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  Patrimônio colonial e latinidades




  Nas últimas décadas, cresceu em diversos setores da sociedade a percepção acerca da complexidade dos discursos relacionados à História. A desconfiança em relação a visões totalizantes caminhou pari passu ao surgimento de narrativas paralelas, configurando o campo da memória como uma trama de leituras nem sempre coincidentes.




  O tema do patrimônio absorveu em boa medida tais dinâmicas, deixando de ser tratado como assunto apenas para especialistas e se transformando num território em disputa. Nesse contexto, ganha fôlego e visibilidade a chamada educação patrimonial, conjunto de estratégias educativas – encontros formativos, publicações, produções audiovisuais, passeios, entre outros – cujo objetivo é disseminar saberes e questões ligados ao patrimônio. A presente obra insere-se nesse cenário, jogando luz sobre o legado arquitetônico e artístico da América colonial.




  Trata-se de um panorama marcado ora pela imposição, ora pela mistura de elementos estéticos, simbólicos e técnicos. Sobre as camadas arquitetônicas de cidades pré-colombianas, operou a ação dos conquistadores europeus, com a introdução de novas técnicas e projetos urbanísticos que orientaram a configuração das cidades, sendo perceptíveis até os dias atuais. As marcas da colonização portuguesa e espanhola em suas interfaces – grosso modo opressoras – com os povos originários constituíram o núcleo da formação das identidades das sociedades latino-americanas.




  As reflexões sobre pós-colonialismo na América Latina investigaram os modos pelos quais os povos subjugados se apropriaram dos conhecimentos, artes e símbolos de matriz europeia, redefinindo-os de modos múltiplos. Tal amálgama simbólico-religioso deu origem a manifestações artísticas importantes, como a arquitetura do barroco mineiro e a pintura colonial peruana da Escola de Cusco.




  Este livro é fruto de intensa pesquisa e viagens do autor pela América Latina, inicialmente no Brasil e, em seguida, pelos países que configuravam o vice-reino da Nova Espanha. Para dar conta de um levantamento com tal amplitude, foram mobilizados e coordenados conhecimentos técnicos e históricos ligados à arquitetura e à arte colonial.




  Abrange três séculos de arte colonial e divide-se em três partes – “Urbanismo colonial”, “Arquitetura eclesiástica” e “Arte sacra – mobiliário e ornamentação” –, articulando-se em torno do espírito de integração das artes visuais. O olhar ampliado que aqui se desenvolve confere destaque a aspectos urbanísticos, como a relação entre o traçado das cidades hispano-americanas e luso-americanas, bem como as diferenças entre o urbanismo planejado de cidades portuárias e o desenho espontâneo das cidades de mineração.




  Partindo dos projetos urbanísticos, o autor avança em direção ao estudo do mobiliário e da ornamentação dos templos religiosos, centrais ao desenvolvimento de práticas artísticas posteriormente incorporadas ao repertório nos países da América Latina. O interesse do autor pela arquitetura eclesiástica permite um aprofundamento na história da arte colonial, que ocupa parte privilegiada da edição – fartamente ilustrada por fotos, em sua maioria do próprio autor.




  Numa época em que os debates sobre identidades e multiculturalismo adquirem novos matizes à luz de relações internacionais crescentemente complexas, olhares retrospectivos são desejáveis. Debruçar-se sobre o terreno da memória e do patrimônio inscreve-se nesse registro, principalmente quando são mobilizados para compreender os dias que correm. A obra Patrimônio colonial latino-americano torna-se, nessa perspectiva, um convite para novas ponderações acerca de antigos dilemas.




  Danilo Santos de Miranda




  Diretor Regional do Sesc São Paulo
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  Dedico esta obra a Laura, esposa e companheira em todas as viagens de pesquisas.
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  Frente ou fachada da nova Real Casa de Moneda de Potosí: estado em que fez a obra o ouvidor D. Pedro de Tangle em 1770 (acima) e estado final da fachada em 1772.




  
Panorama do barroco na América Latina como patrimônio





  O barroco é o período artístico que predominou na Europa durante todo o século XVII e floresceu de maneira espetacular na América Latina. Tem raízes italianas, pois Roma tornou-se o centro artístico do mundo europeu, e foi o primeiro estilo de arte a ultrapassar barreiras em tempos de descobertas e evangelização. Assim, sempre nos remetemos ao barroco como estilo exuberante de formas quando se trata de patrimônio colonial da América Latina. Em solo de conquista e divulgação da fé, as igrejas diferenciaram-se dentro do espaço urbano; suas massas arquitetônicas e fachadas-retábulos extrapolaram os limites dos adros convidando os novos fiéis ao catolicismo romano. As artes, em especial as pinturas, ornamentaram as igrejas e, sempre que havia espaço, as esculturas e altares avançavam sobre a alvura das paredes e mostravam-se em todo o esplendor dourado. Esse estilo artístico foi além das regras das artes, tornando-se maneira de viver tanto na Europa como na América Latina. Aqui perdurou por mais de dois séculos, presente especialmente na arte sacra, que hoje constitui riquíssimo acervo cultural aclamado como patrimônio da humanidade pela Unesco.




  Estudá-lo requer olhar atento para compreender suas distintas categorias enunciadas por diversos pesquisadores europeus e americanos. Tão vasto período deve ser compreendido dentro de tendências artísticas que se renovaram em fases como o Renascimento (c. 1400-1550), com pinturas e esculturas que procuravam o equilíbrio e a sobriedade das formas representadas e pela busca da tridimensionalidade e do verismo. O maneirismo (c. 1550-1600) dos italianos alimentou-se da própria arte com os referenciais tornando-se enigmáticos. Na Espanha, o estilo plateresco ou isabelino procurava uma definição entre o antigo estilo gótico e o então novo Renascimento para os ibéricos. Em Portugal essa inovação denominou-se estilo manuelino português (c. 1500-1550) exaltando as descobertas do rei dom Manuel, o Venturoso. Passado o século XVI inicia-se o barroco (c. 1600-1750) valorizando os poderes tanto dos reis absolutistas como da Igreja da Contrarreforma, que se tornaria triunfante ante o protestantismo de Lutero.




  As formas grandiloquentes serviram tanto para palácios como catedrais. Em busca de arrebatamentos que levassem o fiel ao êxtase na terra, as igrejas tornaram-se douradas, as pinturas dramáticas e as esculturas gesticulantes. Já nos anos 1750 essas formas tenderam para um aclaramento espacial e os altares dourados barrocos passaram a receber elegantes filetes ao gosto das cortes afrancesadas. Estava implantado o rococó (c. 1750-1800). Com os ideais da Revolução Francesa, o gosto, antes palaciano e de prazeres, endurece com as formas da Antiguidade evocadas pelo neoclassicismo (c. 1780-1840) revolucionário. Mas as formas estéticas barrocas foram persistentes, manifestando-se em especial na arte sacra da América Latina. Já o espírito barroco influenciou tanto a religião como a política no modo de governar e viver até as guerras de independência, iniciadas em 1811.
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  Edifícios na Calle las Damas. Construídos no início do século XVI. É reconhecida como a primeira rua das Américas interligando a Fortaleza Ozama ao Alcázar de Diego Colón | República Dominicana.




  À época do primeiro período da conquista espanhola do Novo Mundo (1492-1532), na Europa florescia a renascença, seguida pelo maneirismo (1550-1600) e o barroco, que se estendeu pela América Latina até a segunda metade do século XVIII, quando as primeiras ideias do neoclassicismo foram divulgadas. Durante o período maneirista foram traçadas as primeiras cidades portuárias americanas, e outras em áreas de difícil acesso na cordilheira dos Andes, sobrepondo-se às antigas cidades incaicas. Nas terras planas do México, as novas povoações abandonaram o conceito medieval de cidades amuralhadas europeias, que durante séculos se instalaram no alto de montanhas. Em terra firme foram planejadas cidades ao longo dos caminhos do escoamento do ouro e da prata até os portos que a partir daqueles pontos constituíam o caminho marítimo – do Caribe até Sevilha, pelo oceano Atlântico e pelo oceano Pacífico, até as ilhas Filipinas no Oriente.




  Na Europa, as novas cidades renascentistas eram projetadas em terrenos planos e em geral cortadas por um rio e fortificadas com muralhas, para sua defesa contra a nova modalidade de guerra que incluía o uso de armas de fogo. Na península Ibérica, a Espanha unificava-se e terminava uma guerra de séculos para a expulsão dos muçulmanos, marcada pela queda de Granada (1492), expulsão essa que Portugal já havia feito. Naquele momento, Portugal, dos mais antigos reinos europeus (1297, Tratado de Alcanizes delimitando as fronteiras com a Espanha) armava-se com velozes caravelas para fundar postos avançados de comércio em todo o Oriente (1415, conquista de Ceuta, na África, e o navegador Vasco da Gama, em 1498, chega à Índia). A disputa entre os dois reinos ibéricos continua fora de seus limites geográficos, agora além dos oceanos. Com a descoberta da América (1492) por Cristóvão Colombo, firmou-se o Tratado de Tordesilhas (1494) e a tomada de posse da terra do Brasil (1500), tornando as duas nações ibéricas detentoras das terras recém-descobertas no globo.
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  Plaza de Armas com o conjunto jesuítico (frontal) constituído de igreja, capela do Loreto e entrada para o antigo colégio. À esquerda, torres da catedral. Cusco, Peru.
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  La Ciudad de México-Tenochtitlán: su primera traza, 1524-1534. Este plano da nova capital mostra o domínio espiritual e militar sobre a antiga capital lacustre asteca. O risco da primitiva catedral sobre as pedras “demoníacas” da pirâmide do Templo Maior, o desenho do novo palácio de Hernán Cortés, antigo palácio de Montezuma, pórticos da Plaza de Armas e um canal com embarcações e pontes. Detalhes das fachadas das casas dos conquistadores e fachada da casa principal dos guerreiros. No centro do desenho, o novo quadrante urbano isolando os indígenas nas zonas de San Sebastián, Santa Maria, San Juan e San Pablo.




  URBANISMO COLONIAL





  A fundação de portos em acidentes naturais do oceano Atlântico foi a primeira providência, seguida pela descoberta do oceano Pacífico e a consequente abertura da nova rota marítima que ligava Panamá e Acapulco, no México, até as terras orientais conquistadas pelos espanhóis nas ilhas Filipinas. Por terra, os conquistadores ergueram sobre as ruínas das antigas capitais mexicanas e incas as novas capitais dos vice-reinos da Nova Espanha (México) e do Peru (Cusco, Lima e Quito). São as chamadas cidades sobrepostas. Já a capital peruana, Lima, tornou-se modelo de cidade planejada. As cidades de mineração – com urbanismo espontâneo – completaram os caminhos percorridos pelo ouro e pela prata, tanto pelos desertos mexicanos como nas terras altas da cordilheira andina boliviana, a partir de Potosí (1545), até os portos do Caribe com cidades amuralhadas ou fortificadas, como Havana em Cuba (1519).




  Lima (1534) inaugura um novo urbanismo com cidades planejadas de forma quadriculada, chamada de tabuleiro, modelo de Francisco Pizarro, posto em execução a partir do exemplo da nova capital, sede do vice-reino. No mesmo período a Cidade do México, conquistada por Hernán Cortés, foi replanejada sobre o urbanismo já existente daquela mítica cidade lacustre. A cidade de Puebla de Los Angeles, sede do bispado, foi totalmente planejada no sistema de quadrícula, assim como Morelia e Guadalajara. No Cone Sul, o exemplo é Buenos Aires, capital do vice-reino de La Plata, que teve seu traçado hipodâmico.




  Já as cidades de mineração, como Zacatecas e Guanajuato (ambas de 1546) no México e Potosí na Bolívia, seguiram a configuração geográfica das vilas de montanha, e são casos de urbanismo espontâneo. As cidades portuárias, como Havana em Cuba, Villa Rica de la Vera Cruz (1519), primeira cidade continental fundada por Hernán Cortés, na península de Yucatán, no México, Santo Domingo (1502), na República Dominicana, e Cartagena de Índias, na Colômbia (antigo vice-reino de Granada), tornaram-se verdadeiras fortalezas amuralhadas e planejadas com vias retas. No Brasil as vilas foram fundadas junto a portos naturais para as naus, e a população foi abrigada em geral sobre morros, caso de Olinda (1537) em Pernambuco. Salvador (1549) na Bahia, capital da Colônia, foi fortificada com baterias e fortalezas defensivas pelo mar, e muralhas e açudes em terra firme. Das primeiras vilas, apenas São Paulo (1554) foi fundada serra acima, no dito sertão; de resto, todo o povoamento foi litorâneo.




  ARQUITETURA





  As diretrizes estéticas do maneirismo foram seguidas pelos primeiros arquitetos, pintores e escultores americanos, iniciando assim as transposições dos modelos estéticos europeus para a nova realidade da América. Ainda nas primeiras décadas depois da conquista, as ordens religiosas, distante dos olhares da corte e de suas matrizes, aventuraram-se a construir imensos mosteiros e catedrais segundo as lições do gótico tardio. Assim são as catedrais de Santo Domingo (1512-1540) e a maioria das construções religiosas daquela que foi a morada do clã de Cristóvão Colombo. No México, os mosteiros-fortalezas, assim designados por terem características góticas, parecidos com muralhas, mostram seteiras e arcos em cruzaria na nave, coro e capela lateral aberta, a exemplo de Cuernavaca (1529), Acolman (1539), San Gabriel de Cholula (1549), Actopan (1546) e Yuririapúndaro (1547).
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  Vista da fortaleza de San Juan de Ulúa. Battista Antonelli, 1582. Cidade de Vera Cruz. Golfo do México.




  Essas construções de grandes proporções, que logo seriam proibidas pelas leis régias, marcaram a arquitetura sacra no alvorecer da cristandade na América. Sem dúvida, lembranças de suas células-mães ainda medievais na Espanha. A esse período de arquitetura do gótico tardio acrescenta-se a denominação de plateresco – o estilo que expressa a tentativa de transpor as formas europeias de ornamentação para as igrejas, principalmente do México, em obras realizadas pela mão de obra indígena com projetos de arquitetos religiosos ou enviados pelo reino. A transmissão dos ensinamentos do mestre espanhol para o indígena se dava através de gravuras europeias como referência para a ornamentação. Na Espanha, a correspondência desse tipo de ensino e realização artística, do mestre para o artesão, é definida como gótico-mudéjar, pois naquele caso os artistas cristãos ensinavam os artífices espanhóis que conviveram com a cultura árabe por séculos, unindo assim os estilos dos europeus cristãos com a arte e a cultura árabes. Essas expressões sobrevivem nos forros mudéjares de igrejas de Quito, Tunja na Colômbia e Potosí e Sucre na Bolívia.
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  Plaza de las Tres Culturas. Frei Juan de Torquemada, Igreja de Santiago de Tlatelolco, 1604-1610. Esta praça contém arquiteturas símbolos dos períodos culturais do México: pré-colombiano, o colonial espanhol e o atual, mestizo, com arquitetura moderna, México.




  O maneirismo tornou-se a tônica das construções das grandes catedrais, dos edifícios dos Ayuntamientos, palácios dos governadores, a partir das Leyes de Ordenanzas de Felipe II, de 1573. Essas leis organizavam o espaço das cidades, bem como o de suas fundações. O traçado das cidades chamado de dameiro (em referência ao tabuleiro do jogo de damas) ou quadrícula tinha suas bases em ideais renascentistas, com uma ampla Plaza: os poderes religioso e real dispostos com grande visibilidade no centro do povoado, rodeados pelas mansões solares dos conquistadores. Na arquitetura, o maneirismo continua sob os ditames dos tratadistas, acrescidos agora das normas do arquiteto bolonhês que atuou em Roma, Giacomo Barozzi da Vignola, responsável por apresentar o projeto da igreja do Gesù (1568), em Roma, para os jesuítas. Duas catedrais se tornarão símbolos do maneirismo: a da Cidade do México (c. 1573) e a de Puebla de los Angeles (c. 1575).
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  Vista do conjunto da Catedral Metropolitana do México, catedral e sagrario. Iniciada no século XVI e finalizada com fachada neoclássica no século XIX por Manoel Tolsá. Cidade do México.




  Na Espanha, construía-se o imenso palácio conventual El Escorial (1563-1584), obra de Juan de Herrera (1530-1597), que se convencionou chamar de estilo desornamentado por sua severidade de linhas livres de ornamentação. Em Portugal, com as igrejas jesuíticas a exemplo de São Roque (1565), projetada pelos arquitetos Afonso Álvares e Bartolomeu Álvares em Lisboa, e do Espírito Santo, em Évora, 1566, a arquitetura denomina-se chã. Também é desornamentada na parte externa, porém internamente, com a nave à maneira de um grande salão, recebe ornamentação nos altares ora maneirista, ora barroca. Essa prática de grandes construções maneiristas com pouca ornamentação externa estendeu-se também pelas colônias portuguesas até o início do século XVII, quando se inicia o barroco mais ornamentado, principalmente no interior dos edifícios religiosos.
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  Colégio Nossa Senhora da Graça, da Companhia de Jesus. Olinda. Conhecida como Pequena Lisboa, é das mais antigas cidades coloniais brasileiras (1537), fundada por Duarte Coelho, em Pernambuco. Foi incendiada pelos holandeses em 1631 e reconstruída pelos portugueses em 1654 sobre as mesmas verdejantes colinas. Olinda, PE.




  No Brasil as primeiras construções arquitetônicas ocorrem após a vinda do governador-geral Tomé de Sousa (1549), para a fundação da capital da Colônia, em Salvador, na Bahia. Vindos na comitiva oficial, os jesuítas se esforçavam para construir suas primeiras igrejas e colégios na Bahia (1549), São Vicente e São Paulo (1554), em construções simples, denominadas estilo chão (extrema simplicidade externa, com ornamentos internos). Nesse ponto não se pode comparar as primeiras igrejas portuguesas com as espanholas na América. A tradição construtiva dos povos conquistados era surpreendente até mesmo para os espanhóis, enquanto a brasileira, com a população indígena nômade, era precária. Os tronos de Espanha e Portugal estiveram unificados por um período curto, entre os anos 1580 e 1640. As construções das igrejas e conventos ficaram paralisadas enquanto o domínio holandês se manteve no Nordeste (1620-1640). As poucas obras oficiais e religiosas seguiam os ditames maneiristas, em especial as fortalezas, até a segunda metade do século XVII.




  A CONTRARREFORMA E O BARROCO





  A religião católica romana na Europa sofreu por sua vez um cisma ou uma separação, na primeira metade do século XVI, com o protestantismo propalado a partir dos ensinamentos de Martinho Lutero (1483-1546). Foi a chamada Reforma Protestante (1517), que não mais reconhecia a infalibilidade papal e, portanto, não mais obedeceria às ordens de Roma. A reação da Igreja veio décadas depois, com o Concílio de Trento (1545-1563), momento em que seus maiores aliados, Portugal e Espanha, estavam colonizando a América. A união do poder papal com o dos reis ibéricos já fora selada na forma da Lei do Padroado (1456), pela qual o papa concedia a esses reis, por exemplo, o poder de determinar os bispos para suas cidades. Como consequência, o rei passava a ter o poder espiritual e terreno sobre seus súditos.




  Os jesuítas da Companhia de Jesus foram favorecidos pelos reis portugueses para que cuidassem do ensino das artes em todo o reino, evangelizassem o Oriente e criassem reduções indígenas, sendo eles os primeiros religiosos a chegarem ao Brasil. Na América espanhola as ordens mendicantes que primeiro chegaram foram os mercedários, franciscanos, agostinianos e dominicanos.




  Passada a época do fervor das conquistas, coincidente com o final da renascença e do maneirismo, as novas diretrizes da Igreja para a construção dos templos passou pelo entusiasmo de uma Igreja triunfante sobre o protestantismo que deveria ser barrado para não se disseminar pela América. A partir do início do século XVII o novo estilo foi o barroco, que passou a evocar linhas curvas e grandiloquentes para as catedrais em toda a Europa. A Florença renascentista deixa de ser o centro cultural e artístico da Itália e passa a dividir com Veneza e Roma os poderios comercial e temporal.




  

    [image: Imagem]

  




  Detalhe do sacrário do retábulo-mor da igreja da Companhia de Jesus. Séc. XVII. Quito, Equador.




  Roma surge como a grande cidade barroca, com base nos conceitos renascentistas de Rafael Sanzio (1483-1520). Conceitos estes que se repetem na grande cúpula da basílica de Michelangelo Buonarroti (1475-1564), tendo como referencial aquela do panteão, nas perspectivas que interligavam as basílicas romanas nas praças, em especial a de forma elíptica do Vaticano, assim como as igrejas de Gian Lorenzo Bernini (1598-1680) e de Francesco Borromini (1599-1667). Os palácios papais dos Barberini iriam inspirar aqueles dos reis franceses que mais tarde construiriam o palácio de Versalhes (1664). Assim, o barroco se espalha por toda a Europa nos dois sentidos – o do poder temporal e do espiritual, unidos, porém, no fausto e no luxo, na grandiosidade e na complexidade ornamental, tanto para palácios como para igrejas.




  Na Espanha, como em outros países, antigas catedrais góticas passaram por reformas ganhando novas fachadas barrocas, a exemplo das cidades de Jerez de la Frontera (1695), Múrcia (1751) e Santiago de Compostela (c. 1670). Essa prática chega à América e a catedral da Cidade do México segue essa tipologia de introdução de novas tendências estilísticas na arquitetura, o que se faz ao longo de quase dois séculos, com planta maneirista, ornamentação barroca e fachada neoclássica. Em Portugal, o barroco é tardio, pois dependeu do ouro brasileiro de Minas Gerais, encontrado em abundância a partir de 1700. O mosteiro de Mafra (1717-1730), obra de João Frederico Ludovice, é a maior e mais dispendiosa obra barroca, realizada por dom João V. No Norte de Portugal, as cidades sedes de bispados, como Porto, Coimbra e Braga, foram centros irradiadores do barroco, com grande repercussão nos estados de Minas Gerais e do Rio de Janeiro.




  Em toda a Europa e América Latina, as características formais do barroco são coincidentes: o gosto cenográfico toma conta da arquitetura, que – sem negar as lições renascentistas de colunas e frontões – tem em suas fachadas o foco de interesse recorrendo a linhas curvas grandiosas e volumosas. Os triângulos frontões, antes retos do maneirismo, curvam-se de maneira fantasiosa em inúmeras contracurvas. Em muitos casos, todo o edifício ganha ondulações destacando-se no urbanismo renascentista.




  Plantas elípticas como as de Francesco Borromini são coroadas com grandes abóbadas que dominam as massas da construção, a exemplo da igreja de Sant’Ivo alla Sapienza (1642-1660) em Roma, sobressaindo a cúpula externamente com lanternim e internamente com curvas sobrepostas. Exemplo seguido por Guarino Guarini (1624-1683) e levado ao extremo da complexidade na capela do Santo Sudário (1667-1690) na Turim dos Saboia. O espetáculo ornamental atinge o ápice com as lições de Gian Lorenzo Bernini aplicadas sobre a estrutura renascentista da basílica de São Pedro no Vaticano, com o triunfal baldaquino (1623-1634) com colunas salomônicas em bronze sobre o túmulo do primeiro papa. Materiais nobres como mármores coloridos dão o tom da riqueza, que segue nos ornamentos dourados oriundos de entalhes profusos.




  Na Espanha do século de ouro, a arquitetura chamada então de desornamentada de Juan de Herrera destaca-se na construção do palácio de El Escorial. A ornamentação barroca do altar da igreja de Santo Estevão, em Salamanca, dos dominicanos, executada por José Benito de Churriguera (1655-1725), substituiu as colunas renascentistas e maneiristas por uma ornamentação original, imitando formas triangulares invertidas denominadas estípites, que logo se disseminou pela Espanha. Já em terras mexicanas, o altar de Los Reyes foi feito dessa mesma maneira na catedral da Cidade do México, e assim espalhou-se o gênero, que também passou a recobrir as fachadas-retábulos com esculturas que imitavam os altares de madeira dispostos no interior do templo. A este novo gosto denominou-se ultrabarroco mexicano, caso da catedral de Zacatecas, do sagrario da catedral da Cidade do México, das igrejas da Santísima Trinidad e San Felipe Neri, na capital, da igreja do seminário jesuítico de Tepotzotlán e Santa Prisca em Taxco, com o excesso equilibrado entre fachada ladeada pelas paredes lisas das bases das torres e a liberdade expressiva dos campanários.




  Os ensinamentos dos tratadistas renascentistas e maneiristas, baseados nas ordens clássicas advindas da Grécia e de Roma, alimentaram a invenção dos arquitetos até o neoclassicismo no final do século XVIII e início do XIX. Passado, portanto, os períodos da conquista (século XVI) e estabilização dos vice-reinos – Nova Espanha (México), Nova Granada (Colômbia e Venezuela), Peru (do Equador ao Chile) e La Plata (Argentina, Paraguai e Uruguai) nos séculos XVII e XVIII –, entram nas Américas as ideias da Revolução Francesa (final do século XVIII), que se concretizam com os ideais de liberdade nas duas primeiras décadas do século XIX.




  As guerras da independência latino-americanas no século XIX paralisam as construções das grandes catedrais, já versadas segundo os ditames neoclássicos mais severos (regras francesas), de uma arquitetura despojada dos ornamentos barrocos (regras italianas e espanholas). Os palácios de governo nas Plazas Mayores foram ampliados ou remodelados seguindo as linhas neoclássicas com colunas lisas em suas fachadas e cúpulas imitando o Capitólio da capital norte-americana, novo ideal a ser seguido em toda a América do Sul, agora fracionada em mais de 17 nações.




  ORNAMENTAÇÃO: PINTURA E ESCULTURA





  A pintura espanhola inspirou-se naquela italiana de Jacopo Tintoretto, que teve como discípulo El Greco, ainda no maneirismo do século XVI. As ágeis pinturas barrocas de Diego Velázquez, o tenebrismo de Francisco de Zurbarán e a delicadeza de Bartolomé Esteban Murillo glorificam a pintura espanhola durante o século de ouro. Os artistas portugueses, por sua vez, estudaram com os espanhóis. Na América espanhola, o padre jesuíta italiano Bernardo Bitti (1548-1610) introduz a pintura maneirista e o gosto pela pintura flamenga, gerando as escolas americanas de pintura do Peru – conhecidas como escolas regionais de Cusco – e outras de Quito e de Potosí, além daquela do México. A pintura parietal com modelos renascentistas ornamentais, adaptada ao gosto popular, foi profícua em toda região dos Andes, em especial nas capelas rurais e nas missões franciscanas e jesuíticas.




  No Brasil, a pintura em perspectiva em trompe l’oeil nos forros das igrejas, de tradição italiana e portuguesa, teve seu expoente na obra de José Joaquim da Rocha (1737-1807), atuante em Salvador, Bahia. Essa pintura caracteriza-se pelo recurso de um desenho de arquitetura fingida que continua sobre as cimalhas das naves das igrejas. No meio dessas pinturas há um quadro central, chamado de visão, com santos representados no espaço celeste. Essa tradição renascentista teve continuidade e chegou à sua grandiosidade por meio dos tratados pictóricos do irmão jesuíta Andrea Pozzo no período barroco. Além da pintura sacra, foram executados retratos da nobreza, de clérigos e de religiosos para governantes, palácios e conventos.
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  Francisco Xavier de Brito. Maria Madalena. Madeira policromada, c. 1740. Museu de Arte Sacra de São Paulo.




  A escultura barroca está intimamente interligada à arquitetura, e, quando localizada no exterior do edifício, cria infinitas perspectivas nos jardins e nas escadarias. A ornamentação por vezes tem função de coluna de sustentação, como as cariátides e os atlantes. Os brasões se espalham sobre as janelas, arrematam frontões ou convivem com os túmulos, altares, monumentos comemorativos. As alegorias das virtudes – fé, esperança, caridade, temperança – aliaram-se aos santos em estado de êxtase, constituindo provas reais de que a passagem desta vida para a eterna deve ser um desejo a ser cultivado por toda a existência humana. A escultura barroca caracteriza-se por representar um ato em seu ápice, daí a conturbação da alma expressa na gestualidade excessiva.
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  Cúpula revestida de azulejo na Capela-mor do Convento de Santo Antônio. Recife, PE. Séc. XVIII.
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  Retábulo-mor e cúpula da Igreja de Nossa Senhora de Tonantizintla, Cholula. Puebla, México. Séc. XVIII.




  Gian Lorenzo Bernini (1598-1680), no Vaticano, concebeu a praça elíptica diante da basílica de São Pedro (finalizada em 1675) e, no seu interior, criou o baldaquino com as colunas salomônicas, imitando aquelas que supostamente teriam existido no Templo de Salomão em Jerusalém, com o primeiro terço torso e espiralado, seguindo acima apenas torso com ornamentos como flores ou cachos de uvas. Essas colunas foram construídas nos altares e, entre elas, nos nichos dos retábulos, as esculturas em madeira dourada e policromada povoaram os altares das igrejas barrocas. A movimentação por meio de gestos largos e panejamentos revoltos, como que ampliados pelo vento, cria uma estética de estado de espírito em êxtase, como o Êxtase de Santa Teresa, em Roma.




  Na Espanha, o escultor Juan Martinez Montañés (1568-1649), de Granada, com ateliê em Sevilha, teve suas esculturas realistas como protótipo difundido em toda a América espanhola. As pinturas de Bartolomé Esteban Murillo (1617-1682) e Francisco de Zurbarán (1598-1664) serviram de modelo para os artistas americanos. Em Lisboa, quase todas as igrejas barrocas, com pinturas e altares dourados repletos de esculturas, desapareceram no terremoto de 1755, enquanto no Porto e no norte de Portugal os artífices criaram uma escola escultórica reconhecida como das mais eruditas. Muitos daqueles escultores atuaram no Rio de Janeiro e em Minas Gerais devido ao ciclo do ouro. Antônio Francisco Lisboa, o Aleijadinho (1730-1814), filho de um arquiteto português e de uma escrava africana, foi um dos mais importantes escultores coloniais da América Latina. A beleza das obras barrocas e rococós chegou até o tempo da Revolução Francesa em 1789. Depois, o espírito barroco que tanto inspirara papas, reis, imperadores e religiosos foi relegado a uma classificação de arte carregada de elementos ornamentais que não mais agradava. Foi substituído pela severidade do neoclássico, segundo ideais da burguesia revolucionária napoleônica. Também a América entra nesse novo ideário de liberdade e todos os vice-reinos tornam-se países cujo legado urbanístico e arquitetônico respira hispanidade. As novas nações iniciam a compreensão daquele período colonial tendo como legado a arte barroca e a espiritualidade católica. Não apenas as plazas de armas continuam a dominar a cena urbana das novas nações, mas também as catedrais, as igrejas e os conventos continuam sendo as peças fundamentais da visualidade urbanística. A ornamentação das fachadas e seus altares dourados com santos e pinturas catequéticas continuam durante todo o século XIX, com as construções de novas catedrais neoclássicas. Compreender esse legado fabuloso da arte é o desafio dos pesquisadores ibéricos e latino-americanos. Os primeiros na busca das persistências das matrizes europeias; os segundos nas diferenças e afloramentos da beleza trabalhada pelas mãos de artífices indígenas. Essa luta foi também travada na Europa para reabilitação do barroco como um estilo que foi além da arte e constituiu um espírito de época – tal como ocorreu em toda a América espanhola, luta esta liderada por Alejo Carpentier ainda no início do século XX.




  BARROCO NA AMÉRICA LATINA – CRÍTICA E TERMINOLOGIAS





  Os estudos sobre o estilo barroco ganharam adeptos na Europa no final do século XIX. O suíço Heinrich Wölfflin (1864-1945) publicou Renascença e Barroco (1888), mas foi com seu Conceitos fundamentais da história da arte (1915) que se intensificaram, no século moderno, novos olhares a respeito das diferenças entre os estilos da renascença e do barroco. Traçando cinco categorias distintas sobre esses dois estilos, foi possível diferenciá-los formalmente entre o renascimento, em que nas artes predomina o sentido linear, e o oposto, no barroco, com o sentido pictórico. Formas fechadas e formas abertas; multiplicidade de elementos na composição para o renascimento e unidade compositiva para o barroco; clareza absoluta para as composições renascentistas e clareza relativa para o barroco e, por fim, linguagem plana, em oposição à linguagem de profundidade barroca, exemplificada nos intensos claros e escuros.




  A Europa só reabilitou o barroco no início do século XX, com os estudos iniciados no final do século XIX por Heinrich Wölfflin. Seguiram-se a ele muitos outros entendendo o barroco1 de forma mais ampla, como um espírito do tempo, com o catalão, filho de cubana, Eugene d’Ors (1881-1954), e com o húngaro Arnold Hauser (1892-1978)2, que aprofundou as artes plásticas inserindo no movimento a literatura e o desenvolvimento da sociedade. O barroco latino-americano sofreu uma crítica eurocentrista que se arrastou por quase todo o século XX, na busca exata dos modelos europeus, em especial da arquitetura espanhola transplantada para a América. O cubano Alejo Carpentier (1904-1980) assumiu o desafio de provar que o barroco no Novo Mundo estava além de um mero estilo, propondo analisá-lo como uma constante humana que poderia renascer em qualquer momento e em muitas criações. Assim pôde desenvolver a teoria de transculturação adequada à realidade latino-americana. Teoria seguida por José Lezama Lima e Severo Sarduy, que retirou o barroco americano do nicho da história da arte que apenas imitava modelos europeus e o elevou ao status de ideologia e estética de diferenciação cultural3.




  Outros pesquisadores se orientaram pela invariabilidade dos modelos espanhóis, discutindo como nas Américas eles foram aplicados. Esse debate – que o historiador da arte norte-americano George Kubler (1912-1996) desaprova – passa pelo pensamento etnocêntrico do conceito de alma latina e ibérica que perduraria na península e seria transportado para o Novo Mundo. Segundo ele, essa linha condutora das pesquisas levou a uma visão que comprime e reduz o barroco espanhol e ibero-americano a um nicho de particularidades, e que necessariamente excluiu seu valor mais amplo no cenário historiográfico.




  A reação logo veio com a prerrogativa de que só a expressão indígena adaptada às formas europeias adquiriria um status de arte latino-americana. O ponto de equilíbrio estaria nas publicações sobre a compreensão do barroco amparado por outras ciências, conceito este que esteve decisivamente presente no processo cultural da conquista das Américas. No caso do urbanismo, Ramón Gutiérrez (1939) avança no discernimento entre as cidades espanholas e o traçado das americanas, ampliando seu estudo para os modelos arquitetônicos que utilizaram novos materiais, impondo soluções diferenciadas e adequadas às regiões.
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  Fachada-retábulo da igreja da Companhia de Jesus. Séc. XVII. Arequipa. Peru.




  As pesquisas avançaram no momento em que o barroco foi estudado como uma cultura expressiva do século XVII, como comportamento social, baseado na leitura da história, como fez o espanhol José Antonio Maravall (1911-1986) em A cultura do barroco – análise de uma estrutura histórica. O autor elucida a Espanha renascentista tal como fizera o suíço Jacob Burckhardt (1818-1897) com a renascença italiana, que levara seu discípulo Heinrich Wölfflin a estudar o barroco em sua expressão europeia. Pesa sobre a Espanha que seu barroco é completamente contrarreformista. Pesou sobre a América espanhola que seu barroco é apenas religioso, um braço inquisitivo de um tempo, defasado dos estilos artísticos das metrópoles. Portanto, periférico. Daí a busca incessante pelos modelos europeus aplicados nas Américas o mais fielmente possível.




  Por outro lado, existe a polêmica causada sobre a terminologia do estilo mestizo, utilizada pelo historiador e urbanista argentino Ángel Guido (1896-1960). Desde 1925, Ángel passou a caracterizar a produção ornamental da região sul peruana-boliviana como ornamentação planiforme. Posteriormente ampliou as possibilidades de leitura para além do estudo morfológico e suas variações de modelos europeus, acrescendo os modelos autóctones aplicados a esse tipo de ornamentação. Nessas leituras que transcenderam as regiões andinas, avançou-se para uma diferenciação da produção mexicana, guatemalteca e peruana, dentro do mesmo período histórico. Dessa forma apontou-se a possibilidade de compreender a América espanhola como um todo, e não mais segundo a divisão atual das diversas nações pós-independências (quase todas obtidas por volta de 1820).




  Tendo a homogeneidade espanhola como pano de fundo, os estudos avançaram no que diz respeito às fachadas americanas ornamentadas com modelos europeus. Os populares padrões têxteis americanos começaram a ser aplicados sobre as estruturas das fachadas renascentistas, maneiristas e barrocas. Assim, análises que se propuseram a ir além da visão do regionalismo – ou até mesmo do provincianismo a que essas obras de feitura indígena estavam relegadas – passaram a ser mais bem compreendidas, e não apenas louvadas. A polêmica sobre o uso do termo mestizo na arquitetura foi superada apenas no final da década de 80 do século modernista, ao se excluir a palavra arquitetura, passando-se a empregar apenas o termo ornamentação.




  Concluía-se assim um ciclo de discussões sobre termos e por querer saber se a mão de obra indígena contribuíra para as artes quanto à sensibilidade ou adaptara os modelos europeus com maior ou menor habilidade. Enfim, abandonou-se a visão unívoca e simplista de questionar se o artesão indígena teria ou não dominado o ofício produzindo ora obras de grande rusticidade, ora seu lavor em nada devendo à mão de obra europeia. A discussão deslocou-se então para a ornamentação, pois se concluiu que o trabalho do artífice americano em nada modificara a arquitetura, mas, segundo o pesquisador italiano, atuante na Venezuela, Graziano Gasparini (1924), repercutira apenas na ornamentação4.




  Olhar a produção barroca nas Américas do ponto de vista de que Estado e Igreja serviram-se das formas estilísticas de persuasão para se imporem ao território conquistado é ato semelhante ao ocorrido em grande parte do território europeu. Bernini e Borromini disso se serviram, segundo o italiano Giulio Carlo Argan (1909-1992)5 em seus ensaios sobre o barroco e sua retórica. Gasparini continua afirmando que a Igreja encontrou campo fértil em solo americano para difundir essa retórica, que passa a ser obsessiva pelas atividades artísticas. A utilização de todos os recursos ornamentais produziu imagens, pinturas e retábulos de efeitos puramente persuasivos com recursos visuais visando levar os fiéis à devoção e despertando um sentimento religioso exacerbado, apartado da realidade. Na Europa esses mesmos recursos, utilizados com igual intensidade artística, provocariam não apenas a religiosidade, mas também maior inserção na vida cívica. Realeza, nobreza, burguesia utilizaram os recursos estéticos com a mesma intensidade que a Igreja. É isso que afirma o historiador espanhol de arquitetura Fernando Chueca Goitia (1911-2004): diferentemente das Américas, onde “a arquitetura americana é uma arquitetura eminentemente religiosa, mesmo nos seus exemplos de arquitetura civil”6.




  Quanto aos modelos europeus executados na América, sejam eles de arquitetura ou ornamentais, não precisariam passar pela matriz ibérica da Espanha ou de Portugal. Segundo Goitia, em Invariantes castizos de la arquitectura española, um modelo tem repercussões onde for aplicado segundo a leitura e as possibilidades, independentemente de depois vir a ser denominado matriz ou periférico. Assim, os modelos italianos e flamengos podem ser bem-sucedidos tanto em Madri como em Lima. O que se pode notar é que a circulação dos modelos – sob a forma de tratados publicados – se deu de forma diferente na Nova Espanha se comparada com a América do Sul, onde a presença de religiosos nórdicos foi maior. Porém, todos, incluindo-se os portugueses, estavam unidos em uma religião única com objetivos similares refletidos em suas construções e consequentes ornamentações.




  Tanto a unidade como a diversidade de um modelo podem explicar as diferentes aplicações do desenho original que foi seguido pelo artista na América. Ao se tomar a expressão americana como uma ampliação daqueles modelos, sem dúvida se ganha no avanço das pesquisas, em vez de, a todo o momento, apenas apontar a matriz como uma invariável7. Esse tipo de análise, tendo a forma invariável como premissa, tem levado a distorções apontando o espírito ibérico, e em especial a Espanha, a um isolamento sob o signo de alma latina. Enquanto a Europa do século XVII caminhava para o reino do homem, a Espanha continuava no reino de Deus, segundo o historiador venezuelano Mariano Picón Salas (1901-1965).




  A racionalidade é um dos aspectos de que se lança mão no momento de análise de uma obra arquitetônica, ao lado do equilíbrio entre os elementos compositivos e/ou ornamentais. Tanto nas igrejas barrocas portuguesas como nas espanholas, há uma tendência de descompasso entre o interior e o exterior, fato que se reflete diretamente no equilíbrio do conjunto do edifício. Se Bernini e Borromini buscaram o equilíbrio entre arquitetura e ornamentação em Roma, essa afirmativa não é uma constante nos países ibéricos. Juan de Herrera (1536-1597) prenunciou a arquitetura desornamentada no El Escorial (1563-1584), e arquitetos portugueses na arquitetura chã, segundo definição de George Kubler (1912-1996) em A arquitetura portuguesa chã: entre as especiarias e os diamantes (1521-1706).
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  Fachada-retábulo da igreja de San Lorenzo de Carangas, paróquia dos índios. Pedra esculpida, barroco mestiço. Séc. XVIII. Potosí, Bolívia.




  Na península Ibérica os exteriores podem ser severos ou ornamentados; para os lusos, revelam-se os esplendores nas talhas douradas dos retábulos. Mas, na América, a racionalidade das fachadas-retábulos das igrejas sul-americanas não corresponde às sensações das fachadas-retábulos do ultrabarroco dos templos mexicanos com suas estípites. Há, porém, arquitetura tanto severa – segundo os tratadistas – como aquelas de barroquismo exacerbado, do México, que ultrapassou as fronteiras, atingindo a América Central até chegar ao planalto Andino.




  Nas Américas a tendência foi a emoção, gerando acúmulo na ornamentação e assim levando a uma dissociação da arquitetura. Similar situação ocorreu na Espanha: trata-se de um ponto de união entre os ibéricos e os americanos. Com a criação das academias de ensino neoclássico, no final do século XVIII, o barroco persistiu nos pontos mais distantes e, no Brasil, mesmo o rococó que a ele se seguiu adentrou o século XIX.




  Se a ornamentação excessiva estimula a crítica dos mais acadêmicos, Ramón Gutiérrez aponta que a materialidade empregada nas construções e ornamentações das igrejas – as pedras em vários tons, dureza e porosidade – auxiliam em soluções estruturais formando um corpus para uma pesquisa, que vai além de apenas explicitar os modelos. Não seria a materialidade que alteraria a base da arquitetura europeia em solo americano, mas sim as soluções encontradas é que diferenciam essas construções daquelas da metrópole e as dos vice-reinos americanos.




  O primeiro exemplo dessas soluções criativas é o das cúpulas, solução que une e diferencia as igrejas americanas. Quando sobre tambor ou bases octogonais são mais frequentes na Nova Espanha que no Peru, onde, assim como em toda a América do Sul, toma-se como solução a cúpula circular.




  O segundo relaciona-se às fachadas-retábulos, que no México chegam a um clímax estilístico, com o emprego das colunas estípides. Estas são praticamente ausentes na América do Sul, que se apegou mais às colunas barrocas berninianas helicoidais. Mesmo nas regiões de grande concentração de mineração, portanto com predisposição econômica abundante, Zacatecas e Taxco no México, Arequipa, no Peru, Potosí e região do lago Titicaca, na Bolívia, as soluções de ornamentação plana, chamadas de mestizas, desta última região se distanciam da exuberância da mencionada zona colonial aurífera mexicana. Em todas se podem destacar exemplos de emprego de soluções mais clássicas, porém na zona de mineração mexicana contava-se com a presença de artistas como Jerónimo de Balbás e Lorenzo Rodrigues, que facilitavam a divulgação de suas próprias produções.




  O ritmo de construções de igrejas na Nova Espanha (1690-1790), segundo Gasparini, é alucinante: em média duas novas igrejas por semana. Isso concorre para o desnivelamento estilístico. Em Quito, Equador, havia as ordens religiosas dos agostinianos, dominicanos e franciscanos que se esforçavam para um alinhamento aos novos ditames do barroco europeu da segunda metade do século XVII. Lá, tinham a certeza da produção de alto nível de seus artífices já crioulizados e acostumados às adaptações. A igreja da Companhia de Jesus é síntese dessa assimilação dos artífices locais, com soluções diferenciadas dos artistas jesuítas oriundos de outras nações, não mais da Espanha.




  Enquanto na produção urbana respiravam-se ares mais desenvolvidos, nas zonas mais distantes as soluções mais simplificadas continuavam a ganhar espaço. Assim, a escolha de um modelo que foi repetido e difundido ganhou ares de tendência a ser ampliada até a exaustão e consequente transformação. Exemplo são as torres da catedral de Cusco, que ecoaram bem longe, para além do lago Titicaca. A fachada-retábulo da Companhia de Arequipa, com ornamentação plana, chegou até Potosí na fachada-retábulo de San Lorenzo de los Indios, de maneira espetacular, suplantando o modelo peruano. Vale notar que as soluções estéticas do barroco da escola quitenha chegaram até Tunja e Popayán, na Colômbia.




  Depois de admirar as fachadas-retábulos, ao adentrar o interior das igrejas, sente-se que a ornamentação tomou liberdades e licenças poéticas que suplantaram as estruturas arquitetônicas. O ultrabarroco mexicano existe por si só, oriundo dos exemplares dos artistas espanhóis que lá entalharam os retábulos com as estípites. São ímpares, ainda que algum crítico queira compará-los aos espanhóis. Os limites entre a arquitetura – fachada-retábulo – e a ornamentação interna – retábulo-mor –, mesmo que executados em materiais tão diferentes como pedra e madeira dourada, prestam-se à persuasão tanto do fiel transeunte como de quem ora nas entranhas daquelas capelas douradas. A Guatemala, região de grande incidência sísmica, levou Pál Kelemen (1951) a designar como arquitetura de temblores aquela que tem entre suas soluções espessas paredes, fachadas horizontalizadas, baixas torres e abóbadas de canhão executadas com materiais mais leves. Tais soluções chegaram até o vice-reino do Peru, como Arequipa, indo além daquelas fronteiras da Audiência da Guatemala.
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  Igreja de San Felipe Neri, atual Museu Cancilleria. Cidade do México.




  BARROCO NO BRASIL





  Na presente obra, inseri os exemplos brasileiros ao final de cada capítulo, pois eles ocorreram cronologicamente depois de 1549. Aqui, o que se tem bem definido são os programas construtivos das ordens religiosas, segundo o historiador francês Germain Bazin (1901-1990) em Arquitetura religiosa e barroca no Brasil. Em especial, os jesuítas, segundo Lúcio Costa (1902-1998) no artigo “A arquitetura dos jesuítas no Brasil”. A arquitetura chã8, simples no exterior, com triângulo frontão retilíneo, uma porta de entrada e duas janelas no coro, foi o modelo mais disseminado, apenas acrescido de uma torre na fachada. Mas na igreja de São Roque, em Lisboa, há apenas o campanário na lateral, como lembra o historiador da arte português José Eduardo Horta Correia9.




  Os conventos das outras ordens – franciscanos e carmelitas – tinham em seus programas as igrejas conventuais e capelas terceiras. Os beneditinos apenas a igreja monástica com o mosteiro contíguo. No Nordeste brasileiro os conjuntos se destacam pelo trabalho de cantaria, tanto nos claustros como nas fachadas, elaborado com as capelas terceiras conjugadas, segundo modelos portugueses. Na região Sudeste, em Minas Gerais, onde as ordens primeiras foram proibidas de atuar junto às cidades de mineração, as capelas de ordem terceira ganharam nova espacialidade nas praças10. Livres das massas arquitetônicas dos conventos, ganharam em volumetria, com contornos sinuosos dos ornamentos rococós e graciosas portadas em pedra-sabão com cores distintas.




  A ornamentação barroca, ora contida, ora exuberante, recebeu influências, em especial dos artistas da região Norte de Portugal. Nos dois primeiros séculos foi a talha elaborada no estilo nacional português, conformado em comprimir-se nas aberturas arquitetônicas. No século XVIII, quando se descobriram as minas de ouro e diamantes, o estilo exuberante do barroco joanino, de influência italiana, ganhou refinamento e volumetria, e expandiu-se por toda a arquitetura. Na segunda metade, ainda do século do ouro, o rococó gracioso, de influência francesa e bávara, distinguiu totalmente a arte da zona da mineração da de outras partes do Brasil, segundo a historiadora da arte brasileira Myriam Andrade Ribeiro de Oliveira.
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  Pintura do forro da igreja de N. Sra. da Conceição dos Militares. Pintura e madeira policromada. Séc. XVIII. Recife, PE.




  BARROCO ALÉM DAS FRONTEIRAS





  As análises das artes coloniais suplantam as divisões geográficas, como na península Ibérica, fazendo profundas distinções entre Espanha e Portugal. Nas Américas, no entanto, deve-se adotar o conceito das fronteiras coloniais, e não a dos países criados pós-independência. Sem se considerar essa divisão colonial, há o risco de se perpetuar os interesses escusos da política e da economia. Nesse sentido, temos o exemplo do catálogo da exposição Revelaciones, cuja apresentação do peruano Mario Vargas Llosa analisa a unidade e a dispersão na América Latina – e aponta a arte como motivo para essa unidade.




  Se os conquistadores quiseram impor modelos europeus, tiveram também que admitir que aqui havia uma civilização avançada, e que os artesãos não esqueceram de seus saberes e fazeres, e impregnando subliminarmente todas as manifestações da arte americana colonial, imprimiram matizes próprios que, sem romper com os protótipos trazidos pelo colonizador, foram renovando-os com acréscimos ou alterações afins à idiossincrasia nativa. As fachadas das igrejas, seus altares, seus púlpitos e retábulos, seus afrescos e suas esculturas se iriam sutilmente americanizando, com uma erupção incontrolável de flores e frutos oriundos, as virgens e os anjos acriolando-se ou indianizando-se, na pele, nos traços faciais e corporais, nas vestimentas, nas cores e na paisagem, a imprecisão da perspectiva e o sincretismo do cristão e das religiões abolidas. O articulista avança em seu pensamento: seria um erro atribuir esta mestiçagem exclusivamente aos artistas e santeiros indígenas. Os europeus emigrados para as colônias americanas se acriolaram assim que chegaram. Ainda que seguramente involuntária, a americanização da arte europeia se inicia na América hispânica e lusa do século XVII até afirmar-se de maneira flagrante no XVIII11.




  Esta discussão ampliada já está sem dúvida incorporada aos novos pesquisadores, curadores de exposições internacionais, papel este cumprido por estrangeiros, com publicações realizadas a partir da segunda metade do século XX, apaixonados pelo barroco como alguns aqui citados: George Kubler, Pál Kelemen, Germain Bazin, Robert Chester Smith e aqueles que praticamente impuseram às suas publicações a missão da união das artes visuais, dos povos sem fronteiras políticas, a exemplo de Ramón Gutiérrez e Damián Bayón.




  Na literatura, a América Latina tem seu lugar assegurado na inventividade, no realismo fantástico assim como a arte moderna com o muralismo mexicano e a contemporaneidade pujante dos cinéticos. As novas interpretações baseadas na linguística, semiótica e leituras das relações entre os arquétipos mesoamericanos e as manifestações artísticas coloniais trarão novos olhares sobre a arte da América ibérica. Também aqui dividida como na Europa entre Espanha e Portugal. Lá a rugosidade da terra árida e a ancestralidade cultural relutam em embates seculares. Aqui, porém, os horizontes sem fim das Américas são barrados naturalmente pelos infinitos limites de selvas pujantes, de alturas intransponíveis com cumes límpidos, e pela movimentação das águas imensas dos oceanos. Há esperança.




  Tal complexidade é assim expressa por Gasparini:




  Do ponto de vista da significação retórica do termo barroco, os retábulos mexicanos representam a manifestação mais “barroca”. Neles alcança-se uma expressividade que se desenvolve com invenções sempre novas, ricas e complexas, que trazem à luz visões que partem da imaginação e atingem formas atormentadas, carregadas, abstratas e fundamentalmente emotivas. Formas que continuam sendo vivas, dinâmicas, variantes e retóricas. Nesses retábulos, densos e ligeiros, há toda uma poética integração que oscila entre a aparência do fantástico e a do irreal. Há excesso de ouro disputando com santos e querubins. Há elementos inesperados somados a uma dimensão alucinante. Há, finalmente, uma sabedoria nova das formas que a experiência pretende deslumbrar. Massas e ritmos frenéticos, às vezes subindo paredes e abóbadas para formarem ocos dourados que motivam exclamações de maravilhamento. Enfim, retábulos feitos para atuarem sobre os sentimentos dos homens, cumprindo suas funções de elementos propagandísticos convincentes. Há grande mobilização nos aparatos decorativos que não são senão o pretexto para criarem espaços ilusórios e despertarem a imaginação. A única realidade é a da imaginação e todo esse espetáculo de ilusão é um bom substituto da realidade12.




  Com Gasparini, um dos tantos eloquentes anteriormente citados, compartilho essa retórica linguística contundente. Certo de que cheguei a algum lugar, sem ainda desvendar o outro, mas com a alma plena de emoção, entrego minha contribuição ao leitor, na certeza de que ao amanhecer poderei ter novas descobertas ainda a serem reveladas.




  Dessa maneira esta publicação desenvolve-se em torno do espírito de integração das artes visuais, e de um estado de consciência das sensações transmitidas pelo estilo barroco. A obra é dividida em três capítulos: “Urbanismo colonial”, “Arquitetura eclesiástica” e “Arte sacra – mobiliário e ornamentação”. Cada um deles subdivide-se em temas, seguidos de análises de obras a eles pertinentes.




  O capítulo I, “Urbanismo colonial”, exemplifica os tipos de urbanismo nas cidades de influências espanholas, com o conceito de plano em quadrícula e, por parte dos portugueses, a construção do urbanismo nas denominadas cidades de urbanismo vernacular. O capítulo II, “Arquitetura eclesiástica”, mostra a importância da construção das catedrais, seguindo-se os conventos das ordens primeiras – franciscanos, agostinianos, dominicanos, mercedários, carmelitas e jesuítas –, finalizando com os conventos femininos, de ordem segunda. No capítulo III, “Arte sacra – mobiliário e ornamentação”, há análises das esculturas que compõem as fachadas-retábulos e os retábulos-mores seguidas da escultura e pintura no interior das igrejas.
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  O urbanismo nas Américas espanhola e portuguesa deve ser entendido de forma ampla, segundo diversos olhares – geográfico, pelas condições do terreno e pelo uso do solo; econômico e mercantil, pelo encontro de culturas, em seu aspecto civilizatório. Nascem assim muitas teorias que se completam mas que são, por vezes, antagônicas. Pelo olhar teórico do urbanismo somam-se os estudos sobre a história das cidades ao próprio urbanismo onde entram os fundamentos sociológicos, ocupação dos espaços com as construções, arquitetura, transportes e vias de comunicação. Enfim, um olhar amplo pode dar diretrizes sobre esse fenômeno americano iniciado no século XVI, mas com características do final da Idade Média, amalgamado com o auge do Renascimento.




  A religião também ganha um espaço considerável nas teorias sobre modelos urbanísticos e a construção das utopias nas terras virgens do Novo Mundo. De certo modo, com o sistema da Lei do Padroado (1456) os reis de Portugal e da Espanha adquiriram o status de comandantes de questões administrativas da Igreja, podendo designar bispos como braços de seus interesses e escolher as ordens religiosas que atuariam na catequese de suas posses, tendo os reis que defendê-las, ordená-las e embelezá-las com suas prerrogativas de chefe de Estado, religioso e militar. Assim, os edifícios administrativos como palácios de governo estavam competindo visualmente com as catedrais e igrejas das ordens religiosas nos espaços públicos. Dessa forma, a visão da formação das cidades nas Américas passa a ganhar uma abrangente vertente de teorias fundamentais, desenvolvida durante parte do século XIX (os modelos) e todo o século modernista (funcionalidade).




  Algumas teses se ocupam da compreensão do antagonismo da ação de criação de centros urbanos nas Américas espanhola e portuguesa que, sendo de evidente proximidade territorial na península Ibérica, se deu de maneira tão distinta. Talvez nem sequer essa aproximação tenha existido, mesmo com a união das duas Coroas durante sessenta anos (1580-1640). Ainda assim, tentar esclarecer essa bipolaridade – urbanismo em quadrícula por parte dos espanhóis versus urbanismo vernacular dos portugueses – não é tarefa fácil.




  Existem pontos convergentes que explicariam as distintas atitudes civilizatórias. Por parte dos portugueses, os contatos anteriores com outros povos considerados menos civilizados, como os provenientes da África, ou culturas milenares e exóticas do Oriente, em tempos pouco anteriores à descoberta da América. Esses encontros que produziram experimentos de núcleos populacionais cujas bases foram militares, de posse territorial e atividade comercial, teriam gerado um sistema no qual foram transportados os experimentos tanto do solo português na Europa como das colônias, de maneira similar, para os solos africano, asiático e americano, sempre, porém, adaptando-se a soluções locais.




  A Espanha, por sua vez, no final do século XV, esteve empenhada na luta pela reconquista de seu próprio território, em verdadeira cruzada para a expulsão dos mouros, que envolveu principalmente regiões espanholas ao sul, de Andaluzia e Estremadura, e ao centro, de Castela, o mesmo local de onde saíram importantes conquistadores para a América. Pode-se dizer que os experimentos para a conquista e para a criação de cidades, conjugados a uma rede de vias por parte dos espanhóis, foi pioneiro em solo americano. Segundo o pesquisador argentino Ramón Gutiérrez, foi criado um programa totalmente direcionado para o Novo Mundo (pela bula Inter Cetera, de 1458, do papa Calixto III), e não mera transposição de um reino que também se consolidava em seu próprio território. O pesquisador discorre sobre a cultura do dominador e do dominado, experiência ainda vivida também pelos andaluzes, e o processo assimétrico de aculturação para a América receptora e dominada. Aponta que houve uma síntese seletiva, pois para a América espanhola foi escolhido um idioma, o castelhano, em detrimento do galego ou do catalão, para que houvesse uma unidade linguística em conjunção com aquela do poder. Em termos agrícolas, por exemplo, modernizaram ao adotar apenas dois tipos de arado, em contraposição aos doze que havia na Espanha.




  Os modelos habitacionais também foram seletivos e mostram uma síntese de modelos construtivos e de distribuição de várias regiões ibéricas de tal modo que não se pode afirmar que houve uma transposição do modelo de povoado espanhol para povoados indígenas americanos1. Enfim, estavam os espanhóis diante de um continente então imensurável e uma política centralizadora para tudo controlar, até o imaginável.




  Ambos os reinos (a designação para os espanhóis era de império) estiveram por sua vez em igual cruzada pela divulgação da fé católica romana pelo mundo desconhecido, tanto das Américas quanto do Oriente. Esse sistema teológico-conquistador e mercantilista garantiu ao reino de Portugal uma grande duração baseada na ideia de um império não apenas material, mas também espiritual. Ou seja, todo o poder do rei reverteria em benefício dos súditos, como expressão de sua bondade, advinda dos valores espirituais. O aspecto material seria consequência.




  Nesse ponto convergente, o que mais interessa para este livro é o embricamento entre Igreja e Estado, quando os reinos temporal e espiritual por vezes não apresentam distinção entre religião e política. O reflexo desse pensamento nos leva a crer que o edifício religioso para cuja construção o rei colaborava era o reflexo de sua magnanimidade. Portanto, um palácio do governo ou da câmara não necessariamente deveria competir com a construção de um convento, pois em ambos estava a expressão de seu poder. A arte foi um meio ideal de materializar tanto o poder da religião como o poder secular, tendo o rei como mecenas e a religião como instrumento simbólico de união do reino. É singular notar o roteiro construído pela rainha Isabel, a Católica (1451-1504), desde Burgos até Granada, iniciado com monumentos do gótico tardio no início de suas conquistas até a tomada de Granada (1492), local onde seu túmulo tem características renascentistas ditas platerescas.




  Em Portugal, por sua vez, o rei dom Manuel I, o Venturoso (1495-1521), celebra as conquistas do Oriente com a construção (1514-1520) da Torre de Belém, em um estilo próprio, o manuelino, misto de medieval com renascentista, sendo os autores Francisco de Arruda e Diogo Boitaca. Na literatura, Luís Vaz de Camões (1524-1580) vai cantar as glórias das descobertas no épico Os lusíadas.




  Seria ousadia afirmar que modos divergentes de celebrar arquitetonicamente seus feitos teriam influenciado modos civilizatórios sobre seus dominados. Os dois cenários são distintos, e a América a ser transformada em espanhola tinha civilizações estruturadas em um sistema ancestral de agricultura e uso da terra, vias e antigos caminhos mercantis consolidados entre as cidades santuários dos indígenas. Já os portugueses encontraram o silvícola nômade, de sistema construtivo efêmero, de linguagem não codificada e sem a prática do comércio. Nas artes, porém, como citamos a respeito dos monumentos, pode-se aventar a hipótese de que ambos os reinos apresentam passagens graduais dos sistemas dos mundos estilísticos medieval para o renascentista e posteriormente para o maneirismo, com certa defasagem às matrizes francesas, flamengas e italianas. O barroco, devido às riquezas das minas de ouro e prata da América espanhola, desenvolveu-se na Espanha em sintonia com os modelos contemporâneos do século XVII, conhecido como século de ouro espanhol, com grandes artistas e literatos, como Miguel de Cervantes (1547-1616), Francisco de Quevedo (1580-1645), entre tantos.
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  Desenho aquarelado da nova Cidade do Panamá. Eduardo Tejeira Davis. Em Guía de Arquitectura y Paisaje de Panamá, 2007, p. 98. Séc. XVII.




  Falido o sistema político de Capitanias Hereditárias, Portugal viu seu esplendor apenas no final do século XVII, quando são descobertas as minas de ouro em Minas Gerais, no Brasil. Dois séculos antes, o poder de troca mercantilista passara de Portugal para a Espanha com a prata e as rotas marítimas pelo Pacífico.




  Se a tese de que os portugueses, ao transpor seus modos urbanísticos e construtivos, seguiam seus modelos de acertos e adaptações, no caso do Brasil, estiveram mais livres que os espanhóis, é porque estes foram obrigados a dominar os espaços já construídos, criar novas vias de conquista e expansão territorial com um modelo hipoteticamente reconhecível em milhares de quilômetros e em tão diferentes geografias. À transposição do modelo medieval do povoado situado sobre as colinas, para vigilância, somou-se a morfologia urbana vernacular, ou orgânica, da implantação das primeiras vilas nos acidentes geográficos aliados às funções de posse da terra e atividade econômica extrativista.




  Tanto o posicionamento de Olinda sobre a colina (1537), também aclamada como Pequena Lisboa, quanto a adaptação das ruas à rugosidade do terreno, reafirmam o pensamento medieval – assim como o sistema de divisão de terras entre os nobres hereditários. A função do povoado era de vigilância e de recepção do comércio extrativista. Daí a importância dos construtores militares para os projetos dos fortes. Do fracasso deste modelo é fruto a nova tentativa do convívio da forma orgânica, popular com a erudita, planejada e geométrica, como a primeira capital colonial Salvador, em 1549, que tinha em sua natureza a necessidade da permanência, da instalação do poder político convivendo com o ideal de expansão da fé, projeto de catequização dos jesuítas com os índios. O convívio entre os poderes dos padres jesuítas com os governadores gerou conflitos no sertão de São Paulo (1554), nas causas entre a escravidão e a catequização dos índios. Mácula em todas as Américas, tanto com o sistema de encomiendas (sistema de tributação com trabalho temporário) como com a importação dos negros da África (escravidão hereditária ao trabalho).
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