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RESUMO DOS PERÍODOS DA HISTÓRIA DA ARTE

ARTE PRÉ-HISTÓRICA

Paleolítico Superior – a principal característica dos desenhos da Idade da Pedra Lascada é o naturalismo. O artista  pintava os seres, um animal, por exemplo, do modo como o via de uma determinada perspectiva, reproduzindo a natureza tal qual sua vista captava. 

Os artistas do Paleolítico Superior realizaram também trabalhos em escultura. Mas, tanto na pintura quanto na escultura, nota-se a ausência de figuras masculinas. Predominam figuras femininas, com a cabeça surgindo como prolongamento do pescoço, seios volumosos, ventre saltado e grandes nádegas. Destaca-se: Vênus de Willendorf.

Neolítico – o homem do Neolítico desenvolveu a técnica de tecer panos, de fabricar cerâmicas e construiu as primeiras moradias, constituindo-se os primeiros arquitetos do mundo. Conseguiu ainda, produzir o fogo através do atrito e deu início ao trabalho com metais. 

Surge um estilo simplificador e geometrizante, sinais e figuras mais que sugerem do que reproduzem os seres. Os próprios temas da arte mudaram: começaram as representações da vida coletiva. 

Além de desenhos e pinturas, o artista do Neolítico produziu uma cerâmica que revela sua preocupação com a beleza e não apenas com a utilidade do objeto, também esculturas de metal. 

Desse período temos as construções denominadas dolmens. Consistem em duas ou mais pedras grandes fincadas verticalmente no chão, como se fossem paredes, e uma grande pedra era colocada horizontalmente sobre elas, parecendo um teto. E o menir que era monumento megalítico que consiste num único bloco de pedra fincado no solo em sentido vertical.

ARTE PRÉ-COLOMBIANA

“Pré-colombiano” se refere ao período anterior à chegada de Colombo ao Novo Mundo, antes que os costumes europeus começassem a influenciar os artesãos da América.

A arte tinha importância vital para a sociedade tribal. Atribuíam-se poderes mágicos a objetos como máscaras e cachimbos, usados nos rituais religiosos. Numa vida de incertezas, esperava-se que esses objetos apaziguassem a natureza e ajudassem a sobrevivência da tribo.

Além de tomarem parte em importantes eventos, como cerimônias de iniciação, enterros e festivais, os objetos belos eram muito valorizados porque os nativos americanos prezavam o costume de dar presentes. Presentes de alta qualidade conferiam prestígio a quem o dava, e os artesãos se esmeravam nos trabalhos em prata, cerâmica, cestaria, tecelagem e miçangas. Os nativos americanos eram também excelentes em pintura mural. Seu estilo tendia para o abstrato, com pictogramas estilizados flutuando ao léu, como nas pinturas em cavernas, sem indicação de fundo ou primeiro plano.

Muito de sua arte era inspirada por visões. O xamã, sacerdote e curandeiro, reproduzia objetos que os deuses lhes revelavam enquanto estavam em transe. Um dos resultados das reproduções desses impulsos subconscientes são as extremamente distorcidas máscaras esquimós.

ARTE GREGA

A arte grega volta-se para o gozo da vida presente. Contemplando a natureza, o artista se empolga pela vida e tenta, através da arte, exprimir suas manifestações. Na sua constante busca da perfeição, o artista grego cria uma arte de elaboração intelectual em que predominam o ritmo, o equilíbrio, a harmonia ideal.

A pintura grega destaca-se como arte decorativa da cerâmica, representando cenas mitológicas e costumes gregos. Os vasos gregos são também conhecidos não só pelo equilíbrio de sua forma, mas também pela harmonia entre o desenho, as cores e o espaço utilizado para a ornamentação, para servir bem à função, eram utilizados para a realização de rituais religiosos alem de armazenar mantimentos. 

Na escultura, os gregos inspiraram-se nos temas rurais, nos sentimentos humanos, em cenas desportivas e demais aspectos da vida diária. Os escultores que mais se destacaram foram Fídias e Míron. O antropomorfismo - esculturas de formas humanas - dominou o movimento estatuário grego. Além do equilíbrio e perfeição das formas, as estátuas adquiriam movimento. 

ARTE EGÍPCIA

A arte egípcia preocupou-se em expressar toda a riqueza e o poder de seus governantes, destacando-se a arquitetura monumental, a decoração de templos e túmulos com relevos, pintura e estátuas, a confecção de vasos de pedra e a ourivesaria. As figuras seguiam normas (Lei da Frontalidade ); as figuras representadas eram rígidas, em absoluto repouso; a pintura era harmoniosa, assim como a escultura e a arquitetura. Eram utilizadas formas piramidais e simétricas.

As primeiras construções arquitetônicas foram as mastabas. O apogeu das construções se fez com as pirâmides. Destacam-se as pirâmides de Quéops, Quefren e Miquerinos e os templos de Luxor e Carnac.

A decoração colorida era um poderoso elemento de complementação das atitudes religiosas.

As características gerais da pintura egípcia são a ausência de três dimensões; a ignorância da profundidade; o colorido a tinta lisa, sem claro-escuro e sem indicação do relevo; e a Lei da Frontalidade que determinava que o tronco da pessoa fosse representado sempre de frente, enquanto sua cabeça, suas pernas e seus pés eram vistos de perfil. Quanto à hierarquia, na pintura, as pessoas com maior importância no reino eram representadas maiores, ou seja, nesta ordem de grandeza: o rei, a mulher do rei, o sacerdote, os soldados e o povo. As figuras femininas eram pintadas em ocre, enquanto que as masculinas pintadas de vermelho.

ARTE BIZANTINA

A arte bizantina está dirigida pela religião; ao clero cabia, além das suas funções, organizar também as artes, tornando os artistas meros executores.O regime era teocrático e 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 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 abóbadas, mas 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.

A arquitetura das igrejas foi a que recebeu maior atenção da arte bizantina, elas eram planejadas sobre uma base circular, octogonal ou quadrada com imensas cúpulas, criando-se prédios enormes e espaçosos totalmente decorados. A Igreja de Santa Sofia (Sofia = Sabedoria), na hoje Istambul, foi um dos maiores triunfos da nova técnica bizantina, projetada pelos arquitetos Antêmio de Tralles e Isidoro de Mileto.

ARTE GÓTICA

O estilo Gótico desenvolveu-se na Europa, principalmente na França, durante a Baixa Idade Média e é identificado como a Arte das Catedrais. 

A arquitetura foi a principal expressão da Arte Gótica. Apoiava-se nos princípios de um forte simbolismo teológico: as paredes eram a base espiritual da Igreja, os pilares representavam os santos, e os arcos e os nervos eram o caminho para Deus. Além disso, nos vitrais pintados e decorados se ensinava ao povo, por meio da mágica luminosidade de suas cores, as histórias e relatos contidos nas Sagradas Escrituras. Do ponto de vista material, a construção gótica, de modo geral, se diferenciou pela elevação e desmaterialização das paredes, assim como pela especial distribuição da luz no espaço. Tudo isso foi possível graças a duas das inovações arquitetônicas mais importantes desse período: o arco em ponta, responsável pela elevação vertical do edifício, e a abóbada cruzada, que veio permitir a cobertura de espaços quadrados, curvos ou irregulares. No entanto, ainda considera-se o arco de ogiva como a característica marcante deste estilo. 

A escultura gótica desenvolveu-se paralelamente à arquitetura das Igrejas e está presente nas fachadas, tímpanos e portais das catedrais, que foram o espaço ideal para sua realização. Caracterizou-se por um calculado naturalismo que, mais do que as formas da realidade, procurou expressar a beleza ideal do divino; no entanto a escultura pode ser vista como um complemento à arquitetura. A princípio, as estátuas eram alongadas e não possuíam qualquer movimento, com um acentuado predomínio da verticalidade. A rejeição à frontalidade é considerado um aspecto inovador e a rotação das figuras passa a idéia de movimento, quebrando o rigorismo formal. As figuras vão adquirindo naturalidade e dinamismo, as formas se tornam arredondadas, a expressão do rosto se acentua e aparecem as primeiras cenas de diálogo nos portais. 

A pintura teve um papel importante na arte gótica, pois pretendeu transmitir não apenas as cenas tradicionais que marcam a religião, mas a leveza e a pureza da religiosidade, com o nítido objetivo de emocionar o expectador. Caracterizada pelo naturalismo e pelo simbolismo, utilizou-se principalmente de cores claras.

RENASCIMENTO

O termo Renascimento é comumente aplicado à civilização européia que se desenvolveu entre 1300 e 1650. Além de reviver a antiga cultura greco-romana, ocorreram nesse período muitos progressos e incontáveis realizações no campo das artes, da literatura e das ciências, que superaram a herança clássica. O ideal do humanismo foi sem duvida o móvel desse progresso e tornou-se o próprio espírito do Renascimento. Num sentido amplo, esse ideal pode ser entendido como a valorização do homem (Humanismo) e da natureza, em oposição ao divino e ao sobrenatural, conceitos que haviam impregnado a cultura da Idade Média. As características gerais deste período são: racionalidade, dignidade do ser humano, rigor científico, ideal humanista e reutilização das artes greco-romana.

Na arquitetura renascentista, a ocupação do espaço pelo edifício baseia-se em relações matemáticas estabelecidas de tal forma que o observador possa compreender a lei que o organiza, de qualquer ponto em que se coloque. A escultura e a pintura se desprendem da arquitetura e passam a ser autônomas.

É na Renascença que se inicia o uso da tela e da tinta a óleo. As principais características da pintura são: uso da Perspectiva, do claro-escuro e do realismo. O artista do Renascimento não vê mais o homem como simples observador do mundo que expressa a grandeza de Deus, mas como a expressão mais grandiosa do próprio Deus. E o mundo é pensado como uma realidade a ser compreendida cientificamente, e não apenas admirada. Entre os principais pintores temos Botticelli, Michelangelo e Rafael.

Um dos maiores representantes deste período foi Leonardo da Vinci - ele dominou com sabedoria um jogo expressivo de luz e sombra, gerador de uma atmosfera que parte da realidade mas estimula a imaginação do observador. Foi possuidor de um espírito versátil que o tornou capaz de pesquisar e realizar trabalhos em diversos campos do conhecimento humano. 

Na escultura, os artistas do Renascimento buscavam representar o homem tal como ele é na realidade, mantendo suas proporções e respeitando a profundidade e perspectiva das cenas representadas.

ARTE BARROCA

A arte barroca originou-se na Itália (séc. XVII) mas não tardou a irradiar-se por outros países da Europa e a chegar também ao continente americano, trazida pelos colonizadores portugueses e espanhóis. 

As obras barrocas romperam o equilíbrio entre o sentimento e a razão ou entre a arte e a ciência, que os artistas renascentistas procuram realizar de forma muito consciente; na arte barroca predominam as emoções e não o racionalismo da arte renascentista. 

Suas características gerais são o emocional sobre o racional; a busca de efeitos decorativos e visuais, através de curvas, contracurvas, colunas retorcidas; o entrelaçamento entre a arquitetura e escultura; os violentos contrastes de luz e sombra; pintura com efeitos ilusionistas, dando-nos às vezes a impressão de ver o céu, tal a aparência de profundidade conseguida. 

A pintura, além do acentuado contraste de claro-escuro (que visava a expressão dos sentimentos), traz composições em diagonal e costuma ser realista, abrangendo todas as camadas sociais.

Na escultura predominam as linhas curvas, os drapeados das vestes e o uso do dourado. Os gestos e os rostos das personagens revelam emoções violentas e atingem uma dramaticidade desconhecida no Renascimento. 

O estilo barroco desenvolveu-se plenamente no Brasil durante o século XVIII, perdurando ainda no início do século XIX. O barroco brasileiro é claramente associado à religião católica. Duas linhas diferentes caracterizam o estilo barroco brasileiro. Nas regiões enriquecidas pelo comércio de açúcar e pela mineração, encontramos igrejas com trabalhos em relevos feitos em madeira - as talhas - recobertas por finas camadas de ouro, com janelas, cornijas e portas decoradas com detalhados trabalhos de escultura. Já nas regiões onde não existia nem açúcar nem ouro, as igrejas apresentam talhas modestas e os trabalhos foram realizados por artistas menos experientes e famosos do que os que viviam nas regiões mais ricas. 

O ponto culminante da integração entre arquitetura, escultura, talha e pintura aparece em Minas Gerais, sem dúvida a partir dos trabalhos de Antônio Francisco Lisboa, o Aleijadinho - seu projeto para a igreja de São Francisco, em Ouro Preto, por exemplo, bem como a sua realização, expressam uma obra de arte plena e perfeita. Além de extraordinário arquiteto e decorador de igrejas foi também incomparável escultor. As características da escultura de Aleijadinho são os olhos espaçados, o nariz reto e alongado, lábios entreabertos, queixo pontiagudo e pescoço alongado em forma de V.

ROCOCÓ

Rococó é o estilo artístico que surgiu na França como desdobramento do barroco, mais leve e intimista que aquele e usado inicialmente em decoração de interiores. Desenvolveu-se na Europa do século XVIII, e da arquitetura disseminou-se para todas as artes. Vigoroso até o advento da reação neoclássica, por volta de 1770, difundiu-se principalmente na parte católica da Alemanha, na Prússia e em Portugal.

Os temas utilizados eram cenas eróticas ou galantes da vida cortesã e da mitologia, pastorais, alusões ao teatro italiano da época, motivos religiosos e farta estilização naturalista do mundo vegetal em ornatos e molduras.

O termo deriva do francês rocaille, que significa "embrechado", técnica de incrustação de conchas e fragmentos de vidro utilizadas originariamente na decoração de grutas artificiais.

Suas características gerais são o uso abundante de formas curvas e pela profusão de elementos decorativos, tais como conchas, laços e flores; e suas obras possuem leveza, um caráter intimista, elegância, alegria, bizarro, frivolidade e exuberante.

Na arquitetura, a estrutura das construções ganhou leveza e o espaço interno foi unificado, com maior graça e intimidade. Cores vivas foram substituídas por tons pastéis, a luz difusa inundou os interiores por meio de numerosas janelas e o relevo abrupto das superfícies deu lugar a texturas suaves.

Na escultura e na pintura da Europa oriental e central, ao contrário do que ocorreu na arquitetura, não é possível traçar uma clara linha divisória entre o barroco e o rococó, quer cronológica, quer estilisticamente. Mais do que nas peças esculpidas, é em sua disposição dentro da arquitetura que se manifesta o espírito rococó. Os grandes grupos coordenados dão lugar a figuras isoladas, cada uma com existência própria e individual, que dessa maneira contribuem para o equilíbrio geral da decoração interior das igrejas.

NEOCLASSICISMO

Nas duas últimas décadas do século XVIII e nas três primeiras do século XIX, uma nova tendência estética predominou nas criações dos artistas europeus. O Academicismo ou Neoclassicismo expressou os valores próprios de uma nova e fortalecida burguesia, que assumiu a direção da sociedade européia após a Revolução Francesa e principalmente com o Império de Napoleão.

Suas principais características são o retorno ao passado, pela imitação dos modelos antigos greco-latinos; o academicismo nos temas e nas técnicas, isto é, sujeição aos modelos e às regras ensinadas nas escolas ou academias de belas-artes. A arte entendida como imitação da natureza, num verdadeiro culto à teoria de Aristóteles.

Tanto nas construções civis quanto nas religiosas, a arquitetura neoclássica seguiu o modelo dos templos greco-romanos ou o das edificações do Renascimento italiano. 

A pintura desse período foi inspirada principalmente na escultura clássica grega e na pintura renascentista italiana, sobretudo em Rafael, mestre inegável do equilíbrio da composição.

Nas pinturas deste período notamos um formalismo na composição, refletindo racionalismo dominante, a exatidão nos contornos e a harmonia do colorido.

Os maiores representantes da pintura neoclássica são, sem dúvida, Jacques-Louis David e Ingres.

ROMANTISMO

O século XIX foi agitado por fortes mudanças sociais, políticas e culturais causadas pela Revolução Industrial e pela Revolução Francesa do final do século XVIII. Do mesmo modo, atividade artística tornou-se complexa. Os artistas românticos procuraram se libertar das convenções acadêmicas em favor da livre expressão da personalidade do artista buscando a valorização dos sentimentos e da imaginação; o nacionalismo; a valorização da natureza como princípios da criação artística; e os sentimentos do presente. 

Na arquitetura, revaloriza-se o gótico, considerado estilo genuinamente europeu. 

A pintura traz uma aproximação das formas barrocas; composição em diagonal sugerindo instabilidade e dinamismo ao observador; valorização das cores, claro-escuro e dramaticidade. Os temas recorrentes da pintura deste período são os fatos reais da história nacional e contemporânea da vida dos artistas; a natureza revelando um dinamismo equivalente às emoções humanas e a mitologia grega.

Os principais artistas do Romantismo são Goya, Turner e Delacroix.

REALISMO

Entre 1850 e 1900 surge nas artes européias, sobretudo na pintura francesa, uma nova tendência estética chamada Realismo, que se desenvolveu ao lado da crescente industrialização das sociedades. O homem europeu, que tinha aprendido a utilizar o conhecimento científico e a técnica para interpretar e dominar a natureza, convenceu-se de que precisava ser realista, inclusive em suas criações artísticas, deixando de lado as visões subjetivas e emotivas da realidade. As obras deste período são marcadas pelo cientificismo, pela valorização do objeto, pelo sóbrio e o minucioso e pela expressão da realidade e dos aspectos descritivos.

Os arquitetos e engenheiros procuram responder adequadamente às novas necessidades urbanas, criadas pela industrialização. As cidades não exigem mais ricos palácios e templos. Elas precisam de fábricas, estações, ferroviárias, armazéns, lojas, bibliotecas, escolas, hospitais e moradias, tanto para os operários quanto para a nova burguesia.

Em 1889, Gustavo Eiffel levanta, em Paris, a Torre Eiffel, hoje logotipo da "Cidade Luz".

Auguste Rodin, principal escultor do Realismo, não se preocupou com a idealização da realidade. Ao contrário, procurou recriar os seres tais como eles são. Além disso, os escultores preferiam os temas contemporâneos, assumindo muitas vezes uma intenção política em suas obras. Sua característica principal é a fixação do momento significativo de um gesto humano.

A pintura, por sua vez, buscava a representação da realidade com a mesma objetividade com que um cientista estuda um fenômeno da natureza e a revelação dos aspectos mais característicos e expressivos da realidade. Ao artista não cabia "melhorar" artisticamente a natureza, pois a beleza está na realidade tal qual ela é. As pinturas do Realismo tinham uma preocupação política, e um aspecto social, denunciando as injustiças e as imensas desigualdades entre a miséria dos trabalhadores e a opulência da burguesia. 

Seus principais pintores foram Courbet e Jean-François Millet.

ART NOUVEAU

Este nome é dado ao estilo decorativo que durou entre 1890 e 1905 na França e outros países da Europa, e, com menos repercussão, na América. Sua denominação adveio-lhe do fato de se chamar Maison de l'Art Nouveau uma galeria parisiense, especializada em artigos de estilo moderno. Os precursores e adeptos da nova tendência buscavam romper os vínculos com a tradição e inaugurar um estilo novo, jovem, espontâneo. Nos poucos anos que durou, o Art Nouveau propagou-se a todas as formas artísticas: pintura, arquitetura e escultura e, principalmente, nas chamadas artes aplicadas ou menores (móveis, artesanato em vidro, jóias, têxteis, papéis de parede, cerâmica, ferroneria, azulejos, cartazes, tipografias). As linhas são graciosas, curvilíneas e flexíveis, com formas comuns, sem detalhes. A coloração das paredes em tons de rosa ou verde suave dá um efeito harmonioso. Apresenta mulheres e flores, mariposas e libélulas, puro e delicado. O emprego da assimetria imitado do Japão e do Rococó, a absorção de formas florais ou naturais, a dedicação do estilo à feminilidade, e a quase total ausência de temas religiosos a diferenciam dos trabalhos do Movimento das Artes e Ofícios, na Inglaterra. O capricho, o luxo sensual e a elegância são as qualidades que distinguem a arte francesa de decoração em contraste com a arte inglesa, que era mais firme, controladora e austera. Nesta, é evidente o medievalismo místico dos seguidores de William Morris, os enfeites simétricos, decoração floral convencional e rígida, formas femininas bem vestidas e virginais nas raras vezes em que aparecem, havendo poucos objetos para enfeitar as mulheres.

Alphonse Mucha aparece como ilustrador de livros e de cartazes de teatro, seu traço firme capta o espírito da época. Foi o precursor do cartaz de propaganda: cigarros, licores e vinhos são por ele apresentados de forma atraente. Amigo particular de Sarah Bernhardt, criou para ela figurinos, jóias e cartazes de divulgação. Medeia, Hamlet, Dama das Camélias e outras peças foram transformadas numa visão Art-Nouveau em verdadeiras jóias do estilo. Outro artista importante é Aubrey Beardsley, que fez as ilustrações para Salomé, de Oscar Wilde.

No Brasil o estilo Art-Nouveau chegou ao raiar deste século. Os salões dourados de gosto francês, o mobiliário em madeiras preciosas são guarnecidas de bronze em forma de frutos, grinaldas, laços. Na iluminação grandes lustres de bronze guarnecidos de tulipas e cristal Baccarat, lustres de Gallé e de Lalique, abajures em forma de cogumelos, de Gallé e da Tyffany, que fazia lustres em vidros coloridos tipo vitrô. Na arquitetura, o gosto francês fez aparecer entre nós o gênero Palacete e a obra máxima desta época foi a construção do teatro Municipal, imitando a Ópera de Paris.

IMPRESSIONISMO

O Impressionismo foi um movimento artístico que revolucionou profundamente a pintura e deu início às grandes tendências da arte do século XX. Havia algumas considerações gerais, muito mais práticas do que teóricas, que os artistas seguiam em seus procedimentos técnicos para obter os resultados que caracterizaram a pintura impressionista.  

A pintura devia registrar as tonalidades que os objetos adquirem ao refletir a luz solar num determinado momento, pois as cores da natureza se modificam constantemente, dependendo da incidência da luz do sol. 

As figuras não deviam ter contornos nítidos, pois a linha é uma abstração do ser humano para representar imagens. 

As sombras deviam ser luminosas e coloridas, tal como é a impressão visual que nos causam, e não escuras ou pretas, como os pintores costumavam representá-las no passado. 

Os contrastes de luz e sombra deviam ser obtidos de acordo com a lei das cores complementares. Assim, um amarelo próximo a um violeta produz uma impressão de luz e de sombra muito mais real do que o claro-escuro tão valorizado pelos pintores barrocos. 

As cores e tonalidades não deviam ser obtidas pela mistura das tintas na paleta do pintor. Pelo contrário, deviam ser puras e dissociadas nos quadros em pequenas pinceladas. É o observador que, ao admirar a pintura, combina as várias cores, obtendo o resultado final. A mistura deixa, portanto, de ser técnica para se óptica. 

A primeira vez que o público teve contato com a obra dos impressionistas foi numa exposição coletiva realizada em Paris, em abril de 1874. Mas o público e a crítica reagiram muito mal ao novo movimento, pois ainda se mantinham fiéis aos princípios acadêmicos da pintura. 

Os principais artistas foram Monet, Renoir, Degas, Seurat e, no Brasil, Visconti.

EXPRESSIONISMO

O Expressionismo é a arte do instinto, trata-se de uma pintura dramática, subjetiva, “expressando” sentimentos humanos. Utilizando cores patéticas, dá forma plástica ao amor, ao ciúme, ao medo, à solidão, à miséria humana, à prostituição. Deforma-se a figura, para ressaltar o sentimento. 

Predominância dos valores emocionais sobre os intelectuais. 

Suas principais características são a pesquisa no domínio psicológico; cores resplandecentes, vibrantes, fundidas ou separadas; dinamismo improvisado, abrupto, inesperado; pasta grossa, martelada, áspera; técnica violenta (o pincel ou espátula vai e vem, fazendo e refazendo, empastando ou provocando explosões); preferência pelo patético, trágico e sombrio.

O pintor norueguês Edvard Munch (1863-1944) é talvez a maior referência do expressionismo alemão. As dramaturgias de Ibsen e Strindberg, bem como as obras de Van Gogh e Gauguin marcam decisivamente os trabalhos de Munch, em sua ênfase no sentido trágico da vida. A famosa tela O Grito (1893) - reproduzida dois anos depois em litografia - fornece uma chave privilegiada para termos acesso ao seu universo. A pessoa de aspecto fantasmático em primeiro plano define um foco que arrasta todo o cenário. As linhas deformadas da figura expandem-se pelo entorno, que participa da angústia do grito, emitido por ela própria, segundo algumas leituras, ou pela natureza, de acordo com Munch em texto escrito para o quadro, publicado na Revue Blanche, em 1895: "Tornei-me consciente do infinito e vasto grito da natureza". A distorção da figura que grita - ou que abafa com as mãos o grito da natureza -, sobre a qual paira a imagem da morte, afasta qualquer idéia de beleza.

De seus artistas destacamos Edvard Munch, Vincent Van Gogh
, Paul Klee
, Kirchner
, Mondigliani.
FAUVISMO

Em 1905, em Paris, no Salão de Outono, alguns artistas foram chamados de fauves (em português significa feras), em virtude da intensidade com que usavam as cores puras, sem misturá-las ou matizá-las. Quem lhes deu este nome foi o crítico Louis Vauxcelles, pois estavam expostas um conjunto de pinturas modernas ao lado de uma estatueta renascentista.

Os princípios deste movimento artístico eram

· Criar, em arte, não tem relação com o intelecto e nem com sentimentos.

· Criar é seguir os impulsos do instinto, as sensações primárias.

· A cor pura deve ser exaltada.

· As linhas e as cores devem nascer impulsivamente e traduzir as sensações elementares, no mesmo estado de graça das crianças e dos selvagens.

As principais características da pintura são a pincelada violente, espontânea e definitiva; ausência de ar livre; colorido brutal, pretendendo a sensação física da cor que é subjetiva, não correspondendo à realidade; uso exclusivo das cores puras, como saem das bisnagas; pintura por manchas largas, formando grandes planos.

Os principais artistas foram Maurice de Vlaminck, André Derain, Henri Matisse e Raoul Dufy.

CUBISMO

Historicamente o Cubismo originou-se na obra de Cézanne, pois para ele a pintura deveria tratar as formas da natureza como se fossem cones, esferas e cilindros. Entretanto, os cubistas foram mais longe do que Cézanne. Passaram a representar os objetos com todas as suas partes num mesmo plano. É como se eles estivessem abertos e apresentassem todos os seus lados no plano frontal em relação ao espectador. Na verdade, essa atitude de decompor os objetos não tinha nenhum compromisso de fidelidade com a aparência real das coisas. 

O pintor cubista tenta representar os objetos em três dimensões, numa superfície plana, sob formas geométricas, com o predomínio de linhas retas. Não representa, mas sugere a estrutura dos corpos ou objetos. Representa-os como se movimentassem em torno deles, vendo-os sob todos os ângulos visuais, por cima e por baixo, percebendo todos os planos e volumes. 

As principais características do Cubismo são a geometrização das formas e volumes; renúncia à perspectiva; o claro-escuro perde sua função; representação do volume colorido sobre superfícies planas; sensação de pintura escultórica; cores austeras, do branco ao negro passando pelo cinza, por um ocre apagado ou um castanho suave. 

O cubismo se divide em duas fases:

Cubismo Analítico – caracterizado pela desestruturação da obra em todos os seus elementos. Decompondo a obra em partes, o artista registra todos os seus elementos em planos sucessivos e superpostos, procurando a visão total da figura, examinado-a em todos os ângulos no mesmo instante, através da fragmentação dela. Essa fragmentação dos seres foi tão grande, que se tornou impossível o reconhecimento de qualquer figura nas pinturas cubistas. 

Cubismo Sintético – reagindo à excessiva fragmentação dos objetos e à destruição de sua estrutura. Basicamente, essa tendência procurou tornar as figuras novamente reconhecíveis.  Também chamado de Colagem porque introduz letras, palavras, números, pedaços de madeira, vidro, metal e até objetos inteiros nas pinturas. Essa inovação pode ser explicada pela intenção dos artistas em criar efeitos plásticos e de ultrapassar os limites das sensações visuais que a pintura sugere, despertando também no observador as sensações táteis. 

Os principais artistas foram Picasso e Braque. Dos artistas brasileiros destacamos Tarsila do Amaral e Rego Monteiro.

MODERNISMO

Tendência vanguardista que rompe com padrões rígidos e caminha para uma criação mais livre, surgida internacionalmente nas artes plásticas e na literatura a partir do final do século XIX e início do século XX. É uma reação às escolas artísticas do passado. Como resultado desenvolvem-se novos movimentos, entre eles o expressionismo, o cubismo, o dadá, o surrealismo e o futurismo.

No Brasil, o termo identifica o movimento desencadeado pela Semana de Arte Moderna de 1922. Em 13, 15 e 17 de fevereiro daquele ano, conferências, recitais de música, declamações de poesia e exposição de quadros, realizados no Teatro Municipal de São Paulo, apresentam ao público as novas tendências das artes do país. Seus idealizadores rejeitam a arte do século XIX e as influências estrangeiras do passado. Defendem a assimilação das tendências estéticas internacionais para mesclá-las com a cultura nacional, originando uma arte vinculada à realidade brasileira.

A partir da Semana de 22 surgem vários grupos e movimentos, radicalizando ou opondo-se a seus princípios básicos. O escritor Oswald de Andrade e a artista plástica Tarsila do Amaral lançam em 1925 o Manifesto da Poesia Pau-Brasil, que enfatiza a necessidade de criar uma arte baseada nas características do povo brasileiro, com absorção crítica da modernidade européia. Em 1928 levam ao extremo essas idéias com o Manifesto Antropofágico, que propõe "devorar" influências estrangeiras para impor o caráter brasileiro à arte e à literatura. 

Uma das primeiras exposições de arte moderna no Brasil é realizada em 1913 pelo pintor de origem lituana Lasar Segall. Suas telas chocam, mas as reações são amenizadas pelo fato de o artista ser estrangeiro. Em 1917, Anita Malfatti realiza a que é considerada de fato a primeira mostra de arte moderna brasileira. Apresenta telas influenciadas pelo cubismo, expressionismo, fauvismo e futurismo que causam escândalo, entre elas A Mulher de Cabelos Verdes.

Apesar de não ter exposto na Semana de 22, Tarsila do Amaral torna-se fundamental para o movimento. Sua pintura é baseada em cores puras e formas definidas. Frutas e plantas tropicais são estilizadas geometricamente, numa certa relação com o cubismo. Um exemplo é Mamoeiro. A partir dos anos 30, Tarsila interessa-se também pelo proletariado e pelas questões sociais, que pinta com cores mais escuras e tristes, como em Os Operários.

Di Cavalcanti retrata a população brasileira, sobretudo as classes sociais menos favorecidas. Mescla influências realistas, cubistas e futuristas, como em Cinco Moças de Guaratinguetá. Outro artista modernista dedicado a representar o homem do povo é Candido Portinari, que recebe influência do expressionismo. Entre os muitos exemplos estão as telas Café e Os Retirantes.

O principal escultor modernista é Vitor Brecheret. Suas obras são geometrizadas, têm formas sintéticas e poucos detalhes. Seu trabalho mais conhecido é o Monumento às Bandeiras, no Parque Ibirapuera, em São Paulo. Outros dois escultores importantes são Celso Antônio de Menezes (1896-) e Bruno Giorgi (1905-1993).

O modernismo enfraquece a partir dos anos 40, quando a abstração chega com mais força ao país. Seu final acontece nos anos 50 com a criação das bienais, que promovem a internacionalização da arte do país.

POP ART

Movimento principalmente americano e britânico, sua denominação foi empregada pela primeira vez em 1954, pelo crítico inglês Lawrence Alloway, para designar os produtos da cultura popular da civilização ocidental, sobretudo os que eram provenientes dos Estados Unidos.

Com raízes no dadaísmo de Marcel Duchamp, o pop art começou a tomar forma no final da década de 1950, quando alguns artistas, após estudar os símbolos e produtos do mundo da propaganda nos Estados Unidos, passaram a transformá-los em tema de suas obras. 

Representavam, assim, os componentes mais ostensivos da cultura popular, de poderosa influência na vida cotidiana na segunda metade do século XX. Era a volta a uma arte figurativa, em oposição ao expressionismo abstrato que dominava a cena estética desde o final da segunda guerra. Sua iconografia era a da televisão, da fotografia, dos quadrinhos, do cinema e da publicidade. 

Com o objetivo da crítica irônica do bombardeamento da sociedade pelos objetos de consumo, ela operava com signos estéticos massificados da publicidade, quadrinhos, ilustrações e designam, usando como materiais principais, tinta acrílica, ilustrações e designs, usando como materiais, usando como materiais principais, tinta acrílica, poliéster, látex, produtos com cores intensas, brilhantes e vibrantes, reproduzindo objetos do cotidiano em tamanho consideravelmente grande, transformando o real em hiper-real. Mas ao mesmo tempo em que produzia a crítica, a Pop Art se apoiava e necessitava dos objetivos de consumo, nos quais se inspirava e muitas vezes o próprio aumento do consumo, como aconteceu por exemplo, com as Sopas Campbell, de Andy Warhol, um dos principais artistas da Pop Art. Além disso, muito do que era considerado brega, virou moda, e já que tanto o gosto, como a arte tem um determinado valor e significado conforme o contexto histórico em que se realiza, a Pop Art proporcionou a transformação do que era considerado vulgar, em refinado, e aproximou a arte das massas, desmistificando, já que se utilizava de objetos próprios delas, a arte para poucos.

Andy Warhol foi figura mais conhecida e mais controvertida do pop art, Warhol mostrou sua concepção da produção mecânica da imagem em substituição ao trabalho manual numa série de retratos de ídolos da música popular e do cinema, como Elvis Presley e Marilyn Monroe. Warhol entendia as personalidades públicas como figuras impessoais e vazias, apesar da ascensão social e da celebridade. Da mesma forma, e usando, sobretudo a técnica de serigrafia, destacou a impessoalidade do objeto produzido em massa para o consumo, como garrafas de Coca-Cola, as latas de sopa Campbell, automóveis, crucifixos e dinheiro.

Roy Lichtenstein demonstrou seu interesse pelas histórias em quadrinhos como tema artístico, que começou provavelmente com uma pintura do camundongo Mickey, que realizou em 1960 para os filhos. Em seus quadros a óleo e tinta acrílica, ampliou as características das histórias em quadrinhos e dos anúncios comerciais, e reproduziu a mão, com fidelidade, os procedimentos gráficos. Empregou, por exemplo, uma técnica pontilhista para simular os pontos reticulados das historietas. Cores brilhantes, planas e limitadas, delineadas por um traço negro, contribuíam para o intenso impacto visual.

Os principais artistas foram Andy Warhol, Roy Lichtenstein e Robert Rauschenberg.

OP ART

A expressão “op-art” vem do inglês (optical art) e significa “arte óptica”. Foi um movimento que enfatizou a abstração pura. Surgiu na França e difundiu-se para os E.U.A. A Op Art consiste em cores e padrões geométricos arranjados cuidadosamente para criar ilusões ópticas de movimentos vibratórios na superficie da pintura.

Apesar de ter ganho força na metade da década de 1950, a Op Art passou por um desenvolvimento relativamente lento. Ela não tem o ímpeto atual e o apelo emocional da Pop Art; em comparação, parece excessivamente cerebral e sistemática, mais próxima das ciências do que das humanidades. Por outro lado, suas possibilidades parecem ser tão limitadas quanto as da ciência e da tecnologia. 

Tem antecedentes distantes no neo-impressionismo e no futurismo e mais próximos em Josef Albers, que defendia para a arte "menos expressão e mais visualização". A op art (optical art/arte ótica), apesar do rigor com que é construída, simboliza um mundo precário e instável, que se modifica a cada instante.

O mais completo panorama da op art e da arte cinética teve lugar em Paris, em 1967, com a mostra Luz e Movimento, organizada por Frank Popper. 

Artistas mais destacados: Victor Vasarely, Yaacov Agam, Kuwayama Tadasky, François Morellet, Bridget Riley e Richard Joseph Anuszkiewicz. No Brasil: Ivan Serpa, Lothar Charoux e Israel Pedrosa.

MINIMALISMO

Surgiu nos E.U.A., na década de 1960 e como o nome indica pretendia desenvolver uma arte de grande simplicidade, reduzida a materiais e formas geométricas puras, com configurações triangulares, quadradas, circulares e cores monocromáticas. Como muita da arte "moderna" e "pós-moderna", o minimalismo questiona o papel dos artistas e a natureza da criatividade. 

Manifesta-se especialmente no campo da escultura, tendo como característica principal sua fisicalidade. São no geral esculturas enormes, feitas com matéria-prima industrial, resultando em superfícies polidas, lisas, brilhantes, sem efeito de matéria ou textura, nem referências líricas ou ideológicas. Execução impecável. São quase sempre estruturas únicas, constituindo sistemas visuais. A Minimal Art manifestou-se em diversas exposições nos Estados Unidos, entre 1965 e 1968, recebendo diferentes denominações: Estruturas Primárias (1966), Arte Elementar, ABC Art, Arte Redutiva, Escultura Gestáltica, Arte Serial, Arte Modular, Arte Estruturalista. A expressão Minimal Art não se refere à escala da obra, mas ao emprego de materiais elementares e industrializados, como aço, vidro, madeira ou acrílico, bem como ao uso de formas e cores primárias e de módulos geométricos agrupados em série. 

Os artistas dessa escola acreditavam que uma pintura deve ser um objeto sem conteúdo emocional, referências a tema, significados pessoais, ou interpretações simbólicas e reduzem seu trabalho a uma combinação de cor, forma e contorno.

Artistas mais destacados: Mathias Goeritz, Tony Smith, Ellsworth Kelly, Robert Morris, Donald Judd, Larry Bell, Richard Serra, Carl André, Sol Lewitt e Ramirez Villamizar. No Brasil: Amilcar de Castro, Carlos Fajardo e Eduardo Sued.

ARTE CONCEITUAL

Surgiu nos anos 60 a partir dos Happenings e tem influência dos Ready-made de Marcel Duchamp. A arte conceptual pode usar meios e materiais não relacionados diretamente com as artes plásticas, como o vídeo, projetores de slides, fotografia e põe em causa as definições de arte de uma forma mais radical do que a Arte Pop, pois insiste que é na imaginação, no idealismo, na idéia geradora, no conceito, que prevalece a arte e não na execução. 

A arte conceitual comenta-se a si própria, é arte sobre arte. Trata-se de um artesanato mental ou, como escreveu Abraham Moles, "o artista não luta mais com a matéria, mas com a idéia. Não faz mais obras, propõe idéias para fazer obras". É, portanto, arte paravisual: o que acaba é a estrutura representativa. A arte conceitual exige a participação mental do espectador. 

Artistas mais destacados: Johh Baldessari, Mel Bochner, Joseph Kosuth, On Kawara, Shusaku Arakawa, Bernar Venet, Daniel Buren, Dan Graham, Iain Baxter, Hanne Darbowen e Marcel Broodthaers. No Brasil: Antonio Dias, Cildo Meireles, Waltercio Caldas e Artur Barrio.  

ARTE CONTEMPORÂNEA

A década de 70 (conceito e tecnologia) está para a década de 50 (construção), assim como os anos 80 (pintura e prazer) estão para os anos 60 (tropicalismo). Não se trata, é claro, de revivals, de mera repetição de coisas acontecidas, mas, ao contrário, de desdobramentos de determinadas propostas no seu tempo correto. Vale dizer que o concretismo, tendo reduzido seu vocabulário plástico ao mínimo, enfatiza a idéia de estrutura, prepara o campo para o emprego de sistemas mais complexos ligados à ciência e à alta tecnologia como base para a criação visual ao mesmo tempo que reforça a atmosfera intelectual em trabalhos paravisuais. Os anos 60 foram, assim, uma espécie de corredor alegre e debochado entre duas décadas sisudas e sérias: construção (ordem) e conceito (arte como idéia). Ao inverso, os anos 70 foram uma cunha reflexiva entre dois momentos prazerosos: tropicalismo e geração 80. 

Mas a década de 70 abre-se, também, com a Exposição Internacional de Arte por Meios Eletrônicos/Arteônica, que reúne em São Paulo e em Campinas trabalhos realizados com a ajuda de computadores. O curador da mostra, e um dos participantes, é Waldemar Cordeiro. Dois anos depois de Arteônica, a mostra Expo-Projeção faz um balanço da produção brasileira no campo do audiovisual, dos filmes e discos de artistas. Sempre na capital paulista, vão aparecendo manifestações de arte tecnológica com componentes conceituais: videoarte (1º Encontro Internacional de Vídeo-Arte, 1978), arte postal (Bienal Internacional de São Paulo, 1981), videotexto (Bienal Internacional de São Paulo, 1983), holografia (1980), microarte (1982). Ao Rio de Janeiro cabe fazer, em 1986, o último balanço desse binômio arte/tecnologia, na mostra Brasil High-Tech. 

A "rarefação dos sentidos", o hermetismo de grande parte da produção de arte conceitual, a assepsia visual das correntes minimalistas e o caráter um tanto autoritário do discurso crítico dos anos 70 afastam das exposições aquela parte do público que pedia maior integração da arte com as coisas da vida, do cotidiano, inclusive com a política, que voltava às ruas: campanha pela anistia, diretas já. 

A reação a esse estado de coisas vem com o retorno explosivo da pintura (ostensivamente figurativa ou fortemente gestual) e das megaexposições Tradição e Ruptura, 1984, A Trama do Gosto, 1987, A Mão Afro-Brasileira, 1988, as duas primeiras organizadas pela Fundação Bienal de São Paulo, a última pelo MAM/SP. 

A mostra Como Vai Você, Geração 80?, que reuniu nada menos que 123 artistas na EAV/Parque Lage, é um marco dos anos 80 pelo caráter festivo e alegre das obras, indicando claramente a reação dos artistas a uma década de arte fria e cerebral. Outro símbolo da década de 80: a grande tela. Um lance ousado da curadoria da Bienal paulista (1985) que, ao reunir num extenso corredor chamado de "área de turbulência" a nova pintura brasileira e mundial, dá a exata dimensão do novo fenômeno pictórico. Transvanguarda, novos selvagens, new image, pattern, a pintura explode e volta a interessar aos jovens artistas, que se reúnem em ateliês coletivos para discutir arte e pesquisar novos materiais e técnicas. Neofigurativa, neo-informal, energética, feia, linda, a pintura resistia. 

ARTE PÓS-MODERNA
Todas as formas, os materiais e os conteúdos possíveis foram expandidos a tal ponto que nada parecia além dos limites, e os artista se viam diante do desafio da verdadeira originalidade e não da simples novidade. A medida que o século XX caminhava para o seu final a arte se tornava mais internacional, sem uma área geográfica dominante, e mais diversificada do que nunca. Depois de um século de experimentações, o legado é a liberdade total.

A arte nos anos 90 é tão diversificada quanto o mundo pós-Guerra Fria. Mas existem certas atitudes recorrentes, que se mantêm uma freqüência significativa. Por exemplo: a arte dos anos 90 nada é se não for política. Instalações carregadas de textos exortam os espectadores a refletir sobre temas como a epidemia de AIDS, os problemas ambientais, os sem-teto, racismo, sexo e violência. Os materiais e formatos são tão variados quanto os temas e admitem formas alternativas, como a arte performática, gêneros híbridos, como a arte derivada da fotografia, e continua se multiplicando. Os pós-modernistas podem afirmar que a rejeição modernista da realidade está obsoleta, mas o processo de reinvenção da arte continua inabalável.
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