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1. Arte Gótica

A arte gótica desenvolve-se na Idade Média, dos séculos XII ao XIV. A princípio era conhecida sob o nome de opus francigenum – “obra francesa” - devido à sua principal origem. A arte gótica ficou conhecida também como a “Arte das Catedrais”.

Há controvérsias quanto à denominação “gótica”: alguns autores ligam tal denominação com os Godos, os bárbaros mais conhecidos na Idade Média, também conhecidos pela habilidade como arquitetos. Porém, outros autores crêem que os humanistas do Renascimento tenham adotado o termo “gótico” como sinônimo de bárbaro, no sentido de origem da região de além-Alpes, por oposição a românico.

A arte gótica surgiu num contexto histórico muito importante: final do sistema feudal e início da criação das cidades, ascensão de novas categorias sociais dedicadas ao artesanato e ao comércio, consolidação do absolutismo (como na França e na Inglaterra) e forte influência do clero na vida social e política . É possível dizer que a arte gótica nasceu com as cidades, produto de uma sociedade dinâmica, em evolução. Os habitantes da cidade tiveram grande participação nas construções góticas e eram incentivados por dois motivos: religioso e orgulho cívico, pois a rivalidade entre as cidades era intensa, elas disputavam entre si.

Da França (mais especificamente da Île-de-France, região a Norte de Paris), o estilo gótico espalhou-se por toda Europa. Na Inglaterra, a primeira construção gótica foi a Catedral de Cantuária de 1174, logo depois seguiram outras obras como a Catedral de Lincoln e a abadia de Westminster. O gótico alemão abrange todo o território lingüístico das populações germânicas além de estender sua influência à Europa oriental e à Escandinávia, alguns exemplos são: a Catedral de Colonia (Alemanha) e a Catedral de Santo Estevão (Viena- Áustria). Na Espanha e na Itália o gótico é menos puro, surge “latinizado”, perdendo as suas características mais puras.

Acreditava-se chegar a Deus não apenas pela fé, mas também pela razão, por um esforço do pensamento. Tal conceito pode ser aplicado na arquitetura e explica a grandiosidade das construções complexas e requintadas, ricas em pormenores. 

1. 1. Arquitetura - Catedrais:

As principais características da arquitetura gótica são:

· Verticalismo: 


O verticalismo das edificações góticas enfatiza as transformações dos ideais estéticos, do gosto e do pensamento filosófico da época traduzidos no plano arquitetônico. Os mestres góticos desenvolveram técnicas, com o conhecimento das leis mecânicas e da resistência dos materiais, que permitiam cada vez mais a verticalização das construções (as flechas da Catedral de Estrasburgo chegam a 142 metros). Tais construções foram possíveis devido à utilização de abóbadas sustentadas por cruzarias ogivais e do arco quebrado em vez do arco de volta perfeita, além do emprego do arcobotante e dos contrafortes.

· Arco de Ogiva:

Também conhecido como “arco quebrado”, é formado por dois arcos de círculo que se cortam em ângulo agudo. É o principal elemento da arquitetura gótica.

· Abóbada de arcos cruzados:
A abóbada de arcos cruzados é constituída pelo cruzamento de duas abóbadas de berço. As estruturas que suportam o peso da abóbada e que se intersectam em forma de X, tomam o nome de arestas e convergem no ponto mais alto da abóbada, chamado chave da abóbada. 

É um sistema racional e dinâmico de distribuição e equilíbrio de forças.

· Contrafortes e os Arcobotantes:

Os arcobotantes (arcos com a abertura de um quarto de círculo) têm uma função estática definida: eles recebem pressões laterais das abóbadas de cruzaria ogival, descarregam-na sobre os contrafortes (estruturas de sustentação dispostas na parte de fora das paredes exteriores da catedral), e daí, para o chão. São destacados do corpo do edifício e vão até os pilares de sustentação externa, ou seja, aos contrafortes que têm finalidade de reforçar as paredes e de contrariar a pressão descarregada sobre eles.

· O Vitral:

A arquitetura gótica é uma arquitetura de paredes transparentes, luminosas e coloridas. O vitral é um importante elemento, pois cria uma atmosfera mística que deveria sugerir, na visão do povo medieval, as visões do Paraíso, a sensação de purificação. A luz externa é filtrada pelos vitrais, dessa forma é criada uma atmosfera luminosa que não parece provir de uma fonte natural, transmitindo ao fiel uma sensação de êxtase.


Os vitrais figurativos, além da função da luz, também serviam para mostrar às pessoas que não sabiam ler (e não conheciam as Escrituras) aquilo em que deveriam crer, ou seja, os vitrais também tinham função educativa.


A transparência do vidro colorido sugeria que a luz provinha diretamente de Deus.

· Rosácea

A rosácea (localizada na zona superior nas fachadas das catedrais) é um elemento muito importante na arquitetura gótica, pois sua forma circular remete a dois símbolos: o sol, símbolo de Cristo e a rosa, símbolo de Maria. A rosácea também tem a função de constituir fonte de luz. 

Principais Construções Góticas: abadia de Saint Denis –1º construção gótica (França), Catedral de Notre Dame (Paris e Chartres - França), Catedral de Beauvais (França), Catedral de Colonia (Alemanha), Catedral de Estrasburgo (Alemanha), Catedral de Lincoln (Inglaterra), Abadia de Westminster (Inglaterra), Catedral de Siena (Itália), etc.

1.2. Arquitetura Civil:

Quanto à arquitetura civil, o exemplo mais típico da arquitetura gótica é o Palácio dos Papas, em Avignon (França) composto pelo Palácio Velho (construído para o Papa Bento XII) e pelo Palácio Novo (construído para o Papa Clemente VI). A construção lembra uma fortaleza (as paredes são maciças e as janelas pequenas e estreitas), pois os papas passavam por tempos difíceis e tinham a necessidade de defesa.

1.3. Escultura

A arte da escultura atingiu um grande desenvolvimento durante a Idade Média. Entretanto até o século X, essa arte foi pouco praticada, mas quando se iniciou o seu processo de desenvolvimento e de difusão o mesmo ocorreu de forma bastante rápida. Em pouco tempo os escultores adquiriram uma grande técnica, tornando-se capazes de realizar obras de arte de nível tão elevado que poucas vezes foi igualado na História. Portanto muito do que se pode observar na elevada arte escultural da renascença deve-se não só ao resgate da cultura clássica greco-romana, mas também á técnica desenvolvida no período medieval que é considerado muito erroneamente como uma época obscura e infrutífera, principalmente no que se refere às artes e a ciência.

Todas as formas da escultura, desde o mobiliário à própria escritura, eram determinadas pela arquitetura, então chamada arte maior. O estilo gótico foi criado no século XII. A escultura monumental gótica surge no primeiro período (séculos XII e XIII) concentrada no exterior das catedrais, enquanto no interior é quase despida. A primeira obra de arquitetura gótica foi a realizada por Suger ao reformar a fachada e o coro da Abadia de Saint-Denis. Entretanto, as primeiras esculturas em estilo gótico vão ser encontradas na Catedral de Chartres, em Paris, na França. Inicialmente essas esculturas apresentavam um aspecto estilizado, onde apenas os rostos das figuras parecem humanos e naturais. Os túmulos esculpidos tornaram-se numerosos nessa época. A princípio, os escultores só decoravam os túmulos dos reis e de grandes personalidades. Normalmente eram feitas imagens que reproduziam o aspecto dessas pessoas. 

Mais tarde também os cavaleiros e membros inferiores da nobreza conseguiram que escultores entalhassem figuras em seus túmulos. Outra característica presente nesta primeira fase da escultura gótica é a ausência de emoções nos rostos das estátuas, que apresentam uma expressão absolutamente fria. São rostos que não riem nem choram. Fisionomias absolutamente impassíveis. Nelas há uma total ausência de sentimentos e também de movimento. 

Também não se dava importância à proporção dos corpos das estátuas em relação às cabeças. Muitas das estátuas da Catedral de Chartres apresentam uma relação anormal entre corpo e cabeça. Sabe-se que essa proporção, normalmente, deve ser de 1 para 7 ou 8; no máximo de 1 para 9. Nas estátuas de Chartres se vai bem além dessas proporções. Era bastante comum o feitio de “estátuas-colunas”, pois a ausência de movimento dava à figura uma verticalidade que fazia dela quase um prolongamento do pedestal, tornando-se ela mesma como uma espécie de coluna. Para acentuar a falta de movimentos essas figuras apresentam os cabelos e os fios das barbas escorridos, quase sem ondulação. As vestes também não apresentam dobras profundas, estas são rasas, estilizadas, quase paralelas e apenas caem ao longo do corpo da estátua.

No segundo período (séculos XIII e XIV), liberta-se progressivamente da arquitetura e vai perdendo, aos poucos, o monumentalismo e o decorativismo, movimentando-se em massas e volumes e adquirindo realismo e vivacidade de expressão. Com o declínio da construção das igrejas, escultores passaram a decorar seus interiores com altares e figuras de santos. Para ornamentação também usavam ferro para muitas finalidades decorativas nos biombos dos coros; especialistas em metal produziram ainda cálices e outros objetos usando filigranas, esmaltes e pedras preciosas. Artesãos esculpiram em marfim, relicários de igreja e outros objetos. 

O estilo de arquitetura gótica fornece inúmeros elementos (como colunas, pináculos e fustes), que convidam a decoração com esculturas, tornando essa arte importantíssima no período. A simbologia da arte do período gótico é riquíssima em elementos que atestam a fé dos homens de então. Além da escultura, essa simbologia aparece ainda nos vitrais coloridos, nas pinturas e nas ilustrações de manuscritos. A rejeição da frontalidade do período anterior 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. 

As esculturas desse período atingem grande perfeição e equilíbrio. Procuram uma representação mais real de corpos. Essa estatuária não recusava representar as emoções e o movimento. As figuras fazem gestos, se voltam, não são mais estáticas. As suas vestes se movimentam também, dando ocasião de representá-las com dobras profundas e majestosas, ou então leves e delicadas. As estátuas desse período revelam emoções, mas sempre emoções equilibradas, sem excessos. Elas jamais gargalham; apenas sorriem. Um exemplo típico disso são os magníficos anjos do sorriso que se podem contemplar na Anunciação de Reims ou na apresentação de Jesus no Templo. Outras obras primas dessa época são a Virgem dourada de Amiens, a serva da apresentação no Templo de Reims e a inigualável escultura do Beau Dieu de Amiens, ainda com alguns traços do gótico primitivo em seu rosto. Esse foi o tempo do chamado “gótico radiante”, do qual são obras típicas as catedrais de Reims, boa parte de Notre Dame de Paris e de Estrasburgo.

Um aspecto curioso em relação a esse período da escultura gótica é que pela primeira vez na História da arte se teve a idéia de representar uma figura sorridente. Os anjos do sorriso de Reims superam tudo o que se havia feito até então em matéria de escultura. Apesar de toda a beleza e perfeição das esculturas helênicas, nelas, porém, jamais se vê um rosto sorridente. Normalmente as esculturas clássicas gregas são de rosto quase inexpressivo. Apenas nas figurinhas de Tanagra (cidade próxima à Atenas) se pode encontrar a representação de leve esboço do que poderia ser um sorriso. Estátuas risonhas eram, entretanto comuns na arte oriental, tanto hindu como chinesa.

Na terceira fase de desenvolvimento da arte gótica, conhecida como gótico flamejante ou gótico da decadência, que vigorou nos séculos XIV e XV, na escultura tanto nas estátuas pequenas como nas grandes, as figuras tumulares apareceram muitas vezes com poses afetadas e rostos sorridentes. Do belo equilíbrio da fase anterior passa-se a um excesso que corrompe muito da beleza das obras. De modelos idealizados passa-se a um realismo brutal. Os retratos eram feitos da forma o mais realista possível. Se a pessoa a ser representada tinha rugas, na estátua tinham que figurar as suas rugas. Se seu queixo era exageradamente pontudo, o escultor primava em fazê-lo tal qual era. 

Assim, apareceram retratos brutais ou ridículos. O mercantilismo e o desenvolvimento do comércio e da urbanização deram grande progresso político e econômico para a burguesia, assim como favoreceram o absolutismo e o crescimento do papel do Estado. 

Isso tudo, junto com o individualismo crescente, impulsionaram a vaidade. Pessoas ricas, nobres ou burgueses, quando faziam doação de dinheiro para a construção de um altar em uma igreja, exigiam serem retratados, "piedosa" e um tanto vaidosamente ajoelhados aos pés dos altares que haviam financiado.

A preocupação com o real não recuou nem na representação do prosaico e até mesmo do obsceno. O flamejante se caracteriza pelo triunfo da curva e da contra curva, que vai produzir linhas sinuosas que parecem as de labaredas, por isso o nome do estilo. A contra curva é introduzida nas ogivas, nos arcos, e reina nas esculturas. Isto vai se casar com a preocupação absoluta de representação do real, e para eles o real era o corpo: a curva permitia a representação fiel dos movimentos dos corpos e dos rostos. 

A estátua flamejante é sempre extremamente emotiva, e suas emoções são sempre violentas: ou pranto ou gargalhada, ou terror ou prazer. Os rostos flamejantes já não têm paz. O gosto pela curva e pela contra curva faz os escultores se preocuparem em esculpir figuras com cabeleiras e barbas enormes e encaracoladas. O Moisés de Claus Sluter no poço da Abadia de Champmoll em Dijon é exemplo típico disso. O drapeamento também passa a ser riquíssimo e excessivo. E, para que as roupagens tenham curvas e contra curvas, elas são esculpidas como se estivessem agitadas por um vento impetuoso. Ao mesmo tempo que se agitam, riem ou choram, as esculturas flamejantes perdem estatura. O módulo flamejante diminui. As esculturas, em geral, passam a ter tamanho menor. 

Normalmente prefere-se esculpir cenas e não mais pessoas isoladas. Exceção são os retratos de doadores, dos quais já falamos, e cuja "piedade" exigia figuras quase sempre em tamanho natural. O caráter violentamente emotivo da escultura flamejante aparece claramente nas figuras sepulcrais.

O século XIV viu a Europa ser atingida por uma das mais terríveis epidemias que houve na História: a peste negra. Esse flagelo dizimou a população européia no longo período em que grassou pelo continente. Calcula-se que tenha morrido mais da metade da população. As mortes eram bruscas e a enfermidade durava pouco. O terror se espalhou por toda a parte. Foi esse pânico que suscitou toda uma série de expressões artísticas. Na música, surgiram as canções terríveis, como os cantos da Sibila e as danças da morte. A conhecida seqüência Dies Irae é desse tempo.

Na escultura, desenvolveu-se uma arte tumular de caráter mórbido, na qual os mortos eram retratados em estado de decomposição, devorados pelos vermes. Eram figuras desesperadas ante o mistério da morte. Essas figuras eram então totalmente diversas das figuras tumulares na época do gótico primitivo e do radiante. No início da arte gótica e em seu apogeu, as figuras postas jazentes sobre os túmulos, os chamandos gisants, revelavam uma grande serenidade em sua tristeza calma.

Essa atitude equilibrada diante da morte não se traduzia em indiferença, nem em desespero, mas acima de tudo em fé. A morte era vista como contrária à natureza e por isso ela repugna, sendo impossível não encará-la como trágica. Porém, a redenção de Cristo trouxe esperança e a salvação da morte eterna. Por isso, os gisants das primeiras fases do gótico eram tristes, mas esperançosos. E a esperança da vida eterna punha nas figuras esculpidas sobre os túmulos uma triste, mas serena paz. Os gisants do flamejante são desesperados. Esse desespero era resultante da perda da fé devido ao crescimento do materialismo e o apego às riquezas e à vida terrena.

Todas as origens da escultura gótica estão naturalmente na escultura românica. Entretanto, uma diferença técnica as diferencia: a românica se evidencia, sobretudo no baixo relevo, e a gótica no alto relevo.

Características: reveste-se dos típicos caracteres de verticalidade na forma alongada das figuras, recolhidas em nichos limitados por cogumelos e cobertas por baldaquinos, na rigidez das posições, no planejamento das vestes, que caem freqüentemente em pregas paralelas, como caneluras de uma coluna. As cabeças são, por vezes, mais “mexidas”, voltadas para a direita ou para a esquerda, inclinadas para a frente ou dobradas para trás. As feições são caracterizadas, de forma que o fiel possa reconhecer facilmente a personagem representada; as estátuas de Virgem e, em geral, de todas as figuras femininas, têm proporções mais alongadas e são, muitas vezes, dispostas numa posição curvilínea, de maneira a desenharem um S.

1.4. Pintura 

Fonte: http://www.beatrix.pro.br/arte/goticopint.htm
A pintura gótica desenvolveu-se nos séculos XII, XIV e no início do século XV, quando começou a ganhar novas características que prenunciam o Renascimento. Sua principal particularidade foi a procura o realismo na representação dos seres que compunham as obras pintadas, quase sempre tratando de temas religiosos, apresentava personagens de corpos pouco volumosos, cobertos por muita roupa, com o olhar voltado para cima, em direção ao plano celeste. A presença da figura humana extremamente estilizada, o plano bidimensional são as principais características do estilo. A exceção talvez fique por conta das obras de Giotto, sendo este pintor um dos precursores do rompimento com a tradição bizantina, ao dar um tratamento tridimensional às suas obras.

Quanto aos elementos simbólicos da arte medieval, possuem um imaginário fortemente místico, principalmente no que se refere ao rico bestiário medieval, ilustrado em especial nas iluminuras que costumavam ornar livros e manuscritos da época e também nos elementos decorativos de palácios e igrejas. Cada elemento da composição de um quadro segue um esquema pré-estabelecido e até a localização das figuras em um quadro têm um significado simbólico possível de ser traduzido. A predominância dos elementos ilustrados é quase totalmente religiosa.A exceção fica por conta de Giotto, que foi um dos pioneiros a introduzir pessoas comuns do povo em seus quadros e não apenas personagens religiosos.

Os principais artistas na pintura gótica são os verdadeiros precursores da pintura do Renascimento (Duocento):

· Giotto - a característica principal do seu trabalho foi a identificação da figura dos santos com seres humanos de aparência bem comum. E esses santos com ar de homem comum eram o ser mais importante das cenas que pintava, ocupando sempre posição de destaque na pintura. Assim, a pintura de Giotto vem ao encontro de uma visão humanista do mundo, que vai cada vez mais se firmando até ganhar plenitude no Renascimento. 

Obras destacadas: Afrescos da Igreja de São Francisco de Assis (Itália) e Retiro de São Joaquim entre os Pastores. 

· Jan Van Eyck  -  procurava registrar nas suas pinturas os aspectos da vida urbana e da sociedade de sua época. Nota-se em suas pinturas um cuidado com a perspectiva, procurando mostrar os detalhes e as paisagens. 

Obras destacadas: O Casal Arnolfini e Nossa Senhora do Chanceler Rolin.

Vitrais: As catedrais góticas não são unicamente ornadas por estátuas, e o ensino pela imagem que proporcionam aos fiéis surge mais claramente nos relevos e nos vitrais. Que além da função decorativa e de elemento de forte simbologia fornecem-nos inúmeras informações acerca das características e do modo de vida durante a Idade Média.

Por fim, a exuberância da época gótica exterioriza-se também nas representações grotescas. Certos animais fantásticos servem de gárgulas, isto é de goteiras. Mas a maior parte equilibra-se nos contrafortes, espreita sobre o parapeito, ou agacha-se sobre as cornijas. 

Contrariamente aos outros elementos góticos, eles não têm qualquer função arquitetural ou litúrgica, mas estão sem dúvida ligados às mais remotas superstições populares. Algumas destas figuras são humanas, mas na maioria dos casos trata-se de pura invenção do espírito, em que os animais reais e imaginários formam uma geração híbrida compondo o rico bestiário medieval. Executados no mesmo estilo que as esculturas sacras, estes tipos de monstros povoam as catedrais de alto a baixo. As obras deste tipo e, aliás todas as esculturas góticas, não têm qualquer sentido, uma vez fora do seu enquadramento. Estão demasiadamente ligadas, pela representação e pela realização, ao conjunto da construção para dele poderem ser separados. Associados à catedral contribuem para exprimir todo o vigor religioso da cristandade medieval.

1.5. Iluminura 

Fonte: http://www.historiadaarte.com.br/artegotica.html
Iluminura é a ilustração sobre o pergaminho de livros manuscritos (a gravura não fora ainda inventada, ou então é um privilégio da quase mítica China). O desenvolvimento de tal gênero está ligado à difusão dos livros ilustrados patrimônio quase exclusivo dos mosteiros: no clima de fervor cultural que caracteriza a arte gótica, os manuscritos também eram encomendados por particulares, aristocratas e burgueses. É precisamente por esta razão que os grandes livros litúrgicos (a Bíblia e os Evangelhos) eram ilustrados pelos iluministas góticos em formatos manejáveis.

Durante o século XII e até o século XV, a arte ganhou forma de expressão também nos objetos preciosos e nos ricos manuscritos ilustrados. Os copistas dedicavam-se à transcrição dos textos sobre as páginas. Ao realizar essa tarefa, deixavam espaços para que os artistas fizessem as ilustrações, os cabeçalhos, os títulos ou as letras maiúsculas com que se iniciava um texto.

Da observação dos manuscritos ilustrados podemos tirar duas conclusões: a primeira é a compreensão do caráter individualista que a arte da ilustração ganhava, pois destinavam-se aos poucos possuidores das obras copiadas, a segunda é que os artistas ilustradores do período gótico tornaram-se tão habilidosos na representação do espaço tridimensional e na compreensão analítica de uma cena, que seus trabalhos acabaram influenciando outros pintores.

2. O Gótico Final

O Gótico Final pode ser considerado a ponte entre os estilos predominantes na Idade Média e no Renascimento. Nesse período, marcado pelas Cruzadas, houve um fluxo de arte e artistas bizantinos pelo oeste da Europa, o que acabou influenciando diretamente o estilo Gótico europeu; esse que por sua vez acabou reproduzindo algumas características bizantinas, mas com um “tratamento” europeu.

2.1. Arquitetura

A arquitetura do gótico final contrasta com a funcionalidade das construções feitas no início do estilo gótico, exibindo maior riqueza em detalhes e ornamentações, que podem ser reparados principalmente nas vigas de sustentações no interior das catedrais. Mesmo sendo mais detalhadas, as catedrais do gótico final são menos ambiciosas do que suas predecessoras, reflexo das crises econômicas da época e da peste negra. Veja abaixo imagens das catedrais de King’s College, em Cambridge e de St. George, em Windsor, ambas na Inglaterra:
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      King’s College Exterior                                        King’s College-Interior
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                         St. George - Exterior 

                                                                                                    St.George – Interiror

2.2. Pintura

A pintura no Gótico Final é caracterizada pela forte influência da arte renascentista, mesmo com suas raízes centradas no Gótico clássico. Isso foi possível devido ao fato de que ambos os estilos coexistiram no norte da Europa durante a primeira metade do século XVI, já que a arte renascentista chegou na região cerca de 100 anos depois do surgimento do estilo na Itália.

Os maiores representantes da pintura no Gótico Final são Hieronymus Bosh e Matthias Grünewald. Veja abaixo algumas de suas obras:
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Jardim Dos Prazeres, de Hieronymus Bosh.
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Adoração De Magi, de Hieronymus Bosh.
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Crucificação, de Matthias Grünewald.

2.3. Escultura

A escultura no período do Gótico Final consistia nas peças que integravam as construções da época, ou seja, tinham o papel de dar as catedrais os traços teológicos que o tema exigia. A figura de Cristo predominava, dando ênfase à importância de Jesus na Terra, e também demonstrava as tendências humanistas que se desenvolveriam a seguir nas esculturas e na arte em geral. Foi também nessa época que as obras ressaltaram o papel da Virgem Maria, como sendo a intermediária entre Deus e os homens, o que pode ser constatado no tema da catedral de Notre Dame, em Paris. 

Foi nesse período em que as esculturas começaram a ter maior imponência, se destacando em relação ao resto do ambiente até tornarem-se completamente independentes da arquitetura das construções em que eram inseridas, além de caminharem para o estilo realista, através das esculturas que serviam de retratos e que compunham sepulcros.  

3. Estilos Internacionais

No final do século XIV, a fusão da arte italiana e norte-européia já resultara no desenvolvimento de uma arte gótica internacional. Destacados artistas viajaram por toda Europa. Em conseqüência, idéias foram disseminadas e combinadas, até que obras nesse estilo acabaram por surgir principalmente na França, Itália, Espanha, Inglaterra e Alemanha.

O gótico internacional guardava um sabor especialmente cortês e aristocrático, impregnado de uma preocupação flamenga pelo detalhe naturalista; e, ao contrário das diversas vertentes da primeira arte gótica, tinha caráter distinto e uniforme.

No século XV, o gótico internacional desenvolveu-se em duas vertentes, e ambas podem ser consideradas revoluções. Uma estava no sul da Europa, em Florença, e originou a Renascença italiana. A outra estava no norte, nos Países Baixos (Bélgica e Holanda), onde a pintura passou por uma transformação autônoma, mas igualmente radical, que daria início à Renascença setentrional.

Abaixo, seguem as principais vertentes da  arte gótica internacional, acompanhadas de suas principais características.

3.1. Gótico Francês

A França foi o berço do Gótico, favorecida por sua intensa atividade intelectual baseada no período anterior, o Românico. Os suportes intelectuais do gótico proporcionaram o desenvolvimento de um novo valor aos sentidos do ser humano e a Natureza. Graças a esse fato, ocorreu a suavização da rigidez românica, proporcionando a criação de um estilo mais natural, mais humano, no qual os santos sorriam. Assim como no Românico, a pintura ganhou destaque no gótico francês, caracterizada pela elegância e pelo dinamismo. No início, eram utilizadas cores planas, mas progressivamente as pinturas adquiriram gradações que o aproximaram do Gótico Italiano.

A arquitetura e a escultura gótica francesa apresentam uma característica marcante: o uso de fundos dourados, para aumentar o valor material e simbólico das obras, isso ocorria principalmente nas igrejas, visando a valorização das imagens santas - um fundo de ouro introduz uma luz mágica e não natural, bem como configura um espaço inexistente.
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                                 Catedral de Canterbury 

3.2. Gótico Alemão
O gótico alemão se põe em paralelo com outros estilos continentais, como o do gótico francês, e alguns rasgos do gótico inglês, especialmente nos vitrais, como nas da catedral de Estrasburgo. Uma das obras mais conhecidas do gótico alemão é a Códice Manesse, realizado para 1300 por Rudiger Manesse, dedicado ao rei de Boêmia.

Uma das principais características do gótico alemão é o fato de demonstrar uma complexa simbologia religiosa ao mesmo tempo que exaltam o rei.
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                Catedral de Estraburgo

3.3. Gótico Espanhol

A influência dos estilos internacionais determinou a origem do Gótico espanhol.O estilo francês foi o mais influente no estilo espanhol, devido ao fato de Espanha e França passarem unidas culturalmente ao longo da Idade Média, graças às rotas de peregrinagem do Caminho de Santiago. 

A influência francesa teve seu ponto álgido no século XIII. As pinturas deste século são praticamente em sua maioria quadros ou vitrais, onde destaca-se o vitral  que  enfeita a catedral de Leon. As principais características da pintura espanhola são: contorno muito marcado, obras coloridas e cenas complexas. Os séculos XIV e o XV foram testemunhas da implantação de duas escolas de poderosa influência nos artistas hispanos, a centro-europea, que teve como conseqüência a pintura hispano-flamenca, e a pintura do Gótico italiano, que teve como conseqüência o gótico italianizante.
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              Cantigas de Alfonso X 

3.4. Gótico Italiano

O Gótico Italiano esteve presente nos séculos XIII e XIV. Originou-se ao norte da península italiana: Florença, Assis, *Parma, *Pescia e foram as principais cidade de onde surgiu o novo estilo ,afastado do Gótico europeu. Este novo estilo baseia-se na recreação sobre artifícios de captação espacial e ordenamento geométrico, resgatados da Antigüidade clássica, que nunca foi abandonada nas cidades citadas. A temática segue sendo religiosa em sua maioria, mas é nestes momentos que aparece uma tendência nova, que busca inspiração na vida cotidiana dos cidadãos das repúblicas mercantis italianas.

As províncias italianas  mais orientais receberam a influência da arte bizantina, as obras produzidas nessas regiões  são caracterizadas como feitas a "maneira greca ",tal fato é facilmente notado em  Roma, Veneza e Sicilia. Aparte desta escola de influência oriental, outros focos importantes foram Siena e Florença, escolas de enorme valor. Alguns desenvolvimentos técnicos, como a introdução do óleo, ainda imperfeito, a plasmação da perspectiva em caixa, que anuncia a perspectiva geométrica, o prolongamento visual em pontos de fuga, são os precedentes imediatos da perfeição científica do período imediatamente conseqüente na Itália.

O principal artista do estilo gótico foi italiano Giotto. Giotto revolucionou a pintura ao criar a noção de tridimensionalidade. Abandonou a rigidez bizantina e dotou suas figuras de volume e sentimento, expressando assim, por meio da arte, o humanismo que são Francisco de Assis imprimiu à religião no início do século XIII. 

Giotto di Bondone nasceu na localidade de Vespignano, perto de Florença, em 1266, 1267 ou 1276, e foi discípulo de Giovanni Cimabue, o maior pintor da Itália no fim do século XIII. 

Entre 1306 e 1309, em Pádua , Giotto foi chamado para executar o que muitos consideram sua maior obra, a decoração da capela da Arena, de propriedade de Enrico Scrovegni. Atrás do altar, Giotto pintou o "Juízo final" e nas paredes laterais, afrescos com cenas dos Evangelhos e da vida da Virgem e a série "Vícios e virtudes".
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               Madona - Capela de Pádua /Itália – Giotto

3.5. Gótico Inglês
Já desde o século XI, concretamente no ano 1066, os normandos tinham-se estabelecido como dinastia dominante no trono inglês. Isto trouxe consigo a implantação dos modelos estéticos de sua terra natal, o norte francês, pelo qual o resultado final do gótico britânico tem muito que ver com o desenvolvimento do gótico em França. Ao mesmo tempo, temos de somar a grande tradição pictórica de qualidade que se tinha desenvolvido nas ilhas durante o período anglo-saxão e celta, já que o românico inglês era muito escasso. A dinastia normanda financiou a implantação das Universidades, como centros educacionais afastados da órbita católica, mais afim às ordens do Vaticano, para poder criar um conhecimento unido à monarquia. A mais importante neste momento foi Oxford. O grande centro artístico, no entanto, foi à corte de Londres. A pintura inglesa do gótico é quase em sua totalidade composta por quadros. 

O estilo gótico inglês tem como característica o fato de apresentar imagens muito decorativas, realizadas com elegância.Outra característica da pintura inglesa é a presença de fundo, que apóia o aspecto de tapeçaria.
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               King´s College (Cambridge, Gran Bretaña)

4. Tradição Italiana

4.1. Introdução

A arte italiana pode ser estudada a partir da formação do império romano até os dias de hoje. Porém, sua tradição como estética que influenciaria diferentes estilos, na modernidade, teve inicio por volta do século XV e XVI. É nesse período que as cidades-estados italianas estabelecem-se economicamente e ganham autonomia. Também é nessa época que os chamados Estados Papais estão em seu máximo desenvolvimento.

Com isso, a arte italiana foi influencia e patrocinada, nesses séculos, por duas “vertentes”. A católica, onde a Igreja investe pesadamente em obras de pintura, arquitetura e escultura, buscando mostrar seu esplendor e poder. E a Mecenica, que representava o ideal da burguesia de afirmar-se como nova classe social e revelando seu potencial.

É nessa situação favorável que a Itália surge como um centro de desenvolvimento artístico na Europa. A influência da arte italiana seria sentida por todo o continente e além.

Para melhor estudar a tradição italiana buscaremos analisar cada região separadamente.

4.2. Tradição Italiana
A Itália sofre um período de renovação durante os séculos XV e XVI. Financiado pelos papas e por mecenas, as artes desenvolvem-se voltadas para o ideal católico e/ou burguês. Vários artistas são contratados para desenvolver obras que retomassem a estética clássica. Por isso era período da história da arte italiana foi chamado de renascimento.

4.3. Influencia Cristã, Clássica e Burguesa

A diferença do período clássico para o renascimento é a temática das obras. Por serem produzidas sob o ideal cristão as representações eram, em sua maioria, de temas religiosos. Em inúmeras obras eram representadas passagens bíblicas, ideais cristãos e exaltação de Jesus Cristo. A perfeição do homem era justificada por sua origem divina.

Com o estabelecimento da sede da igreja católica em Roma, o sul da Itália vive um período de promissor no campo das artes. Vejam exemplos de algumas obras:
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Cristo com Coroa de Espinhos - Antonello da Messina (Antonello di Giovanni d'Antonio) data de 1470 (Itália, Sicília, nascido em 1430, morreu em 1479) Óleo, talvez sobre têmpera, sobre madeira. (42.5 x 30.5 cm)

Fonte: Metripolitan Museum Of Art – www.metmuseum.org 
Esta obra do início do período ilustra bem o ideal cristão. Já encontramos a utilização da tinta óleo o que confere maior versatilidade ao pintor para produzir tons de cores e texturas. Outra característica é que, apesar da temática cristã, já encontramos um traço mais humano atribuído ao personagem. Isso demonstra a crescente preocupação dos artistas em estudarem e entenderem o corpo humano.

Já dentro da influência clássica temos diversas obras que retratam o mundo Grego e Romano antigo. Embora sempre permeadas por ideais cristãos, as obras passam a representar cenas e ícones da mitologia, tomando a antiguidade como um período a ser lembrado e apreciado.
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Escola de Atenas, Palácio de Vaticano, Afresco feito por Rafael (italiano, 1483–1520)

Fonte: Metripolitan Museum Of Art – www.metmuseum.org
A burguesia além de estar ligada a representação das artes cristã e clássica buscava afirmar-se como classe emergente na sociedade. Dessa forma, ela começa a patrocinar obras e a retratava. Isso gerou pinturas que buscavam representar o cotidiano e os ideais burgueses.
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Retrato de um Jovem Burguês, 1530s

Bronzino (Agnolo di Cosimo di Mariano) (Italiano, Florentino, 1503–1572) Óleo sobre madeira; (95.6 x 74.9 cm)

Fonte: Metripolitan Museum Of Art – www.metmuseum.org
4.4. Corpo Humano e Movimento

A busca pela representação perfeita do homem leva os artistas a estudarem profundamente a anatomia e a fisiologia humana. Assim surgem obras que buscam cada vez mais se assemelharem a realidade.

Embora vários artistas tenham buscado estudar a fisiologia e o movimento do corpo humano, essa preocupação é levada a sua máxima pelo pintor, arquiteto e escultor, Michelangelo Buonarroti.
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Estudos para o Sibyl líbio (frente) e um Esboço Pequeno para uma Figura Assentada (verso), 1508–12 Michelangelo de Buonarroti (italiano, 1475–1564) giz Vermelho italiano (frente); carvão ou giz preto (verso); (28,9 x 21,4 cm)

Fonte: Metripolitan Museum Of Art – www.metmuseum.org
Podemos notar a preocupação do autor com a fisiologia humana. Cada traço busca reproduzir fielmente o corpo do homem dando idéia de massa, densidade e flexibilidade. Também é importante destacar a sensação de movimento passada pela figura. Esse dinamismo só havia sido atingido na arte clássica. Essa obra em especial foi elaborada para dar base a alguns afrescos da Capela Sistina. 

Outra manifestação artística focada no corpo e no movimento são as esculturas. Através delas os artistas procuraram exprimir o máximo de densidade e movimento do corpo.
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Bacanal: Um Fauno Perturbado por Crianças, (ca.1616-17) Bernini de Lorenzo de Gian (italiano, 1598-1680) Roma, Itália, Mármore (H. 132,1 cm)

Fonte: Metripolitan Museum Of Art – www.metmuseum.org
Nessa escultura observamos a idéia de movimento, flexibilidade e reprodução fiel do corpo humano. É perceptível a contração muscular das personagens. A expressão facial é viva e transmite sentimentos. Dessa forma os artistas conseguiam representar seres que pareciam ter vida. É importante lembrar que todas essas características influenciariam grande parte das obras em toda a Europa nesses séculos.

4.5. Ritmo e Equilíbrio

Outra característica fundamental da tradição italiana é a preocupação com o ritmo e o equilíbrio nas obras. Muitos artistas começam a compreender que existe uma seqüência na percepção das obras, sendo assim, a disposição dos elementos influencia na apreciação da mesma. Distribuir esses elementos de forma a empregar um ritmo e equilíbrio a obra torna-se uma preocupação para os autores.

Essa característica é visualizada mais facilmente na arquitetura. Mostraremos agora alguns exemplos desse ritmo.
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Piazza del Campidoglio, Roma, Palácio do Senador, Escada dupla em caixa projetada por Michelangelo de Buonarroti (italiano, 1475–1564) construído entre 1544–52

Fonte: Metripolitan Museum Of Art – www.metmuseum.org 
Esse palácio ilustra bem a idéia de ritmo e equilíbrio. Vejam como cada um dos elementos toma posições de maneira a ritmar a obra. O padrão das janelas, as colunas e as estatuas no terraço superior formam um conjunto orquestrado de elementos.

A simetria de toda a obra (contando inclusive a do próprio piso externo), juntamente com a escada e a base de pedra, confere a sensação de equilíbrio. O prédio parece sólido e maciço.

Somando-se esses elementos, temos uma obra que valoriza os aspectos físicos e artísticos. Notem como se pode abstrair uma figura piramidal de todo o prédio. Esse aspecto não só da à idéia de coesão, mas também, valoriza a estatua central.

Outra obra que demonstra a importância do ritmo e do equilíbrio é a Basílica de São Pedro.
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Basílica de São Pedro, Roma, Construída de 1546 a 1590, concebida por Michelangelo de Buonarroti (italiano, 1475–1564)

Fonte: Metripolitan Museum Of Art – www.metmuseum.org 

A Basílica de São Pedro demonstra o desenvolvimento máximo da tradição italiana. Michelangelo não só retoma os valores clássico grego e romano (Nota-se nitidamente a inspiração na estrutura grega Corinthia), mas também acrescenta elementos cristãos a ela. O ritmo e o equilíbrio são entendidos em toda a obra. Notem os detalhes das estruturas do frontão e da doma.
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Basílica de São Pedro, Roma, Construída de 1546 a 1590, concebida por Michelangelo de Buonarroti (italiano, 1475–1564)

Fonte: Metripolitan Museum Of Art – www.metmuseum.org 

Podemos abstrair um ritmo e um equilíbrio de ambas as partes da estrutura. Notem a disposição das colonas e das estatuas da parte superior. Para cada estatua temos uma coluna de sustentação (Exceto a central que parece estar sendo sustentada pela própria estrutura. Esse aspecto reforça a idéia de convergência para o centro e a estrutura piramidal). Já na doma vemos o ritmo e o equilíbrio causados pelos arcos de sustentação.

Internamente, as estruturas mentem essas características. Com o acréscimo de retratarem os ideais cristãos e clássicos mais detalhados. Esse objetivo era atingido combinando, arquitetura pintura e escultura. Dessa forma a arquitetura interna segue os ideais da tradição romana.
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Basílica de São Pedro, Roma, Construída de 1546 a 1590, concebida por Michelangelo de Buonarroti (italiano, 1475–1564)

Fonte: Metripolitan Museum Of Art – www.metmuseum.org 

4.6. Influência Italiana na Arte
Todas essas características surgiram (ou re-surgiram) na Europa a partir da arte italiana. Com a formação dos estados europeus e das burguesias locais, a prática de mecenato tornou-se comum. A referência para essa prática eram as cidades estados italianas e o estado Papal. Ambos financiaram e nortearam o desenvolvimento artístico. Logo estavam aparecendo por todo o continente, obras baseadas nas italianas.

Assim, a tradição italiana se consolidou como aquela que resgatou os valores clássicos, os uniu com os valores cristãos e consolidou a burguesia como classe. Também representou um grande avanço no nível técnico e expressivo das artes no século XV e XVI. E não obstante, materializou as idéias e os valores dos indivíduos que há realizaram.
5. Arte Romântica
O Romantismo foi um movimento histórico e cultural que ocorreu na Europa no final do século XVIII. Inicialmente na Alemanha, Inglaterra e Itália. Logo depois chegou à França, aonde ganhou uma enorme força, e depois se espalhando por toda Europa, e pela América.

Foi na Alemanha que pela primeira vez foi empregado o termo romântico, com uma conotação crítica e histórica. A partir daí esse termo passou a carregar um grande valor teórico, primeiro significava um estado de poesia, ou uma atitude em relação à literatura, depois passou a significar uma ascendência cultural e intelectual..

É considerado muito mais do que uma escola artística, pois ele foi um reflexo de um período de grandes mudanças sociais, políticas e culturais. Houve uma ruptura com o passado, ou seja, com o mundo ordenado da Idade Média, uma reação contra as idéias do Iluminismo e o Classicismo. Ele é o fruto de dois acontecimentos importantíssimos da história da humanidade: a Revolução Industrial e a Revolução Francesa.

Nesse momento, as instituições políticas estavam sofrendo fortes abalos e a relação dos povos e dos países começam a serem transformadas. O mundo estava passando por várias revoluções, grande parte da Europa estava tentando acabar com o Estados monárquicos absolutistas, dominados pela aristocracia, e buscava adotar formas governamentais republicanas. Esses ideais se espalharam por toda Europa, chegaram às colônias espanholas e outros lugares do mundo.

Além desse quadro político, a Europa estava passando por mudanças econômicas. O comércio marítimo entre as colônias e as metrópoles fez com que essas acumulassem capital e metais preciosos. A abertura de mercado, em função das colônias, estimulou o crescimento da produção, deixando de lado as manufaturas, artesanatos para produção em oficinas e mais tarde em fábricas. Além disso, houve na Europa um grande crescimento demográfico, tanto por uma alta taxa de natalidade quanto por uma grande queda na taxa de mortalidade. Isso aconteceu por melhores condições de vida alcançados pela população, a modernização de técnicas agrícolas, imunização contra enfermidades, melhores hábitos de higiene, desenvolvimento urbano (pavimentação, esgoto), ciências médicas se aprimorando e infinitas outras melhorias.

Os ideais da Revolução Francesa trouxeram um pensamento geral de crítica ao passado e criação um pensamento social. Era a burguesia tentando alcançar o poder, brigando pelos direitos do povo. Nesse momento eles já possuíam o poder econômico, porém queriam mais, os burgueses lutavam pelo poder político, pela igualdade perante a lei, pela liberdade de expressão e pela tolerância.

Assim a Arte Romântica surgiu. Colocando de lado o enfoque teológico judeu-cristão e também a concepção clássica da história, que havia sido retomada pelo neoclassicismo. Tinham como característica a livre expressão da personalidade do artista, a nacionalidade, a individualidade, a valorização da natureza, e a valorização do sentimento e da imaginação.

Essa Arte foi preparada por teorias filosóficas que a situam em uma base do conhecimento humano ou que realçam a “moral do sentimento”. É influenciada pelas teorias do filósofo Jean-Jacques Rousseau (1712-1778), como a que diz que o homem nasce bom e virtuoso, sendo corrompido no momento em que se insere no sistema social. Por isso é que os artistas românticos procuram levar o homem a sua condição primitiva, para serem valorizados os sentimentos como o amor e a amizade. E por isso também a utilização da natureza, que é vista como o oposto da infelicidade e da injustiça.

O Romantismo começou na literatura, sendo um movimento vanguardista na Europa. As características dessa literatura eram o amor platônico, o sofrimento, o escapismo, a morte, a valorização das emoções, a liberdade do artista, entre outras. Os escritores mais representativos dessa época são: o alemão Goethe (1749-1832) autor de “Os Sofrimentos do Jovem Werther” e “Fausto”. As poesias do inglês Lord Byron (1788-1824). E “Cantos e Inocência” (1789) do poeta inglês William Blake (1757-1827).
Logo depois o Romantismo começou a fazer parte da música (Ludwig van Beethoven, Franz Schubert, Frédéric Chopin, entre outros), do teatro (Victor Hugo, Friedrich von Schiller) e das artes plásticas.

O Romantismo chega ao Brasil por volta de 1930, ainda num contexto de Independência do país. Por isso esse era o tema mais comum das obras. Os artistas buscavam inspiração nas questões sociais e políticas do país e também na natureza, porém de forma patriota e heróica. Na literatura tivemos três gerações, a primeira é conhecida como nacionalista ou indianista, que realçavam o índio como o “bom selvagem”. Destacam-se escritores Gonçalves de Magalhães e Gonçalves Dias. A segunda fase é conhecida como Mal do Século, ou Ultra-romântica, ou ainda Byroniana, essa fase tinha como característica o exagero, o pessimismo, a valorização da morte e da tristeza. Os escritores são: Alvarez de Azevedo e Casimiro de Abreu. A terceira e última geração é conhecida como condoreira, ou poesia social, o maior representante dessa fase é Castro Alves.

5.1. Pintura Romântica 

A pintura romântica trouxe em suas telas, pela primeira vez, complexos valores ideológicos. Foi a pintura que expressou de forma mais significativa as características românticas. Procurava representar as emoções, os sentimentos, a realidade social, ressaltando muito mais a pintura histórica e deixando de lado a pintura sagrada.

Os temas mais comuns nas artes plásticas eram fatos reais da história nacional e contemporânea do artista. A natureza, porém agora ela é retratada de forma viva, agressiva, como se ela também estivesse vivendo a emoção e o sentimento. A paisagem deixa de ser apenas cenário e passa a ter valor principal dentro do quadro.

As cores são fortes e marcantes, e se tornam também características principais de certos quadros.  Esse cromatismo ousado demonstra a dramaticidade e a aflição do artista, que quase sempre deixava transparecer seu sentimento para o quadro.

Na Espanha o principal nome na pintura romântica é Francisco Goya, que nasceu em 1746 em Saragoça. Em 1786 foi nomeado pintor da Corte por Carlos III e permaneceu até 1808. Reassumiu o cargo em1814 ficando por mais dez anos. Em 1800 no auge de seu prestígio pintou “Maja desnuda” e “Maja vestida”, e o famoso “A família de Carlos IV”, que é um exemplo de como introduzia traços grotescos nas figuras. Goya pintou também grandes episódios da invasão francesa como “Os fuzilamentos de 3 de maio de 1808”. Esse importante quadro representa o fuzilamento dos madrilenos que resistiram aos franceses, na ocupação da Espanha por Napoleão Bonaparte. Goya representa bem seu interesse pelas massas sob efeito de luz e sombra. Não há contornos exatos, essa também é uma característica do artista, ele diz que isso destrói o movimento e a simultaneidade da cena. Goya morreu em Bordéus, em 16 de abril de 1828.
Outro grande nome do Romantismo foi o francês Eugène Delacroix, nascido em 1798. Pintou o quadro “A barca de Dante” (1822), retratando o horror do Inferno dantesco. Uma de suas telas mais célebres é “O massacre de Scio”, inspira-se num acontecimento da época, a Guerra de Independência que opôs gregos aos turcos. Uma das obras mais comoventes de Delacroix é “A órfã no cemitério” (1824). Porém seu quadro mais conhecido é o que retrata a Revolução Francesa, “A liberdade conduzindo o povo”, de 1830. Morreu em Paris em 13 de agosto de 1863. 

Joseph Turner, artista inglês nascido em 1775. Ele representou grandes movimentos da natureza, utilizava a luz refletida. E uma das primeiras vezes que foi retratado na história da arte a locomotiva. Destaco aqui duas pobras importantes, a primeira chama-se “Chuva, Vapor e Velocidade” (1844), que mostra um comboio que atravessa um viaduto coberto de nevoeiro. E “Regulus” (1828), obra que mostra o nascer do sol em Cartago.

Outros nomes importantes na pintura romântica são Antoine-Jean Gros, Théodore Géricault, John Constable, Federico Madrazo, Caspar David Friedrich, Camille Corot, entre outros. No Brasil, destacaram-se Vitor Meirelles, Zeferino Costa e Oscar Cintra da Silva.

5.2. Romantismo x Classicismo

O Romantismo foi, antes de tudo, uma ruptura com os ideais classicistas, uma ruptura às regras, às normas e às convenções clássicas. A revolução romântica altera e inverte tudo que até então era permitido e entendido na arte. No classicismo o valor básico está situado dentro da própria obra, ou seja, o artista se esconde por trás de sua realização, não deixando exprimir-se nela algo de si, e de seu mundo interior. O artista clássico se considera um artesão à serviço da obra, e tem como meta a perfeição. Exercem através da arte influencia moralizante e ajustadora, sentem grande poder em relação à sociedade.

Para o Romantismo o peso não está mais sobre a obra, o que importa é o artista e a sua auto-expressão. A criação serve apenas de recurso, uma via de comunicação entre a mensagem interior do criador e quem a recebe. O que vale é a subjetividade, que traz um efeito mágico, de fascinação e emoção que prenderá o receptor.

5.3. Escultura Romântica

Não se sabe ao certo a definição de romantismo nas artes plásticas devido a alguns fatores: não se sabe exato quando começou e até quando o movimento existiu, alguns pontos entre o romantismo e neoclassicismo são de difícil classificação entre os historiadores de arte, entre outros. Pode ser que na música e na literatura haja mais distinção de uma escola a outra.  

A escultura na arte romântica não teve grandes modificações da arte que já se vinha trabalhando. O romantismo trouxe de volta alguns estilos já propostos em outros séculos. O gótico era um desses exemplos, que era riquíssima em elementos relativos à fé.

O romantismo nas artes plásticas está mais ligado a um estado de espírito e crenças do que a um estilo rigoroso. Sendo que os próprios artistas possuem uma diferenciação entre si, dando valor a sua experiência individual e sua imaginação. 

O romantismo queria propor a exaltação dos sentimentos sobre as do pensamento. É característica dessa época também a liberdade, a subjetividade, apelo aos sentidos e sua energia ao dinamismo.

Alguns escultores dessa época tentaram opor-se um realismo ao idealismo dos classicistas, partindo em direção ao barroco, ocorrendo esse desvio mais ou menos nos limites da França.

A escultura estava embasada ainda numa linguagem pictórica, já que a pintura nesse período ainda havia mais apreciadores do que na escultura. Ela não conseguiu se distanciar de monumentos funerários, nem de estátuas eqüestres, que reproduziam esculturas relativos a cavalaria ou a seus cavaleiros. As peças com a temática da religiosidade foram confeccionadas com menor freqüência, sendo raras. 

O romantismo trouxe de volta a valorização dos conceitos de pátria e república sendo esculpidos bustos políticos, representações heróicas e homenagens solenes.

Uma novidade que surgiu na arte romântica foi a representação de animais em cenas de combate, seja elas de caça ou de luta.

Como já foi dito esse momento não teve grande originalidade, devido a permanência de estilos anteriores, contudo a arte não parou por causa disto.

Talvez o mais conhecido dentre os escultores desse período foi François Rude (1784 – 1855) nascido na França em Dijon. François Rude teve seu talento reconhecido bem cedo pela escola de desenho e em 1809 começou a freqüentar a Escola de Belas Artes de Paris. Sua obra prima é a Partida de Voluntários feita em 1836. A escultura é feita em pedra e localizada na fachada leste do Arco do Triunfo da Place de l’Étoile, Paris. Nessa obra Rude opôs a riqueza e complexidade do barroco ao neoclassicismo da sua época. Porém essa obra é uma obra de transição, com características neoclássicas e românticas, contudo não segue todos esses padrões. O voluntário que está nu apresenta padrões neoclássicos e a armadura dos voluntários é estilo romântico, e que apelavam para os sentimentos quebrando a frieza e o intelectualismo do período passado.
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Marcha dos Voluntários –

Fonte: http://www.wga.hu/frames-e.html?/html/r/rude

Antoine Louis Barye se destacou em suas esculturas com cenas de animais em lutas e por sua sobrevivência. Barye estudou longamente os aspectos e movimentos dos animais nos Jardins de Plantes em Paris. Mesmo com toda essa observação Barye teve tendências barrocas e românticas ao esculpir seus animais. Porém ao esculpir temas animalescos, Barye conseguiu mais liberdade em suas obras do que a representação humana pudesse adquirir naquele momento. È característica do romantismo nessas esculturas um exotismo, dinamismo feroz e agressividade. Nessa escultura o tema continua sendo o combate entre os animais, aqui, o leão acata uma serpente. A escultura é toda esculpida em bronze.
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Leão à Serpente –

Fonte: http://www.mythbreakers.com/images/bronzes/barye02r.jpg

Outro escultor é Daumier, que surge como uma surpresa criando pequenos bustos de políticos realizados na década de 1830. Os bustos criados eram um poucos exagerados em suas formas artísticas, dando assim, a primeira essência da caricatura. Daumier não estava preocupado em ambições de um escultor profissional, estando livre dos limites de um escultor que produz para um certo público e dentro de uma tradição. A escultura abaixo é a caricatura do deputado e magistrado, Hippolyte Abraham de 1833.
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Escultura caricata do político Hippolyte Abraham –

Fonte: http://www.filodiritto.com/artediritto/artivisive/31.htm

5.4. Arquitetura Romântica

A arquitetura dessa época é marcada por várias linguagens arquitetônicas, particularmente dos estilos antigos como o gótico, da Idade Média, o grego, o barroco e outras tendências. A liberdade que se tinha de construir uma estrutura havia por causa da multiplicidade dos estilos arquitetônicos existentes dentro do próprio neoclassicismo e de outros estilos.

Cada estilo não se prendia rigorosamente a suas características. Por exemplo, o barroco, apresentava características regionais e artistas com concepções diferentes do mesmo estilo, o que ocasionava diferentes formas e um campo aberto à subjetividade. Era característica do barroco a teatralidade das obras, dinamismo, conflito, fusão harmoniosa e o apelo emocional.


Os estilos das estruturas construídas variavam de acordo com cada arquiteto que estava encarregado de tal obra, não tendo predominância de um único estilo. Os estilos antigos estavam presentes porque mantinham uma estreita relação com a recuperação da identidade nacional. 

Havia um propósito para os estilos utilizados. O estilo grego caracterizava a democracia heróica. O estilo gótico marcava a fé, o passado nacional marcando as igrejas e os castelos, aonde o grande número de vitrais era evidente exemplificando a fé – espiritualidade – e com extrema importância para a entrada de luz para o interior da construção.  


O estilo gótico não ficou somente na França, também foi possível encontrar esse estilo na Alemanha, na cidade de Berlim. 


Grande arquiteto dessa época foi Jean-Louis Charles Garnier. O Francês ficou encarregado de construir o Teatro da Ópera de Paris ao vencer um concurso. O estilo do teatro é confundido com o gótico e o neobarroco, sendo classificado mais como o ultimo estilo. O Teatro da Ópera de Paris, França, sendo sua construção por volta de 1857 a 1974.
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Teatro da Ópera de Paris, França –

Fonte: http://www.bigfoto.com/europe/paris/opera-paris.jpg

Sir Charles Barry e Augustus Welby Northmore Pugin, também ficaram conhecido com a construção do Parlamento Inglês em Londres. O Parlamento não tem um estilo exatamente definido, não é clássico e nem verdadeiramente gótico. As linhas verticais estão mais para um gótico decadente pelo fato de ter sido acabado quando a arquitetura gótica já não estava mais em uso. 

As características góticas como verlicalismo, arcos de ogiva, e vitrais entre outras características são encontradas em varias obras góticas. Não entraremos novamente em detalhes nas características góticas porque esse estilo já foi explicado em outro capítulo.
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Parlamento Inglês, Londres –

Fonte:http://www.mss.edu.hk/2004-05/uk-sum04/uk%20trip%20photos/051%20The%20Parliament.JPG
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