	EDUCAÇÃO ARTÍSTICA

	Apostila de apoio

	

	Apostila que permitirá estudar no decorrer do ano a Educação Artística, possibilitando um estudo mais abrangente e diferenciado do que já foi estudado em séries anteriores. 

	

	Professora Lylian Almeida

	 Janeiro / 2012

	



4INTRODUÇÃO


4A Função da Arte


6Arte Primitiva – Arte na Pré-História


9A Arte no Egito Antigo


13Grécia


17ROMA – PALEOCRISTÃ


20Arte Bizantina


22Arte Gótica


24O Renascimento


27O Renascimento Nórdico


28Arquitetura


29Maneirismo


30Barroco


34Rococó


35Barroco Brasileiro


36Neoclassicismo


39Romantismo


42Pintura Paisagista


44Arte Realista


45Impressionismo


48Neo-Impressionismo


49Pós-Impressionismo


51Fauvismo


52Cubismo


53Expressionismo


55Neo-Expressionismo


56Abstracionismo


58Futurismo


60Dadaísmo


62Surrealismo


64Pop–Art


66Op-Art


68Modernismo no Brasil


71O Pós-Moderno


72Bibliografia





INTRODUÇÃO

A Educação Artística que estudaremos no decorrer do ano possui um caráter mais abrangente e diferenciado da até então apresentada. Até a 8ª série cuidamos do processo criativo, do contato com diversos materiais e técnicas do fazer artístico e suas manifestações. Passaremos, agora, para análise da Arte e sua história, contando como pré-requisitos não somente o que foi trabalhado no 1º grau, mas também a maturidade que vai se tornando, a cada dia, mais delineada nos alunos do 2º grau, a quem tal conhecimento é nesta oportunidade dirigido.


Utilizaremos como apoio, conhecimentos provenientes da História, Sociologia, Filosofia e Estética da Arte. Com esse aprendizado poderemos “ler” mais amplamente a obra de arte com seus aspectos sociais, políticos, econômicos, religiosos e até geográficos de seu lugar de origem, garantindo, desta forma, uma visão holística do homem e seu mundo. A importância desse estudo está em levar ao raciocínio lógico, fazendo-nos perceber com clareza que somos reflexo de um passado, a somatória dos acontecimentos históricos, resultando numa melhor compreensão do mundo de hoje e de nós mesmos.

No decorrer dos nossos estudos, esperamos que a arte seja melhor compreendida para ser mais apreciada. Afinal só não gostamos do que não entendemos!
A Função da Arte
A palavra ARTE, em latim ars, artis, vem de ágere, que significa agir. Portanto, arte é ação, assim como o artista é o agente em cujo trabalho sempre encontraremos o reflexo de uma época. Desta forma, uma das funções da arte é a de documentar os fatos. É bom lembrar que, se temos condições de saber muito da pré-história e de civilizações remotas, é também por meio da arte deixada pelo homem que podemos saber os valores e o estágio de civilização de quem a realizou.
Quando falamos sobre valores em Arte, referimo-nos à Estética. Ela surgiu como uma nova disciplina filosófica no século XVIII, com o objetivo de estudar o Belo e suas manifestações na arte. Perceberemos, no entanto, que o Belo é relativo, dependendo também dos padrões determinados em uma época ou região. Esses padrões variam conforme interesses sociais do momento. Tomando como exemplo o enaltecer da magreza, no nosso século, contrapondo a “obesidade” do século passado, notamos que o interesse social está, neste caso, na medicina que concluiu que a gordura é maléfica à saúde. Logo, o maléfico não pode ser belo. Mas o que hoje qualificamos de obeso, não é compatível com o conceito de outras épocas. Basta notarmos alguns nus de obras realizadas até o fim do século passado; a gordura estava diretamente relacionada com status, assim como a cor branca da pele, pois visto que o trabalho não intelectual era considerado humilhante.
As mudanças de padrões são decorrentes do aparecimento de idéias novas, e introduzir uma idéia nova não é fácil, pois o homem, por natureza, é extremamente conservador. O novo exige mudança e isso dá trabalho, gera atrito e é mais cômodo ficar apenas no domínio do já conhecido. Por isso o novo incomoda. O artista sempre apresenta idéias novas que são em princípio, recusadas por contestarem o que está acontecendo, agredindo os valores do momento. Vejamos os impressionistas no fim do século passado: totalmente inovadores a nível de proposta pictória e composicional, tanto quanto recusados em sua época. Hoje, suas obras são valorizadíssimas no mercado de arte; décadas se passaram para que fossem compreendidos e apreciados.
Entretanto, os meios de comunicação vigentes nesta nossa era propiciam mudanças de costumes, gostos e valores de modo extremamente rápido, o que não acontecia antes do rádio e da televisão. Hoje, somos muito suscetíveis à manipulação feitas pelas estratégias de propaganda. Lança-se um produto que deve ser “consumido” para ser sucesso. Madonna, por exemplo, tem tipo físico roliço e ditou facilmente essa característica na geração 80, substituindo de modo rápido a “moda esquelética” ditada por Twigg, famosa modelo da década de 70, e que levou muitas moças ao sofrimento com regimes exaustivos por desejarem um tipo físico que não era o seu.

Se analisarmos a função da Arte e do artista nas diferentes épocas, perceberemos que será específica para cada momento. Mas, o artista sempre foi colocado à margem da sociedade por diversos motivos. Hoje ele é considerado a figura exótica porque propõe o novo, questiona o antigo, deleta, denuncia, enfim, incomoda essa sociedade tão fortificada pelos seus valores. No entanto, seu trabalho é apreciado e tão intenso é o poder da sua arte como meio de comunicação que nos governos não democráticos são os artistas os primeiros a serem perseguidos, a tal ponto que são forçados a abandonar seus países. Por outro lado, eles também são procurados para a tarefa de divulgação de uma idéia, atingindo grandes massas.
A arte está presente em todos os momentos de nossas vidas. Talvez fosse necessário que ela desaparecesse por algumas horas apenas, para que pudéssemos perceber realmente o quanto ela está presente e diretamente ligada ao homem. Não se tem notícias de civilizações que não realizaram sua arte; desde a mais primitiva a mais civilizada, da mais antiga a mais atual, a arte sempre foi manifestada.

Só precisamos nos despertar para ela e usufruir dessa riquíssima fonte de comunicação, expressão informação para nos aprimorarmos tanto materialmente como espiritualmente. Espiritualmente porque a arte possui também a função catártica. Quem de nós ainda não sentiu a mais profunda emoção de êxtase, delírio, mesmo que seja cantada em outra língua que não conhecemos? Essa é uma prova que ela atinge a alma.
Por fim, o estudo da arte leva ao cumprimento de sua função noética, isto é, a de fornecer novos conhecimentos, colaborando para que nossas atitudes sejam sempre fundamentadas no saber, como pregou Kant: “Saber para prover”. 

Arte Primitiva – Arte na Pré-História

Duas características do Homem o diferenciam de outras espécies animais: 
· O raciocínio (Homo Sapiens);
· A habilidade do fazer com as mãos (Homo Faber).

Ambos possibilitam o seu desenvolvimento e a sua arte.

Se retomarmos a origem da Arte, chegaremos à Pré-História – Paleolítico Inferior – e perceberemos que a chamada arte menor surgiu da necessidade básica de sobrevivência. Mas, no que consistia essa arte menor? Tratava-se de instrumentos de pedra lascada com os quais o ancestral, que era nômade, caçador e pescador, obtinha o seu alimento.

As primeiras manifestações de pintura e escultura – arte maior – que temos conhecimento pertencem ao Paleolítico Superior. Apesar de existirem várias teorias acerca do surgimento de tais manifestações, as evidências nas descobertas nos fazem crer que ambas estavam totalmente relacionadas com um sentido mágico.
Deste modo, não havia distinção entre o bisonte desenhado na caverna e o que fora dela se encontrava; desenhando-o, adquiria poderes sobre ele, flechando-o, já o teria obtido como sua caça. Realizam assim, um “culto à caça”.

Este raciocínio também cabe às “mãos em negativo” – contorno de mãos sobrepondo as figuras de animais, ou mesmo desenhadas em conjunto. Existiria melhor interpretação para esses desenhos senão o domínio do homem sobre o animal, e com isso a sua interferência no meio em que vivia?

A escultura não é uma exceção. O destaque está para as “Vênus” – pequenas estatuetas femininas, cujos seios e quadris estão bem desenvolvidos. Poder-se-ia argumentar que seriam meras reproduções das mulheres em estado de procriação, mas impossível rejeitar a idéia de serem ídolos de um “culto à fertilidade”; afinal, o homem da pré-história vivia entre os dois instintos elementares: o de reprodução e o de preservação.
A Pré-História é o palco da primeira revolução de estilos nas artes e esta mudança corresponde à verdadeira revolução no modo de vida e na mentalidade do homem da Idade da Pedra.

A pintura passa do figurativismo realista do paleolítico para o geometrismo de tendências abstratas do Neolítico – período da pedra polida. O homem não precisa mais desenhar o animal flechado para obtê-lo como caça, pois agora domestica os animais. Deixa de ser caçador para ser pastor. Organiza-se, aprende a prever, isto é, a transcender a realidade imediata porque, além de pastor, é também agricultor e, como tal, sabe que suas atitudes repercutirão no futuro. Em decorrência da agricultura e por necessitar armazenar sua colheita, ele cria a cerâmica. A necessidade faz o homem também criador.

Ainda no neolítico surgem as manifestações arquitetônicas, as primeiras habitações, uma vez que o homem torna-se sedentário. Dentro da arquitetura, encontramos principalmente os monumentos megalíticos; o homem do neolítico atingiu a mais alta das abstrações – a crença na imortalidade da alma. Passou de monista para animista. Os monumentos megalíticos estavam, provavelmente, associados a um “culto aos mortos” e são encontrados em três tipos:
· Menhir – bloco de pedra colocado verticalmente;
· Dólmen – duas pedras verticais e uma terceira disposta horizontalmente;

· Cromlech – pedras colocadas verticalmente de modo a formar um círculo.

Os vestígios deixados pelo Homem passam, cada vez mais, a ter uma força de expressão superior aos deixados por outras espécies animais.

O Homem vai se aprimorando também em sua forma de comunicação. Os desenhos deixados nas paredes, com o decorrer do tempo, passam a transmitir uma idéia. A esse conjunto de desenhos denominamos ideogramas. Essa atitude, que nos parece bastante simples, foi um grande marco: a partir de então, os fatos poderiam ser documentados. Inicia-se, desta forma, a HISTÓRIA.
A Arte no Egito Antigo

Quando falamos de primeiras formas de escrita, lembramos imediatamente dos hieróglifos do Egito Antigo que até hoje não foram totalmente desvendados. Aliás, o mistério é um dentre os admiráveis atrativos dessa civilização que a tantos fascina.

A religiosidade influenciou fortemente todas as atividades desenvolvidas pelos Egípcios, inclusive as artísticas, fossem elas manifestadas pela escultura, pintura ou arquitetura. Possuíam vários deuses personificados em aves e animais; acreditavam na imortalidade da alma e na vida eterna. Após a morte, a alma continuaria a viver e, para essa existência eterna, precisaria de um suporte material que a recebesse na terra e que também perdurasse para a eternidade, daí a mumificação dos corpos. A múmia, por sua vez, não poderia ser tocada, destruída ou profanada, pois a alma sofreria o resto da imortalidade. Por isso, os egípcios a ocultavam ao máximo, escondendo-a em labirintos escavados nas rochas ou sob túmulo que, por terem que durar a eternidade, tinha um caráter monumental.
Durante o Antigo Império, distinguimos dois tipos de túmulos:

· Mastaba – túmulo particular;

· Pirâmide – túmulo do faraó.

O faraó era a figura máxima e soberana da forte hierarquia social do Egito; dentro do regime teocrático, era o representante de Deus na terra, cujos poderes eram ilimitados.

Quem de nós não ouviu falar das pirâmides do Egito? E o enigma que envolve toda a sua construção? Grandes obras arquitetônicas, as pirâmides, com sua monumentalidade, verticalidade e ampla base, simbolizam a própria autoridade absoluta do faraó voltada para o céu, mas fortemente embasado na terra. Geometricamente falando, perceberemos que a própria estrutura das pirâmides – um triângulo isósceles – é, dentre todas as figuras geométricas, a que mais equilíbrio e estabilidade nos transmite e estas qualidades são quase inerentes também na cultura egípcia, pois durante milênios, ela manteve as mesmas características.
As três pirâmides de Gizeh, construídas pelos faraós Quéfren, Quéops e Miquerinos, são, por excelência, o símbolo do Egito. Porém elas não estão sós. A região de Gizeh contém um magnífico complexo arquitetônico composto não somente pelas pirâmides, mas pela esfinge e pelos templos. Estes não visavam acolher os fiéis em suas preces, muito contrariamente, ninguém poderia entrar neles. O templo do vale é ligado ao templo do mortuário por uma aléia coberta, onde lateralmente encontra-se a esfinge de Gizeh. Esculpida diretamente na rocha do planalto, possui corpo de leão e cabeça de ser humano que, na posição erguida, com os olhos fixos no sol, dá-nos a sensação de que está guardando todo esse conjunto. Há quem a considere um retrato estilizado do próprio faraó Quéfren, o que não seria de todo impossível, visto que os egípcios confeccionavam estátuas que eram colocadas juntamente com os túmulos reais, pois se a preservação do corpo não fosse suficiente, uma fiel imagem preservada, com certeza, asseguraria a vida eterna.
Deste modo, sua função não era só a de representação, mas também a de “ser” o próprio faraó. Por outro lado, se uma fiel imagem pressupõe um realismo, este era em geral atribuído às estátuas de classe inferior; as do faraó eram estilizadas e idealizadas, tendo atenuado seu caráter particular para transparecer, acima de tudo, seu caráter divino e imortal.

O escultor raramente tentava sair das convenções e limitava-se a representar a figura na posição de andar, estando o pé esquerdo sempre na frente; sentado, com a mão esquerda apoiada na coxa e a direita fechada ou ainda sentado, com as pernas cruzadas, tal qual a famosa estátua do “Escribe Sentado” que se encontra no museu do Louvre (Paris). Aliás, ser escriba numa terra de analfabetos significava a autoridade de dar formas às leis e ordens do soberano; era, portanto, uma posição privilegiada.
Mas, se todo um esquema pré-estabelecido dirigiu a escultura em volume, a influência é ainda mais nítida no baixo-relevo e na pintura. Utilizando para ornar as paredes dos sarcófagos e templos, tinham a finalidade de marrar fatos, hábitos e atividades necessárias à vida futura. As normas estilísticas revelam-nos que a preocupação era registrar o maior número de fatos possível. Assim, a lei da frontalidade, característica predominante em ambas manifestações, é a que mais obedece tal necessidade de variação.
A figura é desenhada numa alternância de posições, pois cada pormenor deve ser desenhado na sua forma mais significativa, proporcionando melhor legibilidade na representação: cabeça de perfil, olhos e troncos de frente, pernas e pés novamente de perfil. Esta é, sem dúvida, uma posição estranha para nós, mas temos de concordar que, de fato, um olho é muito mais reconhecível de frente do que de perfil.

A pintura egípcia não conhece a sombra, portanto, não proporciona sensação de volume, é sempre bidimensional. Igualmente, desconhece por completo a perspectiva e, quando são representados vários objetos idênticos, em vez de colocar um atrás do outro em diminuição, desenhavam um na posição desejada e depois repetiam a metade da figura sucessivamente.

As cores disponíveis derivadas de substâncias minerais, também eram convencionadas: o vermelho-tijolo para a epiderme masculina, o amarelo-ocre, para a feminina; cabelos e íris, negras; a água em azul ou com linhas em ziguezague e as plantas, pintadas na cor verde.
Outras convenções são do mesmo modo interessantes. Surgiram da necessidade de valorizar determinados personagens, e a melhor maneira de se conseguir isso foi aumentar o tamanho dele com relação aos demais. Então desenhavam o senhor várias vezes maiores que seus escravos, o marido maior que a mulher, e não é raro ver a esposa do faraó inserida num triângulo formado pelas pernas do mesmo.

Todas essas regras existiram desde as primeiras dinastias e perduravam durante todos os milênios de existência da civilização egípcia. Somente uma vez o estilo egípcio viu-se abalado, e o autor disso foi o faraó Amenófis IV, no Novo Império, que rompeu com muitos costumes e tradições do Egito. Começou por tentar introduzir o monoteísmo, substituindo o deus tradicional Amon-rá por Aton, de quem era devoto e cujo símbolo era o disco solar.
Amenófis IV atribuiu à pintura um caráter muito naturalista e, embora a lei da frontalidade não tivesse sido abandonada, o que o tornou particular foi o modo como se fez representar, mostrando toda a sua fragilidade humana em cenas e atividades comuns a qualquer pessoa. Isso, com certeza, chocou os egípcios que, por milênios, acostumaram ver o faraó com ar divino e solene.

Toda essa revolução não conseguiu alterar o estilo egípcio; o sucessor de Amenófis logo faria a arte voltar às rígidas convenções.

Posteriormente, a cultura egípcia ficou novamente suscetível a mudanças, pois foi vítima de constantes invasões; com isso, travou contatos com povos influentes, como por exemplo, os gregos. Estes estiveram sob o domínio de Alexandre Magno o qual libertou o Egito dos Persas. Mas se militarmente o Egito sucumbiu, o mesmo não aconteceu com a sua arte. Nela, a figura onipotente do faraó sempre reinará absoluta e o Egito buscará a eternidade.

Grécia

Ainda às margens do Mediterrâneo desenvolveu-se a civilização que maior influência causou na cultura ocidental: a civilização grega. Extremamente observadores, os gregos buscaram compreender o homem e o mundo, utilizando para tal a razão e não a emoção. Assim, instituíram a Filosofia e conceberam os valores universais que eram o Belo, o Bem e a Verdade. Para nós estudantes da História da Arte, é fácil detectar tais valores, pois a arte grega acha-se regada às noções do Belo. Mas, o que é o Belo? Para os gregos, nada era belo senão pela sua participação no Belo em si, o qual, por sua vez, confunde-se com o Bem supremo e com o divino. E quando falamos em “divino”, referimo-nos a deuses de forma antropomórfica, isto é, deuses com forma, virtudes e defeitos humanos. Tudo isso leva-nos a perceber tanto o caráter humanista dos gregos como a complexa interação: homem-divino-belo-arte.
A manifestação artística, assim como no Egito, também estava voltada para a religião. Porém, a arte não obedecia a normas e convenções rígidas ditadas pela crença. As artes atendiam às necessidades práticas do culto religioso; obedeciam a cânones e cálculos matemáticos e geométricos que visavam a um equilíbrio e harmonia de formas buscando, assim, o ideal de beleza e perfeição. Então, vejamos de que modo os gregos serviam à religião, sem sucumbir seus anseios filosóficos.

O templo o teatro são dois monumentos que se sobressaem na arquitetura grega. O teatro atendia ao culto em honra ao deu Dionísio, celebrado através de peças teatrais representadas por atores do sexo masculino que usavam as chamadas “personas”. Estas eram máscaras que, por si só, já indicavam se a peça era uma tragédia ou uma comédia. O teatro era, então, construído em madeira, por ocasião dessas peças, ou ainda, desse culto. Porém, mais tarde, os arquitetos gregos resolveram construí-lo em pedra e com uma estrutura que fosse permanente. Em forma semicircular, os gregos construíram as arquibancadas aproveitando o relevo íngreme das montanhas. Tais detalhes podem parecer banais, mas não se observarmos que o formato semicircular proporciona uma boa visão da cena e que, ao aproveitarem a inclinação das montanhas, os gregos, com sua sabedoria, revolucionaram os problemas com o som e deram os primeiros passos para o que hoje conhecemos como Acústica.
Já o templo destinava-se à simples moradia de uma divindade. Suas características mostram que não eram construídos para que os fiéis ficassem no seu interior; era mais exterior do que interior. Algumas partes do templo merecem atenção: as colunas com seus capitéis, o frontão e o friso. As colunas com seus capitéis determinavam a ordem arquitetônica a qual pertence o templo: dórica, jônica ou coríntia. Nas ordens: dórica e jônica, o esquema de decoração era reciprocamente coordenado com a proporção dos elementos. Um exemplo dessa proporção pode ser dado ainda referindo-se à coluna. Sua altura é diretamente proporcional ao seu diâmetro e tal proporção varia de acordo com a ordem arquitetônica, pois podemos perceber que estas refletem também o perfil do povo que as utilizou. Os templos da ordem dórica, por exemplo, são simples, porém maciços. Suas colunas, cuja altura equivale a quatro ou seis vezes o seu diâmetro, elevam-se firmes e robustas, pois são mais estreitas no alto que na base; possuem caneluras largas e terminam no capitel dórico, sóbrio e geométrico. Todos esses detalhes refletem a personalidade dos dórios que, aguerridos e nômades, foram os últimos a penetrarem no território grego.
A ordem jônica, cujo nome vem dos jônios, povo ariano que também formou o povo grego, reflete um gosto mais refinado e uma preocupação maior com a estética. Ao contrário das colunas dóricas, as colunas dessa ordem são sustentadas por uma base circular propositadamente preparada; são mais esguias e cilíndricas, pois suas caneluras são mais estreitas e sua altura equivale a oito ou dez vezes o seu diâmetro. Seu capitel é caracterizado por duas volutas laterais simetricamente colocadas, que torna a coluna jônica bem mais leve e graciosa. Aliás, a plasticidade dessas duas ordens arquitetônicas, a dórica e a jônica, é tão oposta que os gregos costumavam utilizar a ordem dórica nos templos de divindades masculinas e a jônica nos templos de divindades femininas.
A coríntia foi a ordem arquitetônica preferida no último período da arte grega, o helenístico. As colunas são similares às da ordem jônica, mas seu capitel caracterizou-se pela riqueza de detalhes decorativos. Em forme de um sino invertido, ele é todo envolvido por folhas de acanto estilizadas, donde emergem pequenas volutas que, no conjunto, dão à coluna mais suntuosidade e luxo. Foi uma das ordens mais utilizadas posteriormente pelos romanos.

O frontão é o espaço em forma de triângulo longo e baixo, conseqüente da necessária inclinação do telhado do templo; já o friso consiste numa faixa estreita que percorre toda a lateral do mesmo. Ambos eram decorados com esculturas em baixo e alto relevo que representavam deuses, heróis, monstros, vivenciando uma cena mitológica.

A escultura, inclusive, foi outra importante manifestação da arte grega; e não se destinaria só à decoração dos templos; podia ser autônoma também. Entretanto, quase todas as obras escultóricas desta natureza se perderam; o conhecimento que temos de algumas delas é por intermédio de cópias romanas, nem sempre fiéis às originais. O desenvolvimento da estatuária grega acompanha o próprio desenrolar da história dos gregos, ou seja, temos a escultura do período arcaico, clássico e o helenístico.

No período Arcaico, a estátua, apesar de inspirada no convencionalismo e técnicas egípcias, mostra pequenas inovações; como por exemplo, pode ser vista de qualquer ângulo, ao contrário da egípcia, que só de face importava; para atribuir mais vida à estátua, o rosto era animado com um sorriso característico, denominado “sorriso arcaico” ou “beócio”. Tal sorriso era, por vezes, inadequado; como interpretá-lo na fisionomia de um guerreiro moribundo? Portanto, logo foi substituído por uma serena tranqüilidade fisionômica. Neste período predominavam dois tipos de estátuas:
· Kouros – nu masculino;

· Kouré – estátua feminina trajada.

No século V a.C., a estátua grega atinge o seu esplendor. Denominada clássica, ela representa uma busca incessante pelo ideal da beleza e perfeição, realizada a partir de cálculos matemáticos e estudo de observação. Emprega-se o módulo como medida padrão; a estátua deve medir sete módulos, e o módulo, corresponder à altura da cabeça. Surge o nu feminino, e o interesse por sua graciosidade é tanto que um ar de feminilidade vai envolver todas as figuras. O movimento na estátua é outro aspecto importante; representar um atleta com suas energias reunidas para lançar um disco, como é o caso de “O Discóbolo” do escultor Miron, torna, sem dúvida alguma, a escultura muito mais dinâmica. Tal dinamismo vai ser ainda mais explorado na escultura do período helenístico. Nela manisfesta-se o interesse pelo exótico; a dor humana é representada com certa dramaticidade devido ao jogo de luz e sombra obtida pelo acentuado relevo das formas. Um bom exemplo é a representação da “Morte de Laocoonte e Seus Dois Filhos”, feita por Agesandro, Atenodoro e Polidoro.
Provavelmente, semelhante desenvolvimento deve ter ocorrido na pintura grega. Difícil afirmarmos com exatidão, pois, infelizmente quase nenhuma das obras sobreviveu. Nosso conhecimento é devido a algumas fontes de informação, tais como, a pintura vascular e as cópias das pinturas feitas pelos romanos. As cópias romanas chegam a nos informar algumas características, mas nos parecem certo que seus pintores alteraram e adaptaram seus modelos.

Quanto à pintura de vasos é autêntica; é fácil deduzir que seus pintores se inspiraram no processo da pintura livre. O valor da pintura vascular está na sua particularidade técnica, e nesse âmbito, os gregos possivelmente são insuperáveis. A contribuição da civilização grega para a humanidade abrange todos os setores da vida humana. Mesmo o período helenístico, considerado como a decadência da arte grega, devido à sua disseminação, pode ser ao mesmo tempo, considerado de extrema importância, se levarmos em conta que nele a arte grega tornou-se um elemento de maior influência em outras artes. Prova disso é a arte que estudaremos a seguir: a Arte Romana.
ROMA – PALEOCRISTÃ

O contato entre Roma e a Grécia iniciou-se com uma admiração que os romanos sentiam pelos gregos, ainda por volta do século III a.C. Mais tarde, quando a Grécia tornou-se palco de lutas internas entre as potências helenísticas, tal admiração se transformou em irritação, pois cada potência queria fazer prevalecer sua hegemonia e, para tal, solicitaria o auxílio de Roma. Mas os romanos eram militarmente bem mais organizados que os gregos; por isso, acabaram por subjugar um a um todos os reinos helenísticos.

O caráter do romano era muito diferente do caráter grego. Os gregos queriam conhecer, e com muita sabedoria, tentaram explicar a Beleza; os romanos, por sua vez, queriam dominar e por isso esforçavam-se para consolidar o poder.
Por outro lado, os romanos sucumbiram à superioridade dos gregos nas artes e na cultura. Deixando-se influenciar pelos padrões estéticos da Grécia clássica e aproveitando alguns elementos etruscos, criaram o estilo romano, uma mistura de linhas retas e curvas.

Na arquitetura, por exemplo, os romanos aproveitaram a planta do templo etrusco, usaram demasiadamente o arco, também de origem etrusca, mas a ornamentação foi toda ela herdada do estilo grego. Na arquitetura grega, o horizontalismo e a proporção refletem a escala de medida dos gregos – o Homem; na romana, a suntuosidade e a grandeza refletem outra escala de medida – o Estado, sinônimo na época, de poder e conquista.

Nos monumentos, a preocupação dos romanos era com o espaço interno, ou seja, problemas como a aeração e a iluminação. Para solucioná-los, vão utilizar arcos e abóbodas; o arco, inclusive, foi tão bem aproveitado pelos romanos que começou a ser construído isoladamente como monumentos para fins de propaganda política (Arco de Tito).

A ordem arquitetônica mais utilizada foi a coríntia, apesar de existirem outras como a toscana e a compósita; as colunas, cuja função na Grécia era de sustentação, possuíam também a função decorativa, ou seja, vão ser embutidas nas paredes.

A arquitetura foi, sem dúvida nenhuma, a maior manifestação artística dos romanos, principalmente porque foram eles os primeiros a se preocuparem com o planejamento das cidades. Certamente, os aquedutos, as pontes, os arcos, as basílicas surgiram como solução para problemas originários desta urbanização.

Na pintura, os afrescos e mosaicos, sempre em função da arquitetura, pouco diferem dos modelos gregos; mas na escultura, enquanto os gregos tinham o seu ideal de Beleza a atingir, os romanos tinham o jus imaginum para confeccionar. Boa parte da escultura romana, é certo, consistia em cópias dos modelos gregos, mas o jus imaginum tratava-se do retrato, o monumento em homenagem àquele que tivesse prestado relevante serviço ao Estado. Ao confeccioná-lo, os escultores, obviamente, deveriam respeitar os traços fisionômicos do homenageado em questão. Daí o caráter realista da escultura romana.
As mais belas manifestações artísticas romanas foram confeccionadas num período em que paralelamente se principiava uma outra arte: a arte paleocristã. Os romanos testemunharam o nascimento de Jesus Cristo, o qual marcou uma nova era e uma nova filosofia.

Ocorre que, com o surgimento do messias, o poder romano viu-se extremamente abalado e iniciou, então, um período de perseguição não só a Jesus, mas também a todos aqueles que aceitaram sua condição de profeta e acreditaram nos seus princípios. Tal perseguição marcou a primeira fase da arte paleocristã: a fase catacumbária, que recebe este nome devido às catacumbas, cemitérios subterrâneos em Roma, onde os primeiros cristãos secretamente celebravam seus cultos. Nesses locais, a pintura é simbólica; Cristo poderia ser representado por um círculo ou por um peixe, pois a palavra peixe, em grego ichtus, forma as iniciais da frase: Jesus Cristo de Deus Filho e Salvador. Alguns episódios sagrados também eram representados; a Arca de Noé, Daniel na Cova dos Leões, etc.
Os cristãos foram perseguidos por três séculos, até que em 313 d.C. o imperador Constantino legaliza o cristianismo, dando início à 2ª fase da arte paleocristã. Com a liberdade do culto, os cristãos adotaram a basílica romana como local onde realizariam suas reuniões e utilizavam a pintura, mais precisamente, o mosaico, para sua decoração.

Em 391 d.C., outro imperador chamado Teodósio, oficializou o cristianismo como religião do Império Romano e, com isso, a força do Estado uniu-se à força da igreja e, juntos propiciaram os principais estilos da arte cristã durante a Idade Média.

Arte Bizantina

O cristianismo não foi a única preocupação para o Império Romano nos primeiros séculos de nova era. Por volta do século IV, começou a invasão dos povos bárbaros e que levou Constantino a transferir a capital do Império para Bizâncio, cidade grega, depois batizada por Constantinopla. A mudança da capital foi um golpe de misericórdia para a já enfraquecida Roma; facilitou a formação dos Reinos Bárbaros e possibilitou o aparecimento do primeiro estilo de arte cristã – Arte Bizantina.

Graças à localização de Constantinopla, a arte bizantina sofreu influências de Roma, Grécia e do Oriente. A união de alguns elementos dessa cultura formou um estilo novo, rico tanto na técnica como na cor.

Novamente temos uma arte dirigida pelo peso da religião; ao clero cabia, além das suas funções, organizarem também as artes, tornando os artistas meros executores. O regime era teocrático; o Imperador possuía poderes administrativos e espirituais; era o representante de Deus, tanto que se convencionou representá-lo com uma auréola sobre a cabeça, e, não é raro encontrar um mosaico onde esteja juntamente com a esposa, ladeando a Virgem Maria e o Menino Jesus.
O mosaico é expressão máxima da arte bizantina e não se destinava apenas a enfeitar as paredes e abóbodas, mas a instruir os fiéis mostrando-lhes cenas da vida de Cristo, dos profetas e dos vários imperadores. Plasticamente, o mosaico bizantino em nada se assemelha aos mosaicos romanos; são confeccionados com técnicas diferentes e seguem convenções que regem inclusive os afrescos. Neles, por exemplo, as pessoas são representadas de frente e verticalizadas para criar certa espiritualidade; a perspectiva e o volume são ignorados e o dourado é demasiadamente utilizado devido à associação com maior bem existente na terra: o ouro.
Na arquitetura, a Igreja de Santa Sofia, em Constantinopla – hoje Istambul – foi um dos maiores triunfos da nova técnica bizantina, lograram colocar uma cúpula sobre uma base quadrada. Construíram-na sobre um tambor cilíndrico que se apoiava em quatro arcos plenos.
Tal método tornou a cúpula extremamente elevada, sugerindo, por associação à abóboda celeste, sentimentos de universalidade e poder absoluto.

As igrejas bizantinas, vistas de fora, não suscitam o entusiasmo das multidões; é no seu interior que encontramos o luxo de sua decoração: brilho de mármores polidos e multicoloridos, o dourado dos mosaicos e os arcos e capitéis rendilhados.

Toda essa atração por decoração, entretanto, afasta o gosto pela forma; conseqüentemente, rara expressão teve a escultura no período bizantino. A outra razão foi a prevenção que os cristãos tinham contra a estatuária que lembrava de imediato o paganismo romano. Tudo que encontramos restringe-se a baixos relevos acoplados à decoração.

A arte bizantina teve seu grande apogeu no século VI durante o reinado do Imperador Justiniano. Porém, logo se sucedeu um período de crise chamado de Iconoclastia. Constituía na destruição de qualquer imagem santa devido a um conflito entre os imperadores e o clero. Resolvida a questão, a arte bizantina teria sua segunda Idade de Ouro, a qual já se realizava concomitantemente com os primórdios de outro importante estilo de arte medieval: o gótico.

Arte Gótica

Escritores e artistas renascentistas empregaram o termo “gótico” para designar as artes da Idade Média. A palavra “gótico” provém de godos, nome de uma tribo bárbara do norte da Europa; assim como era considerado bárbaro o povo que não possuía a cultura grega, tais artes foram denominadas góticas porque também se afastavam das tradições clássicas. Atualmente, embora já consagrada, percebemos que a denominação “gótica” é imprópria para este estilo de arte, visto que ele é estranho á cultura daquele povo bárbaro. O estilo gótico é, antes de tudo, um estilo arquitetônico nascido na França como fruto de uma fé cristã e tem como expressão máxima, a catedral, construída como símbolo da onipotência divina. A catedral gótica, em virtude do fervoroso espírito de fé, elevou-se para o céu como uma oração, atingindo uma altura jamais antes alcançada. Isto se tornou possível graças a uma nova técnica de construção baseada no emprego de arcos ogivais que se intercruzavam repousando sobre as colunas. Com elevada altura a catedral ficava suscetível a desmoronamentos, o que, de fato, ocorreu algumas vezes; então solucionou-se o problema com a utilização de contrafortes e arcobotantes, elementos externos da construção, que ajudavam a distribuir melhor o peso e a força exercida pela abóboda.
Com todo esse sistema, as paredes perderam a sua função de sustentação e acabaram sendo substituídas por enormes vitrais. O vitral é outro elemento caracteristicamente gótico; dava ao ambiente, fulgurante iluminação cromática, o que reforçava ainda mais o clima religioso do ambiente. A ausência de paredes fez desaparecer a pintura mural. Em contrapartida, desenvolveu-se a pintura de cavalete e o retábulo. Para a decoração das catedrais as esculturas foram então demasiadamente utilizadas; cobriam quase que por completo as fachadas e o seu número podia ser ampliado, pois além da decoração, elas proporcionavam também um apoio, dando maior segurança à construção. Eram verticalizadas e se concentravam na representação da Santíssima Trindade, da encarnação de Cristo, da Virgem Maria e do Juízo Final. Também é muito comum encontrarmos nas paredes laterais da porta de entrada da catedral, estátuas de pedras como se fossem guardiões do templo.
A pintura gótica atingiu admirável esplendor nas miniaturas ou iluminuras utilizadas para ilustrar os livros medievais. Tais miniaturas exerceram forte influência na pintura de cavalete e nos retábulos. Estes expressavam, sobretudo, sentimentos religiosos; utilizavam ainda céu dourado, personagens sagrados situados à distância e perspectivas aéreas. Os pintores se enquadravam em uma das duas escolas existentes na época: a florentina e a sienesa. A florentina é realista e de inspiração popular, possui simplicidade nos desenhos e nas cores; a sienesa possui mais elegância e gosto pelos detalhes. Porém, é importante observar que os pintores do período gótico, dentre os quais podemos destacar Giotto (1266 – 1337), Simone Martini (1284 – 1344) e Cimabue (1240 – 1302), já antecedem e anunciam os pintores do Quattro-cento, ou também chamados “pré-renascentistas”.
O Renascimento

A Renascença (ou Renascimento) foi o movimento compreendido entre os séculos XV e XVI que representou uma rejeição ao espírito da Idade Média e uma retomada ao ideal da vida clássica, da Grécia e da Roma antiga.

Foi uma época de grandes transformações em que se fixaram os princípios gerais que passaram a reger boa parte do mundo que hoje conhecemos.

O período do renascimento é caracterizado por uma visão humanística que se apoiava no otimismo, individualismo e naturalismo. Esse naturalismo consistia na glorificação do humano e natural, em oposição ao divino e extraterreno da Idade Média.
O berço da arte renascentista foi a Itália, visto que ela tinha condições propícias para esse desenvolvimento cultural e artístico; possuía um quadro sócio-econômico extremamente rico e o fato da tradição da cultura romana ser muito presente nos monumentos artísticos e na literatura.
O artista do Renascimento era o intérprete de uma mudança de valores: o homem deixa de ser o humilde observador da natureza de Deus e passa a ser a orgulhosa expressão do próprio Deus, seu herdeiro natural da Terra. A natureza não existia para ser contemplada com enlevo e copiada, mas para ser examinada e compreendida; não para ser temida, mas controlada.

O antropocentrismo toma o lugar do até então teocentrismo, e essa mudança de atitude é que nos conduzirá ao âmago do movimento denominado Renascimento.

Os pintores, de um modo geral, procuram reproduzir a realidade, submetida a uma beleza idealista. O espírito clássico, a ordem e as formas simétricas são traços marcantes, assim como o desenvolvimento da perspectiva científica e a elaboração das teorias matemáticas da proporção, levaram a um inconfundível cenário típico dessa época.

Três grandes escolas se destacaram na Itália:

· Florentina;

· Veneziana;

· Romana.

A escola florentina caracteriza-se pelo intelectualismo e pelo predomínio da linha sobre a cor. Já a veneziana notabilizou-se pelo predomínio da cor sobre o desenho ou linha. Os venezianos são luminosos coloristas. A romana realiza o equilíbrio entre a linha dos florentinos e a cor dos venezianos.

Sandro Botticelli, da escola florentina, foi discípulo de Filipo Lippi, que lhe ensinou o desenho, e Antonio Pollaiuolo, que lhe revelou a antiguidade. Dessa escola, no entanto, temos a maior figura da pintura renascentista: Leonardo da Vinci que conseguiu ser tanto artista como cientista. Imaginou máquinas volantes, estudou mecânica, geologia, ótica, hidráulica, entre outras ciências. Compôs um tratado sobre anatomia em que registrou sua descoberta. Tais pesquisas explicam a segurança com que desenhava o esqueleto e a musculatura do homem, do cavalo e de diversos animais. Estudioso também da botânica, muito dos seus quadros revelam as minúcias de muitas plantas. Desenvolve a técnica primorosa do sfumato, procurando banhar todo o quadro de uma neblina suave.
O maior representante da escola veneziana é Ticiano, que domina toda a primeira metade do século XVI.

No limiar do século XVI, acreditava-se firmemente na possibilidade do ser humano se assumir como uma espécie de “super-homem”, bom em tudo, da pintura e poesia à ciência e à guerra. Na Itália, uma tal pessoa era designada por l’uomo universale: o homem universal.

Talvez, justamente por acreditarem tanto no potencial do homem é que podemos destacar alguns notáveis do Renascimento.

Miguel Angelo Buonaroti e Raphael Sanzio pintavam obras consideradas perfeitas, nas quais todas as aspirações de pintores anteriores pareciam ter sido concretizadas.

Esta época ficou conhecida como Alto-Renascimento.

Raphael encontrou o meio ideal de organizar figuras de formas e dimensões diferentes ao longo de uma tela. A sua solução era um triângulo com o vértice para cima. Muitos foram os pintores que utilizaram essa forma composicional.
Miguel Angelo expressa o aspecto dominante de sua personalidade na escultura. Considerado o maior escultor do Renascimento italiano, nas suas pinturas também encontramos o caráter escultórico pelo vigor do desenho e dos volumes, solidez e força das figuras, características absorvidas de seu mestre Masaccio, em seus primeiros ensinamentos. Foi escultor, pintor, arquiteto e poeta: um verdadeiro Homem Universal. Na escultura, “Pietá”, a Virgem com o Cristo morto no colo, atualmente na Basílica de São Pedro, em Roma, é considerada sua obra prima, assim como na pintura, os afrescos da Capela Sistina.

O Renascimento Nórdico

Os séculos XV e XVI foram tempos difíceis para os pintores do Norte da Europa. As novas técnicas dos pintores italianos eram praticamente desconhecidas. Os Alpes, que separavam a Itália do resto da Europa, eram obstáculos de difícil transposição. Muitos pintores, como Albrechet Durer, viajaram pela Itália e trouxeram as novas concepções para a Alemanha. Lentamente, principalmente em função do protestantismo, que abominava as decorações altamente elaboradas das igrejas católicas. Daí a enorme diferença em relação à Itália renascentista.
Os pintores nórdicos, como Jeronymus Bosch, não consideravam a humanidade como a obra mais perfeita de Deus. Possuíam uma grande consciência da miséria humana. Bosch pintou uma versão de pesadelo do Universo. Cinco séculos mais tarde, os surrealistas pintavam o mundo dos sonhos e do inconsciente. O interesse por Bosch foi enorme, pois ele pintava o mundo de uma forma fantástica, como que exorcizando as criaturas monstruosas que viviam na sua imaginação.

Pieter Bruegel também viveu na Holanda, nesta altura, protestante. Por este fato, a aquisição de quadros de natureza religiosa decresceu ao ponto de desaparecer, tendo os pintores que descobrir novas temáticas para as suas obras. Bruegel pintou a vida dos camponeses e o campo onde trabalhavam. Foi um dos primeiros artistas a pintar as várias formas assumidas pela paisagem campestre ao longo dos vários períodos do ano.

Muitos outros tornaram-se retratistas. Era cada vez maior a demanda por retratos pessoais, que representavam a importância do status social.
Arquitetura

Foi o florentino Filipo Brunlleschi quem apresentou, no início do Quattrocento, a nova concepção renascentista na arquitetura. Contudo, não foi na sua época que a arquitetura renascentista atingiu o seu ponto culminante. Foi um pouco mais tarde, na primeira metade do século XVI e em Roma que atingiu sua plenitude – na Alta Renascença.

O arquiteto Bramante criou um tipo original de abóboda para a Igreja Santa Maria das Graças.

Os arquitetos dedicavam-se, sobretudo, à edificação de construções religiosas, das quais a mais ambiciosa é, sem dúvida, a Catedral de São Pedro, em Roma. Foi iniciada por Bramante em 1506, continuada por Miguel Angelo e adornada por Bernini (1598 – 1680).

Na mesma época, desenvolveu-se, fora da Itália, um estilo arquitetônico misto, combinação de renascentista e gótico. Mais tarde, a arquitetura nesses lugares passou a inspirar-se diretamente nas fontes clássicas.

O arco gótico dá lugar ao arco renascentista ou romano (arco pleno). As abóbodas de nervuras são substituídas pela forma de semicírculo, formando um teto liso, onde as pinturas na técnica de afresco eram comumente realizadas. As janelas passam a ser quadradas e normalmente recebiam frontões triangulares ou circulares, além de outros elementos arquitetônicos de inspiração greco-romana.
Na França, surge uma arquitetura renascentista inconfundível, cujos melhores exemplos são as fachadas do Museu do Louvre, do arquiteto Pierre Lescot.

Maneirismo

O momento “perfeito” do Alto Renascimento não durou muito tempo. Vários foram os artista que sentiram o esgotar das formas tradicionais. Queriam descobrir novos problemas, procurar as resoluções, enfim, uma nova forma de ver o mundo;

Uma conseqüência dessa atitude foi o Maneirismo. Esse nome provém da procura de uma maneira expressiva e personalizada de trabalhar, pelos artistas insatisfeitos com os valores da Renascença, e que acreditavam que o mundo não era perfeito e ordenado tal como pretendiam os renascentistas. E assim, alongaram e distorceram o corpo humano, julgando ser esta a forma mais apropriada para retratar a angústia da alma humana. Substituíram as cores frias e claras do Renascimento pelas bruscas e irreais de uma luminosidade dramática. A obra, portanto, torna-se mais individualista e eminentemente intelectualizada, indo ao encontro do gosto e costumes de uma certa classe social. 

Podemos observar características maneiristas nas obras de Parmagianino, com figuras tão alongadas até chegarem à deformação, como “A Madona do Pescoço Longo” e nas de Bronzino; em “Alegoria” realiza uma obra para uma sociedade palaciana, intelectualmente refinada, que adorava enigmas e usava a arte para entretenimento.

Estendendo-se para toda a Europa acentua-se mais em Fontainbleau, França, onde surge a Escola de Fontainbleau. Fundiram-se as experiências dos artistas italianos, franceses e flamencos, em princípio essencialmente ornamentais para em seguida retomarem a temática mitológica.
Barroco

Para a compreensão desse movimento, ou estilo é necessário relacionar alguns acontecimentos determinantes na direção dessa arte.

A Igreja encontrava-se sob forte ataque de reformadores como Lutero, obrigando-a a rever suas atitudes e modificando-se como foi determinado pelo Concílio de Trento. Os sentimentos religiosos foram revitalizados e fundaram-s várias ordens religiosas, entre ele as, a Companhia de Jesus, objetivando dinamizar a fé católica. Essa reação aos reformistas denominou-se Contra Reforma e veio com tanta força de combate que muito influenciou os caminhos das artes, ligando-se ao surgimento do Barroco através da construção de igrejas e mosteiros.

Outros fatores também foram determinantes: o Absolutismo e a Revolução Comercial, resultante do ciclo das navegações, modificando os sistemas econômicos e favorecendo as descobertas de novas terras.

É comum os nomes dos movimentos artísticos, antes do final do século XIX, serem empregados num espírito depreciativo, como no caso da denominação “Barroco”, palavra de origem espanhola que designa um tipo de pérola irregular e de formação defeituosa; também pode ser de origem portuguesa com o mesmo significado. Alguns historiadores, no entanto, acreditam ser proveniente do italiano, barroco, significando um obstáculo na lógica escolástica medieval. Ainda em outro caso, a palavra era empregada a uma idéia enrolada, ou a um processo tortuoso de pensamento. Talvez esse último mais se aproxime do espírito do movimento que repudia os valores ideais de medida, equilíbrio e compostura do Renascimento.
A arte barroca é concebida como um espetáculo para impressionar, com efeitos especiais, luminosidade dramática, teatral. Na pintura é freqüente a colocação de foco de luz direcionada à figura principal, geralmente de cima para baixo, de um dos extremos do cenário composto. Isso induzirá o espectador diretamente para o cerne da ação, principalmente no caso de muitos elementos e figuras. Composicionalmente, a linha oblíqua tomará lugar das “bem comportadas” verticais e horizontais do Renascimento.

Como um todo, a arte barroca está mais associada com os países católicos do que protestantes, uma vez que a Reforma baniu das igrejas protestantes a pintura e escultura. Já a Contra Reforma aumentou a produção de quadros e estátuas da Virgem Maria, dos mártires e santos, particularmente em estado de êxtase ou meditação, objetivando a instrução dos fiéis, mas com o apelo dramático às emoções, induzindo à devoção.

Dessa forma, a arte foi uma estratégia de combate à reforma.
Miguel Angelo Caravaggio (1571 – 1610) foi quem deu início a um estilo completamente novo de pintura religiosa na Itália e colaborou para que Roma fosse o mais importante centro artístico desde o tempo de Miguel Angelo Buonaroti.

Os quadros de Caravaggio eram extremamente realistas e dramáticos, desafiando, dessa forma, os maneiristas. Outro artista, contemporâneo de Caravaggio e também trabalhando em Roma, influenciou o curso da evolução da pintura: Annibale Carraci (1560 – 1609). O jogo de ilusão por ele caracterizado foi desenvolvido e passou a ser típico da arte Barroca.

O ilusionismo estava longe de ser uma invenção do Período Barroco e nem todas as obras barrocas são ilusionistas; mas esse recurso tornou-se o mais comum e convincente do que em qualquer outra época.

A mera ilusão óptica já não satisfazia os artistas barrocos, e a cópia literal da natureza, sem idealização, foi desprezada pelos críticos seiscentistas. Contudo, a representação vivida e convincente da natureza ideal ainda era considerada uma das tarefas primordiais do pintor e escultor.

As pinturas de tetos e cúpulas das igrejas pareciam rasgar SUS limites a fim de possuírem uma visão total do céu, construindo gigantescas estruturas arquitetônicas que se alongassem até o firmamento.

Rembrandt, que nasceu apenas quatro anos antes da morte de Caravaggio, nunca deixou sua Holanda natal. Passou a maior parte de sua vida produtiva em Amsterdam e nunca viu um quadro de Caravaggio. O contato com alguns pintores que haviam estado em Roma é que proporcionou o conhecimento do realismo e do uso da luz de Caravaggio.
Possuía um sentimento religioso pessoal, derivado de sua própria experiência e de um profundo conhecimento da Bíblia. Ler e meditar sobre a Bíblia tomou o lugar da instrução católica pelo padre na Holanda protestante. Enquanto artistas católicos trabalhavam os temas encomendados pelas igrejas, não existia tal demanda das igrejas calvinistas holandesas. As encomendas artísticas dos burgueses, que desfrutavam da riqueza gerada pela nova prosperidade comercial da cidade, eram retratos, paisagens, motivos florais ou coisas do gênero. Havia, porém, um mercado para gravuras sob temas religiosos, e Rembrandt, além de ser um dos maiores pintores do seu século, foi também um grande gravador, se não o maior de todos os tempos. Na técnica de água-forte, na gravura em metal, podemos encontrar muitas obras às quais Rembrandt transpõe toda a sua religiosidade, explorando muito o foco de luz direcionado com muito engenho, apesar da ausência de cor.

Tal como Caravaggio, Rembrandt usou como modelo, para a maioria de suas figuras, as pessoas comuns que conheceu a sua volta.

Peter Paul Rubens, pintor flamenco, portanto católico, visitou a Itália onde passou quase dez anos viajando. Esteve também na Espanha. Sua prodigiosa imaginação e seu completo domínio da técnica de pintura a óleo habilitaram-no a pintar quadros complexos repletos de figuras em ação, envolvidas em ações dramáticas.

Possuía muita afinidade com os ensinamentos dos jesuítas e, assim sendo, realizou obras para a igreja da Companhia d Jesus em Antuérpia.

Van Dyck, também nascido na Antuérpia, viajou para a Itália e aprendeu muitas lições com Rubens. Tornou-se pintor da corte de Carlos I, da Inglaterra. Os padrões de retratismo estabelecidos por Van Dyck continuaram inspirando pintores ingleses de retratos durante mais de dois séculos.
A Holanda se diferenciou da Itália, Flandres, Inglaterra e França pelas diferenças sociais, políticas e religiosas.

Na França, no fim do século XVII, Luís XIV se firmou como o governante mais poderoso da Europa.

A urbanização parisiense assume aspectos de magnificência. O Palácio de Versalhes foi o mais poderoso símbolo da Europa, exaltando o poderio do Rei Sol. A realiza é desmistificada gradualmente durante o século XVIII, dando lugar às tendências democráticas.

Rococó
Nos últimos anos do reinado de Luís XIV, surgiu a necessidade de decorar os pavilhões construídos nos jardins imperiais. O novo estilo firmou-se no reinado de Luís XV seu rebuscamento já delatava a decadência do imponente Barroco.

O estilo rocaille (concha) é conhecido como Pompadour, pela influência que esta dama exerceu sobre o rei. Uma concha pode ser considerada um microcosmo do Rococó pelas características em comum como a curva em S irregular, os picos, a assimetria e o fascínio com o mundo natural e exótico.

Os pintores mais representativos foram Boucher, Watteau e Fragonard. Os quadros rococó diziam apenas respeito às vidas dos ricos, que podiam dar-se ao luxo de passar os dias divertindo-se.

Barroco Brasileiro

Logo após a chegada dos portugueses neste país, deram início as emigrações religiosas, missionários, especialmente jesuítas objetivando desenvolver, nesse novo continente, uma nação católica. A igreja, dividida, precisava se fortalecer aumentando o número de fiéis.

A Contra-Reforma influenciou toda a arte do período colonial. O Barroco brasileiro caracterizou-se como uma arte essencialmente religiosa e pode ser dividida em dois tipos: do litoral, cujos monumentos históricos vão desde São Luís do Maranhão até Cananéia e Iguape, um outro do interior, onde destacamos Minas Gerais. Tanto o litoral como o interior possuem um valiosíssimo patrimônio histórico.

A arquitetura do litoral mantém o estilo do barroco português, especialmente nas igrejas e conventos. No entanto, o domínio holandês, no nordeste, deixou marcas, sobretudo na escultura em madeira, tornando o colonial nordestino muito original. A cidade de Olinda comprova este fato.

No interior (Minas, Goiás e São Paulo), o estilo vai se tornando mais personalizado e definido. Surgem os primeiros artistas nascidos na terra, entre eles, o Aleijadinho, o maior arquiteto e escultor brasileiro, Manuel da Costa Ataíde, a maior expressão da pintura barroca e, na música, José Joaquim Emérico Lobo de Mesquita, o mais importante compositor mineiro de música barroca. Reforçamos ainda todo este potencial artístico com o pintor Francisco Xavier Carneiro e com o escultor Victoriano dos Anjos.
Aleijadinho (Antonio Francisco Lisboa) inovou as fachadas e as torres e utilizavam muito a pedra sabão para os medalhões e frisos, sem, no entanto, deixar de ser nitidamente barroco. Já para o tratamento de suas esculturas, adotou uma expressividade e uma sobriedade tão fortes que o diferenciaram das tendências do estilo.

Neoclassicismo

Neoclassicismo é o nome atribuído à tendência predominante nas artes do fim do século XVIII e início do século XIX. Esse novo estilo expressaria, sobretudo na França, os interesses e a mentalidade da burguesia manufatureira que, num caráter democrático, buscava reagir contra a pompa e o gosto aristocrático da época de Luís XV.

O termo “neoclássico” – novo clássico – tinha sua razão de ser. Em 1738 e 1780 foram realizadas escavações nas ruínas de Pompéia e Herculano, as quais despertaram grande curiosidade pelo passado, pois revelaram aspectos familiares da vida romana. A Roma Republicana tornou-se um ideal de vida ao qual a burguesia daria significado político e social que conduziria à Revolução.

Os artistas procuravam restaurar as artes da antiguidade clássica greco-romana, pois novamente cultivariam o Belo, deveriam orientar-se ou até imitar as obras dos gregos e dos renascentistas; afinal, eles também se inspiraram na Grécia.
Por outro lado, tal imitação só teria eficácia se fosse mediante laborioso aprendizado constituído de cuidadosa aplicação de convenções técnicas e expressivas, verdadeira disciplina intelectual, que seria adotada nas Academias de Arte. Daí o neoclassicismo ser inclusive chamado de Academismo. Foi também por intermédio de uma academia que o Brasil conheceu a arte neoclássica, quando em 1816, chegou aqui a Missão Artística Francesa, a convite de D. João VI.

A arte Neoclássica ou Acadêmica é então definida pela adaptação dos modelos da Antiguidade Clássica, tanto na arquitetura, escultura como na pintura; pouco há para se comentar sobre sua plasticidade.

A arquitetura poderia se resumir na construção de um típico templo grego (Igreja de Madeleine, Paris) ou de arco romano (Arco do Triunfo, Paris) ou simplesmente conter os elementos característicos: colunas, capitéis, frontões, entablamentos (Parlamento de Viena). Algumas construções continuam com a mesma finalidade de outrora; o Arco do Triunfo, por exemplo, foi erguido a mando de Napoleão Bonaparte em 1806 por ocasião da sua vitória em Austerbitz.

No Brasil, podemos encontrar o neoclassicismo na Casa da Moeda, no Rio de Janeiro, ou mesmo, uma adaptação dele, como no Museu Imperial, em Petrópolis.

Na escultura, a figura de destaque foi o veneziano Antônio Canova. Fez ressurgir nas suas obras o escultor grego Praxíteles, a quem não muito admirava. Artista oficial da corte de Napoleão fez uma escultura da irmã do corso, Paulina Bonaparte, e que é considerada sua mais importante obra.

Na pintura, a ausência de originais gregas levou os pintores a se inspirarem na estatuária grega e na pintura de renascentistas italianos, sobretudo Rafael. Os temas eram convencionados e giravam em torno da Mitologia Grega e da História da Grécia e Roma Antigas. Apesar de idealizadas sob sentimentos heróicos, havia na produção pictórica, o predomínio da razão sobre a emoção; conseqüentemente o desenho sobressaía à cor.

Jacque Louis David (1748 – 1825) é considerado chefe da pintura neoclássica e pintor da Revolução; ao expor sua tela “O Juramento dos Horácios”, em 1875, mexeu com os ímpetos revolucionários parisienses, pois retrata um momento da história de Roma, quando três irmãos juram ao pai fidelidade e Roma até a morte. Porém, seu quadro mais importante é, sem dúvida, “Marat Assassinado”. Apesar de a situação não se prestar para um quadro de dignidade e grandeza, David consegue torná-lo heróico, sem desrespeitar os detalhar desse momento histórico e triste para os franceses.
David também foi pintor oficial do império de Napoleão, aliás, podemos perceber que muitas obras neoclássicas estão ligadas à figura desse imperador, o que torna meio paradoxal o fato de a arte neoclássica ter nascido sob cunho democrático e posteriormente, transformar-se em “estilo império”, por estar a serviço do Império de Napoleão Bonaparte.

Outra figura importante da pintura neoclássica ou acadêmica foi Jean Dominique Ingres (1780 – 1867). Sucessor de David, Ingres era um exímio desenhista que considerava a linha como elemento d expressão na pintura. Por esse motivo, foi o que mais resistiu às novas concepções artísticas advindas do romantismo.

Jean Baptisti Debret foi célebre pintor que, embora, francês, é figura importante na História da Arte Brasileira. Aluno de David, Debret veio para o Brasil na Missão Artística Francesa; aqui, pintou cenas da vida carioca, além de desenhos relacionados à escravidão negra que tornaram-se verdadeiros documentos de época. Mas não foram somente os artistas da Missão que se destacaram neste período; de formação acadêmica, o paraibano Pedro Américo de Figueiredo e Melo é a figura que devemos mencionar; retratou objetivamente temas clássicos e históricos, como por exemplo, “Batalha do Avaí”, exposto na presença de D. Pedro II, em 1877.
O século XIX foi tumultuado. Além dos novos ares conseqüentes da Revolução Francesa em 1789, havia também as fortes mudanças sociais e políticas causadas, agora, pela Revolução Industrial.

Mudanças culturais obviamente não deixaram de ocorrer; ao contrário, tornaram a atividade artística complexa devido aos vários movimentos cujas obras eram produzidas de acordo com as diferentes concepções e tendências.

O Romantismo é o primeiro desses movimentos.

Romantismo

Situado entre 1820 e 1850, o romantismo foi em primeira instância um momento de rebeldia, pois caracterizou-se como uma reação ao Neoclassicismo do século XVIII.

Contagiados pela liberdade que pairava na sociedade da época, os românticos libertaram-se também das regras e convenções acadêmicas opondo-se aos neoclássicos principalmente quanto aos princípios valores estéticos. Comecemos pela questão do Belo. Se para os neoclássicos o Belo era idealizado e único, para os românticos ele era particular e relativo, conforme o temperamento de cada um.
Somente por isso podemos perceber que os artistas desse movimento defendiam o individualismo; buscavam a plena afirmação da personalidade do artista numa criação que principiava na valorização da imaginação e do emocionalismo, intensa expressão dos sentimentos. O individualismo era reflexo da própria mentalidade burguesa que também se manifestava no liberalismo econômico e político que se firmava. Já a imaginação não afastou o artista da realidade; ao contrário, era inspirada na mesma. Esta dualidade não é tão contraditória quanto possa parecer. Os temas trabalhados ora giravam em torno de acontecimentos verídicos, ora se inspiravam em obras de grandes escritores. Porém, ao pintá-los, o artista cria a cena do modo como sua imaginação lhe convém.

Ocorre, então, o abandono dos temas mitológicos; despontam temas relacionados com a história nacional, pois os românticos deixavam-se envolver pelas lutas sócio-políticas da época, tornando-se nacionalistas.

A pintura apresenta uma composição diagonal que sugere instabilidade e dinamismo; a preocupação em produzir efeitos de dramaticidade ocasionou o retorno às cores vivas e o forte contraste de luz e sombra.

Dois são os expoentes da pintura romântica: Theodore Géricault (1791 – 1824) e Eugene Delacroix (1798 – 1863); mas entre os precursores devemos destacar Francisco Goya y Lucientes (1746 – 1828), tão turbulento quanto foi sua época, a da ocupação da Espanha por Napoleão Bonaparte. Tal ocupação inspirou-lhe cenas horrorosas, com figuras providas de uma nítida despreocupação; mas a forma linear tão trabalhada pelos acadêmicos já era abandonada. Preocupou-se Goya com as formas dadas pelas massas modeladas pela luz e sombra. Isso é claramente perceptível em sua obra “Execuções do 3 de Maio”. A luz que ilumina as vítimas torna dramático o pavor dos madrilenhos pela iminência da morte vinda do fuzil dos soldados franceses.
Não foi só na pintura que Francisco Goya revelou seu desprezo pela linha; produziu um grande número de gravuras, muitas da quais, numa nova técnica chamada água-tinta que permite não somente traços e linhas, mas também manchas sombreadas. O fato interessante é que a maioria dessas gravuras são visões fantásticas de bruxas e aparições sobrenaturais que mencionam ser acusações contra os poderes da forma aos pesadelos do próprio artista.

Theodore Géricault foi, sem dúvida, o primeiro grande pintor romântico. Ao pintar “A Balsa da Medusa”, revelou-se contra as autoridades do governo, visto que documenta, na tela, o pesadelo vivido pelos náufragos da fragata Medusa que largou do porto por autorização do governo, e afundou devido às péssimas condições em que se encontrava.
Embora tenha ganhado uma medalha pelo quadro no Salão de 1819, Géricault nunca se convenceu de ter sido justo ao dramatismo do tema do naufrágio. Encerrada essa exposição, enviou a tela em excursão pela Inglaterra, tornando-a muito conhecida. Ainda nesse mesmo quadro, Géricault utiliza como modelo dois de seus amigos; um deles, o que se encontra no ápice da pirâmide, é Delacroix.
Delacroix pintou muitas de suas obras inspirando-se em Dante e, principalmente, em Lorde Byron, escritor romântico com o qual compartilhava um profundo interesse pelos acontecimentos contemporâneos que envolviam a angústia da condição humana, física e psicológica.

Um exemplo é a história do imperador Sardanapalo, o último de uma linha de decadentes governantes assírios. Dos versos de “Sardanapalus”, escritos por Lorde Byron, saiu a inspiração para Delacroix pintar “A Morte de Sardanapalo”, obra severamente criticada, no Salão de 1829, pela cor brilhante, pelas pinceladas excessivamente livres e pela falta de acabamento.

Foi também nesse mesmo Salão de 1924 que Delacroix encantou-se com efeito de naturalidade obtida em “A Carroça de Feno” do pintor John Constable, um dos principais representantes da pintura paisagista.

O Romantismo chegou ao Brasil por intermédio do pintor alemão Georg Grimm, professor da Academia de Belas Artes. Mas tivemos grandes artistas essencialmente brasileiros; Vitor Meireles (1932 – 1902) destaca-se como exemplo de espírito lírico ao pintar “Moema”, personagem indígena e lendária do poema “Caramuru” de Santa Rita Durão. Por outro lado, José Ferraz de Almeida Júnior (1850 – 1899) interpreta com profunda poesia as cenas mais humildes da vida caipira do interior paulista.

Pintura Paisagista
No Romantismo, houve um ramo da pintura que mais tirou proveito da liberdade do artista em sua escolha de temas: a pintura de paisagens. Até então, a paisagem participava de obras apenas como cenário, ou ainda, os pintores que ganhavam a vida pintando “vistas” de casas de campo, jardins ou cenários pitorescos, não eram seriamente tidos por artistas.

A pintura de paisagens é um gênero típico da tradição inglesa, pois os primeiros artistas que se propuseram a elevar esse tipo de pintura a uma nova dignidade eram ingleses de liberdade dos franceses.

Preocupações como a interrelação da natureza, com os estados de espírito do homem e seu sentido estético e, o revelar de um sentimento por lugar específico e não pela natureza como um todo, estão muito bem representadas em Joseph Mallord William Turner (1775 – 1851) e John Constable (1776 – 1837).
Turner retratou a natureza tal como a testemunhou; fascinaram-no a força e a fúria dos elementos naturais, ao ponto de, em certa ocasião, pedir para ser amarrado ao mastro de um vapor durante uma tempestade. Queria observá-la e, o mais importante, ter a experiência do terror por ela sujeitado para depois, expressá-lo em “Vapor numa Tempestade de Neve”.
Recebeu contundentes críticas ao efeito de coisas não acabadas de suas telas e, também, por serem todas idênticas. Mas suas pinceladas soltas, bem como a atenção dada à sua própria visão de luz e cor tornaram seus quadros historicamente importantes, na medida em que influenciaria os impressionistas, uma geração mais tarde.

Assim como Turner, Constable também foi um grande paisagista; porém, essa é a única qualidade comum entre ambos. Enquanto Turner preocupava-se em captar os inconstantes do brilho do sol e do tempo, Constable interessou-se em pintar zonas realistas das paisagens campestres. Estudava atentamente todas as formas e todos os aspectos da natureza tornando-se até certo ponto escravo do modelo.

Tudo o que Constable pretendia era ser fiel a sua visão; ia para o campo fazer esboços do natural e depois desenhava-o em seu estúdio.

A tela que encantou Delacroix no Salão de 1824 (“Carroça de Feno”) mostra uma cena rural simples, na qual podemos perceber e aprecias, além da sinceridade de Constable, sua total despretensão em querer chocar as pessoas com inovações audaciosas.

Ainda no Salão de 1824, Constable exerceria influências sobre um grupo de paisagistas que se abrigaria em Barbizon, na orla da floresta de Fontainebleau. Esse grupo, denominado Escola de Barbizon, apesar de seguir o programa de Constable e observar a natureza com novos olhos, também recebia idéias de outro importante paisagista, o francês Jean Baptist Camille Corot (1796 – 1875), também considerado precursor do impressionismo.
Arte Realista

Quando um dos artistas da Escola de Barbizon, François Millet (1814 – 1875), resolveu estender o programa de paisagens do Constable a figuras humanas e cenas do trabalho camponês, enveredou por um caminho que seria trilhado também por Gustave Coubert (1819 – 1877), considerado fundador da escola realista.

Coubert inaugurou o Realismo com sua tela “Enterro em Ornans”, e ao ter uma de suas telas recusadas no Salão de 1885, organizou sua própria exposição em frente à exposição oficial e, intitulou-a “Le Reálisme”.

Mas tudo isso tinha sua razão de ser; o realismo seguiu-se ao fracasso da Revolução Popular de 1848 na França. Revoltado com uma situação política que detestava, Coubert era o defensor de uma ordem social mais justa e fazia da sua pintura uma forma de luta.

Tal como Coubert, Honoré Daumier (1808 – 1879) escolheu engajar-se nessa luta e ridicularizou em seus trabalhos a burguesia e as diferenças sociais. Caricaturista nato chegou a ser preso devido às suas sátiras políticas.

Somente nesses dois artistas, podemos perceber que, nos realistas, a tendência era ater-se aos fatos, à vida cotidiana do povo que é representada com uma crueza sem precedentes. Óbvio, portanto, que para a crítica conservadora da década de 1850, esse estilo era a consagração escandalosa do “feio”, do “deselegante”. Mas os artistas estavam cada vez mais encorajados em expor suas idéias, e a grande ruptura impressionista já estava por acontecer.

Impressionismo

Entre 1860 e 1890, um grupo de jovens artistas intelectuais questionava a arte acadêmica e propuseram o mais revolucionário movimento ocorrido até então. O “Café Guerbois” era conhecido por esses freqüentadores que, mais tarde, tornaram-se conhecidos como sendo os “impressionistas”.

Embora a obra dos impressionistas fosse decorrência da obra dos pintores realistas, a grande diferença estava na despreocupação em transmitir uma mensagem social ou moral. O interesse era retratar fielmente as percepções do mundo natural, exatamente como via.

A preocupação era a luz e seus efeitos, suas constantes variações, as superfícies dos objetos e como passar essas percepções para a pintura. A observação de que a cor local é comporta por mais de uma cor não era nova, mas foi nesse momento que ocorreu o desenvolvimento do estilo característico de pinceladas quebradas e justapostas com cores puras. As teorias de harmonia cromática eram cada vez mais debatidas e estimularam os impressionistas em suas explorações sobre a natureza das experiências visuais. Notaram também que as sombras, como a cor local, são compostas não de um, mas de vários matizes; não são pretas nem escuras. A linha deixa de ser representada pois, para esses artistas, ela era apenas um meio de representar imagens. Deviam pintar com rapidez para captar a luz do momento.
O fascínio dos impressionistas pela luz refletida estendeu-se às variações da luz em diferentes estações do ano. Também, não foram os primeiros a observar esse fenômeno, mas se distinguiram em suas interpretações.

Em 1874 foi realizada a primeira exposição impressionista no estúdio do fotógrafo Nadar, por esse grupo de artistas desconhecidos. Entre eles estavam Claude Monet, Auguste Renoir, Camille Pissarro, Paul Cézzane, Edgar Degas e Alfred Sisley. Perfaziam um total de 30 expositores, cujos nomes, em sua maioria, estão hoje esquecidos. A Exposição levava o nome de “Sociedade Anônima dos Artistas, Pintores, Escultores, Gravuristas, etc...”

Como era de se esperar de uma sociedade sempre resistente ao novo, não foram bem aceitos pelos poucos visitantes. A maneira impressionista esboçada, aparentemente indisciplinada, era uma afronta ao público habituado ao academismo. Era inaceitável que os pintores mudassem a visão coletiva da realidade. O crítico de arte Louis Leroy definiu o quadro de Monet “Impressão Sol Nascente” como sendo impressão e nada mais. O grupo, aderindo ao nome, passou a chamar-se “Impressionistas”.
O termo “impressão” já era usado amplamente pelos próprios pintores da vanguarda quando se referiam a suas obras.

Monet, Renoir e Pissarro preocupavam-se tanto em captar a verdade traduzida na luz do momento que começaram a estudar as novas teorias científicas a luz e da cor. Não se deixavam abater pela crítica e pelo desprezo do público que já os acompanhavam há bastante tempo.

Em 1863 aconteceu o famoso Salão dos Recusados, quando o júri do Salão de Paris não aceitou 3000 dos 5000 quadros submetidos. Para os menos ousados, o Salão era tudo: a refeição equivale à censura pública. O barulho foi tanto que, chegando a notícia ao conhecimento do Imperador Luis Napoleão, este aproveitou a ocasião para simular liberdade, pouco existente nas suas ações políticas. Permitiu que os recusados expusessem suas obras no Palácio da Indústria.

Monet, Pissarro e Cézanne foram uns dos que aceitaram o desafio. O Salon des Refusés (Salão dos Recusados) foi imortalizado por uma obra considerada uma molecagem, uma vergonha: “Déjeuner sur I’herbe” (Almoço na Relva) de Monet: dois jovens fazendo um piquenique numa floresta com duas damas, uma delas inteiramente nua, que ousava olhar para fora da tela, como se estivesse observando o espectador.

Alguns historiadores colocam Monet na liderança do Movimento Impressionista. Ele mesmo jamais teve essa pretensão. Apesar do choque que causou no Salão dos Recusados, Monet foi, por diversas vezes, aceito no Salão e isso o reparava da revolução impressionista que estava ocorrendo.

O fim do século passado foi um período histórico muito rico de inventos que, obviamente, influenciaram na arte. Entre os inventos, a fotografia exerceu uma forte influência no novo movimento.

Antes do desenvolvimento dos obturadores de alta velocidade, uma fotografia era o resultado de demorada exposição. Se o indivíduo se mexia, era registrado de modo “tremido” ou “enevoado”, como no trabalho de Monet, o “Boulevard des Capucines”, de 1873, inspirado nos experimentos de fotografar grandes grupos de pessoas a certa distância.
É comum encontrarmos figuras em posturas e gestos informais como se tivessem sido imobilizados em plena ação. A sensação de captar o relance de uma cena é facilmente encontrada nas obras de Degas nas corridas de cavalo e bailarinas.

A composição também é feita como se fosse selecionado, de modo mecânico, o que cabe no visor da máquina. Se fosse necessário “cortar” uma figura, isso não era problema para os impressionistas. Um bom exemplo está na obra de Degas “O Ensaio” de 1877. Uma bailarina desce a escada, mas não a tempo de aparecer por inteiro na composição. Apenas seus pés aparecem. Isso, até então, só aconteceu no impressionismo. Antes, os elementos composicionais de um quadro eram cuidadosa e comportadamente estudados.
No Brasil, o único pintor a fugir do academismo e divulgar os princípios impressionistas foi Eliseu Visconti.

Considerado o pioneiro do modernismo no Brasil, estudou na Escola Nacional de Belas Artes de Paris, desenvolvendo uma técnica segura, trazendo as novas propostas para os artistas brasileiros.

Neo-Impressionismo

Quando Monet passou a pintar sistematicamente a mesma igreja para mostrar as modificações trazidas pela luz incidindo sobre um objeto, tem início juma renovação dentro do impressionismo (ver).

O Neo-Impressionismo, termo cunhado por Felix Féneon, é uma reação ao empirismo e à improvisação impressionista, a tudo o que é ocasional ou passageiro. Os neo-impressionistas pesquisaram a cor retínica e o espaço ótico a partir das leis da fisiologia da visão; tal como formuladas por Chevreuil. A cor é levada à tela em pequenos toques (pontos), dividida em tom e subtom, daí se falar em Pontilhismo e Divisionismo. O pintor neo-impressionista volta ao ateliê trabalha de modo sistemático e racional.
Artistas mais destacados: Seurat, Signac e Corss. No Brasil: Visconti e Belmiro de Almeida.

Pós-Impressionismo

Cézanne não foi o único que sentiu havia na verdade do que apenas aquilo que a vista enxergava. De modo diferente, também Seurat, Paul Gauguin, Cézanne e Van Gogh sentiram que queriam pintar algo de mais permanente do que impressões.

O pós-impressionismo abrangeu o período que vai da última exposição impressionista, em 1886, até o nascimento do cubismo, originando da obra de Cézanne. Deu origem também aos outros primeiros movimentos do século XX: o fauvismo e o expressionismo.
Seurat estudou ainda com mais atenção as teorias científicas sobre a cor. Passou da pincelada solta aos pontos de cor pura. A técnica de pequenos pontos, de Seurat, foi designada por “pontilhismo”.

Gauguin sentiu necessidade de abandonar o ambiente cosmopolita da cidade em busca de um tipo de vida mais primitivo. Partiu para a ilha do Taiti. Desenvolveu um estilo caracterizado por áreas planas de cor brilhante e pura com visível influência da arte japonesa e primitiva.

Esse período de sua vida foi o que se tornou mais conhecido. A temática era a vida simples das pessoas não contaminadas pela civilização ocidental.

Cézanne possuía pontos de vista sobre a pintura totalmente diferentes dos impressionistas. Deixou de aceitar qualquer método tradicional de pintura e isso acarretou nas recusas de seus trabalhos no Salão. Não lhe bastava pintar a natureza, buscava retomar o desenho harmonioso equilibrado, fazendo uso das descobertas dos mestres impressionistas.
Os seus objetivos claros sobre uma obra de arte traçaram as novas tendências e tornou-se o “pai da Arte Moderna”.

Notamos em seus trabalhos a preocupação constante em captar e transmitir a forma pura dos objetos, resultando em solidez profundidade. As formas passam a geometrizar-se. Acreditava ser a geometria a essência dos elementos.

Van Gogh entrou no mundo do Impressionismo em 1886, aos 36 anos de idade. Até então só conhecia pintores holandeses e alguns paisagistas franceses entre eles Millet, que muito admirava.

Enriquecendo-se com o contato mantido com os impressionistas, foi tomando características próprias que o diferenciou do grupo. Descobriu, nessa ocasião, a arte japonesa.

As pinceladas, que se assemelham a uma multidão de vírgulas, são características de Van Gogh e não eram usadas apenas para dispersar a cor; comunicavam emoção e seu estado mental. Não se preocupava em representar corretamente, mas sim expressar o que sentia. Em função disso, explorou a distorção.

Numa das cartas de Van Gogh, quando em Arles, a seu irmão Théo, comenta que “as emoções são, por vezes, tão fortes que trabalho sem ter consciência de estar trabalhando”.
Tendo passado por diversos colapsos emocionais e diversas internações em Arles, St. Rémy e Auvers, Van Gogh, na tarde de domingo de 27 de julho de 1890 caminhou para um campo de trigo e deu um tiro no peito que não atingiu o caração. Morreu na terça-feira seguinte, nos braços de seu único mecena, o irmão Théo.

Cézanne, Gauguin e Van Gogh, cada qual a seu modo, abriram os caminhos para a pintura ocidental no século XX. Cézanne levou ao Cubismo, Van Gogh ao Expressionismo e Gauguin ao Fauvismo.

Fauvismo

Cinco artistas, André Derain, Maurice Vlaminck, George Rouault, Albert Marquet e Henri Matisse, todos alunos de Gustave Moreau, uniram-se para formar um grupo denominado “Fauves”. Esse nome foi dado por um crítico e significava feras, qualificando o tipo de pintura extremamente agressiva, com cores puras e brilhantes.

Os artistas mencionados faziam parte do grupo dos simbolistas que retomaram o passado numa tentativa de fuga da sociedade industrial. Os fauves, antagonicamente, queriam uma arte moderna para um novo tempo.

Matisse muito se influenciou pela arte japonesa e pós-impressionista. Admirou especialmente Gauguin e sua capacidade colorística que inspirou sua arte. Tendia para a simplificação decorativa e exerceu grande influência de design, muito em voga naquele momento (Art Deco).

A simplificação dos elementos chegam ao ponto de não haver mais regras onde a perspectiva não obedece leis nem a anatomia ou composição. Especialmente a cor era livre e pura para ser expressada como era sentida pelo artista.

Cubismo

No começo do século, exposições de Van Gogh, Gauguin e Cézanne foram realizadas e exerceram enorme impacto nos artistas jovens que procuravam novas idéias. Interessaram-se pela arte primitiva africana e pinturas rupestres em função da força e aparente simplicidade dos objetos primitivos. Foi nesse clima de busca que Picasso pintou, em 1907 o “Les Demoiselles d’Avignon” (As Senhoritas de Avinhão), primeira obra considerada Cubista.
O Cubismo foi um dos mais importantes movimentos da arte moderna. Seus artistas fundamentaram-se na pesquisa de Cézanne em que todos os elementos derivavam de formas puras, ou seja, formas geométricas. O objetivo era construir e não copiar algo.

O conceito clássico de perspectiva cai completamente, aproximando-se dessa forma da pintura primitiva.

Picasso e Braque, os grandes representantes do Cubismo, trabalharam juntos e em três fases. A primeira foi de 1907 a 1909, quando ainda estavam muito influenciados por Cézanne.

O Cubismo Analítico abrangeu os anos de 1909 a 1911. O tema não era importante. Geralmente eram escolhidos motivos familiares que, destruídos e fragmentados, eram reconstituídos geometricamente, como cubos. A reconstituição era feita sem preocupação em adequar os “encaixes”. Assim sendo, podemos ver parte de um objeto visto de frente e outra, de lado, de perfil. Os tons eram monocromáticos.

O Cubismo Sintético, de 1911 a 1916, inclui colagens de jornais, seios, letras, etc... Juan Gris, espanhol como Picasso, tornou-se o teórico do Cubismo Sintético.

Expressionismo

O expressionismo era a oposição ao apenas pictórico. A arte devia ser carregada de emoção. O tema devia ser interpretado pelo artista e a deformação iniciada por Van Gogh foi um recurso muito usado. A cor passou a expressar sentimentos.

O fato dos expressionistas mudarem a aparência das coisas incomodava o público. Mas, agressor era o fato de mudarem enfeiando. Dessa forma atingiram o objetivo de chocarem o público e de se rebelarem contra a burguesia, manifestando seus descontentamentos com o próprio homem.
O expressionismo desenvolveu-se mais fortemente na Alemanha.

A situação político-econômica da Europa no começo do século era bastante turbulenta, cheia de conflitos territoriais, culminando na Primeira Guerra Mundial. É evidente que esse clima de insegurança e ansiedade era refletido na arte.

Os sentimentos da insatisfação sempre existiram no homem, se bem que oriundos de problemas diferentes, e tais sentimentos sempre foram representados pelos artistas em suas épocas. A diferença é que esse tipo de manifestação foi organizado.

Edvard Munch (1863 – 1944) foi um dos primeiros a explorar a herança de Van Gogh, pintando as angústias, os medos, as incertezas do homem.

O expressionismo pode ser dividido em duas fases: de 1885 a 1900, com Munch e Ensor, e de 1905 a 1913, possuindo, esse segundo período, dois grupos: Der Blaue Reiter (Cavaleiro Azul) e Die Brücke (A ponte).

Os artistas eram provenientes da Escola de Arquitetura de Dresden e alguns se destacaram com Kirchner, Heckel e Schmdt-Rottluff.

Pretendiam ser o ponto de referência para as novas tendências revolucionárias. “Nosso movimento pretende ser uma ponte entre o visível e o invisível” disse Kirchner, exemplificando o que pretendiam.

O Der Blaue Reiter foi de menor duração, interrompido pela Primeira Guerra. Mas isso não impediu que se disseminasse para o resto do mundo. No México, por exemplo, podemos mencionar três grandes representantes: Rivera, Orozco e Siqueiros.

O expressionismo não se limitou nas Artes Plásticas. Abrangeu a literatura, o teatro, a poesia, a arquitetura e o cinema.

Uma das grandes características do teatro expressionista é que freqüentemente existe um personagem 
 “real” para diversos imaginários ou das lembranças do personagem. Procura-se representar a verdade interior e não aparente. O cenário não devia interferir e por isso não possuía muitos elementos. Os efeitos de iluminação passam a ser importantíssimos para explorar o efeito expressivo. A música expressionista existiu muito m função do teatro e do cinema.
Mas se o que importava não era mais a imitação da natureza e sim a expressão dos sentimentos por meio das cores e formas, não poderia a arte de desprender do figurativo explorando apenas os efeitos possíveis das cores e das formas?
Neo-Expressionismo

As novas tendências informais e figurativas surgidas no início desta década, com toda sua carga de violência e emoção, de humor e sujeira (Bad Painting), de temas políticos, mitológicas, simbólicos e desbragada fantasia são uma reação ao intelectualismo da Arte Conceitual (ver) e à assepsia da Minimal Art (ver), com seus sistemas, sua lógica e seu rigor purista. A nova pintura, definida como não-autoritária, desenvolveu-se simultaneamente na Itália, Alemanha e Estados Unidos.
O Neo-Expressionismo (Neue Wilden / Novos Selvagens) alemão pode ser dividido em dois grupos principais. O de Berlim, denominado Veementes Berlinenses é mais coeso e radical, e reúne Hödicke, Salomé, Fetting, Middendorf e Zimmer. O que atua no eixo Colônia-Dusseldorf, chamado Liberdade Muhleim, é integrado por Baselitz, A.R. Penck, Lüpertz, Anselm Keifer, Per Kirkeb e Sigmar Polke. Muitos dos novos selvagens vieram do Leste, como Immendorf e Penk, mas manifestaram como marca de seu trabalho a raiz expressionista, além de uma nítida preocupação política. Artistas mais destacados no Brasil: Paulo Monteiro, Daniel Senise e Jorge Guinle.
Abstracionismo

Em 1910, Wassily Kandinsky, indo ao seu estúdio, observou que um quadro havia sido colocado de cabeça para baixo. Livre de qualquer representação observou apenas seu colorido e ritmo composicional. Neste momento estava s libertando do figurativo. Rompeu-se a ligação com a realidade.
Kandinsky expôs suas teorias no livro “Espiritual na Arte”. Colocou a necessidade do artista se desprender não somente do reconhecível, mas também de escolas, tendências e tudo o que pudesse ser forma de aprisionamento criativo. O artista, a seu ver, deve estar atento para a vida e necessidade interior. A obra d arte deve falar à alma.

Nesse momento, fazia-se necessária a espiritualidade, e os artistas e os místicos tentavam derrubar as idéias céticas de filósofos como Nietzsche que acreditava que a espiritualidade estava morta.

O abstracionalismo foi uma necessidade daquele momento histórico como fuga da realidade.

Kandinsky, assim como Paul Kle, participavam ativamente do grupo expressionista Der Blaue Reiter (o Cavaleiro Azul). Quando Kandinsky voltou para a Rússia, em 1914, conheceu Mikhail Larionov e Natália Gontcharova, artistas do movimento chamado Raionismo, também abstrato, mas influenciado pelo cubismo e futurismo, diferente do abstrato de Kandinsky, proveniente do exprssionismo.

Do Raionismo surgiu uma outra abstração, iniciada em 1913 por Kazimir Malevitch, Antonine Pevsner, Vladimir Tatlin e naum Gabo: o suprematismo. A preocupação agora era com as formas e cores completamente dissociadas de sentimentos. Acreditavam que somente assim iriam suscitar estados puros de consciência ou inconsciência; o importante era não haver interferência de pensamentos concretos. As formas geométricas eram as que mais se aproximavam dos objetivos dos suprematistas. Malevitch, por não querer nenhuma interferência emocional em sua obra, teve que retirar até a cor. Realizou um quadrado branco sobre papel branco.
O Construtivismo nasceu da idéia de três artistas escultores: Pevsner, Gabo e Tatlin, que passaram a construir esculturas com peças separadas e por isso a denominação do movimento.

Mondrian, artista holandês extremamente místico, juntamente com Theo Voam Doesberg, de mesma nacionalidade, fundou o movimento De Stijil, (O Estilo) mais tarde chamado de Noeplasticismo. A idéia era chegar à essência das coisas e isso só se consegue se simplificarmos a representação ao máximo, com linhas apenas verticais e horizontais e cores puras.

A arte abstrata, para muitos artistas, não passou de uma experiência em que procuraram saber até que ponto a pintura interagir com o espectador como a música a um ouvinte. Mas muitos outros acreditaram na relevância do abstrato, pois o mundo que vemos é apenas uma representação de formas externas e superficiais: apenas o invólucro.

Futurismo

O futurismo surgiu na Itália por mérito de Filippo T. Marinetti que lançou, em 1909, no Le Fígaro, jornal parisiense, o Manifesto da Poesia Futurista. Logo em seguida, em 1910, três pintores italianos, Carlo Carra, Umberto Boccioni e Luigui Russalo, encontraram Marinetti em Milão e depois de terem discutido longamente a situação em que se encontrava a arte italiana, decidiram dirigir-se aos artistas jovens publicando o Manifesto dos Pintores Futuristas

A teoria futurista consistia em rejeitar todo o tradicionalismo cultural vigente na época; pretendia romper totalmente com as formas esclerosadas da tradição e anunciar o advento de concepções mais de acordo com a era das máquinas, da velocidade e das grandes multidões agitadas pelo trabalho, o prazer e a revolta.

Os futuristas nutriam uma admiração fervorosa pela vida moderna e colocaram como tema dominante em suas turbulentas pregações um verdadeiro ódio ao passado. Nessa época, a idéia de futuro como algo exultante e glorioso era muito forte e a inspiração vinham da cidade industrial e do novo mito da velocidade.

Por isso, a pintura futurista, que representava no início uma reação à estática do cubismo, é caracterizada por uma estrutura extremamente dinâmica que despreza as qualidades existentes à representação do realismo visual, tais como, sensação de volume, peso e formas de objetos e seres. Um quadro futurista parece estar em constante mutação, não nos permitindo uma observação descontraída e relaxada.

O futurismo constituiu-se numa das etapas mais fecundas na evolução da pintura contemporânea, pois intuiu eficazmente novas idéias de simultaneidade e de espaço; ele reuniu visualmente num quadro coisas que acontecem simultaneamente no tempo; em outras palavras representava o movimento.
Umberto Boccioni foi o maior representante artístico do futurismo, quer como pintor ou como escultor. Sua escultura “Formas Únicas de Continuidade no Espaço” mostra de maneira vigorosa o dinamismo da figura humana: parece corporificar o movimento em forma tridimensional, em luz até em som.

Mas foi Marchel Duchamp que pintou o mais conhecido quadro futurista intitulado “Nu Descendo a Escada”. O tratamento dado à figura é cubista, mas a preocupação com o movimento é essencialmente futurista. Duchamp causou enorme escândalo ao expô-lo em Nova Iorque em 1913. As pessoas já estavam acostumadas a ver guitarras e fruteiras “distorcidas”, mas tratar a figura humana como uma máquina em movimento, além de ser insultuoso, parece ter perturbado suas idéias relativas tanto à pintura quanto ao ser humano. E o futurismo testemunhou exatamente isso: a crise que a cultura européia atravessou, no princípio do século, em busca d uma expressão mais autêntica do homem contemporâneo.
Dadaísmo

O Dada foi um movimento internacional que se desenvolveu de 1915 a 1922. Foi fundado pelo pintor Hans Arp, o poeta Tristan Tzara e outros escritores que reagiram negativamente a Primeira Guerra Mundial. Igualmente os futuristas, os dadaístas queriam destruir o passado, mas enquanto os futuristas glorificavam a vida moderna, os dadaístas acreditavam que uma sociedade que podia produzir algo tão horrendo como a Primeira Guerra Mundial, era uma sociedade maligna que estava social e moralmente falida.
Os dadaístas almejavam a destruição da filosofia e da cultura dessa sociedade maligna e para tal deixavam-se apoderar de um verdadeiro delírio do absurdo, lançando-se numa espécie de raiva iconoclasta e blasfema até então nunca visto. Adoravam correr o risco das aventuras, pois, mais que a obra, o que interessava era o gesto e que este gesto fosse sempre uma provocação contra o sentido comum, a moral, as regras estabelecidas e a lei.

Por esse motivo, tudo que se refere ao Dada é, no mínimo, bizarro, a começar pelo próprio nome, escolhido a esmo no dicionário e que na linguagem infantil significa “caminho de pau”.

A arte não escapou desse frenesi rebelde. Afirmaram os dadaístas em seu manifesto: “a arte está morta”. Mas é óbvio que se referiam à arte feita nos velhos moldes. Marcel Duchamp, por exemplo, ao pintar bigodes e cavanhaque numa reprodução exata da “Gioconda” de Leonardo Da Vinci, pretendeu ridicularizar a veneração passiva e conformista que lhe tributa a opinião geral. Muito genioso, Duchamp, foi ainda mais além; ao invés de expor quadros, apresentava ready-mades. E o que era um ready-made? Era qualquer objeto que, isolado de seu contexto habitual, transformar-se-ia, pela simples assinatura de Duchamp, numa peça de arte. Expôs um simples porta garrafas, uma roda de bicicleta e por ocasião do Salão dos Artistas Independentes de Nova Iorque, em 1915, apresentou um urinol de louça intitulado “Fonte”.
Com os ready-mades, Duchamp queria dar valor às coisas que normalmente não se dá valor algum, e algo altamente valorizado, tal como a “Mona Lisa”, deveria ser apresentado como um não valor. Em ambos os casos não se tratava de expor “trabalhos artísticos”, mas obrigar a refletir sobre a própria essência da arte.
O Dada era uma tentativa exasperada d soldar a ruptura entre a arte e a vida; conseguiu certamente provocar escândalos, mas no aspecto positivo, fez as pessoas olharem para imagens de um modo diferente. A pintura e objetos dadá forçam o observador a questionar a realidade e a reconhecer o papel do acaso e da imaginação.

Mas, o Dada foi a arte do seu tempo, um protesto contra a loucura da Primeira Guerra Mundial; não poderia, portanto, uma vez acabada a guerra e retomada a normalidade da vida, ter futuro. Os artistas, então, estabeleceram contato com André Breton, porta voz de outro movimento que seria abraçado pelos dadaístas, por volta de 1922: o Surrealismo.

Surrealismo

Segundo Adriano Colangelo: “o surrealismo é um estado de alma que periodicamente e em momentos históricos específicos aparece na história da arte” (Mil Anos de Arte, pág. 102 – 1978). Ele defende sua idéia baseado na existência de artistas como Jeronymus Bosch, Pieter Brueghel, Gruseppe Arcimaldi que, muito anteriormente ao movimento surrealista, já cercavam mundos e imagens fantásticas.

Mas surrealismo, como movimento pregador do automatismo psíquico, originou-se por volta de 1924, em conseqüência de teorias psicanalíticas de Sigmund Freud. Seu fundador, o poeta André Breton (1896 – 1966) definiu-o, em seu primeiro manifesto: “Surrealismo é automatismo psíquico puro, mediante o qual nos propomos expressar tanto verbalmente como por escrito ou de outras formas, o funcionamento real do pensamento. Ditado do pensamento na ausência de qualquer controle exercido pela razão para além de toda preocupação estética e moral”. Por sua definição, podemos perceber que o surrealismo era uma espécie de filosofia do absurdo que enfoca assuntos constituídos de elementos estranhos que são extraídos do subconsciente e do mundo dos sonhos. Não era, portanto, um movimento pictórico que estipula regras formais de medidas estéticas às quais os artistas têm que ater-se; sua expressão é imitativa e ajustada aos cânones acadêmicos.
O pintor surrealista procura, então, “representar” as manifestações subconscientes e um mundo destituído de razão e lógica que adquire aspectos oníricos e simbólicos, extremamente pessoais. Isso significa que demonstram os recantos secretos de suas mentes e, como não existem duas mentes iguais, não teremos quadros surrealistas com simbologia semelhantes.

Ao mesmo tempo torna-se difícil determinar qual dentre os artistas surrealistas seja mais significante. Max Ernest (1891 – 1976), por exemplo, parecia ser um surrealista por temperamento. Pintou freqüentemente florestas densas e sinistras sobre as quais o sol brilha, mas sem penetrá-las.

Já a arte de Giorgio de Chirico (1888) apresenta elementos mutilados da arquitetura e escultura clássica, largas perspectivas e sombras que deixam ver o passo do tempo.

Salvador Dali (1904 – 1989) possui uma linguagem de extraordinário rigor clássico e um mundo interior onde se misturam figuras humanas se abrindo em gavetas, águas flutuantes, relógios que se derretem e outras figuras que, por serem detalhadas com muita precisão, nos dão a sensação obcecante que deve existir algum nexo na sua aparente loucura.

Ernest, De Chirico, Dali e mais Rene Madritte, Paul Delvaux, Max Chagall, são considerados surrealistas figurativos, pois se expressam por figuras que, apesar de absurdas, podem ser perfeitamente reconhecidas.

Já Juan Miró, Yves Tanguy e Hans Arp são,  por vezes, considerados como representantes do surrealismo abstrato, que também pode confundir-se com o próprio abstracionismo informal. Independente de ser abstrato ou figurativo, o importante é que o surrealismo foi um dos mais fecundos movimentos artísticos modernos, pois abriu à pintura o mundo misterioso, simbólico e poético do subconsciente e destruiu muitas servidões e convencionalismos que ainda escravizavam o artista à realidade e à razão.

Pop–Art

Originária em Londres, devido ao interesse de alguns artistas por filmes e revistas americanas que apareceram então na Inglaterra, a Por-Art consistiu numa reação ao Expressionismo Abstrato que, nos fins da década de 50, já estava começando a ser caracterizado por um academicismo abstrato. A preocupação em defender a intuição na arte não permitiu que esses expressionistas observassem as mudanças que se verificavam a sua volta.

O mundo assumira um colorido esfuziante a partir de posters, anúncios repetitivos, sinais de trânsito, embalagens de alimentos, história em quadrinhos, sinais luminosos, televisão, filmes e fotografias de estrelas de cinema. Era a consolidação da sociedade de consumo, ambiente propício para a cultura de massa, pois a sensibilidade humana parece uniformizada e automatizada pelo poder avassalador da publicidade comercial. Em outras palavras, não há como resistir aos poderes de persuasão da propaganda cientificamente elaborada. O artista pop, intérprete da realidade urbana, capta essas novas condições existenciais, sob alguns aspectos negativos e atribui-lhe significados simbólicos intencionando acentuar a banalidade e a vulgaridade inerentes à produção estandardizada, alma da cultura de massa.
Apesar de sua origem inglesa, foi na América que a Pop-Art se revestiu de um caráter mais espetacular.

Robert Rauschengerg colou num quadro garrafas de Coca-Cola acrescentando também formas coloridas abstratas; Andy Warhol, considerado o maior expoente da Pop, alinhou sucessivos e numerosos retratos de Marilyn Monroe sugerindo, muito provavelmente, a padronização da personalidade da conhecida estrela de Hollywood. Essas suas repetições e transformações através da cor, não somente de Marilyn, mas também da lata de sopa Campbell, do Bombril, do rosto de Jackie Kennedy, nada mais fazem do que analisar friamente o mecanismo de desumanização que praticam os modernos meios de comunicação de massas.
Embora a Pop-Art seja um fenômeno ligado ao “fenômeno norte-americano”, ela se relaciona com vários artistas europeus. Sua culminância deu-se de 1960 a 1970 e a sua consagração, em 1964, quando Rauschenberg conquistou o Grande Prêmio de Pintura na Bienal de Veneza.

Op-Art

O termo “Op-Art” é uma abreviação de Optical Art, tendência da arte moderna que data de 1950. Nela, manifesta-se uma enérgica vontade de romper as barreiras entre a arte e a tecnologia. Os artistas da Optical Art se utilizavam de materiais produzidos pela indústria moderna tais como plásticos, pinturas acrílicas luminosas, iluminação elétrica, motores e aparelhos eletrônicos. Também podemos perceber que a Op-Art estabeleceu relações com diversos ramos da ciência como a ótica, a psicofisiologia e a cibernética, além de apresentar uma convergência de interesses com o mundo do desenho industrial.

O que torna a Op-Art peculiar às demais abstrações geométricas é que ela trouxe à abstração um elemento de entretenimento ou passatempo, apelando para a ação e criatividade do espectador, estimulando-o com surpresas óticas e solicitando o fator lúdico humano, como um convite ao jogo. O fator lúdico sempre existe na Op-Art, mesmo quando não haja um apelo explícito ao espectador. Mas, afinal, sobre o que estamos falando? Trata-se de uma obra de arte desde a relação da imagem com o seu fundo gera sensação de movimento. Essas obras não possuem um significado óbvio e parecem apenas destinadas a provocar a ilusão visual.
Victor Vasarely (1908) é considerado por muitos como o principal representante da Optical Art. As cores planas no interior de quadrados, elipses ou losangos de seus quadros causam surpreendentes efeitos visuais aos olhos que contemplam.

O israelense Yaacov Agam, com uma superfície ondulada como persiana nos quadros, obriga o observador a se deslocar diante deles para descobrir sucessivamente seus diferentes temas geométricos, e a inglesa Bridgit Riley (1931) faz linhas paralelas em branco e preto que causam autênticos “espasmos” óticos no espectador.

No recente mundo industrial e técnico, a op-art proclamou revolta e nem pregou a nostalgia. A obra op não é mais reflexão sobre a vida, mas uma ação sobre a vida. Transmitindo sentimentos objetivos de alegria, de otimismo, de serenidade, a plástica cinética se dirige à comunidade e se integra no seu ambiente.

Modernismo no Brasil

Conhecemos no Impressionismo a figura de Eliseu Visconti, considerado o pioneiro do modernismo no Brasil. Mas foi o impacto da Semana da Arte Moderna de 1922 em São Paulo que fez surgir, no Brasil, a arte moderna propriamente dita.

A Semana de 22 foi uma conseqüência direta do nacionalismo emergente da Primeira Grande Guerra e teve como catalisador o euforismo dos jovens intelectuais brasileiros que estavam contagiados de entusiasmo com as festas de Centenário da Independência do Brasil.

O movimento foi mais literário do que plástico, mas no que se refere à revolução artística, a pintura detém o destaque. É certo que alguns eventos ajudaram a preparar a Semana. Em 1913, Lasar Segall, pintor lituano, realiza a primeira exposição de quadros pintados no estilo expressionista; essa era também a primeira exposição de arte moderna realizada no Brasil. Em 1917, a pintora Anita Malfati promoveu uma exposição que se transformou em marco pioneiro no processo de renovação das artes plásticas brasileiras, pois provocou de um lado reações violentas do meio e da crítica, e de outro, o surgimento de novos talentos. Ao receber críticas tão severas, Anita conquistou o apoio de artistas como Oswald de Andrade, Mario de Andrade, Di Cavalcanti e Guilherme de Almeida.
Em fins de 1921 o clima estava tenso; pregava-se um nacionalismo e atacava-se o academismo; o pensamento voltava-s para um clima futurista, mas havia plástica futurista. A polêmica existente em nível de jornais deveria abranger um campo mais amplo; era necessário algo que chorasse a indiferença da burguesia pela cultura e acabasse de vez com a mumificação acadêmica. Então surgiu a idéia da Semana de Arte Moderna. Através dela o país tomou conhecimento de novas perspectivas abertas à arte.

A história da pintura moderna brasileira é assim, dividida em gerações. De 1922 a 1930 as tentativas se ocupam da descoberta assimilação da produção européia ao mesmo tempo em que procura descobrir o Brasil e abandonar a academia. De 1930 a 1950, foram surgindo grupos e movimentos vinculados ao modernismo de 22. Nessa geração encontra-se Portinari, Pancetti, Volpi, Guignard, Djanira, Segall, Tarsila do Amaral, Antonio Gomide, Regina Graz, Aldo Bonadei e muitos outros.

Na 3ª geração Milton Dacosta, Ivan Serpa, Iberê Camargo, Carlos Scliar, etc... – 1950 para cá – todas as principais tendências européias, às vezes, rebatizadas ou alteradas, contaram com representantes entre nós; graças, sobretudo, à Bienal Internacional de São Paulo, iniciada em 1951.
Em fevereiro de 1953, Petrópolis era palco da Primeira Exposição Nacional de Arte Abstrata, da qual participaram artistas de diversas idades, tendências e estilos. Entre eles, estavam Fayga Ostrower, Ivan Serpa, Arvão Palatnik, Lygia Clark, Lygia Pape e Décio Vieira. Predominava o abstracionismo geométrico, mas já se percebiam os sinais da futura tendência concreta.

Já existiam dois grandes grupos que “contestavam as variedades do naturalismo” – o Grupo Ruptura, em São Paulo e o Grupo Frente, no Rio de Janeiro. Em 1956 realizou-se no Museu de Arte Moderna a I Exposição de Arte Concreta, reunindo artistas paulistas e cariocas. Porém divergências começaram a surgir e ocasionou o rompimento de Ferreira Gullar com os demais artistas. Ferreira Gullar encabeçou o aparecimento do Neoconcretismo, cuja I Exposição aconteceu no Museu de Arte do Rio de Janeiro, em 1959.
Tanto o concretismo como o neoconcretismo esgotaram-se em poucos anos; logo o informalismo se impôs como tendência dominante nas figuras de Manabu Mabe, Tomie Ohtake, Tikashi Fukushima, Felicia Leiner, Wega Nery e outros.

Alguns valores da jovem geração têm ousado muito mais e com isso distanciam-se das figuras e abstrações buscando o incomum. Fazem uso de materiais inusitados como borracha, gás neon, plásticos, sobras industriais, etc., em trabalhos cuja composição livre escapa aos “ismos” da arte moderna.

Existe uma grande variedade de tendências e artistas em plena utilidade criativa. Podemos citar as experiências hiper-realistas de Carlos Vergara, o neo-dadaísmo de Nelson Leirner, a figuração pop de Rubens Gerchman e Cláudio Tozzi, as incursões pelo fantástico de Antônio Peticov, a paisagem geométrica de Aldair Mendes de Souza, a vídeo-arte, a arte postal, os grafiteiros.

Todos têm seu espaço representativo no contexto artístico do Brasil; prender-se em citações e especificações seria, no mínimo, cometer injustiças.
O Pós-Moderno

Não podemos concluir nossa apostila sem uma pequena referência a algumas das principais tendências que compõem a arte pós-moderna:

· Hiper-realismo: é uma corrente norte-americana que começou a manifestar-se em 1966 por ocasião da exposição “A imagem Fotográfica” do Guggnhein Museum de Nova Iorque. Não há no hiper-realismo uma imagem subjetiva da realidade, mas imagens Coll (frias) que enfatizam o caráter aborrecido e monótono das cidades norte-americanas. Sua característica principal é seu formato gigantesco que lhe confere um aspecto inquietante.

· Arte Conceptual: investigação da essência do fato estético sem grande ênfase em sua realização material, d modo que a atitude mental do espectador se situa no centro do fenômeno estético.

· Body-art: variedade da arte conceptual que pesquisa efeitos estéticos utilizando o corpo do próprio artista como matéria de experimentação.

· Land-art: variedade da arte conceptual baseada nas modificações efêmeras que as atividades do artista podem trazer à paisagem real.

· Arte povera: busca de uma linguagem emotiva com materiais que podem ser considerados tecnologicamente pobres num mundo tecnologicamente rico.
· Happenings: acontecimentos-espetáculos que lembram as atitudes dadaístas, mas com um diferença: integram o espectador como participante da ação.

Lembramos que algumas recebem outros nomes devido a pequenas e diferentes características decorrentes do seu próprio contexto.
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