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Capítulo 1


Arte, um conceito histórico-social







    A arte está presente em todas as sociedades desde a Pré-História, e apesar de sabermos quais são os objetos artísticos, temos dificuldade em estabelecer conceitos claros e definidos sobre o que é arte. Neste capítulo, estudaremos alguns conceitos possíveis de arte dentro das disciplinas da estética e da filosofia da arte e veremos seus diversos desdobramentos e implicações. Abordaremos também algumas noções sobre beleza que permeiam a arte.




    Vamos compreender o que são objetos artísticos e quais instrumentos culturais conferem esse estatuto de arte a algo, e como isso pode se modificar ao longo da história. Analisaremos qual o comportamento humano diante de uma obra de arte e os efeitos que a arte pode produzir nas pessoas. Pensaremos sobre o estilo nas obras de arte e como ele pode trazer identidade ao trabalho do artista, e veremos como arte e cultura podem se relacionar.




    Começaremos a tratar desse assunto por meio de conceitos clássicos da Antiguidade, para que se possa entender a diversidade das ideias sobre arte com base na filosofia e também compreender em termos gerais o desenvolvimento do tema ao longo da história.




    1 Arte: um conceito amplo e indefinido




    Das diversas expressões humanas, a arte é uma das mais difíceis de serem definidas. Em busca da significação do conceito de arte, encontraremos na disciplina da estética uma gama de respostas que podem, muitas vezes, contradizer umas às outras. Esse é um problema que intriga a humanidade há muito tempo, e diversos filósofos se dedicaram às tentativas de solucionar o que Ariano Suassuna, em seu livro Iniciação à estética, chama de “enigma da arte”. Em sua obra, ele reúne o pensamento clássico sobre arte e assume como conceito norteador que a arte seja “o dom criador, o espírito animador e, ao mesmo tempo, o conjunto de todas as artes, incluindo-se entre estas tanto as artes plásticas quanto as literárias, tanto o cinema quanto a poesia, o teatro como a dança” (Suassuna, 2012, p. 159).




    Quando recorremos aos pensadores gregos da Antiguidade, encontramos perspectivas diferentes sobre a natureza da arte. Platão (427 a.C.-347 a.C.) assume que a arte é um caminho pelo qual tentamos explicar o mundo, penetrando no real e alcançando o mundo da essência das ideias e de comunhão com a beleza. Ele acredita que a arte tem função prática e mística, e fundamenta sua teoria na reminiscência, que seria a recordação de uma verdade observada, retomada pela consciência, podendo ser a eminência da base de toda sabedoria ou do conhecimento humano. Em seu pensamento, essa reminiscência deve guiar a humanidade na contemplação da beleza e na busca da verdade. Ele defende que o verdadeiro artista atingiria a essência ideal e a realidade profunda das coisas por trás das aparências. A arte, ao criar um objeto belo, estaria se ligando à beleza absoluta (Suassuna, 2012).




    Já em Aristóteles (384 a.C.-322 a.C.), a arte não tem qualquer forma direta com o conhecimento; ela é em si a criação da beleza, em que a imaginação tem o papel fundamentalmente criador, e o intelecto – com a inteligência abstrata, racional e analítica – seria acessado apenas para dirigir a capacidade de produzir da imaginação, que é a força criadora.
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    Podemos dizer que em Platão a arte é a descoberta do conhecimento, pela reminiscência, enquanto para Aristóteles o conhecimento descobre a verdade na arte.




     



        




 



        




      




    




    Se, desde a Antiguidade, o enigma da arte se coloca como um desafio à razão, temos na identificação do objeto artístico certa facilidade, mesmo sem uma definição clara e lógica do que seria arte. Sabemos que nossa atitude diante da obra de arte é a admiração; um sentimento de arrebatamento, de fascinação, de encantamento e contemplação. A admiração pode conter em si a reação de espanto, de surpresa e estranheza diante do inesperado. Essa admiração se faz presente tanto quando observamos os afrescos de Michelangelo no teto da Capela Sistina como quando nos deparamos com a Fonte, de Marcel Duchamp – o mictório que marcou o início da modernidade na história da arte. Podemos dizer, assim, que a arte são certas manifestações da atividade humana diante das quais o sentimento é admirativo. Se por um lado não conseguimos saber o que é arte, por outro sabemos quais coisas correspondem à arte e como devemos nos comportar diante delas (Coli, 2007).
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    Os objetos artísticos podem ter diversas funções na sociedade: podem ser religiosos, filosóficos, educativos, propagandísticos, utilitários, de reprodução da aparência visível ou invisível das coisas ou até mesmo desinteressados e autônomos, independentes de qualquer propósito que não seja ser arte.




     



        




 



        




      




    




    Sabemos que um objeto é artístico pois a cultura dispõe de uma série de instrumentos para determinar o que é arte ou não. Na cultura ocidental estão estabelecidos lugares em que um objeto pode adquirir o estatuto de arte – a presença do objeto em museus, galerias e cinemas confere esse estatuto. Quando se tratam de objetos arquitetônicos, que não podem ser transportados para dentro desses espaços, há órgãos que fazem o tombamento dessas obras para determiná-las como arte. No Brasil, o Iphan (Instituto do Patrimônio Histórico e Artístico Nacional) é quem cumpre esse papel. Além dos patrimônios materiais, o Iphan também estabelece quais são os patrimônios imateriais, que podem ser identificados, entre muitas manifestações, em formas de expressões cênicas, plásticas, musicais ou lúdicas. O discurso de profissionais de reconhecida competência e autoridade sobre o objeto artístico também é um desses instrumentos. A comunidade universitária, críticos de arte, historiadores de arte, peritos, conservadores de museus e curadores de galerias são também determinantes para conferir o estatuto de arte a um objeto.




    Uma sociedade pode reconhecer um objeto como arte, enquanto outra não. Esse estatuto também pode variar de acordo com o momento histórico em que a obra está inserida, pois a arte é socialmente referenciada. Uma obra pode ser instituída como arte em um período e não em outro. Assim, podemos notar que a arte é determinada por todo um aparato cultural: o local, o discurso, a admiração, a opinião pública da sociedade e o tempo histórico (Coli, 2007).




    



    Segundo o pensamento ocidental, a arte tem um caráter estético e está ligada à beleza. O termo “estética” vem do grego aisthésis, que significa sensação e/ou percepção por meio dos sentidos. Porém, foi somente no século XVIII que o termo passou a se referir a uma área da filosofia que trata da apreensão da beleza e da sua expressão por meio de obras de arte, cunhado pelo filósofo Alexander Gottlieb Baumgarten (1714-1762). O filósofo alemão Immanuel Kant (1724-1804) fez uso do termo em sua obra Crítica da razão pura para referir-se às formas puras da intuição sensível figuradas na percepção do espaço e do tempo (Batista, 2010).




    2 A arte e a beleza




    A noção de belo também é um desafio que tem vários desdobramentos, mas, a priori, podem ser distinguidos cinco conceitos fundamentais defendidos e ilustrados dentro e fora da estética, sendo eles: o belo como manifestação do bem; o belo como manifestação do verdadeiro; o belo como simetria; o belo como perfeição sensível; o belo como perfeição expressiva.




    



    

      	O belo enquanto manifestação do bem, segundo Platão, encontra ponto de partida na beleza e no amor que ela suscita, assumindo um caráter teológico ou místico, em que o bem, segundo Plotino (205-207), é o princípio e a fonte de todas as coisas, e o belo, em sua pureza, é o próprio bem; sendo assim, nessa proposição, a função da arte está no aperfeiçoamento moral.




      	O belo como manifestação do verdadeiro, segundo Hegel (1770-1831), seria a beleza da manifestação sensível da verdade, sendo a verdade a manifestação objetiva e universal da ideia.




      	O belo como simetria foi apresentado pela primeira vez por Aristóteles, sendo entendido de forma estrita como uma figura que, dividida por um eixo central, teria lados opostos exatamente iguais, e isso representaria proporção e equilíbrio entre as partes.




      	Do belo como perfeição sensível nasce a estética, que significa a representação sensível perfeita e também o prazer que acompanha a atividade sensível, atividade esta que se diferencia da racional, que é clara e lógica, enquanto o campo dos sentimentos é obscuro e confuso.


    




    Como perfeição expressiva, o belo é definido por todas as teorias que consideram a arte como expressão, em que a beleza pode ser definida como expressão bem-sucedida, pois quando não é bem-sucedida, não é expressão (Abbagnano, 2007). Desse modo, podemos assumir que a beleza artística é diferente da beleza natural, já que a primeira não depende da segunda para sê-lo, ou seja, a beleza artística é uma bela representação da coisa, que pode ser desprovida de beleza natural segundo um juízo de gosto, sendo esse juízo a capacidade de julgarmos algo com base no prazer e no desprazer, em que os estilos de vida direcionam as preferências do indivíduo. Assim, nosso gosto é a capacidade de julgamento de valores estéticos de maneira intuitiva e imediata, e define nossas preferências em função do que somos (Suassuna, 2012). Para David Hume (1973), o gosto é uma questão de hábito e varia conforme a realidade vivida.




    

mesmo os homens de parcos conhecimentos são capazes de notar as diferenças de gosto dentro do estreito círculo de suas relações, inclusive entre pessoas que foram educadas sob o mesmo governo e quem desde de cedo foram inculcados os mesmos preconceitos (Hume, 1973, p. 315).







    Assim como Hume, Kant defende o subjetivismo estético, mas acredita que o gosto é independente da experiência, tendo origem nas estruturas mentais do indivíduo.




    A arte produz experiências estéticas, que são atividades de natureza sensível, e através da expressão transmite sensações e sentimentos que nos conduzem a exercitar nosso juízo de gosto. Podemos dizer, assim, que a arte instiga a crítica. Por meio dessa crítica estabelecemos hierarquias das obras de arte, em que determinamos uma escala relativa que diz que uma obra é mais interessante que a outra, que um filme é melhor do que outro. Podemos dizer, por exemplo, que as poesias de Fernando Pessoa são superiores às de Paulo Leminski, e apesar dessa hierarquização não se pode afirmar que um é mais objeto artístico do que outro; mas um crítico pode julgar que, segundo alguns critérios (implícitos ou explícitos), uma obra foi mais bem realizada que outra, classificando-as em uma ordem de grandeza, em que o nível máximo de excelência seria a obra-prima.[1]




    Se hoje a obra-prima trata-se de uma realização inovadora, original, excepcional, antigamente era apenas o nome dado à consolidação de um ofício. Os ateliês eram propriedades de mestres, que tinham em torno de si um sistema de produção, em que o mestre era dono da matéria-prima, dos instrumentos e da ideia da obra, que era realizada pelos aprendizes ensinados no local. Para tornar-se mestre, o aprendiz deveria apresentar a outros mestres, em concurso, uma obra autoral que fosse considerada perfeita e demonstrasse que ele tinha o domínio das técnicas necessárias àquela produção de objetos artísticos, o que deu nome à própria arte: em sua etimologia, vem do latim ars, que significa técnica, habilidade natural ou adquirida ou capacidade de fazer alguma coisa.




    3 O estilo nas obras de arte




    A crítica e a história da arte não se dedicam apenas ao julgamento da qualidade dos objetos artísticos, mas também a discorrer sobre o suporte que leva ao julgamento, fazendo esforços para levantar algumas bases sólidas para ele que se apoie em uma construção rigorosa que determine as classificações que surgem desse julgar. Esses suportes podem descrever o estilo dentro da obra de arte.




    

A ideia de estilo está ligada à ideia de recorrência, de constantes. Numa obra existe um certo número de construções, de expressões, sistemas plásticos, literários, musicais, que são escolhidos (mas sem que esta noção tenha um sentido forçosamente consciente) e empregados pelo artista com certa frequência. A ideia de estilo repousa sobre o princípio de uma inter-relação de constantes formais no interior da obra de arte (Coli, 2007, p. 25).







    O estilo é construído pelo artista estabelecendo um conjunto de características recorrentes em suas obras, que podem conferir uma identidade que distingue sua forma de expressão. Hegel afirma que o estilo é também as determinações que as condições de arte em questão produzem na forma expressiva, revelando uma certa unidade de formas, tônicas e atitudes dominantes, ainda que em uma variedade complexa de formas e conteúdos (Abbagnano, 2007). Através do estilo, podemos distinguir, por exemplo, se uma música se trata de canto gregoriano ou operístico, ou se uma pintura é impressionista ou modernista, ou ainda se uma obra é de Tarsila do Amaral e não de Claude Monet. Essa repetição de padrões pode ser aprendida, e hoje vemos nas inteligências artificiais geradoras de conteúdo a presença do estilo. A arte é um domínio tipicamente considerado humano, mas as redes neurais artificiais[2] têm aprendido a gerar conteúdos guiados pelas redes neurais humanas. Se os artistas precisam de professores e aprendem imitando outras obras de arte até criar seu estilo próprio, os computadores podem fazer o mesmo, e nos levam a questionar a própria natureza humana da arte.




    



    O processo criativo se dá a partir da percepção, com o intuito de expressar emoções e ideias, objetivando um significado único e diferente para cada obra. A obra de arte faz parte de um sistema de arte, e sua significação depende da relação dela com o expectador, com o público, com a sociedade, com o tempo histórico e com a cultura em que está inserida.




    4 Relações entre arte e cultura




    A cultura, em sua definição mais simples, abrange todas as realizações materiais e os aspectos espirituais de um povo, ou seja, tudo aquilo que é produzido pela humanidade, seja no plano concreto ou no plano imaterial. Ela é o complexo de conhecimentos e habilidades humanas adquiridos e transmitidos socialmente, além de todo o comportamento aprendido, independentemente de questões biológicas (Silva; Silva, 2009).




    A arte faz parte da cultura, porém ambas têm funções completamente diferentes. A cultura serve para identificação, reconhecimento e pertencimento, para acolher e apaziguar. A arte se opõe a ela, questionando suas premissas básicas através da provocação. A arte vem para desestabilizar a cultura, para provocar o espanto, a dúvida, a inquietação. Assim, entendendo arte como um produto do embate entre o ser humano e o mundo, podemos considerar que arte é vida. Por meio dela, as pessoas interpretam sua própria natureza, construindo formas ao mesmo tempo que se descobrem, inventam, figuram e conhecem (Buoro, 2000). Por meio de representações, a arte manifesta sua compreensão sobre o momento e a sociedade em que está inserida. Uma tarefa do artista é expor ao seu público a significação profunda dos acontecimentos, fazendo-o compreender claramente a necessidade e as relações essenciais entre o ser humano e a natureza e entre ser humano e a sociedade (Fischer, 1987). Segundo Lukács,




    

A verdadeira arte visa ao maior aprofundamento e à máxima abrangência na captação da vida em sua totalidade onicompreensiva. A verdadeira arte, portanto, sempre se aprofunda na busca daqueles momentos mais essenciais que se acham ocultos sob a superfície dos fenômenos, mas não representa esses momentos essenciais de maneira abstrata, ou seja, suprimindo os fenômenos ou contrapondo-os à essência; ao contrário, ela apreende exatamente aquele processo dialético pelo qual a essência se transforma em fenômeno, se revela no fenômeno, mas figurando ao mesmo tempo o momento no qual o fenômeno manifesta, na sua mobilidade, a sua própria essência (Lukács, 2010, p. 26).







    De acordo com Barbosa (1990), a arte não é apenas uma consequência de modificações culturais, mas também o instrumento provocador dessas modificações. A arte retrata e questiona a própria cultura, sendo uma representação social que apresenta a realidade como passível de ser mudada, instigando a capacidade de pensar, fazendo com que as pessoas deixem o lugar de receptores passivos e participem ativamente do processo de significação dos objetos artísticos. Demonstrando valores, contando histórias, provocando e expressando emoções, a arte foi, através dos tempos, moldando as sociedades e revelando a pluralidade da humanidade; por isso, é extremamente importante que ela seja preservada e fomentada.




    Considerações finais




    Ao final deste capítulo, pudemos entender que a mutabilidade da noção de arte de acordo com o tempo e com as culturas humanas é a principal dificultante de uma definição. Mesmo que cada caso deva ser analisado de forma extraordinária e complexa, podemos estabelecer alguns parâmetros gerais de características da arte. Podemos dizer que ela é uma expressão e uma criação humana, que pode ser feita por meio de alguma habilidade especial, transmitindo valores e expressando a realidade interior de seu criador.




    A arte pode apresentar padrões, ordem, harmonia e desencadear respostas emocionais nas pessoas, como o senso de prazer ou de beleza. Ela pode expressar um senso de ineditismo e trazer em si sentidos que induzam os expectadores a uma experiência pico,[3] produzindo fascinação e transcendência no seu contato, através do estímulo à imaginação e à fantasia. A representação da realidade e a apresentação de respostas (ou perguntas) a um problema são também características da arte, que comunica algo sob a forma de alguma linguagem especial.




    Finalmente, compreendemos que a arte manifesta características dos povos; e estando inserida na cultura, se coloca como uma provocadora de inquietações, de mudanças de perspectivas diante da realidade representada.
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[1] Obra-prima: termo hoje aplicado à melhor obra de arte de determinado artista, ou a qualquer obra de arte de grandeza ou proeminências reconhecidas em sua própria esfera. Originalmente o termo designava a obra pela qual um artífice, tendo completado seu período de treinamento, recebia na guilda o título de “mestre” (Chilvers, 1996, p. 386).







      

[2] Redes neurais artificiais são modelos computacionais que adquirem conhecimento através da experiência, inspirados na estrutura neural de organismos inteligentes. Elas podem ter centenas de milhares de unidades de processamento, assim como o cérebro humano, em que o sistema nervoso é formado por um conjunto extremamente complexo de células (os neurônios) que determina o raciocínio e o comportamento humano.







      

[3] Experiência pico, segundo Abraham Maslow (1999), trata-se de uma experiência mística de autorrealização em um momento de êxtase que não pode ser comparado, garantido nem buscado, mas sentido.
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