Joao Ricaldes

Confira meu livro no Aniversario da

amazoncom.br




Ricaldes, Jodo (1962 -)
Historia da Arte em 20 LicOes. Mogi Mirim, Edicao do Autor, 2016, 60 paginas.
ISBN: 978-85-919252-1-8

Para Laura, Pedro e Julia



Sumario
Introducdo
1. Arte na Pré-Historia e no Egito Antigo

2. Arte grega e romana
3. Arte medieval

4. Arte renascentista
5. Maneirismo e Barroco
6. Barroco no Brasil

7. Rococd

8. O Rococ6 no Brasil

9. Neoclassicismo

10. Romantismo

11. Realismo

12. Impressionismo

13. Pintura no Brasil do século XIX
14. Pintura no Brasil do século XIX
15. Pintura no Brasil do século XIX
16. Arte Moderna

17. Arte Moderna

18. Arte Moderna no Brasil

19. Arte Contemporanea

20. Exercicios comentados

O autor
Bibliografia



Introducao

Historia da Arte em 20 Ligbes oferece uma opcao atualizada sobre as principais fases da arte ocidental,
procurando atender leitores que buscam informacoes precisas, segundo as pesquisas mais recentes.

Em primeiro lugar procura se alinhar ao desenvolvimento da pesquisa em historia da arte, que
tem conhecido um crescimento precioso com novas teses e novas abordagens, principalmente sobre a arte
brasileira e que ndo podem mais ser negligenciadas no ensino basico.

Também se apresenta como um roteiro de aula aos professores do Ensino Médio e cursos pré-
vestibulares, combinando o carater de atualizacdo com o formato sucinto e esquematico que possa ser
ampliado pelo préprio professor, segundo seu planejamento e suas metas pedagogicas.

Direciona-se ainda aos estudantes que se preparam para os vestibulares, tanto os exames que
recentemente incluiram topicos da histdria da arte em seus programas (como Enem, Unicamp e Fuvest),
quanto aqueles que tradicionalmente trabalham com arte, principalmente na regido sul do Pais (UEL,
UEM e federais)

Finalmente, o presente manual também tem a intencdao de oferecer uma resposta rapida e precisa a
todos os interessados em arte em geral, principalmente aos adeptos do turismo cultural.

Para reducao dos custos de edicdo e do valor ao consumidor, este livro contém nimero reduzido
de imagens. Recomendo ao leitor a visita ao acervo amplo e detalhado de imagens aqui abordadas
através do site do Projeto Humanarte, segundo o endereco indicado no alto da primeira pagina de cada
capitulo.

Boa leitura

Joado Ricaldes
Julho de 2016



1. Arte na Pré-Historia e no Egito Antigo

I -Arte na Preé-historia
www.humanarte.net/1-pre-egito.pdf

Lascaux, Franga, 15.000
a.C Piaui

Serra da Capivara,

No Paleolitico surgem as primeiras manifestacOes artisticas da humanidade. Neste periodo em que as
comunidades dependem exclusivamente da caca, da pesca e da extracdo de alimentos da natureza,
aparecem objetos decorados e pinturas nas paredes e tetos das cavernas. Nota-se um nitido traco
naturalista, demonstrando a habilidade para representar figuras tridimensionais, como animais e cenas do
cotidiano (festas, rituais). A capacidade de observacdo sensorial presente no dia-a-dia reflete-se no
detalhismo e no naturalismo das figuras. A representacdo de varios animais (cavalos, mamutes, bois,
veados) é comum, como se pode observar na caverna de Lascaux, Franca - sitio arqueologico descoberto
em 1940 e também em Altamira, na Espanha.

Animais ferozes e temidos sao representados com tracos largos que insinuam forca e movimento.
Animais como renas e cavalos aparecem com tracos que demonstram leveza e fragilidade. Como a
maioria das pinturas rupestres se apresentam no fundo das cavernas pré-histéricas, supdem-se que
deveriam ter alguma funcdo ritual, ndo acessivel a todos. Outra hipdtese, mais provavel, é a de que as
representacoes de animais tinham a funcdo de preparar os cacadores para o0 momento do enfrentamento e
abate. Assim, a funcdo psicolégica da pintura aproximaria o0 homem da Idade da Pedra aos homens dos
periodos posteriores, inclusive atualmente, no sentido de revelar certa crenca no poder magico da
imagem. De posse da imagem, o homem manteria o contato e até mesmo o controle do objeto real (como
fazemos com os retratos das pessoas queridas)

No Neolitico, as comunidades passam a se sedentarizar e utilizar a agricultura e a pecuaria como
fonte principal da alimentagcdo. O poder de observacdao da natureza deixa de ser essencial, refletindo na
arte que progressivamente abandona os tracos realistas e adota um estilo geométrico, sintético e até
abstrato.

No Brasil sdo encontradas pinturas rupestres em todas as regioes. O principal sitio arqueoldgico
é o Parque Nacional da Serra da Capivara no Piaui, Patrimonio Mundial da Unesco, onde se encontram
numerosas pinturas de pequeno porte com cenas de caca, danca cerimonial, lutas, afetividade, sexo.

IL. Arte no Egito Antigo

A principal caracteristica da arte egipcia é sua monumentalidade e seu papel de servir a religiao.
E marcada por regras rigidas, com poucas oscilacdes no longo periodo desta civilizacdo. Seu traco
principal € a lei da frontalidade na pintura: rosto de perfil com olhos de frente; tronco de frente; pernas e
bracos de perfil. Trata-se de um artificio para obter a representacdo maxima da figura de seus deuses e
reis, ambos merecedores do maximo de reveréncia.

Na arquitetura monumental indica o sentido da eternidade da alma que, para os egipcios,



necessita de um suporte material formado pelo duplo do morto e seus objetos da vida diaria encerrados
na mastaba ou na piramide. Trata-se de uma arte dirigida por uma casta de sacerdotes que zelam pela
tradicdo da religido e de seus complementos pictoricos e arquitetonicos. A rigidez dos tracos e a
imobilidade das figuras denotam uma sociedade centralizada e hierarquizada, reforcada pelo controle
estatal de grande massa humana nas obras hidraulicas do Nilo.



2. Arte grega e romana
www.humnarte.net/2-classica.pdf

A arte grega impactou o Ocidente por pelo menos dois mil anos, legando nocoes de dinamismo na
escultura, de naturalismo e tridimensionalidade na pintura, além de criar as trés ordens da
arquitetura classica (dorica, jonica e corintia). A arte romana acrescenta a heranca grega o arco, a
abobada, o anfiteatro, o aqueduto e 0 arco do triunfo.

-
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Ordem dérica: masculina Ordem jonica: feminina

1. Arte Grega

E interessante acompanhar a transformacdo da escultura grega, desde o periodo arcaico (séculos
VIII a VI a. C.) até o helenistico (século IV a II a. C). No periodo arcaico ainda se nota certo imobilismo
nas esculturas masculinas, com bracos colados ao corpo, tronco ereto, denotando um evidente traco
herdado da arte egipcia. No periodo classico (século VI a IV a.C.), os deuses de marmore soltam a
cintura, elevam os bragos e insinuam alguns passos, com graca, equilibrio e leveza. Ja no periodo
helenistico, o movimento se torna atribulacdo, ansiedade e até tragédia, como no conjunto chamado
“Laooconte e seus filhos”, que representa a morte do sacerdote troiano que tentava alertar seu povo sobre
a construcao do grande Cavalo grego. Duas serpentes sao lancadas do mar por Poseidon contra pai e
filhos.

Na arquitetura, os gregos definiram as trés ordens: a austeridade do estilo dorico; a elegancia do
estilo jonico e o rebuscamento do estilo corintio. Ha uma conotagdo sexual nas proporcoes das ordens: o
dérico representa o masculino, o jonico o feminino, e o corintio associa os dois aspectos. Outro destaque
da arquitetura grega € o teatro: esculpido na propria montanha, o conjunto formado por coro circular
(palco) e arquibancada em semicirculo revela precisao geométrica, além de conhecimento de acustica.
Assim, os teatros parecem recostar nas montanhas para receber a encenacao de mitos, tragédias e
comédias.

A arte grega, em sua fase classica, legou a posteridade um profundo gosto pelo individualismo,
humanismo e pelo naturalismo, tracos da mentalidade grega forjados na rivalidade politica e econ6mica
das cidades-estados (Polis).

Contrastando com o sufocante coletivismo egipcio, o individualismo grego é estimulado nas
disputas das cidades-estados pela preferéncia dos Deuses (Jogos Olimpicos), no conflito diario entre as
classes, nas disputas pelas rotas comerciais do Mar Mediterraneo, no Imperialismo Ateniense e na
Guerra do Peloponeso (Atenas x Esparta). Admiradores da cultura grega, os romanos copiaram-lhe em
seus tracos essenciais, ndo sem inovacdes. Ou se mandavam trazer da Grécia esculturas, colunas e
objetos de todo tipo, ou faziam copias dos originais nas oficinas de Roma.

2. Arte Romana
Na arquitetura, os romanos acrescentaram a heranca grega o arco e a abobada etrusca, solucoes



técnicas que possibilitaram distanciar uma coluna da outra, ampliar os espacos internos dos palacios e
afastar os teatros de seu escoramento natural nas encostas de uma colina. Criaram-se, assim, em qualquer
espaco, o anfiteatro, com arquibancada duplicada que oferece maior capacidade de publico. Na pintura,
0s romanos apreciaram o uso decorativo de pecas gregas, reproduzindo-as nas paredes internas das casas
dos patricios, procurando criar uma ilusdao de profundidade e de espaco ampliado.

Os cuidados para administrar seu imenso territorio imperial, o maior de toda a Antiguidade,
levaram os patricios a desenvolveram uma mentalidade pratica e imediatista, distante da abstracao de
seus colegas gregos. Esta mentalidade se verifica no uso eminentemente decorativo da pintura e na busca
de solucOes arquitetonicas adequadas a demografia do Império e a sua politica do “pao e circo”,
estratégia indispensavel de controle das classes subalternas (escravos de guerra, plebeus e povos
barbaros das distantes provincias). Desde a instauracdo do império, no século I a.C., a arte foi utilizada
em Roma como demonstracao de grandeza.



3. Arte medieval

www.humanarte .net/3-medieval.pdf

A arte medieval pode ser abordada em pelo menos trés grandes fases: arte bizantina, arte romanica
e arte gotica. As trés sao dominadas por uma pedagogia crista, que vai da evocacado a representacao
figurativa do sagrado.

N

Arte romanica Arte gética

1. Arte Bizantina

A arte bizantina se manifesta em iluminuras, mosaicos e afrescos, nos quais observa-se ainda uma
rigida composicao frontal e hieratica, de inspiracdo egipcia, associada aos efeitos luminosos da
arquitetura, como vemos na Basilica de Santo Apolinario (Ravena, século 6). Tratavam de traduzir as
narrativas e ensinamentos biblicos para uma linguagem visual aceitavel, diante do temor de cometer
idolatria.

2. Arte Romanica

Na arte romanica (séculos XI e XII), a pintura usa cores primarias homogéneas, sem meios tons
ou jogos de luz e sombra, pois nao havia a menor intencdao de imitar a natureza, mas sim de evocar, isto €,
convocar a presenca da divindade pela imagem. As figuras ndo apresentavam proporcoes anatomicas e
nao tinham nenhuma plasticidade. Os tracos faciais eram acentuados por contornos de tragos grossos e
escuros. No entanto é possivel observar alguns requintes de técnica pictorica, como os elaborados
contornos, além de complexos motivos vegetais ou até mesmo alguns tracos de escor¢o.

3. Arte Gotica

O estilo gbtico € identificado com o periodo do renascimento comercial e a construcao das
grandes catedrais da Europa Ocidental, do século XII até ao XV. A palavra gotico, que faz referéncia aos
godos ou barbaros do norte, foi escolhida pejorativamente pelos italianos do renascimento. A
verticalidade das formas, a pureza das linhas e o recato da ornamentacdo na arquitetura foram
transportados também para a pintura e a escultura.

A pintura gotica surge aproximadamente 50 anos depois das primeiras catedrais e esculturas
goticas. A transicdo entre o romanico e o gotico é muito imprecisa, mas ocorre primeiro na Inglaterra e
Franca em torno de ano de 1200, na Alemanha em 1220 e na Italia em torno de 1300. Podemos identificar
trés fases no interior do movimento gotico.

A primeira, nos séculos XII e XIII, ainda revela o padrdo bizantino de composicao das figuras em
um fundo monocromatico. O realismo levemente insinuado na primeira fase se desenvolve na segunda
fase (inicio do século XIV), marcada pela obra de Giotto e pelo naturalismo intrinseco a sensibilidade do


http://www.humanarte.net/3-medieval.pdf

franciscanismo. Na terceira fase (final do século XIV) surge o gotico internacional, com padrdes de
composicdo mais complexos que serviriam de base para o renascimento do século XV. A pintura de todo
o periodo gotico é executada sobre quatro tipos de bases materiais: afrescos, telas, vitrais e iluminuras.



4. Arte renascentista

www.humanarte.net/4-renscimento. pdf
O Renascimento, periodo que vai do século XV ao XVI, significou um retorno as formas e
proporcoes da antiguidade greco-romana. Este movimento artistico comecou a se manifestar na
Italia, mais precisamente em Florenca, um estado independente e um dos centros comerciais mais
importantes do mundo.

Arte renascentista Arte maneirista

‘Nos séculos XIV e XV, a Italia era um conjunto de cidades-estados (republicas), em disputa entre
grandes familias burguesas, sem a estrutura centralizada e opressiva dos paises absolutistas, o que lhe
favorecia a criatividade, ao mesmo tempo em que ampliava o mercado de arte. As principais encomendas
aos artistas do periodo sao parte deste ambiente de disputas politicas e de projecdo de uma imagem de
poder das grandes familias.

A riqueza material convive com a preocupacdo espiritual, constituindo-se assim um complexo
contexto cultural em que o desprendimento das amarras coletivistas da sociedade feudal da lugar a
expressdo da individualidade humanista até mesmo na relacao com o sagrado.

As grandes inovacdes dos renascentistas italianos partem das conquistas ja alcancadas pelas
geracOes anteriores, entre fins do século XIV e as primeiras décadas do século XV. A
tridimensionalidade que ja se insinuava no periodo gético, agora ganha o aprimoramento da perspectiva
geométrica e da perspectiva aérea, com sobreposicao de cores que ddao a sensacdo de estender uma
paisagem ao infinito. A ilusdo de realidade visual é acentuada também pela composicdo simétrica e pelo
rigoroso trabalhado de estudo da anatomia humana e animal para reproduzir com intenso realismo as
figuras abordadas. A figura humana é trabalhada a partir de modelos vivos e o efeito geral da somatoria
destes recursos é de uma certa elegancia, equilibrio e profunda expressao dos sentimentos, sob o controle
da razao.

Principais artistas renascentistas italianos

Leonardo Da Vinci (1452 — 1519) inventa o sfumato, fusdo do contorno ao corpo das figuras,
criando assim fisionomias extremamente expressivas. Trabalha com pequenos contrastes de luz e sombra,
ndao com linhas. “Ndo vemos linhas, a linha é uma abstracao”, diz uma anotacdo sua.

Michelangelo Buonaroti (1475 — 1564), como escultor, se imagina como o libertador do
personagem que habita dentro do bloco de pedra bruta. Ele fez renascer a escultura colossal da
antiguidade. Como arquiteto destaca-se por ter projetado a Cupula da Catedral de Sdo Pedro. Como
pintor da especial destaque a musculatura humana de extremo vigor fisico. Seus corpos geralmente
descrevem um movimento de rotacdao sobre si mesmos. Foi ainda eximio criador de escorcos.

Rafael Sanzio (1483-1520): fez da sua carreira um aprendizado permanente, assimilando o estilo
de todos os seus antecessores de dos mestres contemporaneos. Adota o sfumato de Leonardo e aprende a
musculatura das figuras de Michelangelo.



5. Maneirismo e Barroco

www.humanarte.net/5-barroco.pdf
O Maneirismo (segunda metade do século XVI) e o Barroco (século XVII e primeira metade do
XVIII) foram duas expressoes de reacdo ao Renascimento. Ambos rejeitam a simetria rigorosa da
arte renascentista e o equilibrio expressivo dos seus personagens. Também se distanciam da
exatidao anatomica para privilegiar a tensao promovida pela atmosfera mental das cenas.

Caravaggio

1. Maneirismo

O Maneirismo se caracteriza por uma deliberada reacdao aos padrdes renascentistas. As figuras se
tornam mais alongadas, os corpos se distanciam dos modelos anatomicos e a composicao perde a rigidez
e 0 equilibrio simétrico tipico das obras-primas da fase madura de Rafael e Michelangelo. Alguns
historiadores o consideram uma transicdo entre o renascimento e o barroco, enquanto outros preferem ve-
lo como um estilo propriamente dito.

O termo tem inicialmente um forte apelo pejorativo, aplicado aqueles pintores que teriam
abandonado a boa regra renascentista e que teriam trilhado um caminho muito afetado e individual, a sua
maneira e ndo a maneira “correta”, classica. No entanto, podemos observar na obra de Michelangelo, em
sua ultima fase, uma clara tendéncia ao que seria mais tarde chamado de maneirismo. Basta averiguarmos
os corpos alongados e nada anatomicos, ndao naturais, no Juizo Final, retratado na parede da Capela
Sistina. Em fins do século XVI o maneirismo revela-se ainda mais anticlassico, apresentando
composicoes mais desequilibradas e um efeito de luz artificial. Este tratamento da luz desembocaria na
criacdo do claro-escuro de Caravaggio, grande expoente do Barroco do século XVIL

A Ultima Ceia, de Tintoretto, d4 uma boa ideia destas inovacdes plésticas. A luz se detém sobre
objetos e figuras, produzindo sombras antes inaceitaveis. Os verdadeiros protagonistas do quadro ja nao
se posicionam no centro da perspectiva, mas em algum ponto da arquitetura, onde o olho atento deve, nao
sem certa dificuldade, encontra-lo. No entanto, a integracao do conjunto € perfeita.

E na obra de El Greco que se percebe o grau mais avancado do maneirismo e por isto mesmo
mais distante do Renascimento. Seus corpos apresentam-se disformes e as cores e figuras se encontram
deliberadamente distorcidas. O ambiente cultural de Toledo, em que se apresenta um misticismo
profundo, contribui para as experiéncias unicas de El Greco. Espaco e forma se encontram fundidos, as
suas nuvens se assemelham a algo concreto e 0s seus anjos mais parecem seres esfumacados. El Greco é
por muitos considerados um precursor da arte moderna.

Uma das fontes principais de inspiracdao do maneirismo é o espirito religioso conturbado da
Europa nesse momento. Nao so a Igreja, mas toda a Europa estava dividida ap6s a Reforma de Lutero.
Carlos V, da Franga, depois de derrotar as tropas do sumo pontifice, saqueia e destr6i Roma. Reinam a
desolacdo e a incerteza. Pintores, arquitetos e escultores sao impelidos a deixar Roma com destino a



outras cidades.
2. Barroco

Barroco, periodo da arte ocidental entre os séculos XVII e XVIII, caracteriza-se pela
monumentalidade das dimensdes, exagero das formas e excesso de ornamentacdo. E um estilo marcado
pela dramaticidade e explosdao dos sentimentos. A pintura barroca procura se afastar das composicoes
simétricas e geométricas do Renascimento, em favor da expressividade e do movimento.

O tracado das linhas e dos contornos se desfaz em composicOes esfumacadas em rapidas
pinceladas. O espaco é criado pelo contraste extremo do claro-escuro. Ha uma nitida opcao pelo drama,
pelas cores exuberantes que realcam as areas fortemente iluminadas em oposicao a objetos, cenarios e
personagens que emergem da mais profunda escuridao.

Ha historiadores da arte que costumam apontar uma curiosa diferenca entre a execucdo barroca e
a do renascimento. Neste ultimo, a acdo principal ainda ndo aconteceu, apenas aparece insinuada em um
ato imediatamente anterior ao seu desfecho. No Barroco, a acdo principal é nada menos do que o ponto
de maior comocdo, o apice do drama. O Davi de Michelangelo, em sua estatura colossal, apenas
concentra seu olhar titanico sobre o inimigo. Em Bernini, principal escultor barroco, seu Davi é
capturado no momento em que atira a pedra em Golias.

Os tracos do Barroco se desenvolvem em um contexto politico e religioso muito peculiar.
Nascido em Roma a partir das formas do século XV, logo se diversificou em varios estilos paralelos, a
medida que cada pais europeu o adaptava a sua propria cultura.

O Concilio de Trento (1545-1563) dedicou uma breve mencao a funcdao da arte no contexto da
Contrarreforma, o que acabou sendo interpretada e utilizada como forte repreensao a falta de decoro na
arte renascentista e maneirista, orientando pintores e escultores a usar suas habilidades para retratar
temas biblicos de forma clara e comovente.

De fato, o Barroco foi instrumento de propaganda ndao apenas da Contrarreforma, mas também dos
regimes absolutistas. Sua missao deveria ser a transmissao de uma imagem de poder e grandiosidade
através de uma estética vigorosa e sobrecarregada. E interessante notar que neste contexto a pintura
religiosa, a pintura histérica e o retrato continuaram posuindo o maior status na hierarquia das
modalidades de pintura. A natureza-morta e a pintura de paisagem também foram valorizadas no mundo
catolico, mas no protestante figuraram como setor principal, devido a visdao luterana do pecado da
idolatria.

Os principais pintores barrocos foram Caravaggio (1571-1610) na Italia; Peter Paul Rubens
(1577-1640), Rembrandt (1606-1669) e Vermeer (1632-1675) na Holanda; Claude Lorrain (1600-1682)
e Nicolas Poussin (1594-1665) na Franca; Diego Velazquez (1599 - 1660) e Bartolomé Esteban Murillo
(1617 - 1682) na Espanha.



6. Barroco no Brasil

www.humanarte.net/6-barrocobras.pdf
O Barroco brasileiro desenvolve-se no século XVIII, quase 100 anos apos o seu surgimento na
Europa. Foi patrocinado pelas Ordens religiosas, entidades que lideraram a intensa vida espiritual
da sociedade brasileira no periodo colonial e também no imperial. As primeiras construcoes deste
estilo ocorreram no litoral brasileiro (Recife, Salvador e Rio).

1. Caracteristicas Gerais do Barroco Religioso

O barroco religioso forma-se como a arte da Contrarreforma, marcada pela reacdo a expansao da
Reforma Protestante e pela conquista missionaria dos novos continentes. As caracteristicas mais
marcantes sao:

- ornamentacdo abundante e desenho variado e complexo das plantas e fachadas, com emprego de
seccoes curvilineas.

- decoracOes internas luxuosas, com revestimento integral das superficies e uso de materiais nobres e
preciosos, como os marmores policromos e o bronze dourado

- recursos retoricos: a movimentacdo continua das formas; atitudes dramaticas e gesticulacao eloquente
das figuras representadas; énfase nos personagens negados pela Reforma (Virgem e Santos)

- uso de recursos teatrais (em visao unitaria das artes), articulando os espacos internos das igrejas, como
os teatros da época, como os cortinados dos retabulos e os camarotes, ocupados por pessoas de maior
prestigio, além de uma espécie de podio em varios degraus no altar.

- visdo em perspectiva, que enfatiza a decoracdo da capela-mor desde a porta da entrada, enfatizado
pelos altares laterais funcionam como etapas intermediarias

- 0 arco cruzeiro tem nas igrejas barrocas funcao similar a do arco de cena
- efeito final: envolvimento integral do espectador, o conceito de “obra de arte total”
2. O Barroco no Brasil

Nas igrejas luso-brasileiras, a associacdo tipica é aquela que congrega os efeitos rutilantes da
talha dourada aos do colorido quente das pinturas dos tetos e paredes e ao brilho suave dos azulejos.
Podemos identificar dois momentos diferentes do Barroco no Brasil:

a) Barroco nacional portugués (denominacao foi oficializada por Robert Smith, A talha em Portugal.
Lisboa: Livros Horizonte, 1962). Ndo tendo equivalentes em outros paises europeus, ocorre nas trés
primeiras décadas do século XVIIL

- retabulos de desenho semelhante a portadas, com colunas torsas e pilastras interligadas por
arquivoltas concéntricas.

- enrolamentos de videiras com cachos de uvas nas colunas, bem como passaros fénix



- estrutura piramidal em degraus escalonados, no altar principal, destinada a servir de suporte ao
Santissimo Sacramento e as imagens da Virgem Maria e do santo padroeiro da igreja.

- forros divididos em painéis com pinturas emolduradas de talha dourada, os caixotées.
- retabulos da nave inseridos em perspectiva de viés nos cantos das paredes do arco cruzeiro.

Em Portugal, este estilo tem como um dos principais modelos a Igreja de Sao Bento da Vitoria, na
cidade do Porto. No Brasil temos a “Capela Dourada” da Ordem Terceira de Sdao Francisco em Recife
(PE), o Convento de Sdo Francisco em Salvador (BA) e o Mosteiro de Sao Bento (RJ), embora seu altar
conviva com retabulos laterais dos estilos posteriores joanino e rococ6. Em Minas, destacam-se dois
retabulos de colunas torsas e arquivoltas que ainda podem ser vistos na nave da Igreja de Sao José, de
Ouro Preto, recobertos, entretanto, de pintura branca, acréscimo do periodo rococo.

b) Estilo joanino (a partir de 1726 a 1760), inspirado no_barroco italiano

- estatuaria de grande porte integrada a talha e o emprego de colunas salomonicas e dosséis, cujo
prototipo é o famoso baldaquino de Bernini na basilica de Sdo Pedro, no Vaticano. O novo modelo foi
introduzido de forma pioneira na igreja da Ordem Terceira da Peniténcia, no Rio.

- como na fase anterior, também ha uso de deslumbrantes cavernas douradas, com todos os espagos
disponiveis das paredes e tetos integralmente preenchidos pela decoracao, segundo o principio do horror
vacui (horror ao vazio).

- teto sem 0s caixotoes, cedendo lugar as pinturas em perspectiva ilusionista, inspirado na obra do jesuita
italiano Andrea Pozzo.

- planta e fachada: a regra continuou sendo a planta retangular da tradi¢do portuguesa e a fachada de
paredes retas e ornamentacdo soObria, ambas herdadas do maneirismo. Desta forma, o contraste
intencional entre a simplicidade arquitetonica externa e a opuléncia interna.

O estilo joanino tem como modelo, em Portugal, a Igreja Conventual de Santa Clara, na cidade do
Porto. Ja a cidade do Rio de Janeiro conta com a Igreja da Ordem Terceira de Sdo Francisco da
Peniténcia (RJ), a mais homogénea decoracdo desse estilo realizada no Brasil. Em Minas, o estilo
joanino tem grande desenvolvimento na Matriz de Nossa Senhora do Pilar em Ouro Preto, esculpida pelo
portugués Francisco Xavier de Brito (de Braga), com projeto arquitetonico de Manuel Francisco Lisboa,
também portugués, pai do Aleijadinho.

Mas ha algumas elegantes excecOes, com plantas poligonais e curvilineas: no Rio de Janeiro, a
igreja da Gloéria do Outeiro e a de Sdo Pedro dos Clérigos; em Minas, as igrejas de Sao Pedro dos
Clérigos de Mariana e Rosario de Ouro Preto, além de, em Ouro Preto as igrejas de Sao Francisco de
Assis, com torres circulares ligadas ao frontispicio por segmentos curvos (um edificio de transicao
barroco-rococd, tendo Aleijadinho como escultor) e a de Nossa Senhora do Carmo (rococd), com torres
arredondadas e fachada sinuosa. Em Mariana, tem também ligacdao com o recorte curvilineo a Igreja do
Carmo.

De maneira geral, em Minas Gerais, “as igrejas matrizes, copiam estrutura do Rio, em que as
plantas sdo de base retangular, com nave unica, capela-mor e sacristia transversal nos fundos do
edificio, corredores laterais para circulacdo e fachada com duas torres de sec¢do quadrada.
Praticamente ndo tém decoracdo externa, tanto pela precariedade das técnicas construtivas, que
ainda ndo haviam incorporado o uso da pedra, quanto das tradi¢bes de simplicidade da arquitetura
lusa, tanto em Portugal quanto nas colénias

O estilo joanino mineiro tem ainda, como destaques, a Capela do Padre Faria em Ouro Preto e
Santana, em Mariana, bem como os retabulos laterais das duas matrizes de Ouro Preto






7. Rococo

www.humanarte.net/7-rococo.pdf
O rococo mantém as técnicas do claro-escuro, mas substitui temas religiosos pela alegria da vida na
Corte. O rococo é um estilo de decoracao de interiores surgido no inicio do século XVIII na Franca.
Seu nome deriva da palavra concha (rocaille, em francés) justaposta a palavra barroco.

Proposta embaragosa, Watteau O Beijo Roubado, Fragonard

Alguns historiadores consideram o rococé como um desenvolvimento do barroco, mas sua
orientacdo é bem diferente, pois manifesta uma alegria na decoracao carregada, distante da
dramaticidade pesada e da religiosidade do barroco. De fato, a pintura rococ6 aproveita os recursos do
barroco. No entanto, o rococo tenta, pelo exagero, comemorar a alegria de viver. Em alguns pintores
deste periodo observa-se, como no barroco, o predominio da construcio de campos cromaticos
esfumacados, mais do que o uso de linhas e contornos definidos. As vestimentas ainda se mostram
repletas de drapejados e de um volume em excesso. Também se observa o recurso ao claro-escuro.

Mas o rococo busca a suavidade da cor. As figuras retratadas sdao homens e mulheres da Corte,
amantes da boa vida e da natureza. Os temas se referem a vida nos palacios, jardins, festas luxuosas nos
saloes, ou ainda, em paisagens bucodlicas. Frequentemente as telas apresentam uma forte dose de
erotismo, sensualidade e nus femininos bem provocativos.

A arte rococ6 se desenvolve nos regimes absolutistas de meados do século XVIIIL. Diferentemente
do barroco, este novo estilo nao procura retratar a grandiosidade e majestade das monarquias europeias,
mas liga-se ao absolutismo de uma outra forma: busca ressaltar a alegria de viver, a futilidade e os temas
prazerosos das cortes, alheias a problemas sociais e econdomicos.

Ironicamente, as cortes e seus artistas mal podiam se dar conta de que viviam nos ultimos
momentos daquele regime politico. O custo do luxo palaciano e a ascensdao da burguesia corroiam as
bases do absolutismo, que seria sepultado pela revolucdao Francesa de 1789 e pelas Guerras
Napoleonicas.

Na Inglaterra o pintor William Hogarth ajudou a desenvolver uma base teorica para o conceito de
beleza do Rococd. Em sua obra Analysis of Beauty (1753) argumenta que o Rococo se construia pelas
linhas ondulantes e pela proeminéncia de curvas em S das figuras retratadas, produzindo assim um efeito
sutil de graca e beleza, em oposicdo ao uso da linha reta e dos tracos circulares do classicismo.

No entanto, este estilo ja ndo deixa de ser moda predominante, a partir da década de 1760.
Intelectuais como Voltaire criticam a superficialidade do Rococo6 e a degenerescéncia da arte causada por
este estilo palaciano. Na década de 1780 é superado pela seriedade do Neoclassicismo e no periodo
napolednico é sepultado pela arte oficial do Império. Na Alemanha chegou a ser ridicularizado pela
alcunha de “Estilo Zopf und Periicke” (rabo de porco e peruca).



Em meados do século XIX, entretanto, surge um renovado interesse pelo Rococo, tanto na
Inglaterra quanto na Franca, onde o pintor Delacroix redescobre o valor da graca e da alegria na arte e no
design. Os mais destacados pintores do Rococ6 foram Jean-Antoine Watteau (1684-1721), Francois
Boucher (1703—-1770) e Jean-Honoré Fragonard (1732-1806).



8. O Rococd no Brasil

www.humanarte.net/8-rococobras.pdf
O Rococo europeu foi uma reacdo aos exageros retoricos do Barroco e assumiu um carater de arte
da Corte, rejeitando temas ideologicos, religiosos e politicos. Muito associado a vida mundana da
nobreza europeia do século XVIII, foi rejeitada pela Igreja Catolica da Franca, mas adaptada na
Europa Central para ambientes religiosos, o que teve impacto no mundo luso-brasileiro:

Igreja do Carmo - RJ

“Diferentemente do barroco religioso, atrelado desde cedo aos ideais da Contrarreforma
catolica, o rococo religioso ndo teve nenhum compromisso de origem com qualquer tipo de ideologia,
de natureza religiosa ou até mesmo politica. Criado na Franga por volta de 1730, no ambito das
decoragoes civis, foi inicialmente uma reagdo dos decoradores contra o excessivo peso ornamental do
barroco, reacdo esta impulsionada pelas novas exigéncias de conforto da nobreza e da alta burguesia,
nas novas decoragodes dos castelos ou residéncias urbanas da época.

Chamado na Franga de estilo "rocaille” ou Luis XV, o estilo foi rapidamente exportado para
outros paises europeus como um dos produtos da cultura francesa do século do Iluminismo. Sua
adaptagdo a arquitetura religiosa foi, entretanto, problemdtica. Rejeitada pela Igreja Catodlica da
Franga, que considerou o estilo inadequado para ambientes religiosos, essa adaptag¢do acabaria
sendo feita na Europa Central, notadamente nas regides da Baviera e Sudbia germdnicas e na antiga
Boémia, atual Republica Icheca. Desta forma, o rococo religioso absorveu algo do espirito do
Iluminismo do século XVIII, e pela primeira vez o ideal de felicidade encontra abrigo no Cristianismo,
associado ao prazer fisico baseado nas sensagdes. Comecando pela visdo que submete ao prazer do
olhar uma elegante decora¢cdo com alterndncia de vazios e cheios, com emprego do branco e
tonalidades suaves para realce dos douramentos.

Os resultados da nova estética foram tdo satisfatorios que a hierarquia da Igreja comegou a
procurar justificativas para o novo tipo de sensibilidade religiosa que engendrara as igrejas do
rococo centro-europeu. Ou seja, a visdo de um cristianismo pacificado, refletindo uma concepg¢do mais
serena da fé e uma visdo otimista da existéncia, ao oposto do barroco, que enfatizava seus aspectos
dramdticos. Por essa razdo os ambientes do rococo religioso ddo as vezes a impressdo de salbes de
festa, aspecto que no Brasil é particularmente evidente nas igrejas da antiga capital dos vice-reis, o
Rio de Janeiro”,



Sdo caracteristicas marcantes
- énfase menor na escala monumental e na opuléncia, ao contrario do Barroco
- iluminacao homogénea de todo o espaco, ao contrario do Barroco.

- no retabulos e revestimentos ornamentais, o0 douramento se restringiu aos ornatos, postos em evidéncia
por fundos lisos, pintados de branco, bege ou tonalidades suaves de rosa, azul ou amarelo.

- diversificacao regional
- uso da a linha sinuosa, as rocalhas e os arranjos florais.

- adaptacoes locais com até mesmo a coluna torsa, propria do barroco, embora a regra fossem as colunas
retas e delgadas



9. Neoclassicismo

www.humanarte.net/9-neoclassico.pdf
O Neoclassicismo é um movimento artistico que se desenvolveu em meados do século XVIII até
meados do século seguinte. Iniciou-se na Franca e se estendeu por toda a Europa. No Brasil,
difundiu-se pela Missao Artistica Francesa de 1816, trazida por Dom Joao VI

A Morte de Socrates, Jacques-Louis David

A pintura neoclassica recusa deliberadamente o exagero da estética barroca e a futilidade do
rococo para retratar temas grandiosos relacionados a patria e aos ideais iluministas.

Procura reviver os principios estéticos da Antiguidade classica, de uma forma diferente do
Renascimento. Os renascentistas inspiraram-se na arte grega e romana para criar novas harmonias e
novas simetrias, como em Leonardo, ou novos padrOes para representar o corpo humano, como em
Michelangelo.

Ja o artista neoclassico coloca-se a tarefa de reconstituir a beleza e a harmonia daquilo que ele
considera verdadeira e originalmente grego e romano. Assim, 0 neoclassico procura um carater mais
arqueologico, identificando formas que se querem puras na producdo greco-romana, sem o que considera
acréscimos renascentistas, o que € mais nitido na arquitetura e na escultura.

Ao propor regras simples e rigorosas sobre o que consideram a verdadeira forma de fazer arte, os
neoclassicos aproximaram-se do racionalismo iluminista, uma forca intelectual dominante e irresistivel
no século XVIII, presente no pensamento de filésofos como Voltaire, Diderot, Rousseau e Montesquieu.
Sdo marcas fundamentais tanto do Iluminismo, quanto do neoclassicismo: a énfase nas ideias de
progresso; a defesa do conhecimento racional como meio para a superacao de preconceitos e ideologias
tradicionais; a preocupacdo ética com a construcao de um mundo melhor, mediante a reflexdo, o livre
exercicio das capacidades humanas e o engajamento politico-social.

Como afirma Gombrich: “a antiga e despreocupada tradi¢do dos construtores e decoradores
barrocos e rococos foi identificada com um passado que acabara de ser varrido; foi o estilo dos
paldcios da realeza e da aristocracia, ao passo que os homens da Revolugdo (Francesa) gostavam de
se considerar cidaddos livres de uma Atenas ressurgida !

As qualidades estéticas passam a ter conotagcoes éticas precisas: a arte simples e emocionalmente
pura contrapoe-se a frivolidade e a sensualidade do rococd. Buscava-se o retorno a um momento puro da
civilizacdo (Atenas de Socrates, século V a.C ou a Republica Romana, séculos II e I a.C.), ainda nao
corrompido pelo Absolutismo (séc. XVIII).

Na pintura destaca-se a rigida estrutura da composicdo interna, quase sempre marcada pelo



enquadramento arquitetonico que usualmente fechava as figuras. Veja-se, a este respeito, a composicao
em trés faixas verticais definidas por trés arcos ao fundo, com suas respectivas colunas, na tela
Juramento dos Hordcios, de David. Na pureza das linhas e na simplificacdo da composicao, buscava-se
uma beleza deliberadamente heroica e exemplar para as novas geragoes.

O heréi neoclassico ndao se destaca pelas facanhas fisicas das figuras mitologicas ou biblicas.
“Ele representava, sobretudo, um personagem cujo corpo nobre revestia uma alma repleta de virtudes
e cujas proezas podiam servir de exemplo para um ideal ser atingido. Consistia num modelo de
magnanimidade, espirito elevado, equilibrio, retiddo, dignidade humana, autossacrificio ”.

Esta nova retorica da linguagem artistica foi elaborada no século XVIII por Johann Joachim
Winckelmann (1717-1768), cuja obra “Reflexdes sobre a imitacao das obras gregas” (1755) foi lida por
todos os iluministas e artistas neoclassicos. Assim Winckelmann sintetiza o espirito neoclassico:

“A caracteristica geral distintiva das obras-primas gregas é uma nobre simplicidade e uma
grandeza serena, tanto nas atitudes quanto nas expressoes. Assim como as profundezas do mar sempre
permanecem calmas, mesmo quando a superficie estd furiosa, da mesma forma a expressdo nas figuras
dos gregos mostra, mesmo quando elas sdo presas das mais violentas paixdes, uma alma grande
sempre igual a si mesma”E!

O auge da arte neoclassica ocorreu no periodo napolednico (1800-1815), quando se destaca a
pintura de Jacques-Louis David (1748-1825). Membro da Academia Real de Artes, fundada pelo Rei
Luis XIV, Davi se engaja na Revolucdo Francesa e chega a se eleger deputado na Assembleia Nacional,
pelo partido jacobino. Amigo de Robespierre e Marat (a quem dedicou a célebre tela sobre sua morte na
banheira) David foi preso quando ocorreu a queda dos jacobinos (1795), mas a admiracao de Napoledo
sobre sua arte o permitiu ser libertado e contratado como pintor do Império de Napoledo Bonaparte.

Neste contexto de rebelides populares, morte, sacrificio, prisdo e golpes de Estado, David
produziu telas memoraveis. O tema da morte heroica é também apresentado na tela Morte de Socrates, na
qual contemplamos o tragico desfecho do julgamento do fil6sofo grego. A mensagem da obra é:
mantenha-se fiel aos seus ideais, mesmo diante da perseguicao, da injustica e da morte. Assim, a arte
deveria tornar-se eco dos novos ideais da época.

A forte retdrica neoclassica e a o apoio do poder politico de Napoledo transformaram os
mecanismos de producdo e de circulacdo de obras de arte. O instrumento essencial nesta transformacao
foram as Academias de Arte.

No sistema académico, o aprendizado passou a ser funcao do Estado, organizado em disciplinas
COmMO em um curso universitario. A carreira do pintor e do escultor passa pelo controle rigido dos
administradores da Academia e seguia um roteiro de alta competicao: o prémio anual (Grand Prix),
seguido de uma estadia em Roma, na Academia Francesa situada na capital italiana. Apos o retorno, os
candidatos inscreviam suas propostas ao Saldo de Artes, que passou a ser anual no comeco do século
XIX. O reconhecimento nos Saldes poderia levar o artista a assumir uma catedra na Academia e até
mesmo ao cargo de pintor da corte.

“A Academia — afirma Lilia Schwarcz — representa a transi¢do de uma arte controlada pelas
guildas e depois pela Igreja, para uma arte controlada e financiada pelo Estado (...) o que levou a arte
a se direcionar do dominio privado para o ptblico !

Este sistema ndo foi substancialmente alterado na Revolucao Francesa. Mesmo ap6s o governo de
Napoledo, foram mantidos os seus principios elementares: o ensino, o prémio, a viagem a Italia e o
Saldo.

Também se cristaliza neste periodo a hierarquizacao dos géneros de pintura. No topo esta a



pintura historica, em seguida a pintura de paisagem e depois o retrato. No ultimo degrau, a natureza
morta. A brutal institucionalizacdo da arte gerou seus criticos e seus desafiadores nos periodos
subsequentes da arte. Romanticos e impressionistas tiveram que lutar muito contra esta forte estrutura.
Talvez por este motivo o termo arte académica tenha se tornado sinonimo de oficialismo e de falta de
criatividade



10. Romantismo

www.humanarte.net/10-romantismo.pdf
O romantismo foi um movimento artistico surgido na Alemanha do final do século XVIII que se
expandiu pela Europa durante a primeira metade do século XIX, na literatura, filosofia e nas artes
plasticas.

Série “Desastres da Guerra”, Goya Gravuras em metal

Foi a0 mesmo tempo um modo de sentir e de pensar em oposicdo a tradicional sociedade da
nobreza e também a nova sociedade industrial. Recusa o racionalismo frio do Iluminismo e enfatiza a
redescoberta dos sentimentos e dos valores humanos. Recusa também as restricoes da vida urbana ao
espirito, marcada pelo rapido crescimento da industria e das cidades.

Os temas que atendem a este objetivo sdo: a vida do campo, o passado medieval, os tipos
exoticos (do Oriente), a descoberta da natureza indomita, o sobrenatural, a loucura e as forcas
irracionais.

A forca descomunal da natureza externa (montanhas, rios, mares e florestas) atesta a fragil
natureza interna do ser humano. As paisagens do alemdo Caspar David Friedrich (1774 — 1840), um dos
principais pintores do Romantismo, transmitem de maneira enérgica esta nova relacdo homem-natureza.
Parece conduzir o olhar do observador para uma dimensao metafisica da natureza. Friedrich viveu um
periodo em que a Europa passava pelo crescimento de uma desilusdo em relacdo a sociedade
materialista e, a0 mesmo tempo, pela retomada do interesse pela espiritualidade. Individualmente foi
marcado pela tragédia, pela solidao e pela loucura.

O deslocamento do foco de interesse do mundo externo para o individuo leva a experiéncias
estéticas, na poesia e na pintura, que se direcionam ao sobrenatural e a exploracao da psicologia humana,
muitas vezes através de emocoes relacionadas com o terror e o medo. A poesia de Edgar Allan Poe e
pintura de William Blake sdo representativas desta vertente espiritualizada do romantismo.

Enquanto os neoclassicos sdo essencialmente lineares, expressando-se mais com a linha e com o
desenho, os romanticos sao coloristas. Como o barroco, o romantismo explora o movimento das formas e
a composicao, acentuando os contrastes de cores e luzes, para ganhar maior intensidade da expressao dos
sentimentos.

A técnica e o sentimento romanticos marcam profundamente a obra de Francisco Goya (1746 —
1828). “Onde eles encontram estas linhas na natureza? Eu so vejo formas que sdo iluminadas e
formas que ndo. Meu olho jamais vé contornos. Ndo conto os fios da barba de um homem que passa.
Meu pincel ndo enxergard melhor que eu”“.

Goya retratou a irracionalidade na série Desastres da Guerra, denunciando ndo apenas a



crueldade das tropas napoleonicas na invasao da Espanha, mas a crueldade do ser humano. Criou satiras
memoraveis das elites e da Inquisi¢do espanhola.

“Nenhum artista antes dele transmitiu a irracionalidade da multiddo, especialmente de uma
multiddo inflamada por uma visdo comum — religiosa, politica, ndo faz diferenca — com um poder tdo
desprovido de sentimento. Essas figuras possuem a ferocidade de criaturas tentando se fazer ouvir do
outro lado de um vidro fechado. Elas sdo as criaturas da surdez do préprio Goya 4.,



11. Realismo
www.humanarte.net/11-realismo.pdf
O realismo reage a estética novelesca do romantismo e pratica a arte engajada na critica a

sociedade industrial, aliando-se ao socialismo. Surgiu paralelamente ao romantismo na segunda
metade do século XIX.

As coletoras de restolhos, Jean-Francois Millet

Este movimento nasceu na Franca, apds as revoltas de 1848 e como resposta a estética ficticia do
romantismo. A pintura, para os realistas, é uma arte objetiva que procura a representacao das coisas reais
e existentes. Nas artes visuais e na literatura o Realismo procura retratar a vida diaria, evitando os
rebuscamentos dos romanticos, que passam a ser considerados excéntricos e distantes da vida real.

Para os pintores realistas, a imaginacdo na arte consiste em saber achar a expressdao mais
completa de uma coisa existente. O belo esta na natureza e encontra-se na realidade, sob as mais diversas
formas. Os realistas ndo se aceitam a idealizacdo da realidade (neoclassicos), nem as premeditadas
relacdes de cor e luz para alcancar efeitos emocionais (romanticos).

Contemporaneo da Segunda Revolucdo Industrial (meados do século XIX) o realismo tinha como
finalidade a conscientizacao da sociedade e que, logicamente, foi recusada pela alta burguesia. Varios
escritores e pintores realistas foram amigos de intelectuais anticapitalistas.

Um dos expoentes do Realismo foi Jean-Francois Millet (1814 — 1875). De formacao classica,
Millet rompe com a Academia e explora temas da vida dos trabalhadores rurais. Suas obras sobre
camponeses conseguem combinar, como em As coletoras de restolhos, a denincia das desigualdades
sociais com certa delicadeza sentimental para retratar pobres camponesas anonimas em busca de restos
da colheita farta de uma grande fazenda comercial.

A associacdo de tons de marrom com o lirismo de sua luz tem como resultado uma composicao
que exala nao o heroismo dos habitantes do campo, mas a dignidade de suas figuras humanas, integrando
o homem com a natureza. Nos pequenos gestos pode-se descobrir a capacidade de observacdao deste
grande pintor. Exemplo disso é sua famosa tela Angelus (1859).

Outro destacado pintor realista foi o anarquista francés Gustave Courbet (1819 — 1877). Foi
acima de tudo um pintor de paisagens campestres e maritimas onde o romantismo e a idealizacdo das
figuras dao lugar a uma representacao da realidade fruto de observacao direta. Essa nova estética das
classes trabalhadoras foi recebida com desprezo pelo publico, que enxergou feiura e desequilibrio nos
corpos das camponesas apresentadas corajosamente pelo mestre realista, que mantinha lacos estreitos
de amizade com os socialistas, embora tivesse o cuidado de nao transformar sua arte em instrumento



ideolégico.



12. Impressionismo
www.humanarte.net/12-impressionismo. pdf

Surgiu na Franca por volta do ano de 1870 e representou uma profunda ruptura na histéria da arte,
pois propos o abandono das técnicas tradicionais, saindo dos ateliés iluminados artificialmente para
resgatar ao ar livre a natureza, tal como ela se apresentava a seus olhos, como uma soma de cores
fundidas. O proprio nome do movimento traduz a reacdo negativa da critica as experiéncias de seus
jovens pintores: na primeira exposicao o grupo foi chamado sarcasticamente de impressionista.

L S 1T
Estacdo Saint Lazaire, Monet

O que mais interessou aos pintores impressionistas foi a captacdo momentanea da luz na
atmosfera e sua influéncia nas cores. Monet, lider dos impressionistas, assim definia o objetivo de sua
pintura: “reproduzir minhas impressoes diante dos efeitos mais fugazes”. Rejeitam o uso da linha ou os
contornos definidos, além da perspectiva geométrica. A poucos centimetros da tela, um quadro
impressionista parece uma sobreposicdo de camadas volumosas de tintas, ao passo que a distancia as
cores se organizam opticamente e criam formas e efeitos luminosos. A tematica de seus quadros eram
cenas urbanas em parques e pracas e também as paisagens.

A indignacdo inicial da critica se deve ao fato de que os impressionistas desprezaram dois
conceitos da tradicdo pictorica que se mantinham desde os mestres do Renascimento: a técnica do
desenho prévio a pintura e o uso da cor local (a cor dos objetos sob luz natural, como a ma¢a vermelha, o
céu azul e o leite branco). Ironicamente, a arte impressionista revela um traco continuista na histéria da
arte, uma vez que da continuidade a busca da objetividade tdo presente no realismo de Courbet. Também
sofre o impacto da difusao das novidades cientificas da Segunda Revolucao Industrial, presentes na Gtica,
quimica e fisica.

Ao contrario do que normalmente se afirma sobre a relacdao dos artistas deste periodo com seu
contexto social, a arte impressionista também manifesta as mudancas sociais e culturais do periodo. Ela
propria é parte de uma nova sensibilidade social e de uma nova forma de convivio gestado nas grades
cidades, a partir do modelo pioneiro criado na reurbanizacao de Paris no periodo de Napoledo III (1848
— 1871), justamente no momento de formacao e amadurecimento da estética impressionista.

A pintura impressionista adotou como tema os termos dos criticos da reurbanizacdo da capital
francesa: a estética do movedico, do indefinido e do impessoal, a arte que declarava que o moderno era o
marginal. O mito da vida moderna torna-se, assim, para seus proprios habitantes "ambiguidade e mistura
de classes. Mas o mito é também a divisdo social e o mapeamento e o controle. Duas visoes
contraditorias do mito da modernidade, em que o capital ao mesmo tempo torna tudo ininteligivel e
torna a vida cotidiana controlada"®!



Na nova Paris surge uma nova sociabilidade, fruto de um novo estagio do capitalismo
internacional. Mudam-se as formas de organizacdo da producdo, o ritmo do trabalho, as relacGes entre
fornecedores, empresarios e consumidores. Muda também o comportamento do consumidor: a boa regra
do comprador agora era ndao pechinchar, mas procurar a pechincha, ndo obter uma roupa cortada sob
medida, mas escolher uma que, de algum modo, “coubesse perfeitamente”. Surge uma nova sensibilidade,
agora permeada pelo carater anonimo e frio das novas formas de lazer, prazer, trabalho e consumo.

Assim, além dos novos espacos de lazer (boulevares, parques, banhos publicos, arredores)
despontam também na arte impressionista 0s novos personagens malditos da cidade (prostitutas,
mendigos) e, principalmente, a nova forma de interacdo social, marcada agora pelo impessoal e pelo
desconhecido individuo da massa humana que transita em amplas avenidas e ferrovias do tracado
majestoso da metropole industrial.
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E possivel distinguir quatro fases importantes na pintura do século XIX no Brasil: a primeira se
inicia com a Missao Artistica Francesa de 1816, que transfere para o Pais os métodos neoclassicos
de producdo e de circulacao de obras e arte; em seguida surge a primeira geracao de pintores
formada pela Academia Imperial, marcada pelo oficialismo da producdo; ja a incrivel geracao de
meados do século se destaca pela pintura de género; a quarta fase é o momento da terceira
geracao, no final do século, que ja manifesta de forma clara o impacto da arte moderna.

Desembarque da Princesa Leopoldina, Debret

1. A Missao Francesa de 1816

A vinda da Missao Francesa ainda é uma decorréncia das guerras napoleonicas, pois foi obra do
imperador Dom Jodo VI, quando instalado no Rio de Janeiro. A principal mudanca econdmica foi a
abertura de seus portos ao comércio internacional, antes exclusivo aos portugueses. No entanto, um
conjunto de mudancas de politica cultural altera o perfil colonial do Pais. Dom Jodo VI criou a Imprensa
Régia, o Museu Real, a Biblioteca Real e os primeiros cursos universitarios do Brasil. No setor cultural,
destaca-se ainda a fundacdao da Academia Real de Belas Artes, composta por artistas franceses.

Joachin Lebreton, chefe da Missdo, foi um dos fundadores do Louvre e junto com ele vieram os
pintores Nicolas-Antoine Taunay, acompanhado de toda a familia, e Jean-Baptiste Debret, além do
arquiteto Grandjean de Montigny, entre outros.

Quando os membros da Missdao chegaram ao Brasil, ainda estavam em plena atividade muitos dos
nossos mais importantes pintores coloniais, como Manuel da Costa Ataide em Minas, tdo importante para
a pintura, quanto Aleijadinho para a escultura brasileira, na transi¢ao do barroco para o rococo. Ataide,
inclusive, solicitaria a Dom Jodo VI, em 1818, a criacdo de uma aula ou curso de arquitetura e pintura em
Mariana, mas teve negada essa sua pretensdao. Mas, os artistas franceses receberam a atengdo que o
Imperador negou aos brasileiros ou portugueses aqui radicados.

Nicolas-Antoine Taunay foi o mais importante artista da Missdao de 1816. No Rio dedicou-se
inicialmente a paisagem, fixando cenas de florestas vizinhas a capital. Era um dos artistas prediletos de
Napoledo, para quem pintou varias cenas de batalha. Encanta-se com a paisagem carioca, mas procura
ordena-la segundo seu aprendizado neoclassico, resultando na harmonia contemplativa do homem com a
natureza.

Até mesmo a escravidao é abrandada. Seus negros aparecem ao longe, “ndo passam de alusées”.
Na tela Cascatinha da Tijuca, Taunay insere um autorretrato em meio a exuberante floresta: “parece ndo
estar interessado em apenas representar a paisagem, quer, antes, interpretd-la com base nos efeitos do
contraste luminoso. Mintsculo, mergulhado na paisagem grandiosa, o artista adquire o aspecto de um



hergi 14,

Jean-Baptiste Debret também teve formacdo na Academia de Paris, na mesma classe de seu primo
Jacques-Louis David, representante maximo do neoclassicismo. Pintou varios retratos de Napoledo. No
Brasil foi o principal retratista de Dom Jodo VI e Pedro I, mas ganhou mais destaque com as ilustragcoes
de seu livro Viagem Pitoresca e Historica ao Brasil (1834). A obra é considerada importante ndo apenas
por aspectos artisticos, mas também pela combinacdo do interesse de retratar o cotidiano com a presenca
de textos descrevendo 156 litografias.
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A primeira geracdao formada pelos mestres da Missao Francesa dedicou-se prioritariamente a

pintura historica e a paisagem, com destaque para a obra de Pedro Américo e Vitor Meireles que
contribuiram para reforcar uma ideologia heroica e nacionalista do Brasil do século XIX.

A Batalha do Avai, Pedro Américo

A pintura de paisagem desenvolveu-se principalmente com Felix-Emile Taunay, em cuja obra se
revela grande influéncia do paisagismo inglés (Constable e Turner). Felix Taunay assume o cargo de
professor de paisagem na Academia Imperial, antes ocupado pelo seu pai, Nicolas Taunay. Logo alcanca
o cargo de diretor da Academia Imperial, implantando no Brasil o modelo neoclassico de organizacdao do
ensino e da divulgacdo da arte, sob restrito controle do Estado (Saldes oficias e prémio de viagem)

O paraibano Pedro Américo (1843 — 1905), foi pintor, poeta e fisico. Tinha apenas 10 anos
quando foi escolhido como desenhista da missao cientifica do naturalista francés Louis Jacques Brunet,
para estudar a flora e da fauna do Nordeste do Brasil, durante 20 meses. Depois de se formar em Belas
Artes no Rio, Pedro Américo obteve uma bolsa de estudos dada pelo imperador Pedro II e foi para Paris.
Tinha 43 anos quando assinou contrato com o governo de S. Paulo (1886), para pintar a Proclamagdo da
Independéncia. Outra das obras mais famosas de Pedro Américo foi Batalha do Avai. A Guerra do
Paraguai (1864-1870) ativou o género de pinturas de batalhas no Brasil, embora na Europa estivesse ja
em queda.

No entanto, o pintor paraibano deixa sua marca original: “a obra satura a grande superficie [60
mZ2] de excessos furiosos, dos quais participa toda a natureza, num imenso redemoinho, cujo vortice é
uma estreita abertura para o horizonte. O fluxo desmedido termina por neutralizar o herdi. Nada da
grande tradi¢do do século XIX. A tradigdo neocldssica, de origem escultorica, inspirada nos relevos, é
abolida. A batalha embebe-se da furia romantica, para alimentar-se das anteriores vitalidades
barrocas 1,

O catarinense Victor Meirelles (1832-1903) também foi aluno destacado da Academia Imperial,
onde incorporou os fundamentos do estilo neoclassico. Em 1852 conquistou o Prémio de Viagem a
Europa. Com a tela Primeira Missa (1860) foi um dos primeiros pintores brasileiros a participar do
Salon de Paris (1861). Meirelles contribuiu de forma significativa para o projeto ideoldgico do Império
brasileiro. Com a Proclamacao da Reptblica sofreu forte perseguicao politica, sendo demitido da Escola
Nacional de Belas Artes, aos 57 anos. O sucesso se transformou em miséria. Morreu pobre e abandonado
aos 70 anos, em 1903.

O estilo de Meirelles fugiu da estética puramente neoclassica e apresentou uma COMpoOsicao
cromatica e geométrica a0 mesmo tempo. As telas como Primeira Missa (1860) e Batalha do
Guararapes (1879) “revelam a harmonia, cada vez renovada, que se instaura. Meireles possui muito a



natureza de um Poussin e, como ele, ndo se deixa apreender imediatamente. Em ambos os casos, é
preciso nos despojar do gosto pelo brilho e pela virtuosidade e acostumar-nos a uma pintura
silenciosa e secreta, que concebe a visualidade como intermedidrio para um universo além dos
sentidos, além do tempo. Sdo pintores da meditagdo, amam o equilibrio, as rela¢des serenas de tons e
formas, a discricdo dos sentimentos: sdo cldssicos, na acepg¢do mais alta, mais nobre, mais
universallZ,

Além da Guerra do Paraguai, a ideologia nacionalista do Império também se reforca em obras
indigenistas como Moema (1863) de Vitor Meireles, politicas, como Proclama¢do da Independéncia
(1888) de Pedro Américo e novamente militares, como Batalha de Guararapes (1879), também de Vitor
Meireles.



15. Pintura no Brasil do século XIX

32 Parte

www.humanarte.net/15-brasil19-3.pdf
A segunda geracao da pintura brasileira do século XIX tem como destaques Rodolfo Amoedo (1857-
1941), José F. Almeida Jr (1850-1899) e Belmiro de Almeida (1858-1935). A terceira geracdo da
pintura brasileira do século XIX tem como destaques Eugénio Latour (1874-1942), Antonio Diogo da
Silva Parreiras (1864-1937) e Eliseu d’Angelo Visconti (1866-1944).
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Os pintores da segunda geracdo formada na Academia Imperial de Belas Artes, ttm em comum o
fato de vivenciarem em Paris (exposicOes de 1876 a 1888), através de bolsas de estudos, as mudancas na
historia da pintura nas décadas de 1870 e 1880. A tendéncia que entdo revolucionava o mundo das artes
era o impressionismo. Nossos pintores souberam aproveitar esta experiéncia, embora nao aderissem
automaticamente a Monet, fato que levou a critica a manifestar certo 