
Aula 2 3 Breve História da Crítica de Arte: Da 
Antiguidade ao Século XIX
Você já parou para pensar por que algumas obras de arte são consideradas "clássicos" e outras caem no 
esquecimento? Ou como decidimos o que é "bom" ou "ruim" em arte? A resposta a essas perguntas não é simples 
e, na verdade, tem uma longa história. Desde que o ser humano começou a criar, também começou a refletir, julgar 
e discutir sobre o que via. Essa reflexão organizada é o que chamamos de crítica de arte.

Entender a evolução da crítica de arte não é apenas uma viagem no tempo, mas uma forma de decifrar como 
nossa própria percepção e valorização da arte foram moldadas ao longo dos séculos. É como desvendar as 
camadas de uma cebola, onde cada época adicionou uma nova perspectiva, um novo critério, uma nova voz ao 
diálogo sobre o que a arte significa para nós. Ao final desta aula, você não só conhecerá os marcos históricos 
dessa jornada, mas também terá ferramentas para compreender a complexidade do julgamento estético e sua 
relevância no mundo contemporâneo.

Nesta jornada, exploraremos desde as primeiras sementes do pensamento crítico na Grécia Antiga até a figura do 
crítico como um "poeta da modernidade" no século XIX. Veremos como filósofos, biógrafos e escritores moldaram 
a maneira como falamos e pensamos sobre arte, estabelecendo as bases para as abordagens pluralistas que 
vemos hoje. Prepare-se para conectar o passado ao presente, entendendo que as raízes da crítica digital e das 
discussões em museus e galerias de hoje estão fincadas em séculos de debate e reflexão.



As Origens do Pensamento Crítico: Platão e 
Aristóteles
Imagine-se na Grécia Antiga, em meio a debates filosóficos que moldaram o pensamento ocidental. Naquela 
época, a arte não era vista como um campo isolado, mas como parte integrante da vida, da política e da moral. Os 
filósofos gregos foram os primeiros a lançar as bases para uma reflexão sistemática sobre a arte, questionando 
seu propósito, sua verdade e seu impacto na sociedade. Eles não eram "críticos de arte" no sentido moderno, mas 
seus questionamentos sobre a mimese (imitação) e a catarse (purificação das emoções) são o ponto de partida de 
toda a crítica posterior.

Platão: O Cético
Via a arte com desconfiança em "A República"

Arte como "cópia da cópia"
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Propôs expulsão de artistas
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Platão, em sua obra "A República", via a arte com certa desconfiança. Para ele, o mundo sensível que percebemos 
é uma cópia imperfeita do mundo das Ideias, onde reside a verdadeira realidade. A arte, ao imitar o mundo 
sensível, seria então uma "cópia da cópia", afastando-nos ainda mais da verdade. Ele temia o poder da arte de 
manipular emoções e desviar os cidadãos da razão, chegando a propor a expulsão de poetas e artistas de sua 
cidade ideal. É como se Platão visse a arte como um espelho distorcido, capaz de nos enganar com ilusões em vez 
de nos guiar para a essência.

Aristóteles, por outro lado, ofereceu uma perspectiva mais conciliadora e influente. Em sua "Poética", ele defende 
a mimese não como uma mera cópia, mas como uma forma de recriação que revela verdades universais. Para 
Aristóteles, a arte tem um valor intrínseco e uma função pedagógica e catártica. Ao assistir a uma tragédia, por 
exemplo, o público experimentaria emoções como o terror e a piedade, purificando-se delas e aprendendo sobre a 
condição humana. Ele via a arte não como uma ameaça, mas como uma ferramenta poderosa para o 
autoconhecimento e a compreensão do mundo.

Legado Fundamental: Apesar de suas diferenças, ambos os filósofos estabeleceram um precedente 
crucial: a arte é digna de análise e debate. Eles nos ensinaram que a arte não é apenas algo para ser 
apreciado passivamente, mas um fenômeno complexo que exige reflexão, questionamento e uma 
compreensão de seu papel na formação do indivíduo e da sociedade.



O Legado Grego e a Transição para a Idade 
Média
As sementes do pensamento crítico lançadas por Platão e Aristóteles continuaram a germinar, embora de formas 
diferentes, ao longo dos séculos. A visão platônica, com sua desconfiança em relação à imagem e ao sensível, 
encontrou eco em certas correntes do cristianismo primitivo, que via a arte como uma distração ou mesmo uma 
idolatria. No entanto, a necessidade humana de expressar o divino e o sagrado através de formas visuais e 
narrativas nunca cessou, levando a uma complexa relação entre fé e arte.
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Arte Medieval
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Critério de Valor
Eficácia em transmitir a mensagem divina

Durante a Idade Média, a arte estava intrinsecamente ligada à religião e à Igreja. A função principal das obras de 
arte era instruir os fiéis, narrar histórias bíblicas e inspirar devoção. A "crítica" nesse período não se manifestava 
como um julgamento estético individual, mas sim como uma avaliação da adequação da obra aos dogmas 
religiosos e à sua eficácia em transmitir a mensagem divina. Era uma crítica de conteúdo e função, onde a beleza 
era frequentemente secundária à clareza e à piedade.

Pense na arte medieval como um livro ilustrado para uma população em grande parte analfabeta. A iconografia era 
padronizada, as cores tinham significados simbólicos e a representação humana era idealizada para servir a um 
propósito espiritual, não naturalista. A avaliação de uma obra passava por sua capacidade de comunicar a fé e de 
evocar a reverência. Um afresco era "bom" se contasse a história de um santo de forma compreensível e 
inspiradora, não necessariamente por sua inovação formal ou expressividade individual do artista.

Essa perspectiva funcional e teológica da arte e de sua avaliação começou a se transformar com o advento do 
Renascimento. A redescoberta dos textos clássicos gregos e romanos, juntamente com uma nova valorização 
do humanismo e do indivíduo, abriu caminho para uma nova forma de pensar sobre a arte e o artista. A 
transição da Idade Média para o Renascimento marcou uma mudança fundamental: de uma arte a serviço do 
divino para uma arte que também celebrava o humano, a razão e a beleza terrena.



Giorgio Vasari e o Nascimento da Biografia 
Artística
Com o Renascimento, a figura do artista começou a emergir do anonimato medieval. Não eram mais apenas 
artesãos, mas gênios criativos, intelectuais e inovadores. Essa nova percepção exigia uma nova forma de registrar 
e valorizar suas contribuições. É nesse contexto que surge Giorgio Vasari, um pintor, arquiteto e, acima de tudo, o 
primeiro grande historiador e biógrafo da arte. Sua obra monumental, "Vidas dos Mais Excelentes Pintores, 
Escultores e Arquitetos" (1550, revisada em 1568), é um marco fundamental para a crítica de arte.

A Obra de Vasari

Vidas dos Mais Excelentes Pintores, Escultores e 
Arquitetos

Publicada em 1550, revisada em 1568

Compilou centenas de biografias

Narrou evolução da arte italiana

De Cimabue até Michelangelo
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Hierarquização de artistas

Vasari não apenas compilou informações sobre a vida e obra de centenas de artistas, mas também introduziu a 
ideia de progresso na arte. Ele narrou a história da arte italiana desde Cimabue até Michelangelo, descrevendo uma 
evolução que culminava na perfeição da arte de seu tempo. Sua abordagem era intrinsecamente crítica, pois ele 
julgava e hierarquizava os artistas com base em critérios como desenho, invenção, graça e perfeição técnica. Ele 
foi o primeiro a criar um cânone, um conjunto de obras e artistas considerados exemplares, que influenciaria a 
percepção da arte por séculos.

Imagine Vasari como um curador de museu que, em vez de apenas expor obras, conta a história por trás de cada 
uma, revelando a genialidade de seus criadores e conectando-os em uma grande narrativa de evolução. Ele não se 
limitava a fatos; ele tecia anedotas, avaliava estilos e, de certa forma, "criava" a reputação de muitos artistas. Sua 
escrita era apaixonada e pessoal, misturando história, biografia e juízo estético.
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A Crítica de Arte no Século XVII e XVIII: 
Academias e Salões
Após Vasari, a crítica de arte continuou a evoluir, especialmente com a ascensão das academias de arte na Europa, 
como a Académie Royale de Peinture et de Sculpture em Paris, fundada em 1648. Essas instituições não apenas 
treinavam artistas, mas também estabeleciam padrões estéticos e hierarquias de gêneros (pintura histórica no 
topo, paisagem e natureza-morta na base). A crítica, nesse período, era frequentemente exercida por membros 
das academias ou por teóricos que defendiam seus princípios.

Os Salões de Paris: No século XVIII, um novo fenômeno cultural ganhou força: os Salões de Paris. Eram 
exposições públicas anuais ou bienais, organizadas pela Academia, onde os artistas podiam exibir suas 
obras. Com a crescente burguesia e um público mais amplo interessado em arte, os Salões se tornaram 
eventos sociais e culturais de grande importância.

No século XVIII, um novo fenômeno cultural ganhou força: os Salões de Paris. Eram exposições públicas anuais ou 
bienais, organizadas pela Academia, onde os artistas podiam exibir suas obras. Com a crescente burguesia e um 
público mais amplo interessado em arte, os Salões se tornaram eventos sociais e culturais de grande importância. 
Essa abertura ao público gerou uma demanda por opiniões e guias para entender as obras expostas, abrindo 
espaço para o surgimento de uma nova figura: o crítico de arte profissional.
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Pense nos Salões como as grandes feiras de arte contemporânea de hoje, mas com um público muito mais amplo e 
menos especializado. As pessoas iam para ver, serem vistas e, claro, para formar suas opiniões. Mas como 
navegar por centenas de obras? Era aí que entrava o crítico. Ele atuava como um mediador entre a obra e o 
público, interpretando, explicando e, muitas vezes, ditando o gosto. Essa era uma mudança radical: a crítica 
deixava de ser um mero registro histórico ou uma avaliação acadêmica para se tornar um diálogo público e 
influente.

Essa transição marcou o início da crítica de arte como a conhecemos. Não era mais apenas sobre a vida dos 
artistas ou a conformidade com regras acadêmicas, mas sobre a experiência da obra, sua recepção pelo 
público e seu lugar no debate cultural. Os Salões, com sua efervescência e diversidade de obras, criaram o 
ambiente perfeito para que vozes independentes começassem a se manifestar, desafiando, por vezes, as 
opiniões estabelecidas pela Academia.



Denis Diderot: O Surgimento da Crítica nos 
Salões de Paris
Entre as vozes que emergiram nos Salões de Paris, uma se destacou por sua inteligência, paixão e profundidade: 
Denis Diderot (1713-1784). Filósofo, enciclopedista e figura central do Iluminismo, Diderot foi o primeiro a escrever 
críticas de arte de forma sistemática e com uma abordagem que se aproximava do que hoje entendemos por 
crítica. Entre 1759 e 1781, ele escreveu os "Salons", uma série de resenhas das exposições anuais, originalmente 
destinadas a um círculo privado de leitores, mas que se tornaram um modelo para a crítica futura.

Denis Diderot

1713-1784
Filósofo e Enciclopedista

Figura central do Iluminismo
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Primeiro crítico sistemático

Abordagem Revolucionária

Diderot não se limitava a descrever as obras; ele as analisava com 
uma sensibilidade notável, misturando descrição, interpretação, 
julgamento estético e reflexões filosóficas. Ele tinha uma 
capacidade única de "ver" a pintura e de traduzir essa experiência 
visual em palavras vívidas e envolventes.

Diderot não se limitava a descrever as obras; ele as analisava com uma sensibilidade notável, misturando 
descrição, interpretação, julgamento estético e reflexões filosóficas. Ele tinha uma capacidade única de "ver" a 
pintura e de traduzir essa experiência visual em palavras vívidas e envolventes. Para ele, a arte deveria emocionar, 
instruir e tocar a alma, e ele avaliava as obras com base em sua capacidade de evocar esses sentimentos e 
pensamentos. Ele era um crítico que se entregava à obra, buscando entender a intenção do artista e o impacto no 
espectador.

Experiência Visual
Capacidade de "ver" e traduzir em palavras

Emoção e Alma
Arte deveria emocionar e tocar profundamente

Gênero Literário
Elevou a crítica a forma respeitável

Liberdade Artística
Defendeu a liberdade do artista

Imagine Diderot caminhando pelos Salões, não com um checklist de regras acadêmicas, mas com uma mente 
aberta e um coração vibrante. Ele não tinha medo de elogiar efusivamente ou de criticar duramente, sempre 
justificando suas opiniões com argumentos perspicazes. Suas críticas eram verdadeiras narrativas, que 
transportavam o leitor para dentro da exposição, permitindo-lhe quase "ver" as obras através dos olhos do crítico. 
Ele foi pioneiro em considerar a arte como um campo de experiência e de diálogo, e não apenas de regras.

Legado de Diderot: Ele elevou a crítica de arte a um gênero literário respeitável, infundindo-a com 
profundidade filosófica e paixão pessoal. Ele defendeu a liberdade do artista e a importância da emoção e 
da moral na arte, desafiando as convenções acadêmicas rígidas. Suas análises detalhadas e sua prosa 
envolvente estabeleceram um novo padrão para a crítica, mostrando que ela poderia ser tão criativa e 
impactante quanto a própria arte que descrevia.



A Crítica no Século XIX: Romantismo e a 
Subjetividade
O século XIX foi um período de grandes transformações sociais, políticas e artísticas. O Romantismo, com sua 
ênfase na emoção, na individualidade e na subjetividade, revolucionou a forma como a arte era criada e percebida. 
Essa mudança teve um impacto profundo na crítica de arte, que começou a se afastar das regras e cânones 
acadêmicos para abraçar uma abordagem mais pessoal e expressiva. O crítico não era mais apenas um juiz, mas 
um intérprete, um guia emocional e, por vezes, um artista da palavra.

Nesse contexto, a figura do crítico se tornou mais proeminente e influente. Jornais e revistas, que se multiplicavam 
com o aumento da alfabetização e da imprensa, ofereciam plataformas para que os críticos expressassem suas 
opiniões a um público cada vez maior. A crítica de arte se tornou um campo de batalha de ideias, onde diferentes 
escolas e movimentos artísticos eram defendidos ou atacados com veemência. Era um período de efervescência 
intelectual, onde a arte era vista como um reflexo das profundas mudanças da sociedade.

Pense no crítico romântico como um poeta que, em vez de criar versos sobre a natureza ou o amor, escreve 
sobre a arte. Sua linguagem é rica em metáforas, suas descrições são vívidas e suas emoções são palpáveis. 
Ele não busca a objetividade, mas a verdade de sua própria experiência diante da obra.

Pense no crítico romântico como um poeta que, em vez de criar versos sobre a natureza ou o amor, escreve sobre 
a arte. Sua linguagem é rica em metáforas, suas descrições são vívidas e suas emoções são palpáveis. Ele não 
busca a objetividade, mas a verdade de sua própria experiência diante da obra. Essa abordagem subjetiva, embora 
por vezes controversa, abriu caminho para uma crítica mais empática e menos dogmática, que valorizava a 
originalidade e a expressão individual do artista.

Essa era a época em que o crítico podia fazer ou desfazer reputações, influenciar o mercado de arte e moldar o 
gosto público. A crítica se tornou uma força cultural poderosa, capaz de legitimar novas formas de arte e de 
desafiar as tradições. Essa liberdade e subjetividade, no entanto, também trouxeram o desafio de estabelecer 
critérios em um campo onde as regras estavam sendo constantemente redefinidas.
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Jornais e revistas multiplicam-se
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Charles Baudelaire: O Crítico como "Poeta 
da Modernidade"
No auge do século XIX, em meio à efervescência do Romantismo e ao surgimento da vida moderna nas grandes 
cidades, Charles Baudelaire (1821-1867) emergiu como uma das vozes mais originais e influentes da crítica de arte. 
Poeta por excelência, autor de "As Flores do Mal", Baudelaire abordou a crítica não como uma tarefa secundária, 
mas como uma extensão de sua própria sensibilidade poética. Para ele, o crítico deveria ser um "apaixonado", 
capaz de sentir e traduzir a beleza e a novidade da arte moderna.
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Autor de "As Flores do Mal"
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Baudelaire defendia uma crítica que fosse "parcial, apaixonada, 
política", ou seja, que não se pretendesse neutra, mas que assumisse 
um ponto de vista engajado e que reconhecesse o papel da arte na 
sociedade. Ele foi um dos primeiros a teorizar sobre a "modernidade" na 
arte, buscando capturar o efêmero, o transitório e o contingente da vida 
urbana.
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Baudelaire defendia uma crítica que fosse "parcial, apaixonada, política", ou seja, que não se pretendesse neutra, 
mas que assumisse um ponto de vista engajado e que reconhecesse o papel da arte na sociedade. Ele foi um dos 
primeiros a teorizar sobre a "modernidade" na arte, buscando capturar o efêmero, o transitório e o contingente da 
vida urbana. Para ele, o artista moderno deveria ser capaz de extrair o eterno do transitório, de encontrar a beleza 
no cotidiano e no que muitos consideravam feio ou vulgar.

Imagine Baudelaire não apenas observando uma pintura, mas mergulhando nela, sentindo suas cores, suas formas, 
suas emoções, e então emergindo para descrever essa experiência com a mesma intensidade e lirismo de um 
poema. Ele não se contentava com a mera descrição ou com o julgamento baseado em regras. Ele buscava a 
"centelha" da modernidade, a capacidade da obra de capturar o espírito de seu tempo e de falar diretamente à 
alma do espectador.

Revolução Crítica: A visão de Baudelaire foi revolucionária. Ele elevou a crítica a uma forma de arte em si, 
uma criação literária que dialogava com a obra de arte. Ele defendeu artistas que eram frequentemente 
incompreendidos em sua época, como Eugène Delacroix e Édouard Manet, reconhecendo sua genialidade 
e sua importância para o futuro da arte. Sua crítica não era apenas sobre julgar, mas sobre revelar, inspirar 
e, acima de tudo, celebrar a capacidade da arte de nos confrontar com a beleza e a complexidade do 
mundo moderno.



O Legado do Século XIX: Bases para a 
Crítica Contemporânea
O século XIX, com figuras como Diderot e Baudelaire, consolidou a crítica de arte como um campo autônomo e 
influente. A transição de uma crítica baseada em regras acadêmicas para uma abordagem mais subjetiva e 
interpretativa abriu caminho para a diversidade de metodologias que vemos hoje. A ideia de que o crítico pode ser 
um "poeta" ou um "intérprete" da arte, e não apenas um juiz, é um legado direto desse período.

Crítica Acadêmica
Baseada em regras e cânones estabelecidos

Crítica Subjetiva
Valorização da experiência pessoal e emoção

Crítica Pública
Debate ampliado através da imprensa

Crítica Pluralista
Múltiplas metodologias e interpretações

A proliferação de jornais e revistas no século XIX também estabeleceu o modelo para a crítica de arte na imprensa, 
que continuaria a ser uma força dominante até a era digital. A capacidade de um crítico de influenciar o público e o 
mercado de arte, de lançar novos talentos ou de desafiar o _status quo_, tem suas raízes firmemente plantadas 
nesse século. A crítica se tornou um espaço de debate público, onde as ideias sobre arte eram forjadas e 
contestadas.

Pense em como as discussões sobre arte acontecem hoje em blogs, redes sociais ou em artigos de revistas 
especializadas. Embora as plataformas tenham mudado, a essência do debate 3 a interpretação, a avaliação, a 
contextualização e a conexão com o público 3 permanece a mesma.

Pense em como as discussões sobre arte acontecem hoje em blogs, redes sociais ou em artigos de revistas 
especializadas. Embora as plataformas tenham mudado, a essência do debate 3 a interpretação, a avaliação, a 
contextualização e a conexão com o público 3 permanece a mesma. Os críticos do século XIX, ao se engajarem 
com a modernidade e com a subjetividade, pavimentaram o caminho para as abordagens pluralistas que hoje 
reconhecem a multiplicidade de significados e interpretações em uma obra de arte.

A compreensão desses fundamentos históricos é crucial para qualquer estudante ou profissional da área. Ela nos 
permite entender não apenas de onde viemos, mas também para onde estamos indo. As questões levantadas por 
Platão e Aristóteles sobre a verdade e a função da arte, a valorização do artista por Vasari, a paixão interpretativa 
de Diderot e a visão de modernidade de Baudelaire são os pilares sobre os quais a crítica de arte contemporânea 
continua a se construir e a se reinventar.



A Crítica e o Contexto Institucional: Salões e 
Academias
A história da crítica de arte está intrinsecamente ligada ao desenvolvimento de instituições que moldaram a 
produção e a recepção artística. No período que vai da Antiguidade ao século XIX, as academias e os salões 
desempenharam um papel fundamental, não apenas como espaços de formação e exibição, mas também como 
centros de poder e influência que ditavam o que era considerado "boa arte". Compreender essa relação é 
essencial para entender como a crítica se desenvolveu.
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Guardiãs do gosto e da técnica, estabeleciam 
regras rígidas
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Mercado
Sistema de validação e circulação da arte

As academias, como a já mencionada Académie Royale em Paris, eram guardiãs do gosto e da técnica. Elas 
estabeleciam regras rígidas para a criação artística, desde a escolha dos temas (históricos, mitológicos) até a 
forma de representação (desenho preciso, composição equilibrada). A crítica que emanava desses círculos era 
frequentemente normativa, avaliando as obras pela sua conformidade com esses padrões. Era uma crítica de 
"dentro para fora", que buscava manter a ordem e a tradição.

Os Salões, por sua vez, eram as vitrines onde a produção acadêmica e, posteriormente, a de artistas 
independentes, era exposta ao público. Eles se tornaram o palco principal para a crítica pública, onde as opiniões 
dos "connoisseurs" (especialistas) e, mais tarde, dos críticos de imprensa, podiam influenciar a reputação de 
artistas e o sucesso de obras. A tensão entre a rigidez acadêmica e a liberdade expressiva dos artistas, muitas 
vezes mediada pela crítica, era um motor de mudança.

Conexão Contemporânea: Essa dinâmica institucional nos mostra que a crítica nunca existiu no vácuo. 
Ela sempre esteve inserida em um sistema de validação, de poder e de mercado. Mesmo hoje, a crítica 
em blogs, redes sociais ou em publicações especializadas ainda dialoga com as instituições de arte 3 
museus, galerias, bienais 3 que continuam a desempenhar um papel crucial na validação e circulação da 
arte. As raízes dessa complexa interação remontam aos Salões e Academias do passado.



O Papel do Público e a Democratização da 
Crítica
A evolução da crítica de arte também está ligada à crescente participação do público. Na Antiguidade, a discussão 
sobre arte era restrita a círculos filosóficos. No Renascimento, patronos e artistas eram os principais interlocutores. 
Mas foi com os Salões do século XVIII e a proliferação da imprensa no século XIX que a crítica começou a se 
democratizar, alcançando um público mais amplo e diversificado.

1Antiguidade
Círculos filosóficos restritos

2 Renascimento
Patronos e artistas como interlocutores

3Século XVIII
Salões abrem ao público geral

4 Século XIX
Imprensa amplia alcance da crítica

5Era Digital
Democratização total da opinião

Essa democratização não significou apenas mais pessoas lendo críticas, mas também mais pessoas formando 
suas próprias opiniões e, por vezes, expressando-as. O crítico, antes um erudito ou um membro da academia, 
passou a ser também um "porta-voz" ou um "guia" para o público em geral. Essa mudança é fundamental para 
entender a crítica de arte como um diálogo cultural, e não apenas como um monólogo de especialistas.

Crítica Especializada

Julgamento técnico

Conhecimento profundo

Análise formal

Contexto histórico

Crítica Popular

Opinião do público

Experiência pessoal

Impacto emocional

Relevância cultural

Pense na diferença entre um julgamento de um júri técnico e a opinião de um público em um concurso de talentos. 
Ambos são formas de avaliação, mas com propósitos e alcances distintos. A crítica nos Salões e na imprensa do 
século XIX começou a se assemelhar mais ao segundo caso, buscando engajar e educar um público que, embora 
não fosse especialista, tinha interesse e curiosidade pela arte.

Essa abertura ao público é um precursor direto da crítica na era digital. Hoje, qualquer pessoa com acesso à 
internet pode expressar sua opinião sobre uma obra de arte, um artista ou uma exposição. Blogs, redes sociais 
e plataformas digitais se tornaram os "Salões" contemporâneos, onde a crítica é produzida, circulada e 
recebida por uma audiência global.



A Crítica como Ferramenta de Análise e 
Interpretação
Ao longo desta jornada histórica, percebemos que a crítica de arte não é apenas um julgamento de valor, mas uma 
ferramenta poderosa de análise e interpretação. Desde as reflexões filosóficas de Platão e Aristóteles até as 
análises apaixonadas de Diderot e Baudelaire, o objetivo principal da crítica tem sido o de desvendar os múltiplos 
significados da arte, contextualizá-la e torná-la acessível.

Análise Formal
Estudo de cores, formas, composição e técnica

Análise de Conteúdo
Interpretação de temas, símbolos e narrativas

Contexto Histórico
Compreensão do período e circunstâncias

Biografia do Artista
Vida e intenções do criador

Impacto Emocional
Efeitos psicológicos e afetivos da obra

Relevância Cultural
Significado social e político da arte

A crítica nos ensina a olhar para uma obra de arte não apenas como um objeto estético, mas como um documento 
cultural, um reflexo de seu tempo, uma expressão da individualidade do artista e um convite à reflexão. Ela nos 
oferece diferentes "lentes" para enxergar a arte, seja através da forma, do conteúdo, do contexto histórico, da 
biografia do artista ou do impacto emocional.

Considere uma obra de arte como um texto complexo. A crítica é o processo de leitura e interpretação desse 
texto, buscando suas camadas de significado, suas referências, suas intenções e seus efeitos. Assim como um 
bom leitor não se limita a decifrar palavras, mas busca compreender a mensagem e o estilo do autor, um bom 
crítico vai além da superfície da obra para explorar sua profundidade e relevância.

Essa capacidade de análise e interpretação é o cerne das abordagens pluralistas que caracterizam a crítica 
contemporânea. Formalismo, iconografia, pós-estruturalismo, estudos decoloniais 3 todas essas metodologias são, 
em essência, diferentes formas de "ler" a arte, cada uma com suas próprias ferramentas e perspectivas. A história 
da crítica nos mostra a evolução dessas ferramentas e a crescente sofisticação de nossa capacidade de dialogar 
com a arte.



A Crítica e a Construção do Cânone Artístico
Um dos papéis mais significativos da crítica de arte, desde seus primórdios, tem sido o de contribuir para a 
construção do cânone artístico 3 o conjunto de obras e artistas considerados essenciais e de maior valor em uma 
determinada cultura ou período. Giorgio Vasari, com suas "Vidas", foi um dos primeiros a formalizar essa ideia, 
estabelecendo uma hierarquia de mestres que influenciaria a história da arte por séculos.

1
Mestres Canônicos
Artistas considerados essenciais

2
Obras Reconhecidas
Criações validadas pela crítica

3
Movimentos Influentes
Escolas e tendências estabelecidas

4
Produção Artística Geral
Toda a criação de um período

No entanto, a construção do cânone nunca foi um processo neutro ou objetivo. Ela reflete os valores, os gostos e 
as ideologias de uma época. A crítica, ao longo da história, atuou tanto na defesa quanto no questionamento 
desses cânones. Por exemplo, enquanto as academias do século XVIII defendiam um cânone clássico e idealizado, 
críticos como Baudelaire, no século XIX, começaram a advogar por artistas que desafiavam essas normas, 
expandindo o que era considerado "arte digna".

Revisão Constante: Pense no cânone como uma biblioteca de clássicos. Quem decide quais livros entram 
nessa biblioteca? São os críticos, os historiadores, as instituições e, em última instância, o tempo. Mas 
essa seleção não é estática; ela é constantemente revisada e reavaliada. O que era considerado marginal 
em uma época pode se tornar central em outra, e vice-versa.

A compreensão desse processo é vital para a crítica contemporânea, especialmente com as abordagens 
decoloniais e os estudos de gênero, que questionam os cânones eurocêntricos e masculinos que dominaram a 
história da arte. Ao revisitar a história da crítica, percebemos como as vozes do passado ajudaram a construir as 
narrativas que hoje estamos desafiando e ampliando, buscando uma representação mais plural e inclusiva da arte.



A Crítica como Diálogo e Provocação
A história da crítica de arte é, em grande parte, uma história de diálogo e, por vezes, de provocação. Desde os 
debates filosóficos de Platão e Aristóteles, passando pelas análises dos Salões de Diderot, até as defesas 
apaixonadas de Baudelaire, a crítica sempre buscou engajar-se com a arte de forma ativa, questionando, 
interpretando e, muitas vezes, desafiando as percepções estabelecidas.

Essa natureza dialógica da crítica é o que a torna tão vital. Ela não oferece respostas definitivas, mas convida à 
reflexão, ao debate e à formação de opiniões próprias. Um bom crítico não apenas diz o que pensar, mas ensina 
como pensar sobre a arte, fornecendo ferramentas e perspectivas para que o leitor possa desenvolver seu próprio 
olhar.

Imagine a crítica como uma conversa contínua que atravessa os séculos. Cada crítico, cada pensador, adiciona 
sua voz a essa conversa, respondendo aos que vieram antes e provocando os que virão depois. É um processo 
dinâmico, onde as ideias são constantemente testadas, refinadas e transformadas.

Essa capacidade de diálogo e provocação é mais relevante do que nunca na era digital, onde a multiplicidade de 
vozes e a velocidade da informação podem ser avassaladoras. A crítica, em seu sentido mais profundo, nos ajuda 
a navegar por essa complexidade, a discernir o que é significativo e a engajar-nos com a arte de forma mais 
consciente e crítica. Ela nos lembra que a arte não é um monólogo do artista, mas um convite a um diálogo sem 
fim.

Platão
"A arte é uma cópia da cópia, afastando-nos da 
verdade"

Aristóteles
"A arte revela verdades universais através da 
mimese"

Diderot
"A crítica deve emocionar e instruir, não apenas 
julgar"

Baudelaire
"O crítico deve ser parcial, apaixonado e político"



A Crítica e a Formação do Gosto Estético
Um dos impactos mais diretos da crítica de arte ao longo da história tem sido sua influência na formação do gosto 
estético. Desde os critérios de beleza e moralidade dos gregos, passando pelas regras acadêmicas do 
Renascimento e do Barroco, até a valorização da subjetividade e da modernidade no século XIX, a crítica tem 
atuado como um guia, um educador e, por vezes, um ditador do que é considerado belo, relevante ou inovador.

Percepção Inicial
Primeiro contato com a obra

Educação Visual
Aprendizado de técnicas e estilos

Compreensão Contextual
Entendimento histórico e cultural

Apreciação Profunda
Desenvolvimento de sensibilidade

Gosto Refinado
Capacidade crítica desenvolvida

O gosto estético não é inato; ele é construído social e culturalmente. A crítica desempenha um papel crucial nesse 
processo, ao apresentar argumentos, contextualizar obras e artistas, e oferecer quadros de referência para a 
apreciação da arte. Ela nos ajuda a desenvolver um "olhar treinado", capaz de perceber nuances, reconhecer 
estilos e compreender as intenções por trás das criações artísticas.

Sem Crítica

Apreciação superficial

Preferências não examinadas

Limitação de repertório

Julgamentos impulsivos

Com Crítica

Compreensão aprofundada

Gosto consciente e informado

Repertório expandido

Avaliações fundamentadas

Pense no gosto como um músculo que precisa ser exercitado. A crítica é como um personal trainer que nos 
oferece diferentes exercícios e técnicas para fortalecer esse músculo. Ela nos expõe a diferentes perspectivas, nos 
desafia a questionar nossas próprias preferências e nos ajuda a expandir nosso repertório de apreciação.

Para Estudantes e Profissionais: Essa função da crítica é especialmente relevante para estudantes e 
profissionais que buscam desenvolver uma compreensão aprofundada da arte. Ao estudar a história da 
crítica, não apenas aprendemos sobre as obras e os artistas, mas também sobre como as pessoas 
aprenderam a vê-los e a valorizá-los. Isso nos capacita a formar nosso próprio gosto de forma mais 
consciente e informada, e a contribuir para o diálogo contínuo sobre o que a arte significa para nós hoje.



A Crítica como Ponte entre o Artista e o 
Público
Em sua essência, a crítica de arte sempre buscou construir uma ponte entre o artista e o público. Desde o 
momento em que um filósofo grego tentou explicar o impacto de uma tragédia, ou um biógrafo renascentista 
revelou a genialidade de um pintor, até o crítico do Salão que interpretava uma obra para a burguesia, o objetivo foi 
sempre o de facilitar a compreensão e a apreciação da arte.

Artista
Cria a obra com intenção

Crítico
Interpreta e contextualiza

Público
Compreende e aprecia

O artista cria, mas nem sempre sua intenção é imediatamente clara ou acessível a todos. O crítico atua como um 
mediador, um tradutor, que desvenda as camadas da obra, contextualiza-a e a apresenta de uma forma que ressoa 
com o público. Ele ilumina aspectos que poderiam passar despercebidos, oferece novas perspectivas e enriquece 
a experiência do espectador.

Desvenda Camadas
Revela significados ocultos e complexidades da 
obra

Contextualiza
Situa a obra em seu tempo, cultura e movimento 
artístico

Oferece Perspectivas
Apresenta diferentes formas de interpretar e 
apreciar

Enriquece Experiência
Transforma a apreciação superficial em 
compreensão profunda

Imagine o crítico como um guia turístico em uma galeria de arte. Ele não apenas aponta para as obras, mas conta 
suas histórias, explica suas técnicas, revela seus segredos e conecta-as a um contexto mais amplo. Sem esse 
guia, a experiência pode ser superficial; com ele, a obra ganha profundidade e significado.

Essa função de ponte é mais vital do que nunca na complexidade do mundo da arte contemporânea. Com a 
diversidade de mídias, conceitos e abordagens, o público muitas vezes se sente perdido. A crítica, ao longo de 
sua história, nos ensina a importância de uma voz que possa articular a arte, torná-la compreensível e 
relevante, e assim, fortalecer a conexão entre a criação artística e a sociedade.



A Crítica e a Autonomia da Arte
A jornada da crítica de arte, da Antiguidade ao século XIX, também reflete a gradual conquista da autonomia da 
arte. No início, a arte estava subordinada à religião, à política ou à filosofia. Com o Renascimento, o artista 
começou a ser valorizado como um gênio individual. E com o Iluminismo e o Romantismo, a arte começou a ser 
vista como um campo com seus próprios valores e propósitos, não apenas como um meio para outros fins.

1Antiguidade
Arte subordinada à filosofia e religião

2 Idade Média
Arte a serviço da Igreja

3Renascimento
Valorização do artista como gênio

4 Iluminismo
Arte como campo de conhecimento

5Romantismo
Arte autônoma com valores próprios

A crítica desempenhou um papel crucial nesse processo. Ao analisar a arte por seus próprios méritos estéticos, 
formais e expressivos, e não apenas por sua função moral ou religiosa, os críticos ajudaram a legitimar a arte como 
uma esfera autônoma da atividade humana. Eles defenderam a liberdade criativa do artista e a importância da 
experiência estética em si.

Autonomia não é Isolamento: Pense na autonomia da arte como um pássaro que, aos poucos, aprende a 
voar por conta própria. A crítica, nesse sentido, foi um dos ventos que impulsionaram esse voo, 
celebrando a capacidade da arte de existir por si mesma, de criar seus próprios mundos e de desafiar as 
convenções.

Essa autonomia, no entanto, não significa isolamento. A arte autônoma ainda dialoga com a sociedade, com a 
política e com a cultura. Mas ela o faz a partir de sua própria linguagem e de seus próprios termos. A história da 
crítica nos mostra como essa autonomia foi conquistada e como ela continua a ser um campo de debate e 
redefinição, especialmente com as tendências contemporâneas que buscam reconectar a arte a questões sociais e 
políticas urgentes.



A Crítica como Registro Histórico e Cultural
Além de julgar e interpretar, a crítica de arte serve como um valioso registro histórico e cultural. As "Vidas" de 
Vasari são um exemplo primordial, não apenas por suas avaliações, mas por documentar a vida e a obra de artistas 
que, de outra forma, poderiam ter sido esquecidos. Da mesma forma, os "Salons" de Diderot nos oferecem um 
panorama vívido da arte e da sociedade parisiense do século XVIII.

Documentação
Registro de obras, artistas e movimentos que poderiam 
ser esquecidos

Contexto Temporal
Revelação de debates estéticos e valores de cada 
época

Percepção Social
Como as obras eram recebidas e interpretadas pelo 
público

Fonte Primária
Material inestimável para pesquisa acadêmica e 
histórica

As críticas de arte são como cápsulas do tempo. Elas nos revelam não apenas o que estava sendo criado em uma 
determinada época, mas também como essas obras eram percebidas, quais eram os debates estéticos, quais 
valores eram predominantes e quais eram as expectativas do público e dos mecenas. Elas são fontes primárias 
inestimáveis para historiadores da arte, sociólogos e estudiosos da cultura.

Imagine que você está lendo um diário de viagem de um explorador. A crítica é como esse diário, registrando as 
paisagens artísticas de um tempo, as descobertas, as impressões e os desafios enfrentados pelos artistas e 
pelo público. Ela nos permite reconstruir o "clima" cultural de uma época e entender as forças que moldaram a 
produção artística.

Essa função de registro é crucial para a pesquisa acadêmica e para a compreensão da evolução da arte. Ao 
estudar as críticas do passado, podemos traçar a trajetória de movimentos artísticos, a ascensão e queda de 
reputações, e a mudança de paradigmas estéticos. É um lembrete de que a história da arte não é apenas uma 
sequência de obras, mas uma complexa tapeçaria de ideias, debates e interpretações.



A Crítica e a Percepção da Originalidade
A questão da originalidade na arte é um tema recorrente na história da crítica, e sua percepção mudou 
drasticamente ao longo dos séculos. Na Antiguidade e na Idade Média, a originalidade não era um valor primordial; 
a maestria estava em seguir modelos e tradições. Com o Renascimento, a figura do gênio individual começou a ser 
celebrada, e a capacidade de inovar e criar algo novo ganhou importância.

Antiguidade e Idade Média
Valor: Seguir modelos e tradições estabelecidas

Maestria: Perfeição técnica dentro dos cânones

Renascimento
Valor: Gênio individual e inovação

Maestria: Capacidade de criar algo novo e único

Século XIX
Valor: Originalidade como critério central

Maestria: Voz única e ruptura com o passado

Contemporaneidade
Valor: Pluralidade de critérios

Maestria: Inovação e diálogo com tradição

No século XIX, com o Romantismo e o surgimento da modernidade, a originalidade se tornou um critério central 
para a crítica. Artistas como Baudelaire defendiam a busca pelo novo, pelo singular, pelo que desafiava as 
convenções. A crítica passou a valorizar a voz única do artista, sua capacidade de expressar uma visão pessoal e 
de romper com o passado.

Pense na originalidade como a busca por uma nova trilha em uma floresta densa. Enquanto antes o valor estava 
em seguir as trilhas já estabelecidas, agora o mérito está em desbravar novos caminhos. A crítica, nesse 
contexto, atua como um explorador que reconhece e celebra aqueles que se aventuram por territórios 
desconhecidos.

Essa valorização da originalidade é um legado importante para a crítica contemporânea, que continua a buscar e a 
celebrar a inovação e a experimentação. No entanto, as abordagens pluralistas de hoje também nos lembram que a 
originalidade não é o único critério de valor, e que a arte pode ser significativa de muitas outras formas, inclusive 
através do diálogo com a tradição e da reinterpretação de conceitos existentes.



Consolidação da Jornada: Da Antiguidade 
ao Século XIX
Nesta aula, embarcamos em uma fascinante viagem pela história da crítica de arte, desde suas raízes filosóficas na 
Grécia Antiga até a figura do crítico como um "poeta da modernidade" no século XIX. Vimos como Platão e 
Aristóteles lançaram as primeiras sementes do pensamento crítico, questionando a natureza e o propósito da arte. 
Acompanhamos a emergência da biografia artística com Giorgio Vasari, que não apenas registrou vidas, mas 
também estabeleceu um cânone e uma narrativa de progresso.

01

Antiguidade Grega
Platão e Aristóteles: primeiras reflexões sobre mimese e 
catarse

02

Idade Média
Arte a serviço da religião: crítica funcional e teológica

03

Renascimento
Giorgio Vasari: biografia artística e construção do 
cânone

04

Séculos XVII-XVIII
Academias e Salões: institucionalização e 
democratização

05

Século XVIII
Denis Diderot: crítica como gênero literário apaixonado

06

Século XIX
Charles Baudelaire: crítico como poeta da modernidade

Testemunhamos o nascimento da crítica pública nos Salões de Paris, onde Denis Diderot elevou a análise de arte a 
um gênero literário apaixonado e perspicaz. E, finalmente, exploramos a visão de Charles Baudelaire, que 
defendeu uma crítica subjetiva, engajada e atenta à efemeridade da vida moderna, pavimentando o caminho para a 
compreensão da arte como um fenômeno em constante transformação.

Em prática: Compreender essa evolução histórica é fundamental para qualquer um que deseje se engajar 
com a arte de forma crítica e informada. Ela nos equipa com um repertório de abordagens e perspectivas, 
permitindo-nos analisar obras de arte com maior profundidade, contextualizá-las em seus respectivos 
períodos e reconhecer a complexidade do julgamento estético. Essa base histórica é a chave para 
decifrar as tendências atuais e futuras da crítica de arte.



Autoavaliação

1

Questão 1
Qual filósofo grego via a arte como uma "cópia da 
cópia", afastando-nos da verdade, e chegou a 
propor a expulsão de artistas de sua cidade ideal?

a) Sócrates

b) Aristóteles

c) Platão

d) Epicuro

2

Questão 2
Giorgio Vasari é considerado um marco na história 
da crítica de arte por qual motivo principal?

a) Por ser o primeiro a organizar exposições 
públicas de arte.

b) Por ter escrito as primeiras biografias de 
artistas, estabelecendo a ideia de progresso na 
arte.

c) Por ter fundado a primeira academia de arte 
na Itália.

d) Por ser o primeiro a criticar a arte com base 
em princípios morais e religiosos.

3

Questão 3
Denis Diderot, ao escrever seus "Salons" no século 
XVIII, contribuiu significativamente para a crítica de 
arte ao:

a) Defender exclusivamente a arte religiosa e 
moralista.

b) Criar um sistema rígido de pontuação para 
avaliar a beleza das obras.

c) Elevar a crítica a um gênero literário com 
análises detalhadas, paixão e reflexão filosófica.

d) Focar apenas na técnica e no desenho, 
ignorando o conteúdo emocional das obras.

4

Questão 4
Charles Baudelaire, no século XIX, é conhecido por 
sua visão da crítica como "parcial, apaixonada, 
política" e por sua busca pela "modernidade". O 
que ele defendia que o artista moderno deveria ser 
capaz de fazer?

a) Imitar fielmente os mestres clássicos para 
alcançar a perfeição.

b) Extrair o eterno do transitório e encontrar a 
beleza no cotidiano e no efêmero.

c) Criar arte exclusivamente para as academias 
e os salões oficiais.

d) Focar em temas históricos e mitológicos para 
instruir o público.

Gabarito

1. c) Platão 2. b) Por ter escrito as 
primeiras biografias de 
artistas, estabelecendo 
a ideia de progresso na 
arte

3. c) Elevar a crítica a 
um gênero literário com 
análises detalhadas, 
paixão e reflexão 
filosófica

4. b) Extrair o eterno do 
transitório e encontrar a 
beleza no cotidiano e no 
efêmero

Questão Discursiva

Discorra sobre como a transição da crítica de arte, de uma abordagem normativa e acadêmica para uma mais 
subjetiva e interpretativa, no período do século XVIII ao XIX, pavimentou o caminho para as abordagens 
pluralistas da crítica contemporânea.



Próximos Passos

Próxima Aula
Aula 3 3 A Revolução Modernista: A Crítica no Século XX
Exploraremos como os movimentos de vanguarda e as profundas transformações sociais do século XX 
impactaram a crítica de arte, levando ao surgimento de novas teorias e metodologias de análise.

Recursos Adicionais

Livro
"A História da Arte" de E.H. 
Gombrich

Para contextualização visual e 
histórica dos períodos 
estudados

Artigo
"Diderot e a Crítica de Arte"

Para aprofundar no primeiro 
crítico moderno e sua 
metodologia

Ensaio
"O Pintor da Vida Moderna" de 
Charles Baudelaire

Para entender sua visão de 
modernidade e o papel do 
artista

NOTA IMPORTANTE: As informações regulatórias/legais/técnicas desta aula estão atualizadas até 2025. 
Consulte sempre fontes oficiais para verificar alterações.


