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      Capítulo 1


      A arte moderna e a arte contemporânea

    


    Bem-vindos à História da arte: do moderno ao contemporâneo.


    Você já parou para pensar se você é uma pessoa antiga, moderna ou pós-moderna? Sabe o que é arte antiga, moderna e pós-moderna? E arte contemporânea? Do que se trata?


    Essas questões, além de muitas outras, serão exploradas no decorrer das próximas páginas. Neste primeiro capítulo, apresentaremos o debate sobre o que se entende por arte moderna e pós-moderna, tendo como premissa a vida no mundo industrializado, especialmente a partir de meados do século XIX, quando se estabelece a modernidade, da qual resulta a arte moderna de vanguarda.


    A vanguarda rompe com o passado e volta-se contra aquilo que entende como antigo na arte, abrindo inúmeras possibilidades, muitas delas presentes ainda hoje na arte contemporânea ou pós-moderna.


    1 Moderno versus pós-moderno


    Moderno diz respeito àquilo que acontece no tempo presente; trata-se, portanto, do hodierno, daquilo dos dias atuais.


    A arte moderna, entretanto, não necessariamente é aquela que está acontecendo neste momento. Ela surge no contexto da modernidade, que se dá como consequência da Revolução Industrial iniciada século XVIII, e não no panorama da história moderna, compreendida entre o Renascimento e a Revolução Francesa.


    Soma-se a essa definição a concepção de modernismo, que, segundo Anne Cauquelin:


    
      [...] designa um comportamento, uma atitude diante das inovações culturais e sociais. E “modernista” é aquele que é “a favor” da novidade, seja em que domínio for, como se pode ser, contrariamente, passadista. O modernista é aquele que gosta de estar a par dos modismos, adota-os com entusiasmo, propaga-os e contribui para fabricá-los. (CAUQUELIN, 2005, p. 24)

    


    O interesse pela novidade é também característica da arte moderna. A euforia do progresso que veio com a industrialização, presente no discurso positivista de Auguste Comte (autor da frase “O amor por princípio e a ordem por base; o progresso por fim”), se espraiou pelo universo da arte, sobretudo a partir de meados do século XIX entre grupos de artistas que viviam em Paris, a cidade moderna por excelência, palco da modernidade artística e epicentro da arte moderna:


    
      A modernidade, termo abstrato, designa o conjunto dos traços da sociedade e da cultura que podem ser detectados em um momento determinado, em uma determinada sociedade. A esse título, o termo “modernidade” pode ser aplicado da mesma forma à época que nos é contemporânea, agora [...], como poderia ser aplicado a qualquer outra época, do momento em que a adesão à cultura dessa época fosse reivindicada. Assim, há uma modernidade de 1920, de 1950 ou de 1960, etc. (CAUQUELIN, 2005, p. 25)

    


    Entretanto, não se deve chamar a arte atual de arte moderna. O fato de chamarmos as novidades de nosso tempo de modernas constitui uma herança do modernismo, pois a partir dele o novo, o criativo, o inventivo e a novidade que disso resulta passaram a ser sinônimos de moderno.


    O poeta e teórico de arte francês Charles Baudelaire viveu plenamente o ambiente da modernidade parisiense e escreveu sobre ela em textos que analisam a modernidade e o ser moderno do século XIX. Ele constatou que se convencionou associar a modernidade à moda, entendendo-a como algo efêmero, temporal, usando para isso a expressão “olhar modal” ao se fazer referência à estética, à arte e à condição social da modernidade.


    Nesse sentido, a modernidade diz respeito ao transitório e ao contingente, permitindo estabelecer como sinônimos de moderno a novidade e o desconhecido.


    
      O novo, ou a modernidade, essa é a partir de agora a palavra de ordem da estética. Assim ligados, os conceitos de modernidade e a prática estética fundem-se no que vai se tornar a arte moderna. Nós nos servimos então do termo moderno para qualificar certa forma de arte que conquista seu lugar (ao mesmo tempo que adota o nome) por volta de 1860 e se prolonga até a intervenção do que chamamos de arte contemporânea. (CAUQUELIN, 2005, p. 26-27)

    


    Nessa citação, Anne Cauquelin reafirma que o tempo presente é sempre o atual, o moderno, o transitório, o efêmero. Porém, a arte atual não é a arte moderna, mas sim a arte contemporânea ou pós-moderna.


    Nas concepções de vida moderna expressas por Baudelaire está a figura do flâneur, pessoa urbana interessada em viver e explorar plena e poeticamente a cidade moderna. Essa cidade tem na linha do horizonte as chaminés das indústrias acinzentando o céu e se abriu para grandes avenidas e boulevards, no caso específico de Paris em decorrência da grande reforma realizada por Georges-Eugène Haussmann,[1] que mudou o traço urbanista medieval da capital francesa para modernizá-la.


    Paris é a primeira cidade a ser vastamente iluminada pela luz elétrica e a ser considerada moderna. As concepções urbanistas de Haussmann se espalharam pelo mundo, juntamente com as ideias do que se en­tende por cidade moderna. No Rio de Janeiro, por exemplo, a reforma urbanista proposta no século XIX pelo prefeito Pereira Passos tinha como inspiração a reforma de Paris e os versos do poema “A uma passante”, de Charles Baudelaire. A passante a que se refere o poeta é um flâneur, que muitas vezes era também artista. Esse é o paradigma da pessoa moderna referenciada por Baudelaire e que se opõe às concepções artísticas parnasianas e acadêmicas, símbolos da tradição passadista que pouco ou nada interessa aos modernos. Similar ao flâneur francês é o dândi inglês, que também viveu em busca de uma vida hedonista em um mundo que se industrializava.


    Esses artistas constituem a figura do herói moderno. Tal aproximação (entre artistas e heróis) foi feita por Baudelaire ao identificar esse novo e desbravador modo de vida frente às novidades e ao progresso que a industrialização representou, sobretudo do século XIX até a Segunda Guerra Mundial, assim como os seus desdobramentos.


    Para Walter Benjamin, o


    
      [...] flâneur de Baudelaire não é tanto um autorretrato como se poderia supor. Um traço importante do verdadeiro Baudelaire – aquele que se deu à sua obra – não aparece neste retrato. É o estado de devaneio. No flâneur é muito evidente o prazer de olhar. Este pode concentrar-se na observação – daqui resulta o detetive amador; ou pode estagnar no simples curioso [...]. (BENJAMIN, 2000, p. 8)

    


    Curiosidade é, por sua vez, outro item recorrente na arte moderna. Os movimentos modernistas se constituíram quando artistas que tinham curiosidades em comum se encontravam para compartilhar interesses. Vários desses movimentos se relacionaram com temas ou assuntos que emergiram junto às novas ciências advindas da industrialização e da cidade moderna, como o urbanismo, a psicanálise e o desenho industrial.


    Hoje sabemos que a industrialização trouxe maravilhas para o mundo, tornando a vida mais prática e funcional. Sabemos também que junto a isso veio a poluição e a destruição dos recursos naturais do planeta Terra. Sabemos ainda que as mesmas máquinas que fabricam os sedutores bens de consumo também fabricaram as armas que devastaram o mundo em duas grandes guerras. Resulta disso a consciência crítica sobre a industrialização, tanto que hoje se fala em desenvolvimento sustentável, e não apenas em progresso. Essa mesma consciência crítica se aplica à cultura e à arte que chamamos de pós-moderna.


    Pós-moderno é uma expressão que foi usada pela primeira vez no Brasil. O crítico Mário Pedrosa publicou em 1966, no jornal carioca O Correio da Manhã, o texto “Crise ou condicionamento artístico” (PEDROSA, 1986, p. 92), de onde foi extraído o fragmento a seguir:


    
      Num desespero de suprema objetividade, a que se entregam, negam a Arte, começam a nos propor, consciente ou inconscientemente, outra coisa, sobretudo uma atitude nova, de cuja significação mais profunda ainda não têm perfeita consciência. É um fenômeno cultural e mesmo sociológico inteiramente novo. Já não estamos dentro de parâmetros do que se chamou de arte moderna. Chamai a isso de arte pós-moderna, para significar a diferença.

    


    O pioneirismo de Mário Pedrosa não circunscreve ao Brasil o pensamento sobre o pós-modernismo e a arte pós-moderna. Contrariamente, são muitos e de diversas partes do mundo os interessados em refletir e escrever sobre o que é a pós-modernidade. Trata-se de um debate amplo e de muitas discordâncias, intensificado a partir da década de 1970.


    
Quadro 1 – Teorias sobre a pós-modernidade






      
        
          	
            País de origem

          

          	
            Escritores

          

          	
            Conceito defendido

          
        


        
          	
            França

          

          	
            Jean-François Lyotard

          

          	
            Escreveu sobre a condição pós-moderna que vivemos, que resulta no enfraquecimento das grandes narrativas porque a vida se torna plural e fragmentada.

          
        


        
          	
            Jean Baudrillard

          

          	
            Analisa os sistemas midiáticos tecnológicos como itens relevantes da pós-modernidade.

          
        


        
          	
            Gilles Lipovetsky

          

          	
            Chama a pós-modernidade de hipermodernidade, aquela que exacerba a modernidade sem necessariamente contestá-la.

          
        


        
          	
            Alemanha

          

          	
            Jürgen Habermas

          

          	
            Analisa a pós-modernidade pelo ponto de vista do capitalismo avançado e suas consequências para a democracia das sociedades.

          
        


        
          	
            Estados Unidos

          

          	
            Fredric Jameson

          

          	
            Associa o estado pós-moderno à crítica literária marxista e suas muitas camadas.

          
        


        
          	
            Polônia

          

          	
            Zygmunt Bauman

          

          	
            Define o pós-modernismo como modernidade líquida, na qual nada tem longa duração, e talvez seja o teórico da pós-modernidade mais bem compreendido no Brasil.

          
        


        
          	
            Jamaica

          

          	
            Stuart Hall

          

          	
            Analisa o que é identidade na multifacetada pós-modernidade.

          
        


        
          	
            Brasil

          

          	
            Sérgio Paulo Rouanet

          

          	
            Entende nossa época como consciência neomoderna, que pode ser a continuidade da modernidade, embora com questões próprias.

          
        

      
    


    Certamente existem estudiosos da pós-modernidade em todo o mundo. Os destacados no quadro 1 são alguns de repercussão internacional e os mais conhecidos no Brasil. Isso reafirma que a pós-modernidade é um debate dissonante, polissônico e plural, que diz respeito a nós, seres viventes da pós-modernidade.
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      É sempre difícil analisar os fatos no momento em que estão acontecendo, porque falta distanciamento histórico e temporal para que se percebam os traços dominantes que caracterizam determinada época e para que os fatos sejam plenamente digeridos. Se será possível fazer isso algum dia com o pós-modernismo não se sabe, porque as mudanças são rápidas e constantes, não permitindo que nada se acomode e se solidifique. Talvez seja exatamente este o traço relevante da pós-modernidade: ser transitória, instável, constantemente mutável e efêmera, refletindo na arte pós-moderna.


      
        


        

      

    


    2 A arte na modernidade: o advento das vanguardas


    Arte moderna é a arte da modernidade. Modernidade e vanguarda são sinônimos:


    
      A ideia artística de vanguarda e o conceito de modernidade ou de cultura moderna são afins. Ambas designam, certamente, realidades distintas: de um lado, determinados movimentos artísticos caracterizados por uma civilização que identificamos com razão científica e com tecnologia, ou então, ao mesmo tempo, com objetivos sociais como a democracia ou o socialismo. (CAUQUELIN, 2005, p. 46)

    


    A palavra “vanguarda” é oriunda do universo militar e diz respeito à parte frontal de baterias ou pelotões de artilharia ou cavalaria, cabendo à retaguarda a parte final. O deslocamento do termo para a cultura ocorreu no início do século XX, quando foi associado ao que de mais novo e moderno havia na arte de então, a qual passou a ser chamada de arte e cultura de vanguarda.


    Vanguarda diz respeito à ruptura com o passado. Aos artistas vanguardistas interessa o novo, o moderno, o que os leva a virar-se de costas para o passado e para as grandes coleções de arte guardadas nos museus.


    A busca pelo novo colocou a curiosidade e a criatividade em lugar central na arte vanguardista. Isso já é percebido com a arte impressionista e pós-impressionista feita na França ainda no século XIX. Esses artistas assumem o papel heroico que Baudelaire destacou, porque desbravaram questões artísticas antes nunca exploradas. Claude Monet, Auguste Renoir e Camille Pissarro são considerados artistas impressionistas porque exploravam a impressão da luz natural sobre as cores em determinado momento, e era isso que captavam em suas pinturas. A rapidez com que pintavam para registar a luz de dado momento fez com que as pinceladas ficassem aparentes e os quadros borrados, com aspecto de inacabados. Isso gerou enorme espanto no meio artístico e crítico parisiense, resultando na recusa desses artistas nos salões oficiais de arte:


    
      A constituição da crítica de arte moderna teve um papel fundamental na divulgação, consagração e consolidação do modernismo. A crítica tradicional, que se expandiu no século XIX com o aumento do público dos salões, formada nos velhos cânones, foi uma das principais adversárias das rupturas estéticas. (BUENO, 1999, p. 144)

    


    A liberdade cromática e pictórica dos impressionistas foi intensificada pela segunda geração, chamada de pós-impressionista, da qual participaram Paul Cézanne, Vincent van Gogh, Paul Gauguin, Henri de Toulouse-Lautrec, Georges Seurat, Paul Signac, etc.
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      O panorama artístico francês adentra no século XX com promessas de muitas novidades. Coube a Pablo Picasso o mérito de pintar em 1907 o maior referencial da arte de vanguarda. A pintura Les demoiselles d’Avignon (As senhoritas de Avignon) rompe com o ilusionismo figurativo herdado da pintura renascentista, que de algum modo ainda se encontrava nas pinturas de base impressionista. É possível, portanto, afirmar que a arte de vanguarda tem nessa obra de Picasso o grande marco de ruptura com o passado.


      
        


        

      

    


    Na história da arte, a vanguarda é organizada em movimentos. Les demoiselles d’Avignon é a obra inicial do cubismo, movimento que contou, em sua genealogia, com Picasso e Georges Braque e que se espalhou rapidamente por diversos países europeus e americanos. Junto a isso, outros movimentos se organizavam, cada um com interesses estéticos próprios. Por exemplo: se os cubistas se interessavam pela multiplicidade de olhares e a fragmentação da realidade, os fauvistas se interessavam pelo livre uso de cores em suas pinturas.


    
      Figura 1 – Retrato ao modo cubista representando simultaneamente a visão frontal e de perfil do rosto (à esquerda) e paisagem com livre e intenso uso de cores (à direita) ao modo fauvista


      [image: ]
    


    Na Itália, os futuristas se interessavam por pintar a velocidade dos deslocamentos, enquanto, na Rússia, o caminho das vanguardas dirigiu-se para a arte abstrata.


    
      Figura 2 – Composição abstrata geométrica ao modo suprematista russo


      [image: ]
    


    Os artistas dadaístas, por sua vez, procuravam destruir as concepções de arte; os surrealistas faziam livres interpretações da psicanálise freudiana. Era novidade atrás de novidade!


    Quando se afirma que o moderno pressupõe o que há de mais recente, deduz-se que é de sua natureza não ter identidade consolidada, pois a novidade requer sempre novas características, de modo que frequentemente a ideia do moderno se opõe ao passado e ao velho. Resulta disso a constante e incansável busca pelo novo.


    Os grandes marcos vanguardistas no Brasil são a exposição de Anita Malfatti em 1917 e a Semana de Arte Moderna de 1922, ambas em São Paulo. Entretanto, são marcos, o que não significa que antes disso não existia arte moderna em nosso país. Belmiro de Almeida, por exemplo, pintou, no Rio de Janeiro, em 1908, Maternidade em círculos, composição figurativa geometrizada em círculos – e ele não foi o único. A vanguarda brasileira revelou artistas por todo o Brasil e atravessa a primeira metade do século XX, chegando ao auge na década de 1960 com a contracultura e a Tropicália. Este movimento teve início com uma arte ambiental (hoje chamada instalação) homônima de Hélio Oiticica, que se desdobra em um movimento cultural envolvendo músicos, como Caetano Veloso – que compôs uma música também chamada Tropicália –, Gilberto Gil, Gal Costa, Tom Zé, Jards Macalé, etc.; grupos teatrais, como o do Teatro Oficina; e programas de televisão, como os apresentados por Chacrinha.


    Paris deixa de ser o grande centro da arte moderna por conta, sobretudo, das destruições causadas pela Segunda Guerra Mundial e da perseguição aos artistas modernos realizada pelos nazifascistas, que tinham verdadeiro pavor da arte de vanguarda, chegando a fechar, em 1933, a Bauhaus, icônica escola de arte e design alemã que tinha artistas modernistas em seu corpo docente.


    Nova York assume, então, o posto de novo polo mundial das vanguardas. Inúmeros artistas que fugiram da guerra ou das perseguições nacionalistas capitaneadas por Adolf Hitler aportaram em Nova York, cidade que estava aberta ao novo desde 1913, quando foi realizada a exposição Armory Show, marco modernista similar à Semana de Arte Moderna de 1922, no Brasil.
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