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RESUMO 

 

O presente trabalho propõe analisar as características referentes às cores e a sua ligação com o 

audiovisual, tendo como objeto de análise o filme Moonrise Kingdom (2012) do diretor Wes 

Anderson. Partindo de uma pesquisa bibliográfica sobre os aspectos físicos da cor, vemos 

suas características mais relevantes e sua aplicação no tema da psicologia das cores; 

estudamos também sobre direção de arte e sobre mise-en-scène, e vemos a sua ligação com a 

direção de arte do diretor em questão. Além da pesquisa bibliográfica, a metodologia 

compreende uma análise fílmica de Moonrise Kingdom, que contribui para que se verifique 

aquilo que é estudado no restante da monografia sobre cor e cinema. 

 

Palavras-chave: Cinema. Direção de arte. Cor. Wes Anderson 

 

 

 

 

 

 

 

 

 

 

 

 

 

 

 

 

 

 

 

 

 



 
 

ABSTRACT 

 

This study aims to analyze those relating to color characteristics and its connection with the 

audiovisual, with the object of analysis the film Moonrise Kingdom (2012) director Wes 

Anderson. From a literature search on the physical aspects of color, we see its outstanding 

features and its application in color psychology theme; also studied about art direction and on 

mise-en-scene, and we see its connection with the art direction of the director in question. In 

addition to the literature, the methodology comprises a film analysis of Moonrise Kingdom, 

which helps to ensure that what is studied in the rest of the monograph on color and cinema. 

 

Keywords: Cinema. Art direction. Color. Wes Anderson. 
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1 INTRODUÇÃO  

Entender como boas histórias se constituem movimenta a curiosidade dos profissionais 

de comunicação, pois são nelas que se têm bons exemplos de como articular as ferramentas 

que fazem parte da nossa prática de comunicadores. Uma dessas ferramentas está ligada às 

artes e permeia o campo dos sentidos humanos, visual ou audível. A cor é um elemento tardio 

na concepção do cinema, mas imprescindível desde então; por este motivo, decidi estudar 

sobre sua relação com o cinema, como ela auxilia na construção da narrativa dos filmes e sua 

influência no trabalho dos diretores. 

Quando falamos em visual e nos estudos que são realizados ao seu respeito, o cinema 

é uma forma que se destaca; pela sua trajetória, aperfeiçoamento de linguagem própria e os 

elementos que o compõem, pois, nas palavras de Ramos, (JULIER, 2009, p.10) “Cinema é 

uma forma, mais ou menos narrativa, que aprendeu (e ensinou) um modo próprio de significar 

com imagens em movimento, sons e fala [...]”. Estudar cinema significa buscar compreender 

como esses elementos narrativos únicos e essas ferramentas de comunicação fluem e 

constroem uma história que cativa a milhares de pessoas, independente do gênero fílmico.  

A fim de entender mais como essa construção de linguagem é feita e como os 

elementos cinematográficos se articulam, resolvi estudar um diretor que se destaca pela sua 

direção de arte e ao longo dos últimos anos vem se tornando conhecido do grande público 

participando de premiações populares
1
 e tendo um espaço cada vez maior nas discussões de 

blogs especializados em cinema. Acredito que o trabalho desenvolvido por Wes Anderson 

seja um bom material de estudo para a compreensão de como essas noções, ligadas ao cinema, 

interagem e constroem uma narrativa própria, que toma forma no olhar e no prazer de quem 

assiste a um filme. Em especial, como os fundamentos de caráter visual, tão apreciados por 

mim durante a graduação do curso de comunicação, se comportam dentro do universo das 

imagens em movimento. 

 A mise-en-scène é um conceito definido pelos franceses e é estudado por autores como 

Bordwell (2008), Betton (1987), Martin (2013), autores escolhidos para este trabalho, bem 

como outros autores de livros sobre o estudo do cinema e sua linguagem. Considero a mise-

en-scène o coração da análise fílmica, pois apresenta muito dos elementos visuais que devem 

                                                           
1
 Em 2015 o seu filme O Grande Hotel Budapeste (2015) concorreu em nove categorias do Oscar, incluindo 

melhor filme, ganhando quatro prêmios nas categorias técnicas; no Globo de Ouro do mesmo ano ganhou o 

prêmio de melhor filme de comédia ou musical.  
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ser observados para a compreensão da sequência de imagens. A partir do estudo de um filme 

de Anderson, que também é admirado pelas paletas cromáticas de seus longas, pretendo 

compreender a importância da cor como um dos elementos complementares a mise-en-scène. 

Moonrise Kingdom (2012) é um de seus filmes mais recentes, e o escolhi para aprofundar essa 

importância da cor no desenvolvimento da narrativa, e que aparece em mínimos detalhes 

pertencentes a cada cena do filme: cenário, iluminação, figurino, maquiagem, atuação e 

profundidade de campo (BORDWELL, 2008), a tão importante mise-en-scène. 

Desde que entrei em contato com o trabalho do diretor fiquei intrigada pelo efeito 

visual que ele consegue provocar; vários são os detalhes que o definem e nos dão a certeza da 

sua autoria nas obras, mas principalmente o seu reconhecimento acontece na totalidade desses 

elementos tão bem articulados. Muitos definem seu estilo como “quirky & sensibility”, o que 

poderia ser traduzido como peculiar e sensível
2
. Em seu livro The Wes Anderson Collection, 

uma coletânea do trabalho do diretor, Seitz (2013) explora essa definição através de 

entrevistas e de uma análise do trabalho de Anderson no set de filmagem, inclusive em 

Moonrise Kingdom (2012). O filme conta a história dos protagonistas Sam e Suzy, jovens 

apaixonados que planejam uma fuga para poder viver o seu amor longe dos problemas do dia 

a dia e dos adultos, que só os decepcionam. O cenário é uma ilha na costa da Nova Inglaterra 

no ano de 1960, e nela podemos acompanhar as aventuras do casal e a mobilização da 

pequena comunidade ao procurá-los.  

Precisão de técnica, simetria, paletas de cor, repetição de elementos em composições 

visuais, trabalho baseado em uma equipe sólida de atores, roteiros bem construídos e 

desenvolvidos, recorrente busca e evocação à nostalgia, e uma admirável construção de 

conjunto da obra desde seu primeiro filme são características que podem ser percebidas 

facilmente no trabalho de Wes Anderson, bem como no produto proposto para análise nesta 

monografia. Todos esses atributos citados fazem parte da direção de arte realizada pelo 

diretor, bem como a recorrência das técnicas de filmagem e a fotografia, que também exaltam 

o seu estilo não-naturalista. Podemos notar, em Moonrise Kingdom (2012), que além desses 

elementos, existe um precioso trabalho com a cor, de tal forma que ela ajuda a construir o 

sentido da narrativa e das cenas de sua forma particular. Por exemplo, os tons amarelados nos 

evocam a construir em nosso imaginário a localização da história no tempo, década de 

sessenta, bem como tem grande participação na atmosfera, calma e reconfortante, do filme. 

Pode-se perceber que este elemento possui características próprias que, quando articulados 

                                                           
2
 Tradução livre do autor. 
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com os demais componentes cinematográficos - iluminação, profundidade de cena, 

posicionamento de câmera e atuação - constroem um determinado efeito.  

 A fim de entender mais sobre as cores, como elas auxiliam na construção de uma 

narrativa cinematográfica e como elas influenciam o trabalho de direção de arte de Anderson, 

tracei alguns objetivos gerais para a pesquisa: 

 

 Apresentar os conceitos importantes que se relacionam com a cor e com a cor no 

audiovisual: sua constituição, a psicologia da cor e a cor aplicada no cinema; 

 Estudar sobre direção de arte no cinema e compreender conceitos básicos que se 

relacionam com a prática, bem como com a construção e a aplicação da cor na mise-

en-scène; 

 Compreender a relação da cor na construção de sentido do filme Moonrise Kingdom 

(2012), do diretor Wes Anderson, analisando a maneira como o diretor desenvolve 

esse elemento e o articula com os outros elementos que compõem a cena; 

Para cumprir os objetivos listados, fez-se necessário uma pesquisa que envolveu os 

dois principais assuntos deste trabalho: a cor e o cinema. Tal pesquisa abrange dois métodos 

distintos: pesquisa bibliográfica e análise audiovisual com foco em análise de imagens em 

movimento, segundo os estudos de Golliot-lété Francis Vanoye em seu livro Ensaio sobre a 

análise fílmica (1994). Para a análise do filme foi feito um recorte das cenas onde a cor exerce 

grande influência visual, fundamentado no desenvolvimento da narrativa e nas sequências 

mais importantes para a compreensão da história dos protagonistas. A seleção de cenas foi 

feita baseada nos capítulos teóricos, mais especificamente, a partir dos conceitos estudados de 

psicologia das cores, de mise-en-scène e de iluminação. Desse modo, foram selecionadas 

aquelas sequências nas quais os conceitos citados eram mais explícitos, bem como, por 

possuir maior relevância no enredo. Por fim, nas figuras trazidas para este estudo foram 

observados os seguintes aspectos nos quais a cor se relaciona a) cenário, b) figurino e c) 

objetos da cena, e alinhado com esses aspectos foi analisada a sua evolução ao longo do filme. 

A monografia, então, ficou organizada em quatro capítulos, sendo o primeiro esta introdução. 

No segundo capítulo, são abordadas as questões relativas à cor. Nessa primeira etapa 

utilizo como referência livros sobre os elementos que constituem a cor como A psicodinâmica 

das cores em comunicação, dos autores Modesto Farina, Clotilde Perez e Dorinho Bastos, 

publicado pela Blusher (2011), e O uso das cores, de Cris Peter, publicado pela Marsupial 

(2014); ambos discutem elementos básicos para se entender a cor, por exemplo, roda 
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cromática, sintaxe das cores, funcionamento do processo visual, influência da luz, percepção 

visual e processo de visão. Passando por essa fase de contextualização da cor, ainda utilizo os 

estudos de autores que falam sobre a psicodinâmica da cor e a sua aplicação. São eles: Eva 

Heller, com o livro A psicologia das cores – como as cores afetam a emoção e a razão, 

publicado pela Garamond (2012), e Luciano Guimarães, A cor como informação, publicado 

pela Annablume (2000). Outra referência importante é o livro If it’s purple someone’s gonna 

die, de Patti Bellatoni (2005) - sem tradução para o português -, obra que reúne uma coletânea 

de amostras de filmes, categorizados por cor, onde, a partir das amostragens, a autora 

relaciona as cores com eventos que acontecem no filme e o clima que ela proporciona para 

cada cena analisada. 

Dando continuidade aos estudos necessários para a compreensão do problema 

proposto, no terceiro capítulo, irei expor estudos referentes à direção de arte no cinema, 

explorando o conceito de mise-en-scène e análise fílmica, com obras como: Lendo as imagens 

do cinema, dos autores Laurent Jullier e Michel Marie, publicado pela Senac (2009), Figuras 

traçadas na luz – A encenação no cinema, de David Bordwell, publicado pela Papirus (2008), 

A arte do cinema: Uma introdução, de David Bordwell e Kristin Thompson, publicado pela 

EDUSP (2014),  A estética do cinema, de Gerárd Betton, publicado pela Martins Fontes 

(1987), A linguagem do cinema, dos autores Robert Edgar-Hunt, John Marland e Steven 

Rawle, publicado pela Bookman (2013) e A linguagem cinematográfica, por Marcel Marin, 

publicado pela Brasiliense (2013). A partir desses autores, pretendo analisar elementos da 

estética cinematográfica e como a cor se relaciona com eles, procurando observar esses 

elementos e o uso deles no filme analisado. Bem como, pretendo apresentar e propor uma 

breve discussão sobre a direção de arte e o estilo de Wes Anderson.  

No quarto e último capítulo faço uma análise de Moonrise Kingdom (2012), 

observando os elementos estéticos estudados no capítulo anterior e como eles se relacionam 

com a cor, assunto do primeiro capítulo e principal questionamento desta monografia. Para 

isso, conto ainda com a obra de Matt Zoller Seitz, autor do livro The Wes Anderson 

Collection, publicado pela Abrams (2013), que irá auxiliar com informações sobre o diretor e 

sua cinematografia. Na análise selecionei algumas cenas e detalhei a paleta cromática delas, a 

fim de perceber o uso desse elemento na narrativa do filme e na direção de arte de Wes 

Anderson.  

Referências bibliográficas e ficha técnica do filme analisado complementam este 

trabalho de conclusão de curso. A todos uma ótima leitura. 
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2 EXPLORANDO A COR 

 Antes de pensarmos a cor como uma escolha estética ou uma aplicação em superfícies, 

temos que entendê-la como um elemento multifacetado, com nuances capazes de modificar a 

percepção do público, como uma informação em si. Para compreendermos melhor a cor, este 

capítulo está dividido em três subitens, nos quais conceituo, respectivamente: o processo 

físico que envolve o elemento; o processo de visão do ser humano; e a psicologia das cores e 

sua influência. 

 

2.1 Um pouco de física  

 A cor, como todos os elementos físicos, é um elemento complexo, inerente ao mundo 

e, muitas vezes, à espera da interação com os humanos para ser percebida como tal. Diferente 

de como imaginamos, ou até nem pensamos sobre, a cor existe a partir da interação de nossos 

olhos com a luz. Como explica Peter (2014), uma folha não é verde, a maça não é vermelha e 

a cor não é algo que o objeto possui, mas, sim, um resultado da interação da luz e de seus 

componentes coloridos na superfície dos objetos. A partir desse fato, logo entendemos que, 

como uma variável dependente de outros processos, a cor é subjetiva a cada um. Ela depende 

exclusivamente da luz para existir, por isso explicam Farina, Perez e Bastos (2011) que a cor 

 

[...] é uma sensação visual que nos oferece a natureza através dos raios de 

luz irradiados em nosso planeta. Tecnicamente a palavra ‘cor’ é empregada 

para referir-se à sensação consciente de uma pessoa cuja retina se acha 

estimulada por energia radiante. (FARINA; PEREZ; BASTOS, 2011, p.1) 

  

Ela é uma produção de nosso cérebro que a partir de uma onda luminosa produz a sensação 

visual da cor.  

 

A cor é luz, por isso se encontra no grande espectro das radiações que se 

dividem em outras vibrações, como ondas de rádio, infravermelhas, visíveis, 

ultravioleta, gama e cósmica. Os cientistas confirmam que nesse espectro 

somente sete cores são registradas por nossa retina, mas, na verdade, existem 

cerca de dez milhões de cores que supostamente invadem nosso campo 

visual. Porém nosso organismo ainda não está pronto para interpretar todas 

estas possibilidades. (FARINA, 1994 apud PETER, 2014, p. 42) 

 

Peter (2014) trabalha como colorista digital a mais de treze anos, e em seu livro O uso 

das cores explica sobre teoria das cores e sobre os seus próprios estudos e experiências com o 

elemento. A autora fala em seu livro que, através da clássica experiência de Newton (1642 – 
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1727) 
3
, realizada em 1665 com prismas e a luz do sol, que os estudos relacionados com a cor 

aumentaram. Também por meio dele pudemos reconhecer que a luz é a principal responsável 

pela existência das cores para a nossa visão. Ao bater no prisma, a luz do sol se divide em 

várias frequências que atingem diferentes velocidades. Elas são denominadas radiações 

monocromáticas e nossos olhos as distinguem pelas diferentes cores que conseguimos 

enxergar. Foi através dessa interferência do prisma na luz que Newton começou a calcular as 

diferentes velocidades e os ângulos de radiações, ou, como denominamos comumente, cores 

(PETER, 2014). 

 Na teoria formulada pelo cientista após a experiência descrita acima, a luz branca 

incidida pelo astro continha todas as cores em si, e o prisma fazia o trabalho de separá-las e 

evidenciá-las através dos diferentes comprimentos de onda. Peter (2014) descreve que 

existem dois tipos de processo de cores: em um deles enxergamos as cores através da luz que 

bate nos corpos, e o outro é a cor que adquirimos na mistura de pigmentos e tintas. 

No primeiro caso, Peter (2014) denomina o processo de cor-luz e explica que ela 

funciona como uma síntese aditiva, onde a soma de todas as cores resulta em branco, logo que 

a soma de todas as luzes resultará em mais luz. Esse conceito foi pensado com base nos 

estudos de Thomas Young (1773 – 1829) 
4
, que revisitou o tema após as experiências de 

Newton, descobrindo que das sete cores apontadas por ele como primárias somente três eram 

capazes de resultar na luz branca quando somadas. E assim surgiu o conceito RGB
5
, que é a 

abreviatura do sistema de cores formada por vermelho, verde e azul. Sendo assim, “RGB são 

as cores primárias das cores-luz na física [...]” (PETER, 2014, p. 51). Farina, Perez e Bastos 

(2011) também falam dos estudos de Young em seu livro, A psicodinâmica das cores. Os 

autores relatam que o cientista procurou a explicação da existência de três cores primárias não 

na natureza da luz, como Newton, mas na constituição do ser humano. Assim, sua teoria é 

baseada através da visão e do olho humano, que contem três cones receptores sensíveis a luz, 

um para cada uma das três cores primárias. 

 O segundo processo é o contrário do primeiro, através da síntese subtrativa obtemos o 

chamado sistema CMYK
6
, através do qual adquirimos as cores pela mistura das tintas e 

pigmentos. A mistura de todas as cores resulta no preto e a ausência delas é o branco (PETER, 

2014). Ainda, “[...] em termos de cores subtrativas, o resultado de duas cores sempre produz 

                                                           
3
 Isaac Newton, cientista inglês, mais reconhecido como físico e matemático, realizou descobertas fundamentais 

da óptica publicadas no seu livro Opticks (1704). 
4
 Desenvolveu a Teoria das Três Cores, conhecida também como Teoria Young-Helmholtz. 

5
 Em ingles: “red, green and blue”. 

6
 Em inglês, “Cyan, magent, yellow and key”; em português mais conhecido como “ciano, magenta, amarelo e 

preto”. 
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uma terceira e se colocado as três: amarelo; magenta e azul, juntas elas produzem o preto [...]” 

(FARINA; PEREZ; BASTOS, 2011, p. 63). As cores subtrativas são usadas nos impressos em 

geral, como revistas e livros e as cores aditivas são as cores que encontramos em telas como 

televisão e computador. Na figura 01 podemos visualizar a diferença entre os dois processos. 

 

Figura 01 – Processos de cor 

 

Fonte: FARINA et al, 2011 p. 62 

 

Tratando um pouco sobre a sintaxe desse elemento, e complementando os parágrafos 

acima, cor primária é como se denomina aquela cor que não pode ser adquirida através da 

mistura entre outras cores, ela é única e a mistura dela com outras cores primárias resultam na 

gama de cores que conhecemos (PETER, 2014). A partir desses fatos, podemos perceber que 

a cor é um elemento que possui uma linguagem individual e, por esse motivo, possui uma 

sintaxe que pode ser transmitida e ensinada. Farina, Perez e Bastos (2011) defendem que essa 

sintaxe rege os elementos que constituem a mensagem plástica e que a cor possui, como luz, 

movimento, peso, equilíbrio, espaço e leis que definem sua aplicação. 

 As características básicas que devemos revisar para este estudo são, segundo as 

definições propostas por Peter (2014): Matiz, Saturação, Luminosidade e Valor. Matiz é uma 

das três propriedades que nos permite classificar e distinguir a cor; na teoria das cores, esse 

termo é usado para se referir a cor “pura”. Nos estudos de Farina, Perez e Bastos (2011), esse 

termo é denominado como tom, que é a variação qualitativa da cor e está diretamente 
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relacionado aos vários comprimentos de onda. Saturação, segunda das três propriedades, é a 

palavra que se usa para caracterizar a vivacidade, a vibração da cor. Se colocada em uma 

tabela, quanto mais viva mais saturada a cor é e quanto mais acinzentada e discreta menos 

saturada ela é. Luminosidade, a última propriedade, trata do quão escura ou clara é a cor; é a 

capacidade que possui qualquer cor de refletir a luz branca que há nela. Uma última definição 

importante é o Valor, que trata da “profundidade” do tom de cada cor. Cores diferentes podem 

ter o mesmo valor e isso não é bom para uma composição (PETER, 2014); é importante haver 

variação de valor, caso contrário, a imagem pode ficar sem um foco e um tanto monótona 

visualmente. Para Farina, Perez e Bastos (2011), luminosidade e valor são sinônimos. Nesta 

monografia usaremos as definições de Peter (2014). 

Em uma análise como a deste trabalho, é fundamental que se domine esses conceitos, 

pois através deles pode-se determinar o comportamento das cores, individualmente ou em 

conjunto. A sensação potencial que elas podem transmitir depende muito do contexto onde se 

encontram, pois como explicam “[...] a cor se recebe de diversas formas, não apenas em 

função da luz, mas também das outras cores que a rodeiam [...]” (FARINA; PEREZ; 

BASTOS, 2011, p.7). Podemos verificar isso através do estudo da roda cromática, que nos 

ajuda a definir as cores como análogas (cores vizinhas – ou então como complementares) ou 

opostas; ou como quentes ou frias, dependendo de quanto ciano há na mistura da cor em 

questão (PETER, 2014). Como se pode observar na figura 02, a roda cromática é formada 

pelas cores subdivididas na sequência do espectro solar e se baseia numa disposição ordenada 

de cores básicas e em seus compostos. 
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Figura 02 – A roda cromática e o seu uso 

     

Fonte: PETER, 2014, p. 92 

 

  Um exemplo de aplicação dos conceitos supracitados é no estudo do volume dos 

objetos, capaz de ser forjado através do jogo de luzes e cores. Peter (2014) explica que como 

cor é fundamentalmente luz, seja ela emitida nos monitores ou refletida nas tintas misturadas 

no papel, a variação dela determina as sombras, os claros e os escuros de um objeto. Luz 

também é volume, e volume é representado com variações de matiz, luminosidade e valor. “A 

modelagem do volume, onde calculamos as incidências de luz e sombra, nada mais é que 

desenhar com as cores [...]” (PETER, 2014, p. 114). Muitos são os exemplos em que a 

aplicação certa das cores causa não só efeito psicológico, como será visto nos próximos 
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subcapítulos, mas também aparências e ilusões dentro de representações 2D e 3D. Como 

disserta a autora, se queremos destacar algum objeto em cena de uma maneira artisticamente 

interessante, podemos fazer isso usando as cores, direcionando o olhar do espectador para o 

objeto que quisermos em uma imagem e, assim, criando um ponto de foco. 

Farina, Perez e Bastos complementam essa ideia adicionando ainda o aspecto 

psicológico ao estudo da física das cores, afirmando que elas, por meio de nossos olhos e do 

cérebro, fazem penetrar no corpo físico uma variedade de ondas com diferentes potencias que 

atuam sobre os centros nervosos e suas ramificações, e “[...] que modificam não somente o 

curso das funções orgânicas, mas também nossas atividades sensoriais, emocionais e afetivas 

[...]” (FARINA; PEREZ; BASTOS, 2011 p.2).  

  

2.2 O processo visual 

 Todo o processo descrito anteriormente necessita da luz, do olho humano e do cérebro 

para que aconteça, pois “Os olhos, com os quais processamos a visão, constituem os órgãos 

privilegiados de ligação entre o mundo interior do homem e o mundo exterior que o rodeia 

[...]” (FARINA; PEREZ; BASTOS, 2011, p. 27). Nossos olhos recebem informações 

luminosas refletidas dos objetos a nossa volta e interpretam essas porções de energia através 

de três cones as cores que enxergamos (PETER, 2014). Complementando esse processo, ainda 

temos os bastonetes que interpretam a luminância (PETER, 2014). Em resumo, “[...] a cor é 

uma informação visual, causada por um estímulo físico, percebido pelos olhos e decodificada 

pelo cérebro [...]” (GUIMARÃES, 2000 p.12). O autor ainda complementa que o cérebro é o 

suporte que decodificará o estímulo físico, transformando, assim, o efeito da cor juntamente 

com o olho humano, que é uma extensão do encéfalo (GUIMARÃES, 2000). 

Como pudemos verificar na teoria clássica de Young, denominada teoria Young-

Helmholtz, nossos olhos só processam três cores primárias e como explica Peter (2014), 

nossos olhos captam RGB e nosso organismo processa cores-luz. Ela explica que quando 

vemos um conjunto de cores pigmento, em uma pintura, por exemplo, estamos enxergando 

através das cores RGB, da síntese aditiva.  

 

A maior parte dos fenômenos relacionados com a percepção da cor pode ser 

explicada pela existência, no olho humano, de três cones receptores, ou 

estímulos de excitação, sensíveis a luz, um para cada uma das três cores 

primárias. São chamados valores triestímulos fisiológicos ou 

psicofisiológicos, que correspondem à percepção azul-violeta, verde e 

vermelho-alaranjado do olho humano normal, isto é: cones receptores que 

reagem, respectivamente, ao azul-violeta, ao verde e ao vermelho-

alaranjado. (FARINA; PEREZ; BASTOS, 2011 p.51) 
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O processo envolve o fóton
7
 que, “refletido pelos objetos bate nos cones RGB, ele 

torce a molécula que passa o sinal para o cérebro, fazendo com que possamos identificar cores 

e matizes à nossa volta” (PETER, 2014, p. 53). Não existem, na nossa visão, receptores para 

amarelo, ciano e magenta, como explicam Farina, Bastos e Perez (2011), sendo assim, 

conseguimos enxergar as diferentes cores que nos cercam quando os receptores funcionam em 

sincronia. O ciano forma-se em nosso cérebro quando os receptores verde e azul-violeta 

reagem simultaneamente e com a mesma intensidade, por exemplo. O que determina qual 

cone será estimulado é o comprimento da onda de cada cor e “[...] o estímulo de cor que 

chega à retina vai estimular os diferentes tipos de cones de modo diverso, de acordo com a 

sua construção espectral [...]” (FARINA; PEREZ; BASTOS, 2011 p.51). Os autores explicam 

que cada estímulo visual possui características próprias, como tamanho, proximidade, 

iluminação e cor, que são determinados pelo comprimento da onde de luz. 

Complementando o processo que se inicia em nosso olho, mais especificamente na 

retina, o cérebro também é uma peça fundamental na codificação das cores e na sensação 

visual por ela oferecida. Os autores esclarecem que assim que um estímulo atinge a retina, um 

complicado processo se desencadeia resultando na visão: “[...] a transformação de uma 

imagem qualquer do mundo exterior numa percepção começa realmente na retina, mas é no 

cérebro que ela vai atingir uma impressionante magnitude [...]” (FARINA; PEREZ; 

BASTOS, 2011, p.39). E ainda complementam que são seis tipos de células nervosas que 

constituem o percurso que a mensagem visual percorre: três na retina, uma no corpo 

geniculado e duas no córtex. 

Ao analisarmos sobre o processo de visão, podemos concluir que os sistemas 

sensoriais do indivíduo jamais estão em contato direto com os objetos que existem no mundo 

(FARINA; PEREZ; BASTOS 2011). Por isso, os psicólogos chamam esses objetos de 

estímulos distanciais. Eles só vão estimular o sistema nervoso quando refletem, por exemplo, 

energia luminosa ou qualquer outro tipo de energia que tenha a propriedade de atingir os 

órgãos sensoriais: “[...] esses padrões de energia são chamados de estímulos sensoriais [...]” 

(FARINA; PEREZ; BASTOS, 2011 p.32). 

É interessante notar que o jeito como enxergamos é subjetivo. Cada pessoa capta os 

detalhes do mundo exterior conforme a estrutura dos seus sentidos, que apesar de serem os 

mesmos em todos os seres humanos possuem sempre uma diferença biológica inerente às 

                                                           
7
  Partícula elementar mediadora da força eletromagnética. O fóton também é o quantum da radiação 

eletromagnética (incluindo a luz). 

http://pt.wikipedia.org/wiki/Part%C3%ADcula_elementar
http://pt.wikipedia.org/wiki/For%C3%A7a_eletromagn%C3%A9tica
http://pt.wikipedia.org/wiki/Teoria_dos_quanta
http://pt.wikipedia.org/wiki/Radia%C3%A7%C3%A3o_eletromagn%C3%A9tica
http://pt.wikipedia.org/wiki/Radia%C3%A7%C3%A3o_eletromagn%C3%A9tica
http://pt.wikipedia.org/wiki/Luz


21 
 

pessoas. Bem como, a cultura leva certos graus de sensibilidade bastante desiguais e, 

consequentemente, a efeitos de sentido distintos e certas vezes incontroláveis por quem quer 

passar uma mensagem segundo Farina, Perez e Bastos (2011). A visão pode ser um processo 

singular, mas a percepção sensorial depende de todas as partes do corpo, bem como poder de 

cognição do homem. Segundo a teoria da forma, a Gestalt, a percepção humana é um 

conjunto coordenado de impressões e não um grupo de sensações isoladas. Várias 

experiências da teoria da forma são incorporadas ao repertório de artistas e arquitetos, pois a 

partir dos fundamentos desta teoria há fatos provados de que certas sensações podem ser 

transmitidas a todos de uma forma, até certo ponto, unificada: “[...] por exemplo, uma parede 

vermelha pode ‘avançar’; uma parede azul-claro ‘afastar-se’; uma parede amarela 

‘desaparecer’ [...]” (FARINA; PEREZ; BASTOS, 2011, p.8). 

Guimarães (2000) contribui para essa tese, defendendo que a cor não é percebida de 

forma independente dos outros atributos da imagem, mas sempre se percebe a cor em um 

contexto mais abarcador. Realizando experiências com filtros foi comprovado que se uma 

superfície fazia parte de uma cena complexa e multicolorida, “[...] não havia relação simples 

entre o comprimento de onda e a cor percebida, ou seja, a síntese da percepção das cores é 

global e não ponto a ponto [...]” (GUIMARÃES, 2000 p.45). 

 

2.3 Psicologia das cores 

Como já se pode verificar nesses dois primeiros tópicos, a cor vai além da física 

invadindo o campo da subjetividade e do comportamento do ser humano. Desse modo “A 

precisão física das cores é diferente das cores como as interpretamos [...]” (PETER, 2014, p. 

53). Muitas coisas além da física interferem na maneira como esse processo acontece como, 

por exemplo, a cultura e as experiências pessoais de cada um.  Heller, autora do livro A 

psicologia das cores (2000), no qual são analisados os resultados de uma pesquisa realizada 

com mais de 2000 pessoas de diversas profissões, na Alemanha, concorda com Peter. Através 

dos dados de sua pesquisa, ela afirma que as cores e os sentimentos não se combinam ao 

acaso nem são uma questão de gosto individual; eles são vivências comum que, desde a 

infância, foram ficando profundamente enraizados na linguagem e no pensamento do ser 

humano (HELLER, 2000) 

 Reconhecidas civilizações antigas, como China, Índia e Egito demonstram que o 

homem mergulhou nas cores desde o começo da sua história, percebendo nelas um profundo 

sentido psicológico e sociocultural. Desse modo, cada cor era um símbolo carregado de 

sentido para os nossos ancestrais (FARINA; PEREZ; BASTOS, 2011). Apesar de esse 
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reconhecimento ser antigo, o modo como o homem se relacionava com a cor era diferente de 

como lidamos hoje em dia, principalmente os profissionais e os artistas. As cores faziam parte 

mais das necessidades psicológicas e culturais do que das estéticas, dessa forma, as que mais 

surpreendiam aos olhos humanos eram usadas para enriquecer a presença de realeza, como 

príncipes e reis, sacerdotes e imperadores, em suportes deslumbrantes como vestuário e 

ornamentos que lhes eram atribuídos, como explicam Farina, Perez e Bastos (2011). 

  Na arte, o movimento em relação ao tema não difere muito das civilizações clássicas. 

A cor não era apenas um elemento decorativo ou estético, nesse caso, ela assume o papel de 

fundamento da expressão sígnica e está ligada à expressão de valores sensuais, culturais e 

espirituais. Os autores ainda complementam a discussão ao afirmar que a partir da 

Renascença a cor passou a ser elemento individualizador da obra artística. Guimarães (2000) 

atribui à cor a função de significar por sua capacidade de ser mais do que um elemento físico. 

É no processo de aplicação das cores que questionamos e atribuímos uma simbologia ao 

elemento:  

 

A aplicação intencional da cor, ou do objeto (considerando-se a sua cor), 

possibilitará ao objeto (ou estímulo físico) que contém a informação 

cromática receber a denominação de signo. Ao considerarmos uma aplicação 

intencional da cor, estaremos trabalhando com a informação ‘latente’, que 

será percebida e decifrada pelo sentido da visão, interpretada pela nossa 

cognição e transformada numa informação atualizada. (GUIMARÃES, 

2000, p. 15) 
 

 

Tanto nas artes plásticas, como nas outras formas de artes realizadas pelo ser humano, 

o problema estético das cores está de acordo com os três pontos de vista já visitados 

anteriormente: “[...] óptico-sensível (impressivo), psíquico (expressivo) e intelectual-

simbólico (estrutural) [...]” (FARINA, PEREZ, BASTOS, 2011 p.8). Através desse estudo, os 

autores ainda afirmam que essa utilização simbólica das cores está presente em todas as 

civilizações, seja numa ordem mítica ou religiosa. A partir do século XIX, a cor atravessa 

uma nova fase em sua aplicação. Diante dessa fase, ela deve suscitar a sensibilidade do 

espectador, especialmente quando o artista representa, em sua obra, objetos ou fenômenos da 

natureza. 

Dentro desse estudo, ao tratar do indivíduo, estamos pensando essencialmente em 

psicologia das cores; o modo como ele recebe a informação visual da cor desencadeia uma 

reação, bem como uma significação. Para quem procura construir a mensagem ao 

acreditarmos na potencialidade do uso da cor como informação cultural, significa que já 
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estamos assumindo a cor como uma codificação cultural (GUIMARÃES, 2000). Criar uma 

comunicação para esse indivíduo significa pensar em seu contexto, suas ações mais 

recorrentes e suas preferências visuais. Nesse caso é interessante pensar sobre as ações que as 

cores exercem no individuo. Os autores Farina, Perez e Bastos (2011, p.13) categorizam três: 

impressionar, expressar e construir. A cor é vista: impressiona a retina. É sentida: provoca 

uma emoção. E é construtiva, pois, “[...] tendo um significado próprio, tem valor de símbolo e 

capacidade de construir uma linguagem própria que comunique uma ideia [...]” (FARINA; 

PEREZ; BASTIS, 2011, p.13). 

Por mais que não se possa dizer com precisão como e o que as pessoas sentem, é 

inegável que exista uma influência das cores na percepção do ser humano. Através de vários 

fatos observados e pesquisas realizadas por estudiosos de diversas áreas podemos perceber 

reações comuns a todos. Os efeitos das cores, tanto de caráter fisiológico como psicológico, 

intervêm na vida de homens e mulheres, tanto fisiologicamente como psicologicamente, “[...] 

elas criam alegria ou tristeza, exaltação ou depressão, atividade ou passividade, calor ou frio, 

equilíbrio ou desequilíbrio, ordem ou desordem [...]” (FARINA; PEREZ; BASTOS, 2011 

p.2). 

Patti Bellatoni realizou uma pesquisa sobre as associações de cores à cenas de filmes, 

e através dos resultados pode determinar sentimentos recorrentes para cada cor que aparece 

nas películas analisadas. Os resultados estão em seu livro If it’s purple someone’s gonna die – 

the power of color in visual storytelling (2005). Eva Heller, supracitada, também realizou uma 

pesquisa com o mesmo cunho, mas sem um objeto de aplicação, e pode definir, assim, os 

sentimentos e as ideias ligadas a cada cor. Esses são dois exemplos de estudos que 

demonstram muitas das teorias escritas e defendidas sobre as cores, bem como indicam que o 

objeto e o contexto da cor também fazem diferença.  

É uma questão de contexto e por esse motivo as sensações e os sentimentos que uma 

cor pode transmitir são variados, tudo depende da combinação de tons e objetos envolvidos 

(PETER, 2014). A roda cromática é uma ferramenta usada para facilitar na escolha de cores; 

como se pode verificar são várias as formas de combinar as cores entre si e a maneira como 

será o resultado depende do objetivo que o artista pretende atingir. As cores nunca estão 

isoladas do contexto, a cada efeito intervêm várias cores e, para Heller (2000), o arranjo é 

chamado de acorde cromático, que é composto por cada uma das cores que está associada a 

determinado efeito. Desse modo, o significado é dado através do entrelaçamento de 

significado que são percebidos pelo acorde.  
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Como exemplo dos estudos de Bellatoni e Heller, usarei a cor amarela que, para as 

duas autoras, é vista como uma cor versátil e desse modo, contraditória. Ela é uma das cores 

mais luminosas e a mais clara dentre as cores primárias do sistema CMYK. Pelo fato de 

possuir brilho, tem a tendência de dominar o campo visual aparentando muitas vezes a 

sensação de aproximação. Esse é um dos motivos para o uso dela em placas de sinalização. 

Ao mesmo tempo, por ser visualmente agressivo já associamos a um aviso de “cuidado”, 

segundo Bellatoni (2012).  Sua versatilidade é dada pela instabilidade na presença de outras 

cores; mais do que todas as outras, ela depende da combinação e da harmonização com o resto 

dos elementos que compõe a cena. “Perto do branco, o amarelo parece radiosamente claro, 

perto do preto inconvenientemente berrante [...]” (HELLER, 2000, p. 85).  

Ao combinar com vermelho e laranja se obtém o acorde típico do prazer e de tudo que 

se relaciona com ele, a alegria de viver, a atividade, a energia, a animação e o efeito caloroso. 

Através do rosa e do branco a leveza e a delicadeza do amarelo aumenta e esse jogo de cores 

tão luminosas simbolizam, em diversas religiões, a cor da iluminação e dos deuses. A cor 

também é capaz de representar o luxo e a beleza, quando relacionada ao dourado e ao ouro. 

Porém, quando escurecida e turva, é capaz de significar associações negativas na mente 

humana, como a inveja, o ciúme e a hipocrisia, nesse caso o tom em questão seria o amarelo 

pálido e esverdeado. Por último, o amarelecimento é uma marca física da idade e do 

envelhecimento e por essa razão também pode ser associado com o passar dos anos e com o 

passado. Todos esses exemplos foram retirados da pesquisa de Heller.    

 A psicologia das cores é uma poderosa aliada para os profissionais que buscam trazer 

significados através desse elemento, incluindo os cineastas e seus diretores de arte. Como se 

pode notar diversos são os sentimentos que podem causar uma cor e a harmonização dela, seja 

no acorde cromático, ou no contexto em que ela se encontra - como diferentes suportes ou por 

meio da combinação com outros elementos. A cor da apresentação deve estar de acordo com 

o caráter e a qualidade do conceito e por essa razão deve ser adequada com os requerimentos 

psicológicos e culturais do público a que se destina e da mensagem que se quer transmitir 

(FARINA; PEREZ; BASTOS, 2011). Segundo os autores, por intermédio da carga simbólica 

da cor, quando se deparado com as cores bem combinadas e positivas há uma reação 

favorável do indivíduo que se deixa levar pela atração que elas exercem em seus sentidos, 

apesar de a maior parte das pessoas não ter consciência desse fato. 

Deve-se levar em conta que esses simbolismos também são uma construção cultural da 

humanidade, logo, a formulação de uma mensagem onde se utilize essas regras e informações 

também está sob influência das mesmas. Ao se considerar as amplas possibilidades que a cor 
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oferece, “[...] seu potencial tem, em primeiro lugar, a capacidade de liberar as reservas da 

imaginação criativa do homem. Ela não age só sobre quem fruirá a imagem, mas também 

sobre quem a constrói [...]” (FARINA; PEREZ; BASTOS, 2011, p.13). Até que ponto tudo é 

tão premeditado dentro do campo da arte? Esse questionamento é válido ao se considerar que 

as escolhas dos artistas também os representam como humanos que partilham das mesmas 

regras de quem irá consumir sua obra, sendo todos construção da mesma sociedade. Dessa 

forma, concluímos neste capítulo os estudos relacionados exclusivamente a cor e começamos 

a examinar como se dá o processo de direção de arte dentro do cinema e como as escolhas dos 

elementos não verbais e secundários dos cineastas ajudam na construção do filme. 
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3 COR NO AUDIVISUAL 

 Conhecer o objeto com que se trabalha é fundamental para poder construir um produto 

único, sensível às paixões humanas e que cative o público. Nem sempre conseguimos explicar 

porque nos sentimos atraídos por certa cena de um filme. Poderíamos atribuir essa atração à 

trilha sonora, à atuação impecável dos atores, ao figurino, aos cenários, à montagem, aos 

cortes de cena, aos planos que nos prendem o olhar, à iluminação ou até mesmo a uma cor; 

para quem assiste a um filme as cenas se sucedem e as emoções vão acontecendo conforme a 

trama se desenvolve. Muitas vezes não pensamos sobre o porquê das coisas, mas para os 

profissionais que constroem o produto audiovisual nem tudo é questão de intuição e exige 

técnica, familiaridade e compreensão do seu trabalho dentro do set. Neste capítulo irei tratar 

sobre os elementos da mise-en-scène relacionados ao trabalho dos profissionais do set de 

filmagem e como esses elementos e os elementos cinematográficos não específicos, como a 

cor, criam o sentido das cenas construindo, assim, a narrativa fílmica através da direção de 

arte.  

 

3.1 Direção de arte e as decisões estéticas do filme 

Uma das características marcantes do cinema é a forma como sua linguagem é 

construída através dos elementos não verbais e da estética da imagem. Os elementos que 

contam a história passam a ser figurativos e simbolizam emoções, eventos, paixões, ódio e, 

por fim, narrativas. Em seu livro A estética do filme, Betton (1987, p.1) explica: “Com coisas 

e não com palavras, numa linguagem que cabe a nós decifrar, o cineasta oferece-nos uma 

visão pessoal, insólita e mágica no mundo [...]”. Ou seja, como um espetáculo artístico, o 

filme necessita de elementos cuidadosamente selecionados para dar sentido à história que se 

pretende contar. Audiovisual é imagem e som e movimento. Através da imagem 

apresentamos outros pilares que sustentam uma narrativa: cenário, personagens, figurino, 

planos, profundidade de campo, edição. Tudo o que cabe dentro dela está participando da 

história, logo, percebe-se que a realidade que compõe a imagem é particularmente complexa.  

Seu caráter indicial provoca um sentimento de impressão de realidade no espectador, 

“[...] pois é dotada de todas as aparências de realidade suprema, resultado de inúmeros fatores 

ao mesmo tempo objetivos e subjetivos [...]” (BETTON 1987, p.9). Ao mesmo tempo, o que 

aparece dentro do quadro é relativo e transitório além de pertencer a uma realidade estética 

que é resultado da visão subjetiva do realizador. O autor ainda chama atenção para o fato de 
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que, da mesma forma que as imagens não são somente representações em duas dimensões, o 

espaço fílmico não é apenas um quadro. Ele representa todos os fatores envolvidos na 

narrativa e na história, bem como, além do quadro, a imagem, o som e o tempo conta com a 

fruição do espectador e a concepção do diretor. Dessa maneira, “Ele é um espaço vivo, em 

nada independente de seu conteúdo, intimamente ligado às personagens que nele evoluem 

[...]” (BETTON, 1987, p.29).  

Em busca da estética visual que permita que o efeito psicológico e dramático desejado 

pelo diretor seja alcançado, é necessário criar um espaço harmonioso e um equilíbrio que 

possibilite que as cenas transpareçam através dos objetos e elementos cênicos. Cabe aos 

artistas responsáveis pela composição organizar o espaço da cena e arranjar a melhor maneira 

para que todos os elementos, principais e secundários, estejam desempenhando o seu máximo 

no potencial narrativo. Juntamente com o diretor, um dos trabalhos mais importantes no set 

pertence ao diretor de arte, responsável por coordenar uma grande equipe, composta por 

figurinistas, maquiadores, montadores de cenários, entre outros trabalhos que envolvem a 

concepção do espaço visual. A colaboração entre diretor, diretor de fotografia e diretor de arte 

resulta no que pode ser visto nas telas de cinema e sentido pelos espectadores. 

Em uma entrevista, o diretor de arte responsável pelo filme desta análise Moonrise 

Kingdom (2012), Gerald Sullivan responde sobre o papel que exerce na produção e as 

habilidades que são importantes para o profissional de arte: 

O diretor de arte assume muitos papeis durante a produção. Precisamos ser 

metamorfos. Inicialmente nós precisamos ser capazes de conceitualizar o 

cenário geral necessário para contar certa história. Orçamento e prazos 

precisam ser estabelecidos e ainda precisamos estar dispostos a reagir, 

responder e se ajustar a mudanças inevitáveis que ocorrem durante o 

percorrer do projeto. Estamos em contato constante com toda a equipe: 

assistentes de arte, os construtores, os decoradores, a equipe de efeitos 

especiais, o diretor de fotografia, a equipe responsável pela iluminação, 

cinegrafistas, entre outros. Todos os diretores de arte que conheci tinham 

interesse por arte, arquitetura, decoração e a história pertencente a cada um. 

(SULLIVAN, 2013) 
8
 

 Através de sua fala, pode-se notar que além dos conhecimentos e interesses gerais que 

a profissão, e o dia a dia dela, exigem é necessário também manter uma grande equipe 

alinhada com o conceito pensado pelo diretor e pela visão estética que ele pretende traduzir 

através das imagens. Martin (2013) explica que a imagem que o cinema nos oferece é artística 

e uma representação da realidade concebida em função daquilo que o diretor pretende expor 
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 Tradução da autora. SULLIVAN, Gerald. The art direction of Moonrise Kingdom. Pushing Pixels: leaving no 

pixel behind. Depoiment. Disponível em: <http://www.pushing-pixels.org/2013/02/27/the-art-direction-of-

moonrise-kingdom-interview-with-gerald-sullivan.html>. Acesso em: 13 abr 2015. 
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no plano sensorial e intelectual, exemplificando sua afirmação através do papel do primeiro 

plano e da música. A realidade construída nos produtos audiovisuais é sim fruto da percepção 

do diretor, como afirma o autor, mas também é fruto da construção feita por seu grupo como 

visto pelo depoimento de Gerald Sullivan. 

Em um primeiro momento é necessário a definição das locações onde serão feitas as 

filmagens e onde os personagens serão colocados na história. Sullivan também comenta sobre 

as pesquisas feitas para que os cenários e a decoração se encaixassem perfeitamente na 

história que Wes pretendia contar. A grande maioria das cenas externas foram gravadas no 

estado de Virgínia, nos Estados Unidos, na ilha Jamestown. Quanto as cenas internas, um dos 

cenários foi a casa de uma família localizada em um estuário em Rhode Island, que inclusive 

tiveram alguns móveis e objetos de cena levados para o set de filmagens e transformados na 

casa dos Bishop, a família de Suzy (Figura 03). Todos os detalhes que são pensados desde a 

direção de arte, as filmagens, a montagem contribuem para a criação de um mundo a parte, 

inerente a cada filme, no qual os personagens ganham vida. No caso de Suzy e Sam, seus 

pertences, seus figurinos, seus contextos, contribuem para a sua história. Na figura 03, 

mostrada a seguir, podemos notar o comprometimento de Anderson no set de filmagens, ao 

instruir os atores e construir uma relação com todas as partes que dizem respeito ao filme 

produzido. 

Figura 03 - Set de filmagem/ interior da casa de Suzy 

 
Fonte: Pushing Pixels, 2013

9
. 
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 A concepção dos espaços em que serão feitas as filmagens é um processo importante 

na direção de arte cinematográfica, pois são eles que contextualizam os personagens dentro do 

tempo e dos aspectos psíquicos que cada cena carrega. Uma particularidade inerente a esses 

espaços é a cor predominante que ele terá e essa cor, por sua vez, também fará parte da 

construção fílmica. Como afirma Lumet (1998, p.95), “[...] um resultado natural da cuidadosa 

seleção de locação é que quase sempre criamos uma paleta para um filme [...]”. O diretor e 

autor ainda acrescenta que esses elementos podem parecer pequenos, porém possuem um peso 

muito grande no produto finalizado. Apesar de a cor ser altamente subjetiva, como visto no 

capítulo anterior, desde que esteja clara a participação e o significado dela dentro das cenas o 

espectador conseguirá compreender o uso feito pelo diretor. Betton (1987) vai ao encontro das 

questões tratadas anteriormente e explica em seu livro que, pelo fato de as cores serem 

capazes de imprimir sentimento e impressões sob os humanos, elas podem servir para o 

desenvolvimento da ação, participando diretamente na criação do clima psicológico e da 

atmosfera de determinada cena. Cabe ao diretor, então, a decisão de como construir uma 

narrativa através desses elementos visuais. 

 O poder da sugestão é uma das ferramentas mais curiosas pertencente ao cinema e o 

uso correto da cor pode ser um grande aliado neste aspecto, pois é “[...] capaz de mostrar tudo 

e conhecendo o formidável teor de realidade que impregna tudo o que aparece na tela, o 

cineasta pode recorrer à alusão e fazer-se entender com meias-palavras [...]” (MARTIN 2013, 

p.83). Desse modo, os elementos principais e a escolha de seus ambientes ao mesmo tempo 

interagem e são independentes formando um sistema macroscópico vinculado ao tempo e que 

incita ao espectador uma história (BETTON, 1987). 

 Quando a cor passou a ser uma realidade para os cineastas, um dos primeiros instintos 

era a de tornar a película o mais real possível, tratando-a como um elemento que conferia 

legitimidade às cenas do cotidiano. Entretanto, com o passar dos anos, o interessante em 

usufruir desse mecanismo se tornou poder brincar e jogar com as cores, tons e a iluminação. 

Sendo assim, além do realismo que ela confere às imagens, o seu melhor uso pode estar 

ligado em saber usufruir dela como uma ferramenta de carácter psicológico e com um grande 

efeito visual, a partir dos seus valores e das diversas tonalidades de tons quentes e frios 

(MARTIN, 2013).  Desde esse momento, quando se institui um uso mais consciente, pode-se 

dizer que a cor foi reinventada para os diretores. 

 Betton (1987) explica que decidir se a cor irá exercer um caráter realista é uma questão 

fundamental que afeta a linguagem do filme e a maneira como ele será visto pelo espectador. 
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Ao ocupar um grande espaço nas imagens, mais do que ocuparia em uma visão natural, o 

cineasta corre o risco de estar produzindo um “cartão postal” de seu filme, colocando a cor na 

perspectiva decorativa à imagem fílmica. Ao compreender esse fato, passa a ser uma escolha 

do diretor e de sua equipe, a maneira como irá utilizar o recurso, sendo então uma solução e 

um jogo de sentidos e não um problema. O real papel e uso da cor estão em filmes nos quais 

ela pode exibir seu caráter fantástico, artificial e invasor reproduzindo e incitando emoções e 

efeitos únicos. Poder explorar as tonalidades e fazer experimentações com finalidades 

artísticas é um contraponto à busca sistemática da reprodução exata das cores e um grande 

aliado dos cineastas que procuram transmitir em seus filmes uma experiência ligada ao 

deslumbrante (BETTON, 1987). 

 Wes Anderson, em Moonrise Kingdom (2012), além dos cuidados necessários na 

produção, escolheu usar um serviço de manipulação e ajuste de cores com o estúdio norte-

americano Technicolor, na pós-produção. Andrew Weisblum
10

, editor de efeitos visuais, 

relatou em uma entrevista que mesmo não sendo de costume para Wes fazer o uso de efeitos 

especiais e correções massivas posteriores à filmagem, nesse filme houve alguns ajustes e 

efeitos de cor. A exceção se deu pela demanda de certas cenas essenciais para a construção do 

aspecto fantástico do filme, uma especialidade do diretor. Tim Stipan foi o colorista 

responsável pelas cenas editadas, pelo ar nostálgico dos anos sessenta e pela sensação 

calorosa que as cores do filme transmitem. O trabalho constitui em estabelecer uma gradação 

de cor final às cenas através da calibragem de cores da projeção. Em entrevista, Tim
11

 explica 

que Wes Anderson esteve junto no processo, colaborando nas decisões e, acima de tudo, 

fazendo com que o resultado final traduzisse o estilo do diretor, com cores luxuosas e 

saturadas, como se vê na figura 04: 

                                                           
10

 Disponível em: <https://digitalfilms.wordpress.com/2012/05/18/moonrise-kingdom>. Acesso em: 13 abr. 

2015. 
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 Disponível em<://www.liftgammagain.com/forum/index.php?threads/technicolor-%E2%80%93-postworks-

posts-wes-anderson%E2%80%99s-%E2%80%9Cmoonrise-kingdom%E2%80%9D.352/>. Acesso em 13 abr. 

2015. 
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Figura 04 – Apresentação das cores em Moonrise Kingdom   

 

Fonte: Netflix
12

. 

 Embora, num plano realista, as cores permitam acentuar algumas qualidades 

substanciais das coisas a sua característica mais importante é o seu dinamismo, suas relações 

na continuidade do filme e sua transformação gradual em outras cores, segundo Betton 

(1987). Portanto, sob esse ponto de vista, o trabalho com esse componente pode se tornar 

mais rico, uma interpretação; e escolhas em função daquilo que o diretor deseja exprimir em 

seu filme “[...] podem fugir dos realismos sem deixarem de ser verossímeis: podem se adaptar 

aos sentimentos das personagens e a seus dramas [...]” (BETTON, 1987, p. 63). Wes 

Anderson e seu estilo idiossincrático são reconhecíveis através de cada decisão do diretor no 

set de filmagens: enquadramento, profundidade de campo, cores, figurino, cenário, 

iluminação e edição deixando claro que todos os elementos utilizados estão cumprindo um 

propósito e dando significação à imagem e ao filme. Nesse sentido, há um controle total sobre 

a mise-en-scène, termo francês que pode ser definido como direção cinematográfica, parte 

importante das análises fílmicas e da compreensão da direção de arte do cinema. 

 

3.2 Mise-en-scène 

Como espectadores, estamos sempre buscando algo que nos chame atenção e que dê 

um significado para o que estamos vendo. Nossos olhos estão em um contaste trabalho 
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 Disponível em:< https://www.netflix.com/br/>. Acesso em: 17 jun. 2015. 
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buscando o foco no ambiente em que estamos observando, esse processo visual é rápido, ativo 

e decorre da nossa herança biológica. Saber conduzir essa atenção, inerente e constante, é um 

dos objetivos cruciais do cinema narrativo e um desafio aos diretores e seus filmes 

(BORDWELL, 2008). Diante disso, dirigir a cena é o que torna a compreensão do filme 

possível e um processo natural ao espectador.  

Mise-en-scène compreende tudo o que está enquadrado pela câmera, significa “colocar 

em cena” e primeiramente era um termo aplicado as práticas teatrais. Ao ser estendida para o 

cinema e traduzida como direção cinematográfica, os estudiosos começaram a utilizar o termo 

para expressar o controle que o diretor tem sobre os elementos que aparecem no quadro 

fílmico. Bordwell (2008), explica que as técnicas do cinema coincidem com a arte do teatro e 

que os aspectos estudados na mise-en-scène são: cenário, iluminação, figurino e 

comportamento dos personagens, e que todos contribuem, a sua maneira, para a encenação 

feita diante da câmera. Poucos termos da estética do filme carregam tantos significados como 

esse e como, no palco, a ação também é mostrada, porém mais do que no teatro a narração se 

amplia para todos os objetos e aspectos pertencentes às cenas, bem como nos detalhes do 

figurino, do cenário, dos movimentos de câmera, dos enquadramentos, entre outros 

(BORDWELL, 2008). Dessa maneira, sua função se estende e toma conta da imagem, 

possibilitando que o significado de pequenos objetos tome grande proporção dentro da 

história de um filme. Pois, o olhar, minucioso e prolongado, facilita a relação de 

contemplação do espectador com o produto audiovisual. 

A técnica da mise-en-scène permite que o diretor possa deliberar conscientemente 

sobre como os elementos irão se comportar na cena, de uma forma naturalista ou não, fazendo 

com que todos cumpram um papel e contribuam na formação do seu estilo. Enquanto um 

filme pode usar a mise-en-scène para criar uma impressão do realismo, outros filmes podem 

buscar efeitos muito diferentes e que carreguem em si um toque do fantástico e do irreal ou de 

inúmeras outras aplicações que agradem aos diretores. Bordwell e Thompson (2013) 

escrevem que a insistência no realismo pode ofuscar a vasta gama de possibilidade que a 

mise-en-scène oferece. Em todos os casos, deve-se analisar a função da técnica como um 

todo: a motivação que ela traz; como ela se desenvolve e como ela funciona em relação às 

outras técnicas cinematográficas que também são utilizadas.  

Como exemplo, os autores trazem a produção do francês George Méliès (1861 - 1938) 

em seu estudo, explicando que a mise-en-scène do diretor lhe permitiu criar em seus filmes 

um mundo totalmente imaginário e que seu desejo de criar efeitos mágicos o levou a controlar 

todos os aspectos referentes à técnica em seus filmes (BORDWELL; THOMPSON 2013). No 
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caso de Wes Anderson também podemos notar algumas dessas características em sua 

produção e em seu jeito de conduzir seu trabalho. Em entrevista, o diretor de Moonrise 

Kingdom (2012) responde sobre o seu estilo visual particular e sobre seu envolvimento em 

todo o processo de produção do filme: 

Eu gosto de trabalhar em todos os diferentes aspectos do filme, 

principalmente porque sempre estou interessado em todos eles, bem como, 

sinto que todos os aspectos – o roteiro, os diálogos, as atuações, o som, a 

música e as imagens – me dão a oportunidade de fazer algo. Conforme me 

relaciono com cada área da produção gostaria de ver o que conseguiria fazer 

e criar com ela, o que conseguiria fazer de diferente e o que ela pode me 

trazer de novidade. 
13

 (WES, 2012) 

Pode-se notar que o interesse do diretor nas diferentes áreas da produção e em todos os 

aspetos narrativos do filme o leva a ter uma relação de produção diferente e, de certa forma, 

totalmente consciente do poder narrativo que cada um desses elementos contém em si. 

Anderson compreende, então, que a percepção da história pode se dar com as diferentes partes 

do filme. Bordwell (2008) complementa dizendo que as qualidades expressivas podem ser 

transmitidas através da iluminação, da cor, da interpretação, da trilha musica e por certos 

movimentos de câmera. 

Um dos desafios para os cineastas é atrair a atenção do público para os pontos 

importantes que contam a história, portanto, além da qualidade narrativa da mise-en-scène, ela 

também contribui para que os diretores possam controlar e dirigir a nossa atenção aos detalhes 

importantes da cena (BORDWELL; THOMPSON 2008). As quatro áreas e possibilidade para 

seleção e controle que a técnica oferece ao cineasta são: a) cenário; b) figurino e maquiagem; 

c) encenação e d) iluminação (BORDWELL; THOMPSON 2013). A última área está 

intimamente ligada às cores que serão predominantes no filme.  

 Todas as decisões do diretor quanto a esses aspectos serão tomadas no momento em 

que é determinado o ponto de foco da cena e o que será mais importante para o 

desenvolvimento da narrativa. Por exemplo, se o cineasta deseja dar ênfase aos atores, o 

cenário pode favorecer tendo um fundo neutro, enquanto o figurino ajudaria a dar destaque 

aos personagens. O contrário também é válido, se o mais relevante para a história fosse algum 

elemento dentro do cenário, como um objeto que conte a história ou de pistas de um mistério 

que deve ser solucionado (BORDWELL; THOMPSON 2013). Nesses casos, o design de 

cores é particularmente importante, pois, como visto no capítulo dois, há modos de dar 
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destaques usando cores que contrastem uma as outras, segundo os estudos da roda cromática. 

Os autores, Bordwell e Thompson (2008), ainda explicam que o design global de um cenário 

pode moldar a forma como é entendida a ação da história. Ele constrói uma relação dinâmica 

com os atores e os outros elementos da cena, sendo assim, é mais que um recipiente humano, 

mas sim um elemento narrativo relevante e participativo no filme.  

Mais do que dirigir a nossa atenção, nesse caso, a mise-en-scène coopera para que os 

componentes interajam de forma que sejam valiosos para a compreensão da história, 

construindo uma relação dinâmica entre o que está no fundo da cena e o que está mais em 

frente à câmera. Através da integração pode-se reforçar a narrativa e os padrões temáticos que 

o diretor constrói nela.   

 

3.2.1 Iluminação 

A iluminação é um elemento que se destaca quando se estuda a cor no cinema. 

Podemos afirmar isso ao saber que a cor é um elemento influenciado diretamente pela luz. 

Um ambiente iluminado pela luz do sol, por exemplo, cria uma paleta de cor muito diferente 

se fosse o mesmo ambiente iluminado por luzes fluorescentes. Por conseguinte, esse ambiente 

fictício pode numa hora ter a predominância de tons amarelados, quentes, e noutra de tons 

azulados, mais frios. Bem como, em diferentes horas do dia, exposto a luz ambiente externa, o 

mesmo objeto poderá adquirir diferentes tons e cores, sem a influência de nenhuma luz 

artificial (PETER, 2012). A incidência de luz influenciará diretamente no tom e nas cores de 

uma cena de um filme.  

A iluminação é um elemento vivo e quase um ator, pois tem os recursos necessários 

para criar climas temporais e psicológicos, lugares e estética: “Assim como as linhas, as 

formas e as cores, a luz pode produzir efeitos sobre a sensibilidade de nossos olhos, mas 

também sobre a nossa sensibilidade como um todo [...]” (BETTON 1987, p. 55). Vários 

autores, como Betton, Bordwell e Martin afirmam que o nosso sistema de visão é muito mais 

capacitado a enxergar as diferenças relativas de valores, ou seja, de iluminação entre as partes 

claras e escuras de um mesmo objeto do que das cores. Nesse caso, se o propósito for dar 

destaque a algo dentro de cena, é muito mais interessante trabalhar grandes diferenças de 

iluminação e tom, como preto e branco, do que fazer este mesmo jogo com cores diferentes. 

Através do jogo e da arte dos valores, diferença entre sombra e luz, o cineasta pode obter a 
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sensação de realce, dando ao assunto a atmosfera e o valor expressivo necessário a ela 

(BETTON, 1987).  

O tipo de iluminação mais comum no cinema é conhecido como iluminação de três 

pontos, na qual se utiliza três luzes para simular uma imagem tridimensional. A luz principal é 

denominada como key light e é a que possui mais brilho dentre as três e a que ressalta os 

detalhes da cena, projetando sua sombra sobre porções não iluminadas. A luz de 

preenchimento é suave e menos brilhante, chamada de fill light ela suaviza o efeito de 

sombreamento criado pela primeira. Por último há a participação da contraluz, ou back light, 

usada para dar aparência de profundidade, reforçando a silhueta e descolando a figura do 

fundo (EDGAR-HUNT, et al 2013). Dentro dessa técnica a iluminação da cena ainda pode ser 

de alto contraste, low key, que utiliza luzes fortes e sombras escuras ou de baixo contraste, 

high key, que produz imagens mais suaves, comumente utilizada pelos cineastas para 

manipular a atmosfera da cena. O tipo de iluminação dependerá do efeito emocional que o 

diretor esteja procurando. Betton (1987) escreve que ao se regular convenientemente os 

projetores e refletores, todos os efeitos desejados são possíveis como o de imagens muito 

suaves, contrastes fracos ou médios, com inúmeras nuances intermediárias entre o preto e o 

branco. Também o contrário, imagens duras, com luzes violentas, sombras exageradas 

acentuadas, fortes oposições entre sombras profundas e luzes intensas, silhuetas escuras sobre 

fundo branco, sem meios-tons. 

Todos esses efeitos de destaques e sombras ajudam a criar a noção de espaço numa 

cena, bem como afeta na compreensão de formas e texturas dos objetos representados. Muito 

do impacto de uma imagem vem do uso da iluminação adequada. Ela é mais do que aquilo 

que nos permite enxergar a ação, pois as áreas mais escuras e mais claras dentro do quadro 

ajudam a criar a composição geral de cada plano orientando, assim, a nossa atenção para 

certos objetos e movimentos. Os pontos iluminados podem chamar a nossa atenção para os 

gestos importantes, por sua vez, as sombras podem esconder detalhes ou expressões e criar 

um suspense sobre o que está presente em cena (BORDWELL; THOMPSON, 2013). 

Além desse jogo de contrastes, a atmosfera de uma cena high-key, por exemplo, diz 

muito sobre as sensações que o cineasta deseja transparecer pela utilização dessa iluminação, 

pois a narrativa também está contida nesse aspecto da mise-en-scène, como visto 

anteriormente. Martin (2013, p.61) escreve que “A iluminação constitui um fator decisivo 

para a criação da expressividade da imagem”. O visual de uma cena é controlado, 

principalmente, pela qualidade da luz, pelo seu direcionamento e pela sua fonte de cor e cabe 
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ao cineasta manipular e combinar esses fatores para moldar a experiência do espectador, de 

diferentes maneiras, diante da cena construída (BORDWELL; THOMPSON 2008).  

Estamos acostumados a pensar na iluminação do filme limitada a duas cores 

– o branco da luz do sol ou o amarelo suave das luzes incandescentes. Na 

prática, cineastas que optam por controlar a iluminação, normalmente, 

trabalham com a fonte de luz mais pura que conseguirem. Através do uso de 

filtros colocados em frente da fonte de luz, o cineasta pode colorir a tela da 

cena como desejar e achar adequado visualmente. Bem como, pode haver 

uma fonte de luz em cena que motive a matiz que vemos como resultado. 

(BORDWELL; THOMPSON, 2008, p.130) 
14

 

 

Pode-se notar, então, que a importância da iluminação não reside somente no uso de 

grandes contrastes para dar foco, mas também na ambientação, na coloração e na atmosfera 

que ele esse elemento da mise-en-scène pode conferir ao filme. Não esquecendo também da 

relação que ele constrói com os outros componentes: figurino, cenário e atuação criando 

assim uma narrativa.  

 

3.3 Wes Anderson e a criação de um mundo fantástico 

A falta de compromisso com a realidade que nos rodeia é uma das características mais 

encantadoras que definem o trabalho de Wes Anderson, bem como pauta todos os outros 

aspectos que rodeiam o seu trabalho com o cinema. Matt Zoller Seitz (2013), escritor, crítico 

e também um cineasta, acompanhou o trabalho de Anderson durante anos e como resultado 

deste minucioso trabalho escreveu e relatou em seu livro The Wes Anderson Collection a 

paixão do diretor pelo incomum e nostálgico. Na introdução de seu livro, escrita por Michael 

Chabon
15

, logo temos a resposta do que tanto nos prende nos trabalhos realizados pelo diretor: 

o distanciamento do habitual e a criação de um mundo próprio, que permite, até certo ponto, 

uma grande manipulação dos elementos referentes à narrativa, vistos anteriormente.  

Parte dessa criação é descrita por Chabon (2013) como uma tentativa de reunir os 

vários pedaços destruídos do mundo; as verdades que vamos conhecendo e entrando em 

contato ao longo do nosso amadurecimento diante da vida. Na tentativa da concepção deste 

mosaico, as características do estilo de Anderson transparecem na tela: nostalgia, delicadeza, 

cores, cenários, figurinos, atuações ricas, personagens marcantes e caricatos e a sua mania por 

simetria e miniaturas. Podemos notar que suas histórias mantém uma ponte com a realidade, 
                                                           
14

 Tradução da autora.  
15

 Escritor americano, com mestrado em escrita criativa e vencedor do Prêmio Pulitzer. 
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mas os aspectos da mise-en-scène e sua estética apurada conferem originalidade e aspectos 

deslumbrantes aos seus filmes.   

Na época do lançamento de Moonrise Kingdom (2012), a produtora Focus Feature 

disponibilizou ao público os rascunhos do roteiro do filme, com anotações, desenhos e 

comentários de Anderson quanto à produção das cenas e dos detalhes, vistos por ele como 

imprescindíveis para os efeitos desejados à história dos protagonistas. Podemos perceber o 

comprometimento do diretor em todos os pontos da cena que será produzida, conforme a 

figura mostrada a seguir: 

 

Figura 05 – Anotações e sugestões de Anderson 

  

Fonte: Focus Films. 

 

A cena em questão é referente a uns dos últimos momentos do filme, no qual Sam e 

Suzy, nossos protagonistas, fogem em meio a uma enchente, uma das provas de que os jovens 

estariam dispostos a tudo para viverem o seu recém-descoberto amor. As escolhas estéticas de 

Anderson para deixar esta mensagem clara aos espectadores passam por decisões relativas aos 
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efeitos de iluminação e cores dramáticas. As cores, organizadas e pensadas em uma paleta 

monocromática, de um azul escuro intenso, além de serem verossímeis às condições 

climáticas em que se passa a história, uma noite de tempestade, também dizem respeito aos 

sentimentos dos personagens quanto as suas decisões de vida tomadas naquele momento. Os 

elementos da mise-en-scène são usados, então, de uma maneira não-naturalista, mas que 

permitem que o fantástico e inusitado tenham um grande espaço na arte do diretor e que 

também tenham um grande protagonismo na história e no seu significado. Podemos notar o 

estilo do diretor através de sua filmografia. O Grande Hotel Budapeste (2014), seu mais 

recente filme, foi ganhador de vários prêmios técnicos; na figura 6 podemos observar essa que 

é uma das principais características do diretor: o uso não naturalista da cor. 

 

Figura 06 – O Grande Hotel Budapeste 

 

Fonte: LATimes.
16

 

 

Todos os filmes produzidos por Anderson contêm uma formula própria de enxergar e 

interpretar o mundo para as telas criando, assim, um universo particular facilmente 

reconhecido e adorado por seus fãs e pelos profissionais que têm a oportunidade de trabalhar 

com o diretor. Sua abordagem pessoal contém os seguintes elementos marcantes em sua 

                                                           
16

 Disponível em:< http://www.latimes.com/entertainment/movies/moviesnow/la-et-mn-scenes-grand-budapest-

hotel-photos-photogallery.html>. Acesso em 17 jun. 2015. 
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filmografia: busca por uma simetria impecável, na qual o centro da imagem é reservado para 

os atores ou objetos que serão destaques na cena; a organização geral dos quadros concebidos 

através de uma composição proporcional, calculada e elegante
17

. Podemos perceber essas 

qualidades em Fantástico Sr. Raposo (2009), mostrado na figura a seguir. 

 

Figura 07 – O fantástico Sr. Raposo 

Fonte: Semplumas.
18

 

 

Outro aspecto importante que compõe o estilo do diretor diz respeito a sua fixação 

pela nostalgia dos anos sessenta e setenta tendo como principal resultado as paletas de cores 

saturadas, harmoniosas e com um belo trabalho de cores quentes em oposição às frias. 

Podemos encontrar essa característica de retorno a uma estética do passado através dos 

figurinos e dos sets de filmagens, sempre decorados com objetos singulares e que trazem certa 

curiosidade para as cenas. A criação destes espaços é um trabalho minucioso e que certamente 

recompensa ao trazer tantas peculiaridades e exclusividades ao estilo de Anderson, podendo 

ser verificado no filme escolhido para esta monografia, bem como em Os excêntricos 

Tenenbaums (2001), na figura a seguir.  

 

 

 

                                                           
17

 Disponível em:<http://lounge.obviousmag.org/guilhotina/2014/03/wes-anderson-simetria.html>. Acesso em: 

14 jun. 2015. 
18

 Disponível em:< http://semplumas.com.br/animacao/fantastic-mr-fox-2009/>. Acesso em: 17 jun. 2015. 



40 
 

Figura 08 – Os Excêntricos Tenenbaums 

 

Fonte: Eating Fastfood
19

 

 

Anderson demonstra, assim, que a direção de arte articula todos esses elementos da 

mise-en-scène: cenário, iluminação, figurino e comportamento dos personagens (p.31). E a 

repetição das características citadas, e vistas nas imagens de alguns dos filmes, define o estilo 

do diretor. No próximo capítulo, procurando retomar tudo que foi visto até aqui, é feita uma 

análise do filme Moonrise Kingdom (2012), onde irei estudar com mais precisão o elemento 

destaque deste estudo: as cores e a composição dela no trabalho do diretor Wes Anderson. 
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 Disponível em:< https://eatingfastfood.wordpress.com/2011/06/26/margot-tenenbaum-2/>. Acesso em 17 jun. 

2015. 
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4 AS CORES DE MOONRISE KINGDOM: análise do filme 

 Neste Capítulo será analisado o filme Moonrise Kingdom (2012), dirigido por Wes 

Anderson e coroteirzado com Roman Coppola
20

. Será feita uma análise audiovisual focada no 

uso e na evolução das cores pertencentes ao filme. A quantidade de figuras (doze) justifica-se 

por ser adequada às dimensões deste trabalho, suficiente para atingir os objetivos da análise 

sem que haja falta ou excesso de conteúdo. As cenas foram escolhidas a partir da importância 

das mesmas para no enredo, bem como baseada nos conteúdos estudados até aqui, levando em 

conta sua relevância diante dos objetos de análise da monografia. Elas foram organizadas de 

maneira cronológica, de modo que se possa perceber o desenvolvimento da história e a 

narrativa do filme. Junto de cada figura foi anexada uma paleta de cores referente aos tons 

encontrados nas cenas, desse modo podemos verificar e deixar registrado nesta análise as 

cores usadas pelo diretor em cada sequência escolhida. Quanto a sua montagem, ela foi 

configurada no adobe illustrator, e suas cores foram selecionadas pela autora com a 

ferramenta conta-gotas oferecida pelo programa. 

Primeiramente, irei explorar e contextualizar a história de Sam e Suzy, personagens 

principais de Moonrise Kingdom; como se conhecerem, quem os influencia e os principais 

fatos para a compreensão da narrativa. Após, serão apresentadas as figuras das sequências 

selecionadas para análise dos aspectos estéticos abordados nos primeiros capítulos.  

 

4.1 A história de Sam e Suzy 

A história se passa no verão de 1965, em uma pequena ilha da costa da Nova 

Inglaterra, a fictícia New Penzance, nos Estados Unidos. Podemos definir o filme como uma 

comédia romântica, nos moldes artísticos de Wes Anderson, cheio de ironia e com textos 

muito bem elaborados, no qual dois pré-adolescentes temperamentais, de doze anos, desafiam 

as regras impostas pelos adultos e buscam junto um lugar para poderem chamar de seu e 

longe da autoridade de seus tutores. Sam, órfão, passava o período no acampamento Ivanhoe 

como um dos melhores escoteiro do pelotão, enquanto Suzy morava com sua família em uma 

confortável casa do território. Suzy logo nos é apresentada como uma jovem problemática e 

rebelde com sérios problemas que envolvem sua mãe infiel e seu pai ausente, os dois 

advogados, frios e distantes. Dificuldade nos relacionamentos com os adultos é uma das 

                                                           
20

 (Paris, 22 de abril de 1965) cineasta, roteirista e diretor de clipes dos Estados Unidos. É filho da diretora de 

arte Eleanor Coppola e do cineasta Francis Ford Coppola.  
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grandes questões abordadas em Moonrise Kingdom e também um dos motivos que unem os 

nossos jovens protagonistas em sua jornada. Ao nos depararmos com Suzy e sua solidão podemos 

perceber que são vários os elementos que definem as principais características da jovem, como seu fiel 

binóculos, que a permite estar distante do mundo, porém sempre o observando. A figura a seguir diz 

respeito a este momento, onde podemos observar Suzy em uma de suas atividades recorrentes: o 

voyeurismo. 

Figura 09 – Quando conhecemos Suzy 

Fonte: elaborado pela autora, a partir das imagens oferecidas pelo Netflix 

 

A protagonista é uma jovem reservada e temperalmental, que prefere a companhia de 

seus livros à de outras pessoas. A explicação para esse comportamento de reclusão, que 

também poderá ser encontrado em Sam, se deve ao fato de eles compreenderem que 

pertencem a um mundo onde indivíduos e organizações são responsáveis pelos seus cuidados, 

porém existindo o sentimento de frustração quanto à falta de tato e compreensão pelos 

verdadeiros desejos que esses jovens possuem. Nem Sam e nem Suzy possuem amigos, bem 

como sempre estão envolvidos em brigas e incidentes. Na cena em questão Suzy está em 

destaque, além de ocupar o centro da imagem, possui em seu figurino cores quentes que se 

sobressaem do fundo da imagem, onde o céu e o mar formam quase um mesmo tom de um 

azul desaturado permitindo que esse efeito de destaque seja criado. A cor vermelha de seu 
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vestido é uma das primeiras sensações que temos ao contemplarmos a cena; a cor traz a 

sensação de movimento e assim cria a ilusão de aproximação e manipulação do espaço, 

segundo os estudos de Bellatoni (2005). A autora ainda aponta que todas as cores escolhidas 

são um indicativo das intenções de narrativa do diretor. Ao falar sobre os tons que cercam o 

vermelho, a autora utiliza-se do exemplo da personagem Dorothy, do filme Mágico de Oz 

(1939), que conta a história da busca de poder que a protagonista enfrenta, com os seu famoso 

par de sapatos vermelhos: o sinal visual de força que encontramos no seu figurino. Podemos 

concluir, então, que a cor escolhida para Suzy também é um indicativo de poder, uma cor 

forte para uma personagem com personalidade e opinativa e que também enfrentará sua 

própria busca ao longo do filme.  

Ao lado dela encontraremos Sam (figura 10), um jovem determinado, intrometido, 

perspicaz e merecedor de seu fiél uniforme de escoteiro. Ao contrário de Suzy, este 

personagem não possui uma família tida como estruturada; Sam é órfão e até a época que 

passa com Suzy nunca tinha encontrado tutores que o acolhessem por mais de alguns meses. 

No verão em que conhece a personagem, ele é filho adotivo da família Billingsley que, além 

de Sam, acolhia outras crianças e os faziam trabalhar na oficina da família. 

 

Figura 10 – Sam e seu uniforme 

Fonte: elaborado pela autora, a partir das imagens oferecidas pelo Netflix. 
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Ele é reconhecido por gerar pequenas confusões por onde transita dado ao fato de 

sempre falar e agir como quer, sem o respeito que as autoridades adultas tanto apreciam nas 

crianças obedientes. Devido ao fato de Sam pertencer ao clube dos escoteiros, as cores que 

vamos encontrar quando falamos deste personagem e do seu ambiente estarão ligadas às cores 

da natureza: tons de caqui, verdes, amarelados e outros tons que possam cumprir a função de 

camuflagem e mimetismo com o ambiente. 

Quando não estavam nas tarefas diárias, os escoteiros Caqui usavam um uniforme 

amarelo ovo, da mesma cor dos detalhes do seu uniforme de serviço e essa cor será recorrente 

em várias cenas e situações de Moonrise Kingdom: na barraca de Sam, que aparece na cena 

acima; no lenço; em alguns distintivos e medalhas que usa em seu uniforme, e na mala que 

Suzy carrega na fuga.  

Os jovens se conhecem na noite da apresentação de uma peça sobre Noé, que 

acontecia na igreja St. Jack, em 1964, na qual Suzy fazia parte do elenco como um das atrizes 

mirim de maior destaque. Sam estava na plateia com o seu grupo de escoteiros e, entediado, 

resolveu explorar os bastidores. Quando chega ao camarim conhece Suzy e, assim, têm o seu 

primeiro diálogo: “- Que tipo de pássaro você é”, pergunta Sam, com seus olhos fixos em 

Suzy; a garota não responde na primeira vez que é questionada e também não faz questão de 

ser muito eloquente com o menino estranho que a fica encarando. Quando é indagada pela 

segunda vez responde: “- Sou um corvo”; “- E o que aconteceu com a sua mão”, pergunta 

Sam; “- Me machuquei no espelho; “- Mesmo? Como?”“; “- Tive um ataque de raiva...qual o 

seu nome?; “- Sam, o seu?”; “- Suzy”. O garoto logo se encanta pela enigmática personagem 

de olhar atento e curioso. Suzy chamava atenção não somente por ser a única a utilizar penas 

pretas, mas também pela impressão que passa de força e poder entre as outras meninas que 

também ocupavam a sala do camarim.  

Nessa cena (figura 11), Anderson teve o cuidado de deixar o foco em Suzy, que mais 

uma vez ganha destaque através da cor de seu figurino. Na sequência da peça de teatro o 

cenário é colorido com rosa e amarelo e até Sam usa um uniforme vibrante que combina com 

o fundo. Suzy, no entanto, é quem está toda de preto; a peça monocromática no meio de todas 

as cores. Como vimos com os autores no subcapítulo sobre iluminação, a melhor maneira para 

criar destaque, e uma cena harmônica, é através da variação de valores na iluminação da cena. 

Logo, a diferença entre claro e escuro é muito mais notado pelo nosso olho do que a diferença 

criada por cores contrastantes. Anderson aplica em seu filme essa premissa visual, criando 

assim o destaque através da diferença de valores das cores. 
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Figura 11 – Quando Sam e Suzy se conhecem 

Fonte: elaborado pela autora, a partir das imagens oferecidas pelo Netflix 

 

A sequência também acompanha o tom amarelado que será a principal cor que 

encontraremos em Moonrise Kingdom. Além de possuir a função temporal, indicativo de uma 

história que se passa em décadas passadas, também envolve a narrativa em um tom 

reconfortante e ameno. Essa cor pode trazer diferentes significados, mas nesse caso traz 

consigo a elegância e a inocência de um amarelo dessaturado, perfeito para narrar a história 

desses protagonistas. Ela é usada pelo diretor como um filtro posicionado em frente às lentes 

da câmera, criando assim uma mesma camada de cor em todas as cenas. 

A partir desse primeiro encontro os jovens começaram a trocar cartas sobre 

experiências de vida, suas histórias e casos que aconteceram no seu dia-a-dia. Sam e Suzy 

trocam correspondência durante um ano e voltam a se reencontrar no verão de 1965. 

Insatisfeitos com a vida que tinham, resolveram que a fuga seria a opção mais adequada 

diante da situação em que se encontravam. Como visto até aqui, os dois possuíam uma 

personalidade forte, e não se encaixavam nas normas estabelecidas pelos lugares que 

frequentavam. Sam e Suzy encontraram um no outro, alguém que os entendesse e 
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compartilhasse dos mesmos descontentamentos. A fuga dos dois, e como eles passam a se 

conhecer e a se amar a cada novo dia, é acompanhada através das aventuras que vivem para 

encontrarem um lugar mágico. A seguir iremos explorar mais a interação da cor e o seu papel 

no desenvolvimento da narrativa do filme, a partir das demais cenas selecionadas. 

 

4.2  Os quatro momentos de Moonrise Kingdom 

Uma das grandes funções que a cor exerce e que podemos perceber em Moonrise 

Kingdom é relacionada à divisão da história de Sam e Suzy em quatro momentos importantes 

dentro da narrativa. A jornada que os protagonistas enfrentam nas horas que passamos 

assistindo ao filme refere-se a um período dentro de uma semana, na qual New Penzance 

enfrenta um temporal com enchentes e inundações no território da ilha, concomitantemente 

com a fuga dos jovens. Além de ser um fator temporal que atrapalha os planos do casal, 

também é um indicativo da evolução dos personagens e o que sentem nesse período, na 

narrativa criada por Wes Anderson.   

Em um primeiro momento nos deparamos com o tempo ainda firme, com o sol 

brilhando e iluminando completamente a ilha. Nesses momentos iniciais os tons que 

predominam são quentes e ligados a cor amarela. Somos envolvidos em um clima calmo, 

onde nos são apresentadas memórias dos personagens, o dia-a-dia da ilha e o que precisamos 

saber para entender como Sam e Suzy decidiram se unir. Nessa fase, de um tom brilhoso e 

ardente, os protagonistas vivem as expectativas de seu encontro e do desenrolar de seu plano. 

As cenas mostradas anteriormente estão dentro desse primeiro espaço criado pelo diretor, 

podemos notar que todos os objetos dentro de cena possuem uma vivacidade própria e tons 

que respondem ao brilho proposto para esse momento. As cenas são cheias de vivacidade e 

passiveis de nos transmitirem um sentimento de prosperidade e alegria quanto ao futuro dos 

personagens, como na sequência onde Sam e Suzy se conhecem. Os aspectos referentes a 

narrativa estão nos dando indícios da história proposta no roteiro, desse modo, podemos 

verificar que a mise-en-scène diz respeito à essas formas de comunicação inerente a fala ou a 

escrita, mas sim, propostas pelo visual e pelos outros componentes da história. 

A combinação de amarelo e laranja é um ponto importante das cores nessa etapa que 

estamos analisando. Ela é encontrada no cenário a partir dos objetos amarelo-ovo; como os 

acessórios dos escoteiros e a mala que suzy carrega consigo na fuga, e interage com o amarelo 

dessaturado e os tons alaranjados propostos como iluminação geral das cenas, podendo ser 

vista na figura doze. Esse arranjo de tons sugere na psicologia das cores, segundo Bellatoni 
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(2005), algo que a década de sessenta era em si: exuberante, festiva e jovem e, através disso, 

definem esse breve encontro com a inocência tão pertinente á época. Se recordarmos o círculo 

cromático podemos verificar que ao lado do laranja, uma cor análoga ao amarelo, a cor se 

torna mas alegre e sua presença agrega outro significado do que quando combinado com tons 

opostos dentro do círculo. As duas cores também possuem variação de valores tida como boa, 

isto é, essa diferença entre a profundidade do tom cria uma boa composição cromática. Diante 

disso, a evolução de cores em Moonrise Kingdom é um importante evento visual criado por 

Anderson e a seguir, na figura, essa teoria é verificada. 

Figura 12 – Dessaturação das cenas 

Fonte: elaborado pela autora, a partir das imagens oferecidas pelo Netflix 

 

 Nessas cenas, de períodos diferentes, os mesmos gestos são representados Ward, o 

chefe dos escoteiros Caqui, encena a sua rotina ao acordar, que consistia em inspecionar as 

atividades matutinas dos garotos e sentar-se a mesa com o pelotão para tomar o café da 

manhã, enquanto lia o jornal da ilha. Os dois momentos nos dão os grandes indícios do que 

está acontecendo no presente e o que irá acontecer nas próximas cenas. A primeira imagem da 
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figura ocorre no início do filme, a luz do sol ainda inunda a ilha e o clima está favorável, ou 

seja, as cores que pertencem a cena brilham e possuem um maior contraste entre si, pois todas 

as cores em sua composição possuem maior presença de luz. Ao lembrarmos dos estudos de 

Peter (2014), e a perpectiva da física que envolve o elemento analisado, podemos concluir que 

a saturação e desaturação de uma imagem dependem da quantidade de luz que há nelas. Bem 

como, no caso do cinema que projeta a sua imagem em telas e respeita as condições de cores 

ligadas ao sistema RGB podemos condicionar que todas as cenas que possuem maior 

saturação vão possuir mais cores e variações, pois a soma de todas as cores resulta em luz e 

brilho.  

Uma maneira prática de demonstrar a diferença de luz presente em cada um dos tons 

analisados é conferindo os níveis RGB que eles contêm na sua composição. Por exemplo, o 

tom mais claro que temos na figura, localizado nos topos das paletas cromáticas, é referente a 

cor predominante do céu em cada uma das cenas. Nesse caso, na primeira cena (12-a) essa cor 

possui os seguintes níveis: 186 de vermelho; 187 de verde e 146 de azul que indicam níveis 

altos. Como base teremos o branco com os maiores níveis dentro do sistema RGB, no qual 

todas as cores estão em 255, e o preto com os menores níveis marcando 0 para todas as três 

cores primárias, indicativo da ausência de luz. Já na segunda cena (12-b), os níves da cor 

estão marcando 149 de vermelho, 144 de verde e 118 de azul. No comparativo a primeira cor 

possui os número mais altos e por isso ele está mais perto do branco do que a cor do céu no 

segundo momento. Sendo assim, na primeira cena os tons serão mais vivos, terão maior 

luminosidade e uma diferença entre valores mais harmonica visualmente. Esse estudo vai ao 

encontro das ideias de Betton (1987), ou seja, sobre como ressaltar locais da cenas usando a 

diferença de valores na iluminação, baseado na diferença entre sombra e luz e o efeito que ela 

causa de sensação de realce. 

 No segundo momento da figura, a história já está avançada e Sam e Suzy ensaiam a 

sua segunda tentativa fuga, dessa vez em um clima mais hostil, pois já há o prenúncio de 

temporal na ilha. Além de sentirmos falta do fiel pelotão de Ward, que está ocupado ajudando 

os protagonistas, percebemos que a cena é mais melancólica e imersa em tons desaturados, 

sem a vivacidade antes vista. O clima psicológico se torna mais encorpado devido às 

condições climáticas e ao momento da história de tensão e abandono. As sequências que 

evoluem nesta etapa da narrativa são mais velozes, agoniantes e orientam que uma grande 

transformação irá ocorrer na história, podendo ser visto, inclusive, nas notícias de capa do 

jornal lido por Ward. 
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 Nesse estágio o céu está nublado, tudo que antes era iluminado pelo sol agora perde 

sua resplândescencia, dando lugar as cores cinza do céu, azul escuro e verde escuro da 

paisagem e marrons mais fechados da madeira das casas e dos móveis do acampamento. Mais 

uma vez podemos verificar que os tons das cores são uma resposta direta da quantidade e da 

qualidade de luz que o ambiente proporciona à visão e, no caso do filme, ao cenário e sua 

iluminação. 

 Deste estágio de sinais e expectativas partimos para o terceiro momento, no qual a 

tempestade chega definitivamente à ilha e provoca uma inundação, a qual obriga todos os 

moradores a procurarem refúgio na igreja, a mesma em que Suzy e Sam se conheceram. 

Desse modo, Wes cria em seu filme uma metáfora com a arca de Noé, a peça em que Suzy 

interpretava o corvo no início de Moonrise Kingdom. As cores mais caricatas pertecem a essa 

etapa do filme: é nela que ocorrem as cenas da fuga pelo telhado da igreja, um sinal claro de 

que os protagonistas chegariam ao seu limite para que o plano desse certo. O conflito com os 

pais de Suzy, com o chefe Ward, escoteiro chefe responsável por Sam, e com o Capitão 

Sharp, chefe de polícia, e amante da mãe de Suzy que está ajudando na busca dos jovens, 

chega ao ápice nessas cenas, que são representadas através de azul escuro do céu e do preto 

das siluetas. Nas cenas que são gravadas no interior, as cores ainda têm o contraste entre todos 

os tons, mas as externas propõe uma paleta quase monocromática que conta com a diferença 

nos raios e nas faíscas brancas causadas pelo temporal.  

 Ao nos afastarmos e observarmos um quadro geral, no qual podemos captar as cenas 

importantes dentro de cada período de cor proposto por Wes Anderson, a paleta 

correspondente para essa experiência visual seria algo como proposto na figura a seguir, 

montada para o presente estudo. Nela foram agrupadas algumas cenas principais dos quatro 

momentos, e extraída a cor predominante referente a cada período. 
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Figura 13 – Os quatro momentos de cores de Moonrise Kingdom 

 

Fonte: elaborado pela autora, a partir das imagens oferecidas pelo Netflix 

Após os momentos de tensão da fuga e acontecimentos definitivos para uma mudança 

drástica na história do casal Sam e Suzy, há um retorno para uma nova normalidade; uma 

resolução do conflito, marcada novamente pelos tons amarelados e pelo sol como fonte de 

brilho e iluminação das cenas. O desfecho da história conta com a adoção de Sam pelo 

Capitão Sharp que, ao auxiliar nas buscas, criou laços com Sam e viu em sua vida a 

oportunidade de ser responsável por alguém e largar a vida solitária que vivia. O seu caso com 
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a Mãe de Suzy também chega a um fim, decisão tomada pela senhora Bishop ao constatar que 

sua atitude afeta o comportamento e a vida de Suzy e de seus demais filhos. O importante 

para a construção do final feliz dos protagonistas permanece no fato de que, ao ser adotado, 

Sam permaneu na ilha depois da temporada das férias de verão, e assim pode conviver com 

Suzy e manter o seu relacionamento, que ultrapassa a barreira dos amores fugazes da estação. 

A cor está presente em todos os aspectos da mise-en-scène de Moonrise Kingdom. Ela 

é inerente às imagens e de alguma forma deve ser trabalhada para que exprima um significado 

e ajude na compreensão da história. Wes Anderson se apropria da cor e a manipula a seu 

favor. Como um diretor adepto da forma narrativa não-naturalista, possui oportunidades de 

narrar com todos os elementos de um filme. Nesta situação, a cor ajuda a contruir o seu estilo, 

pois transparece nela técnicas utilizadas e repetidas em outros filmes do diretor. No caso do 

filme analisado, as cores além de terem microsignificados dentro de cada cena, possuem uma 

função macro, que se resume em auxiliar no ritmo das sequências e na divisão delas em 

momentos da narrativa. Nas próximas páginas os demais momentos selecionados serão 

analisados isoladamente, e assim poderemos compreender mais sobre psicologia das cores, a 

aplicação e a utilização desse elemento na narrativa do filme. 

 

4.3 Moonrise Kingdom e suas paletas de cores 

Para uma melhor compreensão da análise, neste subcapítulo iremos apresentar as 

figuras na ordem cronológica em que aparecem em Moonrise Kingdom. A seleção das 

imagens foi feita a partir da relevância dos acontecimentos ocorridos para o entendimento do 

enredo, bem como foram selecionadas as cenas mais características de cada um dos quatro 

momentos de cores propostos no filme por Anderson e sua equipe responsável pela direção de 

arte e figurino. Vamos começar esta parte da análise na cena em que Sam e Suzy se 

encontram para iniciar a sua aventura juntos. Até este momento, já sabemos como cada 

personagem se comporta, conhecemos um pouco de suas história, sua personalidade e 

sabemos como se conheceram. 

Depois que os protagonistas se encontram na peça da arca de Noé, Suzy manda um 

bilhete aos cuidados de Sam com o seu endereço e com a proposta de uma troca de cartas para 

que se conhecessem melhor. Sam e Suzy trocam confidencias e informações sobre suas vidas 

por um ano, e assim, encontram coincidências e histórias que os unem. Sam foi quem 

convidou Suzy para fugirem e também arquitetou o plano. Ele fugiu do acampamento Ivanhoe 
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à noite e atravessou a ilha com uma canoa roubada dos escoteiros até chegar perto de onde 

Suzy morava, Summer End. Os dois se encontraram em um descampado carregando os seus 

pertencem mais significativos para a viagem, como poderemos ver na figura a seguir 

Figura 14 – A fuga de Sam e Suzy 

Fonte: elaborado pela autora, a partir das imagens oferecidas pelo Netflix 

 

Suzy traz em sua mala amarela os seus livros preferidos, roubados da biblioteca da 

escola, que contêm histórias fantásticas de princesas e protagonistas incríveis, uma das 

maneiras de fugir do mundo real que a menina encontrou para sua vida. Em sua cesta de vime, 
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o gatinho de Suzy participa da fuga confortavelmente. Além desses objetos, há também o toca 

disco azul turquesa, que empresta de seu irmão Lionel, e por último o seu fiel binóculo preto e 

sua bolsa xadrez vermelha. Sam carrega em sua mochila cordas, uma barraca, seus mapas, 

diversos materiais de acampamento, seu cachimbo, seu chapéu de guaxinim e um buquê de 

flores do campo para entregar à sua amada. As cores da cena que a ambientam são definidas 

pelo cenário natural de New Penzance: poderemos encontrar verde ao fundo, nas árvores; 

amarelo dourado no campo e nas vegetações rasteiras e o céu amarelado pelo sol. As cores 

contrastantes ficam por conta de Suzy, novamente, e seus pertences cheios de cores opostas. 

Após um dia em busca de seu destino, Sam e Suzy encontram uma praia, Old 

Chickchaw (que mais tarde chamariam de Moonrise Kingdom), e lá decidem como o seu 

destino. O período que passam juntos nesse lugar se torna um dos momentos mais 

significativos entre os dois personagens: é nesta sequência que acontece a cena dos dois 

jovens dançando, vestidos com suas roupas íntimas, e onde trocam os seus primeiros beijos. 

Podemos sentir e ver a conexão de Sam e Suzy, pois além da encenação impecável dos jovens 

atores, também podemos verificar esses sinais no visual da cena. Todas as características 

ligadas às cores se repetem, mas aqui chegam a seu ápice: por se tratar de uma cena em uma 

locação exterior; por ser a praia; por ter a presença do sol; e por ter as cores ainda mais 

vibrantes. Os protagonistas se veem rodeados por um ambiente favorável e confortável, não 

há nenhum elemento que indique outra coisa senão um clima promissor na narrativa e o ápice 

do desejo de estarem juntos, de Suzy e Sam.   

O tom do azul da água é uma característica inédita entre o uso desta cor, até então. Por 

se tratar de um filme no qual a maioria das cenas são rodadas em ambientes naturais de uma 

ilha, e com a presença de água nas mais diferentes formas, muitas vezes seremos expostos a 

esse elemento. Em todas as outras cenas a água e sua cor eram coadjuvantes, ou até nem 

possuíam uma cor tão marcante, porém, nessa passagem, o mar atrai olhares com o seu 

turquesa. Bellatoni (2005) explica que esta cor é aquecida com a presença de verde em sua 

composição; por sua vez, esta exata mistura simula aproximação com quem a contempla. 

Ainda, diferente dos outros azuis que conhecemos, turquesa incita sociabilidade e 

descontração; sentimentos muito adequados ao momento que os protagonistas vivenciam e 

que podem ser vistos na figura a seguir. 



54 
 

Figura 15 – A praia de Sam e Suzy 

Fonte: elaborado pela autora, a partir das imagens oferecidas pelo Netflix 

  

O símbolo dessa estapa vivida pelo casal é o presente que Sam escolhe entregar a 

Suzy: um par de brincos confeccionado pelo escoteiro, feitos com um besouro verde 

esmeralda. Além do presente, Sam fura as orelhas de Suzy, um gesto que nos mostra um rito 

de passagem entre os dois. Sobre a cor dos brincos (que a personagem passa a usar até o final 

do filme): verde é a cor que mais associamos à natureza, e ao pararmos para refletir, ela exibe 

o frescor do que é natural. A juventude de Sam e Suzy, inclusive a precocidade do seu amor, 

está representada por essa cor através desta metáfora sobre as frutas verdes, ainda não 
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amadurecidas. Heller (2013) afirma em seu livro que verde é a cor da juventude, bem como, a 

cor do amor prematuro; assim como a natureza, os sentimentos também passam por um 

processo de desenvolvimento e crescimento, conclui a autora. 

 Além disso, outro aspecto analisável quanto às cenas da praia se refere à harmonia e a 

combinação de cores, resultado da interação do cenário, do figurino e da iluminação. Neste 

ambiente teremos a presença do azul do mar e do céu; do dourado da areia; e do esperado 

amarelo ovo dos objetos pessoais. Esse acorde, segundo a pesquisa feita por Heller, representa 

confiança, um sentimento que os dois personagens nunca tinham sentido antes por ninguém 

em seu círculo familiar, mas que agora encontram um no outro, e está representada em tudo 

que os cerca. A pesquisa realizada por Heller é um demonstrativo de que por mais que não 

tenhamos plena consciência dos efeitos das cores sobre o que sentimos, somos todos afetados, 

em certo nível, de uma mesma maneira. Ainda, pelo fato de ser uma qualidade desses 

elementos da natureza e comum de serem encontrados lado a lado, não chegamos a notar esse 

arranjo como proposital. Pela sua sutilidade a absorvemos e a interpretamos naturalmente, 

deixamo-nos envolver. 

 São nas cenas noturnas, e nos pequenos detalhes, que percebemos a manipulação e o 

uso das cores por Anderson. Na última imagem da figura doze, Suzy está sendo iluminada 

apenas pela luz de uma fogueira montada por Sam, enquanto lê uma de suas histórias 

prediletas em voz alta. Apesar da fonte de luz, ainda podemos enxergar as particularidades da 

cena e ver com clareza o rosto de Suzy aquecido por um tom alaranjado, quase brilhoso. Essas 

particularidades que experienciamos no uso das cores no filme, conferem um tom fantástico à 

narrativa e nos envolvem no mundo construído para os personagens de Moonrise Kingdom. 

Poderemos encontrar esse mesmo traço na cena em que Suzy e sua mãe têm a sua primeira 

conversa particular após a fuga. 

 Sam e Suzy chegam a passar a noite juntos na praia, mas ao amanhecer os adultos, que 

tinham iniciado a busca na manhã do dia anterior, finalmente os tinham localizado e foram em 

sua busca. De volta em casa, Suzy demonstra raiva e troca poucas palavras com sua mãe. As 

duas possuem um conflito há tempo e uma certa incompatibilidade de personalidades, que 

atenua suas desavenças. Isso decorre do fato de que seus pais não demonstravam carinho entre 

si, nem com os seus filhos, e por vezes tratavam os assuntos da família como uma obrigação 

legal. Em diversos momentos de conversas entre o casal Bishop, as trocas de falas se limitam 

a respostas curtas ligadas a temática dos tribunais; ambos eram advogados e viviam para a sua 

carreira.  
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 A figura dezesseis trata sobre um momento de mãe e filha, no qual Suzy revela saber 

sobre o caso que sua mãe mantinha com o capitão Sharp, e ainda revela sobre a sua história de 

amor com Sam. A cena é envolta em tons escuros, que conferem seriedade e representam os 

sentimentos da protagonista em relação a sua família. Sam era quem trazia cor a sua vida; por 

isso, em todas as cenas que Suzy estava sozinha e em sua casa os tons nunca eram tão 

brilhosos quanto nas quais ela dividia o ambiente com Sam. Esse fato se intensifica na cena 

analisada anteriormente, pois, mais do que antes, a protagonista estava certa do seu amor e do 

sentimento de confiança e cumplicidade que ele trazia a ela. As horas e as situações que 

passaram juntos daram-lhes a certeza de que aquilo era algo que não estavam mais dispostos a 

perder. 

Figura 16 – Suzy, sua mãe e seu conflito 

Fonte: elaborado pela autora, a partir das imagens oferecidas pelo Netflix 

 

A direção da luz deixa em destaque o brinco de besouro de Suzy, a representação do 

seu sentimento. E o tom amarelo, representativo do filme, ainda encontra um lugar de 

destaque na cena. A essa altura, teria ele se tornado uma metáfora da praia? A praia que leva o 

nome do filme, e que simboliza o lugar escolhido e nomeado pelos dois como sua. A cor da 
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felicidade, do otimismo e da jovialidade; uma cor poderosa e onipresente; assim como uma de 

suas fontes: o sol. Talvez, apesar do que ela possa representar psicologicamente, o fato de 

Wes Anderson a ter utilizado constantemente tenha sido um recurso de afirmação e 

simbologia própria criada para Moonrise Kingdom. Sendo assim, nos tornamos susetíveis a 

uma nova contrução para o amarelo, que aqui representa a cumplicidade e companheirismo 

dos dois personagens. 

Diante disso, não seria na primeira tentativa frustrada que os dois desistiriam. Na 

mesma noite, do dia em que foram resgatados, Sam e Suzy planejam uma nova fuga, mas 

dessa vez acompanhados pelo pelotão dos escoteiros Caqui, sensibilizados pela história dos 

dois; e, cientes das vivências de Sam e das dificulades pelas quais ele passou. Nesta parte do 

filme já nos vemos imersos nas cores do segundo momento importante da narrativa, 

chegamos à dessaturação dos tons e ao prenúncio da tempestade que está chegando à região. 

É neste clima que Sam e Suzy se comprometem e demonstram a importancia da companhia 

um do outro. Para fugirem em direção ao continente saem de New Panzence e buscam ajuda 

no Forte Líbano, abrigos dos escoteiros Falcão, localizado na ilha de St. Jack Wood. Ao 

chegarem lá, recebem a ajuda do primo de um dos escoteiros Caqui, Ben, que os aconselha a 

irem para o porto para estabelecerem uma vida lá, depois os auxilia na escapada. Antes de 

prosseguirem com a fuga, Sam e Suzy pedem ajuda a ele, comentando que primeiro gostariam 

de estarem casados. Então, mesmo que não reconhecido legalmente, os dois passam por uma 

cerimônia religiosa, executada por Ben, após isso se sentem prontos para seguirem sua 

viagem, conforme veremos na figura 17. 
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Figura 17 – Início do conflito e tempestade na ilha 

        

                 

Fonte: elaborado pela autora, a partir das imagens oferecidas pelo Netflix 

 

Na figura mais uma vez encontramos Suzy destacada dos outros personagens e 

elementos cênicos. Além de ser a única menina presente no acampamento Líbano, é a única 

que usa cores diferentes dos uniformes de escoteiros. Além disso, ela não demontra medo, 

isegurança ou fragilidade por estar em um ambiente masculino. Suzy é uma personagem forte 

e valente, e, através do decorrer das cenas, demontra determinação para ir em busca do que a 

fizer feliz. A tônica de Moonrise Kingdom é sobre um assunto crítico, mas através do olhar e 

das escolhas estéticas de Anderson se tornam leves e despretenciosas, bem como pela escolha 
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de personagens tão novos para representar a questão, um contraste ao grupo de adultos que, 

apesar da idade, aparentam saber menos da vida do que as crianças. As dificuldades colocadas 

no caminhos dos dois não os desencorajam a ir em busca de seus sonhos, ao contrário, os 

fortalece. 

Quando estão prontos para seguirem o seu destino, a chuva chega à ilha, e eles se 

veem perseguidos pela tropa dos escoteiros Falcão, que descobriram sobre a fuga dos dois. 

Abaixo da tempestade na figura dezoito, veremos Sam, Suzy e os escoteiros Caqui procuram 

abrigo e um lugar para se esconderem. O escoderijo que encontram é a Igreja de St. Jack, o 

mesmo local que é designado como abrigo de todos os habitantes da ilha, quando a represa 

rompe e inunda o território da comunidade. 

Figura 18 – O resgate e o abrigo na igreja 

Fonte: elaborado pela autora, a partir das imagens oferecidas pelo Netflix 
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 Na paleta de cores é perceptível a escuridão que tomam as cores; um prenúncio dos 

momentos de aprensão que acontecem nesta sequência. Quando todos os personagens já estão 

na igreja, Suzy e os garotos estão escondidos no segundo andar, vestidos com as fantasias da 

apresentação da arcá de noé. O conflito se intensifica quando a assistente social chega para 

levar Sam, que já havia recebido a notícia sobre não possuir mais uma família adotiva. Além 

disso, como não haviam mais esperanças para o personagem, o seu destino era o refúgio 

juvenil, onde ficavam todas as crianças que não possuiam nem uma família, e nem um futuro; 

tidos como delinquentes juvenis.  

A assitente social é a única personagem que traz um ar de seriedade e autoridade, por 

intermédio de seu uniforme de alfaiataria azul marinho, e sua postura em cena impõe ordem. 

Seu papel na narrativa se justifica como a pessoa com o poder de resolução dos problemas. A 

cor de seu uniforme é associada com o intelecto, como explica Bellatoni (2005), muito 

utilizada em filmes para o uniforme de governantas e empregadas. Apesar de o azul ser uma 

cor ligada a passividade, aqui assume um papel de poder e superioridade. A personagem entra 

na igreja impondo a sua presença; nessa hora, capitão Sharp já havia descoberto sobre o 

disfarçe dos garotos, mas resolve esconder essa informação dos demais adultos presentes.  

Ao descobrir sobre o futuro reservado para Sam, o capitão Sharp se sensibiliza com a 

situação do garoto e faz de tudo para protegê-lo da assistente social. A conduta do policial se 

deve ao fato de que, após ser dispensado pela mulher que amava, a Sr. Bishop, percebe como 

sua vida era vazia e solitária. Diante disso, encontra em Sam um amigo e resolve adotá-lo 

para que possa escapar do reformatório, fato importante na narrativa e que irá mudar o destino 

dos protagonistas. 

Quando notados pelos outros, Sam e Suzy fogem para o telhado da igreja, o único 

lugar que os parece plausível no instante. Assim, chegamos ao terceiro momento de cor 

proposto, tenso e veloz. Após uma queda de luz, que auxilia na rápida escapada dos dois, as 

cores se transformam em uma paleta monocromática em tons de azul, um efeito das cores da 

noite e da tempestada (figura 19). Os protagonistas se veem sem saída, já no telhado, sobem 

até a torre do sino e como última estratégia decidem pular para salvar o seu amor. Por sorte, 

são parados pelo capitão Sharp, que foi em busca dos dois debaixo da chuva torrencial. 
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Figura 19 – Tons de azul e preto 

Fonte: elaborado pela autora, a partir das imagens oferecidas pelo Netflix 

 

Nesse momento revela aos dois sua intenção de ser pai adotivo de Sam, já autorizado 

pela assistente social, com o auxílio dos conselhos legais dos pais de Suzy. O garoto aceita a 

proposta, mas quando estão prontos para voltar para o interior da igreja a torre é atingida por 

um dos raios que caia constantemente na ilha. Na última imagem da figura podemos ver o 

desfecho desse momento, quando os três sobrevivem pendurados pela corda que o policial 

trazia amarrada em seu corpo. O recurso visual escolhido por Anderson para a cena se vale no 

uso do contraste entre valores do preto e do azul, resultando nas silhuetas vistas no horizonte. 

Todas as cenas ligadas a esse momento da narrativa trazem consigo um pouco mais do 

fantástico mundo criado por Anderson e seu estilo. Como quando Suzy e Sam se beijam ao 

decidirem que iriam ir até o fim com o seu plano. Ao encostarem os lábios, seus corpos 

trocam faíscas, que invadem seus rostos e os envolvem nesse efeito visual. A cena é muito 

delicada e bonita, e o efeito dos raios recordam sobre o frenesi que é estar apaixonado. 

Felizmente para os protagonistas de Moonrise Kingdom o seu final seria feliz (figura 20). Ao 

cessar da noite que ocorerra na igreja, Sam estava adotado; capitão Sharp tinha uma família; 

Ward tinha ganhado o respeito de sua tropa e do mestre dos escoteiros Falcão; os Bishop 

ganharam um recomeço; e Suzy conquistou o respeito da mãe e autoafirmação. A tempestade 
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que atingiu a região foi um dos eventos meteorológicos mais destrutivos dos último anos, em 

New penzance, com a duração de seis marés altas, inundando a ilha por semanas e com 

dezenas de estragos materiais. 

Figura 20 – A nova realidade e final feliz 

Fonte: elaborado pela autora, a partir das imagens oferecidas pelo Netflix 

 

 O último momento de cor é referente a nova realidade que se instaura na vida dos 

protagonistas, agora Sam também é um morador de New Penzance e ele e Suzy podem viver 

um na companhia do outro. A narrativa volta a ter o amarelado reconfortante daquelas 

primeiras cenas, e a região volta a ser aquecida e iluminada pelo sol. Todavia, nesta nova fase, 

encontramos algumas diferenças nas cores usadas, mais especificamente, no suporte de 

aplicação: o figurino.  

Sam deixa de usar o uniforme dos escoteiros, e agora passa a ajudar Sharp nos 

serviços de policial da ilha, desse modo, seu uniforme passa a ser branco com os detalhes em 

azul escuro. Suzy troca suas roupas que antes tinham tons de vermelho e rosa por um vestido 

amarelo canário, que representa a sua ousadia e exuberância. Os personagens foram 

obstinados, e assim, triunfaram na sua jornada. A protagonista agora veste a cor símbolo do 

filme, representando e assumindo, assim, a sua história de amor com Sam e tudo o que ela 
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significa. Moonrise Kingdom nos mostra que a destruição significa a oportunidade de 

construir algo novo. Sam e Suzy foram a tempestade na vida dos personagens principais da 

narrativa, causando neles a inquietude necessária que os levou a entender os seus papéis e 

obrigações. 
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6 CONSIDERAÇÕES FINAIS 

E assim chegamos ao final desta monografia. A partir deste trabalho, pude me dedicar 

mais ao estudo das cores, através das pesquisas feitas em diversos autores e suas teses pude 

perceber como esse elemento se comporta em variados suportes, mas, mais especificamente, 

no audiovisual; e suas possíveis implicações psicológicas na emoção e na razão do ser 

humano. O uso da cor por Wes Anderson é uma importante demonstração de apropriação e 

articulação para a sua transformação em um elemento cênico imprescindível à narrativa de um 

filme, principalmente naqueles que não seguem uma ordem naturalista.  

O diretor possui um estilo único, reconhecível facilmente e adorado por inúmeras 

pessoas, ligadas ou não a indústria cinematográfica. Vários são os filmes que poderiam ser 

escolhidos para esta análise, mas Moonrise Kingdom possui um carisma singular. Ao começar 

por seus protagonistas, jovens atores (Kara Hayward atua pela primeira vez em um filme) que 

fazem o seu trabalho com excelência e nos convencem do amor que Suzy e Sam sentem um 

pelo outro. Pela jornada que eles passam juntos, a fuga que várias crianças sonham em fazer 

um dia por seus motivos próprios, mas que os dois planejam e executam em um lugar 

charmoso, cheio de personalidade e por uma causa nobre. E, por fim, a direção de arte que 

aposta nas cores dos anos 60 para embalar a história em um clima aconchegante, que exprime 

jovialidade e a aura das décadas passadas. 

A partir desse estudo percebi que podemos estar em uma constante relação com as 

cores, pois do mesmo modo que somos influenciados por ela podemos nos apropriar e, de 

alguma forma, exercer certo domínio sobre um elemento tão subjetivo e inerente ao mundo 

que vivemos. Julgo que este seja um traço marcante na direção de arte de Anderson: 

apropriação deste elemento visual e capacidade de narrar através dele. As cores em Moonrise 

Kingdom são utilizadas das mais diversas formas, contribuindo em várias instâncias desse 

produto audiovisual. Ela é uma divisora de fases, uma das características que mais me 

chamou atenção ao pensar sobre a cor e a sua relação com o filme. Desse modo, ela auxiliou 

no ritmo e na construção da narrativa; as cores se transformam em nossa frente nos 

mostrando, assim, através de um recurso visual, indícios e dicas da história de Sam e Suzy. 

Além disso, o clima psicológico desejado pelo diretor e sua equipe pode ser representado 

através desse elemento, criando em nossas mentes expectativas e sentimentos que somente a 

cor e a iluminação conseguem recriar em um filme.  

A cor também foi a representação visual de uma época, através da escolha do amarelo 

como o principal tom, Moonrise Kingdom pode nos transmitir a década de sessenta, sua 
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jovialidade, alegria e juventude. Não somente pelo figurino e objetos em cena que pudemos 

perceber que a história pertencia à outra época, mas desde o início tivemos contato com essa 

característica do enredo pela escolha correta da paleta cromática do filme. Bem como, o seu 

significado cresceu através das cenas, quando percebemos cada detalhe importante levava o 

amarelo em si, criando assim um significado único dentro da história.  

Wes Anderson é um diretor interessado e se envolve com todas as partes da produção 

dos seus filmes, como ele mesmo relata em entrevistas e como foi trazido nos capítulos 

anteriores. Portanto, todos os aspectos relativos à mise-en-scène fazem parte do olhar do 

diretor, desde a encenação, passando pelo cenário, pela iluminação e pelo figurino. A cor não 

poderia estar de fora desta cuidadosa construção, como já falado anteriormente, Anderson se 

apropria com maestria deste elemento fazendo parte, também, da construção da sua narrativa 

como diretor de cinema. 

Enfim, gostaria de expressar a minha alegria ao poder produzir um trabalho sobre algo 

que gosto tanto e que faz parte do meu dia-a-dia, como diretora de arte em comunicação, com 

foco em publicidade. Mais do que isso, considero a cor como um elemento fundamental na 

vida de todos, pois através delas nos expressamos, sentimos e nos comunicamos, consciente 

ou inconscientemente. Espero que após essa breve análise mais pessoas se interessem pela 

questão e possam trazer a temática da cor para outros diversos campos, estudos e objetos. 
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ANEXO A - Ficha técnica do filme Moonrise Kingdom 

 

Gênero: Comédia Dramática 

Direção: Wes Anderson 

Roteiro: Roman Coppola, Wes Anderson 

Elenco: Ada-Nicole Sanger, Adam J. Freeman, Aingealica Venuto, Alecia Batson, Andreas 

Sheikh, Bill Murray, Bob Balaban, Bruce Willis, Chandler Frantz, Charlie Kilgore, 

Christopher Alan, Christopher S. Porter, Church Refugee, Cody Flynn, Conor Healy, David 

Boston, Donna Glee Reim, Dorothea White, Dylan Cataldo, Edward Norton, Frances 

McDormand, Gabriel Rush, Gary Roscoe, George J. Vezina, Harvey Keite, Jack Hartman, 

Jake Ryan, James Wilcox, Jared Gilman, Jason Schwartzman, Jodie Brunelle, John Franchi, 

Jordan Puzzo, Joshua Meehan, Joshua Prevost, Julianne Freeman, Kara Hayward, Krystal 

Kenville, Kyler Metivie, L.J. Foley, Lindsay MacDonald, Lucas Hedges, Luke Young, Max 

Derderian, Neal Huff, Richard Meehan, Salvatore Santone, Shawn Fogarty, Tanner 

Flood, Tilda Swinton, Tommy Nelson 

Produção: Jeremy Dawson, Scott Rudin, Steven M. Rales, Eli Bush, Molly Cooper, Sam 

Hoffman, Octavia Peissel, Mark Roybal, Lila Yacoub, Wes Anderson 

Fotografia: Robert D. Yeoman 

Design de produção: Adam Stockhausen 

Direção de arte: Gerald Sullivan 

Decoração dos cenários: Kris Moran 

Design de figurino: Kasia Walicka Maimone 

Edição: Andrew Weisblum 

Trilha Sonora: Alexandre Desplat 

Duração: 95 min. 

Ano: 2012 

País: Estados Unidos 

Língua: Inglês 

Cor: Colorido 

Estreia: 12/10/2012 (Brasil) 

Distribuidora: Universal 

Estúdio: American Empirical Pictures / Indian Paintbrush / Scott Rudin Productions 

Classificação: Livre 
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