RENASCIMENTO 
    Na Idade Moderna, a partir do século Xlll, na Europa, há uma volta às influências greco-romanas.

    A influência religiosa vai se transformando e a figura humana retoma suas dimensões ideais.

    A ilusão de profundidade, figuras mais sólidas e mais humanas, em cenários mais definidos e concretos, permitem a volta ao naturalismo. A Europa dita os caminhos para as artes. Vindas da Itália, da França, da Holanda e da Inglaterra, as novas tendências se espalham pelo mundo.

    O início desse movimento tem origem em Florença, no fim da Idade Média, com Cimabue e Giotto. A Itália foi o berço do Renascimento, de onde se expandiu pela Europa, repercutindo em todo o mundo.

    As figuras começam a apresentar contornos mais suaves e aspectos mais humano.

Grandes mestres da pintura surgiram nesse período, entre os quais se destacam: Giotto, que foi o precursor da pintura renascentista italiana; Botticelli, em Florença, é um dos representantes do Renascimento; Leonardo da Vinci, reconhecido como um dos gênios da pintura, pintou um dos quadros mais importantes da história da arte: Mona Lisa (ou Gioconda); Michelangelo, considerado o maior gênio da humanidade na escultura, é o autor da Capela Sistina, no Vaticano, e da escultura Pietá.

    Na Holanda, a arte renascentista desenvolveu-se de forma significativa. Jan Van Eyck renovou as possibilidades da pintura inventando a tinta a óleo. Essa nova tecnologia permitiu que o acabamento das obras chegasse a imitar as texturas reais com perfeição. PieterBruegel trouxe para a pintura os temas populares da cultura holandesa.

    E Albrecht Durer foi um dos mais importantes artistas gráficos: trabalhou com a litogravura e a xilogravura, além da pintura e do desenho. 

    El Greco, na Espanha, representou uma grande transformação nos princípios que predominavam no Renascimento, criando uma expressividade própria. 

    A partir do século XV até o século XIX acompanhando a evolução social e politica, foram surgindo vários movimentos das Artes Plásticas, sobretudo da pintura, com novos valores, novos estilos e suas características. 

    No final do século XIX, com o desenvolvimento industrial, o crescimento da ciência, a descoberta do telefone, da luz elétrica e da estrada de ferro, os pintores deixam os estúdios e passam a pintar ao ar livre, fazendo da natureza seu próprio tema. Tinham como preferencia as paisagens, tais como: o céu, os rios, os campos, as montanhas e a neve.

Características do Renascentismo: Razão, Objetividade, Imitação dos gregos e romanos, Equilíbrio, Simplicidade,Homem como centro do universo, a revalorização da beleza física do homem com a representação do corpo nu, a natureza como grande fonte de inspiração, figuras naturais que dão ideia de movimento e o surgimento da técnica de pintura a óleo, com a utilização de cores vivas.


MANEIRISMO 
    É o nome empregado para designar as manifestações artísticas desde 1520, momento quando se inicia a crise do renascimento, até o inicio do século XVll. Todo esse período foi marcado por uma série de mudanças na Europa, que envolveram os movimentos religiosos reformistas e a consolidação do absolutismo em diversos países. 

    As guerras que envolvem a Itália e posteriormente a força da inquisição irão determinar um grande êxodo de artistas e intelectuais em direção à outros países: “Os grandes impérios começam a se formar, e o homem já não é a principal e única medida do universo.”

    Nesse sentido se perceberá que o maneirismo tem características variadas, difícil de reuni-las e um único conceito. 

    O termo Maneirismo foi utilizado por Giorgio Vasari para se referir à maneira de cada artista trabalhar. Umas evidentes tendências para a estilização exagerada e um capricho nos detalhes começam a ser sua marca, extrapolando assim as rígidas linhas dos cânones clássicos. Muitos críticos consideram que o maneirismo representa a oposição ao classicismo e ao mesmo tempo, manteve-se como tendência artística até o desenvolvimento do Barroco, que marcaria a nova visão artística da igreja Católica, após o movimento de contra reforma. Alguns historiadores o consideram uma transição entre o renascimento e o barroco, enquanto outros preferem vê-lo como um estilo propriamente dito.

    Os artistas passam a criar uma arte caracterizada pela deformação das figuras e pela criação de figuras abstratas, onde não havia relação direta entre o tamanho da figura e sua importância na obra.

    A arquitetura maneirista dá prioridade à construção de igrejas de plano longitudinal, com espaços mais longos do que largos, com a cúpula principal sobre o transepto, deixando de lado as de plano centralizado, típicas do renascimento clássico. No entanto, pode-se dizer que as verdadeiras mudanças que este novo estilo introduz refletem-se não somente na construção em si, mas também na distribuição da luz e na decoração. 

    Na escultura, o maneirismo segue o caminho traçado por Michelangelo: as formas clássicas soma-se o novo conceito intelectual da arte pela arte e o distanciamento da realidade. Em resumo, repetem-se as características da arquitetura e da pintura. Não faltam as formas caprichosas, as proporções estranhas, as superposições de planos, ou ainda o exagero nos detalhes, elementos que criam essa atmosfera de tensão tão característica do espírito maneirista.

    O espaço não é problema para os escultores maneiristas. A composição típica desse estilo apresenta um grupo de figuras dispostas umas sobre as outras, num equilíbrio aparentemente frágil, unidas por contorções extremadas e exageradas alongamento dos músculos. A composição é definitivamente mais dinâmica que a renascentista, e as proporções da antiguidade já não são a única referência. 

   O modo de enlaçar as figuras, atribuindo-lhes uma infinidade de posturas impossíveis, permite que elas compartilhem a reduzida base que tem como cenário, isso sempre respeitando a composição geral da peça e a graciosidade de todo o conjunto. É dessa forma que o grande gênio da escultura, Giambologna, consegue representar, numa só cena, elementos iconográficos tão complicados como a de sua famosa obra O Rapto das Sabinas.

    É na pintura que o espirito maneirista se manifesta em primeiro lugar. São os pintores de segunda década do século XV que, afastados dos cânones renascentistas, cria esse novo estilo, procurando deformar uma realidade que já não os satisfaz e tentando revalorizar a arte pela própria arte. Uma estética inteiramente original, distanciada dos cânones clássicos renascentistas, começa a se insinuar dentro das novas obras pictóricas. 

Pode-se tomar como exemplo uma composição em que uma multidão de figuras se comprime em espaços arquitetônicos reduzidos. O resultado é a formação de planos paralelos, completamente irreais, e uma atmosfera de tensão permanente. Nos corpos, as formas esguias e alongadas substituem os membros bem torneados do renascimento. Os músculos fazem agora contorções absolutamente improprias para os seres humanos.

    Rostos melancólicos e misteriosos surgem entre as vestes, de um drapeado minucioso e cores brilhantes. A luz se detém sobre objetos e figuras, produzindo sombras inadmissíveis. Os verdadeiros protagonistas do quadro já não se posicionam no centro da perspectiva, mas em algum ponto da arquitetura, onde o olho atento deve, não sem certa dificuldade, encontra-lo. No entanto, a integração do conjunto é perfeita. 

    E é assim que, em sua ultima fase, a pintura maneirista, que começou como a expressão de uma crise artística e religiosa, chega a seu verdadeiro apogeu, pelas mãos dos grandes gênios da pintura veneziana do século XVl. A obra de El Greco merece destaque, já que, partindo de certos princípios maneiristas, ele acaba desenvolvendo um dos caminhos mais pessoais e únicos, que o transformam num curioso precursor da arte moderna. 

BARROCO 
    A partir do século XVII, até o século XVIII, predominaram os trabalhos minuciosamente estruturados, o rebuscamento, o exagero ornamental, os temas ousados, as figuras que trazem ideia de movimento e teatralidade, o colorido intenso, a iluminação alcançada pelo tratamento da luz e da sombra. O equilíbrio clássico foi desprezado. A arquitetura adota também esse espirito e o que era simples e austero, nas catedrais, por exemplo, passa a ser desenhado, retorcido, ornamentado e colorido. De artista para artista há variações: alguns são mais suaves outros são mais intensos. 

    A arte de Caravaggio, na Itália, mostra como a arte barroca diferenciou-se das formas anteriores. Rembrandt, na Holanda, foi um dos mais importantes pintores desse período. Diego Velázquez, na Espanha, produziu quadros que representam momentos fundamentais da arte.

    Quando os portugueses se estabeleceram definitivamente no Brasil, por volta de 1600, estava entrando em vigor na Europa um estilo estético que se chamava Barroco. Os seus princípios levavam os músicos, escritores, pintores, escultores a produzir obras cheias de movimento, ornamentação e emoções contraditórias. Foi essa forma de arte que trouxeram para cá e aqui desenvolveram por mais de um século.

    A arte barroca nasceu em oposição à arte renascentista, que se baseava na razão e nos modelos greco-romanos de equilíbrio e simplicidade.

   Vários fatores contribuíram para o clima social agitado que produzia essa arte excessivamente ornamentada:

· O intenso comércio entre vários países;

· A colonização das novas terras;

· As invenções que abalavam crenças antigas;

· A nobreza que desejava mostrar seu poder;

· O clero religioso da contra reforma que precisava se afirmar e combater os protestantes.

Para se nomear esse estilo adotou-se a palavra barroco porque significa “uma pérola de formato irregular e aspecto estranho”. Os colonizadores difundiram o Barroco ao levar seus artistas para as novas terras descobertas.

    As imagens religiosas feitas em madeira, pedra-sabão e argila às vezes eram pintadas com uma espécie de tinta à base de óleo que dava aspecto brilhante, outras vezes, com têmpera, que produzia um aspecto fosco. Muitas eram ornamentadas com finíssimos detalhes em folha de ouro, tinham os olhos de vidro e traziam coroas de prata ou ouro.

    A pintura no período barroco segue as mesmas características da escultura: excesso de contrastes, ilusão de movimento, uso da perspectiva, abuso do claro-escuro.

    Entre os maiores artistas dessa corrente está Antônio Francisco Lisboa, o aleijadinho. Nasceu por volta de 1738, filho de um arquiteto português e de uma escrava negra. Foi conduzido ao virtuosismo da arte por sua personalidade forte, pois era perseverante e mesmo com dificuldades aprendeu a ler, teve noções de música e latim, estudou arquitetura e desenho com os mestres da época. Sofreu durante anos de uma misteriosa doença que atrofiou seus membros, deformou duas feições, obrigou-o a andar de joelhos e, quando perdeu os dedos das mãos, a amarrar os instrumentos nos braços para esculpir a pedra-sabão e a madeira. Mas essa tragédia não o impediu de produzir, com a ajuda de auxiliares, uma obra magnífica que orgulha o Brasil. Morreu cego e pobre em 1814.

    Foi o nosso maior artista do período colonial e suas criações vão de projetos inteiros de igrejas a esculturas e entalhes delicados. Foi o criador das estátuas dos Profetas do adro Santuário do Bom Jesus de Matosinhos em Congonhas do Campo (MG).

Características do Barroco: Revela profunda emoção, Subjetividade, Temas religiosos, Conflito, Rebuscamento, Contra – Reforma, dá ilusão de movimento, excede nos ornamentos, mostra contrastes fortes entre luz e sombra e apresenta muitas curvas e dobras.

ROCOCÓ
    Existe uma alegria na decoração carregada, na teatralidade, na refinada artificialidade dos detalhes, mas sem a dramatização pesada nem a religiosidade do barroco. Tenta-se, pelo exagero, se comemorar a alegria de viver, um espirito que se reflete inclusive nas obras sacras, em que o amor de Deus pelo homem assume agora a forma de uma infinidade de anjinhos rechonchudos. Tudo é mais leve, como a despreocupada vida nas grandes cortes de Paris ou Viena.

    A arquitetura rococó é marcada pela sensibilidade, percebida na distribuição dos ambientes interiores, destinados a valorizar um modo de vida individual e caprichoso. Essa manifestação adquiriu importância principalmente no sul da Alemanha e na França. Suas principais características são uma exagerada tendência para a decoração carregada, tanto nas fachadas quanto nos interiores. As cúpulas das igrejas, menores que as das barrocas, multiplicam-se. As paredes ficam mais claras, com tons pastel e o branco. Guarnições douradas de ramos e flores, povoadas de anjinhos, contornam janelas ovais, servindo para quebrar a rigidez das paredes.

    Devido ao grande desenvolvimento decorativo, a escultura ganha importância. Os escultores do rococó abandonam totalmente as linhas do barroco. Suas esculturas são de tamanho menor. Embora usem o mármore, preferem o gesso e a madeira, que aceitam cores suaves. Os motivos são escolhidos em função da decoração. Até artistas famosos, principalmente aqueles ligados a manufatura se Sèvres se apressam a preparar para ela, desenhos e modelos. Em função de lembrança, do souvenir, os pequenos grupos representam cenas de gênero e narram, com linguagem espontânea e cores luminosas, episódios galantes, brincadeiras e jogos infantis.

    Nas igrejas da Baviera surge o teatro sacro. Altares com iluminação a partir do fundo, decorados com cenários carregados de anjos, folhas e flores, são a referencia ideal para cenas religiosas de uma inegável atmosfera de ópera.

    Deve-se destacar também que é nessa época que surge com um vigor inusitado a indústria da escultura de porcelana na Europa, material trazido do Extremo Oriente, na esteira do exotismo tão em voga nessa época. Esse delicado material era ideal para a época, e imediatamente surgiram oficinas magistrais nessa técnica, em cidades da Itália, França, Dinamarca e Alemanha.

    A pintura rococó deixa de lado os afrescos a fim de dar lugar aos arrases que pendem macios das paredes e torna intimo e discretos os ambientes, aproveita os recursos do barroco, liberando-os de sua pesada dramaticidade por meio da leveza do traço e da suavidade da cor. Agora o quadro tem pequenas dimensões, passando a ser colocado nas entre portas ou ao lado das janelas, onde antes eram colocados os espelhos. Por vezes os quadros tem um lugar reservado: são os gabinetes de pintura, onde se reúnem os entendedores para apreciar as obras.

    O homem do rococó é um cortesão, amante da boa vida e da natureza. Vive na pompa do palácio, passa o dia em seus jardins e se faz retratar tanto luxuosamente trajado nos salões de espelhos e mármores quanto em meio a primorosas paisagens bucólicas, vestido de pastorzinho.

    As cores preferidas são às claras. Desaparecem os intensos vermelhos e turquesa do barroco, e a tela se enche de azuis, amarelos pálidos, verdes e rosa. As pinceladas são rápidas e suaves, movediças. A elegância se sobrepõe ao realismo. As texturas se aperfeiçoam, bem como os brilhos.

   Existe uma obsessão muito particular pelas sedas e rendas que envolvem as figuras. Os retratos de Nattier e as cenas galantes de Fragonard são as obras mais representativas desse estilo.

    O material preferido para obter o efeito aveludado das sedas e dos brocados, a transparência das gazes e o esfumado das perucas brancas são os tons pastel. Esses pigmentos de cores diferentes, prensados na forma de pequenos bastões, ao serem aplicados sobre uma superfície rugosa vão se desfazendo e é preciso fixa-los com um líquido especial. Sem sombra de dúvida, é nesse período que a técnica do pastel atinge seu ponto máximo de excelência. 

NEOCLASSICISMO
    É um movimento artístico que, a partir do final do século XVIII, reagiu ao barroco e ao rococó, e reviveu os princípios estéticos da antiguidade clássica, atingindo sua máxima expressão por volta de 1830. Não foi apenas um movimento artístico, mas cultural, refletindo as mudanças que ocorrem no período, marcada pela ascensão da burguesia. Essas mudanças estão relacionadas ao racionalismo de origem iluminista, a formação de uma cultura cosmopolita e profana. A pregação de tolerância, a reação contra a aristocracia e a Revolução Industrial inglesa.

   Entre as mudanças filosóficas, ocorridas com o iluminismo, e as sociais, com a revolução francesa, a arte deveria tornar-se eco dos novos ideais da época, subjetivismo, liberalismo, ateísmo e democracia. Esses foram os elementos utilizados para reelaborar a cultura da antiguidade clássica, greco-romana.
    No século XVIII, as rápidas e constantes mudanças acabaram por dificultar o surgimento de um novo estilo artístico. O melhor seria recorrer ao que estivesse mais à mão, a equilibrada e democrática antiguidade clássica. E foi assim que, com ajuda da arqueologia, arquitetos, pintores e escultores logo encontraram um modelo a seguir.

    Surgiram os primeiros edifícios em forma de templos gregos, as estátuas alegóricas e as pinturas de temas históricos. As encomendas já não vinham do clero e da nobreza, mas da alta burguesia, mecenas incondicionais da nova estética. A imagem das cidades mudou completamente. Derrubaram-se edifícios e largas avenidas foram traçadas de acordo com as formas monumentais da arquitetura renovada, ainda existente nas mais importantes capitais da Europa.

    Na arquitetura percebe-se melhor os novos ideais que se desenvolvem na Europa. De forma geral foi marcada pela simplicidade, sendo que em alguns casos percebe-se maior influência romana, com obras marcadas pela severidade e monumentalidade, e em outros casos se sobressaem às características gregas, com maior graça e pureza.

    Os escultores neoclássicos foram marcados pelo rigor e pela passividade e sua produção academicista é considerada fria. Estátuas de heróis uniformizados, mulheres envoltas em túnicas de Afrodite, ou crianças conversando com filósofos, foram os protagonistas da fase inicial da escultura neoclássica. Mais tarde, na época de Napoleão, essa disciplina artística se restringiria às estátuas equestres e bustos focalizados na pessoa do imperador. A referencia estética foi encontrada na estatuária da antiguidade clássica, por isso as obras possuíam um naturalismo equilibrado.

    Respeitavam-se movimentos e posições reais do corpo, embora a obra nunca estivesse isenta de um certo realismo psicológico, plasmado na expressão pensativa e melancólica dos rostos. A busca do equilíbrio exato entre naturalismo e beleza ideal ficava evidente nos esboços de terracota, nos quais os volumes e as variações das posições do corpo eram estudados com cuidado. O escultor neoclássico encontrou o dinamismo na sutileza dos gestos e suavidade das formas.

    Quanto aos materiais utilizados, os mais comuns eram o bronze, o mármore e a terracota, embora, a partir de 1800, o mármore branco, que permitia o polimento da superfície até a obtenção do brilho natural da pelo, tenha adquirido preponderância sobre os demais. Entre os escultores mais importantes desse período destacam-se o italiano Antônio Canova.

    Foi à expressão menos desenvolvida do neoclassicismo. De uma forma geral caracterizou-se pela exaltação de elementos mitológicos ou pela celebração de Napoleão. As figuras pareciam fazer parte de uma encenação teatral e eram desenhadas numa posição fixa, como que interrompidas no meio de uma solene representação. Na pureza das linhas e na simplificação da composição, buscava-se uma beleza deliberadamente estatuária. Os contornos eram claros e bem delineados, as cores, puras e realistas, e a iluminação, límpida. 

    As figuras eram rígidas, sem vida, e os rostos, completamente sem expressão, simulavam máscaras das antigas tragédias gregas. As túnicas e capas caíam em dobras pesadas e angulosas, cobrindo as formas do corpo. Um enquadramento fechava a composição atrás e nos lados. A função narrativa era interpretada como uma gélica encenação. O fato histórico se subordinava a teatralização, a captação de um momento já morto. 

ROMANTISMO
    Foi um movimento artístico ocorrido na Europa por volta de 1800, que representa as mudanças no plano individual, destacando a personalidade, sensibilidade, emoção e os valores interiores. Atingiu primeiro a literatura e a filosofia, para depois se expressar através das artes plásticas. A literatura romântica, abarcando a épica e a lírica, do teatro ao romance, foi um movimento de vanguarda e que teve grande repercussão na formação da sociedade da época, ao contrário das artes plásticas, que desempenharam um papel menos vanguardista.

   A arte romântica se opôs ao racionalismo da época da Revolução Francesa e de seus ideais, propondo a elevação dos sentimentos acima do pensamento. Curiosamente, não se pode falar de uma estética tipicamente romântica, visto que nenhum dos artistas se afastou completamente do academicismo, mas sim de uma homogeneidade conceitual pela temática das obras. 

    A produção artística romântica reforçou o individualismo na medida em que se baseou em valores emocionais subjetivos e muitas vezes imaginários, tomando como modelo os dramas amorosos e as lendas heroicas medievais, a partir dos quaisrevalorizou os conceitos de pátria e republica. Papel especial desempenharam a morte heroica na guerra e o suicídio por amor. 

    A pintura foi o ramo das artes plásticas mais significativas, foi ela o veiculo que consolidaria definitivamente o ideal de uma época, utilizando-se de temas dramático-sentimentais inspirados pela literatura e pela História. Procura-se no conteúdo, mais do que os valores de arte, os efeitos emotivos, destacando principalmente a pintura histórica e em menos grau a pintura sagrada.

   Novamente a revolução Francesa e seus desdobramentos servem de inspiração, agora para uma arte dramática como pode ser percebida em Delacroix e Goya. Podemos dizer que este último, manifestou uma tendência mais politizada do romantismo, exceção para a época e que se tornou valorizada no século XX.

    As cores se libertaram e fortaleceram, dando a impressão, ás vezes, de serem mais importantes que o próprio conteúdo da obra. A paisagem passou a desempenhar o papel principal, não mais como cenário da composição, mas em estreita relação com os personagens das obras e como seu meio de expressão. O romantismo foi marcado pelo amor a natureza livre e autêntica, pela aquisição de uma sensibilidade poética pela paisagem, valorizada pela profusão de cores, refletindo assim o estado de espirito do autor. 

    Na França e na Espanha, o romantismo produziu uma pintura de grande força narrativa e de um ousado cromatismo, ao mesmo tempo dramático e tenebroso. É o caso dos quadros das mudanças de Delacroix, ou do Colosso de Goya, que antecipou, de certa forma, a pincelada trucada do impressionismo.

    A arquitetura do romantismo foi marcada por elementos contraditórios, fazendo dessa forma de expressão algo menos expressivo, as mudanças da época se refletem em novos materiais usados como o ferro e o aço.

    A escultura romântica não brilhou exatamente pela sua originalidade, nem tampouco pela maestria de seus artistas. Talvez se possa pensar nesse período como um momento de calma necessária antes da batalha que depois viriam a travar o impressionismo e as vanguardas modernas. Do ponto de vista funcional, a escultura romântica não se afastou dos monumentos funerários, da estátua equestre e da decoração arquitetônica, num estilo indefinido a meio caminho entre o classicismo e o barroco.

    A grande novidade temática da escultura romântica foi à representação de animais de terras exóticas em cenas de caça ou de luta encamiçada, no melhor estilo das cenas de Rubens. Não se abandonaram os motivos heroicos e as homenagens solenes na forma de estátuas superdimensionadas de reis e militares. Em compensação, tomou-se mais rara a temática religiosa. Os mais destacados escultores desse período foram Rude e Barye, na França, Bartolini, na Itália, e Kiss, na Alemanha.

