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Eventos em Arte Visual

Evento é um 
acontecimento e, em Arte 
Visual, compreende 
principalmente três tipos: 
Mostras, Exposições e 
Leilões.

As mostras podem ser 
promovidas tanto por 
instituições públicas ou 
privadas. Normalmente as 
públicas são salões, 
exposições ou certames 
competitivos ou não, com 
ou sem premiação ou 
dotação para autores.

As mostras privadas são 
promovidas, em geral, por 
galerias privadas com fins 
comerciais. Podem ser 
coletivas ou individuais, as 
obras podem ser de acervo 
particular ou a produção de 
um ou mais artistas.

Leilões são promovidos por 
casas leiloeiras também 
com fins comerciais e 
especulativos pois as obras 
tem preços iniciais e visam 
a disputa por maiores 
lances.



Os Salões como mostras 
para acesso e difusão em 
Arte Visual.

Em termos históricos só no 
século XVII que o acesso 
às mostras de Obras de 
Arte foi ampliado  assim 
como sua difusão.
Em 1667 foi criado o Salon
de Paris destinado a 
mostrar as obras dos 
artistas membros da 
Academia Real de Pintura 
e Escultura. 

Foi chamado de Salon
por ter sido realizado pela 
primeira vez no Salon
d´Apollon no palácio do 
Louvre. Os Salons, como 
eram chamados na 
França é o primeiro 
evento destinado a 
difundir Obras de Arte 
para fora do circuito 
elitista.



Os salões franceses, a 
partir de 1667 foram 
realizados anualmente até 
1736, dai até 1789, quando 
cessa por conta da 
Revolução Francesa, 
retorna em 1880 e passam 
a ser realizados 
bienalmente e passa a ser 
o Salon Nationale. 
Este tipo de evento, 
também chamado de 
certame, serviu de modelo 
ou referência para os 
demais salões realizados 
até hoje no mundo todo.

É fato que este tipo de 

evento contribuiu para a 

difusão das manifestações 

artísticas visuais e, ao 

mesmo tempo, serviu como 

porta de entrada para os 

artistas que iniciavam suas 

carreiras e precisavam 

conquistar uma certa 

visibilidade social e 

também contribuíram para 

consagrar ou consolidar 

muitas carreiras.



Em suma, os salões são 
eventos que consistem em 
reunir em um ou mais 
espaços diversas obras de 
vários autores no intuito de 
promover sua difusão e 
conhecimento por meio de 
mostras, exposições ou. 
instalações.
Hoje em dia, são promovidos 
com periodicidade anual, 
bianual, trianual e mesmo 
quinquenal. É o caso da 
Bienal de São Paulo, de 
Veneza ou México e a 
Documenta de Kassel na 
alemanha.

Outros eventos são 
promovidos com este 
mesmo fim e adotam 
outros nomes e sistemas 
de escolha, recorte e 
apresentação.
Durante muito tempo os 
Salões ofereciam 
premiações mediante 
julgamento. Era um meio 
de incentivar os artistas 
tanto a participar do evento 
quanto a obter um certo 
subsídio para ou pelo seu 
trabalho.



Outros modelos ou 
formatos de subvenção 
podem ser adotados para 
contribuir para a realização 
das obras ou do próprio 
evento. Alguns modelos 
adotam apoiar 
financeiramente os artistas 
na realização, transporte 
das obras ou mesmo na 
hospedagem e 
manutenção dos autores 
pelo período da mostra; 
outra forma é promover 
uma seleção de projetos e 
financiar os escolhidos 
para que apresentem os 
trabalhos num dado local e 
período.

Muitas instituições se dedicam 
ao estímulo da Arte Visual no 
país e no exterior. Os 
interessados devem ficar 
atentos ao calendário de 
eventos regulares para 
programar sua inscrição e 
participação.

Há sites especializados neste 
tipo de difusão como o 
EMERGE: 
(https://www.emerge.art.br/opportunities) 
e o Mapa das Artes: 
(http://www.mapadasartes.com.br/saloes.p
hp), entre outros. 

Enfim, várias são as 
possibilidades. As iniciativas 
para a promoção deste tipo de 
evento podem ser públicas ou 
privadas.



Embora os Salões tenham 
surgido no contexto da Arte 
tradicional com a 
Modernidade continuaram 
e existir embora 
precisassem modificar e 
inovar suas estratégias de 
abordar e mostrar as novas 
Obras de Arte. O primeiro 
evento com esta intenção 
foi o Armory Show em 
1913, nos Estados Unidos 
e, no Brasil, a Semana de 
Arte Moderna de 1922 em 
São Paulo. 

Embora desde o início do 
século XX já ocorressem 
transformações 
substanciais na estética 
Latino-americana, estes 
dois eventos se tornam 
marcas de ruptura. No 
caso americano se 
constituiu numa mostra 
de atualização estética 
tomando por base os 
artistas modernos 
europeus, cujas obras 
foram lá mostradas. No 
Brasil foi diferente.



Enquanto que o Armory
Show foi, nos Estados 
Unidos uma mostra de 
obras realizada sob a 
orientação da 
Association of American 
Painters and Sculptors,
preocupados em 
atualizar a visão histórica 
e estética americana, no 
Brasil a Semana de 22 é 
um marco conceitual, ou 
seja, o evento não se 
constituiu apenas de uma 
exposição de Arte Visual.

Foram realizadas 
palestras, concertos, 
debates e também uma 
mostra de Obras de Arte, 
exclusivamente de 
artistas brasileiros. 
Embora a atualização 
estética que se buscava 
nas bases Modernistas 
estivesse em pauta, não 
se tomou por referência 
ou exemplos as obras de 
artistas estrangeiros, foi 
uma versão brasileira do 
que se entendia por 
Moderno.



Independente das 
motivações que levaram 
os artistas a idealizarem 
e promoverem a Semana 
de 22, este evento foi 
essencial para abrir a 
discussão sobre a 
Modernidade cujos frutos 
mais perceptíveis deste 
processo foi a criação 
dos museus: MAM de 
São Paulo e Rio de 
Janeiro, MAC em São 
Paulo como também o 
MASP e a Fundação 
Bienal de São Paulo.

Dai em diante várias outras 
instituições de apoio e 
difusão da Arte Visual, 
foram criadas no país.

Ainda na América Latina, 
vale lembrar a participação 
do México, após a 
revolução mexicana, na 
atualização estética por 
meio do projeto cultural de 
José Vasconcelos (1920-
1924), que mobilizou 
atenção dos muralistas
Diego Rivera e David Alfaro
Siqueros e José Clemente 
Orozco em busca de uma 
Arte Nacional ou 
nacionalista.



A partir da década de 1920, 
vários movimentos de 
caráter moderno e 
nacionalista surgem na 
américa latina, 
responsáveis pelo 
“transplante” de identidades 
culturais.

Na Argentina a fundação da 
revista Martín Fierro, em 
Buenos Aires em1924. A 
revolta contra a Academia 
de San Alejandro, em Cuba 
em 1927, no mesmo  
período, no Uruguai e no 
Chile, buscam renovações 
estéticas investindo no 
caráter nacionalista.

No contexto da Gestão, 
há várias Instituições 
destinadas a proteger, 
promover e difundir a Arte 
Visual surgiram 
praticamente no século 
XX, antes disso, haviam 
os Gabinetes de 
Curiosidades, os Museus 
de História Natural, 
Museus de Antropologia 
ou História que cumpriam 
a função de preservar a 
cultura.



As Galerias de Arte Visual

O termo Galeria, do latim 
"galilaea”, significa pórtico, 
o espaço dianteiro, a 
entrada coberta de uma 
construção, mais tarde 
chamada de Galleria que, 
em arquitetura, se refere a 
um espaço de passagem 
coberto. É provável que o 
uso do nome para 
identificar um espaço 
expositivo se deva ao 
costume de decorar estes 
espaços com obras para 
apreciação dos 
transeuntes.

No campo da Arte passou 
a significar os espaços 
criados ou designados 
para apresentação, 
mostra, exposição de 
Obras de Arte.

As Galerias podem ser 
públicas ou comerciais, 
fisicamente localizadas 
em Museus ou no espaço 
urbano. As galerias se 
dedicam às mostras de 
Obras de Arte, mas 
apenas as comerciais se 
dedicam à venda.



As galerias podem se 
dedicar a diferentes tipos 
de mostra: 

Exposição Permanente, 
normalmente realizadas 
por galerias não 
comerciais na qual se 
expõe o acervo;

Exposição individual, 
mostra as obras de um 
só artista;

Exposição coletiva ou de 
grupo, mostra obras de 
vários artistas;

Exposição retrospectiva, 
mostra de um ou mais 
artistas valorizando o 
percurso cronológico 
desde as primeiras obras 
produzidas;

Exposição temática, 
dedicada a um só 
assunto ou tema;

Exposição itinerante, uma 
mesma mostra montada 
em vários lugares em 
períodos diferentes.



Itens relevantes para 
realização de uma 
exposição:

. Identificação do Autor 
ou Autores;

. Dados sobre tipo de 
mostra/poética;

. Delimitação de datas 
para início e término da 
mostra;

. Informação sobre 
abertura, dia e horário de 
vernissage e período de 
visitação;

. Informação sobre 
localização, acesso, 
estacionamento ;etc.; 

. Informação sobre venda 
e condições de compra;

. Catálogo sobre autores 
e obras de preferência 
ilustrado.

. Press release para 
imprensa.



As galerias públicas ou 
institucionais também 
precisam ser bem 
administradas, a 
diferença é que, nestas 
galerias, a gestão não é 
exclusividade de apenas 
uma pessoa, mas de 
profissionais de 
diferentes 
especialidades.

A realização deste tipo de  
evento implica em 
organização eficiente para 
minimizar a possibilidade 
de falhas.

A base é o conhecimento 
sobre a área específica de 
arte e também sobre 
administração e negócios. 
Nas galerias da iniciativa 
privada ou comercial as 
tarefas são realizadas 
pelo proprietário, embora 
possam ser 
compartilhadas com 
outros associados ou 
auxiliares.



Abrir uma galeria não é 
difícil, mas é 
dispendioso.

Questões como capital 
para o acervo, imóvel, 
ambientação e 
manutenção, há que se 
conhecer os 
procedimentos para 
elaboração de um plano 
de negócios para 
viabilizar tanto 
investimento. Neste caso 
pode-se buscara 
assessoria de 
profissionais da área. 

No Brasil há instituições, 
como o SEBRAE que 
disponibiliza orientação 
para viabilizar tal 
empreendimento:

http://www.sebrae.com.br/sit
es/PortalSebrae/ideias/com
o-montar-uma-galeria-ou-
centro-de-
arte,ace9e05452c78410Vgn
VCM1000003b74010aRCR
D

http://www.sebrae.com.br/sites/PortalSebrae/ideias/como-montar-uma-galeria-ou-centro-de-arte,ace9e05452c78410VgnVCM1000003b74010aRCRD


Os Leilões, a 
intermediação e 
especulação no Mercado 
de Arte.

As grandes casas de leilão 
como são as americanas 
Christie’s e 

Phillips e a inglesa 
Sotheby’s tem atuado 
como grandes 
intermediadoras entre os 
colecionadores, espólios, 
instituições e mesmo 
artistas na comercialização 
de Obras de Arte.

Estas Casas Leiloeiras 
atendem, especialmente, o 
mercado de bens de 
consumo. Entre eles 
objetos preciosos ou não 
como joias, antiguidades, 
peças de mobiliário, 
vestuário e Obras de Arte.

Este tipo de comércio tem 
caráter especulativo já que 
não é um ambiente 
comercial pois não atua 
com venda direta e em 
primeira mão, ao contrário, 
é agente de intermediação 
entre terceiros.



A especulação de Obras de 
Arte como “Ativos 
Financeiros” ou âncoras 
monetárias.

Uma das questões que não 
pode deixar de ser 
considerada é a constante 
ingerência da especulação 
financeira no mundo 
capitalista. Além de todos os 
bens econômicos e 
comerciais com os quais 
estas instituições operam, a 
Arte passou a ser também um 
campo de investimento e, 
principalmente, de 
especulação. 

Quando se fala aqui em 
Especulação, não se fala 
apenas no fluxo normal 
dos mercados e na 
aposta de ganhos 
futuros, sejam eles quais 
forem, mas também se 
admite que existe a 
possibilidade de 
manipulação destes 
mercados com o fim de 
aumentar 
substancialmente os 
ganhos mesmo que seja 
artificialmente.



Contribuem para isto as 
grandes casas de leilões e 
marchands de renome e os 
grandes empresários e 
investidores. Este contexto 
tende a inflar determinados 
bens no intuito de ampliar 
substancialmente seus 
lucros.

Uma Obra, cujo nome é 
muito difundido, se torna 
objeto de desejo de 
investidores. Um artista que 
se torna uma Marca, a 
exemplo das grifes 
comerciais, também é 
valorizado.

Grandes Marchands e 
colecionadores conseguem 
transferir para artistas seu 
prestígio, transformando-os 
em estrelas. Damien Hirst, 
por exemplo, recebeu ajuda 
do inglês Charles Saatchi. O 
mesmo aconteceu com a 
inglesa Jenny Saville, que 
pintou sustentada por Saatchi
e vendeu suas criações para 
ele. Uma de suas obras, 
vendida inicialmente por R$ 
50 mil dólares, depois de 
duas décadas valeria R$ 5 
milhões de dólares devido ao 
impulso que Saatchi deu à 
ela.



A “Marketização” do mercado de 

arte.

O capitalismo transforma tudo 

em mercadoria. As Obras de 

Arte, há muito, se tornaram 

também produtos mercantis. 

Passaram a ser bens de 

consumo, investimento e 

especulação. As estratégias para 

fazer com que Obras ou Artistas 

sejam valorizados são muitas. 

Marchands, Colecionadores e 

Investidores se empenham para 

que certas Obras ou Artistas 

sejam valorizados para 

capitalizar investimentos.

A estratégia mais comum é 

valorizar Obras de Arte do 

passado, pelo simples fato de 

serem antigas e terem sido 

produzidas por artistas de 

destaque no seu tempo pela 

qualidade do trabalho ou 

originalidade. Ainda podem ser 

valorizadas simplesmente pela 

ausência do artista, tudo isto 

contribui para sua valorização. 

Uma segunda estratégia, 

também comum, é investir na 

publicidade de artistas 

contemporâneos inflando os 

valores para ampliar os valor a 

cada venda.



A valorização do artista 
pode ser decorrente de 
vários fatores de ordem 
técnica, estética e pessoal.

Aspectos técnicos dizem 
respeito aos domínios dos 
procedimentos artísticos 
de um determinado 
período. 

Habilidade em reproduzir o 
mundo visível era uma 
habilidade requerida para 
os artistas acadêmicos, 
mas não para os 
modernos, tampouco os 
pós-modernos.

Aspectos estéticos dizem 
respeito à pertinência aos 
parâmetros artístico-culturais de 
um período, de uma escola ou 
estilo.

Os aspectos pessoais dizem 
respeito à biografia do artista, à 
sua história de vida e como tal 
história contribui, dialoga com 
sua produção poética.

Cobrindo todas estas 
possibilidades ou parte delas, 
pode fazer com que a 
valorização do artista supere a 
de sua produção, neste caso, 
seu nome se torna uma Marca, 
Grife e sua assinatura define, em 
parte, o valor da Obra.



O Artista é um referencial 
para garantir tanto a autoria 
quanto, em alguns casos, o 
valor da obra. No entanto o 
Mercado de Arte não é só 
“de Arte” e não só legal. 

Segundo se sabe, o mercado 
negro de Obras de Arte é o 
3º. mercado ilegal. Em 
valores só fica atrás do 
comércio de drogas e de 
armas, logo, boa parte dos 
negócios com Arte passam 
pela ilegalidade. Grandes 
fortunas obtidas de maneira 
ilegal podem migrar para 
este mercado.

No Brasil o IPHAN, Instituto 
do Patrimônio Histórico e 
Artístico Nacional, a partir de 
2016, obriga os 
Comerciantes e leiloeiros a 
se vincularem ao Cadastro 
Nacional de Negociantes de 
Obras de Arte. Obriga 
também que comuniquem 
todas as operações em 
dinheiro vivo acima de dez 
mil reais e, a partir desse 
valor e por meio de qualquer 
forma de pagamento, a 
manter também o cadastro 
de compradores e 
vendedores.



Os motivos que atraem os 
comerciantes ilegais são 
vários: É difícil avaliar o valor 
de uma obra, cujos preços 
podem variar de um 
momento para outro. Muitos 
acordos mercantis são feitos 
em segredo, este mercado é 
pouco regulado. 
Colecionadores privados 
podem colocar obras a leilão 
e serem mantidos no 
anonimato. Casas de leilão 
internacionais aceitam 
pagamentos em dinheiro vivo 
sem comprovação de 
origem.

Stealing History: The 
illicit trade in cultural 
material (Roubando 
História: o mercado ilegal 
na cultura) é um relatório 
produzido pela ICOM UK –
Conselho Internacional dos 
museus (Reino Unido) – e 
a Museums Association – a 
mais antiga associação de 
museus do mundo, 
fundada em 1889. 
Publicado em 2000, o 
documento que faz uma 
leitura dos crimes desde os 
anos 60, é citado 
frequentemente em 
reuniões das Organizações 
das Nações Unidas.



Feiras de Arte: A 
intensificação do mercado

Como se vê, há várias 
modalidade de eventos em 
Arte Visual, no contexto 
comercial o mercado tem 
investido nas Feiras. À 
exemplo de outras feiras de 
negócio, estas são 
organizadas em vários locais 
do mundo com a finalidade de 
agregar vários comerciantes 
de Arte. Ao contrário dos 
salões, tais eventos 
mobilizam principalmente as 
galerias visando compartilhar 
os custos de organização 
destes eventos.

Atualmente são realizadas 
mais de 70 feiras em mais 
de 20 países no mundo 
todo para nas quais várias 
galerias participam com o 
fim de comercializar seus 
acervos e obras dos 
artistas que representam.

De modo geral, as Feiras, 
além de aproximar o público 
dos artistas e das tendências 
contemporâneas por meio de 
palestras, exposições e 
debates, tem como principal 
finalidade estimular e 
promover o mercado de Arte.



Atualmente, uma das 
maiores feiras de Arte no 
mundo é realizada na 
Suíça, na Basileia, no 
mês de junho, a Art
Basel.

No Brasil, a maior delas 
é a SP-Arte (Festival 
Internacional de Arte de 
São Paulo), realizada em 
vários locais da cidade 
de São Paulo. No Rio de 
Janeiro a principal feira é 
a ArtRio.

Muitas delas admitem a 
participação de artistas 
com propostas individuais, 
ou seja, sem vínculo com 
galerias, mediante 
inscrições avaliadas por júri 
ou curadores.

É uma boa oportunidade 
para a comercialização de 
suas obras, no entanto, os 
critérios de seleção visam, 
principalmente o potencial 
mercadológico das obras e 
não só questões estéticas 
ou propositivas. 



Atividade de Avaliação.

Como este material é usado 
como apoio pedagógico às 
aulas, ele contém dados e 
informações pertinentes ao 
conteúdo da disciplina e, 
deste modo, condensa as 
principais informações 
necessárias para a 
construção dos 
conhecimentos propostos 
pela disciplina.

A Avaliação é uma das 
atividades de reforço e tem 
por objetivo recordar os 
conteúdos apresentados e 
aferi-los.

Questões relacionadas aos 
conteúdos dessa parte.

1. O que é um evento em 
Arte Visual?

2. Relacione três eventos 
em Arte Visual e suas 
características.

3. Descreva o que é 
importante para a 
realização de uma 
mostra de Arte Visual.

4. Valor econômico é igual 
valor artístico? Porque?

5. O que é Feira de Arte e 
qual sua função?



Atividades de Reforço e apoio 
Pedagógico.

Leitura e Resumo deste material.

Leituras de Apoio e consulta:

ARGAN, Giulio Carlo. História da 
Arte Moderna. 

ARGAN, Giulio Carlo, 
FAGIOLLO, Maurizio. Guia da 
História da Arte.

GOMBRICH, E. História da Arte. 

http://www.artevisualensino.com.br/index.php/t
extos

Bibliografia complementar em 
Gestão em Arte Visual.

Guia do Artista Visual.

Cultura e Economia.

Economia Artisticamente Criativa.

Arte e Mercado – Greffe.

O que é um Artista?

Pense como um Artista.

Isso é Arte?

Elementos para pensar uma carreira 
profissional artística e criativa.

Significado do trabalho e carreira 
artística.

Colecionismo.

Arte e Mercado.

http://www.artevisualensino.com.br/index.php/textos

http://www.artevisualensino.com.br/index.php/textos
http://www.artevisualensino.com.br/index.php/textos

