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Introdução
PABLO PICASSO: “O OBJETIVO DA ARTE É LIMPAR A POEIRA DA VIDA COTIDIANA DE NOSSAS 
ALMAS.”

Toda arte já foi moderna – e boa parte causou escândalo ao ser 

novidade. Com o passar do tempo, porém, o que era moderno 

se torna antigo e familiar, e somente a arte nova passa a ser con-

siderada moderna.

Por centenas de anos, os artistas precisaram seguir certas 

convenções. Entre os séculos xvii e xix, as academias oficiais de 

arte estabelecidas na Europa exerceram grande poder sobre o 

mundo da arte. Para ter sucesso, os artistas deviam aderir aos 

estilos artísticos acadêmicos em voga, meticulosos e realistas. 

Eles também reconheciam a hierarquia de temas estabelecidos, 

como história, religião, mitologia e retrato, que refletiam os gos-

tos das classes altas e médias-altas. A partir da década de 1850, 

porém, inspirados pela moda, pela tecnologia, pelos aconteci-

mentos sociais, políticos e culturais, e pela invenção da tipogra-

fia, da fotografia, dos pigmentos químicos e dos computadores, 

mais artistas começaram a produzir uma arte que se opunha 

a essas convenções. Escandalizando a comunidade artística, 

várias das novas ideias foram chamadas de movimentos, com 

nomes como realismo, cubismo, expressionismo e Arte Povera.

A arte produzida entre meados do século xix e a década de 

1970 costuma ser chamada de arte moderna. Toda arte produzi-

da depois desse período, por sua vez, de “arte contemporânea”. 

Este livro explora as artes moderna e contemporânea, abor-

dando várias mudanças e desenvolvimentos que se estendem 

até os dias de hoje e analisando obras, abordagens e técnicas de 

artistas específicos, temas, significados e materiais, bem como 

movimentos e fatos relevantes que inspiraram grande número 

de inovações artísticas.

MOVIMENTOS
ANDY WARHOL: “DIZEM QUE O TEMPO MUDA AS COISAS, MAS NA 
VERDADE É VOCÊ QUEM TEM DE MUDÁ-LAS.”
Movimentos artísticos são estilos ou abordagens criados em 

certas épocas por artistas que compartilham certos ideais.

A divisão da arte em movimentos só existe de fato na arte 

ocidental, para auxiliar na compreensão das inovações artísti-

cas, que podem variar enormemente. Alguns movimentos reú-
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nem muitos artistas; outros, somente alguns. Alguns são cons-

tituídos por grupos criteriosamente organizados; outros, por 

indivíduos díspares com pouco em comum. Alguns têm uma 

única abordagem, outros têm muitas. Eles podem acontecer 

num único lugar, ou surgir em vários lugares ao mesmo tempo. 

Alguns movimentos duram décadas, outros são mais fugazes. 

Alguns são denominados pelos próprios artistas, outros são 

rotulados depreciativamente por críticos e outros, ainda, são 

classificados retrospectivamente.

Quase todos os movimentos têm início quando artistas de 

vanguarda rompem com uma ou várias tradições artísticas. 

Alguns surgem como reações negativas a outros movimentos, 

como a Pop Art nos Estados Unidos durante a década de 1960, 

que foi uma resposta ao expressionismo abstrato. Outros evo-

luem de algum movimento anterior, como o surrealismo do 

dadaísmo. Mas todos os movimentos artísticos nascem em épo-

cas específicas. Por exemplo: um artista de hoje pode pintar em 

estilo minimalista, mas não será parte do movimento minima-

lista, pois esse período já passou. Mais movimentos surgiram 

durante o século xx do que em qualquer outra época, e muitos 

movimentos recentes ainda não foram claramente definidos.

OBRAS
PAUL CÉZANNE: “A COISA MAIS SEDUTORA DA ARTE É A PERSO-
NALIDADE DO PRÓPRIO ARTISTA.”
Embora muitas obras de arte tenham sido criadas entre meados 

do século xix e os dias de hoje, somente algumas mudaram radi-

calmente os caminhos da arte. Este capítulo explora cinquenta 

obras de arte que romperam definitivamente com séculos de 

tradição – pinturas, esculturas, gravuras, instalações ou obras 

feitas com materiais variados, que abrangem uma variada gama 

de temas. Cada uma dessas obras expressa algo importante, ou é 

feita com novos métodos. Todas foram selecionadas por sua sin-

gularidade, por demonstrarem habilidades específicas, ou por 

seu caráter vanguardista. Os textos explicam por que os artistas 

trabalharam de certa maneira, quais seus objetivos e o que sua 

arte teve de inovadora. Antes de mudar completamente a histó-

ria da arte, muitas dessas obras foram vistas como escandalosas 

ou irreverentes, mas quase todas colaboraram para o progresso 

da arte – em termos de ideias, usos de materiais, atitudes ou fi-

losofias – e a arte subsequente agregou-as e evoluiu em novas di-
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reções graças a elas. Cada obra é discutida e examinada tendo-se 

em vista o contexto do artista, a época, o local, fatos relevantes, 

materiais e métodos utilizados, para que se possa compreender 

por que essas obras de vanguarda foram criadas.

TEMAS
FRANCIS BACON: “A FUNÇÃO DO ARTISTA É APROFUNDAR O MIS-
TÉRIO.” 
Temas são argumentos implícitos, ideias às vezes ambíguas, 

mais sugeridas do que afirmadas, e embora possam ser retrata-

dos de modo diverso por artistas diferentes em épocas distintas, 

eles costumam veicular preocupações humanas universais.

Um tema não é a mesma coisa que um assunto. Por exem-

plo, o assunto de Autorretrato com colar de espinhos e beija-flor 

(1940), de Frida Kahlo, é o retrato, mas seu tema é a identidade. 

O assunto de Mulher com sombrinha (1875), de Claude Monet, 

são a esposa e o filho do pintor; o tema é a luz. Às vezes os ar-

tistas planejam seus temas antes de começar uma obra, às vezes 

eles surgem de modo não intencional. Alguns temas são típicos 

de certas épocas e de certos locais, outros são mais universais. 

Como costumam conter mensagens sobre a vida, a sociedade 

ou a natureza humana, os temas das obras de arte podem ser 

explorados e analisados para uma maior compreensão dos ar-

tistas que os utilizaram.

TÉCNICAS
KAZIMIR MALEVICH: “EM TUDO HÁ HABILIDADE E TÉCNICA; EM 
TUDO HÁ CRIATIVIDADE E FORMA.”
Da soldagem à xilogravura, da serigrafia à pintura com spray, 

da colagem à arte computacional, as técnicas usadas na arte 

moderna e contemporânea se tornam mais variadas à medida 

que os artistas derrubam barreiras e fazem suas próprias regras 

sobre o que é aceitável. Neste livro, várias técnicas são explica-

das no capítulo Obras, e importantes habilidades e materiais são 

descritos no capítulo Técnicas. Várias dessas técnicas vêm sendo 

utilizadas da mesma forma há séculos, e outras são novidades 

criadas por artistas modernos e contemporâneos.
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138  OBRAS OBRAS  139

1969

ARTE POVERA p. 41 ANIMAIS p. 165  COMENTÁRIO SOCIAL p. 184

Determinado a criar uma arte que não pudesse ser vendida, 

em 1969 Jannis Kounellis (1936-2017) levou doze cavalos à 

Galleria L’Attico, em Roma.

Influenciado por artistas como Lucio Fontana e Jackson 

Pollock, Kounellis acreditava que a arte deveria ser integrada 

à vida e não separada dela. Afirmava que sua inspiração vi-

nha de uma frase de André Breton na revista Le Surréalisme 

au service de la révolution (O surrealismo a serviço da revolu-

ção), publicada em Paris no início da década de 1930. Inten-

cionalmente sem sentido, o artigo discutia a impossibilidade 

dos tártaros levarem seus cavalos para beber nas fontes de 

Versalhes.

Em 1963, Kounellis começou a transformar objetos exis-

tentes em obras de arte, e em 1967 se juntou ao movimento 

Arte Povera. Ele rejeitava a arte convencional e comercializá-

vel em favor de ideias mais subjetivas. Ao expor os cavalos 

na galeria, chamou a atenção para vários pontos. Primeiro, 

que havia implicações econômicas e sociais numa exposição 

de arte não vendável numa galeria privada. Segundo, que 

quando os visitantes da galeria se deparavam com grandes 

e potentes cavalos num lugar tão inesperado, eles se sentiam 

intimidados. Terceiro, que o ambiente geralmente impassí-

vel de uma galeria ficava alvoroçado pelo cheiro, pelo baru-

lho e pelas necessidades fisiológicas dos cavalos. Quarto, que 

cavalos podem ser relacionados a várias ideias diferentes, 

como sua importância histórica para os humanos, para a 

escultura clássica e para as pinturas históricas tradicionais.

JANNIS KOUNELLIS
Nascido na Grécia, Kounellis se mudou para Roma aos vinte anos. 
Suas primeiras pinturas investigavam o modo como os indivíduos 
percebiam a si mesmos. Mais tarde, suas obras começaram a 
combinar pintura, colagem, performances e instalações que pareciam 
cenários da vida real se fundindo à ficção. Usando uma ampla gama 
de materiais como algodão, carvão, café, madeira, plantas e animais, 
ele explorava as conexões e fragmentações da sociedade e da 
linguagem.

OUTRAS OBRAS DE JANNIS KOUNELLIS
Sem título, 1969, Musée National d’Art Moderne, Centre Georges 
Pompidou, Paris, França
Sem título, 1987, Solomon R. Guggenheim Museum, Nova York, EUA
Sem título (Café), 1989-1991, Tate Collection, Londres, Inglaterra

Sem título (Doze cavalos)
JANNIS KOUNELLIS: CAVALOS VIVOS • DIMENSÕES VARIÁVEIS  
COLEÇÃO PARTICULAR

12  MOVIMENTOS MOVIMENTOS  13

O realismo foi o primeiro movimento artís-

tico a romper com as tradições estabelecidas 

pelas academias oficiais de arte, especial-

mente a Escola de Belas-Artes de Paris.

O realismo se desenvolveu na arte e na 

literatura na segunda metade do século xix, 

questionando a hierarquia de temas como 

religião, história, mitologia e retrato, exe-

cutados com técnicas rigorosas e atraentes 

para as classes mais abastadas. Reação ao 

movimento romântico então dominante, o 

realismo surgiu na França também como 

uma resposta à Revolução de 1848. Ao re-

presentar camponeses e trabalhadores na 

labuta, os pintores realistas rejeitaram as 

abordagens acadêmicas, usando pinceladas 

livres e cores naturais, às vezes pintando en 

plein air (ao ar livre). Os pintores da Escola 

de Barbizon, atuantes na França de 1830 a 

1870, participaram do realismo. Pintavam 

na cidade de Barbizon e arredores, perto 

da floresta de Fontainebleau. Outro grupo, 

conhecido como Escola de Haia, influen-

ciado pelos pintores de Barbizon, viveu e 

trabalhou em Haia entre 1860 e 1890. Entre 

os realistas importantes figuram Jean-Bap-

tiste-Camille Corot (1796-1875), Gustave 

Courbet (1819-1877), Jean-François Millet 

(1814-1875), Honoré Daumier (1808-1879), 

Rosa Bonheur (1822-1899), Jules Breton 

(1827-1906) e Ilya Repin (1844-1930).

FIGURA HUMANA p. 164  ANIMAIS p. 165  NATUREZA p. 166  PAISAGEM p. 167  RETRATO p. 168   
AMBIENTE URBANO p. 180  RELIGIÃO p. 183  ÓLEO SOBRE TELA p. 194  PASTEL p. 197  LITOGRAFIA p. 198

FATOS RELEVANTES
Os realistas pintavam o mundo moderno, 
retratando camponeses, trabalhadores, áreas 
rurais e urbanas. Embora Courbet tenha sido 
muito criticado, outros realistas, como Bonheur, 
alcançaram reconhecimento internacional. Com 
o quadro A feira de cavalos, de extraordinária 
energia, Bonheur foi aclamada no Salão de Paris 
e elogiada pelo respeitadíssimo Eugène Delacroix 
(1798-1863).

Em 1874, com muita ousadia para a época, 

um grupo de artistas estabelecidos na capital 

francesa organizou uma exposição própria, 

independente do Salão de Paris com suas 

“regras” estritas.

Destacando a luz, as pinturas impres-

sionistas eram coloridas e informais. Suas 

ideias, que vinham se desenvolvendo desde 

meados da década de 1860, evoluíram da 

arte paisagística inglesa e do realismo, prin-

cipalmente das escolas de Barbizon e Haia, 

e suas obras eram espontâneas e naturalis-

tas. Os primeiros impressionistas, dentre 

os quais destacam-se Claude Monet (1840-

1926), Pierre-Auguste Renoir (1841-1919), 

Camille Pissarro (1830-1903) e Berthe Mo-

risot (1841-1895), colocavam em prática as 

teorias das cores e exploravam tecnologias 

modernas como a fotografia, a tinta por-

tátil e o pigmento sintético. Eles pintavam 

paisagens e cenas do dia a dia retratando 

as pessoas comuns e a vida moderna, mas 

seu foco se dirigia essencialmente para os 

efeitos transitórios da luz e das condições 

atmosféricas. Pinceladas rápidas de cores 

vivas enfatizavam a mudança de clima, pois 

eles costumavam pintar ao ar livre, bem na 

frente de seus motivos e não mais dentro de 

seus ateliês, e muitos adotavam a técnica alla 

prima (de primeira) para acabar uma pintu-

ra a óleo numa única sessão, sem esperar a 

secagem das camadas de tinta. A princípio 

ridicularizados, mais tarde reverenciados, 

os impressionistas organizaram oito expo-

sições coletivas independentes em Paris, de 

1874 a 1886.

FATOS RELEVANTES
A maioria dos impressionistas usava pinceladas 
soltas e cores vivas para pintar ao ar livre. Ao lado 
da pintura de paisagem e do realismo, entre suas 
inspirações destacam-se as obras de Delacroix, 
as gravuras japonesas, a modernidade e os 
progressos industriais. Monet, o mais assíduo 
impressionista, pintou o luminoso e espontâneo 
Mulher com sombrinha, em que retrata a esposa e 
o filho vistos de baixo para cima.

Realismo
PRINCIPAIS ARTISTAS: GUSTAVE COURBET • JEAN-FRANÇOIS MILLET • HONORÉ 
DAUMIER • JEAN-BAPTISTE-CAMILLE COROT • ÉDOUARD MANET • ROSA BONHEUR

Impressionismo
PRINCIPAIS ARTISTAS: CLAUDE MONET • PIERRE-AUGUSTE RENOIR 
CAMILLE PISSARRO • BERTHE MORISOT • EDGAR DEGAS • MARY CASSATT

FIGURA HUMANA p.  164  NATUREZA p. 166  PAISAGEM p. 167  LUZ p. 170  TEMPO p. 171  COR p. 173 
DESENHO p. 192  ESCULTURA EM BRONZE p. 193  ÓLEO SOBRE TELA p. 194  PASTEL p. 197  

A feira de cavalos, Rosa Bonheur, 1852-1855, óleo sobre 
tela, 244,5 × 506,7 cm, Metropolitan Museum of Art, 
Nova York, EUA

Mulher com sombrinha – Senhora Monet e seu filho, 
Claude Monet, 1875, óleo sobre tela, 100 × 81 cm, 
National Gallery of Art, Washington, DC, EUA

1830
– 

1890

1865
– 

1885

Como usar este livro
Este livro está dividido em quatro capítu-

los: Movimentos, Obras, Temas e Técnicas. 

Cada capítulo pode ser lido independente-

mente dos outros. A parte central do livro 

– Obras – apresenta cinquenta obras de 

Fatos relevantes

Referências a temas 
e técnicas

Informações gerais 
sobre o artista

Principais artistas

destaque feitas por artistas consagrados. As 

referências no rodapé de cada página dire-

cionam o leitor de um capítulo para outro, 

enquanto os blocos de informações incluem 

fatos relevantes ou biografias.

Artista, técnica, dimensões e local Data da obra

Referências a movimentos, temas e técnicas
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12  MOVIMENTOS

O realismo foi o primeiro movimento artís-

tico a romper com as tradições estabelecidas 

pelas academias oficiais de arte, especial-

mente a Escola de Belas-Artes de Paris.

O realismo se desenvolveu na arte e na 

literatura na segunda metade do século xix, 

questionando a hierarquia de temas como 

religião, história, mitologia e retrato, exe-

cutados com técnicas rigorosas e atraentes 

para as classes mais abastadas. Reação ao 

movimento romântico então dominante, o 

realismo surgiu na França também como 

uma resposta à Revolução de 1848. Ao re-

presentar camponeses e trabalhadores na 

labuta, os pintores realistas rejeitaram as 

abordagens acadêmicas, usando pinceladas 

livres e cores naturais, às vezes pintando en 

plein air (ao ar livre). Os pintores da Escola 

de Barbizon, atuantes na França de 1830 a 

1870, participaram do realismo. Pintavam 

na cidade de Barbizon e arredores, perto 

da floresta de Fontainebleau. Outro grupo, 

conhecido como Escola de Haia, influen-

ciado pelos pintores de Barbizon, viveu e 

trabalhou em Haia entre 1860 e 1890. Entre 

os realistas importantes figuram Jean-Bap-

tiste-Camille Corot (1796-1875), Gustave 

Courbet (1819-1877), Jean-François Millet 

(1814-1875), Honoré Daumier (1808-1879), 

Rosa Bonheur (1822-1899), Jules Breton 

(1827-1906) e Ilya Repin (1844-1930).

FIGURA HUMANA p. 164  ANIMAIS p. 165  NATUREZA p. 166  PAISAGEM p. 167  RETRATO p. 168   
AMBIENTE URBANO p. 180  RELIGIÃO p. 183  ÓLEO SOBRE TELA p. 194  PASTEL p. 197  LITOGRAFIA p. 198

FATOS RELEVANTES
Os realistas pintavam o mundo moderno, 
retratando camponeses, trabalhadores, áreas 
rurais e urbanas. Embora Courbet tenha sido 
muito criticado, outros realistas, como Bonheur, 
alcançaram reconhecimento internacional. Com 
o quadro A feira de cavalos, de extraordinária 
energia, Bonheur foi aclamada no Salão de Paris 
e elogiada pelo respeitadíssimo Eugène Delacroix 
(1798-1863).

Realismo
PRINCIPAIS ARTISTAS: GUSTAVE COURBET • JEAN-FRANÇOIS MILLET • HONORÉ 
DAUMIER • JEAN-BAPTISTE-CAMILLE COROT • ÉDOUARD MANET • ROSA BONHEUR

A feira de cavalos, Rosa Bonheur, 1852-1855, óleo sobre 
tela, 244,5 × 506,7 cm, Metropolitan Museum of Art, 
Nova York, EUA

1830
– 

1890
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MOVIMENTOS  13

Em 1874, com muita ousadia para a época, 

um grupo de artistas estabelecidos na capital 

francesa organizou uma exposição própria, 

independente do Salão de Paris com suas 

“regras” estritas.

Destacando a luz, as pinturas impres-

sionistas eram coloridas e informais. Suas 

ideias, que vinham se desenvolvendo desde 

meados da década de 1860, evoluíram da 

arte paisagística inglesa e do realismo, prin-

cipalmente das escolas de Barbizon e Haia, 

e suas obras eram espontâneas e naturalis-

tas. Os primeiros impressionistas, dentre 

os quais destacam-se Claude Monet (1840-

1926), Pierre-Auguste Renoir (1841-1919), 

Camille Pissarro (1830-1903) e Berthe Mo-

risot (1841-1895), colocavam em prática as 

teorias das cores e exploravam tecnologias 

modernas como a fotografia, a tinta por-

tátil e o pigmento sintético. Eles pintavam 

paisagens e cenas do dia a dia retratando 

as pessoas comuns e a vida moderna, mas 

seu foco se dirigia essencialmente para os 

efeitos transitórios da luz e das condições 

atmosféricas. Pinceladas rápidas de cores 

vivas enfatizavam a mudança de clima, pois 

eles costumavam pintar ao ar livre, bem na 

frente de seus motivos e não mais dentro de 

seus ateliês, e muitos adotavam a técnica alla 

prima (de primeira) para acabar uma pintu-

ra a óleo numa única sessão, sem esperar a 

secagem das camadas de tinta. A princípio 

ridicularizados, mais tarde reverenciados, 

os impressionistas organizaram oito expo-

sições coletivas independentes em Paris, de 

1874 a 1886.

FATOS RELEVANTES
A maioria dos impressionistas usava pinceladas 
soltas e cores vivas para pintar ao ar livre. Ao lado 
da pintura de paisagem e do realismo, entre suas 
inspirações destacam-se as obras de Delacroix, 
as gravuras japonesas, a modernidade e os 
progressos industriais. Monet, o mais assíduo 
impressionista, pintou o luminoso e espontâneo 
Mulher com sombrinha, em que retrata a esposa e 
o filho vistos de baixo para cima.

Impressionismo
PRINCIPAIS ARTISTAS: CLAUDE MONET • PIERRE-AUGUSTE RENOIR 
CAMILLE PISSARRO • BERTHE MORISOT • EDGAR DEGAS • MARY CASSATT

FIGURA HUMANA p.  164  NATUREZA p. 166  PAISAGEM p. 167  LUZ p. 170  TEMPO p. 171  COR p. 173 
DESENHO p. 192  ESCULTURA EM BRONZE p. 193  ÓLEO SOBRE TELA p. 194  PASTEL p. 197  

Mulher com sombrinha – Senhora Monet e seu filho, 
Claude Monet, 1875, óleo sobre tela, 100 × 81 cm, 
National Gallery of Art, Washington, DC, EUA

1865
– 

1885
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14  MOVIMENTOS

Em 1910, o artista e crítico de arte Roger 

Fry (1866-1934) usou a expressão “pós-im-

pressionista” no título de uma exposição 

para descrever artistas que haviam reagido à 

abordagem objetiva do impressionismo.

A exposição de Fry, “Manet e os Pós-Im-

pressionistas”, apresentava obras de Paul 

Cézanne (1839-1906), Paul Gauguin (1848-

1903), Vincent van Gogh (1853-1890), Henri 

de Toulouse-Lautrec (1864-1901) e Georges 

Seurat (1859-1891), bem como de Édouard 

Manet (1832-1883). Esses artistas não com-

punham um grupo formal: Fry cunhou o 

termo pós-impressionismo depois da morte 

de todos, portanto nenhum deles sabia dessa 

ligação, e todos tinham ideias e abordagens 

próprias. Embora alguns inicialmente ti-

vessem se associado aos impressionistas, 

nenhum representou o mundo de maneira 

tão direta e franca, e todos acreditavam que 

o impressionismo fosse limitado. Alguns 

evocavam atmosferas ou espiritualidade por 

meio de cores e simbolismos, outros explo-

ravam efeitos óticos e teorias das cores, e 

outros, ainda, tentavam capturar a estrutura 

subjacente das coisas. Embora trabalhassem 

independentemente uns dos outros, todos 

os pós-impressionistas valorizavam as cores 

e as formas. Todos representavam o mundo 

visível, mas alteravam o que viam, mais tar-

de inspirando ideias a respeito da abstração.

FIGURA HUMANA p. 164  PAISAGEM p. 167  RETRATO p. 168  NATUREZA-MORTA p. 169  COR p. 173   
ÓLEO SOBRE TELA p. 194  IMPASTO p. 195  PASTEL p. 197  LITOGRAFIA p. 198  ESCULTURA EM MADEIRA p. 201

FATOS RELEVANTES
Os pós-impressionistas costumavam usar a cor 
para transmitir espiritualidade e atmosferas. 
Todos eram franceses e foram levados a se afastar 
das representações objetivas e realistas. Cézanne, 
por exemplo, usava pinceladas oblíquas e uma 
paleta rica para destacar estruturas, concen-
trando-se em formas geométricas, como nesta 
natureza-morta de cores e tons dramáticos.

Pós-impressionismo
PRINCIPAIS ARTISTAS: PAUL CÉZANNE • VINCENT VAN GOGH • PAUL GAUGUIN  
HENRI DE TOULOUSE-LAUTREC • HENRI ROUSSEAU • GEORGES SEURAT

Natureza-morta com maçãs e um vaso 
de prímulas, Paul Cézanne, c.1890, óleo 
sobre tela, 73 × 92,4 cm, Metropolitan 
Museum of Art, Nova York, EUA

1885
– 

1910
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MOVIMENTOS  15

FATOS RELEVANTES
Ao contrário dos impressionistas, 
que buscavam a espontaneidade e 
a natureza, os neoimpressionistas 
basearam sua arte na ciência. 
Entre eles destaca-se Paul Signac, 
cujos pontos de cor pura, como 
neste quadro de barcos pesqueiros, 
justapõem-se para criar uma 
imagem, como pixels numa tela 
de computador. Esse fenômeno é 
conhecido como mélange optique 
(mistura ótica).

Neoimpressionismo
PRINCIPAIS ARTISTAS: GEORGES SEURAT • CAMILLE PISSARRO •  
PAUL SIGNAC • THÉO VAN RYSSELBERGHE • HENRI-EDMOND CROSS

FIGURA HUMANA p. 164  PAISAGEM p. 167  RETRATO p. 168  LUZ p. 170  COR p. 173   
AMBIENTE URBANO p. 180  ÓLEO SOBRE TELA p. 194  PONTILHISMO p. 196

Noite calma, Concarneau, opus 220 (Allegro maestoso), 
Paul Signac, 1891, óleo sobre tela, 64,8 × 81,3 cm, 
Metropolitan Museum of Art, Nova York, EUA

Em meados da década de 1880, vários jovens 

artistas começaram a se afastar da influência 

do impressionismo na representação obje-

tiva de fenômenos visuais e de momentos 

fugazes.

Os neoimpressionistas, em geral agru-

pados com os pós-impressionistas, explo-

raram especificamente as teorias científi-

cas das cores. Os principais expoentes do 

neoimpressionismo, termo criado pelo 

crítico de arte Félix Fénéon (1861-1944) em 

1886, foram Georges Seurat, Paul Signac 

(1863-1935), Théo van Rysselberghe (1862-

1926) e Henri-Edmond Cross (1856-1910), 

além de Pissarro por certo tempo. Usando 

a cor de maneira científica e sistemática, 

eles seguiam as teorias de cientistas como 

Ogden Rood (1831-1902) e Eugène Chevreul 

(1786-1889), e foram especialmente inspira-

dos por um livro de Chevreul de 1839, A lei 

do contraste simultâneo das cores. Chevreul 

acreditava que nossas percepções das cores 

fossem influenciadas por sua localização 

e, em especial, que a justaposição de cores 

complementares – opostas no disco de cores 

– fizesse com que ambas parecessem mais 

vivas. Os neoimpressionistas seguiram essa 

teoria pintando lado a lado em suas telas 

pequenas manchas ou pontos de cores pu-

ras, sem misturá-las previamente, criando 

imagens vibrantes da vida moderna. Esse 

método, chamado de divisionismo ou pon-

tilhismo, inspirou artistas posteriores a ex-

plorar mais a fundo as cores e as pinceladas.

1886
– 

1906
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16  MOVIMENTOS

Art Nouveau é um estilo internacional de 

arte e design que surgiu por volta de 1890 e 

foi utilizado por cerca de 25 anos. Desenvol-

veu-se em vários países no âmbito das belas-

-artes, da arquitetura e das artes decorativas.

Linhas sinuosas e assimétricas, formas 

da natureza e composições dinâmicas esta-

vam entre os elementos proeminentes da Art 

Nouveau. Bem como a tentativa de integrar 

a produção de massa às artes manuais e su-

perar preocupações com a industrialização. 

O movimento reagia contra a meticulosi-

dade de muitos designs contemporâneos. 

Artistas e designers assimilaram influências 

de estilos variados, em que se destacam o 

movimento Arts and Crafts, a arte celta, o 

neogótico, o rococó, o esteticismo, o sim-

bolismo e o japonismo. Ele foi chamado 

de um nome diferente em cada lugar: na 

Grã-Bretanha, Art Nouveau; na Espanha e 

na Catalunha, Modernismo e Modernisme; 

na Dinamarca, na Noruega e na Alemanha, 

Jugendstil; na Itália, Stile Liberty ou Stile 

Floreale. Ao mesmo tempo, em algumas 

partes da Europa, artistas, arquitetos e de-

signers romperam com as instituições de 

arte oficiais e formaram grupos de Secessão.  

A Secessão de Munique foi fundada em 1892 

e a Secessão de Viena em 1897, liderada por 

Gustav Klimt. O estilo secessionista foi um 

tipo de Art Nouveau.

FATOS RELEVANTES
Abandonando a ornamentação excessiva, a 
maioria dos artistas Art Nouveau acreditava que a 
função deveria determinar a forma de um objeto. 
Eles representavam essa forma com motivos 
orgânicos e composições assimétricas, em estilo 
japonês. Alphonse Mucha (1860-1939), por exem-
plo, tornou-se famoso por pinturas e pôsteres de 
lindas mulheres de cabelos esvoaçantes em cores 
delicadas, com flores e elementos estilizados.

Art Nouveau
PRINCIPAIS ARTISTAS: GUSTAV KLIMT • ALPHONSE MUCHA • ARTHUR HEYGATE 
MACKMURDO • CHARLES RENNIE MACKINTOSH • LOUIS COMFORT TIFFANY

FIGURA HUMANA p. 164  ANIMAIS p. 165  NATUREZA p. 166  DINAMISMO p. 172  FORMA E LINHA p. 174 
DESENHO p. 192  ÓLEO SOBRE TELA p. 194  LITOGRAFIA p. 198

Maude Adams como Joana d’Arc, Alphonse Mucha, 1909, óleo 
sobre tela, 208,9 × 76,2 cm, Metropolitan Museum of Art, Nova 
York, EUA

1890
– 

1914
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MOVIMENTOS  17

No início do século xx, nos Estados Unidos, 

vários pintores, escritores e músicos come-

çaram a criar obras que retratavam seus am-

bientes urbanos em desenvolvimento.

Desde o final do século xix, os Estados 

Unidos vinham sofrendo enormes mu-

danças industriais, econômicas, sociais e 

culturais. Imigrantes europeus e o crescen-

te comércio internacional aumentavam a 

prosperidade geral da nação, e os membros 

do realismo americano quiseram retratar 

as realidades sociais das cidades e das pes-

soas comuns. Entre eles havia dois grupos 

em especial: a Escola Ashcan ou The Eight, 

e o grupo Ten American Painters ou The 

Ten. Insatisfeitos com o conservadorismo 

das instituições artísticas americanas, The 

Ten foi criado em 1898 para organizar suas 

próprias exposições, o que fez por vinte anos 

em Nova York, Boston, Filadélfia e outras 

cidades americanas. Enquanto isso, na cida-

de de Nova York, artistas da Escola Ashcan 

pintavam cenas urbanas, geralmente com 

pinceladas gestuais, para capturar imagens 

da vida cotidiana dos imigrantes e trabalha-

dores. A ênfase na modernidade e os temas 

não tradicionais foram revolucionários nos 

Estados Unidos da época.

FATOS RELEVANTES
Com suas pinturas de figuras solitárias em lugares 
impessoais, Edward Hopper é a epítome do 
realismo americano. Seu professor, Robert Henri 
(1865-1929), aconselhava aos alunos: “Não é o 
tema que importa, mas o que você sente sobre 
ele.” O principal tema de Hopper é a solidão, como 
podemos ver em Automat, que retrata uma mulher 
sozinha à mesa de um café.

Realismo americano 
PRINCIPAIS ARTISTAS: ROBERT HENRI • GEORGE BELLOWS • EDWARD HOPPER 
FRANK W. BENSON • CHILDE HASSAM • WILLIAM MERRITT CHASE

TEMPO p. 171  PATRIOTISMO p. 178  AMBIENTE URBANO p. 180  COMENTÁRIO SOCIAL p. 184 
DESENHO p. 192  ÓLEO SOBRE TELA p. 194  PASTEL p. 197  LITOGRAFIA p. 198  GUACHE p. 206

Automat, Edward Hopper, 1927,  
óleo sobre tela, 71,4 × 91,4 cm,  
Des Moines Art Center, Iowa, EUA  
(ver Obras, p.106)

1890
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1940
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18  MOVIMENTOS

Amplo movimento artístico e literário 

transcorrido aproximadamente entre 1890 

e 1950, o modernismo se caracterizou pela 

rejeição dos estilos anteriores e pela ênfase 

na inovação e na experimentação.

Impulsionado por várias mudanças 

sociais e políticas, modernismo se tornou 

um termo genérico para vários movimen-

tos vanguardistas em arte e design, como 

o expressionismo, o cubismo e o futuris-

mo. Ele se manifestou na arte, no design, 

na arquitetura e na literatura, vinculado 

a progressos científicos e tecnológicos. Os 

artistas modernistas rejeitaram as tradições 

de representação do mundo natural, de-

tendo-se em vez disso em elementos como 

cor, forma e emoções. Seu espírito utópico 

surgiu num período de mudanças rápidas 

e se manifestou por meio do abandono de 

valores e adornos conservadores, ao lado da 

experimentação de novos materiais, técnicas 

e processos. Teve início quando novos mate-

riais industriais foram usados na construção 

civil e novas tecnologias possibilitaram a 

invenção de telefones, rádios e automóveis, 

que alteraram o ambiente urbano e a vida 

de muitas pessoas. Em poucos anos, as má-

quinas que estavam mudando a sociedade 

também possibilitaram os massacres da 

Primeira Guerra Mundial, que influenciou 

drasticamente as atitudes e as abordagens 

artísticas.

FATOS RELEVANTES
Embora o modernismo tenha 
se tornado mais aceitável para 
o público durante as décadas 
de 1920 e 1930, e depois da 
Segunda Guerra Mundial, 
ele é muito mais antigo. 
Pierre Bonnard (1867-1947), 
membro do grupo simbolista 
de pintores chamado Les Nabis 
(Os profetas), pintou um nu de 
sua mulher à contraluz usando 
cores sólidas e vivas,  
e pinceladas curtas.

Modernismo 
PRINCIPAIS ARTISTAS: CONSTANTIN BRANCUSI • BARBARA HEPWORTH 
HENRY MOORE • EGON SCHIELE • HILMA AF KLINT • EDWARD HOPPER

TEMPO p. 171  DINAMISMO p. 172  COR p. 173  FORMA E LINHA p. 174  ABSTRAÇÃO p. 175  
INDUSTRIALIZAÇÃO p. 179  ÓLEO SOBRE TELA p. 194  LITOGRAFIA p. 198  ESCULTURA EM PEDRA p. 200  

Nu à contraluz, ou A água de colônia, 
Pierre Bonnard, 1908-1909, óleo 
sobre tela, 124 × 109 cm, Musée 
d’Art Moderne, Bruxelas, Bélgica

c.1890
– 

c.1950
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MOVIMENTOS  19

Influenciados por algumas ideias pós-im-

pressionistas e neoimpressionistas, os ar-

tistas que se tornaram conhecidos com Les 

Fauves (As Feras) pintavam com cores não 

convencionais e linhas retorcidas.

Henri Matisse costuma ser considerado 

o líder do fauvismo. Outros fauvistas foram 

André Derain (1880-1954), Maurice de Vla-

minck (1876-1958), Albert Marquet (1875-

1947) e Georges Rouault (1871-1958). Todos 

foram artistas figurativos e quase todos fo-

ram inspirados pelas abordagens inovadoras 

e variadas de Cézanne, Van Gogh, Gauguin 

e Seurat, especialmente no uso exploratório 

das cores e na representação das estruturas. 

Alguns foram alunos do simbolista Gustave 

Moreau (1826-1898). Caracterizados pelas 

cores vivas que costumavam aplicar na tela 

diretamente a partir do tubo de tinta, os 

fauvistas usavam pinceladas largas e expres-

sivas e formas simplificadas, transmitindo 

luz, espaço e otimismo. Matisse seguiu es-

pecialmente o conselho de Moreau para in-

corporar a expressão pessoal em suas telas. 

Os fauvistas não tinham um manifesto, eles 

eram apenas um grupo de amigos com opi-

niões parecidas que exploravam diferentes 

maneiras de pintar para enfatizar outros as-

pectos do mundo que não a realidade visual. 

Esses aspectos incluíam energia, positivida-

de e vivacidade, e uma ênfase em elementos 

como a estrutura das coisas e a bidimensio-

nalidade das telas.

PAISAGEM p. 167  RETRATO p. 168  DINAMISMO p. 172  COR p. 173  FORMA E LINHA p. 174   
ÓLEO SOBRE TELA p. 194  PONTILHISMO p. 196  COLAGEM p. 202

FATOS RELEVANTES
O crítico de arte Louis Vauxcelles (1870-1943) foi o 
primeiro a chamar alguns artistas de Les Fauves, 
depois de ver suas obras reunidas no Salão de 
Outono de Paris, em 1905. Para ele, as cores 
vivas e sólidas pareciam arbitrárias e violentas. 
Os fauvistas desprezaram intencionalmente o uso 
das cores naturais e das sombras, simplificando 
a representação das paisagens e das figuras 
humanas.

Fauvismo
PRINCIPAIS ARTISTAS: HENRI MATISSE • ANDRÉ DERAIN • MAURICE  
DE VLAMINCK • HENRI MANGUIN • ALBERT MARQUET • ALICE BAILLY

A curva da estrada 
(L’Estaque), André Derain, 
1906, óleo sobre tela,  
129,5 × 194,9 cm, Museum 
of Fine Arts, Houston, Texas, 
EUA (ver Obras, p.78)

1905
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1909
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20  MOVIMENTOS

Fruto das ansiedades da vida moderna, o 

expressionismo surgiu no início do século 

xx, na Alemanha, revolucionando a arte por 

meio da expressão das emoções do artista.

Inspirados pelo simbolismo, pelo pri-

mitivismo, pelos artistas do renascimen-

to nórdico Albrecht Dürer (1471-1528) e 

Matthias Grünewald (c.1475-1528), e por 

Edvard Munch (1863-1944), vários grupos 

de artistas criaram imagens de alta carga 

emocional para expressar suas angústias. 

Na cidade de Dresden, em 1905, quatro 

estudantes de arquitetura – Ernst Ludwig 

Kirchner (1880-1938), Fritz Bleyl (1880-

1966), Erich Heckel (1883-1970) e Karl 

Schmidt-Rottluf (1884-1976) – formaram 

um grupo que denominaram Die Brücke (A 

ponte), para descrever a arte como uma li-

gação entre passado e futuro. Eles pintavam 

imagens distorcidas e figurativas com cores 

irreais e em geral discordantes. Em 1911, um 

grupo mais impreciso, Der Blaue Reiter (O 

cavaleiro azul), foi formado em Munique 

por Wassily Kandinsky (1866-1944) e Franz 

Marc (1880-1916). Eles não tinham um 

manifesto, mas, seguindo um tratado de 

Kandinsky, Do espiritual na arte, de 1910, os 

artistas do grupo Der Blaue Reiter procura-

vam retratar a espiritualidade, enfatizando 

os sentimentos mais do que as observações 

objetivas da realidade. Na década de 1920, 

artistas como Max Beckmann (1884-1950), 

Otto Dix (1891-1969) e George Grosz (1893-

1959) protestaram contra a corrupção na 

Alemanha do pós-guerra com o satírico es-

tilo Neue Sachlichkeit (Nova Objetividade).

FATOS RELEVANTES
O expressionismo durou aproximadamente 
de 1905 até a década de 1930, expressando 
sentimentos como ansiedade, alienação e amor. 
Pinturas figurativas e abstratas eram compostas 
com formas distorcidas e cores fortes. Não tendo 
se ligado a nenhum grupo, Paula Modersohn- 
-Becker (1876-1907), umas das principais precur-
soras do expressionismo, criou seu próprio estilo, 
combinando simplicidade e texturas.

Expressionismo
PRINCIPAIS ARTISTAS: WASSILY KANDINSKY • FRANZ MARC • ERNST LUDWIG 
KIRCHNER • PAUL KLEE • PAULA MODERSOHN BECKER • GEORGE GROSZ

FIGURA HUMANA p. 164  ANIMAIS p. 165  TEMPO p. 171  COR p. 173  FORMA E LINHA p. 174 
AMBIENTE URBANO p. 180  ÓLEO SOBRE TELA p. 194  IMPASTO p. 195  GUACHE p. 206

Duas jovens sentadas na frente de 
troncos de bétula, Paula Modersohn- 
-Becker, 1904, óleo sobre placa,  
45,8 × 31,6 cm, coleção particular

1905
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1930
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MOVIMENTOS  21

Com uma simplicidade quase infantil e falta 

de perspectiva, a arte naïf costuma ser pra-

ticada por artistas sem treinamento formal.

A arte naïf ganhou proeminência com 

Henri Rousseau (1844-1910), pintor autodi-

data que foi ridicularizado antes de ter suas 

obras admiradas por Signac e Pablo Picasso 

(1881-1973). A arte naïf é vista como uma 

arte carente de técnica que guarda similari-

dades com o primitivismo, um movimento 

artístico moderno que toma elementos da 

arte não ocidental, como a arte tribal afri-

cana, a arte pré-histórica ou a arte folclórica 

europeia. Arte naïf, arte primitiva e arte fol-

clórica são coisas diferentes, mas todas são 

admiradas por sua aparente falta de sofisti-

cação, e a arte naïf costuma ser valorizada 

por artistas que não apreciam o que cha-

mam de insinceridade da pintura tradicio-

nal. Ao contrário dos outros movimentos, a 

arte naïf surgiu em épocas variadas e em di-

ferentes países, e seus artistas quase sempre 

trabalham sozinhos. A categoria também 

tem semelhanças com a “arte outsider” ou 

“arte bruta”, que inclui a arte infantil e a arte 

feita por pessoas com pouco ou nenhum 

envolvimento nas tendências do mundo da 

arte, como prisioneiros e doentes mentais.

FIGURA HUMANA p. 164  ANIMAIS p. 165  NATUREZA p. 166  PAISAGEM p. 167  COR p. 173  FORMA E LINHA 
p. 174  DESENHO p. 192  ÓLEO SOBRE TELA p. 194  ESCULTURA EM MADEIRA p. 201  ENCÁUSTICA p. 209

FATOS RELEVANTES
O termo primitivismo começou a ser usado 
em 1906, mas a arte naïf é mais antiga. Henri 
Rousseau foi o primeiro pintor naïf a ser reco-
nhecido. Usando cores fortes e vibrantes, formas 
chapadas e imagens fantásticas, Rousseau disse 
ter pintado essa estranha cena de selva na própria 
natureza, mas é pouco provável que o tenha feito.

Arte naïf/Primitivismo
PRINCIPAIS ARTISTAS: HENRI ROUSSEAU • L.S. LOWRY • GRANDMA MOSES 
HENRY DARGER • ALFRED WALLIS • SÉRAPHINE LOUIS

Tigre numa tempestade 
tropical (Surpreendido!), Henri 
Rousseau, 1891, óleo sobre 
tela, 129,8 × 161,9 cm, The 
National Gallery, Londres, 
Reino Unido (ver Obras, p.70)

1906
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1930
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22  MOVIMENTOS

Numa tentativa de representar o mundo de 

maneira mais franca, os cubistas abando-

naram a perspectiva linear que vinha sendo 

utilizada desde o renascimento para retratar 

profundidade e distância.

Pablo Picasso e Georges Braque (1882-
1963) desenvolveram o cubismo em 
1907-1908, quando começaram a retratar 
objetos, pessoas e lugares a partir de vários 
pontos de vista ao mesmo tempo. Eles acre-
ditavam, com isso, oferecer ao espectador 
visões do mundo mais exatas do que as 
pretensas representações de tridimensio-
nalidade. Inspirados pela exposição retros-
pectiva das obras de Cézanne, em 1906, 
Picasso e Braque começaram a trabalhar 
juntos, renunciando à tradição artística e 
criando ilusões a partir de ângulos fixos.

Como para o impressionismo, o nome 
cubismo foi a princípio usado zombetei-
ramente, cunhado por um crítico numa 
exposição de 1908, mas permaneceu. O 
movimento teve duas fases principais. A 
primeira, que foi de 1907 a 1912, é chamada 
de cubismo analítico. A segunda, que durou 
mais ou menos até 1914 e apresentava cores 
mais vivas e colagens com materiais pouco 
convencionais, é chamada de cubismo sin-
tético. Outros artistas, dentre os quais Juan 
Gris (1887-1927), Albert Gleizes (1881-1953), 
Jean Metzinger (1883-1956) e Fernand Lé-
ger (1881-1955), interpretaram as doutrinas 
cubistas de maneira mais pessoal.

FIGURA HUMANA p. 164  ANIMAIS p. 165  PAISAGEM p. 167  RETRATO p. 168  NATUREZA-MORTA p. 169 
FORMA E LINHA p. 174  DESENHO p. 192  ÓLEO SOBRE TELA p. 194  COLAGEM p. 202  TÉCNICA MISTA p. 203  

FATOS RELEVANTES
Os cubistas representavam 
pontos de vistas simultâneos 
em suas obras. Como isso 
criava mais ângulos e planos 
do que em pinturas tradicionais 
a partir de um único ponto de 
vista, as obras geralmente 
pareciam feitas de formas 
geométricas, o que inspirou o 
nome do movimento. A obra 
Violino e cântaro, de Braque, 
por exemplo, pintada em 1910, 
é composta por formas e 
ângulos fragmentados.

Cubismo
PRINCIPAIS ARTISTAS:  PABLO PICASSO • GEORGES BRAQUE • JUAN GRIS 
JEAN METZINGER • FERNAND LÉGER • ALBERT GLEIZES

Violino e cântaro, Georges Braque, 1909/1910, óleo sobre 
tela, 116,8 × 73,2 cm, Kunstmuseum Basel, Basileia, Suíça

1907
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1914
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MOVIMENTOS  23

Primeiro grande movimento artístico ita-

liano do século XX, o futurismo queria 

captar o dinamismo e a energia da Era da 

Máquina.

Abraçando a modernidade, a juventude e 

a violência, e condenando o passado, os fu-

turistas – que incluíam pintores, escultores, 

músicos, escritores, arquitetos e designers 

– chocaram o mundo quando declararam 

que queriam erradicar os vestígios das tra-

dições italianas e destruir galerias e museus 

para celebrar a tecnologia, a mecanização, a 

energia e a velocidade da vida moderna. Em 

1909, o primeiro Manifesto futurista, escri-

to pelo poeta Filippo Tommaso Marinetti 

(1876-1944), foi publicano no jornal francês 

Le Figaro. “Afirmamos que a magnificência 

do mundo enriqueceu-se de uma beleza 

nova: a beleza da velocidade”, dizia, e tam-

bém “queremos cantar o amor ao perigo, o 

hábito da energia e do destemor”.

Os futuristas retratavam temas coti-

dianos usando formas facetadas e linhas 

quebradas, destacando as tecnologias, as 

máquinas – e a guerra. Em 1911, Boccioni, 

Carrà, Russolo e Severini visitaram o Salão 

de Outono, em Paris, onde viram em pri-

meira mão o cubismo, que teve um impacto 

imediato sobre suas obras.

FATOS RELEVANTES
Os futuristas acreditavam que o “motor de um 
carro de corrida” era “mais bonito” que a estátua 
grega clássica Vitória de Samotrácia e queriam 
representar sensações e dinamismo utilizando 
formas fragmentadas para expressar o mundo 
moderno. Eles também amalgamavam suas 
opiniões artísticas e políticas, convencidos de que 
a agitação, a destruição e a guerra eventualmente 
regenerariam a Itália.

TEMPO p. 171  DINAMISMO p. 172  COR p. 173  FORMA E LINHA p. 174  PATRIOTISMO p. 178 
INDUSTRIALIZAÇÃO p. 179  ESCULTURA EM BRONZE p. 193  ÓLEO SOBRE TELA p. 194  GUACHE p. 206

Desenvolvimento de uma garrafa 
no espaço, Umberto Boccioni, 
1913, bronze, 39,4 × 60,3 × 
39,4 cm, Metropolitan Museum 
of Art, Nova York, EUA

Futurismo
PRINCIPAIS ARTISTAS: UMBERTO BOCCIONI • CARLO CARRÀ 
LUIGI RUSSOLO • GINO SEVERINI • GIACOMO BALLA

1909
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1914
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