
Aula 15: Comunicação Visual e Sinalização 3 
O Poder Oculto das Cores e Texturas
Seja bem-vindo à nossa décima quinta aula do Curso de Curadoria e Expografia. Hoje, vamos mergulhar nos 
elementos que, embora muitas vezes percebidos de forma subconsciente, são os verdadeiros diretores da 
orquestra expositiva. Já parou para pensar por que algumas exposições parecem nos abraçar, criando uma 
sensação de calma e foco, enquanto outras nos deixam agitados, confusos ou até cansados? Frequentemente, a 
resposta não está (apenas) nos objetos, mas na forma como o espaço se comunica conosco através da cor e da 
textura.

Quando falamos em psicologia das cores, a reação imediata é lembrar de manuais básicos de marketing: azul 
transmite confiança, vermelho gera urgência, verde remete à natureza. Se fosse tão simples assim, nosso trabalho 
estaria resolvido. No entanto, o contexto de uma exposição é infinitamente mais complexo.

Um azul profundo pode transmitir a serenidade do oceano ou a melancolia opressiva de um abismo. O 
significado da cor não é fixo; ele é definido pelo contexto, pela iluminação e pela cultura de quem a vê.

O visitante não entra em uma galeria como uma "folha em branco" esperando ser informado; ele entra carregado 
de associações pessoais e culturais. O verdadeiro desafio não é escolher uma cor "calma", mas entender como 
uma cor se comporta.

Cores Quentes
Vermelhos, laranjas tendem a "avançar" 
visualmente, parecendo estar mais próximas de 
nós. Elas podem criar tensão e chamar a atenção, 
sendo excelentes para destacar uma peça-chave ou 
criar uma sensação de vibração.

Cores Frias
Azuis, verdes tendem a "recuar", criando 
profundidade e distanciamento, ideais para espaços 
de contemplação ou para fazer um ambiente 
pequeno parecer maior.

Pense nas cores não como adjetivos estáticos, mas como verbos: elas agem sobre o espaço e sobre o visitante. 
Uma parede vermelha saturada não apenas "parece" energética; ela ativamente encurta a percepção da sala e 
pode até elevar sutilmente o ritmo cardíaco do público, desencorajando longas permanências.



Saturação e Valor: Os Verdadeiros 
Operadores da Emoção
Continuando nossa investigação, descobrimos que o maior impacto psicológico geralmente não vem do matiz (a 
cor em si, como "vermelho" ou "azul"), mas sim de sua saturação (a pureza ou intensidade da cor) e de seu valor 
(o quão clara ou escura ela é).

Alta Saturação

Uma sala inteira pintada de azul altamente saturado 
(como o "Azul Klein") pode ser eletrizante e quase 
opressora.

Baixa Saturação

A mesma sala em um azul-acinzentado (baixa 
saturação) pode parecer serena, intelectual e até um 
pouco melancólica.

O controle desses dois elementos é onde o design expográfico realmente brilha. Em uma exposição densa, com 
muitos artefatos e informações, usar cores de fundo muito saturadas gera "ruído visual". É como tentar ouvir uma 
palestra complexa enquanto uma música alta toca ao fundo. Seu cérebro se cansa rapidamente tentando 
processar tudo.

Imagine uma exposição sobre a Revolução Industrial. Você poderia usar um cinza-carvão profundo e com baixa 
saturação nas paredes. Isso não é apenas "triste"; é uma escolha estratégica. Essa cor faz com que qualquer 
objeto metálico ou documento antigo pareça mais vívido por contraste, enquanto a escuridão geral (valor baixo) 
da sala pode evocar a atmosfera das fábricas e minas da época, apoiando a narrativa curatorial de forma 
visceral, muito antes que o visitante leia o primeiro painel de texto.



A Paleta de Cores como Extensão do 
Conceito Curatorial
Nenhuma cor em uma exposição deve ser escolhida por acaso ou porque "está na moda". A paleta de cores é, 
talvez, a primeira e mais imediata tradução do conceito curatorial para a linguagem espacial.

Se a curadoria propõe uma revisão crítica do colonialismo, usar uma paleta de cores que remete ao luxo palaciano 
europeu (como dourados e vinhos ricos) pode ser uma escolha intencional para criar ironia, ou pode ser um erro 
terrível que trai a mensagem central. A paleta precisa servir à história que está sendo contada.
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Releitura do Texto Curatorial
O processo nunca começa 
escolhendo amostras de tinta. 
Começa relendo o texto curatorial e 
extraindo as palavras-chave 
emocionais e temáticas.

02

Identificação de Conceitos
A exposição é sobre "fragmentação 
da memória"? Isso sugere cores 
quebradas, talvez contrastes 
abruptos ou uma paleta 
dessaturada, como uma fotografia 
antiga desbotada.
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Tradução Visual
É sobre a "exuberância da 
biodiversidade amazônica"? Isso 
pede uma paleta rica, mas talvez 
controlada, usando verdes 
profundos como base para que as 
cores vibrantes das espécies se 
destaquem.

A paleta de cores funciona como a trilha sonora de um filme. Você nem sempre a nota conscientemente, mas ela 
dita 90% da resposta emocional à cena. Se a música errada tocar, a cena mais dramática pode parecer cômica. Na 
expografia, se a paleta errada for usada, a coleção mais importante pode parecer trivial ou confusa.



Construindo a Paleta na Prática: A Regra do 
60-30-10
Uma vez que temos o conceito, como traduzi-lo em proporções aplicáveis sem criar um caos visual? Uma 
armadilha comum é tentar usar muitas cores com a mesma intensidade, o que sobrecarrega o visitante.

Uma técnica emprestada do design de interiores, mas perfeitamente aplicável à expografia, é a regra do 60-30-10. 
Ela garante equilíbrio e permite que a paleta direcione o olhar do visitante de forma hierárquica e intencional.

60%

Cor Dominante
Esta é a sua cor de base, o cenário. 

Geralmente cobre as paredes 
principais ou grandes áreas. Ela 
define a atmosfera geral da sala. 
Frequentemente, é uma cor mais 
neutra ou dessaturada, para não 

competir com as obras.

30%

Cor Secundária
Esta é a coadjuvante. Ela tem que 
ter personalidade suficiente para 
criar interesse, mas não tanta a 

ponto de roubar a cena. É 
frequentemente usada em paredes 
de destaque, mobiliário expográfico 

ou em grandes painéis gráficos 
introdutórios.

10%

Cor de Acento
Este é o protagonista que entra em 
momentos-chave. É a cor vibrante, 
de alto contraste. Seu poder vem 
justamente do fato de ser usada 

com moderação. Ela é usada para 
sinalização crítica, para destacar a 

obra mais importante da sala ou nos 
títulos principais.

Imagine uma exposição sobre design modernista brasileiro. O 60% (Dominante) poderia ser um branco-gelo ou 
um cinza-claro, remetendo à arquitetura de Niemeyer. O 30% (Secundária) poderia ser um tom de madeira 
natural (como o jacarandá) usado nas divisórias e mobiliário, trazendo o calor orgânico. O 10% (Acento) poderia 
ser um vermelho vibrante ou um amarelo-mostarda, usado exclusivamente nos textos de abertura e nas 
etiquetas de peças-chave, capturando a energia otimista da época.



Sinalização Silenciosa: Cores como Guias 
(Wayfinding)
A cor não é apenas atmosfera; ela é uma ferramenta funcional essencial de sinalização (wayfinding). Em um 
espaço expositivo complexo, o visitante está constantemente tomando decisões: "Para onde vou agora?", "Esta 
seção acabou?", "Onde fica a saída?".

Se ele precisar parar a cada três metros para procurar uma placa de texto, sua imersão na exposição é quebrada. 
O design precisa fazer esse trabalho de forma intuitiva, quase invisível.

Aqui, a cor funciona como um sistema de codificação. Em vez de uma placa dizendo "Vire aqui para a 
Seção B", o simples fato da parede daquele corredor mudar para a cor "tema" da Seção B já sinaliza a 
transição.

Isso é fundamental na criação de narrativas imersivas e no design de experiência (UX) do visitante. Estamos 
reduzindo a carga cognitiva dele (o esforço mental para se localizar) e liberando essa energia para que ele possa 
focar no conteúdo.

Um exemplo prático seria uma grande retrospectiva de um artista dividida em três fases: "Início Sombrio", "Período 
Vibrante" e "Fase Minimalista". Em vez de apenas usar textos, a expografia pode sutilmente alterar a cor dominante 
de cada galeria. A primeira poderia usar tons de grafite (60% da regra); a transição para a segunda sala poderia 
ser marcada por uma parede vibrante (o 30% ou 10% da paleta anterior) que "anuncia" a mudança temática, e a 
segunda sala adotaria uma nova paleta dominante.



A Voz das Superfícies: O Uso Estratégico de 
Texturas
Se a cor é a "voz" da exposição, a textura é o "tom" dessa voz. É um elemento sensorial poderoso que muitas 
vezes é negligenciado em favor do visual bidimensional.

Vivemos cercados por telas lisas e paredes de drywall pintadas. Quando encontramos uma superfície tátil, rugosa, 
polida ou macia, nossa resposta é imediata e física. A textura afeta como a luz rebate, como o som reverbera 
(acústica) e como percebemos a temperatura e a escala do ambiente.

Concreto Aparente

Uma parede de concreto aparente (brutalista) passa 
uma mensagem de crueza, história inacabada, força.

Veludo

Uma parede coberta por cortinas de veludo sugere 
opulência, silêncio, intimidade.

O expógrafo usa a textura para criar a atmosfera que a cor sugere. Pense em uma exposição sobre artefatos 
religiosos medievais. Usar apenas paredes brancas lisas (o "cubo branco") criaria um distanciamento frio, tratando 
os objetos como meras formas científicas.

Mas, se usarmos um reboco mais rústico nas paredes (uma textura visual de pedra ou estuque), talvez combinado 
com bases de madeira envelhecida, imediatamente situamos esses objetos em um contexto de reverência, história 
e tempo, apoiando a curadoria de forma sensorial.



Textura Visual vs. Textura Tátil: Distinções e 
Aplicações
É crucial para o expógrafo entender a diferença entre a textura que se vê e a que se toca, pois elas servem a 
propósitos diferentes, embora complementares. Ambas são ferramentas de criação de atmosfera, mas a textura 
tátil entra também no domínio da acessibilidade e da interação.

Textura Visual
É uma ilusão. É a qualidade de uma superfície que 
percebemos apenas com os olhos, mas que nos faz 
imaginar como ela seria ao toque. Exemplos: um 
papel de parede que imita linho, um piso de vinil 
que simula madeira, ou uma pintura com uma 
técnica de empastamento (tinta grossa).

Textura Tátil
É real e física. É a madeira bruta, o aço corten 
enferrujado, o acrílico polido, o tecido de juta. O 
uso de materiais táteis reais eleva drasticamente a 
qualidade percebida da exposição, criando uma 
sensação de autenticidade.

Em expografia, usamos textura visual extensivamente para dar profundidade e interesse a superfícies planas 
(como painéis divisórios ou paredes de gesso) sem o custo ou complexidade de materiais "reais". Uma parede com 
uma leve textura visual de "areia" absorve melhor a luz e parece mais "suave" do que uma parede lisa de alto 
brilho.

Isso nos leva diretamente às tendências contemporâneas de design, como a sustentabilidade e a acessibilidade.



O Híbrido: Textura Tátil em Ambientes 
Digitais (VR/AR)
Uma das maiores fronteiras atuais (2025) na curadoria digital é justamente a "crise da textura". Como replicar essa 
sensação tátil essencial em exposições virtuais, acessadas por telas planas ou óculos de Realidade Virtual (VR)? 
Estamos em um ambiente inerentemente liso.

O desafio aqui é usar a tecnologia para simular a física do mundo real. Em ambientes de Realidade Aumentada 
(AR), onde um objeto digital é sobreposto ao mundo real através do seu celular, a textura digital precisa ser 
convincente.

Se você está vendo uma escultura romana antiga em AR, o software precisa renderizar como a luz real do seu 
quarto bate nas imperfeições do "mármore digital", suas veias e pequenas fissuras. Se a textura parecer um 
plástico liso, a ilusão se quebra e a experiência curatorial falha.

Em Realidade Virtual (VR), o desafio é ainda maior. Designers de exposições virtuais gastam uma quantidade 
enorme de tempo não apenas modelando os objetos 3D, mas criando "mapas de textura" (normal maps, bump 
maps) que dizem ao motor de jogo como a luz deve simular a rugosidade, o brilho ou a porosidade de uma 
superfície que, fisicamente, não existe.

Curiosamente, para compensar a falta de tato real, as exposições em VR muitas vezes precisam exagerar as 
texturas visuais e os efeitos sonoros (como o som de passos mudando do "mármore" para o "tapete") para criar 
uma imersão crível.



Tendência 2025: Sustentabilidade como 
Declaração Textural
Durante décadas, a expografia foi uma indústria de imenso desperdício. O modelo padrão era construir salas 
inteiras de drywall (gesso acartonado), cobri-las com tinta ou vinil adesivo e, ao final de três meses, demolir tudo e 
jogar no lixo.

Sob a pressão de custos, responsabilidade ética e tendências globais (refletidas em diretrizes de instituições como 
o ICOM), a sustentabilidade tornou-se um pilar do design contemporâneo. Isso mudou radicalmente o nosso uso 
de texturas.

Em vez de esconder a estrutura, a expografia sustentável celebra a honestidade dos materiais. Isso 
significa usar design modular (sistemas de alumínio ou madeira que podem ser desmontados e 
reconfigurados) e materiais de baixo impacto ambiental.

Micélio
Painéis feitos de micélio (raízes de 
cogumelo, que parecem um couro 
texturizado)

PET Reciclado
Placas acústicas feitas de garrafas 
PET recicladas (que têm uma textura 
de feltro)

Compensado Naval
Uso de madeira compensada naval 
crua, assumindo seus veios e 
textura industrial como parte da 
linguagem visual

A sustentabilidade deixa de ser um discurso no painel de texto e passa a ser uma experiência sensorial: o visitante 
vê e sente a responsabilidade ambiental na própria textura da exposição.



A Dança da Percepção: Cor, Iluminação e 
Objeto
Até agora, falamos de cor e textura quase como se existissem no vácuo. Mas, na prática, eles são apenas metade 
da equação. O elemento que lhes dá vida 3 ou que pode destruí-los completamente 3 é a iluminação.

Você pode ter escolhido o tom exato de azul-petróleo para uma parede, mas se o projeto de iluminação usar uma 
luz muito "quente" (amarelada), sua parede parecerá verde-musgo. A cor não é uma propriedade fixa; ela é o 
resultado da luz que um objeto reflete.

Luz Quente (abaixo de 3000K)

Vai realçar todos os vermelhos, laranjas e amarelos do 
espaço (e dos objetos), enquanto "suja" ou dessatura 
os azuis e brancos.

Luz Fria (acima de 4000K)

Fará o oposto, tornando os azuis elétricos e os 
brancos nítidos, mas fazendo os tons de pele ou 
madeira parecerem pálidos e sem vida.

Portanto, a escolha da paleta de cores NUNCA pode ser feita sob a luz do escritório ou em uma tela de 
computador. Ela deve ser testada in loco, sob as lâmpadas exatas (spots, LEDs, etc.) que serão usadas na 
exposição.

Uma exposição sobre arte sacra barroca, cheia de dourados e vermelhos profundos, provavelmente pedirá uma 
iluminação mais quente (2700K-3000K) para realçar essa opulência. Já uma galeria de fotografia 
contemporânea em preto e branco exigirá uma luz mais fria e neutra (4000K) para garantir a pureza dos 
brancos e a profundidade dos pretos.



Quando o Objeto é Frágil: A Hierarquia da 
Luz
A relação entre luz, cor e objeto torna-se ainda mais complexa quando entra em cena o fator mais importante de 
qualquer museu: a conservação. A luz, especialmente a radiação UV e o calor, é um dos agentes de degradação 
mais rápidos para materiais orgânicos.

Objetos como aquarelas, documentos antigos, fotografias históricas e têxteis são extremamente sensíveis. O ICOM 
e as normas técnicas de conservação ditam limites estritos de iluminação para esses materiais sensíveis 3 
geralmente em torno de 50 lux. Para referência, um escritório bem iluminado tem cerca de 500 lux.

50
Lux para Materiais Sensíveis

Aquarelas, documentos antigos, fotografias históricas

500
Lux em Escritório

Iluminação padrão de trabalho

Isso significa que essas salas de exposição são, por necessidade, escuras. E isso muda tudo para o nosso design 
de comunicação visual. Se a sala precisa ser mantida a 50 lux, a escolha da cor da parede é crítica.

Se você usar uma cor escura (como um azul-marinho), a sala parecerá uma caverna e a pouca luz disponível será 
"engolida" pela parede (baixa refletância), dificultando a visualização. Nesses casos, a física manda: precisamos 
de cores de parede com maior valor (mais claras), que reflitam a pouca luz disponível de volta ao ambiente de 
forma difusa, ajudando na visibilidade geral sem aumentar a intensidade da luz direta (e prejudicial) sobre o objeto.



O Exemplo Prático: O Dilema do Sarcófago
Vamos consolidar isso com um micro-caso. Você está projetando uma sala única para exibir o destaque de uma 
coleção egípcia: um sarcófago de madeira pintada, com pigmentos azuis e vermelhos delicados, muito sensível à 
luz (limite de 50-75 lux). A curadoria quer transmitir "mistério", "sacralidade" e "jornada ao submundo".

Escolha Errada
Pintar as paredes de preto ou azul-noite para criar 
"mistério". Com apenas 50 lux, a sala ficaria 
perigosamente escura e as paredes escuras 
absorveriam toda a luz.

Solução Estratégica
Cor de parede em tom médio-escuro, mas com baixa 
saturação (marrom-terracota dessaturado ou cinza-
quente profundo). Textura fosca para evitar reflexos.

A iluminação será extremamente focada (spots com lentes precisas) apenas sobre o sarcófago, permitindo que o 
resto da sala caia em uma escuridão controlada. O "mistério" não vem da pintura preta, mas do contraste 
dramático entre o objeto precisamente iluminado e a penumbra controlada ao redor, tudo isso respeitando o limite 
de 50 lux sobre o artefato.



O Oposto: Quando o Objeto Precisa de 
Textura
Agora, vamos inverter o cenário. O objeto principal não é mais uma pintura frágil, mas sim uma escultura de 
mármore branco polido da Roma antiga. Este objeto não é sensível à luz (pode aguentar 300-500 lux) e sua 
principal característica é sua forma tridimensional e sua superfície lisa.

Se colocarmos esta estátua branca contra uma parede branca lisa (o clássico "cubo branco"), o que acontece? As 
bordas da escultura desaparecem contra o fundo. O objeto perde sua silhueta e seu volume; ele fica "achatado".

Aqui, a cor e a textura do fundo trabalham a serviço do objeto. Precisamos de contraste. A solução ideal é usar 
uma cor de fundo de valor oposto (escura) para destacar a silhueta branca.

Mas, mais importante, precisamos de uma textura no fundo. Uma parede com uma textura visual sutil (como um 
reboco rústico, um linho grosso ou até mesmo um concreto aparente) cria um jogo de micro-sombras na superfície 
de fundo.

Isso faz com que a lisura extrema do mármore polido da estátua se destaque ainda mais por contraste 
tátil-visual. A textura da parede realça a falta de textura do objeto.



Cor e Textura como Pilares da 
Acessibilidade
Abordar a comunicação visual em 2025 exige que a Acessibilidade e o Design Universal não sejam um "extra" ou 
um item de checklist, mas sim o ponto de partida do projeto. A forma como usamos cores e texturas pode incluir 
ativamente o público ou pode criar barreiras intransponíveis para pessoas com deficiência (PCDs).

Isso está diretamente ligado às diretrizes da Lei Brasileira de Inclusão (LBI) e normas técnicas.

Baixo Contraste
Em um país onde milhões de 
pessoas têm alguma 
deficiência visual (desde a 
baixa visão até o daltonismo), 
criar uma sinalização usando, 
por exemplo, um cinza médio 
sobre um fundo cinza claro, é 
falhar na comunicação.

Daltonismo
Para pessoas com daltonismo 
(dificuldade em distinguir 
certas cores, mais comumente 
o vermelho e o verde), a cor 
nunca pode ser o único meio 
de transmitir informação.

Design Universal
A solução usa redundância: a 
linha vermelha também deve 
ter um padrão (ex: pontilhada) 
e a verde outro (ex: sólida), ou 
ser associada a ícones e 
números. A cor reforça, mas 
não é a única portadora da 
mensagem.



Acessibilidade Além da Visão: Textura como 
Sinalização
Para visitantes cegos ou com baixa visão severa, a textura tátil deixa de ser "atmosfera" e torna-se a principal 
ferramenta de sinalização. Estamos falando, claro, do piso tátil, um elemento obrigatório por lei.

O piso tátil (seja o direcional, com linhas retas, ou o de alerta, com relevos circulares) é uma informação crucial que 
deve ser integrada ao design da exposição, não adicionada como um tapa-buraco de última hora.

Mas podemos ir além do obrigatório. A expografia inclusiva e o storytelling imersivo podem usar texturas de 
parede em alturas acessíveis (como na altura do corrimão) para sinalizar a transição entre seções. A mudança de 
um painel liso para um painel de madeira rústica pode ser um sinal tátil de que o visitante entrou em uma nova 
zona temática.

Réplicas Táteis
Disponibilizar réplicas táteis de objetos-chave 
(especialmente aqueles presos em vitrines) 
permite que visitantes cegos participem da 
experiência de "ver" a forma.

Amostras de Materiais
Disponibilizar amostras dos materiais discutidos 
na exposição (um pedaço do tecido, o tipo de 
pedra) enriquece a visita para todos os 
públicos.



Expografia Digital: Acessibilidade em VR/AR
A obrigação de acessibilidade se transfere integralmente para os ambientes digitais, o que apresenta desafios 
únicos. Em uma exposição virtual ou em um aplicativo de Realidade Aumentada (AR), os princípios de contraste de 
cor são ainda mais importantes, pois estamos lidando com luz emitida pela tela.

Mas a acessibilidade digital vai além. Como um visitante cego navega em uma exposição em VR? A plataforma 
precisa ser compatível com leitores de tela. Isso significa que cada objeto interativo, cada painel de texto digital, 
precisa ser corretamente "etiquetado" no código para que o software possa descrevê-lo em áudio.

Para Baixa Visão

A exposição digital deve permitir o zoom sem perda de 
qualidade e a opção de ativar um modo de alto 
contraste (que sobrepõe a paleta de cores "artística" 
do curador por uma paleta funcional, geralmente de 
fundo preto e texto amarelo ou branco).

Planejamento Essencial

A tecnologia oferece ferramentas incríveis de inclusão, 
mas elas precisam ser planejadas desde a concepção 
do projeto digital, e não adicionadas como um 
remendo.



Cor e Sinalização: O Design Gráfico 
Expográfico
Até agora, focamos nas cores e texturas do espaço (paredes, pisos, mobiliário). Mas um componente vital da 
comunicação visual é a sinalização gráfica: os painéis de texto, as etiquetas (cédulas), os mapas e os títulos das 
seções.

Aqui, a cor desempenha um papel fundamental na hierarquia da informação. A cor, no design gráfico expositivo, 
deve seguir a paleta curatorial (a regra 60-30-10) para manter a coerência visual. No entanto, sua principal função 
aqui é a legibilidade.

A escolha da cor do texto (tipografia) e da cor do fundo do painel é uma decisão técnica. Pense no texto 
como um objeto que precisa ser visto claramente a uma certa distância.

Se a sala tem pouca luz (lembra dos 50 lux para aquarelas?), usar um texto cinza-escuro sobre um fundo bege é 
garantir que ninguém vai ler. Nesses ambientes, o contraste máximo (texto branco/creme sobre fundo escuro, ou 
vice-versa) é a única opção.

A "cor de acento" (o 10% da nossa regra) é frequentemente reservada aqui: ela pode ser usada nos títulos das 
seções ou em um ícone específico, ajudando o visitante a identificar rapidamente "Onde estou?" e "Que tipo de 
informação é esta?".



Quadros Comparativos: Escolhas 
Estratégicas de Cor e Textura
Discutimos muitos conceitos que se sobrepõem. A escolha de uma cor para uma parede de 50 lux é muito 
diferente da escolha de uma cor para uma parede em uma sala clara com esculturas de metal. A tabela a seguir 
ajuda a consolidar como o propósito do objeto dita as estratégias de comunicação visual.

Propósito Expositivo Estratégia de Cor 
(Fundo)

Estratégia de Textura 
(Fundo)

Relação com 
Iluminação

Exibir Objetos Sensíveis 
(Ex: Têxteis, Aquarelas)

Valor claro (alta 
refletância) para 
maximizar a luz 
ambiente; baixa 
saturação

Fosca (matte). Qualquer 
brilho ou textura 
complexa "roubaria" a 
pouca luz disponível

Baixa (ex: 50 lux). A cor 
da parede é uma 
ferramenta funcional 
para espalhar essa 
pouca luz

Destacar Objetos 
Claros/Polidos (Ex: 
Mármore, Porcelana)

Valor escuro (contraste 
de silhueta); saturação 
controlada para não 
competir

Texturizada (visual ou 
tátil). A rugosidade do 
fundo realça a lisura do 
objeto

Média a Alta (ex: 300+ 
lux). A luz pode ser 
usada para criar 
sombras dramáticas no 
fundo

Criar Imersão 
Atmosférica (Ex: Sala 
sobre a Amazônia)

Paleta temática (ex: 
verdes profundos), 
seguindo a regra 60-
30-10

Materiais reais ou 
simulados (madeira, 
folhagens, tecidos 
orgânicos)

Controlada (cênica). A 
luz pode ser filtrada, 
colorida ou usada para 
simular o ambiente

Exibir Arte Digital/Telas 
(Ex: Videoarte)

Neutra e muito escura 
(preto ou grafite)

Absorvente de luz (ex: 
veludo preto, carpete 
ou tinta super-fosca) 
para evitar qualquer 
reflexo

Nenhuma luz ambiente. 
A única fonte de luz 
deve ser a própria obra 
(a tela)

Zonas de Leitura/Texto 
Denso (Ex: Painéis 
introdutórios)

Neutra e clara (no 
painel gráfico). Alto 
contraste entre texto e 
fundo imediato

Lisa e fosca. Evitar 
qualquer textura visual 
atrás do texto que 
prejudique a legibilidade

Focada e uniforme 
sobre o painel 
(Iluminação de tarefa), 
garantindo leitura 
confortável



Consolidação e Próximos Passos
Nesta aula, desconstruímos a ideia de que cor e textura são meramente decorativas. Vimos que elas são, na 
verdade, os componentes mais funcionais e subconscientemente poderosos da comunicação visual e da 
sinalização em uma exposição.

Elas são as ferramentas que usamos para direcionar o olhar, controlar o ritmo da visita, criar a atmosfera ditada 
pela curadoria e, fundamentalmente, garantir que a experiência seja acessível a todos.

Significado Contextual
Aprendemos que o 
significado da cor depende 
do contexto, da saturação e 
do valor, e não de um 
dicionário simplista.

Texturas e Sensações
Vimos como texturas (visuais 
e táteis) geram sensações 
físicas e como as tendências 
de sustentabilidade estão 
trazendo novos materiais 
honestos para o centro do 
design.

Triângulo 
Interdependente
Entendemos que cor, textura 
e iluminação não existem 
sozinhas; elas formam um 
triângulo interdependente 
que deve servir, acima de 
tudo, ao objeto e à narrativa 
curatorial.

Em Prática: Sua Nova Checklist Mental
Minha paleta de cores deriva diretamente do conceito curatorial ou é apenas "bonita"?

Estou usando a regra 60-30-10 para criar hierarquia visual e pontos de foco?

Estou usando cor e textura para resolver problemas de fluxo (wayfinding) antes de apelar para placas de texto?

Como esta parede (cor/textura) reagirá sob a iluminação de 50 lux (para papel) ou 300 lux (para pedra)?

Meu design de contraste (texto/fundo) e meus sinais táteis (piso) estão em conformidade com as normas de 
acessibilidade e incluem, em vez de excluir?



Autoavaliação
Questões Objetivas (Estilo Banca)
1. Ao projetar uma galeria para exibir documentos manuscritos antigos, que são extremamente sensíveis à luz 
(limite de 50 lux), a decisão expográfica tecnicamente mais correta para as paredes principais seria:

A) Usar preto fosco para criar um ambiente dramático e focar a pouca luz apenas nos documentos.

B) Usar cores de valor claro e baixa saturação para ajudar a refletir difusamente a luz ambiente limitada, 
melhorando a visibilidade geral sem aumentar os lux sobre os objetos.

C) Usar cores de alta saturação (como vermelho vibrante) para compensar a baixa iluminação e criar energia no 
espaço.

D) Aplicar um acabamento de alto brilho (verniz) às paredes para fazer o espaço parecer maior e mais claro.

2. Um curador deseja usar cores para sinalizar intuitivamente a transição entre duas seções temáticas muito 
diferentes, reduzindo a necessidade de sinalização textual e diminuindo a carga cognitiva do visitante. Esta 
estratégia está mais alinhada a qual conceito?

A) Design Sustentável.

B) Conservação Preventiva.

C) Design de Experiência (UX) e Wayfinding.

D) Curadoria Digital em VR.

3. Em um projeto que segue tendências de sustentabilidade (2025), a escolha por painéis de micélio ou placas de 
PET reciclado impacta o design primeiramente por:

A) Introduzir texturas orgânicas e autênticas que se tornam parte da linguagem visual, celebrando a 
honestidade do material.

B) Ser a opção mais barata, permitindo que mais orçamento seja gasto em iluminação de LED.

C) Serem materiais perfeitamente lisos que imitam o drywall tradicional, mantendo a estética do "cubo branco".

D) Só poderem ser usados em exposições virtuais (AR) devido à sua fragilidade.

4. Ao exibir uma escultura de mármore branco polido, a estratégia de fundo (parede) mais eficaz para realçar sua 
tridimensionalidade e materialidade é:

A) Uma parede branca lisa (cubo branco), para criar uma sensação de pureza e unidade.

B) Uma parede de cor escura e com textura visual (ex: concreto ou linho), para criar contraste de silhueta e de 
superfície (liso vs. rugoso).

C) Uma parede espelhada, para refletir a escultura de todos os ângulos.

D) Uma parede de cor clara (ex: bege) e acabamento acetinado para uma sensação suave.

Questão Discursiva
Descreva brevemente como a paleta de cores (regra 60-30-10) e a escolha de texturas poderiam ser usadas para 
uma exposição sobre a "Fragilidade dos Ecossistemas Polares", considerando também a necessidade de alto 
contraste para textos de acessibilidade. (Máx. 5 linhas).

Gabarito
Objetivas: 1-B, 2-C, 3-A, 4-B.

Resposta Esperada (Discursiva): Poderíamos usar o 60% (dominante) em branco-gelo ou azul-claro dessaturado 
(frio, recuado). O 30% (secundária) poderia ser um cinza-médio (rocha). O 10% (acento) seria um azul-elétrico 
vibrante ou preto profundo, usado nos títulos e gráficos para garantir alto contraste (acessibilidade). As texturas 
seriam lisas e polidas (imitando gelo) em contraste com texturas rugosas (rochas expostas), reforçando a ideia de 
quebra/fragilidade.

Conexão com a Próxima Aula
Agora que dominamos como criar a "pele" do espaço (cores e texturas) e como ela interage com a luz, na próxima 
aula (Aula 16 3 Iluminação Expográfica: Técnica e Narrativa), vamos nos aprofundar exclusivamente na luz. 
Deixaremos de vê-la apenas como "iluminação" e passaremos a tratá-la como uma ferramenta de escultura: como 
criar foco, drama, ritmo e garantir a conservação usando diferentes tipos de luminárias, temperaturas de cor e 
ângulos de facho.


