa, universidade onde, como 
bolseira da Fundação para a Ciência e a Tecnologia, obteve, após a 
licenciatura em Arte e Património, o grau de doutor e o de mestre. 
O seu trabalho de pesquisa incide sobre o ouro popular e o seu 
percurso, nos séculos XIX e XX, no Norte Portugal. Sobre a 
temática, publicou livros e artigos e fez apresentações públicas em 
Portugal, Espanha e Brasil. Foi professora convidada na 
Universidade Católica Portuguesa, realizou vídeos e participou em 
documentários e programas de televisão relacionados com o 
fenómeno da ourivesaria popular em Portugal.

Kadri Mälk (Tallinn, 1958) iniciou os seus estudos de Pintura na 
Tartu Kunstiakadeemia em 1977, e formou-se na Eesti 
Kunstiakadeemia, em 1986, com a professora Leili Kuldkepp. Entre 
1986 e 1993 trabalhou como artista independente. Em 1993, entrou 
para o Instituto de Design de Lahto, na Finlândia, para estudar 
Gemologia com Esko Timonen e completou os seus estudos no 
atelier de lapidação de Bernd Munsteiner na Alemanha. Colabora 
com a Eesti Kunstiakadeemia desde 1989 e é diretora e professora 
no departamento de joalharia desde 1996. Realizou numerosas 
exposições, a solo e coletivas, e proferiu conferências, tanto na 
Estónia como internacionalmente. E a sua obra integra várias 
coleções públicas e privadas. Autora e editora de livros e textos 
sobre joalharia desde os anos 1990, incluindo: «Millennium» (1994, 
1997), «Kadri Mälk» (2001), «Metal 1, 2, 3» (1999, 2004, 2014), 
«Twilight» (2005), «Chroma/Monochroma» (2006), «Just Must» (2008), 
«Õhuloss» (2011), a edição especial «Kunst.ee» sobre joalharia 
(2005, 2012) e os livros de artista «Testament» (2016) e «HUNT: 
Kadri Mälk’s Jewellery Collection» (2020). É joalheira de profissão e 
metafisíca por ocupação. A marca estética de Kadri é negra, 
esotérica, poética e sobrenatural. Uma das suas paixões é 
colecionar joalharia. Vive e trabalha na Estónia.

PROTEÇÃO
Colóquio Parte III
18 de setembro, sábado
10h–13h
Apresentação e moderação  
Kirstin Kennedy (UK)

Máscara, Proteção e Elegância
Denis Bruna (FR)

Para limitar os riscos de contágio da covid-19, todos fomos 
obrigados a usar uma máscara. Em alguns países, como a França, 
a dificuldade em obter máscaras cirúrgicas, no início da pandemia, 
levou à produção caseira de máscaras de tecido. Quando as 
máscaras ficaram disponíveis, lojas, lojas de museus e muitos 
websites ofereceram máscaras de tecido com cores e padrões 
variados para se diferenciarem da uniformidade e da triste 
aparência das máscaras azuis. Para uma pessoa preocupada com 
a elegância, a máscara cirúrgica não fica bem com um fato ou 
vestido de noite. Designers de moda, «Maisons de Mode» e artistas 
transformaram a máscara de objeto necessário em acessório de 
moda que se inscreve numa longa história. Na verdade, do século 
XVI em diante, pinturas e gravuras mostram mulheres a usar 
máscaras de veludo negro para protegerem a pele do sol ou para 
protegerem a sua privacidade. Alguns cronistas dizem, inclusive, 
que o negro da máscara fazia o pescoço parecer mais branco. 
Esta reflexão traça a história da máscara, mas examinará também 
as noções combinadas de proteção e elegância.

Relíquias e Objetos de Proteção no Património de 
São Roque [título provisório]
Teresa Morna

A ideia de proteção está presente em várias dimensões do 
património da Santa Casa da Misericórdia de Lisboa. Esta noção 
está implícita na própria missão estruturante da Instituição não 
apenas pela responsabilidade que esta detém no apoio à 
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população mais vulnerável e carenciada, mas também pelo 
encargo que assume na conservação do valioso património — de 
âmbito histórico, artístico, religioso e social — que tem à sua guarda. 
Este conceito evidencia-se também na própria missão do Museu 
de São Roque, cuja responsabilidade primordial é conservar os 
bens culturais que tem à sua guarda para que estes possam ser 
plenamente fruídos. Mas manifesta-se particularmente na natureza 
das suas coleções, em especial na coleção de relicários, cuja 
função original era proteger as relíquias sagradas. 
Neste universo incluem-se também objetos que extravasam a 
natureza religiosa e que abraçam uma dimensão social, de que é 
bom exemplo a coleção de sinais de expostos conservada no 
Arquivo Histórico da Santa Casa da Misericórdia de Lisboa.

Objetos de Proteção na Coleção do Museu da 
Farmácia
João Neto

Adquirir, Vender e Penhorar para Proteger através 
de Joalharia e Adornos de Ouro em Portugal 
(Séculos XVI-XX)
Gonçalo de Vasconcelos e Sousa

Em Portugal, a tradição da aquisição de peças de joalharia e de 
adornos de ouro, tanto femininos como masculinos, constituía uma 
forma de cumprir um conjunto de funções sociais e estéticas, que 
talvez possam alcançar um leque bem mais variado do que se 
possa, à partida, pensar. Devido ao valor dos metais preciosos e/ou 
das gemas neles utilizados, uma das funções da joia ou do adorno 
áureo era a de constituir um meio de que o proprietário se poderia 
socorrer em momentos de necessidades económicas, fossem 
elas estruturais ou simplesmente conjunturais. Umas vezes o 
objeto era vendido, outras colocado em penhor, podendo ser 
reavido posteriormente. Em diversas ocasiões de dificuldades 
financeiras, naturalmente que em diferente escala, os vários 
testamentos sociais destinavam os seus adornos preciosos para 
poderem ser vendidos ou colocados em penhor junto de 
determinadas pessoas, a troco de uma verba. Existe alguma 

documentação referente a vendas de peças, mas as informações 
documentais mais abundantes e estudadas são respeitantes ao 
empenho de peças de joalharia e adornos de ouro, partindo de 
informações desde o século XVI até ao século XX. Será 
referenciado um conjunto de situações historicamente localizadas 
em que os adornos preciosos serviram como salvaguarda 
económica dos seus possuidores, ilustrando o papel das peças 
desta natureza na proteção do indivíduo ante os problemas de falta 
de recursos económicos.

Notas biográficas

Denis Bruna (Aubagne, 1967) é doutor em História pela 
Universidade de Paris 1 Panthéon-Sorbonne e diretor de 
investigação e integrou em 2011 o Musée des Arts Décoratifs de 
Paris como curador principal das coleções de Moda e Têxtil 
anteriores ao século XIX. É também professor de história da moda 
e do vestuário na École du Louvre. A sua investigação centrou-se 
na história e iconografia da moda, costumes indumentários e o 
corpo. As suas publicações incluem «Piercing, sur les traces d’une 
infamie médiévale» (Textuel, 2001), «Bijoux oubliés du Moyen Âge» 
(Seuil, 2008) e «Histoire des modes et du vêtement du Moyen Âge 
au XXIe siècle» (Textuel, 2018). Foi curador, no Musée des Arts 
Décoratifs de Paris, de «La Mécanique des dessous, une histoire 
indiscrète de la silhouette» (2013), «Tenue correcte exigée, quand le 
vêtement fait scandale» (2016) e «Marche et démarche, une histoire 
de la chaussure».

Teresa Morna é diretora do Museu de São Roque. Nesta qualidade 
tem assumido a coordenação das atividades do Museu de São 
Roque nas diferentes componentes museológicas, salientando-se 
a coordenação científica do projeto de requalificação do Museu de 
São Roque e a coordenação do programa de beneficiação da 
Igreja de São Roque, através da implementação de ações de 
conservação e restauro em património móvel e integrado, 
evidenciando-se, neste âmbito, o projeto de requalificação da 
Capela de São João Baptista.

João Neto é diretor do Museu da Farmácia e presidente da APOM 
– Associação Portuguesa de Museologia.

Gonçalo de Vasconcelos e Sousa (Porto, 1970) é professor 
catedrático e presidente do Conselho Científico da Escola das 
Artes da Universidade Católica Portuguesa (UCP). Doutor desde 
2002 e agregado em História da Arte pela Faculdade de Letras da 
Universidade do Porto, desde 2006, onde defendeu a sua 
dissertação de mestrado em 1997. Diretor do Centro Interpretativo 
da Ourivesaria do Norte de Portugal (CITAR–EA/UCP) e antigo 
diretor do Centro de Investigação em Ciência e Tecnologia das 
Artes (CITAR), de 2011-2016. Académico Correspondente da 
Academia Portuguesa da História, desde 2003, e da Academia 
Nacional de Belas-Artes, desde 2001. Presidiu ao Conselho Diretor 
do Círculo Dr. José de Figueiredo/Amigos do Museu Nacional de 
Soares dos Reis, Porto, entre 1997 e 2006.

Kirstin Kennedy é conservadora de ourivesaria inglesa e europeia 
no Victoria & Albert Museum, em Londres, e editora da revista 
Jewellery History Today, publicação da Sociedade de Historiadores 
da Joalharia do Reino Unido.
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Corpo e Joia: Tensões Passadas, Presentes e 
Futuras
Ana Paula de Campos (BR)

Se em meados dos anos 1960/1970 uma nova joalheria emergia 
em sintonia com uma «revolução corporal», como se configurou a 
relação corpo-joia em outras épocas? Essa foi a pergunta que deu 
início a minha pesquisa de pós-doutorado, cujo desafio consistiu 
em identificar distintas concepções de corpo e de subjetividade, 
relacionando-as às joias, com ênfase nas funções e significados 
sociais dos ornamentos. A proposta dessa palestra é apresentar 
alguns aspectos dessa investigação e convidar a repensar o par 
corpo-joia a partir dos diferentes contextos e significados históricos 
que moldaram e foram expressos por esse encontro no Ocidente. 
O recorte escolhido aqui enfatiza as forças que operam na 
articulação entre corpo e joia, bem como as que se mobilizaram a 
partir dela. Nesse sentido analisar os significados que corpo e joia 
foram forjando ao longo do tempo implica em considerar as 
relações de poder que daí decorrem, ultrapassando a naturalização 
de alguns discursos. É preciso observar que não se trata de uma 
simples associação entre elementos, mas sim da construção de 
algo novo e distinto, capaz de ultrapassar os significados 
intrínsecos a ambos por meio das tensões que se produzem entre 
eles.Por fim, ampliando a perspectiva dessas relações e, por que 
não, perturbando algumas certezas, tomaremos o tema dessa 
Bienal – Suor Frio – como disparador de questionamentos sobre o 
futuro da relação corpo-joia, especialmente diante desse cenário 
pandêmico e/ou pós-pandêmico, com seus aspectos sem 
precedentes na história humana.

[título e sinopse a anunciar]
Bárbara Coutinho (PT)
 

Programa

CORPO
Colóquio Parte I
16 de setembro, quinta
15h–18h
Apresentação e moderação  
João Paulo Queiroz

Lauren Kalman: Bodyhood and Jewelleriness 
Liesbeth den Besten (NL)

Durante os anos 1960-1980, o corpo ajudou a libertar a joalharia de 
requisitos ornamentais, financeiros e de representação que eram 
tidos como garantidos desde tempos imemoriais. Artistas como 
Gijs Bakker + Emmy Van Leersum (anos 1960-1970), Peter Skubic 
(anos 1970), Otto Künzli e Gerd Rothmann (1982), acrescentaram 
uma nova perspetiva ao interior, ao exterior e à perceção do corpo. 
Durante algum tempo, a ideia da joalharia como um objeto que 
reflete a moda, o gosto e a condição financeira e moral do cliente 
pareceu obsoleta e algo a que tínhamos de resistir. Neste 
processo, o corpo substituiu a pessoa ou o cliente. O corpo 
passou de enquadramento necessário para pendurar uma peça a 
objeto performático. Por diversas razões (que não posso 
aprofundar aqui), esta evolução foi cortada ainda em botão, antes 
de poder realmente florescer. Uma representante de uma nova 
geração que usa o corpo como objeto de investigação, de forma 
bastante radical, é Lauren Kalman. Kalman (1980) é uma artista 
americana interdisciplinar que usa o seu corpo, a fotografia, a 
escultura, a joalharia, as performances e as instalações para testar 
os limites do seu corpo, evocar sentimentos de repulsa e 
expressar ideias sobre feminismo, beleza, sexualidade e 
ornamento. Estudou joalharia e metais, fundição, arte e tecnologia. 
O seu trabalho, independentemente do tamanho ou dos meios que 
usa, tem um grau de «jewelleriness» que o torna único no contexto 
da Body Art e da Arte Feminista. Na minha conferência abordarei 
brevemente algumas evocações do corpo na história da joalharia 
contemporânea e passarei de seguida a Lauren Kalman, 
analisando o papel da joalharia na sua Body Art.

Onde e quando?
O colóquio decorre, de 16 a 18 de setembro de 2021, na Brotéria, 
em Lisboa, em três horários distintos — quinta-feira: 15h-18h; 
sexta-feira: 18h-21h; sábado: 10h-13h. A duração total do colóquio 
será de nove horas e será emitido um certificado de participação.
 
Como decorre e em que regime? 
Cada dia tem a duração de três horas preenchidas com uma 
apresentação geral (10 minutos), três apresentações de cada 
convidado (5 minutos cada), três partes expositivas (30 minutos 
cada) seguidas, cada uma, de debate com o público (até 15 
minutos cada) e uma conclusão final feita pelo moderador (10 
minutos). No final da segunda parte expositiva e do respectivo 
debate, haverá uma pausa de 15 minutos. É recomendado o uso 
de materiais audiovisuais. Devido à crise pandémica, o colóquio 
decorrerá de forma mista: presencial e online. O colóquio será em 
inglês.

 
A quem se destina?
Artistas, investigadores, estudantes, docentes, agentes culturais 
públicos e privados, outros interessados nos temas.
 
Quais os objectivos? 
– colocar em diálogo investigadores, artistas e público;
– refletir sobre o corpo, o medo e a proteção no passado e no 
presente;
– refletir sobre como estes grandes temas têm sido trabalhados 
pelos artistas;
– refletir sobre as coleções dos museus de São Roque e da 
Farmácia e a sua pertinência hoje;
– pensar a joalharia no passado e no presente e o modo como se 
relaciona com estes temas;
– refletir sobre o momento atual e a importância que a arte tem 
como seu testemunho.

Notas biográficas

Liesbeth den Besten (Amesterdão, 1956) é historiadora de arte e 
trabalha internacionalmente como escritora, curadora, professora e 
conferencista no campo da joalharia contemporânea. Trabalhou na 
Fundação Françoise van de Bosch l, como secretária-geral, entre 
1992 e 2016, e como presidente em 2000. Foi membro do Comité 
Editorial e do Conselho de Administração do Art Jewelry Forum 
entre 2013 e 2019. É membro do Conselho Consultivo do «Journal 
of Jewellery Research». Ensina, desde 2016, História da Joalharia 
na Saint Lucas Academy, em Antuérpia, Bélgica. Com Gijs Bakker, 
Ted Noten e Ruudt Peters é uma das fundadoras do Mestrado em 
Joalharia MASieraad. O programa temporário de dois anos MA 
Challenging Jewellery (2018-2020) no Sandberg Institute em 
Amsterdam foi o primeiro curso. A partir de 2021-2022 um novo 
programa permanente de mestrado MASieraad 
Hasselt-Amsterdam terá início na PXL-MAD School of Arts em 
Hasselt, Bélgica. Den Besten e os outros fundadores estão 
ativamente envolvidos no ensino no MASieraad H-A. É autora de 
diversas publicações importantes sobre crafts e joalharia 
contemporânea. O seu livro «On Jewellery: A Compendium of 
International Contemporary Art Jewellery» (2011), um bestseller, foi 
publicado pela editora arnoldsche Art Publishers. 

Ana Paula de Campos (Campinas, 1969) realizou o 
pós-doutoramento «Corpo Jóia e Identidade: narrativas na 
contramão» em Psicologia em 2018, o doutoramento 
«Arte-Joalheria: uma cartografia pessoal» em Artes em 2011, o 
mestrado «Jóia Contemporânea Brasileira: reflexões sob a ótica de 
alguns criadores» em Educação, Arte e História da Cultura em 
1997 e o bacharelado em Desenho Industrial em 1989. Dedica-se, 
há mais de vinte cinco anos, a atividades académicas, culturais e 
de pesquisa nas áreas de design, moda e arte. Como 
pesquisadora e joalheira, também participou em exposições, deu 
palestras e publicou diversos artigos sobre adornos, materiais e 
corpo. Conectar a joalharia com outras áreas do conhecimento, 
para criar uma forma transversal de pensar e fazer, constitui o seu 
principal interesse de investigação e enquadramento conceptual 
das suas práticas de ensino e criação.

MEDO
Colóquio Parte II
17 de setembro, sexta
18h–21h
Apresentação e moderação  
Kadri Mälk (EE)

Freeze!
Alena Alexandrova (NL)

As imagens estão paradas. Por vezes têm o poder de nos aquietar, 
de nos imobilizar. Fixos ao nosso lugar, somos reduzidos ao ato de 
olhar, ficamos petrificados. Pode-se dizer que, nesse momento, 
tornamo-nos uma imagem. A história do medo, paralisador, e a 
petrificação são um motivo visual fértil, associado com a mítica 
Medusa, o belo ou muito feio monstro decapitado por Perseu. Esta 
história alia o olhar, decapitação, frontalidade, desvio do olhar, 
invisibilidade. Também é um motivo de produção de imagens 
como resultado de um medo intenso. O olhar da Medusa conserva 
o seu poder de petrificar mesmo depois de morta. O seu rosto é 
persistentemente descrito como frontal e frontalidade é um modo 
de se dirigir diretamente a quem a observa. Um olhar ousado, ela 
desafia-nos a olhar e paralisar, ou temos de desviar o olhar, evitar o 
dela e mantermo-nos vivos. Esta é uma história do ou de olhar as 
imagens e do nosso envolvimento emocional com elas, o mortal 
feitiço de olhar. É também uma história de transportar a cabeça 
como uma arma que simultaneamente mata e faz imagens. 
Lembra alguma coisa? Esta é uma história de algo que pertence à 
fotografia — a imagem produzida no interior de um aparelho cujo 
olhar vazio paralisa as coisas vivas em imagens paradas. A cabeça 
da Medusa, ou «gorgoneion», aparece em armaduras, arquitetura, 
joalharia, roupa, cerâmica. Este motivo e a sua transformação num 
objeto que pode ser usado, marca o nosso desejo de proteção e 
reconhece simultaneamente o nosso medo. É também um motivo 
de iconopoeisis, um momento especial de criação instantânea de 
imagens que necessita de uma mão para as moldar, formar ou 
modelar. Os dois protagonistas contemporâneos que serão 
abordados no colóquio são a ação fotográfica e o nosso desejo de 
usar objetos no corpo, que entre outras coisas, é ainda o nosso 
desejo arcaico de proteção.

Bárbara Coutinho (Lisboa, 1971) é historiadora de arte, diretora e 
programadora do MUDE – Museu do Design e da Moda desde 
2006, e professora auxiliar convidada do Instituto Superior Técnico 
– Universidade de Lisboa, onde leciona Teoria e História da 
Arquitetura. É licenciada em História de Arte, mestre em História de 
Arte Contemporânea, pós-graduada em Educação em História de 
Arte e doutora em Cultura e Tecnologia em Arquitetura com a tese 
«O Espaço Expositivo como Obra Total de Arte – O Museu do 
Século XXI, um Lugar para Uma Experiência Estética Global». O 
seu trabalho divide-se entre o ensino, a curadoria e a escrita, tendo 
como principal campo de investigação a museologia, a prática 
curatorial e o espaço expositivo, com enfoque nas inter-relações 
entre os vários campos do design, a arte contemporânea e a 
arquitetura.

João Paulo Queiroz (Aveiro, 1966) fez o Curso Superior de Pintura 
na Escola Superior de Belas-Artes de Lisboa. É mestre em 
Comunicação pelo ISCTE – Instituto Universitário de Lisboa e 
doutor em Belas-Artes pela Universidade de Lisboa. É professor na 
Faculdade de Belas-Artes da Universidade de Lisboa, e professor 
nos cursos de doutoramento em Ensino da Universidade do Porto 
e de doutoramento em Artes da Universidade de Sevilha. É 
coordenador do Congresso Internacional CSO - Criadores sobre 
Outras Obras (anual, desde 2010) e diretor das revistas 
académicas «Estúdio», «Gama», e «Croma». É coordenador do 
Congresso Matéria-Prima, Práticas das Artes Visuais no Ensino 
Básico e Secundário (anual, desde 2012). Dirige a revista 
«Matéria-Prima». É membro de diversas comissões e painéis 
científicos, de avaliação, e conselhos editoriais e consultor da 
Fundação para a Ciência e a Tecnologia, Portugal. Atualmente, é 
presidente do CIEBA – Centro de Estudos e Investigação em 
Belas-Artes e presidente da Sociedade Nacional de Belas-Artes, 
Portugal. Com diversas exposições individuais de pintura, em 2004 
foi distinguido pela Academia Nacional de Belas-Artes com o 
Prémio de Pintura Gustavo Cordeiro Ramos.

[título e sinopse a anunciar]
João Norton de Matos SJ 

Medo
Rosa Maria Mota

«a noite chega irrequieta de cíclicos ventos, cintilam peixes nas paredes do 
quarto durmo sobre as águas e tenho medo (...)» Al Berto in «O Medo».

 
O medo é inerente à condição humana. Se, por um lado, foi o 
medo que permitiu a sobrevivência das espécies, por outro, muitos 
medos arquitectados serviram como meio de controle das 
populações. Além destes, existem os medos cíclicos, que, com 
diferente intensidade, nos amedrontam a todos: os medos das 
doenças, das pestes, da penúria, da infelicidade, de tudo o que nos 
ameaça e destrói e sobre o que não temos controle. E existem 
ainda os medos do irracional, dos fantasmas, dos maus olhados e 
dos bruxedos, fundamentados em mitos ancestrais que passam 
de geração em geração e que formam o imaginário e o sentido 
mágico de cada sociedade. Para combater todos os medos que 
assolaram o homem, desde sempre se utilizaram componentes 
encantatórios, que se misturaram com elementos decorativos, 
muitas vezes confundindo os usos. Apesar de a cultura tradicional 
portuguesa se encontrar fortemente condicionada pelo catolicismo, 
as peças de índole religiosa misturaram-se com outras que 
veiculavam crenças mágicas, usadas juntamente com os 
ornamentos da figura humana. O significado e poder místico 
destes amuletos estaria ligado ao material e ao formato 
apotropaicos e à sua inerente simbologia e, durante séculos, contra 
ventos e marés, apaziguaram medos atávicos.

Notas biográficas

Alena Alexandrova (Amesterdão) é especialista em teoria da 
cultura e curadora independente. Ensina no departamento de Artes 
Visuais e Fotografia da Gerrit Rietveld Academy em Amesterdão. 
Obteve o doutoramento pela Universidade de Amesterdão. Está a 
escrever o livro «Anarchic Infrastructures: Re-Casting the Archive, 
Displacing Chronologies». É autora de «Breaking Resemblance. The 
Role of Religious Motifs in Contemporary Art» (Fordham University 
Press, 2017), publicou internacionalmente nos campos da estética, 
performance e estudos visuais e contribui regularmente para 
exposições e catálogos. Fez a curadoria de exposições sobre o 
conceito de «anarqueologia». Ensinou no Master of Fine Arts, 
Faculty of Fine Art, Music and Design, Universidade de Bergen, 
Noruega, e no Dutch Art Institute, Arnhem. Foi investigadora 
convidada no Humanities Center, Universidade Johns Hopkins, 
Atelier Holsboer, Cité des Arts, em Paris, e palestrante convidada na 
Academy of Fine Arts, em Nuremberga.

João Norton de Matos (Lisboa, 1963) é jesuíta desde 1990 e foi 
ordenado padre em 2002. É professor auxiliar convidado de 
Estética e Teologia na Universidade Católica Portuguesa. Trabalha 
na Brotéria (revista e centro cultural) e é pároco da igreja da 
Encarnação, em Lisboa. Em 2018, defendeu a tese de 
doutoramento em Teologia Fundamental — sobre a crise moderna 
da arte sacra — no Centre Sèvres, Facultées jésuites de Paris, onde, 
depois da conclusão da licenciatura pela Faculdade de Teologia da 
Universidad Pontificia de Comillas, em Madrid, completou o 
segundo ciclo na mesma área de estudos. Fez o DEA em Estética 
e Filosofia da Arte na Université Catholique de Louvain, tendo 
anteriormente completado a licenciatura em Filosofia pela 
Faculdade de Filosofia de Braga da Universidade Católica 
Portuguesa, a licenciatura em Arquitetura pela Faculdade de 
Arquitetura da Universidade Técnica de Lisboa e frequentado o 
curso de Desenho Artístico no Ar.Co — Centro de Arte e 
Comunicação Visual, em Lisboa.

Rosa Maria Mota (Lousada, Porto, 1959) é investigadora do CITAR 
– Centro de Investigação em Ciência e Tecnologia das Artes da 
Universidade Católica Portuguesa, universidade onde, como 
bolseira da Fundação para a Ciência e a Tecnologia, obteve, após a 
licenciatura em Arte e Património, o grau de doutor e o de mestre. 
O seu trabalho de pesquisa incide sobre o ouro popular e o seu 
percurso, nos séculos XIX e XX, no Norte Portugal. Sobre a 
temática, publicou livros e artigos e fez apresentações públicas em 
Portugal, Espanha e Brasil. Foi professora convidada na 
Universidade Católica Portuguesa, realizou vídeos e participou em 
documentários e programas de televisão relacionados com o 
fenómeno da ourivesaria popular em Portugal.

Kadri Mälk (Tallinn, 1958) iniciou os seus estudos de Pintura na 
Tartu Kunstiakadeemia em 1977, e formou-se na Eesti 
Kunstiakadeemia, em 1986, com a professora Leili Kuldkepp. Entre 
1986 e 1993 trabalhou como artista independente. Em 1993, entrou 
para o Instituto de Design de Lahto, na Finlândia, para estudar 
Gemologia com Esko Timonen e completou os seus estudos no 
atelier de lapidação de Bernd Munsteiner na Alemanha. Colabora 
com a Eesti Kunstiakadeemia desde 1989 e é diretora e professora 
no departamento de joalharia desde 1996. Realizou numerosas 
exposições, a solo e coletivas, e proferiu conferências, tanto na 
Estónia como internacionalmente. E a sua obra integra várias 
coleções públicas e privadas. Autora e editora de livros e textos 
sobre joalharia desde os anos 1990, incluindo: «Millennium» (1994, 
1997), «Kadri Mälk» (2001), «Metal 1, 2, 3» (1999, 2004, 2014), 
«Twilight» (2005), «Chroma/Monochroma» (2006), «Just Must» (2008), 
«Õhuloss» (2011), a edição especial «Kunst.ee» sobre joalharia 
(2005, 2012) e os livros de artista «Testament» (2016) e «HUNT: 
Kadri Mälk’s Jewellery Collection» (2020). É joalheira de profissão e 
metafisíca por ocupação. A marca estética de Kadri é negra, 
esotérica, poética e sobrenatural. Uma das suas paixões é 
colecionar joalharia. Vive e trabalha na Estónia.

PROTEÇÃO
Colóquio Parte III
18 de setembro, sábado
10h–13h
Apresentação e moderação  
Kirstin Kennedy (UK)

Máscara, Proteção e Elegância
Denis Bruna (FR)

Para limitar os riscos de contágio da covid-19, todos fomos 
obrigados a usar uma máscara. Em alguns países, como a França, 
a dificuldade em obter máscaras cirúrgicas, no início da pandemia, 
levou à produção caseira de máscaras de tecido. Quando as 
máscaras ficaram disponíveis, lojas, lojas de museus e muitos 
websites ofereceram máscaras de tecido com cores e padrões 
variados para se diferenciarem da uniformidade e da triste 
aparência das máscaras azuis. Para uma pessoa preocupada com 
a elegância, a máscara cirúrgica não fica bem com um fato ou 
vestido de noite. Designers de moda, «Maisons de Mode» e artistas 
transformaram a máscara de objeto necessário em acessório de 
moda que se inscreve numa longa história. Na verdade, do século 
XVI em diante, pinturas e gravuras mostram mulheres a usar 
máscaras de veludo negro para protegerem a pele do sol ou para 
protegerem a sua privacidade. Alguns cronistas dizem, inclusive, 
que o negro da máscara fazia o pescoço parecer mais branco. 
Esta reflexão traça a história da máscara, mas examinará também 
as noções combinadas de proteção e elegância.

Relíquias e Objetos de Proteção no Património de 
São Roque [título provisório]
Teresa Morna

A ideia de proteção está presente em várias dimensões do 
património da Santa Casa da Misericórdia de Lisboa. Esta noção 
está implícita na própria missão estruturante da Instituição não 
apenas pela responsabilidade que esta detém no apoio à 

população mais vulnerável e carenciada, mas também pelo 
encargo que assume na conservação do valioso património — de 
âmbito histórico, artístico, religioso e social — que tem à sua guarda. 
Este conceito evidencia-se também na própria missão do Museu 
de São Roque, cuja responsabilidade primordial é conservar os 
bens culturais que tem à sua guarda para que estes possam ser 
plenamente fruídos. Mas manifesta-se particularmente na natureza 
das suas coleções, em especial na coleção de relicários, cuja 
função original era proteger as relíquias sagradas. 
Neste universo incluem-se também objetos que extravasam a 
natureza religiosa e que abraçam uma dimensão social, de que é 
bom exemplo a coleção de sinais de expostos conservada no 
Arquivo Histórico da Santa Casa da Misericórdia de Lisboa.

Objetos de Proteção na Coleção do Museu da 
Farmácia
João Neto

Adquirir, Vender e Penhorar para Proteger através 
de Joalharia e Adornos de Ouro em Portugal 
(Séculos XVI-XX)
Gonçalo de Vasconcelos e Sousa

Em Portugal, a tradição da aquisição de peças de joalharia e de 
adornos de ouro, tanto femininos como masculinos, constituía uma 
forma de cumprir um conjunto de funções sociais e estéticas, que 
talvez possam alcançar um leque bem mais variado do que se 
possa, à partida, pensar. Devido ao valor dos metais preciosos e/ou 
das gemas neles utilizados, uma das funções da joia ou do adorno 
áureo era a de constituir um meio de que o proprietário se poderia 
socorrer em momentos de necessidades económicas, fossem 
elas estruturais ou simplesmente conjunturais. Umas vezes o 
objeto era vendido, outras colocado em penhor, podendo ser 
reavido posteriormente. Em diversas ocasiões de dificuldades 
financeiras, naturalmente que em diferente escala, os vários 
testamentos sociais destinavam os seus adornos preciosos para 
poderem ser vendidos ou colocados em penhor junto de 
determinadas pessoas, a troco de uma verba. Existe alguma 

documentação referente a vendas de peças, mas as informações 
documentais mais abundantes e estudadas são respeitantes ao 
empenho de peças de joalharia e adornos de ouro, partindo de 
informações desde o século XVI até ao século XX. Será 
referenciado um conjunto de situações historicamente localizadas 
em que os adornos preciosos serviram como salvaguarda 
económica dos seus possuidores, ilustrando o papel das peças 
desta natureza na proteção do indivíduo ante os problemas de falta 
de recursos económicos.

Notas biográficas

Denis Bruna (Aubagne, 1967) é doutor em História pela 
Universidade de Paris 1 Panthéon-Sorbonne e diretor de 
investigação e integrou em 2011 o Musée des Arts Décoratifs de 
Paris como curador principal das coleções de Moda e Têxtil 
anteriores ao século XIX. É também professor de história da moda 
e do vestuário na École du Louvre. A sua investigação centrou-se 
na história e iconografia da moda, costumes indumentários e o 
corpo. As suas publicações incluem «Piercing, sur les traces d’une 
infamie médiévale» (Textuel, 2001), «Bijoux oubliés du Moyen Âge» 
(Seuil, 2008) e «Histoire des modes et du vêtement du Moyen Âge 
au XXIe siècle» (Textuel, 2018). Foi curador, no Musée des Arts 
Décoratifs de Paris, de «La Mécanique des dessous, une histoire 
indiscrète de la silhouette» (2013), «Tenue correcte exigée, quand le 
vêtement fait scandale» (2016) e «Marche et démarche, une histoire 
de la chaussure».

Teresa Morna é diretora do Museu de São Roque. Nesta qualidade 
tem assumido a coordenação das atividades do Museu de São 
Roque nas diferentes componentes museológicas, salientando-se 
a coordenação científica do projeto de requalificação do Museu de 
São Roque e a coordenação do programa de beneficiação da 
Igreja de São Roque, através da implementação de ações de 
conservação e restauro em património móvel e integrado, 
evidenciando-se, neste âmbito, o projeto de requalificação da 
Capela de São João Baptista.

João Neto é diretor do Museu da Farmácia e presidente da APOM 
– Associação Portuguesa de Museologia.
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Gonçalo de Vasconcelos e Sousa (Porto, 1970) é professor 
catedrático e presidente do Conselho Científico da Escola das 
Artes da Universidade Católica Portuguesa (UCP). Doutor desde 
2002 e agregado em História da Arte pela Faculdade de Letras da 
Universidade do Porto, desde 2006, onde defendeu a sua 
dissertação de mestrado em 1997. Diretor do Centro Interpretativo 
da Ourivesaria do Norte de Portugal (CITAR–EA/UCP) e antigo 
diretor do Centro de Investigação em Ciência e Tecnologia das 
Artes (CITAR), de 2011-2016. Académico Correspondente da 
Academia Portuguesa da História, desde 2003, e da Academia 
Nacional de Belas-Artes, desde 2001. Presidiu ao Conselho Diretor 
do Círculo Dr. José de Figueiredo/Amigos do Museu Nacional de 
Soares dos Reis, Porto, entre 1997 e 2006.

Kirstin Kennedy é conservadora de ourivesaria inglesa e europeia 
no Victoria & Albert Museum, em Londres, e editora da revista 
Jewellery History Today, publicação da Sociedade de Historiadores 
da Joalharia do Reino Unido.
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Corpo e Joia: Tensões Passadas, Presentes e 
Futuras
Ana Paula de Campos (BR)

Se em meados dos anos 1960/1970 uma nova joalheria emergia 
em sintonia com uma «revolução corporal», como se configurou a 
relação corpo-joia em outras épocas? Essa foi a pergunta que deu 
início a minha pesquisa de pós-doutorado, cujo desafio consistiu 
em identificar distintas concepções de corpo e de subjetividade, 
relacionando-as às joias, com ênfase nas funções e significados 
sociais dos ornamentos. A proposta dessa palestra é apresentar 
alguns aspectos dessa investigação e convidar a repensar o par 
corpo-joia a partir dos diferentes contextos e significados históricos 
que moldaram e foram expressos por esse encontro no Ocidente. 
O recorte escolhido aqui enfatiza as forças que operam na 
articulação entre corpo e joia, bem como as que se mobilizaram a 
partir dela. Nesse sentido analisar os significados que corpo e joia 
foram forjando ao longo do tempo implica em considerar as 
relações de poder que daí decorrem, ultrapassando a naturalização 
de alguns discursos. É preciso observar que não se trata de uma 
simples associação entre elementos, mas sim da construção de 
algo novo e distinto, capaz de ultrapassar os significados 
intrínsecos a ambos por meio das tensões que se produzem entre 
eles.Por fim, ampliando a perspectiva dessas relações e, por que 
não, perturbando algumas certezas, tomaremos o tema dessa 
Bienal – Suor Frio – como disparador de questionamentos sobre o 
futuro da relação corpo-joia, especialmente diante desse cenário 
pandêmico e/ou pós-pandêmico, com seus aspectos sem 
precedentes na história humana.

[título e sinopse a anunciar]
Bárbara Coutinho (PT)
 

Programa

CORPO
Colóquio Parte I
16 de setembro, quinta
15h–18h
Apresentação e moderação  
João Paulo Queiroz

Lauren Kalman: Bodyhood and Jewelleriness 
Liesbeth den Besten (NL)

Durante os anos 1960-1980, o corpo ajudou a libertar a joalharia de 
requisitos ornamentais, financeiros e de representação que eram 
tidos como garantidos desde tempos imemoriais. Artistas como 
Gijs Bakker + Emmy Van Leersum (anos 1960-1970), Peter Skubic 
(anos 1970), Otto Künzli e Gerd Rothmann (1982), acrescentaram 
uma nova perspetiva ao interior, ao exterior e à perceção do corpo. 
Durante algum tempo, a ideia da joalharia como um objeto que 
reflete a moda, o gosto e a condição financeira e moral do cliente 
pareceu obsoleta e algo a que tínhamos de resistir. Neste 
processo, o corpo substituiu a pessoa ou o cliente. O corpo 
passou de enquadramento necessário para pendurar uma peça a 
objeto performático. Por diversas razões (que não posso 
aprofundar aqui), esta evolução foi cortada ainda em botão, antes 
de poder realmente florescer. Uma representante de uma nova 
geração que usa o corpo como objeto de investigação, de forma 
bastante radical, é Lauren Kalman. Kalman (1980) é uma artista 
americana interdisciplinar que usa o seu corpo, a fotografia, a 
escultura, a joalharia, as performances e as instalações para testar 
os limites do seu corpo, evocar sentimentos de repulsa e 
expressar ideias sobre feminismo, beleza, sexualidade e 
ornamento. Estudou joalharia e metais, fundição, arte e tecnologia. 
O seu trabalho, independentemente do tamanho ou dos meios que 
usa, tem um grau de «jewelleriness» que o torna único no contexto 
da Body Art e da Arte Feminista. Na minha conferência abordarei 
brevemente algumas evocações do corpo na história da joalharia 
contemporânea e passarei de seguida a Lauren Kalman, 
analisando o papel da joalharia na sua Body Art.

Onde e quando?
O colóquio decorre, de 16 a 18 de setembro de 2021, na Brotéria, 
em Lisboa, em três horários distintos — quinta-feira: 15h-18h; 
sexta-feira: 18h-21h; sábado: 10h-13h. A duração total do colóquio 
será de nove horas e será emitido um certificado de participação.
 
Como decorre e em que regime? 
Cada dia tem a duração de três horas preenchidas com uma 
apresentação geral (10 minutos), três apresentações de cada 
convidado (5 minutos cada), três partes expositivas (30 minutos 
cada) seguidas, cada uma, de debate com o público (até 15 
minutos cada) e uma conclusão final feita pelo moderador (10 
minutos). No final da segunda parte expositiva e do respectivo 
debate, haverá uma pausa de 15 minutos. É recomendado o uso 
de materiais audiovisuais. Devido à crise pandémica, o colóquio 
decorrerá de forma mista: presencial e online. O colóquio será em 
inglês.

 
A quem se destina?
Artistas, investigadores, estudantes, docentes, agentes culturais 
públicos e privados, outros interessados nos temas.
 
Quais os objectivos? 
– colocar em diálogo investigadores, artistas e público;
– refletir sobre o corpo, o medo e a proteção no passado e no 
presente;
– refletir sobre como estes grandes temas têm sido trabalhados 
pelos artistas;
– refletir sobre as coleções dos museus de São Roque e da 
Farmácia e a sua pertinência hoje;
– pensar a joalharia no passado e no presente e o modo como se 
relaciona com estes temas;
– refletir sobre o momento atual e a importância que a arte tem 
como seu testemunho.

Notas biográficas

Liesbeth den Besten (Amesterdão, 1956) é historiadora de arte e 
trabalha internacionalmente como escritora, curadora, professora e 
conferencista no campo da joalharia contemporânea. Trabalhou na 
Fundação Françoise van de Bosch l, como secretária-geral, entre 
1992 e 2016, e como presidente em 2000. Foi membro do Comité 
Editorial e do Conselho de Administração do Art Jewelry Forum 
entre 2013 e 2019. É membro do Conselho Consultivo do «Journal 
of Jewellery Research». Ensina, desde 2016, História da Joalharia 
na Saint Lucas Academy, em Antuérpia, Bélgica. Com Gijs Bakker, 
Ted Noten e Ruudt Peters é uma das fundadoras do Mestrado em 
Joalharia MASieraad. O programa temporário de dois anos MA 
Challenging Jewellery (2018-2020) no Sandberg Institute em 
Amsterdam foi o primeiro curso. A partir de 2021-2022 um novo 
programa permanente de mestrado MASieraad 
Hasselt-Amsterdam terá início na PXL-MAD School of Arts em 
Hasselt, Bélgica. Den Besten e os outros fundadores estão 
ativamente envolvidos no ensino no MASieraad H-A. É autora de 
diversas publicações importantes sobre crafts e joalharia 
contemporânea. O seu livro «On Jewellery: A Compendium of 
International Contemporary Art Jewellery» (2011), um bestseller, foi 
publicado pela editora arnoldsche Art Publishers. 

Ana Paula de Campos (Campinas, 1969) realizou o 
pós-doutoramento «Corpo Jóia e Identidade: narrativas na 
contramão» em Psicologia em 2018, o doutoramento 
«Arte-Joalheria: uma cartografia pessoal» em Artes em 2011, o 
mestrado «Jóia Contemporânea Brasileira: reflexões sob a ótica de 
alguns criadores» em Educação, Arte e História da Cultura em 
1997 e o bacharelado em Desenho Industrial em 1989. Dedica-se, 
há mais de vinte cinco anos, a atividades académicas, culturais e 
de pesquisa nas áreas de design, moda e arte. Como 
pesquisadora e joalheira, também participou em exposições, deu 
palestras e publicou diversos artigos sobre adornos, materiais e 
corpo. Conectar a joalharia com outras áreas do conhecimento, 
para criar uma forma transversal de pensar e fazer, constitui o seu 
principal interesse de investigação e enquadramento conceptual 
das suas práticas de ensino e criação.

MEDO
Colóquio Parte II
17 de setembro, sexta
18h–21h
Apresentação e moderação  
Kadri Mälk (EE)

Freeze!
Alena Alexandrova (NL)

As imagens estão paradas. Por vezes têm o poder de nos aquietar, 
de nos imobilizar. Fixos ao nosso lugar, somos reduzidos ao ato de 
olhar, ficamos petrificados. Pode-se dizer que, nesse momento, 
tornamo-nos uma imagem. A história do medo, paralisador, e a 
petrificação são um motivo visual fértil, associado com a mítica 
Medusa, o belo ou muito feio monstro decapitado por Perseu. Esta 
história alia o olhar, decapitação, frontalidade, desvio do olhar, 
invisibilidade. Também é um motivo de produção de imagens 
como resultado de um medo intenso. O olhar da Medusa conserva 
o seu poder de petrificar mesmo depois de morta. O seu rosto é 
persistentemente descrito como frontal e frontalidade é um modo 
de se dirigir diretamente a quem a observa. Um olhar ousado, ela 
desafia-nos a olhar e paralisar, ou temos de desviar o olhar, evitar o 
dela e mantermo-nos vivos. Esta é uma história do ou de olhar as 
imagens e do nosso envolvimento emocional com elas, o mortal 
feitiço de olhar. É também uma história de transportar a cabeça 
como uma arma que simultaneamente mata e faz imagens. 
Lembra alguma coisa? Esta é uma história de algo que pertence à 
fotografia — a imagem produzida no interior de um aparelho cujo 
olhar vazio paralisa as coisas vivas em imagens paradas. A cabeça 
da Medusa, ou «gorgoneion», aparece em armaduras, arquitetura, 
joalharia, roupa, cerâmica. Este motivo e a sua transformação num 
objeto que pode ser usado, marca o nosso desejo de proteção e 
reconhece simultaneamente o nosso medo. É também um motivo 
de iconopoeisis, um momento especial de criação instantânea de 
imagens que necessita de uma mão para as moldar, formar ou 
modelar. Os dois protagonistas contemporâneos que serão 
abordados no colóquio são a ação fotográfica e o nosso desejo de 
usar objetos no corpo, que entre outras coisas, é ainda o nosso 
desejo arcaico de proteção.

Bárbara Coutinho (Lisboa, 1971) é historiadora de arte, diretora e 
programadora do MUDE – Museu do Design e da Moda desde 
2006, e professora auxiliar convidada do Instituto Superior Técnico 
– Universidade de Lisboa, onde leciona Teoria e História da 
Arquitetura. É licenciada em História de Arte, mestre em História de 
Arte Contemporânea, pós-graduada em Educação em História de 
Arte e doutora em Cultura e Tecnologia em Arquitetura com a tese 
«O Espaço Expositivo como Obra Total de Arte – O Museu do 
Século XXI, um Lugar para Uma Experiência Estética Global». O 
seu trabalho divide-se entre o ensino, a curadoria e a escrita, tendo 
como principal campo de investigação a museologia, a prática 
curatorial e o espaço expositivo, com enfoque nas inter-relações 
entre os vários campos do design, a arte contemporânea e a 
arquitetura.

João Paulo Queiroz (Aveiro, 1966) fez o Curso Superior de Pintura 
na Escola Superior de Belas-Artes de Lisboa. É mestre em 
Comunicação pelo ISCTE – Instituto Universitário de Lisboa e 
doutor em Belas-Artes pela Universidade de Lisboa. É professor na 
Faculdade de Belas-Artes da Universidade de Lisboa, e professor 
nos cursos de doutoramento em Ensino da Universidade do Porto 
e de doutoramento em Artes da Universidade de Sevilha. É 
coordenador do Congresso Internacional CSO - Criadores sobre 
Outras Obras (anual, desde 2010) e diretor das revistas 
académicas «Estúdio», «Gama», e «Croma». É coordenador do 
Congresso Matéria-Prima, Práticas das Artes Visuais no Ensino 
Básico e Secundário (anual, desde 2012). Dirige a revista 
«Matéria-Prima». É membro de diversas comissões e painéis 
científicos, de avaliação, e conselhos editoriais e consultor da 
Fundação para a Ciência e a Tecnologia, Portugal. Atualmente, é 
presidente do CIEBA – Centro de Estudos e Investigação em 
Belas-Artes e presidente da Sociedade Nacional de Belas-Artes, 
Portugal. Com diversas exposições individuais de pintura, em 2004 
foi distinguido pela Academia Nacional de Belas-Artes com o 
Prémio de Pintura Gustavo Cordeiro Ramos.

[título e sinopse a anunciar]
João Norton de Matos SJ 

Medo
Rosa Maria Mota

«a noite chega irrequieta de cíclicos ventos, cintilam peixes nas paredes do 
quarto durmo sobre as águas e tenho medo (...)» Al Berto in «O Medo».

 
O medo é inerente à condição humana. Se, por um lado, foi o 
medo que permitiu a sobrevivência das espécies, por outro, muitos 
medos arquitectados serviram como meio de controle das 
populações. Além destes, existem os medos cíclicos, que, com 
diferente intensidade, nos amedrontam a todos: os medos das 
doenças, das pestes, da penúria, da infelicidade, de tudo o que nos 
ameaça e destrói e sobre o que não temos controle. E existem 
ainda os medos do irracional, dos fantasmas, dos maus olhados e 
dos bruxedos, fundamentados em mitos ancestrais que passam 
de geração em geração e que formam o imaginário e o sentido 
mágico de cada sociedade. Para combater todos os medos que 
assolaram o homem, desde sempre se utilizaram componentes 
encantatórios, que se misturaram com elementos decorativos, 
muitas vezes confundindo os usos. Apesar de a cultura tradicional 
portuguesa se encontrar fortemente condicionada pelo catolicismo, 
as peças de índole religiosa misturaram-se com outras que 
veiculavam crenças mágicas, usadas juntamente com os 
ornamentos da figura humana. O significado e poder místico 
destes amuletos estaria ligado ao material e ao formato 
apotropaicos e à sua inerente simbologia e, durante séculos, contra 
ventos e marés, apaziguaram medos atávicos.

Notas biográficas

Alena Alexandrova (Amesterdão) é especialista em teoria da 
cultura e curadora independente. Ensina no departamento de Artes 
Visuais e Fotografia da Gerrit Rietveld Academy em Amesterdão. 
Obteve o doutoramento pela Universidade de Amesterdão. Está a 
escrever o livro «Anarchic Infrastructures: Re-Casting the Archive, 
Displacing Chronologies». É autora de «Breaking Resemblance. The 
Role of Religious Motifs in Contemporary Art» (Fordham University 
Press, 2017), publicou internacionalmente nos campos da estética, 
performance e estudos visuais e contribui regularmente para 
exposições e catálogos. Fez a curadoria de exposições sobre o 
conceito de «anarqueologia». Ensinou no Master of Fine Arts, 
Faculty of Fine Art, Music and Design, Universidade de Bergen, 
Noruega, e no Dutch Art Institute, Arnhem. Foi investigadora 
convidada no Humanities Center, Universidade Johns Hopkins, 
Atelier Holsboer, Cité des Arts, em Paris, e palestrante convidada na 
Academy of Fine Arts, em Nuremberga.

João Norton de Matos (Lisboa, 1963) é jesuíta desde 1990 e foi 
ordenado padre em 2002. É professor auxiliar convidado de 
Estética e Teologia na Universidade Católica Portuguesa. Trabalha 
na Brotéria (revista e centro cultural) e é pároco da igreja da 
Encarnação, em Lisboa. Em 2018, defendeu a tese de 
doutoramento em Teologia Fundamental — sobre a crise moderna 
da arte sacra — no Centre Sèvres, Facultées jésuites de Paris, onde, 
depois da conclusão da licenciatura pela Faculdade de Teologia da 
Universidad Pontificia de Comillas, em Madrid, completou o 
segundo ciclo na mesma área de estudos. Fez o DEA em Estética 
e Filosofia da Arte na Université Catholique de Louvain, tendo 
anteriormente completado a licenciatura em Filosofia pela 
Faculdade de Filosofia de Braga da Universidade Católica 
Portuguesa, a licenciatura em Arquitetura pela Faculdade de 
Arquitetura da Universidade Técnica de Lisboa e frequentado o 
curso de Desenho Artístico no Ar.Co — Centro de Arte e 
Comunicação Visual, em Lisboa.

Rosa Maria Mota (Lousada, Porto, 1959) é investigadora do CITAR 
– Centro de Investigação em Ciência e Tecnologia das Artes da 
Universidade Católica Portuguesa, universidade onde, como 
bolseira da Fundação para a Ciência e a Tecnologia, obteve, após a 
licenciatura em Arte e Património, o grau de doutor e o de mestre. 
O seu trabalho de pesquisa incide sobre o ouro popular e o seu 
percurso, nos séculos XIX e XX, no Norte Portugal. Sobre a 
temática, publicou livros e artigos e fez apresentações públicas em 
Portugal, Espanha e Brasil. Foi professora convidada na 
Universidade Católica Portuguesa, realizou vídeos e participou em 
documentários e programas de televisão relacionados com o 
fenómeno da ourivesaria popular em Portugal.

Kadri Mälk (Tallinn, 1958) iniciou os seus estudos de Pintura na 
Tartu Kunstiakadeemia em 1977, e formou-se na Eesti 
Kunstiakadeemia, em 1986, com a professora Leili Kuldkepp. Entre 
1986 e 1993 trabalhou como artista independente. Em 1993, entrou 
para o Instituto de Design de Lahto, na Finlândia, para estudar 
Gemologia com Esko Timonen e completou os seus estudos no 
atelier de lapidação de Bernd Munsteiner na Alemanha. Colabora 
com a Eesti Kunstiakadeemia desde 1989 e é diretora e professora 
no departamento de joalharia desde 1996. Realizou numerosas 
exposições, a solo e coletivas, e proferiu conferências, tanto na 
Estónia como internacionalmente. E a sua obra integra várias 
coleções públicas e privadas. Autora e editora de livros e textos 
sobre joalharia desde os anos 1990, incluindo: «Millennium» (1994, 
1997), «Kadri Mälk» (2001), «Metal 1, 2, 3» (1999, 2004, 2014), 
«Twilight» (2005), «Chroma/Monochroma» (2006), «Just Must» (2008), 
«Õhuloss» (2011), a edição especial «Kunst.ee» sobre joalharia 
(2005, 2012) e os livros de artista «Testament» (2016) e «HUNT: 
Kadri Mälk’s Jewellery Collection» (2020). É joalheira de profissão e 
metafisíca por ocupação. A marca estética de Kadri é negra, 
esotérica, poética e sobrenatural. Uma das suas paixões é 
colecionar joalharia. Vive e trabalha na Estónia.

PROTEÇÃO
Colóquio Parte III
18 de setembro, sábado
10h–13h
Apresentação e moderação  
Kirstin Kennedy (UK)

Máscara, Proteção e Elegância
Denis Bruna (FR)

Para limitar os riscos de contágio da covid-19, todos fomos 
obrigados a usar uma máscara. Em alguns países, como a França, 
a dificuldade em obter máscaras cirúrgicas, no início da pandemia, 
levou à produção caseira de máscaras de tecido. Quando as 
máscaras ficaram disponíveis, lojas, lojas de museus e muitos 
websites ofereceram máscaras de tecido com cores e padrões 
variados para se diferenciarem da uniformidade e da triste 
aparência das máscaras azuis. Para uma pessoa preocupada com 
a elegância, a máscara cirúrgica não fica bem com um fato ou 
vestido de noite. Designers de moda, «Maisons de Mode» e artistas 
transformaram a máscara de objeto necessário em acessório de 
moda que se inscreve numa longa história. Na verdade, do século 
XVI em diante, pinturas e gravuras mostram mulheres a usar 
máscaras de veludo negro para protegerem a pele do sol ou para 
protegerem a sua privacidade. Alguns cronistas dizem, inclusive, 
que o negro da máscara fazia o pescoço parecer mais branco. 
Esta reflexão traça a história da máscara, mas examinará também 
as noções combinadas de proteção e elegância.

Relíquias e Objetos de Proteção no Património de 
São Roque [título provisório]
Teresa Morna

A ideia de proteção está presente em várias dimensões do 
património da Santa Casa da Misericórdia de Lisboa. Esta noção 
está implícita na própria missão estruturante da Instituição não 
apenas pela responsabilidade que esta detém no apoio à 

população mais vulnerável e carenciada, mas também pelo 
encargo que assume na conservação do valioso património — de 
âmbito histórico, artístico, religioso e social — que tem à sua guarda. 
Este conceito evidencia-se também na própria missão do Museu 
de São Roque, cuja responsabilidade primordial é conservar os 
bens culturais que tem à sua guarda para que estes possam ser 
plenamente fruídos. Mas manifesta-se particularmente na natureza 
das suas coleções, em especial na coleção de relicários, cuja 
função original era proteger as relíquias sagradas. 
Neste universo incluem-se também objetos que extravasam a 
natureza religiosa e que abraçam uma dimensão social, de que é 
bom exemplo a coleção de sinais de expostos conservada no 
Arquivo Histórico da Santa Casa da Misericórdia de Lisboa.

Objetos de Proteção na Coleção do Museu da 
Farmácia
João Neto

Adquirir, Vender e Penhorar para Proteger através 
de Joalharia e Adornos de Ouro em Portugal 
(Séculos XVI-XX)
Gonçalo de Vasconcelos e Sousa

Em Portugal, a tradição da aquisição de peças de joalharia e de 
adornos de ouro, tanto femininos como masculinos, constituía uma 
forma de cumprir um conjunto de funções sociais e estéticas, que 
talvez possam alcançar um leque bem mais variado do que se 
possa, à partida, pensar. Devido ao valor dos metais preciosos e/ou 
das gemas neles utilizados, uma das funções da joia ou do adorno 
áureo era a de constituir um meio de que o proprietário se poderia 
socorrer em momentos de necessidades económicas, fossem 
elas estruturais ou simplesmente conjunturais. Umas vezes o 
objeto era vendido, outras colocado em penhor, podendo ser 
reavido posteriormente. Em diversas ocasiões de dificuldades 
financeiras, naturalmente que em diferente escala, os vários 
testamentos sociais destinavam os seus adornos preciosos para 
poderem ser vendidos ou colocados em penhor junto de 
determinadas pessoas, a troco de uma verba. Existe alguma 

documentação referente a vendas de peças, mas as informações 
documentais mais abundantes e estudadas são respeitantes ao 
empenho de peças de joalharia e adornos de ouro, partindo de 
informações desde o século XVI até ao século XX. Será 
referenciado um conjunto de situações historicamente localizadas 
em que os adornos preciosos serviram como salvaguarda 
económica dos seus possuidores, ilustrando o papel das peças 
desta natureza na proteção do indivíduo ante os problemas de falta 
de recursos económicos.

Notas biográficas

Denis Bruna (Aubagne, 1967) é doutor em História pela 
Universidade de Paris 1 Panthéon-Sorbonne e diretor de 
investigação e integrou em 2011 o Musée des Arts Décoratifs de 
Paris como curador principal das coleções de Moda e Têxtil 
anteriores ao século XIX. É também professor de história da moda 
e do vestuário na École du Louvre. A sua investigação centrou-se 
na história e iconografia da moda, costumes indumentários e o 
corpo. As suas publicações incluem «Piercing, sur les traces d’une 
infamie médiévale» (Textuel, 2001), «Bijoux oubliés du Moyen Âge» 
(Seuil, 2008) e «Histoire des modes et du vêtement du Moyen Âge 
au XXIe siècle» (Textuel, 2018). Foi curador, no Musée des Arts 
Décoratifs de Paris, de «La Mécanique des dessous, une histoire 
indiscrète de la silhouette» (2013), «Tenue correcte exigée, quand le 
vêtement fait scandale» (2016) e «Marche et démarche, une histoire 
de la chaussure».

Teresa Morna é diretora do Museu de São Roque. Nesta qualidade 
tem assumido a coordenação das atividades do Museu de São 
Roque nas diferentes componentes museológicas, salientando-se 
a coordenação científica do projeto de requalificação do Museu de 
São Roque e a coordenação do programa de beneficiação da 
Igreja de São Roque, através da implementação de ações de 
conservação e restauro em património móvel e integrado, 
evidenciando-se, neste âmbito, o projeto de requalificação da 
Capela de São João Baptista.

João Neto é diretor do Museu da Farmácia e presidente da APOM 
– Associação Portuguesa de Museologia.

Gonçalo de Vasconcelos e Sousa (Porto, 1970) é professor 
catedrático e presidente do Conselho Científico da Escola das 
Artes da Universidade Católica Portuguesa (UCP). Doutor desde 
2002 e agregado em História da Arte pela Faculdade de Letras da 
Universidade do Porto, desde 2006, onde defendeu a sua 
dissertação de mestrado em 1997. Diretor do Centro Interpretativo 
da Ourivesaria do Norte de Portugal (CITAR–EA/UCP) e antigo 
diretor do Centro de Investigação em Ciência e Tecnologia das 
Artes (CITAR), de 2011-2016. Académico Correspondente da 
Academia Portuguesa da História, desde 2003, e da Academia 
Nacional de Belas-Artes, desde 2001. Presidiu ao Conselho Diretor 
do Círculo Dr. José de Figueiredo/Amigos do Museu Nacional de 
Soares dos Reis, Porto, entre 1997 e 2006.

Kirstin Kennedy é conservadora de ourivesaria inglesa e europeia 
no Victoria & Albert Museum, em Londres, e editora da revista 
Jewellery History Today, publicação da Sociedade de Historiadores 
da Joalharia do Reino Unido.
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