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MODERNISMO NO BRASIL

SEMANA DE 22

Antecedentes da Semana

Para se entender o processo do movimento modernista brasileiro é necessário olhar para o contexto das duas primeiras décadas do século: ainda muito presos ao academicismo e às influências francesas da belle époque, alguns jovens de São Paulo, intelectuais e artistas começam a sentir a necessidade de uma atualização das artes, ao mesmo tempo que uma busca de identidade nacional, através do retorno às raízes culturais do país. 

Estes anseios de modernização e de nacionalismo são desencadeados pela Primeira Guerra e pela proximidade dos festejos do primeiro centenário da Independência. As informações fragmentadas sobre as vanguardas vindas da Europa vão confluir com esta necessidade de renovação. Alguns eventos e exposições marcam este período e antecedem a eclosão do Modernismo Brasileiro, com a Semana de Arte Moderna de 1922. 

A exposição de Lasar Segall, em 1913, apesar de não causar muita repercussão, vai sinalizar contatos com as vanguardas alemãs. Entretanto, será a exposição de Anita Malfatti, em 1917, que instiga os artistas e jovens intelectuais a se organizar como grupo e promover a arte moderna nacional, que terá lugar em São Paulo, embalado pelo progresso e industrialização acelerada, contando ainda com a presença maciça de imigrantes italianos- o que acaba facilitando a ausência de uma tradição burguesa e conservadora como a existente no Rio de Janeiro. 

Em 1920, o grupo de jovens paulistas, já denominados futuristas descobre Victor Brecheret, recém chegado de Roma. Sua escultura pós-Rodin, as estilizações das figuras monumentais e o vigor e expressividade das tensões musculares, alongamentos e torções das esculturas causam grande impacto e, de imediato, o grupo polariza-se em torno do escultor. 

A partir daí sentiu-se a necessidade de um evento de magnitude e acompanhado de escândalo que marcasse estas novas direções da arte, trazidas pelos incidentes com Anita e pelo ingresso de Brecheret ao grupo - este evento será a Semana de Arte Moderna de 22. 

A Semana

Um dos principais eventos da história da arte no Brasil, a Semana de 22, foi o ponto alto da insatisfação com a cultura vigente, submetida a modelos importados, e a reafirmação de busca de uma arte verdadeiramente brasileira, marcando a emergência do Modernismo Brasileiro. A partir do começo do século XX, era perceptível uma inquietação por parte de artistas e intelectuais em relação ao academicismo que imperava no cenário artístico. Apesar de vários artistas passarem temporadas em Paris, eles ainda não traziam as informações dos movimentos de vanguarda que efervesciam na Europa. As primeiras exposições expressionistas que passaram pelo Brasil - a de Lasar Segall em 1913 e, um ano depois a de Anita Malfatti - não despertaram atenção; é somente em 1917, com a segunda exposição de Malfatti, ou mais ainda com a crítica que esta recebeu de Monteiro Lobato, que vai ocorrer uma polarização das idéias renovadoras. Através do empresário Paulo Prado e de Di Cavalcanti, o verdadeiro articulador, que imaginou uma semana de escândalos, organiza-se um evento que irá pregar a renovação da arte e a temática nativista. Desta semana tomam parte pintores, escultores, literatos, arquitetos e intelectuais. Durante três dias - entre 13 e 17 de fevereiro - o Teatro Municipal de São Paulo foi tomado por sessões literárias e musicais no auditório, além da exposição de artes plásticas no saguão, com obras de Anita Malfatti, Di Cavalcanti, Victor Brecheret, Ferrignac, John Graz, Martins Ribeiro, Paim Vieira , Vicente do Rego Monteiro, Yan de Almeida Prado e Zina Aíta ( pintura e desenho ), Hildegardo Leão Velloso e Wilhem Haarberg ( escultura ). As manifestações causaram impacto e foram muito mal recebidas pela platéia formada pela elite paulista, o que na verdade contribuiria para abrir o debate e a difusão das novas idéias em âmbito nacional. 

Primeira geração modernista

Caracterizada por uma oposição entre o projeto formal inovador e a proposta de resgatar elementos da cultura tradicional, a primeira geração de modernistas desenvolve uma arte experimental, de acordo com o projeto fixado por Mário de Andrade na Semana de Arte Moderna de 22. A produção destes iniciadores da arte moderna no Brasil concilia uma linguagem importada das vanguardas modernistas européias, com um conteúdo nativista que resgata as raízes culturais brasileiras. Nos anos 20, estes modernistas conviveram de perto com a arte européia. Paris, como centro de produção artística, definiu os novos rumos da arte brasileira, influenciando toda essa geração de artistas. Antes mesmo de 22, Victor Brecheret e Vicente do Rego Monteiro vão para a capital francesa para se aprofundarem na pintura moderna. Logo depois da Semana de Arte Moderna é a vez de Tarsila do Amaral ir a Paris. Outros artistas passam a seguir o mesmo rumo, buscando concretizar o projeto modernista. É o que acontece com Di Cavalcanti e Anita Malfatti, em 23, e com Antonio Gomide, em 24. Ismael Nery, que estivera na Europa no começo dos anos 20, volta a capital francesa, em 27, procurando um estilo vanguardista. Junto com o pernambucano Cícero Dias, que revela seu talento precoce quando vai ao Rio de Janeiro, em 1927, estes artistas vão se consolidar como os grandes iniciadores da arte moderna brasileira. Nesta época, os centros artísticos no Brasil, além de escassos, privilegiavam uma arte acadêmica com contornos tradicionais, o que incentivava os artistas modernos a buscar alternativas de aprendizado independentes. Por isso, as escolas parisienses representavam mais do que um intercambio cultural: eram necessárias para qualquer tentativa de atualização. Estes artistas traziam para outros brasileiros as novidades de Paris, transmitindo novas linguagens vanguardistas. A absorção desta arte presente nos centros europeus une-se a elementos da nacionalidade brasileira, consolidando o projeto modernista. A partir de então, a arte moderna passa a trilhar novos rumos, distanciando-se, no entanto, daqueles estabelecidos na Semana de 22. 

Modernismo no Brasil

O Modernismo Brasileiro é um movimento de amplo espectro cultural, desencadeado tardiamente nos anos 20, nele convergindo elementos das vanguardas acontecidas na Europa antes da Primeira Guerra Mundial - Expressionismo, Cubismo e Futurismo - assimiladas antropofagicamente em fragmentos justapostos e misturados. 

A predominância de valores expressionistas presentes nas obras de precursores como Lasar Segall e Anita Malfatti e no avançar do nosso Modernismo, a convergência de elementos que sinalizam a emergência do surrealismo que estão na pintura de Ismael Nery e de Tarsila do Amaral na sua fase mais radical da antropofagia, além de Vicente do Rêgo Monteiro. 

É interessante observar que a disciplina e a ordem da composição cubista constituem estrutura básica das obras de Tarsila, Antonio Gomide e Di Cavalcanti. No avançar dos anos 20, a pintura dos modernistas brasileiros vai misturar ao revival das artes egípcia, pré colombiana e vietnamita, elementos do Art Déco.

São Paulo se caracteriza como o centro das idéias modernistas, onde se encontra o fermento do novo. Do encontro de jovens intelectuais com artistas plásticos eclodirá a vanguarda modernista. Diferentemente do Rio de Janeiro, reduto da burguesia tradicionalista e conservadora, São Paulo, incentivado pelo progresso e pelo afluxo de imigrantes italianos, será o cenário propício para o desenvolvimento do processo do Modernismo. Este processo teve eventos como a primeira exposição de arte moderna com obras expressionistas de Lasar Segall em 1913, o escândalo provocado pela exposição de Anita Malfatti entre dezembro de 1917 e janeiro de 1918 e a ‘descoberta’ do escultor Victor Brecheret em 1920. 

Com maior ou menor peso, estes três artistas constituem, no período heróico do Modernismo Brasileiro, os antecedentes da Semana de 22. A Semana de Arte Moderna de 22 é o ápice deste processo que visava atualização das artes, e a sua identidade nacional. Pensada por Di Cavalcanti como um evento que causasse impacto e escândalo, esta Semana  proporcionaria as bases teóricas que contribuirão muito para o desenvolvimento artístico e intelectual da Primeira Geração Modernista e o seu encaminhamento, nos anos 30 e 40, na fase da Modernidade Brasileira.

Alguns artistas do Modernismo Brasileiro

Anita Malfati

(São Paulo, São Paulo,1889 - São Paulo, São Paulo,1964) 

A pintura de Anita Malfatti é, em 1917, o estopim do processo do Modernismo Brasileiro. Antecede e prepara a emergência da vanguarda da Semana de Arte Moderna de 22. Uma mostra com suas mais arrojadas obras, em princípio, foi bem recebida. Mas um artigo de Monteiro Lobato - Paranóia ou mistificação -, que comparava o trabalho de Anita "aos desenhos dos internos dos manicômios", provocou bengaladas, risos, devoluções de obras e bilhetinhos ofensivos. Começaria então, em torno da jovem artista, a arregimentação de jovens poetas e artistas inconformados com a maneira como estavam as coisas, culminando com a Semana de Arte Moderna de 1922 - na qual a participação das obras de Anita voltaria a escandalizar.   

Nascida na São Paulo de 1889, Anita era filha de pai italiano e mãe americana de ascendência alemã protestante. Um defeito congênito a tornou uma falsa canhota; trazia sempre um lenço colorido cobrindo a mão direita atrofiada. Essa limitação foi marcante para sua personalidade de persistência na superação de limites. Assim, incentivada pela mãe iniciou-se na arte do desenho.  

Em 1912, fixa-se em Berlim, que desde 1910 já tinha se convertido no grande centro do expressionismo. Visita a Quarta Sonderbund de Colônia - uma retrospectiva dos pós-impressionistas aos fauvistas, cubistas e expressionistas - e estuda em Lovis Corinth, artista que trabalha valores cromáticos do impressionismo, com pinceladas vibrantes que o aproximam do expressionismo, apesar de ser contrário a este movimento. Em 1914, com o início da I Guerra Mundial, retorna ao Brasil, bastante informada das vanguardas acontecidas no início do século e realiza sua primeira individual, recebendo críticas em tom benevolente para uma iniciante. Em 1915/16 Anita está em Nova Iorque, inscrita na Art Students League, interessada em aulas de gravura. Entretanto, logo depois ingressa na Independent School of Art, cujo professor, Homer Boss, é um pintor-filósofo de tendência realista, "que deixava os outros pintar à vontade". Tem contato com Duchamp, Lhote, e outros artistas importantes refugiados de guerra. Deste período são as obras 'A Boba' e 'Torso/Ritmo' (Col. MAC/USP ). 

Em 1917, de volta a São Paulo, sua exposição provoca o confronto entre a arte acadêmica e arte moderna. "Quando viram minhas telas todas, acharam-nas feias, dantescas, e todos ficaram tristes, não eram os santinhos do colégio." 

Assim, após a exposição de 1917/18, a artista vive um clima de sofrimento, magoada pela oposição à sua arte, apesar da defesa dos jovens 'futuristas'. Entre 1918 e 1921, vive uma fase de recuo estético, abandonando a forma, angulações e deformações expressionistas. Até mesmo os títulos das obras tornam-se adocicados e vagos. Mário escreveria pouco depois que: "tinha-se a impressão de uma artista que tivesse perdido a própria alma". Após a Semana de 22, Anita apresenta Tarsila do Amaral ao modernistas Mário de Andrade, Oswald de Andrade e Menotti del Picchia; e formam o "Grupo dos Cinco". Em 1923, ganha o Pensionato Artístico do Estado de São Paulo e vai a Paris, onde encontraria Tarsila do Amaral e Oswald de Andrade, Victor Brecheret, Paulo Prado e Di Cavalcanti.  

Anita vive então uma transformação profunda, perde o impulso marcante do expressionismo, deixa de lado o uso de cores violentas e artificiais e começa a representar o mundo de formas mais simples, algo "matisseano" como a "Paisagem de Mônaco" (Col. MAC/USP). De volta a São Paulo, em 1928, reencontra os modernistas e participa das últimas manifestações do grupo. 

Nos anos 30, grandes dificuldades econômicas a obrigam a dedicar-se mais ao ensino da pintura e do desenho, e à pintura decorativa - art déco. Mas é no retrato, agora sem deformações, que deixa sua contribuição mais permanente. Aproxima-se da Família Artística Paulista, participando das coletivas de 1937, 1939 e 1940. Os amigos cobrariam o fato de Anita não ter seguido Tarsila no Movimento Pau-Brasil e mesmo na Antropofagia. Nos anos 40, Anita visita Belo Horizonte e cidades históricas mineiras. O que ela passa a expor então, são as festas populares, as procissões, ainda ao lado de retratos e flores, cada vez mais raros. Nos anos 50, - até sua morte, em 1964 - vive muito distante das polêmicas artísticas, recolhida em seu sítio. Segundo suas próprias palavras "tomei a liberdade de pintar ao meu modo". 

A pintura de Anita parece estar em um eterno descompasso com sua cidade. De início, a São Paulo provinciana irá se chocar com a violência expressionista, depois, nos anos 50, a São Paulo cosmopolita irá se constranger ao observar as telas toscas, adocicadas e falsamente ingênuas que Anita passa a produzir após a primeira fase modernista. Artista que pintara obras como "O homem amarelo" (Col. IEB/USP), "A boba" (Col. MAC/USP), e não queria mais ser de vanguarda, nem acadêmica, queria uma pintura simples, facilmente compreendida por todos e que dificilmente será aceita por seus colegas de aventura do modernismo. 

Di Cavalcanti

(Rio de Janeiro, RJ, 1897/ Rio de Janeiro, RJ, 1976) 

Autodidata e pioneiro da arte moderna no Brasil, tem um lugar importante na nossa pintura. Seus primeiros trabalhos são influenciados por Aubrey Beardsley e pelo Art Noveau. 

Publica sua primeira caricatura em 1914, no Rio de Janeiro, e transfere-se para São Paulo, a fim de dar continuidade ao curso de Direito. Em 1918, freqüenta o ateliê do pintor impressionista Georges Elpons e continua produzindo caricaturas para várias revistas, sob o pseudônimo de "Urbano". Liga-se ao grupo de jovens intelectuais e artistas entre os quais figuram Oswald de Andrade, Paulo Prado, Guilherme de Almeida, Anita Malfatti, entre outros.  

Começa a pintar em 1920 e, já em 1921, pleiteia a exposição que resulta na Semana de Arte Moderna, sendo o seu idealizador - toma como modelo o Festival de Deauville, na França -, assim como é o autor do projeto gráfico do catálogo e programa. Em 1923, viaja a Paris, onde permanece até as vésperas da II Guerra Mundial. 

Sua vida e obra formam uma espécie de antologia da vida artística carioca, estando entre os anos 20 e 40 as melhores fases de sua produção. Tanto o Cubismo e o Muralismo Mexicano, quanto uma certa pintura onírica e sensual marcam seu trabalho: solta seu traço como quem sonha, psicografa suas fantasias eróticas, sempre fiel ao gesto inesperado, em estado puro, instantâneo.  

Analista do Rio de Janeiro noturno, satirizador odioso e pragmatista das taras sociais da época, amoroso cantador das festas, como pintor do social, opera com o popular e tem uma inocência pré-contemporânea. Afirma: "meu modernismo coloria-se do anarquismo cultural brasileiro".  

Em sua obra, o desenho antecede à pintura e o traço à cor, enquanto expressividade; a busca de luz e do colorido aproximam sua pintura do barroco, na medida em que mostra o empenho de situar o homem e a vida em círculos dionisíacos. Usa tons quentes, linhas sintéticas e formas livres; retrata, acima de tudo, a mulher brasileira, especialmente a mulata, dando-lhe a dignidade das madonas renascentistas. 

Lasar Segall

(Vilna, Lituânia, 1891 / São Paulo, São Paulo, 1957) 

Lasar Segall experimentou todas as formas de expressão de sua época. Pintor, desenhista, gravador e escultor, mestre do Expressionismo e um dos introdutores do Modernismo no Brasil, tornou-se um símbolo para toda uma geração. 

Nascido em Vilna, capital da Lituânia, na época sob o domínio do Império russo, foi discípulo de Antokolski, um dos mais importantes escultores russos do século XIX. Com 15 anos, porém, instala-se em Berlim e freqüenta a rigorosa Academia Imperial de Belas Artes, de onde seria afastado em 1909 por expor na Freie Sezession (Secessão Livre), onde ganhou o prêmio Max Lieberman em um período no qual sua obra esteve fortemente influenciada pelo impressionismo. 

A partir daí se transfere para Dresden, onde passa a freqüentar a Academia de Belas Artes como aluno-mestre, desfrutando de total liberdade de criação. É também aí que acontece sua primeira exposição individual. 

Em 1913, Segall vem pela primeira vez ao Brasil, expondo em São Paulo e  Campinas, onde percebe-se já em sua obra uma forte influência do expressionismo do grupo Die Brücke (A Ponte), de Dresden. No ano seguinte, Segall seria internado em um campo de concentração, experiência que iria representar mais tarde em suas obras inspiradas pela Segunda Guerra. 

No início dos anos 20, Lasar Segall instala-se definitivamente no Brasil, naturalizando-se depois de casar com Jenny Klabin, em 1925. A partir daí passa a ser uma das peças centrais do Modernismo, atuando como um contraponto alemão às influências francesas. Neste período começam a surgir temas brasileiros em sua obra, e as formas passam a ganhar contornos menos angulosos e tensos ­ mas sem perder a característica expressionista. Mário de Andrade chamou este período de "fase da contemplação". As personagens são agora mulatas, negros, marinheiros e prostitutas. Atua intensamente na vida cultural paulista neste momento, fundando a Sociedade Paulista de Arte Moderna (SPAM), em 1932. Era amigo e conselheiro de algumas das figuras mais importantes do Modernismo, como Mario de Andrade, Geraldo Ferraz e Gregori Warchavchik ­ que projetou a casa onde Segall viveu até sua morte. Além disso, passa a dar aulas e irá influenciar toda uma geração de gravadores brasileiros. 

Com a aproximação da Guerra, porém, seu trabalho retorna aos temas trágicos. Lasar Segall dizia que a obra devia ser despida de requintes estilísticos se quisesse expressar o sofrimento humano de maneira profunda, e é isso que podemos ver nas séries como Navio de Emigrantes e Pogrom. 

No final de sua vida volta aos temas brasileiros, pintando as séries "Erradias" e "Florestas". Em 1951 tem lugar uma grande retrospectiva no MASP, seguida de salas especiais nas I e III Bienais de São Paulo e uma sala póstuma na IV, que foram as primeiras de uma série de exposições que resultariam, mais tarde, na criação do Museu Lasar Segall, instalado na casa em que viveu, no bairro da Vila Mariana. 

Tarsila do Amaral

(Capivari, São Paulo,1886 / São Paulo, São Paulo, 1973) 

Uma das primeiras artistas brasileiras a adotar tendências modernistas em seu trabalho, Tarsila, ainda que não tenha participado efetivamente da Semana de Arte Moderna de São Paulo, foi responsável pela criação de uma nova linguagem para a pintura brasileira. Segundo Mário de Andrade, Tarsila foi, na história da pintura brasileira, a primeira a realizar uma obra de cunho verdadeiramente nacional, inspirada em temas nacionais. 

Filha de fazendeiro rico, no auge da aristocracia rural paulista, Tarsila, seguindo os costumes da época, recebeu uma educação reservada à classe alta - professores particulares, na infância, passada no meio rural, depois em colégios católicos na Espanha. 

Por seu talento e aptidão para o desenho, revelado desde menina, decide, após o término de seu primeiro e breve casamento, ir para São Paulo, em 1917, estudar pintura com o acadêmico Pedro Alexandrino, e com o alemão Georg F. Elpons. Com o objetivo de dar continuidade a sua formação estuda na Academia Julian, em Paris, entre 1921 e 1922.  

De volta a São Paulo, logo após os eventos da Semana de 22, ao ser apresentada, por Anita Malfatti, aos modernistas paulistas, Mário de Andrade, Oswald de Andrade e Menotti del Picchia, Tarsila passa a integrar, o  "Grupo dos 5"; que se dissolveria logo a seguir, com a ida de Tarsila e Oswald de Andrade, a Paris, em 1923. Lá, a artista, já convertida aos ideais dos modernistas, passaria a frequentar os ateliês dos grandes mestres cubistas, André Lhote, Albert Gleizes e Fernand Léger.  

Percebendo que a vertente nativista era muito bem-vinda naquele momento, Tarsila - que neste mesmo ano de 1923 escrevia a Mário de Andrade, expressando-lhe seu desejo de ser a pintora de sua terra - , buscou disciplinadamente instrumentar-se com os procedimentos compositivos do cubismo; mas, não de um cubismo epigonal, senão um cubismo saboroso, deglutido e devolvido em termos pictóricos brasileiros. 

No anseio da projeção do nacional, a artista redescobriria a paisagem dos seus olhos de criança, na viagem realizada em 1924 às cidades históricas do ciclo do ouro de Minas Gerais e ao Rio de Janeiro, com alguns modernistas e com o poeta Blaise Cendrars. Aliás, esta devoção pela paisagem de sua infância, fruto de sua intimidade com a natureza fantástica, revela-se tanto em sua fase Pau-Brasil (1924), com na Antropofágica (1928). 

Victor Brecheret

(Farnese di Castro, Itália, 1894 / São Paulo, São Paulo, 1955) 

O escultor Victor Brecheret tem um papel diferenciado e fundamental no Modernismo Brasileiro: junto com Anita Malfatti e Lasar Segall, é figura importante do período "heróico", constituindo os antecedentes da Semana de 22, que se caracterizam pelos acontecimentos mais importantes na formação inicial do grupo modernista. Além disso, se destaca nos anos 20 e 30 como artista da Escola de Paris e nas décadas de 40 e 50 no cenário artístico de São Paulo, com monumentos públicos, funerários e decorativos de fachadas, como o "Monumento às Bandeiras", hoje um dos símbolos da cidade. 

Diferindo de artistas do nosso modernismo, Brecheret é de origem humilde. Imigrante italiano, órfão de mãe, vem a São Paulo com seus tios maternos. Trabalha em uma loja de calçados durante o dia e, à noite, faz cursos no Liceu de Artes e Ofícios. Com economias, em 1913 seus tios o mandam para Roma, mas dada a sua falta de formação, não é aceito na Academia de Belas Artes. Entretanto, é recebido como discípulo de Arturo Dazzi, o mais famoso escultor italiano do momento, aprendendo com este as técnicas da modelagem, além de conhecimento de anatomia. 

Nesta época, recebe grande influência do escultor sérvio Ivan Mestrovic quanto à expressividade, tensão, alongamento e torsões das figuras. De 1916 a 1919 participa com destaque em mostras coletivas em Roma. 

Em 20, retorna a São Paulo e é descoberto pelos jovens modernistas que extasiados diante de suas esculturas, o convertem em elemento polarizador do grupo. De fato, o artista e sua obra inspiram personagens de romances de Oswald de Andrade e Menotti Del Picchia. Ainda traduz para escultura os poemas de Guilherme de Almeida e Menotti. A sua escultura "Cristo de Trancinhas", adquirida por Mario de Andrade, é o elemento desencadeador dos seus primeiros versos modernistas de Paulicéia Desvairada. Celebrado como um gênio e influenciado pelo espírito nativista do grupo, realiza a primeira maquete do "Monumento as Bandeiras".

Em 1921, com uma bolsa de estudos de cinco anos, vai a Paris. Esta estada se estende por quase quinze anos, com vindas esporádicas ao Brasil para expor seus trabalhos. Em Paris participa de vários salões, convivendo intensamente com artistas como Fernand Léger, Picasso, Archipenko, além de brasileiros como Anita, Tarsila do Amaral, Vicente do Rego Monteiro e Antônio Gomide - seu vizinho de ateliê. Como a maioria dos artistas da Escola de Paris, Brecheret está sensível à emergência do Art Déco que marcou a visualidade a partir de 1925 -  com a Exposição Internacional das Artes Decorativas e Industriais Modernas. Alinhado a esta arte de vanguarda, modifica sua escultura, adotando formas geometrizadas, lisas e luminosas, sendo bastante elogiado pela crítica. Torna-se um importante artista da Escola de Paris, tendo recebido o título de cavaleiro da legião de honra , e sua obra, "Grupo", de 1932, é adquirida pelo Museu Jeu de Paume - obra que irá desaparecer durante a Segunda Guerrra.  

Nos anos 30, participa intensamente da vida artística no Brasil, como sócio fundador da SPAM - Sociedade Pró Arte Moderna e nos Salões de Maio (37, 38 e 39), quando já havia voltado definitivamente para São Paulo para realizar o "Monumento às Bandeiras". Na década de 40, ganha o concurso de outro monumento público, em homenagem a Duque de Caxias. Nesta época introduz elementos brasileiros em sua obra, interessado na arte indígena. As peças escultóricas aproximam-se da abstração, formas essenciais, primitivas, com um torneado rústico, caracterizando a fase de maturidade do artista - esculturas quase abstratas em suas deformações e encadeamento orgânico de volumes. Foi consagrado o melhor escultor nacional na I Bienal de São Paulo, em 51 e, após a sua morte em 55, a IV Bienal dedicou-lhe sala especial. 

Ismael Nery

(Belém, Pará, 1900 / Rio de Janeiro, RJ, 1934) 

Ismael Nery foi não só artista como homem de vanguarda: desenhista, pintor e arquiteto, filósofo e poeta, teve uma vida breve e intensa, entremeada de acontecimentos trágicos que marcariam profundamente sua obra: perdeu o pai aos 9 anos e o irmão aos 18, fatos que transformaram sua mãe em uma figura perturbada. 

Nascido no Pará, mudou-se para o Rio com 9 anos e, ainda adolescente, em 1915, onde ingressou na Escola Nacional de Belas Artes, mas não se adaptou ao caráter acadêmico do curso. Em 1921 fez sua primeira viagem a Paris, estudou na Academia Julian por um ano - período em que apareceram as influências expressionistas, já com o traço pessoal dramático característico de sua obra. Voltando ao Brasil, Nery se casa com Adalgisa, sua eterna musa - veja-se a constante presença do nariz aquilino em suas pinturas. 

Passou a trabalhar como arquiteto do Patrimônio Nacional, onde conheceu o poeta Murilo Mendes, responsável pela preservação da memória e da obra de Nery - muitas vezes recuperava os desenhos do amigo artista da lata do lixo. O poeta conheceu a fundo a personalidade e o sistema filosófico que Nery criou, o Essencialismo, baseado na abstração do tempo e do espaço e na preservação de elementos essenciais à existência, concebendo o ser humano de forma totalmente espiritual.  

A obra de Ismael Nery, neste período, aponta influências cubistas fruto de seu primeiro contato com a Escola de Paris. Sintoniza-se com o Surrealismo de André Breton e de Pablo Picasso. Diferente dos outros artistas da Primeira Geração Modernista, ele não buscava uma identidade nacional; antes, aproximava-se de valores universais, internacionalistas, de acordo com sua idéias filosóficas e místicas. Em sua segunda viagem a Paris, em 27, toma contato com Marc Chagall, o que acentua a presença do surrealismo em sua obra, e o transforma no pioneiro desta corrente no Brasil. Ironicamente, é por este seu espírito vanguardista e internacionalista que Ismael Nery jamais seria reconhecido em vida, apesar de expor algumas vezes a partir de 27 - três individuais, participando ainda do Salão de 1931 (Salão Revolucionário) e da exposição organizada pela SPAM ( Sociedade Pró Arte Moderna ) em 1933. Jamais venderia um quadro e ficaria marcado como o "pintor maldito" do Modernismo. 

Aos 30 anos, Ismael descobre a tuberculose que o vitimaria em poucos anos. Interna-se no Sanatório de Correias por dois anos, diminuindo o ritmo de trabalho - no entanto a doença marca seu imaginário, através de uma expressão surrealista de caráter orgânico, cujo tema mostra anatomias desfiguradas e viscerais, que lembram às vezes objetos mecânicos ou hidráulicos, traduzindo seu estado de saúde e sua consciência da proximidade da morte. Em 32, desenha a série História de Ismael Nery, uma melancólica autobiografia. 

Ismael Nery morreu em 6 de abril de 1934, em casa, como era seu desejo. Sua obra só começaria a ganhar reconhecimento a partir de 1966, com uma exposição na Petite Galerie do Rio de Janeiro. O realismo social da década de 30 e as tendências abstratas dos anos 40/ 50 não deixaram espaço para o figurativismo espiritual e católico de Nery. Hoje, no entanto, ele é reconhecido, junto com Tarsila do Amaral e Di Cavalcanti, como um dos maiores artistas de sua geração. 

Fonte: 

Textos extraídos do site do MAC-USP, última visita em 22/03/04
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