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    PREFÁCIO




    Não é somente por cortesia, ou para cumprir um ritual normativo que digo estar muito feliz e honrada por prefaciar esta obra literária da competente professora Keila Maria de Alencar Bastos Andrade. A pesquisa está orientada a partir de experiências pedagógicas da própria autora com a finalidade de compreender a relação entre Arte e Ciência no contexto escolar, mais especificamente no âmbito da formação continuada de docentes que atuam no Ensino Fundamental de 1º ao 6º Anos, no discurso da proposta pedagógica e na concretização desse discurso na sala de aula em escolas da rede pública municipal de Codajás-Amazonas.




    Entendo que a conjuntura socioeducativa contemporânea impõe desafios a todos os profissionais da educação e a escola tem um espaço plural propício para refletir, cooperar e oportunizar mudanças na estrutura do sistema educativo. Portanto, o ato de educar pressupõe ao professor uma formação mais sólida, consistente e inovadora frente aos desafios do mundo “moderno”, imposto às práticas do processo de ensino e aprendizagem.




    Portanto, a formação continuada de docentes, a relação entre a Arte e Ciência e o currículo escolar, viabilizam e sustentam uma prática pedagógica eficaz e eficiente e são essas questões que a profª. Keila Maria de Alencar Bastos Andrade apresenta nesse livro como forma de alertar para o descaso de políticas públicas voltadas para um currículo escolar mais dinâmico e uma formação continuada que possibilite a (re) aproximar Arte e Ciência em um espaço educativo de integração e desenvolvimento amplo (cognitivo, afetivo e motor) superando, assim, um ensino tradicionalista e oportunizando aprendizagens inovadoras na escola onde ainda persiste a ausência de professores com formação especifica nessa área de conhecimento.




    Para tanto, a professora Keila Maria Andrade se predispôs a fazer uma análise crítico-reflexiva e exploratória do conhecimento artístico desenvolvido em escolas da rede pública municipal de Codajás e buscar alternativas, por meio do ensino da Arte, que possibilitem desenvolvimento humano plural partindo, inicialmente, da formação docente e inovação do processo de ensino e aprendizagem do componente curricular de Arte.




    Parabenizo-a pela iniciativa de buscar uma educação diferenciada e o reconhecimento sistêmico da Ciência e da Arte no contexto escolar para que se atenue a prática do ensino reducionista e compartimentalizado e passem a entender que esse componente curricular possui possibilidades integradoras e somadas a formação continuada do professor constitui-se em um mecanismo desencadeador de mudanças significativas à práxis pedagógica.




    Profª. Dra. Assislene Barros da Mota




    Dezembro 2019
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    INTRODUÇÃO




    A demarcação de fronteiras entre filosofia, ciências, religião e arte é, para muitos estudiosos, uma das características do pensamento moderno. A cultura ocidental herdou do movimento da ciência moderna, além do conceito e da técnica, a compartimentalização entre as áreas de saber e a especialização estrita. O “desencantamento do mundo”, a “desmagificação do mundo” ou a “perda de sentido”, de acordo com Weber (1967) e argumentado por Ianni (2004), expressa o processo de racionalização do mundo e a demarcação entre saberes de tal forma que outras formas de conhecimentos da vida cultural e intelectual pensadas fora dos padrões estabelecidos pela ciência moderna, são postas à parte e consideradas incompatíveis com a modernidade. Neste contexto, arte e ciência situam-se em uma relação “fronteiriçamente” demarcadas. Em tempos de predominância do pensamento fragmentado, na opinião de muitos estudiosos da sociedade, essa demarcação de fronteiras aparece nas organizações, nas instituições e, por conseguinte, na escola na forma de uma organização curricular compartimentada e hierarquizada.




    Este livro convida a uma pequena reflexão sobre a relação arte e ciência no contexto educacional, mais especificamente no âmbito da formação continuada de professores do ensino fundamental, do discurso da proposta pedagógica e das relações que se estabelecem no contexto das ações educativas em que estes sujeitos estão envolvidos, uma vez que questões ontológicas, epistemológicas e de relações entre indivíduos e saberes são refletidas, interpretadas, (re) pensadas.




    Embora muitas pesquisas tenham afirmado o reconhecimento de que a ciência e a arte se fertilizam continuamente, no contexto educativo formal cristaliza-se um saber compartimentalizado, reducionista e um pensamento estritamente racional. Dessa forma, a arte é deposta do seu lugar de direito tornando a prática educativa instrumentalista e insensível às singularidades artísticas como fator de fundamental importância para o desenvolvimento humano. A (re) aproximação arte e ciência traz possibilidades integradoras do saber e o processo de formação continuada do professor constitui-se um mecanismo primordial pelo qual podem ser desencadeadas mudanças significativas no contexto de concepções e ideias que envolvem a organização dos saberes na escola e na práxis pedagógica.




    A obra é resultado de uma experiência de formação docente que teve como objetivo compreender a relação arte e ciência no contexto da formação continuada de professores que atuam no ensino fundamental de 1º ao 6º anos, no discurso da proposta pedagógica e na concretização desse discurso na sala de aula visando a caracterização do ensino e da aprendizagem da arte em escolas da rede pública e a viabilização das ações que possibilitassem a (re) aproximação desses dois campos e o diálogo entre os saberes no contexto educativo escolar. Para pensar a complexidade da questão alguns aspectos foram considerados: 1) a compreensão e descrição interpretativa da relação arte-ciência como categoria epistemológica e conceitual; 2) a análise das políticas educativas voltadas para o ensino da arte na escola brasileira e da formação docente; 3) o pensamento a respeito do homem como um ser histórico e de relações que elabora sua existência e dá sentido a ela.




    Nesta perspectiva, a busca da compreensão do fenômeno conduziu ao uso da pesquisa qualitativa compreendida como uma investigação que tem o objetivo de perceber o que os sujeitos experimentam, como interpretam suas experiências e estruturam sua vida social. Também se fez uso da pesquisa quantitativa uma vez que a aplicação de questionário aos professores da escola tornou-se relevante para coleta de informações a respeito do tema estudado com o fim de análise, comparabilidade qualitativa das unidades de análise, deduções e sistematização do objeto estudado. Do ponto de vista dos procedimentos técnicos, optou-se pela pesquisa bibliográfica para identificação dos conceitos básicos e estudos relevantes sobre o tema estudado e também documental (Proposta Pedagógica) para aquisição de informações necessárias para a pesquisa.




    O estudo e análise dos dados coletados foram realizados a partir da Análise Textual Discursiva, metodologia de análise de dados de natureza qualitativa, que tem por objetivo “aprofundar, seja a partir de textos existentes ou produzidos a partir de entrevistas e observações, a compreensão dos fenômenos que se investiga” (Moraes, 2003, p.191). Este processo de análise, para o autor, tem fundamento na fenomenologia, na medida em que valoriza a perspectiva do outro e busca significados construídos subjetivamente os quais sugerem interpretações.




    O primeiro capítulo desta obra, portanto, traz pequenas considerações sobre a arte e ciência no que diz respeito a aspectos conceituais, um sobrevoo sobre a arte enquanto objeto de estudo sociológico oferecendo um pequeno panorama sobre o que tem sido pensado sobre a questão. Também discute educação e arte e na mediação sociológica tendo como foco o tratamento desse campo de conhecimento no currículo escolar possibilitando um melhor entendimento das concepções, ideias e fundamentos que embasaram o ensino e aprendizagem da arte no contexto educativo brasileiro, aprofundando a questão no capítulo dois. O capítulo três oferece um pequeno panorama das políticas de formação continuada de professores, mais especificamente das ações empreendidas pelo poder público nesse âmbito, observando como se estabelece a relação arte e ciência nesse contexto. Finalmente, no capítulo quatro, é apresentado o contexto da pesquisa, as questões norteadoras da metodologia do trabalho e os resultados da pesquisa.


  




  

    1. ARTE E CIÊNCIA: PEQUENAS CONSIDERAÇÕES




    1.1 ARTE: É POSSÍVEL DEFINI-LA?




    Não há uma resposta fácil a esta pergunta. Pensar ideias e teorias que impliquem na possibilidade de uma definição da arte algumas indagações são pertinentes: O que é arte? Arte é beleza? Em que consiste a beleza? É possível a arte ser bela? A beleza é algo que se concebe objetivamente ou é algo que se decide subjetivamente? Compor uma definição da arte, portanto, não é uma tarefa simples. A questão é complexa e requer ponderações, estudos e reflexões. É fato que a busca da compreensão da arte, no decorrer da história, sofreu transformações significativas e estas transformações foram motivadas pela modificação do fenômeno artístico impulsionado pelo desejo de libertação das regras e normas que a filosofia lhe atribuiu de tal forma que “[...] se não fosse por autocontradição poderia defender-se que a prática artística é sempre, por definição, contrária à sua própria definição” (Moura, 2009, p.7).




    A Arte faz-se presente no meio sociocultural desde o início da história da humanidade. Fischer (1987) declara que a arte é quase tão antiga quanto o homem. Duarte Júnior (1994) destaca que ela está com o homem em toda sua existência e, das culturas pré-históricas, arte foi tudo o que restou. Nesta perspectiva, ela é uma forma de manifestação sociocultural e, como tal, busca apreender e expressar as características culturais e históricas das sociedades. Deste modo, renova seus conceitos e concepções no tempo e espaço, modificando a forma de ver e pensar o mundo.




    Na tentativa de explicar o fenômeno artístico, de acordo com a época e a cultura, estudiosos e pensadores, ao longo do tempo, se propuseram a oferecer um conceito de arte, no entanto, “sem satisfazer a todos”. Mas “[...] é sempre possível melhorar a definição de uma categoria como a arte, que é um dos conceitos mais indefiníveis da história do pensamento humano” (Read 2001, p.15). Essa dificuldade na definição da arte, para o autor, pode ser explicada pelo fato de que a arte sempre foi pensada de uma forma conceitual metafísica, mesmo sendo um “fenômeno orgânico e mensurável”. De qualquer modo, o autor busca estabelecer um conceito de arte “[...] como parte do processo orgânico da evolução humana e bastante diferente da atividade mais ou menos arbitrária e ornamental que é a função que biólogos, psicólogos e historiadores normalmente atribuem a ela” (Read, 2001, p.16).




    Ainda sobre a questão, em Read (2001), encontram-se dois princípios fundamentais que devem ser levados em conta: 1) a forma–oriunda do mundo orgânico e do aspecto objetivo universal de todas as obras de arte; 2) a criação – inerente à mente humana que impulsiona à criação de símbolos, mitos e fantasias, cuja existência é universalmente reconhecida pelo princípio da forma. Assim, a forma é uma função da percepção e a criação da imaginação. Além disso, para o autor, a arte possui mais dois importantes aspectos: o biológico (o corpo) e o social (o grupo).




    Uma visão interessante de se ressaltar é que a arte “[...] é necessária para que o homem se torne capaz de conhecer e mudar o mundo. Mas a arte também é necessária em virtude da magia que lhe é inerente.” (Fischer, 1987, p. 20). Assim, a valorização da criatividade, da dimensão poética e da imaginação constitui-se elemento importante do conhecimento.




    O termo arte, do latim ars, corresponde ao termo grego techné que significa arte manual, habilidade, trabalho, ofício. Originalmente, a arte foi entendida como produto do conhecimento com o fim de determinadas habilidades. Nessa perspectiva, o homem cria ferramentas com a finalidade de execução de suas atividades, de atender seus interesses e necessidades. As pinturas rupestres e artefatos encontrados ilustram bem esse aspecto da arte.




    Assim, para Fischer (1987), a arte é um ofício, um trabalho e o trabalho é algo inerente ao homem que o executa em sua relação com a natureza transformando-a. Como magia e um trabalho mágico, ela tem a possibilidade de externar, por meio da imaginação, o significado da realidade, expondo crenças, interpretação dos objetos e da natureza e um olhar sobre o mundo. De um modo geral, para o autor, a arte tinha uma finalidade, um propósito, um fim diferente do que se denomina estético: um fetiche mágico, um templo erguido em homenagem a um deus, uma estátua em memória ou para assegurar imortalidade, um poema, uma pintura, uma dança para perpetuar uma tradição. As obras produzidas, para além de artefatos fabricados em épocas e lugares diferentes para a promoção de algum valor ou não, hoje estão expostas em museus como verdadeiras obras de arte.




    Essa arte, essencialmente utilitarista dos primórdios, explica Hauser (1982), começa a dar lugar a uma arte mais desinteressada e pura nos séculos VII e VI a.C. na Grécia arcaica. Segundo o autor, os gregos foram os primeiros a sair de uma forma de atividade instrumental para uma forma mais “autônoma” na ciência, na arte e na moral. Ao mesmo tempo em que os gregos “[...] descobriam a ideia de ciência como investigação pura, criavam as primeiras obras de uma arte pura, desinteressada, primeira sugestão de l´art pour l´art.” (HAUSER, 1982, p.116). O tratamento de um utensílio não apenas com a finalidade de controlar e influenciar a realidade, mas com um fim de empregar a arte para exprimir. As obras de arte como criações em si e por si constitui-se algo bastante significativo entre os gregos dessa época, no entanto,




    [...]uma mudança de ponto de vista desta grandeza não se realiza numa única geração ou mesmo num período que se possa identificar com o estilo arcaico. Talvez mesmo tal mudança não se possa localizar em qualquer período de tempo; talvez ela seja a erupção de um impulso primevo, cujas primeiras manifestações sejam tão antigas como a própria arte. Já nas primitivas obras de arte, com todas as intenções de magia, ritual ou propaganda, se pode discernir um traço, certo esboço ou variante particular que parece livre de intenção. [...] quem pode saber exatamente quanto na estátua egípcia de um deus ou de um rei é magia, propaganda ou culto e quanto é criação estética pura, autônoma, desinteressada...? (HAUSER, 1982, p.116).




    Embora tal perspectiva, o autor afirma que seja qual for a extensão do elemento estético presente nas artes pré-histórica e histórica primitiva, a arte era essencialmente utilitarista até ao período arcaico grego. Para Hauser (1982), se torna possível encontrar formas de pensamento mais ou menos independentes de finalidades e considerações práticas, embora a fronteira entre a forma pura e utilitária não seja tão clara e nem a mudança de concepção tão definida.




    Essa autonomia da arte, descoberta na Grécia do século VI e praticada no século V, transforma-se em esteticismo no século IV. Assim, o termo “estética” deriva do grego esthésis que significa etimologicamente teoria sobre a natureza e percepção do sensível. É o estudo da área da filosofia que trata da investigação do belo, da sensibilidade. É a filosofia da arte. Na antiguidade clássica, a estética era definida como a filosofia do belo (uma propriedade captada do objeto e estudada) e trata da reflexão sobre a poiesis (que é o ato de criar, dar formas, produzir algo novo). Como disciplina, ela surge no século XVIII com o filósofo iluminista alemão Alexander Gottlieb Baumgarten (1714-1762) com finalidade de estudo das coisas sensíveis. Para este filósofo, a estética, uma ciência, tem o fim voltado para a reflexão da perfeição do conhecimento sensitivo.




    A estética “é o estudo do belo e da arte em geral, do ponto de vista histórico, científico e filosófico, contudo, não resta dúvida de que foram os filósofos os primeiros a tentar desvendar sua natureza” (Teles 1974, p.111). Dessa forma, no campo da filosofia, ela se ocupa da interpretação simbólica das coisas, discute o gosto, o juízo da apreciação, pela via da sensibilidade, do que é e do que não é belo. A estética, portanto, analisa a beleza e como teoria do belo preocupa-se com juízo de valor intrínseco à arte, à experiência artística. Neste sentido, faz-se necessário compreender o sentido da arte para o saber estético. Para Teles (1974), a arte é a manifestação do belo em condições diversas de uma cultura, de um povo. Como expressão do belo, é uma forma de manifestação das emoções estéticas que tende a se exteriorizar.




    A experiência artística está entre os objetos de investigação desde a Antiguidade e organiza-se sob a forma de retórica e poética com a finalidade de desvendar o belo. Na Idade Média, a concepção de belo assume um caráter transcendental. A beleza advém de Deus, o Senhor a Criação, para deleite da alma. Ela liga o homem ao seu criador. A percepção de homem e de mundo neste contexto apoia-se na teologia cristã. Ao homem medieval, portanto, cabe uma percepção dos fenômenos atrelada à visão transcendental, às leis divinas, ao sagrado. Segundo Eco (2011), cada coisa no universo medieval tem um significado sobrenatural, moral e metafísico.




    A questão filosófica e teológica da beleza é estudada na patrística (sec. II-VII) e na escolástica (sec. IX-XVI). A patrística (filosofia dos padres da igreja), que teve em Santo Agostinho (354-430) seu principal representante, “surge no esforço de converter os pagãos, combater as heresias e justificar a fé” (Aranha, 1993, p. 113). Santo Agostinho recorre à fé na busca da verdade eterna, sendo a fé precedida por um exercício da razão, isto é, embora a verdade da fé não seja passível de demonstração empírica, não possa ser provada, é possível “demonstrar o acerto de se crer nela, e essa tarefa cabe à razão” (Pessanha, 1980, p.18). A razão auxilia a fé e a ela é subordinada. Ainda segundo o autor, a relação fé e razão é a relação entre a certeza interior (verdade revelada) e o que se pode demonstrar racionalmente (a verdade lógica).




    Agostinho aproxima a filosofia platônica à doutrina cristã retomando o pensamento dicotômico de Platão referente ao mundo das ideias e mundo sensível e introduzindo uma conotação divina ao primeiro, isto é, o mundo racional representa Deus e aí se encontra o sublime (o belo). A criação do mundo, para o filósofo, é obra perfeita, manifesta a sabedoria e a bondade de Deus. A beleza existente no mundo é o reflexo da beleza suprema de Deus, de quem tudo emana.




    A mesma evidência é a voz com que o céu e a terra nos falam. Vós, Senhor, os criastes. Porque sois belo, eles são belos; porque sois bom, eles são bons; porque existis, eles existem. Não são formosos, nem tão bons, nem existem do mesmo modo que vós, seu Criador. Comparados convosco, nem são belos nem são bons, nem existem. (AGOSTINHO, L. XI, Cap. IV).




    Portanto, a beleza da criação é inerente à existência do Deus criador. A beleza existente no mundo sensível (quer na arte, na natureza, nos corpos), “mantém um elo com a Beleza divina” e reflete a Beleza inteligível, absoluta. Dessa forma, a beleza é concebida como um todo harmonioso (unidade que integra uma multiplicidade de elementos com proporção e ordem).




    Segundo Ferreira (2010, p.14), Agostinho, mesmo concordando com Plotino, no sentido de que a beleza seja “mais do que simetria” e de que “toda beleza deste mundo advém da sua comunhão com a forma ideal”, não abandona a definição tradicional de beleza, mas reconfigura o conceito numa perspectiva cristã “acerca da relação alma/corpo e esfera inteligível/sensível”. Assim, a beleza, para o bispo de Hipona, possui um caráter imaterial e a “contemplação da beleza sensível é um vislumbre da beleza inteligível que precisa cindir sua atenção do plano material para incidir no plano ideal” (Idem, p.21).




    A escolástica se desenvolve do século IX até a Renascença e tem em Tomás de Aquino seu maior expoente. Este filósofo, diferentemente de Agostinho, recupera o pensamento de Aristóteles e faz uma releitura de suas ideias em uma perspectiva cristã, buscando a conciliação entre um ideal de racionalidade e a fé. O pensamento tomista, portanto, constrói-se sobre bases racionais e empíricas embora as questões da fé sejam abordadas à luz da razão. A razão existe para ordenar e mostrar os “mistérios” da fé.




    Tomás de Aquino tem um papel importante quando se trata de uma estética medieval. O historiador Erwin Panofsky em sua obra “Arquitetura Gótica e Escolástica” (2001) refere-se, sobretudo, ao pensamento formal de Aquino ao discutir o estilo gótico da arquitetura das catedrais. Afirma o autor que, para além de um mero desenvolvimento paralelo, há uma relação de causa e feito entre a arquitetura gótica e a escolástica, formado a partir de um hábito mental (princípio que rege a ação). A ideia, portanto, é que a escolástica detinha a hegemonia na “formação intelectual naquele âmbito restrito” (Panofsky, 2001, p.14) e criado um hábito mental no ensino, estendendo-se à arquitetura.




    Entretanto, a questão de Tomás de Aquino é “saber o que no plano dos sentidos nos impressiona e atrai, direciona a faculdade de conhecimento para o objeto do conhecimento, de modo que ocorra uma primeira forma de conhecer” (Sperr, 2008, p. 3). Aquino revela, segundo o autor, que os sentidos “são atraídos pela boa proporcionalidade de cada objeto do conhecimento” e conclui que “é no plano do conhecimento sensível que Aquino se refere ao belo e suas qualidades expressivas sem que este já apresente uma qualidade de juízo, tampouco juízo estético”.




    Aquino, fundamentado em Aristóteles, desenvolve um novo conceito de ars. Segundo Speer (2008), originalmente bastante abrangente, uma vez que alcançava todas as áreas do saber humano em razão de sua associação à antiga tradição pedagógica das sete artes liberais para a formação dos homens livres (trivium- lógica, gramática, retórica e quadrivium-aritmética, música, geometria, astronomia), o conceito de ars chega a um plano intermediário (entre a experiência e o saber), perdendo “a enlevação especulativa que tinha seu fundamento na unidade, vigente até o séc. XII, entre a perfeição técnica e modos de abordar a natureza de caráter tanto filosófico-científico quanto teológico” (Speer 2008, p. 6). Essa concepção alcança, assim, todos os âmbitos do fazer e saber humanos. Segundo o autor, a relativa autonomia dada ao conceito de arte ou ao saber artístico em Tomás de Aquino face ao conhecimento científico leva, por um lado, à perda de uma concepção anagógica (sentido espiritual, enlevo da alma) da beleza. Por outro lado, o conceito mais restrito de ars de Tomás de Aquino conduz a uma reflexão teórica sobre o “âmbito específico de uma arte determinada”. Nesse pensamento, tem lugar um “aumento da importância estética das artes isoladas, [...] desencadeando um esquema ou sistema de belas artes” (Speer, 2008, p.6).




    A arte tomista é um produto do espírito e um fazer racional (arte liberal e mecânica). Ferreira (2012) afirma que em Aquino distinguem-se as artes mecânicas (obra exercida pelo corpo- pintura e escultura, consideradas servis) e as artes liberais (consideradas mais nobres, ordenada à obra da razão), no entanto, para o filósofo, segundo a autora, mesmo consideradas nobres não convinha às artes liberais “mais razão de arte”. Nesse contexto, a arte “outra coisa não é que a correta razão das coisas a serem feitas” (Ferreira, 2012 p.35). No âmbito das artes mecânicas (servis), a criação do artífice (o agir), por analogia, era utilizada para referir-se ao agir divino. A criação é, portanto, um ato perfeito do conhecimento de Deus (só ele cria) e de sua vontade e o operar (recriar, criar do que já existe) artístico humano tem sua gênese nas obras do Deus criador.




    Em Speer (2008) encontramos Tomás de Aquino atribuindo a Deus a causa do belo, pois Deus é a causa da harmonia e do brilho de todos os seres humanos. Assim, a beleza do corpo consiste em membros proporcionais e saudáveis e a beleza do espírito o uso ordenado dos dons espirituais. Portanto, para este autor, a beleza medieval vincula-se à teologia e à metafísica e não à subjetividade criadora do homem. Nessa perspectiva, o poder eclesiástico insere na concepção da beleza a identificação com Deus, ser supremo da bondade e verdade, dando-lhe um caráter sublime. Nunes (1999) destaca três condições do Belo na filosofia tomista: a integridade (perfeição, plenitude), a proporção (acordo ou conveniência entre as partes) e a claridade e esplendor (adequação à inteligência). Assim, o belo representa uma relação do homem a um ser transcendente que fundamenta a verdade e a claridade e o esplendor é a “inteligência divina manifestada como Verbo”.




    Na concepção do grande teólogo medieval a beleza, portanto, é contemplativa e a arte, o fazer artístico é operacional. A relativa autonomia que o conceito de ars recebeu em Tomás de Aquino mediante o conhecimento científico, conduzido a um esquema ou sistema de belas artes, de acordo com Speer (2008), recebeu uma elaboração teórica no Renascimento.




    Ocorrido durante o final da Idade Média e Início da Idade Moderna, o Renascimento ocasionou grandes transformações na ciência, filosofia, política, economia e religião e, consequentemente, na cultura e nas artes. Até a chegada do momento renascentista, a filosofia medieval havia se concentrado em adaptar ou ajustar o pensamento filosófico grego aos dogmas cristão e o ponto central da questão estava na relação fé e razão com a fé se sobrepondo a razão. O pensamento renascentista, por isso, separa a filosofia e teologia, a fé e razão. Reconhecendo, todavia, a transcendência divina, busca a dessacralização do mundo e do homem. A nova ciência valoriza a razão em detrimento dos pressupostos teológicos e metafísicos.




    O renascimento para uma vida genuinamente humana (fundamentada na descoberta, investigação, nas artes, na busca pelo conhecimento que o torna diferente dos outros seres), convida o homem a regressar à antiguidade clássica de onde deveria fazer renascer a arte e a cultura e, por meio delas, o novo homem.




    Nesse contexto, segundo Nunes (1999), deu-se a união teórica do belo com a arte acrescentada de uma terceira ideia: a de Natureza como “fonte do belo que o artista revelará com as suas produções [...]. Falar-se-á, daí por diante, numa beleza natural, a que a arte tem que se sujeitar, e que, para ela transplantada, gera a beleza artística” (Nunes, 1999, p.6). Neste sentido, a Natureza, regida por leis que lhes são próprias e que governam o próprio curso, é viva, é um organismo dinâmico e os artistas buscam imitar o que ela possui de substancial e perfeito. Ela torna-se “a ordem das coisas”.




    Aqui se observa uma importante mudança de concepção das artes consideradas mecânicas e servis na Idade Média. O pensamento renascentista atribui às Belas-Artes, espécie ainda não definida no período medieval, uma posição “especificamente definida atribuindo-lhe a função espiritual privilegiada de unirem a práxis formadora à essência contemplativa do Belo” (Nunes, 1999, p. 17). Portanto, sintetiza-se a práxis e a imaginação. A beleza das formas naturais é convertida em obras que suscitem a “contemplação intelectual e a visão sensível ao mesmo tempo”. O Belo e a Natureza estão intrinsecamente ligados no pensamento renascentista.




    Portanto, os filósofos cristãos medievais separam a arte (fazer artístico) da beleza (contemplação, enlevo, pertencente a Deus) que irão novamente ser unificadas no período do renascimento (práxis e contemplação) quando a arte passa a ser entendida como imitação da beleza natural.




    As Belas-Artes, até então indefinidas e associadas de forma distinta às artes servis e artes liberais, no pensamento moderno renascentista passam a seres especificamente definidas (música, teatro, pintura, escultura, literatura e arquitetura) com a função de unir a práxis à contemplação.




    Como se pode observar, as concepções de arte e beleza são complexas e diferenciadas ao longo de todo esse percurso. Como é possível pensar, então, a possibilidade de uma definição de arte de caráter universal?




    A tentativa de desenvolver uma definição de caráter universal da arte, para muitos pensadores do ramo da Estética, da Filosofia e Sociologia implicou, no entanto, “[...] numa possível essência da arte, a qual foi bastante questionada pelo filósofo Immanuel Kant” (Vinícius 2013, p.1). Para este autor, a arte, na Crítica da Faculdade e do Juízo de Kant é, em todas as suas manifestações, um fenômeno bem diversificado para que se possa encontrar uma essência comum. É na filosofia de Kant, segundo Scruton (2011), que se observa maior impulso dos estudos da estética, mais especificamente em sua terceira Crítica, momento em que o filósofo explica suas ideias sobre a estética: definição do belo, a teoria do gênio e a questão das belas-artes.




    Compreendendo a arte como um gênero de conhecimento autônomo, Kant argumenta que nem a razão pura nem a razão prática são consideradas válidas para este gênero de conhecimento, pois as leis da natureza e os preceitos da razão não podem ser aplicados no contexto estético. Embora as leis da natureza e os preceitos da razão não sejam passíveis de aplicação no mundo da arte, ele pode ser pensado ou julgado, universalizado e levado ao seio da filosofia (Camargo, 2009).
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