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      Introdução
    

    
      
    

    
      O principal objetivo da pesquisa foi estudar a possível influência das tendências expressionistas nas obras de autores dos anos 1980 e 1990, em Belo Horizonte. Não se trata de um estudo detalhado de todas as manifestações, e sim de uma análise em torno de alguns artistas. Para atingir esse objetivo, foi necessário examinar a tendência expressionista estudando o seu conceito, exemplos do expressionismo ao longo da História da Arte, os movimentos expresziionistas na Alemanha (Die Brücke, 1905-1913, e Der Blaue Reiter, 1911-1914) e a ocorrência de algumas tendências na arte mundial e brasileira no Século XX. Como também, “estalecer um quadro significativo das forças externas e subjetivas que interferiram na tendência”.
      
        [1]
      
       Vale ressaltar que para adentrar no objetivo principal, convidamos o leitor a enveredar por diversas expressões visuais consolidadas em meio a transformações culturais, políticas e artísticas. Tais contextos não podem ser vistos desligados de entrecruzamentos, dos quais a poética expressionista é um dos pontos de convergência. Por essas idas e vindas entre estilos e movimentos, muitas propostas arrolam-se de modo a desenhar um panorama bastante amplo e complexo. Nomes de artistas entram e saem, mas acreditamos que o importante não seja ter todos eles em mente, mas sim, uma visão mais global. Concentrar-se, sobretudo, no mais importante: esse conjunto como pano de fundo para o que de fato nos ocupa, isto é, como as formas e conteúdos da poética expressionista se transformaram ao longo de mais de sete décadas, sofrendo e acumulando novas propostas.
    

    
      Muitas informações foram por nós pesquisadas consultando diversos autores cujos nomes se encontram consolidados na História da Arte. As diversas vozes sobre o Expressionismo compõem um painel que muito auxiliará o leitor leigo a iniciar seus estudos e formar algumas noções relevantes para sua fruição. Ao leitor já iniciado, também acreditamos que este livro será muito útil pois reúne dados garimpados entre historiadores e artistas de modo a colaborar com outras pesquisas sobre artes visuais contemporâneas, em especial a arte brasileira.
    

    
      O que neste estudo denominados 
      Expressionismo Internacional
       é uma rubrica, segundo a qual, atestamos séries de registros de estilos expressionistas, alguns mais intensos, outros apenas de forma ou conteúdo. Acreditamos que essa rubrica serve mais para, ao leitor, fornecer o tamanho da dimensão alcançada pela poética expressionista ao longo do Século XX, alertando-o para as várias ocorrências que se repetem e se transformam.
    

    
      Pretendemos, nesta análise, fazer a correlação entre os fatos sócio-políticos das duas décadas, localizado no quadro brasileiro, tomando-o como ponto de partida para a compreensão de suas influências no comportamento artístico.
    

    
      
        

      
    

    

    
      
    

    
      1 — O EXPRESSIONISMO

        
1.1 –O CONCEITO
    

    
      
    

    
      Segundo Denvir (1977, p. 3),  o termo Expressionismo em seu sentido mais amplo é usado para "descrever trabalhos em arte nos quais é dado ao sentimento maior valor do que à razão”. Nesse sentido, o expressionismo privilegia a subjetividade e a emoção. Um artista expressionista procurará na natureza formas que sejam significativas do ponto de vista emocional, intensificando essas formas. 
    

    
      O expressionismo também é entendido como uma tendência que surge em épocas de crise: guerras, doenças, tragédias, fome, esses fatos favorecem o aparecimento de artistas com o perfil expressionista.  
    

    
      Características da tendência: primeiro, na pintura o empaste e a utilização de colorido forte ou muito contraste: esses pintores desenvolviam técnicas muito pessoais, de forma que é praticamente impossível padronizar seus métodos; segundo, representam temas como o sofrimento, a guerra, temas espirituais, conflitos existenciais; e terceiro: deformação visual, moral e psicológica.  
    

    
      
    

    
      1.2.  OS MOVIMENTOS EXPRESSIONISTAS 
    

    
      (DIE BRÚCKE E DER BLAUE REITER) E A 
    

    
      NOVA SECESSÃO DE BERLIM
    

    
      
    

    
      Os antecedentes na Alemanha: a iconografia sádica de Grünewald (1460-1528); a violência da arte popular alemã, especialmente no campo da reprodução gráfica; a popularidade de histórias que levam a um interesse contínuo pelo macabro; as teorias de Worringer. "O expressionismo alcançou hegemonia na Alemanha, embora tenha sido um fenômeno europeu" (DUBE, 1974, p. 26) sugerindo que o espírito germânico estava mais inclinado para a visceralidade do que os outros países da Europa.  
    

    
      
    

    
      DIE BRÜCKE (A PONTE) - 1905-1913 – DRESDEM
    

    
       
    

    
      Ernst Ludwig Kirchner (1880- 1938)
    

    
      Erich Heckel (1883-1970) 
    

    
      Karl Shimdt-Rottluff (1884- 1976)  
    

    
      Emil Nolde (1867-1956)  
    

    
      Max Pechstein (1881-1955)
    

    
      Otto Mueller (1874- 1930) 
    

    
      
    

    
      É ótimo quando um pintor consegue trabalhar instintivamente e com uma intenção certeira, assim como acontece quando ele respira ou anda.
    

    
      EMIL NOLDE
    

    
      
    

    
      Os integrantes do grupo A PONTE, quando de sua fundação em 1905, tinham entre 22 e 25 anos de idade. Eles não possuíam experiência em pintura, mas viram nela "uma forma de libertação, uma maneira de expressar certa mensagem social" (DENVIR,  1977, p. 28). As técnicas mais utilizadas eram a pintura a óleo (Kirchner chegava até a misturar gasolina ao óleo para que este secasse mais rápido, além de causar um efeito incomum no acabamento da pintura) e a gravura, especialmente xilogravuras. Seus temas eram retratos, paisagens, nus, a vida urbana ou bucólica e temas religiosos.  
    

    
      
    

    
      ERNST LUDWIG KIRCHNER (1880- 1938)
    

    
      
    

    
      Largou a escola de arquitetura para se dedicar à pintura. De certa forma, liderava o grupo Die Brücke. Suas figuras surgem alongadas no planar bidimensional e são "caricaturas pintadas". Ele tinha uma grande capacidade de harmonizar cores, era um colorista com uma técnica muito pessoal, adquirida com trabalho intenso. Na pintura, depurava a cor, na gravura estudava a forma. Kirchner era uma pessoa de hipersensibilidade, que desejava ardentemente expressar sua subjetividade. Como os outros integrantes do grupo, admirava Van Gogh, além de xilogravuras medievais e esculturas africanas e oceânicas.  
    

    
      
    

    
      ERICH HECKEL (1883—1970)
    

    
      
    

    
      Saiu da escola de arquitetura em 1905, juntamente com Kirchner. Suas pinturas de 1908 representam paisagens bucólicas, casas de campo representadas com empaste, lembrando um pontilhismo selvagem. Mas também pintava interiores com nus onde usava ocres e brancos contrastando com as sombras e contornos das figuras e objetos. Em suas paisagens de 1916, parece representar a solidão e a ansiedade, em suas árvores retorcidas até o horizonte, como fazia Van Gogh. Além da pintura, dedicou-se à litogravura em que teve enorme produção. São muito marcantes seus autorretratos de 1917, 1919 em que ele utiliza técnicas variadas de gravação.  
    

    
      
    

    
      KARL SHIMDT—ROTTLUFF (1884- 1976)
    

    
      
    

    
      Também estudara arquitetura. Era um dos membros mais afastados do grupo, de índole muito introvertida. Parecia haver uma tensão entre ele e Kirchner, talvez pela diferença de temperamento. Suas primeiras pinturas são paisagens e não há figuras humanas; o tratamento era vigoroso em pinceladas empastadas. Depois de 1910, começou a preencher as telas com áreas chapadas de cor, a tinta era diluída com gasolina. Em 1912, começou a pintar nus femininos com pinceladas rápidas. Essas figuras vão sendo estilizadas e simplificadas, até ressurgirem as superfícies bidimensionais. Produziu muitas xilogravuras após 1917 nas quais é evidente a influência das máscaras africanas.  
    

    
      
    

    
      EMIL NOLDE (1867—1956)
    

    
      
    

    
      Integrou o grupo Die Brücke durante apenas um ano e meio, entre 1906 e 1907. O mais velho entre os integrantes do grupo. De caráter muito religioso, chegou a pintar várias cenas bíblicas. Também foi muito influenciado pelas artes primitivas. Delas, admirava a autenticidade das emoções representadas. Suas pinturas parecem encenações, há um elemento dramático. Em sua obra há várias pinturas de figuras humanas e temas religiosos como Crucificações, Santas Ceias, Natividades, entre muitos outros temas. Numa crucificação, de 1912, destacou a deformação da figura de Jesus e dos dois ladrões. Além da pintura, dedicou-se à xilogravura (
      O profeta
       é uma das suas gravuras mais conhecidas), litogravuras e gravuras sobre metal. Esta última técnica foi ensinada por ele, Emil Nolde, aos outros membros do grupo. Além dos temas religiosos, representou retratos, motivos primitivos, paisagens, dançarinas entre outros temas.  
    

    
      
    

    
      MAX PECHSTEIN (1881-1955)
    

    
      
    

    
      Como Nolde, Pechstein entrou para Die Brücke em 1906 e ficou apenas um ano no grupo. Seu temperamento era mais sereno e ele não enxergava na arte uma forma de “exorcizar demônios”. Como ele próprio afirmou: “Gostaria de expressar a minha ânsia de experiências alegres; não quero que a humanidade esteja sempre a lamentar-se. A arte tem sido e continua a ser aquilo que traz alegria a minha vida (...)” (DUBE, 1974, p. 92). Como sua personalidade, seu estilo também não era radical. Usou a liberdade para pintar essa “alegria”. Suas figuras humanas não são deformadas como as dos quadros de seus colegas de grupo.  
    

    
      
    

    
      OTTO MUELLER (1874-1930) 
    

    
      
    

    
      Ingressou na Brücke em 1910, aos 36 anos. Seu tema preferido era o nu feminino do qual fez muitas pinturas. Nus em paisagens no meio de campos entre as árvores e os rios. Além dos nus, pintava retratos e temas ciganos. Suas composições são muito bem resolvidas; representações que se repetem na forma e na contra-forma, horizontais, verticais e diagonais, formas angulosas que se equilibram, coloridas e harmoniosas.   
    

    
      
    

    
      
    

    
      
    

    
      
    

    
      DER BLAUE REITER (O CAVALEIRO AZUL) – 
    

    
      1911-1914 - MUNIQUE
    

    
      
    

    
      Wassily Kandinsky (1866-1944)
    

    
      Alexej Von Iawlensky (1864-1941)
    

    
      Gabriele Munter (1877-1962)
    

    
      Franz Marc (1880-1916)
    

    
      August Macke (1887-1914)
    

    
      Paul Klee (1879-1940)
    

    
      Heinrich Campendonk (1889- 1957)
    

    
      Alfred Kubin (18??-L959)  
    

    
      
    

    
      Em 1911, Kandinsky e Marc se juntaram e decidiram fundar o grupo Der Blaue Reiter que ainda contava com a participação de Gabrielle Münter. O grupo promoveria duas exposições e a publicação de um almanaque, Der Blaue Reiter, publicado em maio de 1912. Nele, artigos sobre diversas áreas; sobre artes visuais, música e teatro de autoria de Kandinsky, Marc e Macke, Schõnberg, David Burljuk, Roger Allard e outros; a peça O Som Amarelo, de Kandinsky com música de Schõnberg, Berg e Webern, além de reproduções de trabalhos dos artistas da BLAUE REITER, da arte dos povos primitivos, do extremo oriente e Egito, da arte popular, de xilogravuras e esculturas medievais, de desenhos feitos por crianças, assim como de obras de Cézanne, Van Gogh, Rousseau, Delaunay, Matisse, do grupo Brücke e de outros.  
    

    
      
    

    
      WASSILY KANDINSKY (1866-1944)
    

    
      
    

    
      Kandinsky chegou em Munique em 1896. Ficara muito interessado pela pintura dos impressionistas, especialmente a de Monet. Kandinsky queria realizar o seu sonho de criança: tornar-se um pintor. Seus primeiros quadros, já na Alemanha, representavam vilas entre montanhas e cenas do campo. Ele tinha como suas principais influências Cézanne, Matisse e Picasso. Começou então a trabalhar a intensidade cromática em detrimento do naturalismo. Suas paisagens foram ganhando essa intensidade e, aos poucos, perderam referências figurativas, restando apenas grandes áreas coloridas, cheias de linhas e formas dinâmicas. Kandinsky se dedicou à pintura, a gravura e às aquarelas: foi nessa técnica que ele pesquisou exercícios gestuais praticamente "descobrindo" a abstração. Juntamente com Franz Marc, foi o editor do almanaque Der Blaue Reiter, colaborando com artigos e como tradutor de textos de críticos e artistas russos.  
    

    
      
    

    
      ALEXEJ VON JAWLENSKY (1864-1941)
    

    
      Inicialmente, Alexej foi muito influenciado por Gauguin, Matisse e Van Dongen. Desde as suas primeiras obras, seus temas já eram as naturezas—mortas, paisagens e figuras humanas, especialmente retratos. Seus trabalhos são todos figurativos. Usava a cor de forma vigorosa, harmonizando azuis e vermelhos.  
    

    
      
    

    
      GABRIELE MÜNTER (1877-1962)
    

    
      
    

    
      Nascida na Alemanha. Seu tema principal era a natureza-morta. Sua pintura estava enraizada na cultura alemã, como afirmava Kandinsky: "um sistema próprio, simples e harmonioso, que consiste numa certa gama de cores sóbrias que, por causa dos seus tons profundos, compõe um acorde sereno nos seus desenhos. Este tipo de harmonia de cores encontramo-lo nas antigas pinturas alemãs em vidro, nas pinturas sobre vidro e nas obras dos antigos artistas germânicos..." Parece que Gabriele Münter introduziu a técnica de pintura sobre vidro, na BLAUE REITER. Ela foi aluna de Kandinsky, com quem se ligou afetivamente em 1903. Viveram juntos ate 1916. Infelizmente, com o rompimento, Münter praticamente largou a pintura.  
    

    
      
    

    
      FRANZ MARC (1880—1916)
    

    
      
    

    
      Ele acreditava ter sido muito influenciado por Van Gogh. Chegou a estudar a anatomia dos animais para executar suas pinturas. Marc sentia certa aversão aos homens. Quanto aos animais, via neles uma pureza que faltava ao homem. Daí seu interesse em pintar cavalos, bois, veados... Sob a influência de seu amigo, August Macke, Marc descobriu as potencialidades expressivas da cor. Antes, seus quadros tinham coloridos tênues e se limitavam a um estilo realista. Também pintava quadros cubistas usando o mesmo tema dos animais, como no óleo 
      Tigre
       de 1912. Ele também acreditava que a arte seria uma forma de sensibilizar a espiritualidade daqueles que conhecessem seus quadros. O desenho de Marc era muito preciso, fruto de um estudo sério, naturalista. Dominada a técnica de desenhar e pintar, Marc conseguiu um grande avanço quando libertou a cor e criou a sua simbologia das cores. E nesse período que sua obra alcança o primeiro êxito. As formas redondas dos cavalos azuis se repetem nas montanhas sinuosas, mas ganham contraste nos vermelhos dos montes. A composição é simples e muito eficiente. Infelizmente, Marc faleceu na guerra, em 1916. Suas últimas pinturas mostravam um começo pela abstração, visto que ele estava desapontado com os animais: 
    

    
      
    

    
      (...) os animais pareciam mais belos e puros; mas também neles descobri tanto de repulsivo e feio, que os pintava instintivamente, num impulso interior que se tornou cada vez mais esquemático e abstrato. As árvores, as flores, a terra, tudo se revela mais feio e repulsivo com o passar do tempo, até que agora estou plenamente consciente da fealdade da natureza, da sua impureza. (DUBE, 1974, p. 142).
    

    
      
    

    
      AUGUST MACKE (1887— 1914)
    

    
      
    

    
      Macke tinha uma grande admiração por Picasso. Seu estilo era bem maleável. Pintava temas geométricos ou representações mais espontâneas. Personalidade crítica. Usava as paisagens, árvores, folhas, pessoas, parques ou animais para fazer vibrar a cor. Também faleceu na Primeira Guerra Mundial, em 1914.  
    

    

    
      
    

    
      PAUL KLEE (1879-1940)
    

    
      
    

    
      Klee teve como principais referências artistas como Ensor, Munch, Cézanne e Van Gogh. Ingressou na Blaue Reiter participando da segunda exposição. Não era um membro muito ativo dentro do grupo, mas concordava com o objetivo de seus companheiros em descobrir uma expressão para o exterior dos sentimentos interiores. Antes de representar o seu mundo lúdico, desenvolveu técnicas de observação objetiva. Somente mais tarde, quase na dissolução do grupo, pôde Klee afirmar que "Sou um pintor". Estava pronto para explorar seu mundo de fantasias, utilizando a aquarela sobre pequenos suportes.  
    

    
      
    

    
      A NOVA SECESSÃO DE BERLIM (1910-1911)
    

    
      
    

    
      Der Sturm
    

    
      
    

    
      Primeiro, havia a 
      Secessão de Berlim
       que na primeira década do século não conseguia acompanhar a evolução da arte na Alemanha. Os artistas da vanguarda não tinham espaço na Secessão de Berlim. Várias controvérsias levaram os artistas mais exaltados a deixarem a Secessão e a fundarem a Nova Secessão de Berlim, em 1910. A primeira exposição reuniu quinze artistas, entre eles: a Brücke, Emil Nolde e Rottluff. Até a sua quarta e última exposição, em 1911, a Nova Secessão destacou a arte jovem da Alemanha, como nunca havia sido feito na história daquele país. Mas logo chegaria o fim. A Brücke deixou a Nova Secessão pois não acreditava na capacidade da maioria dos membros. O que restou a jovens artistas órfãos que permaneceram integrados a Nova Secessão foi filiar-se a Herwarth Walden, uma vez que a Secessão de Berlim (que continuara em atividade nesse intervalo) não mudara a postura cautelosa diante da "nova arte".
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