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Apresentação


    NESTE MOMENTO da história da civilização, a humanidade encontra-se perplexa diante da incontrolável escalada da violência em todas as suas possíveis formas de manifestação, desde a brutalidade nas relações interpessoais nas grandes metrópoles, incluindo aí tanto a ação de criminosos quanto a intolerância étnica, sexual e religiosa, até a fúria da natureza que se manifesta nos quatro cantos do mundo, solapando populações e multiplicando as cenas de horror que os veículos de comunicação de massa não cessam de divulgar.


    Em sua trajetória, o homem sempre manteve estreita relação com os elementos naturais, frente aos quais as primeiras inquietações de sua inteligência levaram a observações e especulações que deram origem a múltiplos estudos científicos, responsáveis, em última análise, pelo altíssimo desenvolvimento tecnológico de que uma parcela da sociedade humana desfruta hoje.


    Embora possa parecer paradoxal, especialistas de diferentes áreas apontam a ação do próprio homem como uma possível causa dos recentes fenômenos naturais devastadores, pois, a partir da primeira revolução industrial, vem-se transgredindo sistematicamente o código de convivência harmoniosa com a natureza implícito nos relatos dos mais antigos registros da vida humana.


    A relação homem-natureza, entretanto, não se restringiu ao viés científico. Desde sempre, em todas as épocas, houve também o envolvimento do componente emocional humano com as infinitas manifestações naturais. Assim, se, de um lado, a crença religiosa encontra na Bíblia o cenário de um deslumbrante jardim com árvores frutíferas, profusão, de flores dóceis animais como a primeira morada do homem, por outro lado o pensamento filosófico do século XVIII se expressa por meio de Voltaire, um dos seus maiores representantes, para quem o homem nasceu para a ação que promove a civilização e o progresso, assegurando-lhe a felicidade. Na conclusão da obra Candide, o filosofo resume esta convicção na frase: É preciso cultivar nosso jardim.


    Com o crescimento vertiginoso das cidades, atraindo cada vez mais os moradores do campo para, dentro de seus limites, o homem moderno foi se distanciando de um contato mais direto com a paisagem natural. Na tentativa de suprir a carência desta fonte de prazer, contemplação e reflexão, buscam-se soluções alternativas como a pratica de fugir para a praia ou campo nos finais de semana.


    É importante ressaltar, todavia, que é justamente no dia-a-dia extenuante que se torna necessário um canal de extravasamento das tensões. Nesse sentido, é provável que o jardim tenha sido a forma mais simples e imediata que o homem encontrou para ter perto de si, todos os dias, elementos naturais que revigorem sua mente e seu coração.


    Partindo desse pressuposto e em busca de referencias bibliográficas a respeito do assunto, constata-se o reduzido numero de obras de autores nacionais. Nesse sentido, o presente trabalho espera contribuir não apenas como fonte de informações, mas também como um embrião, a partir do qual outros estudiosos do assunto sintam-se motivados a publicar suas pesquisas.


    Dra. Regina Buongermino Pereira

  


  
    
Prefácio


    Uma Trajetória


    A vontade de trabalhar o jardim nasceu, em junho de 1967, quando assistimos a uma palestra do mestre dos jardins — Burle Marx. Falando sobre jar­dim e ecologia, o palestrante manteve a platéia atenta à sonoridade da voz, à sua inteligência e sensibilidade, relatando vagarosamente conhecimentos so­bre a vegetação e todo o processo de aperfeiçoamento de: forma, cor, ritmo e estrutura, dizendo:


    “A planta goza, no mais alto grau, da propriedade de ser instável. Ela é viva enquanto se altera. Ela sofre uma mutação constante, um dese­quilíbrio permanente, cuja finalidade é a própria busca de equilíbrio. À medida que nos aprofundamos no conhecimento das plantas, amplia­mos, quase que numa razão logarítmica, a área do conhecimento. O co­nhecimento desvenda maiores mistérios. Quanto mais respondemos, mais por quês e para quês acumulamos”. [1]


    Desde então, plantou-se em nós a semente de uma proposta de tra­balho que envolvesse a arte da relação jardim/arquitetura; reconhecíamos, entretanto, que demandaria um tempo de maturação, além de muita pesquisa e aquisição de novos conhecimentos.


    Gradativamente, ao longo da carreira profissional, verificamos a as­sociação da arquitetura, da vegetação e do meio ambiente ao fascinante fe­nômeno biológico de adaptação e também a interligação do homem com o meio ambiente. Porém, tínhamos plena convicção que não poderíamos abordar um assunto tão complexo, sem estarmos profundamente envolvidos com o conteúdo.


    Passados, então, quase trinta anos de familiaridade com a temática do jardim, as idéias incorporaram-se intimamente às nossas experiências profis­sionais, quer como arquiteta autônoma, quer como professora, apresentando-se de forma ora empírica, ora conceitual. Além de tais valores, tivemos a oportunidade de realizar este trabalho acadêmico, com a oportunidade de refletirmos sobre a temática do jardim e sua relação com a ar­quitetura, como também verificar que o jardim constitui uma produção artística e faz parte da paisagem cultural. Esse fato verifica-se em textos mitológicos de várias civilizações, cuja concepção do jardim está diretamente vinculada a uma descrição de jardim construído. Ao longo do processo, observamos a paisagem cultural, definida por uma necessidade estética, como imprescindível à vida humana, pois sem ela qualquer civilização perderia a razão ética. Pelo fato de o jardim e a arquitetura estarem intrinsecamente ligados a essa paisagem, for­mando uma bricolage, torna-se inconsistente uma análise parcial apenas do jardim, da paisagem ou da arquitetura.


    Esta pesquisa visa, portanto, não a um mero re­lato histórico, mas a um exercício de projetação arquitetônica, a uma elaboração de projeto mediante o qual continuamente se experimentam possíveis soluções; dificilmente seria de outra forma, considerando-se que nossa concepção espacial está fundamentada no objeto arquitetônico.


    A elaboração deste trabalho exigiu uma pesquisa diversificada, abrangendo aspectos históricos, mitológicos e estéticos, contribuindo como ele­mentos harmônicos integrantes da arquitetura e do jardim.


    No conjunto semântico, o paisagismo foi tratado conforme as palavras do mestre e inspirador: “paisagismo é arte”, porém uma arte altamente elaborada que resulta de uma trama de con­cepções e de conhecimento, cujo entrelaçamento se faz através da evolução da própria vida do artista, com suas experiências, suas dúvidas, suas angústias, erros e acertos.


    
      
        1 Burle Marx ,1967,p.17

      

    

  


  
    
Introdução


    O jardim é uma natureza preparada, uma natureza domada, porém conservada, (...); é aí, que se aprende a amar a natureza e sobretudo a não temê-la. À dualidade da nudez e do nu corresponde a dualidade do lugar e da paisagem se, como o jardim, a paisagem é trabalhada pelo homem e para o homem; a arte dos jardins não é simples objeto de ornamentação, é uma arte de viver, uma arte de descansar da vida e de seu tumulto. Não é por acaso que os primeiros jardins conhecidos tenham nascido do meio do deserto (na Mesopotâmia), devido a um trabalho de irrigação que pareceu fazer surgir do nada um oásis de fecundidade e frescor. O jardim realiza o mito da ilha encantada que, protegida dos ventos do cosmos e da história, torna a se fechar num espaço tranqüilizador de sedentário; terminado, por algum tempo, o errar cheio de riscos do espaço nômade, um outro errar começa, o da imaginação ocupada em se encantar com suas próprias produções, dentro do jardim. [2]


    O Jardim e a Paisagem, Espaço, Arte, Lugar, tem como objeto de pesquisa o jardim, enquanto: Espaço da Produção Arquitetônica, Objeto de Arte e Locus de Sociabilidade, estudado sob a ótica dos elementos conceituais e pragmáticos da arquitetura. Mais especificamente são tratadas as questões que relacionam o jardim, a arquitetura e a paisagem — considerados fatores de interferência no processo de criação e produção da diversidade dos modelos de jardim e da transformação da paisagem.


    Jardim e usuário interagem, não apenas quanto ao uso social e funcional do locus, mas quanto ao espaço, demonstrando a mentalidade, as necessidades humanas, o olhar estético desse usuário em um determinado tempo.


    Forma e função do jardim foram inseridas em um universo de fatores cujo objetivo é a verificação do paisagismo contemporâneo como elemeto integrante da arquitetura e do urbanismo, estabelecendo-se as seguintes premissas:


    
      	O projeto do jardim está condicionado à paisagem e ao meio ambiente onde ele está inserido, assim como ao perfil e ao repertório cultural de seu criador.


      	No conjunto arquitetura e jardim, é possível encontrar no “espaço do jardim” características que também estão presentes na arquitetura.


      	A leitura de um projeto que engloba arquitetura e paisagismo apresenta elementos que migram da arquitetura ao paisagismo, estabelecendo correspondências.


      	Um jardim, projetado em qualquer época, possibilita ao usuário usos alternativos, não oferecendo soluções rígidas que possam inibir práticas diversificadas.


      	O jardim, mais do que a arquitetura, absorve impactos do tempo e transformações, com maior facilidade.


      	A arquitetura paisagística contemporânea está calcada sobre valores relacionados à proteção e à manutenção do meio ambiente; à maneira de pensar globalizante e ao entendimento das trilhas intelectuais do passado.

    


    Foi realizada uma pesquisa de conceitos, projetos e modelos relacionados a arquitetura ao jardim e a paisagem. A amostragem foi constituída, sobretudo, de elementos retirados de levantamento bibliográfico e documentação fotográfica, objetivando-se uma harmonização do conteúdo verbal com o conteúdo pictórico.


    Esse levantamento abrangeu linguagens de estudiosos em diversas áreas (história, arquitetura e urbanismo, arte, mitologia, entre outras), tornando possível a aquisição de um embasamento sólido que nos conduziu melhor à discussão sobre os caminhos do jardim e da paisagem contemporâneos.


    O livro foi estruturado em cinco partes, conforme a natureza temática:.


    Na Parte I ─ O Belo e a Natureza ─ propusemos reflexões sobre a arte e as relações que se configuram entre: filosofia, arte, paisagem e jardim.


    Evidenciamos como as pinturas de paisagens do século XII ao século XIX, podem ser consideradas como o principal registro histórico da transformação da paisagem e introdução da arte dos jardins, assim como por parte dos peritos de arte a principal fonte de inspiração da criação artística do século XIX.


    Também foram pesquisadas obras literárias, em especial poesias que exprimem e refletem a forma de apreciação da paisagem e evidenciam o jardim aí contido, numa relação estética com a natureza.


    Em o Mito e a Invenção do jardim, relatamos como as realidades e as utopias se confundem, e os conceitos de paisagem e natureza, arquétipos primários da humanidade se articulam para a criação do jardim.


    Na Parte II ─ Jardim Locus de Sociabilidade  ─, Parte III ─ O Jardim e o Devaneio na Era Humanista ─, e Parte IV ─ Os Jardins no Novo Mundo apresentamos os jardins considerados patrimônio cultural.


    A intenção, portanto, foi constatar que o desenho dos jardins, assim como o da arquitetura, constitui a arte da organização de espaços, utilizando elementos diversos, sem restrição: minerais, madeiras, pedras e, em especial, elementos vegetais. Esses são os elementos morfológicos, constituintes de uma estrutura projetual, que organizam e definem a forma e a função de um jardim.


    Como a temporalidade do jardim contrapõe-se à característica de durabilidade da arquitetura, torna-se imprescindível reforçarmos as causas ambientais e sociais determinantes de tal diferença, que geraram muitas vezes espaços ajardinados contínuos à edificação com linguagens diferentes, não harmônicas.


    Por conseguinte, as considerações apresentadas nas Partes I, II e III visaram a dois aspectos fundamentais: caracterizar a importante transformação espacial do jardim, da arquitetura e da paisagem, bem como mostrar o jardim como forma de arte. Sem uma compreensão de todos esses jardins considerados patrimônios da humanidade e suas relações com a paisagem e a sociedade onde foram inseridos, seriam difíceis o entendimento e a apreciação dos modelos contemporâneos.


    Na Parte IV ─ O Jardim e a Paisagem da Modernidade ─, verificamos os elementos básicos de formação da arquitetura paisagística moderna, correlacionando-os. Evidenciamos o surgimento de idéias, projetos sociais e correntes culturais que almejam um novo modo de vida, ocorrido, sobretudo nas grandes cidades, determinando um novo espaço aberto, novas necessidades em especial determinantes ambientais.


    Modelos paisagísticos foram revistos, estabelecendo critérios para projetos paisagísticos, que, após cerca de 30 anos, podemos designar como projetos pioneiros.


    Na Parte V ─ Conexões: Jardim/Tempo/Espaço/Natureza ─ foram relatadas diversidades de atuação da arquitetura paisagística moderna, correlacionando-os.


    Evidenciamos o surgimento de ideias, projetos sociais e concorrentes culturais que almejam outro modelo de vida, ocorrido, sobretudo nas grandes cidades, determinando um novo espaço aberto, novas necessidades, em especial determinantes ambientais. Modelos paisagísticos foram revistos, estabelecendo critérios para projetos paisagísticos, que após 30 anos, podemos designar como projetos pioneiros. Foram relatadas diversidades da atuação da paisagem contemporânea e as suas interfaces com outras disciplinas.


    Apresentamos uma seleção representativa de projetos de paisagismo contemporâneos que expressam essas prerrogativas, em especial as questões da recuperação e preservação ambiental e a incorporação de objetos de arte no projeto de paisagismo.


    
      
        2 Michael Ribon, 1991, p.107

      

    

  


  
    
I | O BELO, A ARTE E A NATUREZA


    
A Paisagem no Tempo


    Nós apreendemos a natureza apenas através da ideia que dela formamos: uma ideia cultural, ligada à verdade do homem e do mundo, que a história humana, por meio tanto da arte quanto da filosofia e da ciência, não cessa de elaborar e questionar. Esse equívoco fecundo das relações entre arte e natureza abre-se para um jogo de espelhos múltiplos (presentes nos quadros, quantos espelhos reluzentes ou opacos, deformantes e/ou quebrados!), em que não se poderia, à primeira vista, decidir se a arte é o espelho da natureza, ou, ainda, se ambos são o espelho do espírito e do Ser.[3]


    Ao longo da história a natureza foi sendo transformada, dando origem a diferentes paisagens humanizadas, repositória dos elementos condicionantes das civilizações que as produziram que podem facilmente serem verificados, observando-se as referências sociais e individuais da forma como os homens moldaram seus territórios. Assim, a paisagem é uma obra coletiva resultante de sucessivas gerações, na qual as referências sociais e individuais introduziram ao longo do tempo uma série de intervenções que podem ser consideradas autênticos polos de subjetividade, que transpassam os limites da percepção do entorno pelo homem.


    Isso é facilmente verificado pela forma como os homens moldaram seus territórios.


    A qualidade da paisagem adquirida nos últimos séculos ressalta, sobretudo valores simbólicos, intrínsecos ao lugar observado por meio da arquitetura, da literatura e das artes iconográficas elaboradas pela pintura e fotografia.


    Quando nos reportamos à Paisagem Humanizada, referimo-nos à apreciação da Paisagem e da Beleza Natural, como valor inerente à atividade espiritual, entretanto, a forma como a apreciamos, ou mesmo a construímos, adquire um caráter concernente ao tempo em que vivemos.


    Ao trabalharmos a arte do desenho da paisagem, considerando-a um processo contínuo, é virtualmente impossível criarmos satisfatoriamente qualquer forma de arte, arquitetônica ou urbanística, sem ponderarmos e considerarmos seus artefatos precedentes. É fundamental o conhecimento de como paisagem, natureza, jardim e arquitetura caminharam simultaneamente ao longo do tempo, como formas de arte integradas, em processo contínuo, resultantes de condicionantes sociais, econômicos, morais e filosóficos.


    Quando nos referimos à paisagem, nos reportamos à apreciação da beleza natural, incluindo ou não elementos manufaturados, entretanto os valores pelos quais a julgamos ou mesmo a construímos são concernentes ao tempo em que vivemos.


    Desde a pré-história, o fator mais constante de apreciação dá-se com o mecanismo dos sentidos, seguindo percepções que estimulam emoções, com peculiaridades, distorções e variações mínimas ao longo dos séculos.


    Um dos repositórios mais ricos para a apreciação de paisagens ao longo do tempo são as tapeçarias antigas e medievais, que nos revelam cenas profanas ou religiosas, tendo como cenário maravilhosas paisagens naturais, todavia nestas obras artísticas a noção de paisagem revelada não é expressa com plena autonomia, porém como um elemento secundário, um pano de fundo.


    Segundo Dantec, somente no fim do século XV apareceram as palavras que designam a noção da paisagem nas línguas europeias. Entretanto, foi necessário esperar o advento dos tempos modernos para que o homem fosse progressivamente sendo consagrado mestre e proprietário da natureza. Somente no século XV apareceram as palavras que designam a noção de paisagem nas línguas europeias. Entretanto, foi necessário esperar o advento dos tempos modernos para que o homem fosse progressivamente sendo consagrados mestre e proprietário da natureza. Somente no século XVI o paisagismo se desenvolveu como um gênero de pintura, havendo assim a libertação da pintura da sua forma litúrgica, passando a ser um gênero pictórico denominado paisagista.[4]


    As poesias de Virgílio escritas na Antiguidade apresentam descrições da vida do campo e das paisagens daquele momento, porém fica claro que estas eram; consideradas a outra, ou a segunda natureza alterada, cultivada pelo homem.


    Té ‘qui lavoura e céus. Cantemos as videiras,


    e os troncos florestais, e as tardas oliveiras.


    Baco, padre Leneu, se de teus dons refeita


    com pâmpanos a Hespéria ao rico outono enfeita,


    e a vindima a espumar lhe verte dos lagares,


    digna-te hoje, ó Leneu, de honrar estes lugares;


    teus coturnos descalça, e com semblante amigo


     vem no mosto recente os pés tingir comigo.[5]


    Para muitos historiadores Virgílio[6], poeta latino cuja obra é toda calcada nos clássicos gregos, aparece como um “inventor” longínquo da noção de paisagem, expressando uma paisagem já experimentada, ou seja, uma natureza alterada e cultivada pelo homem.


    Os discursos de Virgílio ou descrições dos jardins romanos do quatrocento expressam a celebração da vida campestre, onde apareciam clareiras abertas nas florestas, já podiam ser considerados espaços anunciadores do momento da criação de uma teoria sobre a composição e concepção de paisagens e formação de jardins. Em sua essência esses discursos não se opunham à rusticidade dos campos, porém exprimiam a essência da natureza domesticada, submissa à ordem estabelecida esteticamente pelo homem.


    No século XII o sonho de um Éden encantado, um dos mitos mais constantes da humanidade, renasceu com plena autonomia, fato tão marcante que a Igreja o adotou como uma antevisão do Paraíso, manifestando uma atenção especial da natureza cultivada dentro do jardim. Podemos apreciar este fato com maior ênfase no fim da Idade Média, quando a natureza foi cantada na poesia provençal, descrita como um espaço florido, um lugar onde o amor divino e o amor humano encontram um prazer infindável. Esses jardins não ficaram somente ao deleite dos poetas, mas também descritos e apreciados pelos filósofos, artistas e intelectuais.


    Alberto Magno[7], filósofo medieval, descreveu em Vegetabilibus, considerada uma das obras sobre botânica mais significativas da Idade Média, um pomar repleto de plantas aromáticas com imensa variedade de flores. Segundo o autor, as primeiras agradavam ao olfato e as segundas ofereciam-se prazerosamente para a visão.


    Um dos mais emocionantes relatos, relacionando a transformação do mundo e a apreciação da paisagem, é descrito na obra Divina Comédia escrita por Dante Alighiere,[8] considerado o mais importante poema da literatura italiana. O poema é dividido em três partes tendo como protagonista o próprio autor. Este empreende uma viagem que percorre o Inferno, o Purgatório e o Paraíso, acompanhado por Virgílio, o personagem principal que o conduz.


    A ação passa-se em 7 dias, sendo: dois no Inferno, quatro no Purgatório e um no Paraíso. No início da jornada aparece-lhe Virgílio que o convida a visitar os reinos eternos, servindo-lhe de guia para o Inferno e Purgatório, entregando-o depois a Beatriz, que o conduz ao Paraíso.


    O poema faz alusão à passagem de um tempo ruim — Idade Média — para um tempo melhor, para um futuro que começa ser preparado — Renascimento. A sequência poética assinala a mudança social, cultural e paisagística, descrevendo os lugares percorridos Esta viagem é uma metáfora da relação entre do homem em relação à transformação da natureza e da paisagem.


    No 27o canto, Canto do Purgatório, tão logo o poeta sobe em direção ao céu e entra em um jardim sagrado, Virgílio que até esse momento o acompanha, deixa-o argumentando que alguém que conseguiu chegar tão longe, obteve a liberdade física e espiritual, o domínio de si mesmo, argumentando que ele não tem mais necessidade de um Imperador ou de um Papa para tomar suas próprias decisões, simbolizando a autonomia do homem em um momento histórico de grande transformação. Como ato simbólico Virgílio coloca-lhe sobre a cabeça a coroa e a mitra papal, dizendo:


    Non, aspettar mio dir più né mio cenno:


    libero, dritto e sano è tuo arbitrio,


    e fallo fora non fare a suo senno;


    perch’ío te sopra te corono e mitrio.[9]


    O poema precisa ser interpretado à luz da simbologia vivida no momento. Dante inicia a viagem no Inferno, num bosque escuro, em analogia à paisagem existente e a todo sistema vigente da Idade Média; após transitar pelo Purgatório sua viagem alcança o fim, quando chega ao Paraíso. É neste momento que o bosque começa a abrir-se e tornar-se menos denso. A visão de um regato e de uma senhora que canta e apanha flores, é a visão de um Éden promissor, de novos tempos e novos séculos que se aproximam.


    A esperança de uma natureza e de uma paisagem, quando se fará justiça. Ao longo do poema podemos apreciar a mudança do mundo ameaçador da Idade Média para o mundo mais suave, o microtheos, quando Deus se manifesta na natureza; é o fim da Idade Média, a transição de um paradigma inspirado e ao mesmo tempo inspirador de novas formas de arte e de nova paisagens, com uma natureza mais domesticada.


    É o surgir do Renascimento, que por tanto tempo esteve germinando. Poesias e Paisagens Simbólicas conferem à natureza uma multiplicidade de linguagens, sempre associadas à busca da serenidade e da paz. É a transição de um modelo em crise para um novo, possibilitando o surgimento de uma nova tradição. Longe de ser um processo cumulativo obtido através de uma articulação do velho modelo, é antes de tudo uma reconstrução de uma nova vida a partir de novos princípios. Reconstrução que altera algumas generalizações teóricas mais elementares do paradigma anterior, bem como, muitos de seus métodos e aplicações.


    Outro poeta e pensador italiano, Boccaccio[10] , famoso por ter escrito crônicas burlescas da sociedade medieval, também descreve paisagens e jardins cercados, e como foco central um prado com milhares de flores diferentes, onde o personagem Decameron contava histórias para seus companheiros.


    Boccaccio demonstra um grande conhecimento sobre a natureza, paisagens e jardins no ocidente, acrescentando uma sensibilidade mais moderna, não contentando-se somente com o intelectualismo escolástico pré humanista.


    No século XIV, a atitude dos humanistas italianos frente aos clássicos é mais entusiasta do que crítica, tendo como expoente o humanista Petrarca.[11]


    Este colecionava textos clássicos com o objetivo de restituir-lhes a pureza original; e quando frente a uma paisagem, a considera um lugar, um espaço com característica própria. Embora suas obras ainda fossem dominadas pela filosofia monástica, Petrarca é considerado o primeiro homem moderno, introduzindo um novo conceito de paisagem no ocidente, o primeiro a exprimir, de forma literal, o desejo de fugir da agitação das cidades para a paz dos campos, não para renunciar à vida terrena, mas para gozá-la ainda mais. Petrarca era um homem livre e fugia para o campo, não simplesmente pelo prazer da profusão decorativa de flores ou da paisagem, mas para apreciá-las e estudá-las, propiciando um sentido diferente da noção de floresta e de natureza, até então somente observadas nos poetas medievais. Descreve a natureza, contemplando-a e ao mesmo tempo sentindo a paisagem contida na natureza:


    Vale repleto de muitas plantas; rios em forma de lágrimas muitas vezes se avolumam em ondas; animais selvagens nos bosques; no céu vagueiam os pássaros; peixes reluzem nos verdes rios.


    Ar que abana e refresca docemente os sentidos. Colina que me encanta. Eu reconheço suas formas, acostumei-me a elas. Mas não longe de uma vida que como em jogos fecundos, forma-se o asilo de uma dor sem fim. É daqui que eu contemplo tudo que me faz bem, e revejo sobre os traços de outrora, lugares por onde me sinto desarmado sob o céu, abandonado sobre a terra despojada.[12]


    Além da literatura e da poesia, outras formas de representação artística eram difundidas na época, que depositavam muita ênfase à paisagem e a seus elementos componentes: tapeçarias antigas e medievais revelavam cenas profanas ou religiosas, tendo como cenário maravilhosas paisagens; mosaicos bizantinos que continham figuras retiradas de uma paisagem pastoril, que sob o efeito da luz exterior neles refletidos, deixavam transparecer de forma cintilante as imagens das estampas expostas.


    Mais tarde, no esplendor dos vitrais das catedrais góticas, em especial nas imagens apresentadas nas rosáceas, conferia-se a visão de uma emanação divina. Iluminadas pela luz do sol, esvaeciam-se a cada entardecer para ressuscitar pela manhã seguinte.


    Na arquitetura, Alberti[13] traduz as aspirações de sua época em uma estética urbana que retoma as fórmulas da Antiguidade na obra De Re Aedificatória, estabelecendo regras harmônicas para a construção da casa e da cidade, integrando-as à paisagem.


    Frente a essa nova atitude intelectual e emocional, o Humanismo operava a reconquista do patrimônio filosófico, literário e artístico da Antiguidade. Este momento marca o começo de uma nova época, e uma retomada de consciência em relação ao Belo e à Natureza, que agora passa a ser vista como paisagem.


    Somente no fim do século XV, é que aparecem descrições mais precisas sobre paisagens. Este fato vem atender o advento de tempos modernos, instaurando progressivamente o homem como o senhor e o possuidor da natureza. Na arte pictórica o caminho de libertação da pintura exclusivamente com função litúrgica assinala o nascimento do gênero pictórico denominado paisagístico, o qual, logo seria o objeto de tratados de pintura.


    A noção de paisagem, portanto, é uma conquista recente de nossa cultura, surgida mais precisamente a partir do momento em que o homem se percebeu como portador de uma determinada cultura reconheceu a paisagem de seu território e por meio desta, colocou-se de forma racional sobre o território. Podemos ainda acrescentar que, após libertar-se da tutela exclusiva da arte, a noção de paisagem passou a ser entendida e ligada a outras áreas como à geografia, à geologia e à ecologia e mais recentemente tornou-se um conceito jurídico.


    Em consequência dessa mutação, a ideia de paisagem na acepção moderna adquiriu caráter mais amplo, implicando o reconhecimento desta como um espaço circunscrito, que apresenta uma qualidade singular; quando uma intervenção feita sobre a paisagem é harmônica à natureza, o resultado passa a exprimir não mais o espaço de preservação, mas uma idealização que agrega o homem à natureza para a criação de um espaço que objetiva ser um lugar, um cenário com fins específicos, contendo valores estéticos.


    As dialéticas Paisagem/Jardim e ou Natureza/Jardim eram expressas através de elementos que não eram trabalhados conjuntamente; a Paisagem e a Natureza eram claramente colocadas em oposição ao Jardim.


    O Jardim era considerado o lugar de representação, o cenário criado pelo homem com finalidades específicas.


    Atualmente, a adaptabilidade do homem ao lugar estético e simbólico e às condições naturais faz com que os profissionais que trabalham com o meio ambiente se deparem com a necessidade de uma revisão do conceito de natureza.


    Os profissionais que trabalham o espaço consideram-no um conjunto ambiental total, onde a arquitetura acaba promovendo o reconhecimento do ambiente para além do próprio modelo de cultura, sem pretensões de criação de um ambiente que dirige ou influencia o comportamento humano, porém torna o espaço mais disponível, relacionando-o a valores naturais, sociológicos, etnológicos e psicológicos.


    Estabelecendo uma metáfora, podemos dizer que a apreciação e a atuação sobre uma paisagem constituem-se na apreciação e na atuação da própria vida.


    Sob o ponto de vista cultural, consiste na criação de uma metonímia da natureza, refletindo um momento.

  


  
    
O Belo e a Arte
Retratos de Paisagens


    A arte, tal como a filosofia, é uma interrogação inacabada e incessantemente retomada. Bem mais que um saber, a obra-de-arte, conforme imagem de Merleau-Ponty, é uma onda com sua espuma de passado e sua crista de futuro chamando uma sequência de outras metamorfoses; da onda, ela tem o selvagem esplendor e sempre abre um campo para desenhar um novo monograma.[14]


    A busca do secreto pelo homem sempre esteve vinculada às necessidades arquetípicas, fascinando não só as elites e os privilegiados, mas também as massas populares — como uma eterna busca da perfeição, da criação de um determinado valor que preenchesse o vazio inaudível da alma e do pensamento, remetendo à questão filosófica a respeito da existência da Natureza — o Belo em si — e da necessidade do homem em relação à Arte e a formalização do Belo.


    O Belo e a Natureza constitui um dos primeiros problemas postos à reflexão pelos filósofos, ao tratarem a evolução do conceito do Belo. A pesquisa sobre o jardim como uma forma de arte tornou imprescindível a observação acerca dos conceitos de Natureza e Belo, e a verificação do percurso que parte da antiga Grécia até a atualidade; como se deu esta interligação, e como as ligações marcaram a história da estética ocidental da atualidade.


    Na Antiguidade, Platão[15] em Fédon, afirmou que o homem, ao perceber a beleza terrena, lembrou-se da verdadeira beleza e desejou reconquistá-la; porém, como não conseguiu, tornou-se descuidado com os valores terrenos, passando então a ser considerado um sonhador. Para Platão a única arte é a da dialética.[16]


    Em O banquete[17] , os discípulos de Sócrates são convidados a transitar por uma dialética ascendente: passar do amor de um belo corpo ao amor de todos os belos corpos, ou seja, ao amor do Belo em si — que é superior a todas as belezas concretas,


    Dessa forma, acompanhamos a descrição de passagens nas quais a alma se recorda de uma existência anterior e lembra de ter conhecido o Belo Absoluto, em que estão contidas todas as coisas belas que fazem parte do mundo das ideias.


    Essa recordação do Éden perdido, habitado por Eros[18] , permite que a alma seja transportada para o além, para o mundo inteligível, seu verdadeiro lugar. O Belo Absoluto representa, então, o mesmo papel de intermediário que as entidades matemáticas significam para a vida intelectual.


    Segundo Platão, ao longo desse transitar, o fogo amoroso é purificado por Eros, e este procede no homem a função do artista, que entre homens e deuses, cria belos discursos, virtudes e inteligência.


    Embasados na teoria platônica, verificamos que da concepção da realidade verdadeira deriva a da arte como imitação, mimese, cópia imperfeita do ideal; criamos então, questionamentos se o jardim seria uma mimese[19], da natureza, representada em um espaço definido e limitado.


    Durante os últimos dois mil anos, a trajetória da ideia artística de Platão, bem como as antigas teorias da arte, que ainda não dissociavam o Belo do Bem sofreram evolução.


    Platão foi o primeiro a desenvolver uma teoria das artes dentro de uma filosofia embasada em dois conceitos: o da mimese e o do entusiasmo criador, julgando que a forma de expressar a arte é peculiar, e seu autor/criador transfere para o objeto artístico produzido, a essência do ânimo cultural, envolvido pelo manto do inaudito, pela aura da criação.


    Em torno desta prerrogativa, Aristóteles, discípulo de Platão, em A Arte Imita a Natureza, elaborou a doutrina da mimeses, que durante dois milênios continua, de forma filosófica, sendo o centro das atenções.


    No século III, em nossa era, Plotino[20] esforçou-se para mesclar a febre Amorosa — que segundo Platão era um obstáculo à visão das belas formas e das belas idéias — fundindo esta antiga doutrina ao Cristianismo ainda nascente. Podemos considerar que, dessa forma, o Amor Platônico extingue-se em Plotino, para se transformar em Iluminação da Criação, pela apreciação da beleza encontrada em todos os elementos da natureza.


    Plotino discorrendo sobre a Arte como beleza inteligível – citou que as artes não imitam os objetos, pois têm uma linguagem e uma beleza próprias[21]. (Enéades, livro VIII). Prosseguindo por este transitar, que leva à exaltação dessa beleza situada em local secreto, o caminhar vai mais longe, para além da obra-de-arte, para o inaudível.


    A filosofia neoplatônica e seus prolongamentos tiveram papel importante no pensamento estético da Idade Média e no Renascimento, refletindo-se em toda a concepção artística. Na Idade Média, o Espírito Simbólico da obra-de-arte era representado pela Beleza Visível, como um reflexo da Beleza Invisível e, esta por sua vez, espelhava o reflexo do Belo Absoluto.


    As Idéias que, segundo Platão, possuíam uma existência absoluta foram transformando-se até culminar em Santo Agostinho; de início, com o espírito criador do mundo e, depois, em um Deus pessoal. Assim esta Idéia, que, consistia em explicar, converteu-se na Lógica do Pensamento Divino.


    Santo Agostinho admitia que a arte contemplava um tipo de beleza, e que distante de pertencer aos objetos da natureza residia no espírito do artista, servindo de instrumento para transferir a beleza à matéria.


    O pensamento medieval possuía, de forma sólida e estabelecida, a concepção de que o artista criava formas, inspirando-se, não numa Idéia, no sentido metafísico, mas numa representação preexistente à obra, situada no interior do próprio artista; considerando a priori, que a criação artística só existia dentro do conhecimento divino.


    Formas e cores foram trabalhadas pelos artistas medievais, que realizaram um grande número de obras-de-arte, tendo como motivação as Sagradas Escrituras e símbolos religiosos, evocando a presença de Deus.


    O homem começou a olhar com prazer para os autênticos pormenores da natureza como protótipos do divino.


    Nesse momento, a obra-de-arte não resultava de uma relação entre o homem e a natureza conforme as referências do homem moderno, porém era uma projeção na matéria de uma imagem interior.


    A partir da Idade Média as tentativas de harmonização do homem com os elementos que o rodeavam, foram assinaladas através do desenvolvimento da pintura da paisagem, retratando o progresso de transformação do homem.


    O seu aparecimento e desenvolvimento desde a Idade Média é parte de um ciclo no qual o espírito humano tenta mais uma vez criar harmonia com aquilo que o rodeia. (...)


    os objetos naturais foram em primeiro lugar observados individualmente e simbolizando qualidades divinas. A etapa seguinte, em direção à pintura de paisagem, foi a sua observação como formando um conjunto que pudesse ser abrangido pela imaginação e que era no seu todo um símbolo de perfeição. Isto conseguiu-se com a descoberta do jardim [22] .


    Na pintura “o pintor é aconselhado colocar-se frente a um modelo (mesmo que, no presente caso este seja curiosamente escolhido)e a teoria da arte arranca de um conhecimento milenar, uma concepção que, evidentemente na Antigüidade, fora rejeitada pelo Neoplatonismo e praticamente desconsiderada pelo pensamento medieval, e que pretendia que a obra de arte fosse a reprodução fiel da realidade.[23]


    O aparecimento e desenvolvimento da pintura da paisagem desde a Idade Média constitui parte de um ciclo no qual o espírito humano tenta mais uma vez criar harmonia com aquilo que o rodeia.


    Clark denomina as diversas fases desta forma de arte, conforme essa retrata o espírito da época, ou seja:


    Paisagem de Símbolos: séculos XII, XIII e XIV (Idade Média),


    Paisagem de Fatos: século XV (Renascimento),


    Paisagem Fantástica: século XVI (Maneirismo),


    Paisagem Ideal: século XVII (Barroco) e


    Paisagem Natural: século XVIII (Neoclassicismo).


    Os ciclos precedentes — anteriores à Idade Média — estavam impregnados do sentido grego de valores humanos, nos quais os atributos relacionados com o conceito de natureza desempenhavam papel secundário, e a paisagem espelhava um valor estético e decorativo: um cenário.


    Em conformidade com essa classificação, podemos acompanhar a evolução do conceito do Belo e a relação existente entre a Arte e a Natureza.


    A primeira fase, ou Paisagem de Símbolos, ocorreu quando a pintura representou os objetos naturais, contudo estes não tinham muita relação com sua real aparência. O elemento de base para a arte era a superfície plana da parede, painel, ou tapeçaria.


    Toda a pintura aí desenvolvida continha os elementos da paisagem medieval, em sua forma mais perfeita: jardins onde apareciam as flores, com o desígnio de dar prazer aos sentidos da vista e olfato; os frutos para o paladar, e a música misturada ao som da água, para os ouvidos. O quadro era sempre um poema visual, pretendendo criar harmonia entre o homem e a natureza, inspirada por um sonho de paraíso terrestre. Além dos muros, podiam-se observar montanhas e florestas.


    Um exemplo fascinante é o quadro Jardim do Paraíso.
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      Figura 1 Jardim do Paraíso. Escola de Colonia,1410.


      Autor desconhecido. Frankfurt.

    


    Outro tema apreciado era a caça, grande prazer da aristocracia. Assim, murais nas cortes da França e Borgonha eram pintados. Entretanto, o elemento que caracterizou com mais intensidade a pintura da Idade Média foi o jardim fechado, pois a natureza no seu conjunto ainda é perturbante, vasta e selvagem.


    Nessa época, o jardim era o refúgio do mundo agreste; o local aonde o homem ia a busca do espiritual e entregava sua alma a Deus; o símbolo do Paraíso, que pode ser observado em Fra Angelico (1440-1445).
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      Figura 2 Fra Angelico (1440-1445). Martírio de São Cosme e Damião, Museu do Louvre, Paris.

    


    A obra mais significativa da Paisagem de Símbolos é o quadro de Hubert van Eyck, Adoração de Cristo; contendo um jardim paradisíaco, em cujo centro está a fonte da vida folhas e flores são representadas conforme o sentido gótico — como entidades individuais e decorativas; e, no entorno do jardim, aparecem restos de uma floresta que contem grande massa arbórea.
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      Figura 3 Hubert Van Eyck( ? - 1426). A adoração do carneiro, painel central . Igreja de St.Bavos, Ghent.

    


    Esta obra mostra a tese de que a arte imita tanto quanto possível a natureza, conformando-se à natureza, ou seja, arte e natureza são postas em paralelo, mas não relacionadas.


    Brueghel, um dos últimos pintores da Paisagem de Símbolos, inicia uma nova característica da pintura da paisagem, colocando ao fundo de seus quadros, rochas fantásticas.
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    Figura 4 Pieter Brueghel (1520-1569). A procissão ao calvário, Museu Kunsthistomcles, Viena.


    Na etapa seguinte, percebeu-se que, ao formar-se um conjunto que pudesse ser abrangido pela imaginação, alcançar-se-ia o símbolo da perfeição.


    Gradativamente, aconteceu a transição da Paisagem de Símbolos para a Paisagem de Fatos. A curiosidade dos artistas pelas características exatas dos locais retratados é a principal característica da pintura do século XV. Um novo sentido de espaço foi representado nos quadros, e, o resultado desta rede de certeza foi a perspectiva científica.


    O pintor Bosch, em O jardim das delícias, apresentou um dos melhores exemplos da pintura, marcando um novo tempo através de sua sensibilidade artística.


    
      [image: ]


      Figura 5 Hieronymus Bosh. (1450-1516) O jardim das delicias, detalhe, Palácio Ducale, Veneza.

    


    No século XV, viagens e explorações ampliaram o mundo com as ideias de Copérnico, e, alguns anos mais tarde, começaram a “alargar” e expandir o universo.


    As paisagens fantásticas da pintura desse século eram diferentes das paisagens pintadas anteriormente.


    Leonardo da Vinci, num dos primeiros desenhos datado em 1473, já se mostrava um observador de formações rochosas, mas o desenho não é científico; as árvores, por exemplo, são traços impressionistas. Todos os elementos da natureza faziam parte de suas obras. As paisagens têm uma intenção impressionista.


    Os desenhos do Dilúvio são considerados como a maior reunião de todos os conhecimentos de formas rochosas e de hidrodinâmica, assim como marco de passagem do mundo medieval para o mundo moderno.


    Além de tais valores, a obra de Da Vinci pode ser considerada um dos melhores exemplos de como a forma de expressão da arte reflete o momento vivenciado pelo artista e de como este, por sua vez, é o reflexo de um momento de transformação da história.
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      Figura 6 Leonardo da Vinci (1452-1519). Cenário rochoso com cisne, Coleção real de Windsor.

    


    No fim do século XV, os artistas começaram a sentir que a paisagem se formava de forma vulgar e tentaram explorar o misterioso e o desconhecido, pois as antigas ameaças naturais das florestas ou inundações tinham sido controladas, e o homem passou a dominar a natureza.


    Os pintores passaram a retratar a natureza, utilizando formas e símbolos, em consequência denominados artistas expressionistas; este fato foi representado pela Paisagem Fantástica.


    Mais uma vez, a arte exprimiu o sentimento do homem em relação à natureza. Tal forma era afetada pela literatura mística da época e pelas formas de revivalismo, valorizando excessivamente as emoções.


    No Renascimento o artista voltara-se para a análise e interpretação da natureza, para a valorização do homem, seu corpo e sentidos. Mas a partir do momento em que os homens das ciências, sobretudo Galileu, se propuseram a decodificar e compreender a linguagem da natureza estava superada, para as linguagens artísticas, a doutrina que dominara os séculos XV e XVI. Era natural que surgisse na arte uma nova forma de representação [24] .


    No século XVI o barroco aconteceu plenamente, no qual os artista italianos utilizavam os elementos da pintura, independente de sua relevância.


    Heinrich Wolfflin define 3 tipos de barroco situados entre o Renascimento e o Classicismo: no primeiro momento o barroco se apresenta severo, também denominado maneirista,[25] , no segundo solto e alegre, e num terceiro momento, se mescla ás formas construtivas clássicas, marcando a passagem do estilo renascentista para o barroco.


    O flamengo Peter Paul Rubens apresenta toda sua obra estruturada sobre o esquema composicional do Maneirismo.
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      Figura 7 Peter P. Rubens,(1577-1640). Rubens e Helène Fourment no jardim, Museu do Louvre, Paris.

    


    Muitas paisagens e jardins foram retratados pelos mestres da pintura nos séculos seguintes.


    No século XVIII, a Paisagem Fantástica transformou-se no pitoresco, mais especialmente na pintura romântica da Paisagem Ideal. A visão é considerada o mais agradável de todos os sentidos, como uma espécie de tato mais delicado que abarca as mais diversas figuras e atinge as partes mais longínquas do Universo. Guardi, pintor de paisagens e’ seduzido pela luz e pelo espaço.


    Nestas paisagens, elementos ar, água e terra se mesclam, assim como os jogos de luz e sombra, nos quais o Belo é o objeto de uma satisfação desinteressada, ocorrendo naturalmente.
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      Figura 8 Francesco Guardi. A ascensão de um balão. Museu Staatliche, Berlim.

    


    Grativamente, aconteceu a mudança da pintura da paisagem, considerada a principal criação artística desse momento. De início, as paisagens retratadas continham, como inspiração, o passado — retratando cenas que pretendiam criar harmonia entre o homem e a natureza, inspiradas por um sonho do paraíso terrestre.


    Um dos maiores pintores na ocasião foi Palmer. Influenciado pela leitura dos clássicos — Virgílio e Milton — atribuía à natureza uma qualidade espiritual, em que cada elemento retratado era concebido com padrão divino.
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      Figura 9 Samuel Palmer(1805-1881). Vale com um nuvem brilhante, Museu Oxford Ashmolean.

    


    Essa forma de apreensão da natureza é a mesma do período medieval; porém, as pinturas de Palmer, ou de outros artistas desse momento não apresentavam conteúdo arcaico.


    No início do século, um ardente estudioso da tradição foi o pintor Constable, que deixou um perfeito registro de suas sensações em esboços a óleo, como marco significativo, transição para uma nova forma de expressar a arte da pintura da paisagem.
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      Figura 10 Constable (1776-1837). Lago próximo a Salisbuty, Museu Albert, Londres.

    


    Corot, marco do século XIX, realmente se sobrepujou, quando começou a pintar a partir da observação natural, tornando este ato a essência de sua arte. Confia, acima de tudo, em sua primeira sensação, aquele aspecto primeiro que o impressiona. Aqui está o germe do Impressionismo.


    O pintor absorveu instintivamente a filosofia estética da época, alegando que a arte consiste em representar uma sensação e não a aceitação de uma verdade.


    A crença absoluta na observação da natureza era a base de sua arte.
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      Figura 11 Corot (1796-1875). Rochers aubord de la mer. Museu Lestag, La haye.

    


    Um texto de Marcel Proust reforça a relação entre o Belo e a Natureza:


    Se eu puder ver um dia o jardim de Claude Monet, eu sinto que entrarei num jardim de tons e cores mais do que flores, um jardim que deve ser menos que o antigo jardim-florista e mais um jardim-colorista, se assim podemos dizer, flores dispostas num conjunto que não tem nada de natural, já que se semeou de modo a florirem ao mesmo tempo aquelas cujas nuances combinam e se harmonizam infinitamente, e, numa extensão azul ou rosada, e que esta intenção do pintor fortemente manifesta desmaterializará, de algum modo, tudo aquilo que não é cor.[26]


    
      [image: ]


      Figura 12 Claude Monet .Nynphéas à Giverny, Coleção particular, Zurich.

    


    O Naturalismo mais completo realizado na arte deu-se entre as décadas de 60 a 80, com os pintores Corot, Daubigny, Monet, Sisley, Pissaro, Renoir e Manet.


    Manet pintava marinhas; Renoir, jardins; entretanto foi Monet considerado o verdadeiro criador do Impressionismo. Tanto a poesia como a pintura se deparam com uma natureza transformada pela filosofia do século XVIII.


    O universo mecanicista funcionava segundo os ditames do senso comum e as expressões artísticas inspiram-se na natureza. As árvores, flores, prados e montanhas são representados repletos de espírito divino. Quando começaram a declinar as crenças mais ortodoxas e convencionais a fé na mãe natureza tornou-se uma religião. Dentre os pintores naturalistas, dois artistas de gênio representam a Paisagem Fantástica, de forma notável, retratando fundamentalmente a relação entre o homem e a natureza neste século, caracterizando o fato de maneira singular: Turner e Van Gogh, considerados pintores do sol da meia-noite e da aurora boreal; ambos expressavam na arte, de forma clara, a transformação do mundo.
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      Figura 13 Joseph Turner(1775-1851). Fighting Tèméraire. Galeria Nacional, Londres.

    


    Turner aliava de maneira inconfundível a sensibilidade à técnica, afrontando os padrões tradicionais de arte. Embora sua pintura fosse romântica, apresentando o retrato de uma época; foi um dos precursores do Impressionismo; transpunha para a tela auroras, crepúsculos, mares tempestuosos e veleiros em chamas; expressões de um diálogo romântico entre o homem e a natureza. Com vasta obra, conquistou todos os objetivos perseguidos pelos primeiros românticos; por todas as formas de expressão artística no momento, realizou, também, um reencontro com os elementos naturais.


    Um dos mais renomados pintores deste século, Van Gogh autêntico pintor nórdico, representava de forma reforçada, linhas ondulantes, agitadas e inquietantes com muita cor, luz, manchas e pontos em movimento, manteve-se durante toda a vida, um apaixonado pela natureza, dizendo: Je mange de la nature. Podemos acrescentar que foi Van Gogh quem trouxe o sentido do trágico para a arte moderna.


    
      [image: ]


      Figura 14 Vincent Van Gogh(1853-1890). Noite estrelada. Museu de arte Moderna, Nova York.

    


    Um quadro que apreende, de forma gritante, uma fase da transformação do mundo é a Guernica. Para retratar a fragmentação do mundo, bem como um instrumento de guerra Picasso usou o pincel, o preto e branco — em um cosmo sem cores que, ao mesmo tempo, contém todas as cores.


    
      [image: ]


      Figura 15 Pablo Picasso (1881-1973). Guernica. Museu do Prado, Madri.

    


    Em abril de 1937, ao tomar conhecimento dos detalhes da chacina ocorrida na cidade de Guernica pelos fascistas, Picasso pinta com fúria e emoção. Esta obra representa a paisagem do mundo durante a Primeira e a Segunda Guerra Mundial, assim como simboliza todas as paisagens de repressões, o jardim seco e amortecido.


    Verificamos que muitas vezes a Bela Natureza, transformada em Jardim, ofereceu-se à arte pictórica para que esta marcasse sua transformação no Espaço/Tempo; assim também se propôs em outras artes, como na literatura, na poesia e na arquitetura.


    Tanto na Antiguidade, como no início do Renascimento, demandava-se das obras-de-arte uma fidelidade à natureza e à beleza; porém, era exigido também que as concepções artísticas abstraíssem do mundo interior a representação subjetiva, para situá-la num mundo exterior.


    Como herdeira da Antiguidade greco-romana, a arte do Renascimento ofereceu, para os artistas, regras cientificamente fundamentadas.


    Se o neoplatonismo desde a Antiguidade havia atribuído um lugar central ao conceito do Belo, no Renascimento, as artes negligenciam as teorias neoplatônicas; porém, durante a segunda metade do Cinquecento, existiu uma disposição maior para acolhê-las.


    O período de transição que marcou a passagem do Renascimento para o Barroco, o Maneirismo[27] , apresentou-se contraditório; o Renascimento queria romper incondicionalmente com a Idade Média, e o Barroco que se inicia, quer ao mesmo tempo ultrapassar e continuar o Renascimento. Essa tensão interna caracterizou o momento da arte maneirista, que recusava a impetuosidade do Barroco, assim como a estabilidade renascentista, ou seja, a passagem de uma arte severa para uma arte livre e pinturesca.


    Na pintura, o pictórico funde-se na impressão do movimento e as qualidades e as limitações deste período ficam mais acentuadas; entre tais requisitos, encontram-se a exploração do chiaroescuro para fins ornamentais e a preocupação com os movimentos. As obras adquirem um realismo dramático, alcançando efeitos emocionais, tendo como maior destaque, Caravaggio,[28] pelo acentuado realismo.
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