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    A maioridade representa um marco de maturidade institucional. Representa a consolidação de princípios, a construção de consistência e a capacidade de evoluir sem abrir mão da sua essência.


    Em 2025, a G5 Partners completou 18 anos de atividades. Fundada em 2007, nasceu com a convicção de que a excelência na assessoria financeira exige independência, responsabilidade e visão de longo prazo. Ao longo dessa trajetória, estruturamos nossa atuação em gestão de patrimônio e assessoria corporativa, sempre ao lado de famílias, empresas e investidores em momentos de decisões estratégicas complexas.


    Mantivemos, desde o início, o compromisso que orientou nossa fundação. Excelência como princípio. Independência como método. Confiança como base das relações que construímos.


    Este livro integra a celebração dessa maioridade.Sob a curadoria de Denise Mattar, ele apresenta dezoito momentos da arte brasileira em um percurso que atravessa mais de cinco séculos, dos saberes indígenas às manifestações contemporâneas e urbanas. Ao reunir cerca de cem artistas, o projeto oferece um panorama da formação cultural do país e das transformações que moldaram nossa sociedade.


    A história da arte brasileira é marcada por múltiplas matrizes, influências e movimentos de renovação. Trata-se de um processo contínuo de construção e reconstrução de identidade, no qual tradição e inovação coexistem. Essa trajetória revela maturidade coletiva, diversidade de perspectivas e capacidade de adaptação.


    Celebrar a maioridade por meio da arte é reconhecer que solidez é resultado de trajetória. É afirmar que a excelência não é circunstancial, mas construída ao longo do tempo.


    Compartilhamos este livro como um convite à reflexão sobre a arte brasileira e sobre o papel das escolhas presentes na construção do futuro.

  


  
    Renato Klarnet


    Marcelo Lajchter

  


  
    Co-CEOs e cofundadores da G5 Partners
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    É um prazer para a INBOOK Editora produzir esta obra dedicada às fases da arte brasileira, um livro que percorre a formação cultural do país ao longo do tempo.


    A arte no Brasil acompanha as transformações da sociedade, refletindo crenças, movimentos, avanços e sonhos. Em diferentes momentos da nossa história, artistas olham para o território, para as pessoas e para o seu tempo, e cada período deixa marcas próprias e amplia a maneira como o Brasil se enxerga e se expressa.


    Reunir essas etapas em uma única obra é também uma forma de preservar a memória. Este livro organiza essa trajetória de maneira clara, valorizando expressões e patrimônios que ajudam a compreender a riqueza da produção artística brasileira.


    Agradecemos às gerações de artistas que moldaram a arte brasileira ao longo do tempo e nos proporcionam o privilégio de realizar uma obra como esta, aos museus que preservam esse patrimônio, ao Programa Municipal de Apoio a Projetos Culturais (Promac) e à G5 Partners pelo patrocínio deste livro.

  


  
    INBOOK Editora

  


  
    
      [image: ]
    

  


  
    
      [image: ]
    

  


  
    
      [image: ]
    

  


  
    Eram muitos os povos que existiam na América do Sul quando os europeus chegaram. Segundo os estudiosos, é impossível saber o número de nativos, mas estudos atuais avaliam essa quantidade em milhões de pessoas.


    Não cabe a este texto aprofundar a análise desse “encontro”, mas é importante registrar suas profundas consequências para muitos povos.


    Ao chegarem às novas terras, os portugueses foram obrigados a adaptar-se aos costumes indígenas – não por escolha, mas por necessidade. Num território exuberante e selvagem, distinto do que conheciam, aprenderam com os povos originários a sobreviver: a preparar a mandioca, fazer beiju, moquear a carne, navegar pelos rios e a dormir em redes. Esse leito suspenso no ar foi uma descoberta: permitia descansar longe dos bichos rasteiros, e um pequeno fogo, colocado abaixo, afastava os insetos voadores. A rede podia ser levada para qualquer lugar, armada com facilidade e ainda servia como cadeira. Rapidamente assimilada, foi adotada também nos navios portugueses e levada a vários países, tornando-se um símbolo de entrelaçamento cultural. Entretanto, se o colonizador se apropriou do que lhe era útil, ignorou o essencial: a alma dos objetos usados no cotidiano, sua conexão com o sagrado, com o coletivo e com a cosmologia de seus criadores.


    O pensamento dos povos originários não separa a arte da vida, a técnica do ritual, a estética da ética. Seus saberes são vividos e transmitidos por meio da oralidade, da coletividade, da escuta da floresta e da memória dos rios. O conhecimento não está apartado da existência, mas pulsa com ela – é o que se vê no rigor geométrico da cestaria e da cerâmica, na precisa inserção de cada pena na arte plumária e no segredo do grafismo traçado no fundo das panelas. Voltado para o fogo, ele desaparece ao primeiro uso, expressando o invisível.


    As epistemologias indígenas constituem formas legítimas de conhecimento, com lógica, método e sofisticação próprios. São saberes ambientais, simbólicos, espirituais e comunitários. São sistemas integrados de percepção e ação sobre o mundo. E, ainda que o olhar europeu tenha tentado reduzi-los à curiosidade etnográfica, essas formas de saber seguem resistindo e recriando-se, mesmo à margem do que é reconhecido academicamente como ciência.


    No entanto, há um movimento de mudança. Povos indígenas hoje articulam-se para preservar e renovar suas tradições. Seus mestres, artistas e pensadores vêm ocupando espaços de fala e criação, em universidades, museus e bienais. O eterno retorno do encontro, evocado por Ailton Krenak, talvez esteja finalmente encontrando um novo ciclo – não mais de colonização, mas de escuta mútua.

  


  
    Jean-Baptiste


    Debret

  


  
    Paris, França, 1768 – 1848

  


  
    Pintor, desenhista, gravador, professor, decorador e cenógrafo. Professor de desenho e pintor na corte de Napoleão, Debret integrou a chamada Missão Artística Francesa. Na chegada ao Brasil, lecionou pintura em seu ateliê e, posteriormente, foi professor de pintura histórica na Academia Imperial de Belas Artes. Trabalhou como pintor da corte, mas, além de registrar cenas oficiais, também se interessou pelo cotidiano, ilustrando e documentando as atividades, os costumes e os tipos urbanos do Rio de Janeiro.
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    Un Savant travaillant dans son cabinet

  


  
    [Sábio trabalhando em seu gabinete], 1827


    Aquarela sobre papel | 16 x 21,2 cm


    Doação, Raymundo Ottoni de Castro Maya, 1964


    Acervo dos Museus Castro Maya/Ibram/MinC
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    Detalhe de rede em Tucum


    Etnia Mayoruna, Amazonas

  


  
    Rosa


    Gauditano

  


  
    São Paulo, SP, 1955 – 2025

  


  
    Fotógrafa e jornalista, sua obra se destacou pelo compromisso com os direitos humanos e pela documentação sensível e respeitosa dos povos originários do Brasil. A partir de 1989, percorreu diversas regiões do país registrando o cotidiano, os rituais e as lutas de comunidades como os Xavante, Kayapó, Yanomami e Guarani, revelando, em imagens de força poética, a diversidade e a resistência desses povos. Sua produção resultou em livros, exposições e projetos que se tornaram referência na fotografia documental brasileira, reafirmando o valor do olhar como ponte entre culturas.
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    Yanomami com Beija-Flor, Aldeia Demini, RR, 1991

  


  
    Impressão fine-art sobre papel algodão | 33 x 45 cm
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    Urubu Ka’apor

  


  
    Diadema emplumado
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    Manto Tupinambá, 1500–1600

  


  
    Penas de Guarás e fibra vegetal | 200 x 180 cm


    Museus Reais de Arte e História, Bruxelas, Bélgica
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    Txikão


    Cesto trançado | 38,5 x 46 cm


    Coleção Sidney Possuelo, 1973


    Museu dos Povos Indígenas, Rio de Janeiro
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    Kamayurá


    Suporte de panelas, cuia ou cabaça | 32 x 29 cm, 43 x 45 cm


    Coleção Irmãos Villas Bôas, déc. 1960


    Acervo Yázigi, São Paulo
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    Yudjá


    Panela e pote de cerâmica | 50 x 60 x 19 cm, 58 x 46 x 28 cm


    Acervo Yázigi, São Paulo
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    Kamayurá, déc. 1960

  


  
    Banco de madeira | 64 x 63 x 21 cm


    Coleção Irmãos Villas Bôas, déc. 1960 / Acervo Yázigi, São Paulo
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    Com a morte de D. Henrique, no final do século XVI, instaurou-se uma crise sucessória em Portugal, culminando com a coroação de Felipe II da Espanha. Durante o período da União Ibérica (1580–1640), os espanhóis proibiram o comércio do açúcar brasileiro com a Holanda, antiga parceira comercial de Portugal, e, como retaliação, os holandeses invadiram Pernambuco em 1630.


    Em 1637, o conde João Maurício de Nassau foi nomeado governador do Brasil Holandês e chegou ao Recife com um projeto ambicioso: não apenas militar e administrativo, mas também artístico, científico e urbanístico. Estabeleceu boas relações com os senhores de engenho e promoveu a reurbanização de Recife e Olinda. Apaixonado pelas artes e ciências, trouxe consigo arquitetos, astrônomos, botânicos, cartógrafos e os artistas Frans Post, Albert Eckhout, Bonaventura e Gillis Peeters. Suas obras se tornaram os primeiros registros pictóricos do Brasil, e são marcadas por inestimável valor documental.


    Não existem obras originais de Eckhout no Brasil, pois os trabalhos que ele produziu aqui foram presenteados por Nassau ao rei Frederico III da Dinamarca, em 1654. No final do Segundo Reinado, Dom Pedro II encomendou reproduções de seis obras do artista, e essas cópias, em escala menor, integram o acervo do Instituto Histórico e Geográfico Brasileiro (IHGB), no Rio de Janeiro. No Museu de Arte de São Paulo Assis Chateaubriand (MASP), há também tapeçarias da série Pequenas Índias, produzidas na Manufatura dos Gobelins (França) no século XVIII com base em desenhos e pinturas de Eckhout.


    Frans Post teve mais sorte. O Instituto Ricardo Brennand, no Recife, tem 15 obras do artista, e há ainda outras em coleções públicas e particulares no Brasil. Vale observar a raridade da tela do IRB, que retrata o Forte Frederick Hendrick, com a ilha de Antônio Vaz à distância, local no qual Nassau construiria a Cidade Maurícia. O início desse projeto urbano, extremamente moderno para a época, pode ser visto também ao longe, na excepcional pintura de Gillis Peeters, que integra a coleção da Fundação Edson Queiroz, Fortaleza.


    Com o fim da União Ibérica, D. João IV reconquistou o Nordeste brasileiro, e os holandeses deixaram definitivamente o país em 1654.

  


  
    Frans


    Post


    Leyden, 1612 – Haarlem, Holanda, 1680
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    Ruínas do convento do Carmo em Olinda, 1664


    Óleo sobre tela | 34,3 x 47,7 cm


    Instituto Ricardo Brennand, Recife
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    Engenho, 1661


    Óleo sobre madeira | 44 x 54 cm


    Fundação Edson Queiroz, Fortaleza

  


  
    Pintor oficial da comitiva, chegou ao Brasil com Nassau. Coube a ele retratar as paisagens e a arquitetura da colônia. Suas composições panorâmicas, de tons suaves e rebaixados, são mais próximas da paleta holandesa do que das cores tropicais, mas nelas há precisão e verossimilhança. Post teria produzido 18 telas durante seus quase oito anos no país. Ao retornar à Holanda, seguiu pintando temas brasileiros, perdendo parte do rigor realista.
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    Engenho, c. 1660

  


  
    Óleo sobre tela | 52,5 x 66 cm Instituto Ricardo Brennand, Recife
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    Fort Frederik Hendrik, c. 1660


    Óleo sobre tela | 66 x 88 cm


    Instituto Ricardo Brennand, Recife

  


  
    Gillis


    Peeters


    Antuérpia, Bélgica, 1612 – 1653
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    Vista do Recife e seu porto, 1639

  


  
    Óleo sobre madeira | 50 x 85 cm


    Fundação Edson Queiroz, Fortaleza

  


  
    Segundo alguns estudiosos, Gillis Peeters integrou a comitiva de Nassau, ao lado do irmão Bonaventura Peeters, mas permaneceu aqui por apenas um ano. Seu foco estava nas paisagens, que realizou unindo visão artística ao registro histórico. Sua pintura, que retrata o Porto do Recife, mostra ao fundo a cidade Maurícia, o projeto urbano de Nassau.

  


  
    Albert


    Eckhout


    Groningen, Holanda, c. 1610 – c. 1666

  


  
    Albert Eckhout deixou um legado singular, no limiar entre o documento etnográfico e a fabulação pictórica. Suas figuras oscilam entre o olhar científico e o imaginário barroco. O artista registrou a flora, a fauna e tipos humanos que encontrava. Em Dança dos tarairiu (c. 1640), atingiu o ápice na exaltação do gesto e da cor, numa composição quase coreográfica, onde o corpo indígena se torna protagonista de uma cena épica.
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    Dança dos tarairiu (tapuias), c. 1640


    Óleo sobre tela | 172 x 295 cm


    Museu Nacional da Dinamarca
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    O barroco no Brasil emerge entre os séculos XVII e XVIII como uma resposta religiosa e política ao contexto da colonização. Diversamente da Europa, onde o estilo se desenvolve a partir de tradições renascentistas, aqui ele surge de maneira abrupta, instaurando uma linguagem artística marcada pelo drama, pela teatralidade e pela espiritualidade sensorial. Uma estratégia de dominação, na qual o Estado e a Igreja estreitaram laços, e a religiosidade católica assumiu papel central na organização da vida social da colônia. Pintura, escultura, vitrais, música e incenso criavam uma atmosfera mágica – fascinando a população.


    O barroco brasileiro, entretanto, não se limitou a uma importação passiva de modelos europeus. As mãos nativas e afrodescendentes que executaram as obras concebidas por padres e arquitetos formados em Portugal acabaram por imprimir novas camadas de sentido ao estilo, resultando em variações regionais ricas e singulares.


    Na Bahia, especialmente em Salvador, primeira capital da colônia, o barroco foi introduzido precocemente. Destacam-se as igrejas com talha exuberante, como a de São Francisco, marcada pelo uso intenso do ouro e por um sentido estético próximo à teatralidade do culto. A presença africana na cultura local também contribuiu para o caráter expressivo da arte sacra baiana, na qual formas arredondadas, plenas de movimento, confluem em uma liturgia visual e emocional.


    Nos claustros, destaca-se o uso da azulejaria portuguesa, com painéis em azul e branco que narram passagens bíblicas e mitológicas, funcionando como informação para uma população em grande parte analfabeta.


    A descoberta do ouro e dos diamantes em Minas Gerais, no final do século XVII, transformou a configuração da colônia, determinando a transferência da capital para o Rio de Janeiro, em 1763, tornando-o o principal porto de escoamento das riquezas. Lá, a estética barroca adquiriu uma feição mais sóbria e clássica, devido à crescente influência portuguesa e à presença de arquitetos formados na Europa. Exemplos notáveis são o Mosteiro de São Bento, cuja igreja apresenta rica talha dourada e grande sofisticação compositiva, e a Igreja de São Francisco da Penitência.


    Em Minas Gerais, o estilo alcançou sua expressão mais particular. Alimentado pela riqueza mineral e por uma religiosidade popular profundamente enraizada, o barroco mineiro se caracteriza pela dramaticidade austera. Obras como os Passos da Paixão e os profetas de Congonhas, esculpidos por Antônio Francisco Lisboa, o Aleijadinho, e as pinturas celestiais de Manuel da Costa Ataíde revelam um barroco conciso, executado com simplicidade de materiais, mas elevado por uma espiritualidade intensa. Ali, a arte é ao mesmo tempo gesto devocional e afirmação estética, que se difunde em capelas, oratórios domésticos e ermidas: locais de oração para peregrinos ou cultos privados.


    O ciclo do barroco no Brasil se estende até o século XIX, quando as transformações políticas e sociais, como a vinda da Família Real Portuguesa, introduzem novos paradigmas culturais. Ainda assim, sua herança permanece como uma das manifestações mais marcantes da arte no país, revelando como a linguagem europeia foi transformada pela experiência colonial em uma expressão complexa, mestiça e profundamente brasileira.
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    Interior da Igreja de São Francisco de Assis,


    Salvador, BA
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    Aleijadinho


    ANTÔNIO FRANCISCO LISBOA


    Ouro Preto, MG, 1730 – 1814
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      Passos da Paixão de Cristo


      Santuário de Bom Jesus de Matosinhos


      Congonhas do Campo, MG
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    Ermida, Minas Gerais, século XVIII


    277 x 143,5 x 42,8 cm


    Coleção particular, São Paulo

  


  
    Mestre Ataíde


    MANUEL DA COSTA ATAÍDE


    Mariana, MG, 1762 – 1830
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    Assunção da Virgem (forro da nave), 1804/1807


    Óleo sobre madeira


    Igreja de São Francisco de Assis, Ouro Preto, MG
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    Interior da Igreja de São Francisco da Penitência,


    Rio de Janeiro, RJ
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    Interior da Igreja do Mosteiro de São Bento,


    Rio de Janeiro, RJ
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    Claustro da Igreja de São Francisco de Assis, Salvador, BA
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    Os reis magos. Detalhe da azulejaria da Igreja de Nossa Senhora do Rosário dos Pretos,


    Pelourinho, Salvador, BA
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    No final do século XVIII, a Europa atravessava uma era de instabilidade. A Revolução Francesa havia abalado as monarquias tradicionais, e a ascensão de Napoleão Bonaparte desestruturou o equilíbrio político do continente. Em Portugal, o cenário agravou-se com a instabilidade mental da rainha D. Maria I, levando seu filho, D. João, a assumir a regência do Reino.


    Com a iminente invasão napoleônica, em 1808, D. João selou um acordo de proteção com a Inglaterra e embarcou para o Brasil, trazendo consigo a corte portuguesa. A instalação da monarquia no Rio de Janeiro transformou radicalmente a vida colonial. Os portos foram abertos ao comércio com “nações amigas”, e foram criados a Imprensa Régia, o Real Gabinete Português de Leitura, o Jardim Botânico e o Real Theatro de São João. Em 1815, o Brasil foi elevado à categoria de Reino Unido, ganhando um novo status no cenário internacional.


    Com a morte de D. Maria I, em 1817, D. João VI foi aclamado rei, mas, em 1821, voltou a Portugal. Seu filho proclamou a Independência do Brasil, em 1822, tornando-se o Imperador D. Pedro I. Em 1831, ele abdicou do trono em favor do filho, então com cinco anos. Foi instituída a Regência Trina, que durou até 1840, quando, aos 15 anos incompletos, D. Pedro II tornou-se Imperador do Brasil.


    No campo das artes plásticas, a vinda da família real abriu espaço para uma transformação profunda, marcada pela chegada da chamada Missão Artística Francesa, em 1816. Embora não haja consenso sobre se vieram a convite de D. João VI ou por iniciativa própria, o fato é que foram acolhidos pela Coroa e incumbidos de fundar a Academia de Belas Artes.


    Liderado por Joachim Lebreton, ex-secretário do Instituto da França, o grupo era composto por artistas de formação acadêmica, entre eles o pintor Nicolas-Antoine Taunay, seu irmão escultor Auguste-Marie Taunay, seus filhos Hippolyte, Aimé-Adrian e Félix-Émile e o arquiteto Grandjean de Montigny. Outro integrante, o pintor Jean-Baptiste Debret, destacou-se por registrar, com sensibilidade documental e composição refinada, o cotidiano da sociedade brasileira. Suas imagens se tornaram referência iconográfica incontornável para a compreensão do período joanino e das primeiras décadas do Império.


    A Missão Francesa determinou um novo rumo para a arte brasileira com a criação da Academia Imperial de Belas Artes, em 1826. Félix-Émile Taunay foi, por muitos anos, professor e diretor da instituição, cuja atuação valorizou a figura do artista e da arte desvinculada da religião.

  


  
    Simplício


    Rodrigues de Sá


    São Nicolau Tolentino, Cabo Verde, 1785 – Rio de Janeiro, Brasil, 1839
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    Dom Pedro I, 1829


    Óleo sobre tela | 54,5 x 43,5 cm


    Fundação Edson Queiroz, Fortaleza

  


  
    Pintor e professor. Veio ao Brasil em 1809, aproximando-se do grupo da Missão Artística Francesa, quando de sua chegada em 1816. Foi discípulo de Debret, que o tinha em grande consideração. Nomeado pela Casa Imperial como “Pintor da Real Câmara”, tornou-se um retratista constante da Família Imperial Brasileira. Foi também mestre de artes da princesa Dona Maria da Glória, de Dom Pedro II e da Imperatriz Dona Leopoldina. Em 1831, com o retorno de Debret à França, Simplício ocupou sua cadeira na Academia Imperial de Belas Artes, lecionando pintura histórica. Posteriormente, deu aulas na cátedra de Desenho. É considerado um dos responsáveis pela consolidação do ensino artístico acadêmico no país.

  


  
    Nicolas-Antoine


    Taunay


    Paris, França, 1755 – 1830
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    Vista da baía do Rio e do Largo da Carioca tomada do jardim do convento de Santo Antônio, 1816


    Óleo sobre tela | 46,5 x 57,4 cm


    Coleção Museu Nacional de Belas Artes/Ibram/MinC
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    O Aqueduto do Rio de Janeiro e a Rua Mata-Cavalos, c. 1816–1819


    Óleo sobre tela | 64,1 x 81,9 cm


    Coleção particular

  


  
    Jean-Baptiste


    Debret


    Paris, França, 1768 – 1848
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    Caboclo, 1901/1950


    Aquarela sobre papel | 22 x 27,20 cm


    Doação, Raymundo Ottoni de Castro Maya, 1964


    Acervo dos Museus Castro Maya/Ibram/MinC
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    Caffé torrado


    [Café torrado], 1826


    Aquarela sobre papel | 15,40 x 19,60 cm


    Doação, Raymundo Ottoni de Castro Maya, 1964


    Acervo dos Museus Castro Maya/Ibram/MinC

  


  
    Debret viajou também para o interior, registrando os nativos e seus hábitos. Entre 1834 e 1839, publicou na França, em três volumes, a obra Voyage Pittoresque et Historique au Brésil, um documento excepcional que expõe as contradições da sociedade escravocrata da época, registrando a onipresença dos escravizados, sem ocultar as condições em que viviam. O documento foi mal recebido pela corte brasileira, mas as imagens de Debret se tornaram parte integrante da visualidade do Brasil.

  


  
    Johann


    Moritz Rugendas


    Augsburgo, 1802 – Weilheim an der Teck, Alemanha, 1858

  


  
    Pintor, desenhista e gravador. De tradicional família de artistas alemães, Rugendas chegou ao Brasil em 1822, para participar da Expedição Langsdorff. No período que antecedeu a partida, retratou a paisagem, a fauna, a flora, os tipos físicos e as vistas da cidade do Rio de Janeiro. A expedição partiu em 1824, mas, em pouco tempo, Rugendas se desentendeu com Langsdorff, abandonando o grupo. Ele continuou a viagem sozinho e, na volta à Europa, publicou, entre 1827 e 1835, Viagem Pitoresca através do Brasil, reunindo cem litografias em edição bilíngue francês-alemão. Rugendas retornou ao Rio de Janeiro em 1845, quando realizou diversos retratos para a família imperial. Seus trabalhos se revestem de grande importância documental para a história do Brasil.
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    Mercado de escravos, 1835


    Litografia aquarelada | 22,8 x 30 cm


    Instituto Ricardo Brennand, Recife
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    Félix-Émile


    Taunay


    Montmorency, França, 1795 – Rio de Janeiro, Brasil, 1881

  


  
    Aos 21 anos, desembarcou no Brasil, acompanhando seu pai, o pintor Nicolas-Antoine Taunay. Permaneceu aqui quando da partida da família e naturalizou-se brasileiro. Com sólida formação acadêmica, destacou-se como professor e, posteriormente, diretor da Academia Imperial de Belas Artes. Taunay foi também preceptor de D. Pedro II, com quem manteve estreita relação intelectual. Culto e versátil, escreveu ensaios, traduziu autores clássicos e participou ativamente da vida cultural do Império. Propôs um olhar mais moderno sobre a paisagem local, valorizando a exuberância e a singularidade das matas tropicais e, mesmo naquela época, já era atento às questões da preservação ambiental, denunciando as queimadas que via à sua volta. Foi membro do Instituto Histórico e Geográfico Brasileiro e senador do Império, tendo deixado um legado que ultrapassa as artes visuais e alcança a formação da elite cultural brasileira do século XIX.
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    Cascatinha da Tijuca, c. 1840


    Óleo sobre tela | 118 x 103 cm


    Fundação Edson Queiroz, Fortaleza
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    Vista de um mato virgem que se está reduzindo a carvão, c. 1843


    Óleo sobre tela | 134 x 195 cm


    Coleção Museu Nacional de Belas Artes/Ibram/MinC

  


  
    Manuel de Araújo


    Porto-Alegre


    Rio Pardo, Brasil, 1806 – Lisboa, Portugal, 1879
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    Juramento da Regência Trina, 1831


    Óleo sobre tela | 190 x 290 cm


    Fundação Edson Queiroz, Fortaleza
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    A abertura dos portos brasileiros em 1808 não apenas ampliou os laços comerciais com outras nações, mas também modificou o antigo estatuto colonial que restringia o trânsito de estrangeiros. A partir de então, uma intensa circulação de naturalistas, artistas, botânicos, cartógrafos e estudiosos cruzou o Atlântico com destino ao Brasil, impulsionada pela curiosidade científica e pelo fascínio pelo “Novo Mundo”.


    Missões científicas e expedições artísticas multiplicaram-se ao longo do século XIX, com o objetivo de registrar, classificar e interpretar a natureza tropical, suas gentes e seus costumes. Parte dos espécimes coletados, assim como desenhos, plantas e objetos, seguiu rumo a museus e gabinetes europeus. A arte e a ciência caminhavam lado a lado: os viajantes registravam o país com precisão e encanto, mesclando observação empírica com imaginação romântica.


    A exuberância da natureza brasileira alimentava o imaginário do paraíso exótico, tão caro à visão europeia da época. Artistas franceses, ingleses, italianos e alemães revelavam em seus cadernos e aquarelas um Brasil ora idealizado, ora detalhado, mas sempre intensamente observado. O Rio de Janeiro, em particular, por sua paisagem espetacular, aliada às facilidades da corte, tornou-se uma das cidades mais representadas do mundo.


    Não foram poucos os que, tomados por esse encantamento, acabaram por se fixar aqui. Muitos desses estrangeiros permaneceram no Brasil, integrando-se à vida cultural e social da corte e das províncias. Seu olhar, entre o científico e o poético, ajudou a moldar a visualidade do país e contribuiu para a construção simbólica do Brasil.

  


  
    August


    Müller


    Baden, Áustria, 1815 – Rio de Janeiro, Brasil, 1883

  


  
    Pintor e professor. Veio para o Brasil ainda criança, chegando em 1820. Estudou na Academia Imperial de Belas Artes. Em sua produção de 1835 a 1840, destacam-se as vistas do Rio de Janeiro, muitas realizadas sob encomenda. Foi nomeado professor titular da cadeira de pintura de paisagem da Academia Imperial de Belas Artes (Aiba), quando da aposentadoria de Félix Taunay, exercendo o cargo entre 1851 e 1860. Além da maestria das paisagens, é considerado pela crítica como um dos melhores retratistas de sua época.
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    Botafogo, século XIX


    Óleo sobre tela | 95,5 x 139 cm


    Fundação Edson Queiroz, Fortaleza

  


  
    Johann


    Moritz Rugendas


    Augsburgo, 1802 – Weilheim an der Teck, Alemanha, 1858
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    Vista do Rio de Janeiro, tomada dos arredores da Igreja de Nossa Senhora da Glória, 1835


    Litografia aquarelada | 30,5 x 41,5 cm


    Instituto Ricardo Brennand, Recife

  


  
    Alessandro


    Cicarelli


    Nápoles, Itália, 1811 – Santiago do Chile, 1879

  


  
    Pintor e professor. Nascido em Nápoles, formou-se nos moldes do ensino acadêmico italiano, especializando-se em retratos e cenas históricas. Estabeleceu-se no Rio de Janeiro, em 1840, com bastante sucesso. Bem inserido no cenário artístico da época, Cicarelli recebeu de D. Pedro II a comenda de Cavaleiro da Ordem de Cristo, e foi designado professor de desenho da imperatriz Dona Teresa Cristina. Deixou o Brasil em 1848, indo para o Chile, onde se tornou diretor da escola de pintura de Santiago de 1849 a 1871. Suas paisagens do Brasil são raras e consideradas excepcionais.
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    Vista do Pão de Açúcar, século XIX


    Óleo sobre tela | 62 x 103 cm


    Fundação Edson Queiroz, Fortaleza

  


  
    Henri Nicolas


    Vinet


    Paris, França, 1817 – Niterói, Brasil, 1876

  


  
    Pintor, desenhista e professor, formou-se na École des Beaux-Arts de Paris. Aproximou-se da École de Barbizon e foi amigo e discípulo de Jean-Baptiste Corot, incorporando ao seu trabalho os princípios da pintura ao ar livre. Em 1856, mudou-se para o Rio de Janeiro, onde abriu ateliê e ensinou desenho e pintura, colaborando com artistas como Emil Bauch e exercendo influência para tornar a paisagem um gênero autônomo no Brasil. Participou regularmente das Exposições Gerais de Belas Artes da Academia Imperial, recebendo medalhas e, em 1865, foi agraciado com o título de Cavaleiro da Imperial Ordem da Rosa. Vinet é lembrado como precursor do naturalismo paisagístico no país e considerado um dos mais sensíveis paisagistas do século XIX, especialmente por suas representações líricas de pontos emblemáticos do entorno carioca e de Niterói.
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    Vista do Rio de Janeiro Tomada de Niterói, 1874


    Óleo sobre tela | 65 x 100 cm


    Instituto Ricardo Brennand, Recife

  


  
    Johann Moritz


    Rugendas


    Augsburgo, 1802 – Weilheim an der Teck, Alemanha, 1858
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    Vista da Baía de Guanabara desde a Serra dos Órgãos, 1846


    Óleo sobre tela | 77,5 x 103,5 cm


    Fundação Edson Queiroz, Fortaleza

  


  
    Nicolau


    Facchinetti


    Treviso, Itália, 1824 – Rio de Janeiro, RJ, 1900

  


  
    Pintor, desenhista, cenógrafo e professor. Nascido na Itália, desembarcou no Brasil em 1849 e fixou-se no Rio de Janeiro. Gostava de pintar ao alvorecer ou no entardecer, para explorar os efeitos da luminosidade. Pintou vastos panoramas da cidade e de seus arredores e também registrou as regiões serranas do Rio de Janeiro e de Minas Gerais, assim como as fazendas de café do Vale do Paraíba, em São Paulo. É conhecido pelo tratamento minucioso que dava a detalhes, como folhas, portas e janelas, realizadas com pincel finíssimo, como miniaturas. Participou de várias edições da Exposição Geral de Belas Artes, recebendo algumas premiações. Tornou-se um pintor reconhecido na época, em especial pela alta sociedade fluminense, que lhe encomendava paisagens.
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    Da Ilha de Paquetá para o Rio de Janeiro, 1886


    Óleo sobre madeira | 11 x 30 cm


    Instituto Ricardo Brennand, Recife
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    Embora a Missão Artística Francesa tenha chegado ao Brasil em 1816, foi apenas em 1826, já no contexto do Império, que suas propostas se institucionalizaram, com a criação da Academia Imperial de Belas Artes (Aiba).


    A fundação da Aiba marcou uma inflexão decisiva: a arte brasileira passou, quase abruptamente, do barroco religioso para os preceitos acadêmicos de origem europeia. Foi nesse novo cenário que surgiu, de fato, a figura do artista tal como a concebemos hoje – com nome, autoria e trajetória reconhecidos. A academia estruturou um modelo de ensino pautado no desenho de observação, na cópia de moldes clássicos, no estudo de anatomia, materiais e pigmentos, e em uma base humanística voltada ao ideal do artista erudito.


    O sistema hierárquico da Aiba seguia os padrões das academias europeias: no topo da escala estavam as grandes composições históricas, consideradas o auge do domínio técnico e da elevação moral; abaixo vinham os temas religiosos, mitológicos e alegóricos; em seguida, o nu e o retrato, a natureza-morta e, por fim, a paisagem, vista como o gênero de menor prestígio. Ao longo do Império, a academia exerceu forte influência sobre a produção artística, organizando salões anuais, premiando talentos e financiando estudos no exterior.


    Com a Proclamação da República, em 1889, passou a se chamar Escola Nacional de Belas Artes (Enba), mantendo sua centralidade na formação de artistas até as primeiras décadas do século XX. Durante mais de cem anos, o modelo acadêmico foi hegemônico em todo o Brasil, impondo regras rígidas: o uso de uma paleta cromática europeia, por vezes destoante da luz e da paisagem tropicais, a interdição da pintura ao ar livre e o culto aos cânones clássicos. Essas limitações foram sendo progressivamente questionadas por alunos e professores, que, entre tensões e rupturas, abririam caminho para as transformações que eclodiriam nas primeiras décadas do século XX.


    A luta feminina pelo ensino artístico formal no Brasil foi gradual e enfrentou forte repressão. A Academia Imperial jamais as admitiu, o que só ocorreu em 1893, após a transformação em Escola Nacional de Belas Artes. Algumas mulheres, entretanto, conseguiram participar das Exposições Gerais, sendo até premiadas, como Abigail de Andrade. Em 1922, Georgina de Albuquerque foi a primeira artista mulher a realizar uma pintura histórica comissionada para as comemorações do Centenário da Independência.


    Se, por um lado, muitos artistas seguiram os moldes acadêmicos com ortodoxia, outros, como Eliseu Visconti e Belmiro de Almeida, abriram espaço para linguagens mais modernas, incorporando em suas obras elementos do impressionismo, do Art Nouveau e do Expressionismo europeu. Assim, mesmo sob o peso das convenções, o academicismo brasileiro revelou fissuras e transições que anunciavam novas visualidades.

  


  
    Victor


    Meirelles


    Florianópolis, SC, 1832 – Rio de Janeiro, RJ, 1903

  


  
    Pintor, desenhista e professor. Victor Meirelles estudou na Academia Imperial de Belas Artes e viajou para a Europa em 1859, com o prêmio de viagem da instituição. Entre 1859 e 1861, realizou em Paris a pintura Primeira Missa no Brasil, que viria a se tornar uma das obras de arte mais populares e conhecidas do país, fazendo parte do imaginário da nação. A obra que integra a Coleção da Fundação Edson Queiroz, Fortaleza, é o estudo realizado pelo artista para a execução do trabalho em grandes dimensões (268 x 356 cm), pertencente ao acervo do Museu Nacional de Belas Artes do Rio de Janeiro. A pintura foi inspirada na carta escrita por Pero Vaz de Caminha ao rei de Portugal, descrevendo a primeira missa oficiada nas terras descobertas. A representação romantizada é característica das obras acadêmicas desse período. O quadro foi apresentado pela primeira vez no Salão de Paris, em 1861, e, por esse trabalho, Victor Meirelles recebeu o grau de Cavaleiro Imperial da Ordem da Rosa e o cargo de professor honorário da Academia Imperial de Belas Artes.
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    Primeira Missa no Brasil, c. 1860

  


  
    Óleo sobre tela | 73 x 96,5 cm


    Fundação Edson Queiroz, Fortaleza

  


  
    Eliseu


    Visconti


    Salerno, Itália, 1866 – Rio de Janeiro, Brasil, 1944

  


  
    Pintor, desenhista e professor. Visconti foi um artista incomum em sua geração. Talentoso, sensível e disciplinado, incensado pela Academia e, depois, pela ENBA, foi o primeiro a incorporar os movimentos que libertaram as artes plásticas das rígidas imposições acadêmicas. Simbolismo, impressionismo, Art Nouveau e pós-impressionismo influenciaram sua obra, mas foram integrados ao seu trabalho de forma inteiramente pessoal. Criador de atmosferas, Visconti transitava entre contrastes: pintava paisagens luminosas e retratos densos, nus plenos de sensualidade e cândidas imagens de família e, em todos esses enfoques, tão diversos, deixava uma marca impalpável, que torna sua obra inconfundível.
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    Nu Feminino, 1894

  


  
    Óleo sobre tela | 59,5 x 81 cm


    Coleção particular, São Paulo

  


  
    Abigail


    de Andrade


    Vassouras, Brasil, 1864 – Paris, França, c. 1890

  


  
    Pintora e desenhista. Ingressou no Liceu de Artes e Ofícios do Rio de Janeiro, em 1882, um ano após o decreto que permitiu a frequência feminina. Foi a primeira mulher a conquistar a medalha de ouro de 1º grau, na Exposição Geral de Belas Artes, em 1884, com a obra Canto de atelier. Muito reconhecida por seus contemporâneos, incluindo o crítico Gonzaga Duque, seu nome está praticamente ausente dos livros de história da arte e dicionários de artes plásticas no Brasil.

  


  
    
      [image: ]
    

  


  
    Cesto de compras, 1884


    Óleo sobre tela | 51 x 72,5 cm


    Coleção Collaço Paulo, Florianópolis
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    Canto de atelier, 1884


    Óleo sobre tela | 73,5 x 58 cm


    Coleção Collaço Paulo, Florianópolis

  


  
    Belmiro


    de Almeida


    Serro, Brasil, 1858 – Paris, França, 1935

  


  
    Pintor, desenhista, caricaturista, escultor, professor e escritor. Classificado durante anos como um artista acadêmico, Belmiro de Almeida tem, atualmente, sua obra vista como pré-modernista, tanto pelo tratamento pictórico de alguns trabalhos quanto por sua temática. O artista é autor de uma das mais conhecidas telas da arte brasileira: Arrufos, de 1887, que representa um casal passando por um momento de rusgas amorosas. Em 1888, Belmiro viajou para a Itália, onde criou uma série sobre as manchas de sol, influenciado pelo Impressionismo. No início do século XX, pintou, em estilo pontilhista, uma série de paisagens da pequena aldeia de Dampierre, na França, onde conviveu com o artista cearense Raimundo Cela.
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    Arrufos, 1887

  


  
    Óleo sobre tela | 89 x 116 cm


    Coleção Museu Nacional de Belas Artes/Ibram/MinC
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    Paisagem em Dampierre, c. 1921


    Óleo sobre tela | 64 x 93 cm


    Fundação Edson Queiroz, Fortaleza
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    Efeitos do sol, 1892


    Óleo sobre tela | 100 x 65,5 cm


    Coleção Museu Nacional de Belas Artes/Ibram/MinC

  


  
    Eliseu


    Visconti


    Salerno, Itália, 1866 – Rio de Janeiro, Brasil, 1944
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    Moça no Trigal, c. 1916

  


  
    Óleo sobre tela | 65 x 80 cm


    Coleção particular, São Paulo
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    Volta às Trincheiras, c. 1917

  


  
    Óleo sobre tela | 95 x 125 cm


    Fundação Edson Queiroz, Fortaleza
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    Raios de Sol, c. 1935


    Óleo sobre tela | 80 x 60,5 cm


    Coleção Collaço Paulo, Florianópolis

  


  
    Georgina


    de Albuquerque


    Taubaté, SP, 1885 – Rio de Janeiro, RJ, 1962

  


  
    Pintora e professora. É uma das principais mulheres brasileiras a se destacar como artista no início do século XX. Participou regularmente da Exposição Geral de Belas Artes, recebendo, em 1919, a medalha de ouro do certame. A representação da mulher é uma constante em sua obra, que explora a incidência luminosa e a vibração cromática. A pintora também atuou como docente e teve relevante papel institucional no mundo das artes.
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    Flor de Manacá, c. 1922


    Óleo sobre tela | 124 x 99 cm


    Coleção Collaço Paulo, Florianópolis

  


  
    Henrique


    Bernardelli


    Valparaíso, Chile, 1858 – Rio de Janeiro, Brasil, 1936

  


  
    Pintor, desenhista, gravador e professor, chegou ao Brasil no início da década de 1860 e, muito jovem, ingressou na Academia Imperial de Belas Artes. Lecionou na Escola Nacional de Belas Artes, de 1891 a 1905, e, não concordando com as rígidas práticas da instituição, passou a dar aulas num ateliê particular, juntamente com o irmão Rodolfo, escultor. O grupo ficou conhecido como Núcleo Bernardelli e foi importante para a arte brasileira.
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    Morro de São João na Praia de Copacabana, s.d.


    Óleo sobre tela | 46,5 x 37 cm


    Instituto Ricardo Brennand, Recife

  


  
    Martinho


    de Haro


    São Joaquim, 1907 – Florianópolis, SC, 1985

  


  
    Pintor, desenhista e muralista. Na década de 1930, estudou na Escola Nacional de Belas Artes e na França. Em 1944, mudou-se para Florianópolis, cidade com a qual se identificou de imediato. Modernista em essência, Martinho renovou a representação da paisagem urbana e marítima da capital. Pintou o casario, o mar, as auroras e os ocasos em enquadramentos inusitados, explorando cores incomuns, que resultaram numa imagem mágica da Ilha de Santa Catarina.
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    Cais da Rua Francisco Tolentino, 1970-1975


    Óleo sobre eucatex | 51,2 x 76,2 cm


    Coleção Collaço Paulo, Florianópolis

  


  
    Raimundo


    Cela


    Sobral, CE, 1890 – Niterói, RJ, 1954

  


  
    Pintor, gravador e professor. Iniciou sua formação artística em 1910, na Escola Nacional de Belas Artes. Em 1917 recebeu o cobiçado Prêmio de Viagem ao Exterior da Sociedade Nacional de Belas Artes (SNBA), indo para Paris em 1919, após titular-se engenheiro pela Escola Politécnica. Na Europa realizou gravuras de qualidade excepcional, mas um sério problema de saúde obrigou o artista a retornar ao Brasil e parar de pintar por 9 anos. Na retomada, nos anos 1930, os tipos populares cearenses, vaqueiros, pescadores e jangadeiros tornam-se protagonistas de sua obra. Suas composições, minuciosamente construídas, são plenas de ritmo e emoção, reunindo a precisão do engenheiro à sensibilidade do artista, o épico ao cotidiano, a precisão do desenho à energia da cor. Na década de 1950 tornou-se professor de gravura da Enba, no Rio de Janeiro.
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    Fitando o mar, 1943

  


  
    Óleo sobre madeira | 75,5 x 62,5 cm


    Coleção particular, Fortaleza
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    Por mais de um século, os cânones do academicismo francês, fixados pela Academia Imperial e, depois, pela Escola Nacional de Belas Artes, dominaram o ensino e a produção artística no Brasil. Essa ordem clássica começou a ser questionada nos anos 1920, quando se consolidou um movimento de renovação que, saltando e misturando as vanguardas europeias – impressionismo, cubismo, futurismo e expressionismo –, foi chamado genericamente de modernismo.


    A rigor, o marco inaugural da arte moderna no Brasil seria a exposição de Lasar Segall, em 1913, mas foi a polêmica mostra individual de Anita Malfatti, em 1917, em São Paulo, que incendiou o debate. Criticada ferozmente por Monteiro Lobato, a exposição levou artistas e intelectuais como Di Cavalcanti, Mário de Andrade e Oswald de Andrade a se organizar em torno de uma nova proposta estética. Essa militância desembocaria na realização da emblemática Semana de Arte Moderna de 1922, no Theatro Municipal de São Paulo. Participaram do evento nomes como Anita Malfatti, Victor Brecheret, Di Cavalcanti e Vicente do Rego Monteiro.


    Embora ausentes do evento, figuras como Ismael Nery e Tarsila do Amaral são parte fundamental do espírito que o modernismo encarnava. No Rio de Janeiro, Nery propunha uma obra introspectiva e mística, que desafiava tanto o academicismo quanto o figurativismo nacionalista em ascensão. Tarsila, a partir de 1924, daria corpo à fase Pau-Brasil, com suas cores caipiras e síntese de formas, dialogando com a estética de Léger.


    Apesar de o movimento se irradiar com mais força em São Paulo e de hoje se discutirem suas limitações regionais, é fato que, nas artes plásticas, o modernismo fora do eixo Rio-São Paulo foi incipiente na década de 1920. Uma expressiva exceção está na literatura, com destaque para Joaquim Inojosa, um grande divulgador do modernismo no Norte e Nordeste.


    Em 1928, o Manifesto Antropófago, de Oswald de Andrade, foi o ponto alto do pensamento modernista, propondo a devoração simbólica da cultura europeia e sua transformação em linguagem brasileira – uma metáfora inspirada nos rituais dos povos indígenas, interpretada visualmente por Tarsila. O momento de euforia seria interrompido pouco depois, com a quebra da Bolsa de Nova York, em 1929. A derrocada do café abalou a elite paulista, encerrando o sonho modernista financiado por fortunas como as de Tarsila e Oswald.


    O ano de 1930 e a ascensão de Getúlio Vargas marcaram o término desse primeiro ciclo, mas não o fim do modernismo. O impulso moderno, ainda restrito e elitizado dos anos 1920, iria se expandir nas décadas seguintes, com maior capilaridade nacional e vigor político.

  


  
    Lasar


    Segall


    Vilnius, Lituânia, 1889 – São Paulo, Brasil, 1957

  


  
    Pintor, gravador, escultor e desenhista. Lasar Segall esteve no Brasil em 1912, mas no ano seguinte retornou à Europa, onde integrou o Dresdner Sezession Gruppe, ao lado de Otto Dix e Otto Lange, produzindo obras de um expressionismo marcante e contundente. Duas amigas é considerada uma das mais importantes obras desse período. Segall voltou ao Brasil em 1923, fixando-se em São Paulo, e rapidamente tornou-se um dos responsáveis por transformar a cena de arte paulistana – e nacional. Sua primeira fase brasileira é plena de cores vibrantes e luminosas. A partir de sua estadia em Paris, de 1928 a 1932, o forte colorido de suas telas dá lugar a marrons, cinzas e ocres e sua produção se volta para dramas humanos, como a imigração e a solidão.
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    Duas amigas, c. 1914


    Óleo sobre tela | 85 x 78 cm


    Fundação Edson Queiroz, Fortaleza

  


  
    Anita


    Malfatti


    São Paulo, SP, 1889 – 1964

  


  
    Pintora, desenhista, gravadora, ilustradora e professora. A exposição individual de Anita Malfatti, em 1917, apresentou ao público brasileiro um conjunto de obras que destoava radicalmente dos padrões acadêmicos vigentes. Inspirada pelas vanguardas europeias e pelo expressionismo alemão, que conhecera durante seus estudos em Nova York, Anita exibiu paisagens vertiginosas e retratos em composições angulosas e traços vigorosos, que enfatizavam mais a carga emocional do que a verossimilhança anatômica. Entre as obras estavam A mulher de cabelos verdes, A ventania e O Farol de Monhegan, que causaram espanto pela intensidade expressiva e pela ousadia formal. A mostra foi o estopim para a realização da Semana de Arte Moderna de 1922, na qual Anita foi uma das estrelas. Em 1923, ela seguiu para a Europa com a bolsa do Pensionato Artístico de São Paulo, distanciando-se, a partir daí, das polêmicas da vanguarda.
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    A mulher de cabelos verdes, 1915


    Óleo sobre tela | 61 x 51 cm


    Coleção particular, Fortaleza
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    A Ventania, 1915

  


  
    Óleo sobre tela | 51 x 61 cm


    Acervo Artístico-Cultural dos Palácios do Governo do Estado de São Paulo, Palácio Boa Vista, Campos do Jordão, SP
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    O Farol de Monhegan, 1915

  


  
    Óleo sobre tela | 46,5 x 61 cm


    Coleção Gilberto Chateaubriand, MAM Rio

  


  
    Ismael


    Nery


    Belém, PA, 1900 – Rio de Janeiro, RJ, 1934

  


  
    Um dos artistas mais singulares da produção moderna brasileira, nasceu em Belém, mas viveu no Rio de Janeiro, onde sua casa tornou-se um ponto de encontro dos modernistas cariocas. Na contramão do nacionalismo dominante, seu trabalho propunha uma investigação interior, e por isso o tema único de sua obra é o ser humano. Um ser humano do qual Nery retirava, deliberadamente, todas as referências de tempo e de espaço, para, segundo ele, alcançar a essência. Um ser humano em busca de seu eu e de sua fusão com o outro; que tenta se compreender olhando no reflexo do espelho, e que se assusta ao ver um rosto desconhecido. O artista teve sua vida interrompida por uma tuberculose fulminante aos 33 anos, o que acentuou sua aura mítica e resultou numa produção pequena e muito valorizada.
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    Mulher sentada com ramo de flores, 1927

  


  
    Óleo sobre cartão | 62,5 x 51,5 cm


    Coleção particular, São Paulo
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    Três figuras, 1924

  


  
    Óleo sobre tela | 55,5 x 46 cm


    Coleção particular, São Paulo
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    Figuras, 1924

  


  
    Óleo sobre tela | 40,5 x 32,5 cm


    Coleção particular, São Paulo

  


  
    Di


    Cavalcanti


    Rio de Janeiro, RJ, 1897 – 1976

  


  
    Pintor, ilustrador, caricaturista, gravador, muralista, desenhista, jornalista, escritor e cenógrafo, começou sua carreira como ilustrador, em 1914, e foi um dos mais ativos participantes da Semana de Arte Moderna de 1922. Viajou em 1923 para a Europa, onde entendeu a importância de usar o imaginário nacional em sua pintura. Foi quem melhor retratou as nuances e o lirismo do povo brasileiro e o único artista do primeiro modernismo a manter uma produção expressiva até a morte. Conhecido como “pintor das mulatas”, o artista retratou todos os tipos de mulheres num clima lírico e sensual. É um dos mais conhecidos, famosos e importantes artistas do Brasil.
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    Cinco moças de Guaratinguetá, 1930


    Óleo sobre tela | 91 x 70,6 cm


    Coleção Museu de Arte de São Paulo Assis Chateaubriand MASP
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    Três mulheres, 1938

  


  
    Óleo sobre tela | 81 x 116 cm


    Instituto Vassouras Cultural, Rio de Janeiro

  


  
    Victor


    Brecheret


    Farnese, Itália, 1894 – São Paulo, Brasil, 1955

  


  
    Escultor. É considerado o responsável pela introdução do modernismo na escultura brasileira. Estudou em Roma e, no retorno a São Paulo, em 1919, seu trabalho despertou a atenção dos modernistas, principalmente de Mário de Andrade. Em 1921, viajou a Paris, com bolsa de estudos, e, embora estivesse fora do Brasil, suas obras participaram da Semana de Arte Moderna. Após vivenciar a atmosfera artística parisiense, Brecheret incorporou à sua obra a estilização elegante característica do art déco. Nesse período, suas esculturas são delicadamente trabalhadas, com uma volumetria de linhas sinuosas, traços simplificados e geometrizados com precisão e elegância.
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    Pubiana, s.d.


    Bronze Patinado | 31,5 x 103 x 30 cm


    Fundação Edson Queiroz, Fortaleza

  


  
    Tarsila


    do Amaral


    Capivari, 1886 – São Paulo, SP, 1973

  


  
    Pintora e desenhista, é uma das maiores artistas brasileiras do século XX e figura central do nosso modernismo. Natural do interior de São Paulo, nasceu em uma família da aristocracia do café. Criou seu trabalho com base em vivências e estudos em Paris, e lá se descobriu profundamente brasileira, resgatando seu interesse pelas figuras do nosso povo. Sua pintura de cores vivas foi então tomada pela representação da cultura popular. Apesar de não ter participado da Semana de Arte Moderna de 1922, foi símbolo da primeira fase do modernismo no Brasil. Nos anos 1930, fez pinturas mais políticas e sociais, para em seguida retomar a “brasilidade”. Em 2018, o MoMA apresentou a exposição Tarsila do Amaral: Inventing Modern Art in Brazil. Após a exposição, em 2019, adquiriu a obra A Lua, de 1928. No mesmo ano, o MASP exibiu Tarsila Popular, a maior retrospectiva da artista no Brasil, e entre outubro de 2024 e fevereiro de 2025 o Musée du Luxembourg exibiu a mostra Tarsila do Amaral – Peindre le Brésil Moderne.

  


  
    
      [image: ]
    

  


  
    A Negra, 1923

  


  
    Óleo sobre tela | 100 x 80 cm


    Coleção Museu de Arte Contemporânea da Universidade de São Paulo – MAC USP
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    O Mamoeiro, 1925

  


  
    Óleo sobre tela | 65 x 70 cm


    Coleção de Artes Visuais do Instituto de Estudos Brasileiros – IEB-USP
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    Abaporu, 1928

  


  
    Óleo sobre tela | 85 x 73 cm


    Museu de Arte Latinoamericano de Buenos Aires – Malba
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    Antropofagia, 1929

  


  
    Óleo sobre tela | 126 x 142 cm


    Fundação José e Paulina Nemirovsky, São Paulo
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    Operários, 1933

  


  
    Óleo sobre tela | 150 x 230 cm


    Acervo Artístico-Cultural dos Palácios do Governo do Estado de São Paulo,


    Palácio Boa Vista, Campos do Jordão, SP
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    O chamado segundo modernismo, que se estende das décadas de 1930 a 1950, representa um momento de pausa e amadurecimento – aquele em que o gesto de ruptura dá lugar à consolidação. A irreverência e o experimentalismo dos primeiros modernistas cedem espaço a uma arte que, ainda moderna, torna-se mais comedida, introspectiva e alinhada às tensões sociais e políticas do tempo.


    O mundo atravessava uma era sombria. A crise de 1929, a ascensão dos regimes totalitários e a Segunda Guerra Mundial impuseram um clima de retração às vanguardas. No Brasil, a Revolução de 1930 e a ascensão de Getúlio Vargas alteraram o horizonte político e cultural, promovendo um nacionalismo que também se refletiu nas artes. A liberdade formal conquistada nos anos 1920 se manteve, mas o gesto moderno já não era uma ruptura: tornava-se linguagem.


    A arte desse período volta-se ao país real – à pobreza, ao cotidiano, às festas populares. Surge um lirismo atento às paisagens, aos tipos humanos, à textura da vida brasileira. As telas deixam os ateliês e começam a ser pintadas ao ar livre; as naturezas-mortas incorporam elementos domésticos; a escultura se descola do rigor anatômico acadêmico. A modernidade aqui não é vanguarda feroz, mas processo de sedimentação estética, de lenta expansão.


    Apesar das desigualdades regionais, o modernismo passa a se irradiar para além do eixo Rio-São Paulo, ainda que de forma descontínua. Entre seus marcos institucionais e coletivos estão o Salão Revolucionário (Rio de Janeiro, 1931), o Grupo Santa Helena (São Paulo, 1933), o Salão Bar Brasil (Belo Horizonte, 1936), a Ala das Letras e das Artes (Salvador, 1937), a criação da Divisão Moderna no Salão Nacional de Belas Artes (Rio de Janeiro, 1941), a Exposição de Arte Moderna (Belo Horizonte, 1944) e a Sociedade de Arte Moderna (Recife, 1948).


    Nomes como Portinari, com sua visão social monumental, Guignard, com sua paleta atmosférica e poética, e Volpi, já depurando formas e cores, são presenças centrais nesse cenário. A arte moderna já não é apenas afirmação, mas presença, reinventando tradições e alargando o campo do sensível.


    A criação dos Museus de Arte Moderna, em São Paulo e no Rio de Janeiro, ao final da década de 1940, costuma ser apontada como o marco de encerramento dessa fase. Mas seus ecos, o lirismo e a busca de uma brasilidade real, persistiram nas décadas seguintes, influenciando os rumos da arte no país.

  


  
    Candido


    Portinari


    Brodowski, SP, 1903 – Rio de Janeiro, RJ, 1962

  


  
    Pintor, gravador, ilustrador e professor, é o mais conhecido artista moderno brasileiro. Nasceu no interior de São Paulo, em uma família de imigrantes italianos. Pintor formado no rigor acadêmico, enveredou por diversas vertentes do modernismo, e dizia que o alvo de sua pintura era o sentimento. As festas populares e a cultura brasileira estavam entre seus temas prediletos. Criou um repertório iconográfico a partir de elementos reais e sem exotismos, e uma estética brasileira em que convivem a poesia e a denúncia. A essa temática aliou sua habilidade de exímio artífice, com soluções técnicas sofisticadas e inovadoras. É o autor dos monumentais painéis Guerra e Paz, instalados no hall da Organização das Nações Unidas (ONU), em Nova York, EUA.
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    Lavrador de café, 1934


    Óleo sobre tela | 100 x 81 x 2,5 cm


    Coleção Museu de Arte de São Paulo Assis Chateaubriand MASP
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    Mulher e Crianças, 1940


    Óleo sobre tela | 100 x 81 cm


    Fundação Edson Queiroz, Fortaleza
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    Mulher chorando, 1955


    Óleo sobre madeira | 160 x 110 cm


    Fundação Edson Queiroz, Fortaleza

  


  
    Francisco


    Rebolo


    São Paulo, SP, 1902 – 1980

  


  
    Pintor e gravador, Rebolo é considerado um dos nomes seminais do segundo modernismo. Genuíno paulistano, filho de imigrantes espanhóis, foi o idealizador, na década de 1930, de um ateliê coletivo – um pioneiro coworking. O espaço foi o gerador do Grupo Santa Helena, reunindo figuras como Alfredo Volpi, Mario Zanini e Aldo Bonadei. Os artistas também trabalhavam juntos ao ar livre, pintando as bordas ainda rurais da cidade de São Paulo. Sua obra caminha entre pinceladas ingênuas e rigorosas, ainda figurativas, mas já em busca da síntese de formas, que seria levada adiante pela geração que o seguiu.
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    Mulheres no terraço, 1943


    Óleo sobre tela | 68 x 50 cm


    Coleção Marcos Simon, São Paulo

  


  
    Santa


    Rosa


    João Pessoa, Brasil, 1909 – Nova Délhi, Índia, 1956

  


  
    Pintor, cenógrafo e ilustrador. Autodidata, é considerado o primeiro cenógrafo moderno brasileiro, trabalhando em diversos espetáculos nacionais que mudaram a concepção do teatro brasileiro, como o impactante Vestido de Noiva (1943), de Nelson Rodrigues, dirigido por Ziembinski. Paralelamente, trabalhou como ilustrador, foi assistente de Portinari na confecção de murais, dedicando-se à pintura autoral de maneira esparsa. Seu trabalho se insere no segundo modernismo, momento no qual predominam os temas sociais, pinturas de gênero, retratos de trabalhadores e festas populares.
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    Violeiros, 1937


    Óleo sobre tela | 40 x 32 cm


    Fundação Edson Queiroz, Fortaleza

  


  
    José


    Cláudio


    Ipojuca, 1932 - Recife, PE, 2023

  


  
    Artista multifacetado, atuou como pintor, desenhista, gravador, escultor, crítico de arte e escritor. Autodidata, foi um dos fundadores do Ateliê Coletivo, espaço de experimentação e formação que marcou a cena pernambucana. Sua obra, figurativa, vibrante, plena de pinceladas largas e cores intensas, retrata cenas de trabalho, paisagens do Nordeste e festas populares com lirismo e intensidade. Conseguiu conciliar sua obra com uma produção crítica consistente, realizando textos em periódicos e publicações, incluindo Memória do Ateliê Coletivo. Figura de referência para gerações de artistas nordestinos, seu trabalho ilustra a força de um modernismo plural e profundamente enraizado no Brasil.
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    Mulher fazendo telha, 1953


    Óleo sobre tela | 80 x 61 cm


    Acervo REC Cultural, Recife

  


  
    Aldemir


    Martins


    Aurora, CE, 1922 – São Paulo, SP, 2006

  


  
    Pintor, gravador, desenhista e ilustrador, Aldemir é um dos mais conhecidos artistas brasileiros. Fez parte da Sociedade Cearense de Artes Plásticas, de Fortaleza, a primeira entidade com perfil modernista na cidade, ao lado de Antônio Bandeira. Em 1945 transferiu-se para o Rio de Janeiro, seguindo posteriormente para São Paulo. Era um prolífico ilustrador e trabalhou para os principais jornais do país. Dono de traço excepcional, recebeu, em 1956, o prêmio de melhor desenhista internacional, na 28ª Bienal de Veneza. A temática da sua região natal, com aves, frutas e figuras humanas típicas, permeia a obra autoral do artista, que, com seu desenho marcante, popularizou a imagem do cangaceiro.
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    Cangaceiro, 1964


    Nanquim e aquarela sobre papel | 75 x 52 cm


    Fundação Edson Queiroz, Fortaleza

  


  
    Gilvan


    Samico


    Recife, 1928 – Olinda, PE, 2013

  


  
    Gravador, pintor, desenhista e professor, é considerado um dos maiores nomes da xilogravura nacional. Começou sua trajetória artística de forma autodidata e, nas décadas de 1950 e 1960, aprofundou seus estudos com Lívio Abramo e Oswaldo Goeldi. Na década de 1970, Samico integrou o Movimento Armorial, de Ariano Suassuna, que buscava valorizar as tradições populares nordestinas. Sua obra singular é marcada por figuras míticas, animais fantásticos e motivos do romanceiro popular, que se entrelaçam em composições de extrema sofisticação e meticulosamente executadas. Sua obra tem reconhecimento nacional e internacional, e integra acervos como o do MoMA de Nova York.
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    Rumores de guerra em tempo de paz, 2001


    Xilogravura | 94 x 53 cm


    Acervo REC Cultural, Recife

  


  
    José


    Pancetti


    Campinas, SP, 1902 – Rio de Janeiro, RJ, 1958

  


  
    Pintor. Pancetti foi um artista original, cujo temperamento solitário e formação quase autodidata favoreceram o nascimento de uma obra singular, repleta de lirismo, melancolia e poesia. Tinha um enorme orgulho de ser marinheiro, profissão que exerceu até a reforma. O mar era seu tema preferido, mas também pintou paisagens, retratos e naturezas mortas, que foi revestindo de acentos particulares e inesperados, incluindo a hibridação de gêneros. Em 1941, quando da criação da Divisão Moderna, no Salão Nacional de Belas Artes, recebeu o prêmio de viagem ao exterior.
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    Da janela do meu atelier, 1951


    Óleo sobre tela | 21,5 x 33 cm


    Coleção particular, São Paulo

  


  
    Djanira


    Avaré, SP, 1914 – Rio de Janeiro, RJ, 1979

  


  
    Pintora, desenhista, cartazista e gravadora. Artista autodidata, Djanira da Motta e Silva foi costureira, vendedora ambulante e boia-fria, antes de se tornar uma pintora reconhecida. A artista registrava o cotidiano de trabalhadores, festas populares, cenas urbanas e o campo, usando cores vibrantes e festivas, retratando bem a pluralidade da cultura brasileira. Uma ingenuidade deliberada permeia toda sua obra. Nos anos 1950, Djanira decidiu viajar pelo país para registrar a multiplicidade da nossa cultura. A partir dos anos 1960, seu foco se voltou para os operários nas fábricas, que retratou em amplas superfícies monocromáticas.

  


  
    
      [image: ]
    

  


  
    Lapa, 1944


    Óleo sobre tela | 81 x 100 cm


    Fundação Edson Queiroz, Fortaleza

  


  
    Alberto da Veiga


    Guignard


    Nova Friburgo, RJ, 1896 – Belo Horizonte, MG, 1962

  


  
    Pintor, professor, desenhista, ilustrador e gravador. Nascido no Brasil, residiu a maior parte de sua juventude na Alemanha, onde estudou na Real Academia de Belas Artes de Munique. Voltou para o país em 1929, integrando-se ao circuito de arte do Rio de Janeiro, até ser convidado por Juscelino Kubitschek a criar uma escola em Belo Horizonte, no início da década de 1940. Formou gerações de artistas, marcando a arte mineira. Inteiramente pessoal, sua obra é desvinculada das correntes artísticas da época e adensada pelos problemas físicos e emocionais que sempre o acompanharam. Suas flores, seus retratos e as paisagens líricas transcendem o registro local. No final de sua vida criou paisagens de sonho: etéreas, instáveis e diáfanas – onde nada se revela e tudo é sussurro.
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    Paisagem imaginante, 1950


    Óleo sobre tela | 100 x 180 cm


    Coleção particular, Belo Horizonte

  


  
    Maria


    Martins


    Campanha, MG, 1894 – Rio de Janeiro, RJ, 1973

  


  
    Escultora, desenhista, gravadora e escritora, foi a única entre os artistas brasileiros a integrar o grupo surrealista europeu. Seu trabalho se insere na acepção original do movimento, que propunha um retorno às raízes humanas, uma volta à força primitiva. Passou a maior parte de sua vida adulta no exterior, em contato com artistas como Breton, Duchamp e Brancusi, entre outros. Em suas primeiras esculturas, trabalhava com temas inspirados nos mitos e tradições brasileiras e já ousava abordar o tema do desejo e da sexualidade femininos. Aos poucos, suas formas foram ficando cada vez mais livres, orgânicas e intrigantes. Hoje internacionalmente reconhecida, Maria sofreu muitas restrições da crítica brasileira da sua época.
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    O Impossível, 1945


    Bronze | 62 x 69 x 33 cm


    Coleção particular, São Paulo

  


  
    Genaro de


    Carvalho


    Salvador, BA, 1926 – 1971

  


  
    Pintor e desenhista, é o pioneiro da tapeçaria moderna no Brasil. Entre os destaques de sua produção, figura a pintura mural Festas Regionais, no salão interno do Hotel da Bahia, com 200 metros quadrados. Em suas tapeçarias, folhas, flores e ramos aparecem como formas orgânicas que se entrelaçam à linguagem geométrica, compondo superfícies rítmicas marcadas por uma paleta vibrante. A vegetação adquire uma dimensão quase arquitetônica, organizando o espaço pictórico e ativando uma memória sensorial da paisagem tropical. Genaro recorre à flora não para representá-la de modo literal, mas para condensar nela uma síntese de cultura e natureza, tradição artesanal e invenção moderna. É considerado um dos renovadores das artes visuais na Bahia, na década de 1950, ao lado de Carlos Bastos, Carybé e Mário Cravo Jr.
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    Jardins da Varanda, 1960


    Tapeçaria petit point | 105,5 x 127,5 cm


    Coleção Galeria Passado Composto, Século XX, São Paulo

  


  
    Alfredo


    Volpi


    Lucca, Itália, 1896 – São Paulo, Brasil, 1988

  


  
    Volpi é uma rara unanimidade na arte brasileira. Chegou ao Brasil com dois anos e trabalhou, na década de 1920, como decorador de paredes dos palacetes paulistanos. Nos anos 1930, fez parte do chamado Grupo Santa Helena, pintando paisagens e marinhas. No final da década começou a reduzir a forma, num processo de síntese contínuo, que resultou em composições econômicas e simples e o aproximou da pintura concreta. Também passou a fabricar sua própria têmpera, o que lhe permitiu infinitas sutilezas: o grau de diluição das tintas, a aplicação mais forte ou leve das pinceladas, a harmonia das cores. Sua obra foi analisada, aplaudida, incensada e dissecada por quase todos os críticos de arte do país, dos anos 1930 até hoje. Em 2022, o MASP exibiu a retrospectiva Volpi Popular.
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    Casas e barcos, 1963


    Têmpera sobre tela | 111 x 73,2 cm


    Coleção particular, São Paulo
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    Em 1945, com o término da Segunda Guerra Mundial, o abstracionismo ressurge na Europa com vigor renovado. Embora suas bases já estivessem lançadas antes do conflito, é no pós-guerra que ele se consolida como ruptura decisiva: propõe a libertação da figura, a emancipação da arte em relação ao real visível e uma transformação profunda na própria concepção do fazer artístico.


    Nesse contexto, a abstração afirma-se como gesto existencial e como forma de reconstrução simbólica diante das ruínas materiais e morais deixadas pela guerra. Sua emergência responde ao desejo de liberdade frente aos realismos nacionalistas, instrumentalizados ideologicamente e associados às tragédias recentes. Pintar deixa de significar representar o mundo exterior para tornar-se instauração de presença – matéria, ritmo e energia organizados na superfície da tela. A arte passa a afirmar-se como linguagem autônoma e, por isso mesmo, universal. Essa nova sensibilidade difundiu-se como um rastilho de pólvora, encontrando ressonância em artistas de diferentes países e consolidando a abstração como uma das linguagens centrais da arte do século XX.


    No Brasil, o término do Estado Novo abre um período de modernização institucional e cultural. Até então combatida por setores ligados à tradição figurativa, a abstração encontra sustentação na criação do MASP (1947), do MAM-RJ e do MAM-SP (1948). A 1ª Bienal de São Paulo, em 1951, é o momento no qual os artistas brasileiros travam, de fato, contato com o abstracionismo e a ele aderem, dividindo-se entre as vertentes então chamadas de abstração informal e abstração geométrica.


    A abstração informal no Brasil não se organizou como um movimento homogêneo e sim como um território de singularidades. Seu fundamento era a liberdade expressiva e a recusa da representação – mesmo que nela ainda persistisse um perfume da figura. O gesto, a mancha, a espessura da tinta e a vibração cromática tornaram-se meios de investigação interior. Cada artista construía sua própria gramática sensível. Estabelecida na década de 1950, segue até hoje como vertente expressiva: um espaço de experiência interior, matéria de pensamento e presença sensível no mundo.

  


  
    Antonio


    Bandeira


    Fortaleza, Brasil, 1922 – Paris, França, 1967

  


  
    Pintor, desenhista e gravador. Antonio Bandeira nasceu no emblemático ano de 1922, em Fortaleza, falecendo em 1967, em Paris. Iniciou-se na pintura como autodidata e em 1943 participou da criação da Sociedade Cearense de Artes Plásticas (SCAP). Contemplado pelo governo francês com bolsa de estudos, viajou a Paris, cidade na qual moraria grande parte de sua vida. Foi um artista premiado, reconhecido e com trânsito internacional, fato raro na época. No seu abstracionismo lírico, gestual, inconfundível, há traços da figura e também uma rede compositiva, uma estrutura, sobre a qual ele tece seus trabalhos com cores, manchas, pingos e traços.
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    Árvore sobre Azul, 1959


    Óleo sobre tela | 97 x 162 cm


    Fundação Edson Queiroz, Fortaleza

  


  
    Tomie


    Ohtake


    Kyoto, Japão, 1913 – São Paulo, Brasil, 2015

  


  
    Pintora, gravadora e escultora. Jogos de luz, sombras e nuances marcam a singularidade da obra de Tomie Ohtake, artista emblemática, reconhecida internacionalmente como uma das principais representantes da arte abstrata brasileira. Nascida no Japão, Tomie mudou-se para o Brasil em 1936 – onde permaneceu até o fim de sua vida, aos 101 anos. Começou a pintar com quase 40 anos e logo abraçou o abstracionismo. A sensibilidade pelo cotidiano, a necessidade de concentração e a consideração do nada absoluto – ideias vinculadas ao zen budismo – nortearam o fazer artístico desta artista.
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    Pintura I, 1969


    Óleo sobre tela | 170 x 185 cm


    Fundação Edson Queiroz, Fortaleza

  


  
    Yolanda


    Mohalyi


    Kolozsvar, Hungria, 1909 – São Paulo, Brasil, 1978

  


  
    Pintora e desenhista. Filha de músicos húngaros e educada na tradição clássica europeia, Yolanda Mohalyi veio ao Brasil em 1931, tornando-se uma artista expoente da arte informal em nosso país. Inicialmente figurativa, encontrou na abstração lírica o caminho ideal para representar seus mundos de cor e contemplação. Suas pinceladas espontâneas preenchem cuidadosamente formas puras com cores vibrantes e texturas, que nos conduzem a um espaço expressivo único.
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    Formas em Ascensão, 1969


    Óleo sobre tela | 150 x 96 cm


    Fundação Edson Queiroz, Fortaleza

  


  
    Manabu


    Mabe


    Kumamoto, Japão, 1924 – São Paulo, Brasil, 1997

  


  
    Pintor. Emigrou para o Brasil em 1934, fixando-se no interior de São Paulo, onde trabalhou na lavoura de café antes de dedicar-se à pintura. Autodidata, aproximou-se do meio artístico paulistano no pós-guerra e, a partir do final da década de 1950, destacou-se como um dos principais nomes da abstração no país. Em 1959 recebeu o prêmio de melhor pintor nacional na Bienal de São Paulo, projeção que consolidou sua carreira no Brasil e no exterior. Sua pintura, marcada por gestualidade ampla, densidade cromática e atmosfera lírica, articula referências da caligrafia oriental com a liberdade formal do abstracionismo, resultando em composições de forte intensidade poética e matérica.
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    Sem título, 1989


    Óleo sobre tela | 52 x 52 cm


    Coleção particular, São Paulo

  


  
    Maria


    Leontina


    São Paulo, SP, 1917 – Rio de Janeiro, RJ, 1984

  


  
    Pintora, gravadora e desenhista. Maria Leontina é uma artista singular, cuja obra foge a classificações. Em 1947 participou da emblemática exposição 19 Pintores, em São Paulo, e, em 1952, viajou para a Europa, com uma bolsa de estudos, acompanhada pelo marido, o pintor Milton Dacosta. Embora nesse período tenha trabalhado com elementos geométricos, nunca aderiu ao concretismo, pois sua relação com as formas e cores se desenvolveu de forma leve e translúcida. Na década de 1960, a artista liquefez ainda mais as formas, que se desdobraram em sombras e panejamentos. A obra Estandarte é um exemplo excepcional da maturidade da artista que fez da abstração uma linguagem própria, atenta às ideias e às formas, aos conceitos e à vida – uma “geometria sensível”.
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    Estandarte, 1965


    Óleo sobre tela | 73 x 60 cm


    Fundação Edson Queiroz, Fortaleza

  


  
    Wega


    Nery


    Corumbá, MS, 1912 – Guarujá, SP, 2007

  


  
    Pintora. Wega Nery iniciou sua trajetória artística relativamente tarde, após mudar-se para São Paulo na década de 1950. Autodidata, aproximou-se do meio artístico paulistano em um momento de intensa efervescência cultural, marcado pela consolidação da abstração no Brasil. Embora tenha transitado por experiências figurativas iniciais, foi na abstração que encontrou sua linguagem mais pessoal, desenvolvendo uma pintura marcada por vigor gestual, cromatismo intenso e forte presença matérica. Sua obra dialoga com o expressionismo abstrato, mas preserva uma dimensão lírica e orgânica que frequentemente evoca paisagens e elementos naturais. Participou de importantes exposições no Brasil e no exterior, consolidando-se como um dos nomes relevantes da abstração informal brasileira.
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    A árvore, 1973


    Óleo sobre tela | 120 x 130 cm


    Coleção Museu de Arte de São Paulo Assis Chateaubriand MASP

  


  
    Norberto


    Nicola


    São Paulo, SP, 1931 – 2007

  


  
    A trajetória de Nicola se entrelaça com a história da tapeçaria artística no Brasil. Formado no Atelier Abstração de Samson Flexor, abandonou os limites da pintura tradicional para explorar as potencialidades expressivas da fibra têxtil. Em 1959 fundou o Atelier Douchez-Nicola, iniciando um percurso revolucionário que culminaria com sua consagração como um dos maiores nomes da arte têxtil brasileira. Suas obras dialogam com a abstração lírica, reunindo emoção e rigor. Artista de vocação generosa, também se destacou como agitador cultural e curador. Apaixonado pela arte plumária, ampliou com sensibilidade e erudição o território da arte contemporânea no Brasil.
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    Rio Profundo II, 2000


    Lã, fibras vegetais e pigmentos | 210 x 148 cm


    Coleção particular, São Paulo
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    Se a abstração informal afirmava a liberdade do gesto e a expressão da interioridade, a vertente construtiva nasce do desejo de ordem, clareza e estrutura. No Brasil, sua consolidação ocorre no final da década de 1940, em sintonia com um projeto mais amplo de modernização cultural e industrial. Em 1949, a exposição Do Figurativismo ao Abstracionismo, organizada por Léon Degand no recém-criado Museu de Arte Moderna de São Paulo, desempenha papel decisivo ao defender de modo sistemático a arte abstrata e deslocar o debate artístico da representação para a construção formal. Entre os artistas selecionados para a mostra – que incluía Kandinsky, Mondrian e Van Doesburg – estavam Samson Flexor e Waldemar Cordeiro, nomes que já apontavam para uma inflexão geométrica na produção nacional.


    No ano seguinte, em 1950, Max Bill realiza exposição no MASP e, em 1951, é premiado na 1ª Bienal de São Paulo, consolidando a presen-ça das ideias concretistas no ambiente artístico brasileiro. Herdeiro dos princípios da Bauhaus, Bill defendia a integração das artes e seu compromisso com a sociedade industrial – propostas coerentes com o imaginário desen-volvimentista do país naquele momento. Ainda em 1951, Samson Flexor funda, em São Paulo, o Ateliê Abstração, dedicado ao ensino da linguagem não figurativa. Pouco depois, em 1952, surge na mesma cidade o Grupo Ruptura, que adota diretrizes mais radicais e recusa a denominação “arte abstrata”.


    Inspirados nas formulações de Theo van Doesburg – para quem nada é mais concreto que um ponto ou uma linha –, seus integrantes defendiam a construção rigorosa da obra a partir de elementos reais da linguagem visual: planos, cores, ritmos e relações matemáticas. No Rio de Janeiro, em 1953, forma-se o Grupo Frente, que naquele momento, compartilhava os mesmos funda-mentos construtivos.


    Intelectualmente estruturados e sustentados por posições teóricas firmes, ambos os grupos realizam a 1ª Exposição Nacional de Arte Concreta, apresentada em 1956 em São Paulo e, depois, no Rio de Janeiro, mostra que evidenciou tanto as afinidades quanto as divergências entre eles. Gradualmente, as diferenças tornaram-se mais agudas, sobretudo quanto ao grau de racionalismo e ao papel da sensibilidade na construção da obra. O debate transformou-se em embate, numa tensão produtiva que iria se desdobrar no neoconcretismo.


    O construtivismo brasileiro, longe de ser mera importação europeia, integrou-se a um projeto cultural que buscava alinhar arte, indústria e modernidade. Se a abstração informal investigava a subjetividade, a abstração geométrica pretendia desenhar, com linhas e planos, a arquitetura de um futuro possível.

  


  
    Ivan


    Serpa


    Rio de Janeiro, RJ, 1923 – 1973

  


  
    Pintor, gravador, desenhista e professor. Em 1949 começou a ministrar aulas no Museu de Arte Moderna do Rio de Janeiro, atividade que se ampliou em 1952, quando teve entre seus alunos Lygia Pape e Hélio Oiticica. Reunindo em torno de si artistas em formação e teóricos como Mário Pedrosa, tornou-se o principal articulador da criação do Grupo Frente, mantendo sua liderança até a dissolução do grupo, em 1956. Inquieto, Serpa nunca se deixou prender ao concretismo, experimentando, ao longo de sua carreira, uma diversidade de linguagens estéticas, como o surrealismo, o tachismo e o expressionismo, sempre com resultados surpreendentes.
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    Rio, 1953


    Óleo sobre tela | 46,2 x 37,7 cm


    Fundação Edson Queiroz, Fortaleza

  


  
    Hélio


    Oiticica


    Rio de Janeiro, RJ, 1937 – 1980

  


  
    Artista performático, pintor e escultor. Hélio Oiticica é considerado, internacionalmente, um dos mais influentes artistas do século XX. Estudou pintura e desenho com Ivan Serpa no MAM-RJ, em 1954, e participou do Grupo Frente e do Grupo Neoconcreto. Sua obra caracteriza-se pelo experimentalismo que o levou gradualmente a sair da pintura para o espaço, criando obras para serem vestidas, como os Parangolés, e interativas e imersivas, como os Penetráveis. Seu trabalho foi acompanhado por densas formulações teóricas, textos e poesias. Em 2007, foi homenageado com a grande retrospectiva The Body of Color no Museum of Fine Arts, Houston, mostra que seguiu para o Tate Modern, em 2008.
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    Metaesquema, s.d.


    Guache sobre cartão | 41 x 50 cm


    Fundação Edson Queiroz, Fortaleza

  


  
    Lygia


    Clark


    Belo Horizonte, MG, 1920 – Rio de Janeiro, RJ, 1988

  


  
    Pintora, escultora e performer. Na década de 1950, Lygia Clark participou do Grupo Frente, tornando-se um dos principais nomes do movimento concreto. A partir de 1959, com o intuito de ultrapassar os limites da superfície, criou as Unidades e as Superfícies Moduladas, formadas por placas de madeira justapostas. Abandonando a bidimensionalidade, criaria a emblemática série Bichos, esculturas em metal com formas geométricas articuladas por dobradiças, com uma movimentação orgânica. São formas animadas, vivas, estruturas manipuláveis que se desdobram no espaço. A seguir, radicalizou a participação do espectador, criando experiências sensoriais que evoluíram para um processo terapêutico. Essas experiências são hoje consideradas um marco da arte internacional. Em 2014, o MoMA realizou a retrospectiva Lygia Clark – The Abandonment of Art.
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    Planos em Superfície Modulada Série B No I, 1958–1959


    Madeira pintada | 78 x 78 cm


    Coleção particular, São Paulo

  


  
    Milton


    Dacosta


    Niterói, 1915 – Rio de Janeiro, RJ, 1988

  


  
    Pintor, desenhista, gravador e ilustrador. Milton Dacosta ocupa um lugar único na história da arte brasileira. Sua obra, reflexiva, disciplinada e silenciosa, é, ao mesmo tempo, plena de densa emoção. Sem dar importância a elogios ou críticas, o artista sempre seguiu o caminho que lhe interessava. Assim, ele iniciou-se no neoimpressionismo, fez uma passagem pela pintura metafísica, para então dedicar-se ao cubismo cézanniano. A seguir, reduziu as formas até chegar ao concreto absoluto, para então voltar à figuração, completando seu ciclo criativo. Sem confrontos ou provocações, conseguiu conciliar contradições, e nesse equilíbrio inquieto, reside a potência de sua obra.
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    Composição Fundo Negro, 1957–1960


    Óleo sobre tela | 74 x 94 cm


    Fundação Edson Queiroz, Fortaleza

  


  
    Samson


    Flexor


    Soroca, Bessarábia, Rússia, 1907 – São Paulo, Brasil, 1971

  


  
    Pintor, desenhista, muralista e professor. Quando Flexor fixou-se no Brasil, em 1948, ele já era um artista maduro e de rica experiência artística, tornando-se um dos precursores do abstracionismo brasileiro. Seu Atelier Abstração formou artistas como Alberto Teixeira, Jacques Douchez e Norberto Nicola. O artista prezava a liberdade de criar e era avesso à ortodoxia concretista que pairava na cena artística dos anos 1950 no Brasil. Em seu trabalho, sempre buscou o dinamismo, através da combinação de linhas e planos, de diagonais cruzadas e de sutis intersecções de cor. Construída mediante o estudo e a aplicação de métodos renascentistas de proporção e harmonia, sua abstração é mais musical do que matemática. Na década de 1960, o artista aderiu à abstração informal e, em 1967, apresentou, na 9ª Bienal de São Paulo, a contundente série Bípedes.
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    Va et vient diagonal aux trois carrés, 1954


    Óleo sobre tela | 175 x 173 cm


    Coleção Gilberto Chateaubriand, MAM Rio

  


  
    Abraham


    Palatnik


    Natal, RN, 1928 – Rio de Janeiro, RJ, 2020

  


  
    Artista cinético, pintor e desenhista. O movimento sempre foi o cerne do trabalho de Abraham Palatnik, um dos maiores e mais emblemáticos artistas de nosso país. As obras desse artista-inventor são originárias de um processo meticulosamente construído para provocar ilusões. Nos relevos progressivos em cartão, ele investiga a vibração óptica e o deslocamento perceptivo por meio da sobreposição ritmada de planos geométricos, criando superfícies que parecem pulsar e expandir-se no espaço conforme o olhar do espectador se move. Após sua participação na 32ª Bienal de Veneza, em 1964, com objetos, aparelhos e criações que caminham entre o desenho e a escultura, Palatnik foi apontado pela crítica internacional como um dos pioneiros da arte cinética no mundo.
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    Sem título, 1991


    Relevo em cartão progressivo | 67 x 62 cm


    Coleção particular, São Paulo

  


  
    Luiz


    Sacilotto


    Santo André, 1924 – São Bernardo do Campo, SP, 2003

  


  
    
      Luiz Sacilotto é uma das figuras centrais do concretismo histórico no Brasil e um dos signatários do Manifesto Ruptura, de 1952. Sua produção artística tem extremo rigor, precisão e poder de síntese. Waldemar Cordeiro o considerava “a viga mestra da arte concreta”. Na fase inicial de sua obra construtiva, Sacilotto trabalhava contrapondo oposições: preto-branco, positivo-negativo, presença-ausência. Nos anos 1970, passou a usar a repetição programada de signos geométricos monocromáticos, maximizando a ambiguidade espacial e criando a ilusão ótica do movimento virtual. Na década de 1980, incorporou a cor à sua obra, com resultados surpreendentes. Como poucos, Sacilotto soube ampliar e expandir as possibilidades do movimento concreto, sem jamais renunciar a ele.
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    Concreção 8332


    Têmpera rhodopás sobre tela | 120 x 120 cm


    Museu de Arte Moderna do Rio de Janeiro
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    Ainda na década de 1950, diferentes países europeus assistem ao surgimento de grupos que, partindo da experiência concretista, reivindicam mudanças no estatuto da obra de arte. O rigor geométrico permanece como fundamento, mas já não basta. Propõem-se o dinamismo, o uso de novos materiais, a superação da obra única e, sobretudo, a participação ativa do espectador.


    Na França, a exposição Le Mouvement (1955), na Galerie Denise René, e posteriormente o GRAV – Groupe de Recherche d’Art Visuel –, com artistas como Julio Le Parc e Victor Vasarely, investigam o movimento real e virtual, os efeitos óticos e a ativação do público. Na Itália, Bruno Munari e artistas ligados à arte programmata, como Gianni Colombo, exploram estruturas móveis, luz e instabilidade perceptiva. Em todos esses contextos, observa-se um deslocamento decisivo: a obra deixa de ser objeto autônomo e fechado para tornar-se campo de experiência.


    Essas inquietações repercutem no Brasil e encontram aqui terreno fértil. Se o concretismo paulista afirmara a racionalidade construtiva e o cálculo formal, no Rio de Janeiro amadurece uma inflexão crítica. Em 1959, o Manifesto Neoconcreto, redigido por Ferreira Gullar, propõe superar o racionalismo estrito da arte concreta ao afirmar que a obra não é máquina nem objeto industrial, mas um “quase corpo”. Surge então a noção de “não objeto”, entendida não como negação da materialidade, mas como superação da dicotomia entre sujeito e objeto: a obra realiza-se na experiência, no encontro sensível entre forma e participante.


    Os Bichos, de Lygia Clark, inauguram essa virada ao propor estruturas articuláveis que só se completam na manipulação do público. A geometria torna-se móvel, relacional, orgânica. Em O Ovo, de Lygia Pape, a experiência sensorial sugere um rito de passagem, uma travessia corporal que desloca definitivamente a arte do plano contemplativo para o plano vivido. Hélio Oiticica, com os Parangolés, introduz estruturas vestíveis que só existem no corpo em movimento, incorporando dança, música e coletividade. A obra deixa de ser objeto para tornar-se acontecimento, ambiente, experiência compartilhada – e adquire também uma dimensão política ao inscrever-se no espaço social.


    O neoconcretismo, portanto, não foi fenômeno isolado, mas resposta singular a uma transformação internacional da arte no pós-guerra. Dialoga com as pesquisas cinéticas e participativas europeias, mas, no Brasil, essa inflexão adquire intensidade própria ao incorporar o corpo, o sensível e a dimensão existencial. Se o concretismo buscava a construção racional do mundo, o neoconcretismo devolveu à forma sua condição vivida, instaurando uma arte processual, participativa e aberta – profundamente brasileira e, ao mesmo tempo, universal.

  


  
    Lygia


    Clark


    Belo Horizonte, MG, 1920 – Rio de Janeiro, RJ, 1988

  


  
    
      [image: ]
    

  


  
    Bicho, 1963


    Alumínio | 28 x 30 x 20 cm


    Coleção Rose e Alfredo Setúbal, São Paulo
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    Willys


    de Castro


    Uberlândia, MG, 1926 – São Paulo, SP, 1988

  


  
    Pintor, gravador, desenhista, cenógrafo, figurinista e artista gráfico. Willys era um artista completo e complexo, articulando com excelência seus profundos conhecimentos em áreas diversas, como música, poesia, teatro e artes gráficas. Em meados da década de 1950, começou a trabalhar dentro dos paradigmas concretistas, mantendo certo isolamento do Grupo Ruptura. Em 1960, participou da 2ª Exposição de Arte Neoconcreta, no Rio de Janeiro, surpreendendo colegas e crítica com seus Objetos Ativos. Esses trabalhos são ripas recobertas por tela e fixadas perpendicularmente à parede, reduzindo o plano frontal da obra à espessura da madeira. Nesse espaço restrito, o artista distribui a cor em frações contíguas e complementares. A precisão absoluta de cada inserção convoca o olhar atento do espectador, permitindo-lhe fazer um giro de 180 graus em torno da peça. Pintura, escultura, relevo de parede ou objeto? Tudo isso e nada disso: algo inteiramente novo.
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    Objeto ativo, 1960


    Óleo sobre tela colada | 138 x 2,5 x 12 cm


    Coleção particular, São Paulo

  


  
    Lygia


    Pape


    Nova Friburgo, 1927 – Rio de Janeiro, RJ, 2004

  


  
    Gravadora, escultora, pintora, cineasta, performer, professora e artista multimídia. Pape é reconhecida internacionalmente como uma das mais importantes artistas do século XX. Integrante do Grupo Frente em 1952 e uma das signatárias do Manifesto Neoconcreto, de 1959, a artista exerceu plenamente a proposta de romper com os dogmas da arte tradicional, praticando a “liberdade de experimentação” por toda a sua vida. Seu trabalho não apenas questionou a abstração geométrica como enfatizou a participação do público, convocando-o através de todos os sentidos. Entre seus inúmeros trabalhos interativos estão O Livro da Criação (1959), Divisor (1968) e Roda dos Prazeres (1968). O Ovo (1967) propõe uma imersão sensorial na experiência do (re)nascimento. A artista seguiu em plena atividade até o final de sua vida, produzindo, em 2002, a emblemática Ttéia, obra síntese de toda a sua produção.
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    O Ovo, 1967


    Performance na Barra da Tijuca, Rio de Janeiro

  


  
    Hélio


    Oiticica


    Rio de Janeiro, RJ, 1937 – 1980
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    Parangolé P4, Capa 1, 1964


    Performance

  


  
    Lygia


    Clark


    Belo Horizonte, MG, 1920 – Rio de Janeiro, RJ, 1988
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    Máscara Abismo, 1967


    Fase: Não Arte – Objetos Sensoriais


    Associação Cultural “O Mundo de Lygia Clark”
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    Em 1964, o golpe civil-militar instaurou no Brasil uma ditadura que se prolongaria por duas décadas. Foi um período de repressão política, censura e violência, mas também de extraordinária vitalidade cultural. Na música, no cinema, no teatro e na literatura, consolidaram-se linguagens experimentais e críticas. Nas artes plásticas, a vanguarda, que já vinha tensionando os limites do objeto artístico por meio do happening e da performance, despede-se do predomínio da abstração e aproxima-se da Nova Figuração, em diálogo com a Pop Art internacional.


    Surgida na Inglaterra e nos Estados Unidos, a Pop Art redescobre a figuração, incorporando ao campo artístico a estética do cinema, das histórias em quadrinhos, da publicidade e da cultura de massa. Seu repertório visual era o cotidiano urbano, os ícones midiáticos e os objetos do consumo. No Brasil, essa incorporação assumiu inflexão própria. Diante da ditadura e da repressão, a Nova Figuração revestiu-se de conteúdo político explícito, fazendo eco tanto às convulsões internacionais quanto às urgências locais.


    A exposição Opinião 65, realizada no Museu de Arte Moderna do Rio de Janeiro, marcou simbolicamente essa virada. Reunindo artistas brasileiros e estrangeiros, o evento evidenciou uma produção que assumia posicionamento diante da realidade social e política do país. No Rio de Janeiro, nomes como Rubens Gerchman, Glauco Rodrigues e Carlos Vergara articulam uma linguagem que aproxima cultura de massa, identidade nacional e crítica social.


    Em São Paulo, a vertente assume um tom igualmente combativo. Antonio Henrique Amaral transforma a banana, fruto-símbolo do país tropical, em metáfora da violência e da tortura; Wesley Duke Lee explora a apropriação e a ironia, e Claudio Tozzi dialoga com o imaginário urbano e os conflitos ideológicos do período.


    Mais do que mera adaptação da Pop Art, a Nova Figuração brasileira constitui reflexão crítica sobre a construção da identidade nacional. A apropriação de imagens históricas e populares, frequentemente reelaboradas em chave irônica ou paródica, antecipa discussões contemporâneas sobre memória, colonialidade e representação. O interesse pelas camadas populares e pelas dinâmicas do cotidiano urbano revela uma abordagem crítica dos mecanismos de visibilidade social no Brasil. Ao mesmo tempo, a permanência de estigmas coloniais e a desigualdade estrutural tornam-se temas recorrentes, assim como o questionamento da censura, da violência institucional e da tortura.


    Em meados da década de 1970, essa explosão criativa começa a perder fôlego. A intensificação da repressão, o exílio de intelectuais e artistas e o contexto do chamado “milagre econômico” produzem um ambiente de desencanto que dialoga com o esgotamento das utopias pós-1968 no cenário internacional. Ainda assim, a Nova Figuração deixou como legado uma arte que soube transformar a imagem cotidiana em campo de resistência – instaurando um pensamento visual crítico que ecoa até o presente.

  


  
    Rubens


    Gerchman


    Rio de Janeiro, RJ, 1942 – São Paulo, SP, 2008

  


  
    Pintor, desenhista, gravador e escultor. Rubens Gerchman é um dos mais importantes representantes da Nova Figuração. O artista trouxe para suas telas a vida real do povo das cidades brasileiras, com suas dificuldades, pobreza e confusão. Pintou desajeitadas misses em concursos, feios jogadores de futebol, personagens de telenovelas e tragédias suburbanas, como a história real de Lindonéia, que se matou por amor e virou notícia de jornal. Na série Desaparecidos, ele denunciava, de forma bem explícita, os desmandos da ditadura. A partir dos anos 1980, seu trabalho tornou-se mais colorido e gestual, aproximando-o das correntes do neoexpressionismo.
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    Lindonéia, a Gioconda do subúrbio, 1966


    Acrílica, vidro bisotê e colagem sobre madeira | 90 x 90 cm


    Coleção Gilberto Chateaubriand, MAM Rio

  


  
    Glauco


    Rodrigues


    Bagé, RS, 1929 – Rio de Janeiro, RJ, 2004

  


  
    Pintor, ilustrador, desenhista, gravador e cenógrafo, foi um dos expoentes das artes da vanguarda brasileira. Participou ativamente da cena artística de sua cidade natal, onde criou o Clube de Gravura de Bagé, ao lado de Glênio Bianchetti e Danúbio Gonçalves. Nos anos 1970, sua obra se apropria do imaginário brasileiro, incluindo lendas indígenas, imagens acadêmicas, a praia e o carnaval, propondo uma crítica ácida e bem-humorada sobre o Brasil. Em 2013, o crítico internacional Nicolas Bourriaud apresentou um significativo conjunto de obras do artista na exposição L’Ange de L’Histoire, na École de Beaux-Arts de Paris, e organizou, em 2019, uma sala especial do artista na Bienal de Istambul.
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    Pau-Brasil, 1974


    Acrílica sobre tela | 70 x 50 cm


    Coleção particular, Rio de Janeiro

  


  
    Antonio Henrique


    Amaral


    São Paulo, SP, 1935 – 2015

  


  
    Pintor, gravador e desenhista. Formou-se no campo da gravura, em que desenvolveu uma obra que tensionava figuração e abstração. A partir das mudanças políticas dos anos 1960, sua obra enveredou para temas como violência e sexo, como forma de questionar o autoritarismo da época. Entre 1968 e 1975, realizou a emblemática série Bananas, na qual utilizava a fruta como uma metáfora para representar o povo, aludindo às torturas e agressões, através da inserção nas imagens de garfos, facas e cordas. Para acentuar a tensão, o artista utilizava recursos fotográficos, como o close-up, criando pinturas quase hiper-realistas, com um resultado contundente e visceral.
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    Campo de Batalha 3, 1973


    Óleo sobre tela | 153 x 183 cm


    Coleção particular, São Paulo

  


  
    Wesley


    Duke Lee


    São Paulo, SP, 1931 – 2010

  


  
    Desenhista, gravador, artista gráfico e professor. Viajou para os Estados Unidos no início dos anos 1950, para estudar artes gráficas. A experiência no país foi fundamental para o pensamento do artista, que se interessou pela nascente Pop Art e pelas ideias de Marcel Duchamp, tornando-se o pioneiro na incorporação dos temas e da linguagem pop no Brasil. Em 1963, considerando-se marginalizado pela crítica brasileira, fundou o movimento realismo mágico. Promoveu ações polêmicas que se tornaram emblemáticas, como a realização de happenings e exposições participativas. Em 1966, criou a Rex Gallery com os artistas Geraldo de Barros, Nelson Leirner, José Resende, Carlos Fajardo e Frederico Nasser. Seus trabalhos-ambientes são considerados precursores das instalações.
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    A Zona: para Norman Brown (professor de Clássicos), 1964–1965


    Óleo sobre tela | 115,5 x 115,5 cm


    Coleção particular, Rio de Janeiro

  


  
    Claudio


    Tozzi


    São Paulo, SP, 1944

  


  
    Pintor. Iniciando a carreira como artista gráfico, suas primeiras obras têm forte acento de Pop Art, representando e ressignificando diversos símbolos da sociedade de consumo e utilizando-os como crítica social. Trabalha com temáticas políticas e urbanas, utilizando com frequência novas técnicas em seus trabalhos. É um dos mais destacados artistas da Nova Figuração. A partir da década de 1980, volta-se para a pesquisa com a forma e a cor, explorando as possibilidades da retícula e do recorte.
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    Astronauta, 1969


    Liquitex sobre Duratex | 120 x 120 cm


    Acervo Galeria Mayer Mizrahi, São Paulo

  


  
    Carlos


    Vergara


    Santa Maria, RS, 1941

  


  
    Gravador, fotógrafo e pintor. Radicado no Rio de Janeiro, participou das mostras Opinião 65 e 66, e foi um dos organizadores da mostra Nova Objetividade Brasileira em 1967. Suas obras nesse período são alinhadas à estética vibrante da Pop Art, com o uso de materiais então inovadores, como o plástico, e a utilização de técnicas gráficas herdeiras dos quadrinhos, mas com resultados imbuídos de denúncia política. Nos anos 1970, dedicou-se também a outros tipos de suporte, como fotografia e filmes Super-8. A partir dos anos 1980, debruça-se sobre o estudo de pigmentos naturais retirados de minérios, num exercício de experimentação.
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    Autorretrato com Índios Carajás, 1968


    Acrílica sobre tela | 130 x 90 cm


    Coleção Gilberto Chateaubriand, MAM Rio

  


  
    
      [image: ]
    

  


  
    O escritor e poeta Ferreira Gullar disse certa vez que “a arte existe porque a vida não basta”. A história confirma a afirmação: a arte atravessa todas as sociedades, das mais ancestrais às mais complexas, da Idade da Pedra ao século XXI. Sob essa perspectiva, tornam-se estéreis as discussões que pretendem estabelecer fronteiras rígidas entre arte erudita e arte popular, distinções frequentemente mais ligadas a hierarquias sociais do que a diferenças reais de potência criadora.


    A expressão arte espontânea mostra-se mais precisa do que o termo “arte popular” para sublinhar a dimensão subjetiva e autoral das produções aqui apresentadas. São artistas que, sem educação formal ou condições materiais favoráveis, responderam a um chamado interno incontornável para a criação. Movidos por uma necessidade vital de expressão, elaboraram linguagens próprias, alheias a programas estéticos instituídos, mas profundamente enraizadas na experiência cotidiana. Suas obras não nascem de teorias ou manifestos, mas de memórias, crenças, afetos e urgências pessoais.


    A pintura e a escultura, em barro ou madeira, constituem os meios privilegiados dessa produção. São obras originais que frequentemente unem o cotidiano à religiosidade, atravessadas por temas como a fé, o ser humano, os animais, o lúdico e o fantástico. Nelas, as tradições católicas convivem com crendices, superstições e práticas sincréticas. Vida e transcendência entrelaçam-se em narrativas visuais diversas: negras, brancas, indígenas, caboclas e caipiras.


    O cotidiano, com seus rituais de nascimento e morte, casamento e maternidade, festas populares e cenas de trabalho, transforma-se em crônica imagética. Muitas vezes há um humor aparentemente ingênuo, mas atravessado por ironia sutil; um encanto que não exclui intensidade expressiva; uma sensualidade discreta que emerge das figuras femininas e da celebração da vida comunitária. São obras construídas com um refinamento próprio, nascido da observação sensível e da experiência direta.


    Parte integrante da vida da pessoa do campo, os animais ocupam lugar central nesse universo visual e surgem tanto em sua dimensão doméstica quanto selvagem, compondo cenas que oscilam entre o real e o mítico. O trabalho árduo da terra é também muito representado, com dignidade e inventividade formal.


    Mais do que categorias fixas, a arte espontânea revela trajetórias individuais marcadas por intensidade inventiva. À margem das instituições, esses artistas inscreveram no panorama cultural brasileiro visões originais, carregadas de emoção e autenticidade poética. Suas obras não apenas documentam modos de vida, mas reinventam o mundo a partir de um olhar próprio – afirmando que a criação artística é, antes de tudo, uma necessidade humana fundamental.

  


  
    Licídio


    Lopes


    Salvador, BA, 1899 – 1987

  


  
    Autodidata, desenvolveu uma obra que é uma crônica da vida da cidade, especialmente do Bairro Vermelho, onde vivia. Na década de 1950, pintou festas, feiras, assuntos religiosos, a vida de pescadores e fatos ligados ao mar.
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    Sem título, s.d.


    Óleo sobre tela | 51 x 63 cm


    Coleção particular, Rio de Janeiro

  


  
    Agostinho


    Batista de Freitas


    Campinas, 1927 – São Paulo, SP, 1997

  


  
    Começou a pintar na década de 1950, vendendo suas obras no Viaduto do Chá, em São Paulo, onde foi descoberto por Pietro Maria Bardi, então diretor do MASP. Em 1966, participou da Bienal de Veneza com José Antônio da Silva e Francisco da Silva.

  


  
    Sua obra aborda principalmente a paisagem urbana da cidade de São Paulo, destacando-se pela qualidade de composição e perspectiva. Suas pinturas são muito luminosas, com imagens nítidas e detalhes precisos.
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    São Paulo, 1989


    Óleo sobre tela | 80 x 100 cm


    Acervo Brasiliana, São Paulo

  


  
    Zezinha


    Turmalina, MG, 1968

  


  
    Maria José Gomes da Silva integra a tradição ceramista do Vale do Jequitinhonha, uma das regiões mais emblemáticas da arte popular brasileira. Inserida desde cedo no universo do barro, desenvolveu uma produção marcada pela delicadeza formal e pela força simbólica das figuras femininas. Suas esculturas apresentam mulheres altivas, mães com filhos e noivas, sempre delicadas e serenas, com roupas e adornos minuciosamente elaborados. A superfície da argila é muitas vezes enriquecida por pinturas sutis, deixando sempre presente a tonalidade natural do barro, revelando cuidado e intimidade com o material. Cada figura parece guardar uma história silenciosa, memória de trabalho, fé e resistência, reafirmando a centralidade da mulher na permanência dessa tradição ceramista.
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    Sem título, s.d.


    Barro policromado | 80 x 30 cm


    Coleção particular, Rio de Janeiro

  


  
    Mestre


    Vitalino


    Caruaru, PE, 1909 – 1963

  


  
    Ainda criança, com as sobras do barro usado por sua mãe na produção de utensílios para serem vendidos na feira de Caruaru, começou a modelar pequenos animais como seus brinquedos. Nos anos 1920, fazia utilitários, e, na década de 1930, começou a criar pequenas esculturas narrativas, com cenas do cotidiano nordestino. Com o sucesso de suas peças, fundou uma comunidade de artesãos, exercendo enorme influência sobre os ceramistas da região, que adotaram seu estilo e temas, repetidos até hoje.
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    Procissão, s.d.


    Barro cozido policromado | 21,5 x 11 cm


    Coleção particular, Rio de Janeiro

  


  
    Maria


    Auxiliadora


    Campo Belo, MG, 1935 – São Paulo, SP, 1974

  


  
    De família de ex-escravizados, destacou-se pela originalidade de uma pintura que uniu cotidiano, religiosidade e cultura popular em composições vibrantes, frequentemente enriquecidas pelo uso de massas espessas e aplicações de materiais que conferem relevo às superfícies. Autodidata, construiu uma iconografia marcada por figuras femininas, festas populares, cenas de trabalho e elementos ligados às tradições afro-brasileiras, sempre representados com forte presença da cor. Sua produção revela uma surpreendente intensidade inventiva, pois não apenas documenta visualmente práticas culturais, mas reinterpreta-as de forma singular, atribuindo-lhes dimensão afetiva e simbólica.
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    Colheita, 1973


    Óleo sobre tela | 55 x 74 cm


    Coleção particular, Rio de Janeiro

  


  
    Heitor


    dos Prazeres


    Rio de Janeiro, RJ, 1898 – 1966

  


  
    Autodidata, o artista construiu uma pintura em que cor, ritmo e movimento se articulam como extensões visuais de sua experiência como compositor e sambista. Suas telas apresentam uma paleta de cores intensas e puras, que se combinam em contrastes, ampliando a sensação de vitalidade das cenas representadas. O movimento é sugerido tanto pela disposição rítmica das figuras quanto pela repetição de linhas curvas, que parecem pulsar em sintonia com o compasso do samba. Ao representar o povo negro e suas práticas culturais sem idealização, Heitor dos Prazeres inseriu no circuito das artes visuais brasileiras uma iconografia de resistência e afirmação, borrando fronteiras entre erudito e popular. Sua pintura vibra como prolongamento da música, numa linguagem plástica de grande potência expressiva.
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    Sem título, s.d.


    Óleo sobre tela | 50 x 62 cm


    Coleção particular, Rio de Janeiro

  


  
    Chico


    da Silva


    Alto Tejo, AC, 1910 – Fortaleza, CE, 1985

  


  
    Pintor e desenhista nascido no coração do Acre, Francisco Domingues da Silva tornou-se um patrimônio cearense. Começou a rabiscar seus primeiros desenhos a carvão e giz em muros da cidade de Fortaleza. Foi descoberto pelo crítico e artista francês Jean-Pierre Chabloz, que o incentivou a trabalhar com guache e organizou suas primeiras exposições. Seu trabalho remete a lendas amazônicas, recordações da infância, ritos e práticas mágicas, transpostos para a pintura através de símbolos inventivos, criando um universo fabuloso, colorido, rico e de estilo inconfundível.
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    Sem título, 1984


    Óleo sobre tela | 100 x 150 cm


    Coleção particular, São Paulo

  


  
    José Antônio


    da Silva


    Sales Oliveira, 1909 – São Paulo, SP, 1996

  


  
    A personalidade conturbada de José Antônio da Silva é a chave para compreender seu percurso pictórico inusitado. Trabalhador pobre e iletrado, considerado louco por viver pintando cenas em papelões, ele foi descoberto, em 1946, num salão de arte em São José do Rio Preto, pelos críticos Lourival Gomes Machado e Paulo Mendes de Almeida e pelo filósofo João Cruz Costa. A seguir, Pietro Maria Bardi consolidou sua presença na cena artística nacional. Em sua obra, imagens cotidianas do interior surgem inicialmente mais figurativas. Ao longo de seu desenvolvimento artístico, vão se tornando mais sucintas e geométricas, com uma paleta de cores vasta e audaciosa, em que o expressionismo dá vazão a boiadas enigmáticas e plantações reduzidas a linhas que se encontram com o horizonte.
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    Corcovado, 1960


    Óleo sobre tela | 72,5 x 102 cm


    Coleção particular, São Paulo

  


  
    Antonio


    Poteiro


    Santa Cristina da Pousa, Portugal, 1925 – Goiânia, Brasil, 2010

  


  
    Pintor, ceramista e escultor. Antonio Batista de Sousa nasceu em Portugal e imigrou ainda criança para o Brasil, fixando-se em Goiânia, onde construiu sua trajetória artística. Autodidata, iniciou-se na cerâmica utilitária antes de expandir sua produção para a escultura e, depois, para a pintura, linguagem na qual alcançou reconhecimento como artista. Poteiro construiu uma poética própria, na qual memória, religiosidade e imaginação se entrelaçam, afirmando a força expressiva do gesto autodidata e a vitalidade da cultura popular brasileira. Sua obra transita entre o sagrado e o popular, reunindo cenas bíblicas, festas, músicos e personagens do cotidiano. O espaço de suas telas é densamente preenchido por figuras que compartilham um mesmo gesto, um mesmo movimento, criando uma estética do múltiplo, em que a repetição se torna forma de permanência. O excesso visual não é ruído: é celebração, e nele se reconhece um mundo onde a beleza está na insistência do cotidiano e no milagre do comum.
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    Cavalhadas de frente, 1988


    Óleo sobre tela | 60 x 70 cm


    Coleção particular, São Paulo
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    A arte conceitual emerge, na segunda metade do século XX, como uma das mais decisivas inflexões da história da arte ocidental, ao questionar a centralidade da obra como objeto visual autônomo. Durante séculos, a tradição artística esteve fundamentada em valores como composição, domínio técnico, estudo da cor e uso da luz. A vertente conceitual desloca esse eixo: o que passa a definir a obra não é sua materialidade, mas a ideia que a estrutura. A arte deixa de ser prioritariamente um fenômeno ótico para tornar-se operação mental e reflexiva. O espectador, convocado a pensar, abandona a posição passiva da contemplação e torna-se agente interpretativo.


    O precursor dessa transformação é Marcel Duchamp. Em 1917, ao submeter um urinol ao Salão dos Artistas Independentes, sob o título Fonte, inaugura o conceito de ready-made: o deslocamento de um objeto comum de seu contexto funcional para o campo da arte. Com esse gesto, Duchamp não apenas amplia o repertório formal da arte, mas redefine seu estatuto ontológico, demonstrando que a escolha e a intenção são suficientes para instaurar o campo artístico.


    Na década de 1960, essas premissas ganham dimensão internacional. O Grupo Fluxus difunde uma prática que integra arte e vida, valoriza a ação efêmera e questiona os sistemas institucionais de legitimação. A obra pode assumir a forma de instrução, gesto, intervenção ou proposição. A materialidade torna-se contingente; o conceito, central.


    No Brasil, a arte conceitual desenvolve-se em diálogo com esse contexto internacional, mas assume características próprias, especialmente diante da realidade política da ditadura militar. A produção conceitual brasileira frequentemente articula reflexão estética e posicionamento crítico, operando tanto no campo simbólico quanto no espaço social.


    Em alguns casos, a conotação política torna-se explícita, como nas estratégias de infiltração de mensagens que tensionam os mecanismos de poder. Em outros, a crítica dirige-se ao próprio sistema da arte, questionando seus dispositivos de visibilidade, legitimação e mercado. Há também proposições que deslocam a experiência para o campo sensorial, convocando o corpo e a percepção como espaços de significação. Em certas investigações, a obra estrutura-se como jogo intelectual com o espectador, instaurando ambiguidade e instabilidade interpretativa. Por fim, a incorporação do cotidiano, muitas vezes apresentado de forma inusitada, revela a potência poética de situações aparentemente banais.


    A arte conceitual amplia o entendimento do que pode constituir uma obra de arte. Ao privilegiar o pensamento, a proposição e a experiência, instaura um campo no qual arte, linguagem e realidade tornam-se indissociáveis. Mais do que estilo, trata-se de uma atitude crítica: a afirmação de que a arte é, antes de tudo, um modo de problematizar o mundo.

  


  
    Cildo


    Meireles


    Rio de Janeiro, RJ, 1948

  


  
    Artista multimídia. Reconhecido internacionalmente, par-ticipou de exposições como a Documenta de Kassel e realizou mostras em instituições como o Museo Reina Sofía e o Museu de Arte Moderna de Nova York. Em 2008, o Tate Modern apresentou ampla retrospectiva de sua obra. Transitando entre instalação, objeto, desenho e proposições conceituais, desenvolve trabalhos que articulam reflexão estética e crítica política, social e econômica. Suas estratégias operam por deslocamentos simbólicos e intervenções nos circuitos de circulação, ativando a consciência do espectador e reafirmando a arte como instrumento de pensamento.
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    Inserções em Circuitos Ideológicos: Projeto Coca-Cola, 1970


    Garrafa de Coca-Cola, decalque em silk screen | Intervenção

  


  
    Anna Maria


    Maiolino


    Scalea, Itália, 1942

  


  
    Artista multimídia. Imigrou ainda jovem para a América Latina, vivendo na Venezuela antes de fixar-se no Brasil, em 1960. Sua trajetória desenvolve-se em diálogo com a Nova Figuração e a arte conceitual, expandindo-se por desenho, gravura, vídeo, performance e escultura. Sua produção articula memória, linguagem, corpo e política, incorporando gestos repetitivos e elementos do cotidiano que evocam trabalho, silêncio e resistência. A experiência do exílio e a condição feminina atravessam sua obra com densidade poética e crítica. Em 2024, recebeu o Leão de Ouro pelo conjunto da obra na 60ª Bienal de Veneza, consolidando sua relevância internacional.
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    Arroz e feijão, 1979


    Instalação

  


  
    Regina


    Silveira


    Porto Alegre, RS, 1939

  


  
    Artista multimídia, pesquisadora e professora. Desde a década de 1960 desenvolve uma produção marcada pela investigação dos mecanismos de representação e dos sistemas de poder da imagem. Utiliza desenho, gravura, fotografia, instalação e recursos digitais para criar situações que exploram sombras distorcidas, perspectivas ilusórias e deslocamentos espaciais. Sua obra problematiza a relação entre realidade e representação, questionando também os dispositivos institucionais de legitimação da arte. Com sólida inserção internacional, construiu trajetória pautada por rigor conceitual e reflexão crítica do olhar.
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    Biscoito, 1976


    Performance

  


  
    Lygia


    Pape


    Nova Friburgo, 1927 – Rio de Janeiro, RJ, 2004

  


  
    Artista multimídia, gravadora e cineasta. Integrante do Movimento Neoconcreto, participou ativamente da redefinição do estatuto da obra de arte ao enfatizar a experiência sensível e a participação do público. Sua produção percorre gravura, livro-objeto, filme e instalação, articulando rigor construtivo e experimentação poética. Ao expandir a geometria para o campo do sensorial, instaurou situações em que luz, tempo e movimento tornam-se elementos centrais. Sua trajetória consolidou-se como referência fundamental na arte brasileira e internacional do século XX.
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    Roda dos Prazeres, 1968


    Performance

  


  
    Waltercio


    Caldas


    Rio de Janeiro, RJ, 1946

  


  
    Escultor, desenhista, artista gráfico e cenógrafo. Com presença constante em museus e eventos internacionais, sua produção investiga as estruturas da percepção e os limites da representação. Utiliza uma diversidade de materiais com precisão formal e rigor conceitual, estabelecendo relações entre peso e leveza, densidade e transparência, presença e ausência. Suas obras instauram situações espaciais nas quais o vazio assume função construtiva, convidando o olhar a reorganizar-se e a repensar o visível.
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    Como imprimir sombras, 2012


    Acrílico moldado e gravado | 32 x 23 x 5 cm


    Edição de 40, produzida exclusivamente para Carbono Galeria
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    Nos anos 1980, com o fim da ditadura militar e a brisa da redemocratização soprando sobre o país, uma nova geração de artistas tomou de assalto o cenário cultural brasileiro. Era a Geração 80, marcada por um retorno exuberante à pintura, ao gesto livre e à subjetividade. Após anos de predomínio da arte conceitual e das linguagens mais racionalizadas, essa geração trouxe de volta o prazer do gesto, da cor e da figura. Queriam fazer da arte o retrato de si e do Brasil – um Brasil em construção, pulsando entre o passado e a promessa.


    O crítico Marcus de Lontra Costa, mentor e curador da emblemática exposição Como Vai Você, Geração 80?, descreveu o período como uma “festa para um país que não houve”. Os artistas se inspiravam na transvanguarda italiana e no neoexpressionismo alemão, mas traduziam essas influências com cores tropicais e referências locais, sem medo da intensidade ou da emoção.


    A Bienal de São Paulo de 1985, curada por Sheila Leirner, consagrou esse momento com a famosa “Grande Tela”, onde a pintura ressurgia como linguagem central – entre a celebração e a crítica. A arte brasileira voltava a ocupar espaço no circuito internacional, irradiando um novo fôlego criativo.


    Entre os nomes dessa geração, apresentamos Beatriz Milhazes, que traria à abstração uma paleta vibrante inspirada na cultura popular e na ornamentação brasileira; João Câmara, com suas narrativas pictóricas de cunho histórico e político; Leonilson, cuja obra lírica e confessional viria a se tornar uma das mais poéticas do período; e Adriana Varejão, que exploraria temas como o corpo, a memória e a colonização, costurando tradição e ruptura em superfícies ora pictóricas, ora escultóricas.


    O grupo, embora disperso ao longo da década, deixou sementes profundas que floresceriam nas gerações seguintes, marcando um capítulo decisivo para a arte contemporânea do país.

  


  
    Beatriz


    Milhazes


    Rio de Janeiro, RJ, 1960

  


  
    Artista fundamental na arte contemporânea brasileira e internacional, integrou, no início de sua carreira, a Geração 80. Tendo o ornamento como motivo central, suas composições são multicoloridas, complexas e plenas de referências, que vão do barroco ao popular, de elementos de arte moderna a embalagens. Desenvolveu um sistema de trabalho, que chama de monotransfer, em que pinta sobre uma folha de plástico transparente e depois decalca, transferindo o elemento pintado para a tela, um procedimento que abre possibilidades compositivas extraordinárias. Esteve em cartaz entre março e setembro de 2025 com uma grande exposição no Guggenheim de Nova York.

  


  
    
      [image: ]
    

  


  
    Tonga III, 1994


    Acrílica sobre tela | 124 x 122 cm


    Coleção Sofia e Sergio Fadel Lobão, Rio de Janeiro

  


  
    João


    Câmara Filho


    João Pessoa, PB, 1944

  


  
    Nas décadas de 1970 e 1980, João Câmara destacou-se nacionalmente por suas séries monumentais, como Cena Brasileira e Dez Casos de Amor e uma Pintura de Câmara, nas quais combina história, memória e crítica social com um domínio técnico apurado. Sua linguagem é figurativa, teatral e densamente simbólica, dialogando com o barroco, o realismo mágico e a literatura. Câmara também explora temas como o autoritarismo, os bastidores do poder e os dilemas das relações humanas e da identidade brasileira. Suas obras estão presentes em importantes coleções públicas e privadas no Brasil e no exterior. Vive e trabalha no Recife, onde mantém um ateliê de produção intensa e contínua.
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    Terceto, 1980


    Óleo sobre tela | 110 x 80 cm


    Acervo REC Cultural, Recife

  


  
    Leonilson


    Fortaleza, CE, 1957 – São Paulo, SP, 1993

  


  
    Reconhecido por sua obra singular e autobiográfica, Leonilson nasceu em Fortaleza, mas mudou-se ainda criança para São Paulo. Na juventude, integrou-se à chamada Geração 80. A poética de Leonilson trata de sua existência e revela sentimentos, alegrias, conflitos e dúvidas. São questões pessoais, mas tão inerentes à subjetividade humana que se tornam universais. A palavra é fundamental na obra do artista, que, além da pintura e do desenho, se utiliza, muitas vezes, da delicadeza do bordado para escrevê-las. Quando descobre ser portador do vírus HIV, sua obra se transforma num diário, no qual retrata suas angústias e os medos, a convivência com a doença e o impacto dela em sua vida.
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    Jogos Perigosos, 1990


    Acrílica sobre tela | 60 x 50 cm


    Coleção particular, Rio de Janeiro

  


  
    Adriana


    Varejão


    Rio de Janeiro, RJ, 1964

  


  
    Uma das mais destacadas figuras do circuito nacional e internacional das artes, Varejão iniciou seu percurso na Geração 80, ao lado de Beatriz Milhazes, Luiz Zerbini, Daniel Senise e Leda Catunda. A pintura constitui o campo maior de sua produção, que, entretanto, incorpora elementos de outras linguagens, como a escultura e a cerâmica. Em obras viscerais, a artista mescla elementos barrocos a representações contemporâneas, questionando as relações sociais construídas em nosso passado colonial. Esteve em cartaz entre abril e setembro de 2025 em uma exposição junto com a pintora luso-britânica Paula Rego no recém-inaugurado Centro de Arte Moderna Gulbenkian, em Lisboa.
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    Forro, 1989


    Técnica mista sobre tela | 180 x 170 cm


    Coleção Sofia e Sergio Fadel Lobão, Rio de Janeiro
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    Nas primeiras décadas do século XXI, a arte contemporânea brasileira consolida sua inserção no circuito internacional de maneira estrutural. A participação contínua em bienais, feiras e coleções estrangeiras, aliada à atuação de galerias com alcance global, transforma a presença brasileira de episódica em sistemática. A produção nacional deixa de ocupar posição periférica para atuar como interlocutora ativa no debate artístico internacional.


    Essa inserção não implica homogeneização estética, mas ampliação estratégica de linguagens. A arte contemporânea caracteriza-se pela hibridação de técnicas e meios: pintura que incorpora procedimentos fotográficos e digitais; fotografia construída como encenação ou instalação; escultura expandida em ambientes imersivos; colagem, apropriação e impressão industrial coexistindo com gestos manuais. As fronteiras entre meios tornam-se fluidas – o que prevalece é a lógica conceitual do projeto.


    A pintura mantém relevância, mas em diálogo com design, cultura visual global e revisões históricas. A fotografia ultrapassa o registro para tornar-se construção crítica da imagem. A escultura amplia-se para o campo instalativo e espacial, explorando materiais industriais, orgânicos ou tecnológicos. A tecnologia, da impressão digital à modelagem virtual, integra-se ao fazer artístico sem suprimir o valor do processo manual.


    No plano conceitual, três eixos se destacam: a revisão crítica da história e da identidade nacional; a problematização dos sistemas de arte e seus mecanismos de visibilidade; e a investigação da experiência sensível em contextos híbridos. Questões como memória, colonialidade, ecologia e circulação de imagens articulam-se a partir de perspectivas locais com alcance global.


    Entre 2000 e 2020, a arte brasileira afirma-se não por uma estética dominante, mas por sua pluralidade e capacidade de operar simultaneamente no local e no internacional, no material e no digital, no histórico e no experimental. Trata-se de um campo dinâmico, em permanente negociação entre tradição, mercado, política e inovação, plenamente integrado ao panorama contemporâneo global.

  


  
    Beatriz


    Milhazes


    Rio de Janeiro, RJ, 1960
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    Os pares, 1999


    Acrílica sobre tela | 248,3 x 315,3 cm


    Coleção particular, Rio de Janeiro

  


  
    Gonçalo


    Ivo


    Rio de Janeiro, RJ, 1958

  


  
    Pintor, desenhista e poeta. Filho do escritor Lêdo Ivo, Gonçalo Ivo desenvolveu trajetória marcada pela investigação da cor, da luz e da tradição pictórica ocidental. Viveu longos períodos na Europa, especialmente em Paris, o que ampliou seu diálogo com a história da pintura e com a paisagem mediterrânea. Sua obra caracteriza-se por uma pesquisa cromática refinada e por composições que oscilam entre abstração e evocação simbólica. Ao longo de sua carreira, construiu uma pintura contemplativa, na qual matéria e luminosidade se articulam como campo sensível de experiência visual.
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    Pano da Costa, 2007


    Óleo sobre tela | 97 x 195 cm


    Coleção particular, São Paulo

  


  
    Daniel


    Senise


    Rio de Janeiro, RJ, 1955

  


  
    Pintor, gravador e artista multimídia. Seus primeiros trabalhos se inserem no retorno à pintura, que marca a Geração 80, e são permeados por intensa dramaticidade e expressão. Gradualmente, a figura perde o protagonismo e a gama de cores se expande em sua obra. Seu percurso artístico é marcado pela experimentação e deriva para questões intrínsecas ao olhar e à percepção, mediadas por suas relações com o fazer artístico. Assim, passa a incluir em sua pesquisa outros materiais, como lençóis, texturas de piso e resquícios de outras telas.
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    Sem título, 2023


    Colagem de capas de livro sobre placa de alumínio | 85 x 85 cm


    Coleção particular, São Paulo

  


  
    Vania


    Mignone


    Campinas, SP, 1967

  


  
    A artista desenvolve uma pintura expandida que tensiona geometria, repetição e cultura visual popular brasileira. Sua obra incorpora cores vibrantes, padrões ornamentais e, por vezes, textos e imagens que evocam o universo cotidiano e afetivo do imaginário popular, incluindo referências à estética kitsch e às visualidades periféricas. Ao apropriar-se de elementos ligados ao consumo, à decoração doméstica e a repertórios considerados de “mau gosto” pelas hierarquias tradicionais, constrói um campo visual que oscila entre ironia e celebração. Sua produção articula humor, crítica e refinamento formal, afirmando a potência poética do popular no contexto contemporâneo.

  


  
    
      [image: ]
    

  


  
    Sem título, 2025


    Acrílica e colagem sobre MDF | 30 x 30 x 10 cm | Edição única


    Coleção particular, São Paulo
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    Albano


    Afonso


    São Paulo, SP, 1964
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    Da série Cristalização da paisagem, 2023


    Impressão jato de tinta sobre papel Hahnemühle | 105 x 170 cm (díptico)


    Coleção particular, Rio de Janeiro

  


  
    Vik


    Muniz


    São Paulo, SP, 1961

  


  
    Fotógrafo, desenhista, pintor, gravador e artista multimídia, é um dos mais conhecidos artistas contemporâneos brasileiros, com amplo reconhecimento internacional. Seu trabalho tem raízes no neoexpressionismo, e sua pesquisa conceitual envolve a memória, a percepção e a representação de imagens. Faz releituras de representações emblemáticas, de fotografias a obras de arte, utilizando materiais temporários e perecíveis, como café, restos de comida ou diamantes; sempre estabelecendo uma conexão entre imagem e suporte. Mudou-se para Nova York no início dos anos 1980, onde reside até hoje. Entre as exposições mais recentes, está a Vik Muniz: Extra-Ordinary, no New Britain Museum of American Art (New Britain, EUA, 2024–2025).
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    Melancolia, 2008


    Digital C-print | 101,6 x 129,5 cm


    Coleção particular, São Paulo

  


  
    Tunga


    Palmares, PE, 1952 – Rio de Janeiro, RJ, 2016

  


  
    Antonio José de Barros Carvalho e Mello Mourão foi escultor, desenhista e artista performático. Polêmico e visceral, Tunga produziu uma arte transgressora, combativa e transformadora, tornando-se um dos mais reconhecidos artistas contemporâneos do mundo. Sua produção se inicia nos anos 1970, sempre estabelecendo relações entre corpo, linguagem, realidade, representação e desejo. Suas peças tridimensionais e instalações são realizadas com uma infinidade de materiais, buscando relações inesperadas entre os objetos e formando imagens figurativas que provocam estranhamento no espectador. Suas “instaurações”, que uniam instalação e performance, criaram algumas das mais inesquecíveis e emblemáticas imagens da arte brasileira.
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    Noite Obscura XII, 2006


    Vidro, imã, borracha e limalha de ferro | 45 x 50 x 60 cm


    Fundação Edson Queiroz, Fortaleza


    Instituto Tunga, Rio de Janeiro

  


  
    Mariana


    Palma


    São Paulo, SP, 1979

  


  
    Uma das artistas mais destacadas da Geração 2000, Mariana Palma tem especial interesse por panejamentos e drapeados. Seus tecidos são primorosamente executados com o uso de cores saturadas e, para além do hiper-realismo, assumem um caráter ilusionista e quase tátil. São camadas de cores, formas, texturas e curvas, por vezes quase barrocas, das quais emana o prazer da artista em pintar. A exuberância de suas obras deve-se à saturação do espaço pictórico e à mescla de elementos díspares, criando jardins enigmáticos, secretos e sedutores, que causam estranhamento e convidam o espectador a observar.
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    Sem título, 2023


    Óleo e acrílica sobre tela | 170 x 170 cm


    Fundação Edson Queiroz, Fortaleza

  


  
    Sandra


    Mazzini


    São Paulo, SP, 1990

  


  
    A artista tensiona a fronteira entre figurativo e abstrato, explorando imagens fragmentadas, grids e paisagens híbridas. Sua produção combina métodos tradicionais, como óleo sobre tela, com tecnologias de captação e preparos digitais, o que permite uma reconfiguração visual em camadas: imagens são decompostas, recompostas, detalhadas até gerar superfícies visuais densas e vertiginosas, evocando uma miríade de pequenas representações que se refletem umas nas outras. Uma visão que altera o real sem abandoná-lo, gerando instabilidade perceptiva como campo de experiência estética.
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    Sem título, 2021


    Óleo sobre tela | 110 x 110 cm


    Coleção Mariano Marcondes Ferraz, Rio de Janeiro
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    Na arte contemporânea brasileira, o gesto de decolonizar é, antes de tudo, um movimento de escuta, reparação e reinvenção. Um chamado para olhar, com atenção, as cicatrizes do passado colonial e as múltiplas vozes que dele emergem. Artistas como Adriana Varejão rasgam superfícies com fragmentos barrocos, azulejos e estruturas cerâmicas que evocam feridas abertas, metáforas de uma história feita de cruzamentos, violências e sobrevivências.


    O fortalecimento das vozes indígenas no campo artístico também tem reconfigurado o cenário. Jaider Esbell trouxe à arte a potência das cosmologias ameríndias, deslocando o olhar etnográfico para afirmar o protagonismo indígena como criador, pensador e curador. Sua poética ecoa os traços míticos de Chico da Silva, que povoou suas telas com seres fantásticos e cores em ebulição. Denilson Baniwa cruza mitologias ancestrais com a estética pop, embaralhando códigos e subvertendo estereótipos.


    As matrizes africanas, tão marcantes na cultura brasileira e tantas vezes silenciadas, voltam a pulsar no centro da criação. A pioneira Rosana Paulino, com sua prática interdisciplinar, reinscreve as histórias de mulheres negras, suturando ausências e decolonizando arquivos visuais. Nádia Taquary transfigura contas, búzios e metais em relicários da ancestralidade afro-brasileira, conectando arte, espiritualidade e resistência. Sidney Amaral, com imagens marcadas por dor e dignidade, costura crítica social e identidade negra em gestos pictóricos de rara força.


    Em diálogo com esses nomes, Antonio Obá tensiona corpo e espiritualidade, tocando feridas coloniais com imagens de fé, erotismo e sacrifício. Ayrson Heráclito incorpora rituais e elementos simbólicos das religiões afro-atlânticas em performances e vídeos que revelam, no corpo e na matéria, as marcas da escravidão e a persistência da memória ancestral.


    Essas vozes, múltiplas e insurgentes, não apenas denunciam apagamentos – elas redesenham os contornos do que pode ser visto, lembrado e celebrado na arte brasileira contemporânea.

  


  
    Adriana


    Varejão


    Rio de Janeiro, RJ, 1964
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    Azulejões, 2000


    Óleo e gesso sobre tela | 303 x 908 cm, políptico (27 telas)


    Coleção Banco Itaú

  


  
    Sidney


    Amaral


    São Paulo, SP, 1973 – 2017

  


  
    A obra de Sidney Amaral se estruturou em torno de uma investigação crítica sobre identidade negra, memória e desigualdade social no Brasil. Atuando principalmente com pintura, desenho e gravura, Amaral explorou a representação do corpo – muitas vezes, o seu próprio – como território de resistência, inscrevendo nele símbolos da opressão histórica e da violência cotidiana. Suas imagens, frequentemente atravessadas por gestos de dor, dignidade e confrontação, articulam referências à história da arte com elementos da cultura afro-brasileira, propondo uma revisão das narrativas hegemônicas. Sua produção, ainda que interrompida precocemente, ocupa lugar de relevância na arte contemporânea brasileira por inserir com contundência a questão racial no campo das representações visuais.
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    A ovelha e eu, 2011


    Óleo sobre tela | 212 x 140 x 5,5 cm


    Museu Afro Brasil Emanoel Araújo, São Paulo

  


  
    Rosana


    Paulino


    São Paulo, SP, 1967

  


  
    A crítica ao racismo estrutural e à herança colonial nunca foi tão visualmente contundente como na pioneira obra da artista Rosana Paulino. Seu dicionário estético circula pela impressão e costura em tecido, bandeira, gravura, pintura, escultura e instalação para problematizar questões derivadas da escravização dos povos africanos no Brasil e da desigualdade e ausência de reparação que existem ainda hoje. As fotografias de pessoas apagadas pela história surgem em um mural, enquanto peças em cerâmica remetem a escravizados e quilombolas em seu vocabulário temático e visual. Como forma de subverter a omissão da cultura negra da história oficial, Rosana Paulino recria entidades e paisagens valendo-se de elementos variados, criticando o passado como forma de reinventar o presente e o futuro.
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    As Riquezas Desta Terra, 2017


    Impressão digital sobre tecido, linóleo, recortes, tintas e costura | 96 x 110 cm


    Coleção particular, São Paulo

  


  
    Antonio


    Obá


    Ceilândia, DF, 1983

  


  
    Um dos nomes mais inventivos da pintura contemporânea brasileira. Trabalhando com pintura, escultura, fotografia, vídeo e performances, Obá constrói imagens que exploram identidade, corpo e ancestralidade afro-brasileira, tensionando os legados do racismo e da espiritualidade no Brasil. Seu trabalho reelabora símbolos cristãos e de religiões afro-atlânticas para reivindicar a dignidade e a força do corpo negro frente às marcas históricas da escravidão. As obras de Obá foram exibidas em importantes instituições no Brasil e no exterior, incluindo a Pinacoteca de São Paulo e a Tate Modern, e integram coleções de museus brasileiros e internacionais.
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    At the Gates of Paradise, 2020


    Óleo sobre tela | 200 x 289 cm


    Coleção particular, São Paulo

  


  
    Ayrson


    Heráclito


    Macaúbas, BA, 1968

  


  
    Um artista visual, professor e curador cuja obra entrelaça arte, história e espiritualidade afro-brasileira. Doutor em Comunicação e Semiótica, com formação em Artes Visuais, Heráclito utiliza instalação, performance, fotografia e vídeo para explorar as marcas do colonialismo e da escravidão no corpo, na cultura e na memória coletiva. Seu trabalho, muitas vezes baseado em materiais orgânicos e rituais, propõe uma reapropriação crítica de símbolos e espaços ligados à diáspora africana, convidando à reflexão sobre resistência, ancestralidade e reparação. Heráclito expôs em bienais e museus internacionais e foi curador de projetos que dialogam com as relações entre África e Américas na arte contemporânea.
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    Barrueco Colar, 2005


    Fotografia


    Coleção do artista

  


  
    Nádia


    Taquary


    Salvador, BA, 1967

  


  
    Utilizando metal ou materiais naturais, como palha, conchas e barro, a artista soteropolitana reencena o sagrado afro-brasileiro em sua versão mais monumental, icônica e sintética. Suas esculturas em grandes dimensões remetem a amuletos e personagens das religiões de matriz africana, criando muitas vezes espaços imersivos em que o espectador parece fazer parte desse universo místico. Vídeos e instalações completam o repertório da artista. Em foco, estão as mulheres negras, como as Ìyàmì, as Grandes Mães Ancestrais, e suas tradições. Entre 2023 e 2024, o Museu de Arte do Rio (MAR) exibiu a sua individual Ònà Irin: Caminho de Ferro. Foi também marcante a sua participação na 36ª Bienal com a instalação Ìrókó: a árvore cósmica.
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    Geledé 03 (Série “Oriki, é o que não se vê”), 2021


    Madeira ipê, bronze 70, tecido e búzios | 180 x 70 x 50 cm


    Coleção particular, Bahia

  


  
    Denilson


    Baniwa


    Barcelos, AM, 1984

  


  
    Artista visual, publicitário e ativista pelos direitos indígenas, Denilson Baniwa trabalha com diversos suportes e mídias, que vão de pinturas e intervenções em obras conhecidas à performance, ao teatro e à instalação. Indígena do povo Baniwa, parte de sua tradição e dos costumes de seu povo para tensionar as formas de produzir arte e as maneiras de compreender o mundo e as relações entre pessoas e populações, como na série de colagens e pinturas em que insere personagens pop, textos na língua dos Baniwa e bordões contemporâneos, como “sextou!”. Também se vale de técnicas ancestrais, como o trançado de palha, para criar esculturas. Seu personagem Pajé-onça já esteve em performances em eventos como a 33ª Bienal de São Paulo – Afinidades Afetivas, entre outros.
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    Gioconda Khunae, 2023


    Impressão em papel Hahnemühle | 42 x 29,5 cm


    Coleção do artista
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    Boca do céu, 2023


    Acrílica sobre tela | 150 cm de diâmetro


    Cortesia Denilson Baniwa e A Gentil Carioca, Rio de Janeiro

  


  
    Jaider


    Esbell


    Normandia, RR, 1979 – São Paulo, SP, 2021

  


  
    Pintor, escritor, geógrafo e ativista da causa indígena, Esbell era originário do povo Macuxi, nascido na aldeia Raposa Serra do Sol, em Roraima. Ganhou amplo reconhecimento de seu trabalho no Brasil e no exterior a partir da participação em destaque na 34ª Bienal de São Paulo, com pinturas em grandes dimensões, representando figuras da cosmogonia indígena e a utilização primorosa de cores muito vivas sobre fundo negro, o uso de pontilhismo e a estilização das imagens. O resultado é um universo onírico, mágico, quase sobrenatural, em que a pintura parece saltar da tela. O sucesso internacional abalou Esbell. Dividido entre viver no mundo contemporâneo e resguardar suas raízes, ele cometeu suicídio em 2021, deixando um vácuo e perplexidade na cena da arte brasileira.
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    A conversa das entidades intergalácticas para decidir o futuro universal da humanidade, 2021


    Acrílica sobre tela | 112 x 230 cm


    Coleção Fernanda Feitosa e Heitor Martins, São Paulo
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    A arte urbana, nas últimas décadas, consolidou-se como uma das manifestações mais visíveis e politicamente ativas da produção contemporânea. Nascida no espaço público, fora das instituições tradicionais, ela tensiona as fronteiras entre arte, cidade e sociedade. Se, no modernismo, o mural buscava integrar arte e arquitetura, no século XXI o grafite e as intervenções urbanas reinventam essa tradição, transformando o espaço urbano em campo de disputa simbólica.


    O grafite brasileiro, especialmente a partir dos anos 1990 e 2000, alcança projeção internacional, integrando o circuito global sem perder seu vínculo com a cultura de rua. O que antes era visto como marginal ou vandalismo passa a ocupar museus, galerias e bienais, ao mesmo tempo que preserva sua potência pública e seu diálogo direto com o cotidiano urbano.


    A arte urbana contemporânea articula múltiplas estratégias: pintura mural de grande escala, estêncil, lambe-lambe, intervenções efêmeras, apropriação de superfícies degradadas, diálogo com a arquitetura e circulação digital das imagens. O muro torna-se suporte, palco e arquivo. A cidade transforma-se em tela expandida.


    No Brasil, artistas como OSGEMEOS projetaram internacionalmente uma iconografia própria, marcada por narrativas oníricas e referências à cultura popular paulistana. Speto incorporou a linguagem dos cordéis e da xilogravura nordestina ao universo do grafite, criando pontes entre tradição popular e cultura urbana. Eduardo Kobra ampliou a escala do mural urbano, trabalhando memória histórica e retratos monumentais que dialogam com a paisagem arquitetônica global.


    A arte urbana brasileira distingue-se por três eixos recorrentes: a construção de identidade cultural, a reinterpretação de matrizes populares e a ocupação crítica do espaço público. Ao mesmo tempo, dialoga com o mercado e com instituições, revelando a complexa negociação entre legitimidade, circulação global e origem marginal.


    Mais do que estilo, trata-se de uma prática territorial. O mural contemporâneo é simultaneamente gesto estético e afirmação política. Ele reinscreve corpos, memórias e narrativas na paisagem urbana, democratizando o acesso à arte e deslocando seu centro do espaço institucional para a experiência cotidiana.

  


  
    Speto


    PAULO CESAR SILVA


    São Paulo, SP, 1971

  


  
    Grafiteiro e artista visual. Paulo Cesar Silva, conhecido como Speto, surgiu na cena do grafite paulistano na década de 1980, participando da consolidação da arte urbana em São Paulo. Sua produção articula referências da cultura popular brasileira com a linguagem do mural e do grafite contemporâneo. Reconhecido pelo traço incisivo e pelas figuras dinâmicas em alto contraste, construiu uma iconografia própria que dialoga com o imaginário popular e com a visualidade das ruas. Ao longo de sua trajetória, expandiu sua atuação para exposições, ilustração e projetos internacionais, afirmando-se como um dos nomes relevantes da arte urbana brasileira.
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    Sem título, s.d.


    100,3 x 150,3 cm


    Coleção particular, São Paulo

  


  
    Eduardo


    Kobra


    São Paulo, SP, 1975

  


  
    É um dos muralistas brasileiros de maior reconhecimento internacional. Sua estética causa impacto visual imediato, em composições marcadas pela fragmentação das formas. Seus trabalhos exploram uma visualidade próxima à optical art, combinando rigor técnico e vibrante cromatismo. Suas figuras, muitas vezes personalidades históricas ou culturais, são representadas em escala monumental e atravessadas por padrões geométricos que sugerem movimento e energia. Ao mesmo tempo, o artista introduz ironia, humor e crítica social em seus trabalhos, tensionando a fronteira entre espetáculo visual e comentário político. Seus murais revestem a cidade de cores e provocam reflexão sobre questões como memória, identidade e pertencimento. Entre seus retratados estão: Martin Luther King em Palm Beach (EUA, 2017), Anne Frank em Amsterdã (Holanda, 2016) e Ayrton Senna, em Ímola (Itália, 2019) e em São Paulo (2020).
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    Seja Luz, 2021


    Mural Oscar Freire, São Paulo
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    O Diverso Povo Brasileiro, 2022


    Pintura, spray, acrílica, poliéster e esmalte sintético sobre tela | 206 x 105 cm x 4 cm


    Coleção Eduardo Kobra, São Paulo

  


  
    OSGEMEOS


    São Paulo, SP, 1974

  


  
    A dupla formada pelos irmãos Gustavo e Otávio Pandolfo construiu uma linguagem inconfundível no campo da arte urbana ao articular o imaginário popular, referências da infância e elementos de fantasia em murais que transformam a paisagem das cidades. Suas figuras amarelas, em cenários oníricos e com narrativas poéticas instauram um espaço lúdico e nostálgico, convidando o espectador a revisitar memórias afetivas e a enxergar o cotidiano sob uma perspectiva mágica. A mesma poética, inicialmente forjada nas ruas, expandiu-se para museus e galerias, no Brasil e no exterior, onde suas pinturas e instalações preservam a dimensão fantástica e crítica, reafirmando a força de sua obra na fronteira entre arte pública, cultura popular e circuito institucional. A Pinacoteca de São Paulo realizou uma grande individual dos artistas, em 2021, e, em 2025, o Hirshhorn Museum and Sculpture Garden exibiu a individual Endless Story.
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    O Fabricante de Estrelas, 2016


    Pintura sobre madeira com aplicação de lantejoula | 200 x 160 cm


    Coleção Sofia e Sergio Fadel Lobão, Rio de Janeiro
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