Historia del Arte Contemporaneo:
siglo XX

Metamorfosis del Arte

Grado en Historia del Arte
UNED



Historia del Arte Contempordneo: siglo XX

Introduccion

El arte es un lenguaje plasmado en una gran diversidad de objetos realizados para usos y
aplicaciones diversas (un puente, una silla, un sepulcro, una joya...). Sin embargo, muchos de
los objetos que hoy consideramos obras de arte carecieron originariamente de una funcion
artistica: las portadas goticas o las pinturas de Altamira no fueron creadas para ser estudiadas
por los historiadores o para estar en un museo, aunque hoy en dia hayan cobrado una
condicion artistica.

La Rueda de bicicleta sobre un taburete de Duchamp (1913) expresaba precisamente esto: un
objeto extraido de su funcidn original e integrado para dar lugar a un objeto artistico. Por ello
hay que tener en cuenta que la presion ejercida por el arte contemporaneo ha sido la que ha
hecho mirar con otros ojos a artistas y movimientos olvidados en el tiempo; pues no en vano
la vertiginosa y acelerada aventura del arte del siglo XX ha transformado por completo la
Historia del Arte, cambiando radicalmente sus métodos, sus dmbitos y sus limites.

El arte del siglo XX no supone un corte drastico y real con el pasado, aunque es cierto que su
desarrollo ha supuesto la mayor ruptura con la tradicion artistica, dado que su elemento
definidor es la negacion del pasado, el descubrimiento de lo desconocido y la idolatria de
lo nuevo. Por ello a lo largo de este siglo se vivid una ruptura con la jerarquia de las artes y con
el sistema tradicional.

Pero a pesar del aluvion de vanguardias y aunque la modernidad gand la batalla a la
tradicion, esta no desaparecié durante todo el siglo. El academicismo fue un reducto que no
desaparecio y hubo formas de un clasicismo autoritario que se desarrollaron en los regimenes
totalitarios.

La diversidad de tendencias de vanguardia no supuso la eliminacion de unos
comportamientos comunes. La idea de exclusividad asumida por cada tendencia para
alcanzar la hegemonia de las distintas corrientes y el principio de autosuficiencia de estas,
fueron principios comunes que se mantuvieron hasta que entraron en crisis en la década de los
setenta, cuando el arte se desarrollara por caminos mucho mas complejos. Partiendo de la
idea de modernidad como una nueva vanguardia, no rechaza la confluencia de artes, géneros
y nuevas manifestaciones que rompen con las habituales y que no obstaculizan que la mirada
se vuelva hacia atras, al pasado y a la misma vanguardia, para realizar un arte nuevo.

A diferencia de lo que ocurrié cuando nada mas comenzar el siglo se produjo la aparicion de
los primeros movimientos de vanguardia, el cambio del siglo XX al XXI no ha traido ningin
cambio radical entre otras razones porque el arte se plantea desde unas nociones de cambio,
ruptura y transformacion, completamente distintas de las de las radicales y excluyentes de las
vanguardias.
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1. La vanguardia y el color

1. La negacion del pasado, el mito de lo nuevo

2. Academicismo y kitsch

Un nuevo espacio figurativo: Fauvismo y Expresionismo
. La saturacion del color: el Fauvismo

Matisse, el colory la sensacion

. Elcolory laforma. El Expresionismo

7. El grupo Die Briicke

El arte del siglo XX se halla en sus inicios caracterizado por la aparicién de un fendmeno que
permanecerd vigente como eje de la renovacion y de la actividad artistica: la vanguardia,
nocion nueva en el devenir artistico y que por tanto se liga intimamente al arte de este
periodo.

En las Ultimas décadas del siglo XIX se habia producido un fenémeno desconocido hasta
entonces: el enfrentamiento entre la modernidad y la tradicion, esto es, entre la renovacion y
las imposiciones del academicismo y el gusto oficial. Asi, las distintas tendencias plasticas
irrumpieron como tendencias autosuficientes y excluyentes con la pretension de convertirse
en hegemanicas, lo que se convertira desde entonces en una constante.

Y es que desde que el Clasicismo dejé de funcionar como norma y modelo, desaparecio el
valor del canon abriendo la posibilidad a nuevos cauces de expresidn desconocidos hasta
entonces, despreciandose los estilos del pasado y valorando manifestaciones artisticas que
hasta entonces no habian sido ni siquiera consideradas como tales, como los artes primitivos y
prehistoricos.

1. La negacion del pasado, el mito de lo nuevo.

El término vanguardia, frecuente en la historiografia espafiola, francesa e italiana pero no asi
en la anglosajona, hace referencia al sentido de avanzadilla con la que los movimientos del
periodo asumieron que debian afrontar su produccidon artistica, yendo por delante y
rompiendo con el resto de manifestaciones de su momento. Esta actitud dio lugar a que el
mito de lo nuevo, con el consiguiente desprecio por todas las realizaciones del pasado, se
instalase en el ideario de las vanguardias hasta que comenzaron a entrar en crisis poco antes
de 1980.

Por ello el concepto no tiene nada que ver con el de escuela (que cayd en desuso tras el
Romanticismo) ni con el surgido entonces de movimiento, pues si el término escuela hace
referencia a un amplio nUmero de artistas de un periodo relativamente largo en el que a veces
se agrupan estilos diferentes (escuela barroca espariola, escuela sevillana del siglo XVII...), las
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vanguardias, también conocidos como los ismos, integran grupos y movimientos de duracion
y de integrantes limitados, pues fueron minoritarias.

Roto el respeto a la norma, a la unidad de estilo y a los principios académicos del arte, la
vanguardia se desarroll6 como una suma de tendencias y movimientos, de ismos y de
corrientes: una diversidad de propuestas cuyo punto de coincidencia fue la actitud comun de
rechazo y negacion de la tradicion como modelo.

Lo que entendemos por vanguardia, y mas concretamente por vanguardias histdricas, es un
fendmeno desarrollado entre 1900 y 1945 (aunque se prolonga hasta los setenta) que arrasa
con los tiempos artisticos tradicionales y se constituye como un fendmeno sincopado. Pero a
pesar de que se sucedieron rapidamente, los fauvistas, expresionistas, cubistas o futuristas
desarrollaron su actividad en un periodo mucho mas amplio que el de la vigencia estricta que
tuvo cada una de estas tendencias, desarrollandose a veces de forma paralela. Por eso no cabe
establecer un andlisis lineal como si se tratase de una sucesion de acontecimientos
encadenados, mientras que en contraposicion, desde la Posmodernidad se ha planteado
directamente el desarrollo de un arte sin tiempo y sin devenir.

Por tanto las vanguardias solamente pueden comprenderse analizandolas desde el sentido y
el alcance de sus contradicciones, de su complejidad, de su indisciplina vocacional, de su
comportamiento sacrilego frente a los dioses consagrados, desde su regusto de nifio
caprichoso, discolo y terrible, obcecado en provocar y en enemistarse con todos los demas.

2. Academicismo y kitsch.

Sin embargo, aunque la vanguardia fuera el eje vertebral del arte del siglo XX, no hay que
pasar por alto que simultaneamente se produjeron otras realizaciones y experiencias
; distanciadas de la tradicion pero que no se
integraron en los planteamientos radicales de la
ruptura y de la renovacion.

Se trata de una modernidad moderada,
enfrentada a la tradicion e influida por la
vanguardia, pero sin llegar a lo radical y desde
perspectivas propias, por lo que muchas veces este
fendmeno estuvo definido por personalidades
individuales. Chagall, pintor ruso afincado en Paris
en 1910, se orientd hacia una figuracion libre,
onirica y fantastica, en la que la representacion es
tratada al margen de la ldgica, sin contactos con la tradiciéon y
con independencia de los presupuestos de las vanguardias.

Modigliani muestra en sus retratos y desnudos una
concepcidon independiente que acusa en los rostros las
sugerencias de la escultura negra. Por ello ambos pintores se
mueven al margen de las vanguardias pero forman parte de la
nomina de artistas renovadores del arte del siglo XX, por lo que
la evidencia de que este fendmeno continud a lo largo del siglo
pone de manifiesto un hecho fundamental: que las vanguardias
no lo fueron todo en el siglo XX, como bien demuestra por
ejemplo el caso espaniol.

En otros casos esta modernidad constituye un fendomeno de
alcance generalizado y con determinados rasgos estilisticos,
como es el caso del Art Déco, un sucedaneo de las vanguardias
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que logroé una difusion que no habian alcanzado estas debido a que se extendid a todas las
artes, incluyendo la moda, el cine, la fotografia, la ilustracion...

El Art Déco fue una corriente que puso al alcance de la sociedad las posibilidades de una
modernidad sin aspavientos ni provocaciones y aséptica politicamente, aunque se relaciono a
veces con los artes fascistas debido a que incorpord elementos de un clasicismo modernizado.
Mientras estuvo vigente se lo conocié como estilo moderno, pues en realidad fue un estilo con
sus componentes claramente definidos y que no bebia literalmente de las fuentes del pasado,
pues en gran parte tenia planteamientos idénticos a los de ciertas tendencias de vanguardia
como el racionalismo arquitectonico.

Pero paralelamente a las vanguardias y a la modernidad moderada se produjo otro
fendmeno que se suele omitir en la historiografia del arte contemporaneo pero que no es
menos relevante y digno de mencion: la persistencia del Academicismo, puesto que no es
hasta los afios ochenta que verdaderamente mostrd sintomas de extincion, en buena parte
debido a que los regimenes totalitarios y en general su aceptacién como lenguaje oficial del
Estado (como en el franquismo autarquico) y por parte de un publico que se sentia muy
alejado del arte vanguardista, le aseguraron su pervivencia.

Igualmente hay que sefialar otro fendmeno que parece contradecir la realidad del arte
contemporaneo por ser una muestra de mal gusto que inunda lo cotidiano y que se ha
denominado con la palabra alemana kitsch. No responde a ningun sistema plastico, pero
encarna un intento de apariencia artistica a través de la imitacion de obras de arte conocidas,
aunque si imita por ejemplo a la pintura religiosa del pasado (como las imagenes de
sensibloneria cursi y edulcorada), no se corresponde con un revival ni con un deseo de
recuperar formas y artes antiguas. Pero si en lo kitsch o en el academicismo, el tiempo es un
elemento al margen de la Historia, en las vanguardias es una condicion sine qua non.

3. Un nuevo espacio figurativo: Fauvismo y Expresionismo.

En las primeras vanguardias la ruptura con la tradicion y la renovaciéon del lenguaje se
produjeron en el ambito de la figuracidn, pues hasta la aparicion de la abstraccion en 1910
todos los ensayos giraron en torno a las nuevas formas de representacion que dieron lugar a
un espacio figurativo que establecia una ruptura con la forma tradicional de la representacion:
la imagen tridimensional planteada desde una vision monofocal.

Por ello el espacio deja de estar sometido a las reglas de la perspectiva y el rompecabezas
espacial (como los decorados expresionistas de El Gabinete del doctor Caligari) produce un
ambito figurativo fragmentado, inquietante y una realidad plastica extrafa a nuestra
percepcion habitual del mundo. == .

La creacidn de un nuevo espacio figurativo y la destruccion
del sistema de representacidon tradicional creado en el
Renacimiento no fue una aportacion exclusiva del Cubismo,
pues fue también desarrollado aunque con menor énfasis
por el Fauvismo, el Expresionismo y el Futurismo, puesto
que en estas Ultimas se hizo a través de la importancia del
color, de la expresion o de la velocidad.

Desde principios de siglo los fauvistas se plantearon una
exaltacion limite del color, mientras que en el Expresionismo
fueron las acentuadas deformaciones de la realidad,
introducidas para expresar por encima de representar, las
que plasmaron un nuevo espacio figurativo sometido a sus
propios principios. Y es que ahora este espacio era el
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resultado de un punto de vista Unico: el ojo del pintor.

Pero si el Fauvismo fue exclusivamente una tendencia plastica que seguia los avances del
color del Postimpresionismo, el Expresionismo se conformoé como una actitud ante la vida que
tuvo su proyeccion en el arte, por eso (como el Surrealismo) se proyecto en la literatura, la
arquitectura, el teatroy el cine.

En el Cubismo fueron Picasso y Braque quienes plantearon la destruccion del sistema de
representacion tradicional y, aunque llegaron a una concepcion cercana a la abstraccion,
nunca abandonaron (al igual que los futuristas) la figuracidn al crear un nuevo sistema de
representacion.

Por tanto, las experiencias de las primeras vanguardias son diversas, pero mantienen como
denominador comun su adscripcion a la figuracidn, actitud que mantendrian los pintores que
formaron parte de ellas durante toda su carrera artistica y una vez que sus grupos se hubieron
extinguido. La razdn de ello era que para sus participantes la idea de renovacion no era algo
contrario a la representacion.

4. La saturacion del color: el Fauvismo.

Toda la renovacion de la pintura de las Ultimas décadas del siglo XIX (a excepcion de
Cézanne) se habia llevado a cabo a través del color frente al imperativo de la formay el dibujo
académico, por lo que en este sentido el Fauvismo fue una prolongacidn de esta corriente,
aunque desde planteamientos radicales.

Su nombre se debe, como en el resto de vanguardias, a una ocurrencia o frase irdnica. En
este caso fue el critico Vauxcelles el que, ante el Torso de un chico de Marque que se hallaba en
medio de las pinturas de entre otros Matisse, afirmd que la escultura representaba a
"Donatello chez les fauves (fieras)".

Pero aunque la exaltacion del color era comun a todos los artistas del movimiento, éste
distaba mucho de ser un grupo programatico, puesto que fue la suma de acciones individuales
de artistas dispares. Matisse, Marquet, Manguin, Camion y Rouault fueron condiscipulos en el
taller de Gustave Moreau; mientras que un segundo grupo formado por Derain o Vlaminck
procedia de la escuela de Chateau y un tercero estaba formado por la escuela del Havre:
Braque, Dufy, etc.

Las obras de Matisse (La linea verde. Retrato de Mme. Matisse; André Derain), Derain (Retrato
de Vlamink) y Vlamink en estos afos de efervescencia muestran una preocupacion comun por
basar la pintura en una expresividad del color y la pasta pictérica. La superficie del cuadro se
halla fragmentada por planos encontrados y
contrapuestos de color. La pintura es una suma de
fragmentos que desplazan la representacion de lo
real y que produce no una impresion sino la
sensacion permanente que produce la mente del
pintor.

En otro de los temas desarrollados por estos
pintores, el paisaje, la fragmentacion se hace
mucho mas evidente y radical y el valor de lo
inacabado potencia el color, caso del Paisaje de
Collioure de Matisse y El Circo de Vlamink.

Y es que esta nueva forma de representacion
creaba un espacio distanciado del modelado a través de la luz y la sombra de la perspectiva
tradicionales, pero se desentendia de las fuentes desde las que estas cuestiones habian
partido (Impresionismo y Postimpresionismo) para convertir al objeto representado en el
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soporte de combinaciones cromaticas que crean una
nueva concepcion de la imagen pictdrica.

Esta experiencia fue desarrollada por otros miembros
del grupo, como Manguin, Marquet o Dufy en sus Casas
viejas de Honfleur. Lo mismo sucede con las obras de
Braque antes de su paso hacia el Cubismo, mientras que
solo Rouault planted una pintura fauvista con un
acentuado componente expresivo como proyeccion de
un sentimiento mistico desligado de la experiencia
existencial de los expresionistas.

5. Matisse, el colory la sensacion.

Si el Fauvismo irrumpia como tendencia en 1905, dos
anos después varios de sus miembros lo abandonaban
para pasar a llevar a cabo otras busquedas, siendo Henry
Matisse el que desarrollé una concepcidn mas personal de la pintura tras llevar los principios
fauvistas a su limite.

Junto a las obras mencionadas anteriormente, Matisse habia realizado previamente una
serie de pinturas con temas clasicos que habian tenido una especial valoracién, caso de su
Luxe, calme et voluptuosité (1904). Pero el cambio efectuado con Le Luxe I en 1907 no
perseguia ya la recuperacion de un tema académico, sino la idea de que el clasicismo puede
aportar estabilidad y permanencia a la pintura sin renunciar al principio de modernidad, por lo
que en esta obra no abandona el color, aunque introduce equilibradamente la atencion hacia
la forma.

Acaso una de las obras en las que mejor se puede apreciar esta sintesis es en La Danza o en
Bodegon con La Danza (ambas de 1909), que muestran un escenario casi plano de colores
uniformes. El cuadro se aleja de la idea de una representacion desentendida de los efectos
producidos en el pintor por las sensaciones que le transmite la realidad y que el artista capta 'y
traduce en pintura. Muy al contrario, es un cuadro en
el que lo conceptual impera sobre la captacion
inmediata o instantanea de lo real: para Matisse la
pasion debe circunscribirse al orden compositivo,
donde él cree que reside la expresividad.

Igualmente, Matisse se alejaba de la concepcion
sensorial de la pintura para establecer una
representacion de la idea de acumulacion de
sensaciones. Mesa servida (1908, también conocida
como Armonia en rojo) es un ejemplo de este proceso,
donde la pared y la mesa tienen el mismo color y
ornamentacion, convirtiéndose asi el espacio en un
plano Unico.

Pero en contraposicion a esto, como algo propio de
la complejidad y diversidad de la vanguardia, en 1909
Marinetti lanzaba el Primer manifiesto del futurismo,
que planteaba una radical oposicion a lo afirmado por Matisse: el mito de la negacion
sacrilega de toda mirada al pasado habia hecho su aparicion.

6. El colory la forma. El Expresionismo.
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Simultaneamente al Fauvismo surgié en Alemania una tendencia basada también en la
exaltacion del color, aunque con postulados formales e ideoldgicos diferentes. Y es que con el
Expresionismo aleman se introdujo una actitud que sera muy repetida en el siglo XX: la de
afrontar el arte como una postura particular ante la vida, como una proyeccion de un estado
de animo. Por ello frente a la figura del pintor-pintor, con los expresionistas surgieron intentos
de integracion de diversas artes como la musica, la poesia, el teatro o el cine.

Ha de tenerse en cuenta que el contexto artistico aleman era muy diferente del parisino,
centro de la vanguardia y heredero de la renovacion artistica que tuvo lugar con anterioridad a
1900, aunque la influencia postimpresionista de Gaugain o Van Gogh fue decisiva para la
fundacion del grupo Die Briicke.

Definir el Expresionismo, dado que no fue un movimiento exclusivamente artistico, resulta
complejo, hasta el punto de que incluso su nombre no agradaba a representantes de la
tendencia como Kirchner. En cualquier caso es evidente que frente al hedonismo vy
esteticismo fauvista (exceptuando quiza la pintura misticista de Roualt), el Expresionismo
constituye el testimonio de una vision angustiada e insegura del mundo: un refugio pictérico
ante la imposibilidad de transformar una sociedad en crisis, por lo que la subjetividad y el
estado de animo del pintor se integran como soporte de un movimiento artistico.

Como solucion y técnica pictdrica el Expresionismo ya habia existido en artistas muy
anteriores como Tintoretto o el Greco, aunque es en las Pinturas Negras de Goya donde
inequivocamente se refleja el estado emocional del pintor, si bien lo cierto es que el arte
aleman también tuvo artistas y tendencias en este sentido, caso de Grinewald.

7. El grupo Die Bricke.

El Expresionismo supone el desarrollo de un sistema de representacion basado en la
alteracion de figuras y objetos en funcién de la expresion, por lo que mas que la
representacion precisa, los expresionistas buscaron a través del color la deformacion y una
escenografia atormentada e inquietante.

Los iniciadores de esta vanguardia fueron los miembros del grupo Die Briicke (“el puente”),
Kirchner, Heckel, Bleyl y Schmidt-Rottluff, quienes lo fundaron en 1905, aunque para 1913
estaba ya disuelto, pues fue una exaltacion intensa pero efimera y que influiria decisivamente
en el arte de las vanguardias.

Die Briicke no era solo una asociacion creada para
exponer conjuntamente sus obras, sino una comunidad
a la manera de los nazarenos o los nabis, pues en
realidad sus miembros tenian una misma forma de
entender la vida, de ahi que coincidan en sus
tematicas: desnudos con una original carga erdtica,
escenas de calles, bailarinas y artistas de circo o el
pintory la modelo.

El grupo no se cerrd sobre si mismo, sino que acepto
a otros artistas como Nolde, Pechstein o Miller, y se
extendio desde Dresde hacia otras ciudades, mientras
que su testigo seria recogido por otros artistas
expresionistas o que derivaron hacia el realismo critico
como los de la Nueva Objetividad.

Pese a todo el grupo fue heterogéneo: Kirchner, el
miembro mas activo, se intereso por la xilografia, siendo Marcela un ejemplo de su concepcion
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de la pintura, asi como Cinco mujeres en la calle: son todas
imagenes de la soledad de la vida en la sociedad del momento
subrayadas por los trazos angulosos y los colores acidos.

Heckel acentud los problemas pictéricos sin olvidar la
actitud angustiada, caso de Desnudo en un sofd y de grabados
como Hombre en wuna llanura, una viva imagen de la
impotencia humana ante la desolacion, mientras que también
realizo estatuas en madera.

Por su parte, la obra de Schmidt-Rottluff (destacable por
sus litografias) tiene una dimension distinta a la de Kirchner,
pues no aparecen formas angulosas y la expresion, a base de
color y materia, se hace mas densa y agobiante. Es asi como
representa la naturaleza como una realidad inquietante y
nunca inerte, como en Paisaje noruego, aunque en 1912 paso a
usar formas angulosas, como en Mujer descansando, de forma parecida a los desnudos de
Mller (Dos chicas en la hierba) y |la obra de Bleyl.

Nolde tuvo una relacidn tangencial con Die Briicke,
aunque su pintura guarda una gran afinidad con el
grupo y llegd a incorporarse por un tiempo al mismo.
Este pintor lleva la expresion hasta los limites del
esperpento, en composiciones coloridas de tematica
religiosa como La Natividad o Gente del Mercado.

No obstante, también pueden incluirse en el grupo
otros artistas sin ninguna relacion con el mismo, caso
de las primeras obras de Kandinsky o de Munch. El
grito, obra de este Ultimo, tiene una soledad y una
carga de desolaciéon y angustia que no fue ajena a
otros de sus cuadros como Cuatro muchachas en el
puente.

Un caso aparte lo constituye el belga Ensor, nuevo ejemplo de que el expresionismo es una
constante en la Historia del Arte, y cuyo tema mas frecuente fue la mascara, ya de por si una
deformada realidad de extraordinaria expresividad. Por su parte, de una generacion posterior
son Soutine, con una pintura desgarrada y con personajes deformados, y Kokoschka, pintor
de paisajes y retratos.
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2. El cuadro y la representacion: el Cubismo

1. Picasso azul, Picasso rosa

2. Picasso negro

3. Picasso y Braque: la formay la representacion
4. Juan Gris y el orden de la pintura

5. El Cubismo: de experiencia a lenguaje

6. El Futurismo italiano: la rebeldia de lo veloz
7. Figuray espacio de la escultura

8. La unidad de la vanguardia: Der Blaue Reiter

El Fauvismo y el Expresionismo exaltaron el color y la expresividad abandonando, aunque no
de forma radical, el sistema de representacion tradicional, pues en realidad no era una
cuestion que les importase demasiado en tanto que las alteraciones del mismo fueron fruto de
una modificacion inconsciente y espontanea.

Por esta razon el Cubismo fue una experiencia que desbordd y superdé los planteamientos de
una tendencia plastica al romper con la representacion de la realidad desde un Unico punto de
vista, al acabar con la ficcion albertiniana del cuadro como una ventana abierta a la realidad
tridimensional.

No obstante, el Cubismo no fue fruto de unos planteamientos programaticos previos, sino
que fue la consecuencia de una experimentacion lenta y minuciosa llevada a cabo por Picasso
y Braque y a la que luego se unirian otros pintores como Léger o Gris. Pero a pesar de que los
cubistas no lanzaron manifiestos, constituyeron el movimiento artistico mas renovador de su
tiempo.

1. Picasso azul, Picasso rosa

Picasso (1881-1973) representa ni mas ni menos que toda la aventura del arte del siglo XX,
pues su inmensa produccidn, su constante afan de renovacion, su preocupacidon por los
problemas de la figuracion, su sentido antitradicional y a la vez devoto renovador de los
modelos clasicos, hacen de él uno de los pintores paradigmaticos del siglo pasado, por lo que
su trayectoria dista mucho de ser lineal o de ser una participacion limitada a una de las
tendencias de su tiempo.

Nacido en Malaga e hijo de un profesor de dibujo, se trasladé pronto a La Corufia y
Barcelona, ciudad ésta en la que ingresd en la Escuela de Bellas Artes y cuyo ambiente
intelectual marcé hondamente su personalidad. Pero pese a que estuvo influido por pintores
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como Nonell, con una obra de gran
expresividad, fue su primer viaje a
Paris en 1900 lo que le marcaria
fuertemente, pues de hecho acabd
instalandose alli tres afios después.

Alli acuso las influencias
postimpresionistas, especialmente de
Toulousse-Lautrec (El Moulin de la
Galette), estando en estos afos
centrado en el problema de la
valoracion y exaltacion del color
(Mujer de azul).

No obstante, a esta tendencia
anadira la preocupacion por el dibujo,
una practica que no abandonara ya nunca. De momento esta conjuncion supone el comienzo
de la Epoca azul, donde aparecen temas melancélicos y de un clasicismo estilizado como en La
Vida o Madre con nifio enfermo.

Entre 1904 y 1906, con los mismos presupuestos formales pero cambiando la tematica hacia
temas de circo y por tanto alegres, Picasso abre su Epoca rosa, como ejemplifica la Familia de
acrébatas, la Familia de saltimbanquis o Mujer en camisa.

2. Picasso negro

Picasso puso después su atencion en el arte ibérico y negro (e incluso egipcio y gético), lo
que tendria una influencia decisiva en su obra que se demuestra hacia 1906 en obras como
Retrato de Gertrude Stein o Autorretrato con paleta,
donde se reduce la intensidad del color al tiempo que se
simplifican radicalmente las formas y los volumenes.

La estimacion de estas artes, que habian permanecido
hasta entonces al margen de las valoraciones de la
cultura occidental, le llevd a unos planteamientos que
dieron lugar a su primera obra maestra: Les demoiselles
d'Avignon. Y es que Picasso literalmente pugnaba por
crear obras maestras, mientras que el resto de pintores
creian esta categoria mas propia del pasado.

En esta ocasion, este cuadro puso de realce una
ruptura consciente y coherente con el sistema de
representacion vigente en la pintura occidental desde el
Renacimiento. Acabado en 1907, en él planted la idea de
un Clasicismo no sélo no agotado sino valido para
desarrollar la idea de modernidad, pues en realidad habia sido un modelo restringido a causa
del academicismo.

A la par que abandona la hegemonia del color Picasso comienza a interesarse por la forma 'y
por tanto también por Cézanne y por los modelos clasicos, pues segun él habia que mirar al
pasado, pero de forma libre. Por ello ademdas de romper el sistema tradicional de
representacion al incluir una vision plurifocal y dar autonomia a las formas, Les demoiselles
d'Avignon son también una reflexion sobre uno de los modelos histdricos por antonomasia: el
desnudo, por lo que incluye modelos del arte negro, ibérico o egipcio (figura de la izquierda).
Para Picasso "si una obra de arte no puede vivir siempre en el presente no se la debe tomar en
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consideracion”.

3. Picasso y Braque: la formay la representacion

Como se ha dicho, la pintura de Cézanne (fallecido en 1906) sirvié a Picasso y Braque para
tomar el testigo de su experimentacion formal, por lo que la forma, el orden y la geometria se
convirtieron en un nuevo fundamento de la pintura frente a la fragmentacion plastica y formal
iniciada con el Impresionismo: se trataba de eliminar el valor del color.

En 1909, durante su estancia en Horta d'Ebre, Picasso acometid una verdadera arquitectura
del paisaje en obras como Fdbrica, donde el color se reduce a lo esencial e impera la distorsidn
de la perspectiva, mientras que cuadros de Braque como Casas de ['Estaque muestran esa
misma vision cristalografica del paisaje.

En estas obras se definen por tanto los tres componentes decisivos para la experiencia
cubista: la reduccidon del color, la primacia de la forma y el abandono del sistema de
perspectiva monofocal. El resultado fue un nuevo lenguaje plastico en el que se recuperaban
los componentes especificos de la pintura independientemente de su funcion a la hora de
representar una imagen en una superficie plana.

Ya en 1908 Vauxcelles habia bautizado como Cubismo esta tendencia que relativizaba la
representacion desde una dimensidn aperspectiva, que daria a partir de entonces obras como
Mujer sentada y Retrato de Ambroise Vollard de Picasso o Violin y vasija de Braque, quien
intentd aplanar los objetos contra el lienzo aplicando una trama discontinua de lineas y
pinceladas.

Asi, la pintura cubista hizo que la realidad representada se fuera distanciando cada vez mas
de la naturaleza identificable y alejandose de su apariencia, proceso que paralelamente iba a
desembocar en la abstraccion impulsada por Kandisky. No obstante, ni Picasso ni Braque
quisieron abandonar el figurativismo, por lo que de hecho comenzaron a introducir
"fragmentos de realidad” en sus obras.

En 1912 Picasso realizé su Naturaleza muerta con silla de paja, el primer ejemplo de collage,
mientras que Braque ya habia introducido trozos de papel con letras para potenciar el
figurativismo, lo que hizo a su vez el malaguefio en Mujer con guitarra (Ma jolie). La experiencia
del collage tendria un significado trascendental, puesto que suponia prescindir por primera vez
del objeto representado e introducir el objeto presentado, por lo que se lograba eludir la ficcion
de la representacion sin omitir las referencias a lo real.

En fin, la construccion del Cubismo fue una conquista empirica en la que cada
descubrimiento servia de fundamento al siguiente, por lo que los cubistas no se afanaron en
crear un estilo, sino en impulsar un proceso
creativo que desarrollara un nuevo lenguaje
formal. Asi se entienden las composiciones
ovales de Braque (Composicion del as del
trébol) que superan la tradicional piramide
visual.

No obstante, tanto Picasso como Braque
abandonarian a partir de 1912 las limitaciones
en el wuso del color para llegar a
composiciones como Los tres musicos de
1921, para cuando el propio Picasso
consideraba que el Cubismo estaba agotado y
que debia afrontar un cambio radical en su pintura en el que paso a recuperar formas y
modelos clasicos como en su famoso Arlequin.
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4. Juan Grisy el orden de la pintura

La trayectoria experimental cubista fue seguida por una legion de artistas, aunque entre
ellos destacé tempranamente Juan Gris, quien se incorporo a la vanguardia sin una actitud
experimental, pues su idea era reestructurarlo y someterlo a una sistematizacién que
articulase un orden cubista.

Por ello, tras haber conocido de cerca las obras de Picasso y Braque, a partir de 1913 Gris
inicié una linea mas rigurosa y cientifica en la que abandond todo componente empirico para
centrarse en una concepcion profundamente racionalista y en un proceso determinado por la
ideay la teoria, como se aprecia en El fumador.

Segun él, procedia "de lo general a lo particular, [...] comienzo con una abstraccion para llegar
a un hecho real”. Gris actuo por tanto como un arquitecto, partiendo de una idea en torno a la
gue construia una composicion planteada como una unidad sometida a un estricto control del
intelecto.

Esta actitud suponia ir a contracorriente respecto de muchos de los supuestos de la
vanguardia, puesto que en realidad queria recuperar la elevada condicion académica de la
pintura que los academicismos ramplones del siglo XIX le habian despojado. A Gris le
inquietaba la irrefrenable disparidad de la pintura moderna al contemplar que el resultado de
una experiencia dejaba de ser un elemento permanente para ser rapidamente desechado por
la aparicion de un nuevo hallazgo: queria crear
un lenguaje que se convirtiera en el estilo
moderno.

Por ello algunas obras suyas de los afos
veinte, como Guitarra delante del Mar revelan
que el Cubismo consistia ya en una sistematica
codificacion de sus principios, tendencia por
otra parte no ajena al Art Déco que arranca por
entonces (con mas que evidentes influencias
cubistas) con el interés de proyectarse como
un estilo universal. En definitiva, frente a la
experimentacion picassiana, Gris ordeno,
estructurd y codifico el lenguaje cubista.

5. El Cubismo: de experiencia a lenguaje

El Cubismo se convirtié pronto en un movimiento con un gran nUmero de representantes,
pues ya en 1913 Apollinaire escribid Les peintres cubistes. Méditations esthétiques, donde
mencionaba ademas de a sus creadores, a muchos otros artistas de procedencia dispar.

Metzinger representa la complejidad a la que el Cubismo podia llegar, como demuestra en
obras como La pluma amarilla, mientras que Delaunay rozé la abstraccion, como se observa
en La Torre Eiffel. También se adscribieron al Cubismo Picabia o Duchamp, quien en su
Desnudo bajando por una escalera n° 2 conecta con las inquietudes futuristas para captar el
movimiento, aunque la simplificacion de la forma y del color no encajaba con las
composiciones estaticas de esta corriente.

Pero con independencia de estos artistas que participaron con mayor o menor intensidad en
la aventura cubista, otros como Léger supieron aprovechar las posibilidades del nuevo
lenguaje para desarrollar nuevas concepciones plasticas, pues para él el Cubismo sélo era un
punto de partida desde el que crear una pintura que tiene en la mecanizacidn su argumento y
su tematica.
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Por ello en sus cuadros los volumenes
permanecen y no se disuelven en una
rigida planimetria, caso de La partida de
cartas o Mujeres en un interior, donde no
esta exento un aparente sentido naif.

6. El Futurismo italiano: la
rebeldia de lo veloz

El Cubismo no sélo fue el punto de
arranque de opciones personales, sino
también de corrientes como el Futurismo, que busco una exaltacidn entusiasta de lo irracional
y del enfrentamiento contra cualquier norma y principio establecido con base en una creencia
y una fe ciegas en el progreso, la técnicay, derivado de esta, el vértigo de la velocidad.

Esta tendencia a lo dinamico incluia el amor a la violencia, pues de hecho los futuristas
expresaron en sus manifiestos un pensamiento claramente precursor del fascismo que afos
después dominaria Italia, puesto que el Futurismo no fue sélo una tendencia plastica, sino
también una profunda identidad politica, ética y social.

Pero para comprender el Futurismo hay que tener en cuenta diversos factores que explican
su aparicion, como el hecho de que fuera la primera vanguardia en irrumpir en el conservador
panorama artistico italiano. Por ello el afirmar que "un automdvil de carreras [...] es mads
hermoso que la Victoria de Samotracia” constituyd un verdadero escandalo, maxime cuando
como decimos no se limitaron a la pintura, sino que dieron mitines y realizaron panfletos y
proclamas para tratar de difundir sus ideas, por lo que no ha de extrafiar que tuviera un
desarrollo intenso en escultura, poesia, teatro, musica y arquitectura.

Sin embargo, pese a que se queria destruir el culto al
pasado y cualquier relacion con la historia y la tradicion, en
realidad estuvieron sujetos a una concepcion tradicional
del cuadro y a técnicas pictdricas derivadas del
postimpresionismo. Por ello donde realmente fueron
innovadores fue en la representacion del movimiento.

Si el Cubismo planted la captacion simultanea del objeto,
los futuristas se orientaron a la representacion de los
distintos estados de una figura en movimiento, como
muestra El jinete rojo de Carra.

A través del movimiento se buscaba un nuevo sentido de
la forma y la representacion, objetivo mas que logrado por
Balla en Dinamismo de un perro con correa, o por Severini
en Bailarina en azul. No obstante seria Boccioni quien lleve
los principios futuristas mas lejos, tanto en pintura como
en escultura, caso de Fuerzas en la calle.

7. Figura y espacio de la escultura

Por su parte, |la renovacion de la escultura no se inicio a través de un movimiento concreto,
sino de acciones individuales y solitarias en sintonia con las tendencias pictdricas, aunque de
forma independiente. La escultura debid tomar una trayectoria desligada del Cubismo dadas
las caracteristicas del mismo, aunque es evidente que ambas estuvieron relacionadas, como
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evidencia la propia inspiracion de Picasso en la escultura negra.

Algunos desarrollos escultéricos proporcionaron aportaciones renovadoras al traducir la
representacion escultérica en un objeto con formas autdnomas que renunciaba a los
principios tradicionales de la pieza escultdrica, como Duchamp-Villon y El caballo, aunque
otros como Laurens o Lipchitz si que sintonizaron muy bien con el Cubismo.

Pero en este orden de cosas el artista que revoluciond la escultura fue el rumano Brancusi,
quien a partir de 1907 plante6 una simplificacion de las formas hasta lograr una identidad
entre el tema de la escultura y la corporeidad
material de esta, caso de La maiasta, aunque
también se sinti6 atraido por la escultura negra,
como en la Musa dormida.

En estas obras la escultura queda reducida a
su condicion mas primaria, ademas de que trata
las superficies con un efecto sorprendente al
pulirlas totalmente, eliminando toda huella del
modelado, siendo el extremo de esta tendencia
Comienzo del mundo (Escultura para ciegos),
practicamente un ovoide.

Para los futuristas la escultura fue una
preocupacion fundamental por lo que experimentaron con su desarrollo espacial, cosa que
haria igualmente Boccioni por ejemplo en Linea Unica de la continuidad en el espacio o
Desenvolvimiento de una botella en el espacio.

Sin embargo la escultura abrid otros caminos para establecer una relacion entre la pieza y el
espacio, como haran espainoles como Gargallo (Greta Garbo) o Julio Gonzalez, quienes
llevaron su experimentacion con el metal hasta concebir la escultura como un dibujo en el
espacio. Este ultimo, influido por el Cubismo, acometid la renovacion en el marco de las
contradicciones entre abstraccion y figuracion e influyd marcadamente también al introducir
técnicas tan empleadas en la escultura contemporanea como el trabajo del hierro y la
soldadura autdgena y la formacion de obras a partir del ensamblado de piezas.

8. La unidad de la vanguardia: Der Blaue Reiter

Las tendencias analizadas hasta aqui son corrientes e ismos concretos, que si bien forman
parte de una unidad que conocemos por vanguardia, esta formada por tendencias dispares.
Der Blaue Reiter fue en este sentido una tendencia sin una actitud estética concreta que dio
cabida a artistas de todo tipo, por lo que fue una especie de suma de las tendencias que
constituyeron las primeras vanguardias.

El vinculo comuUn fue la ciudad de Munich,
donde a partir de experiencias anteriores, en
1909 surge una agrupacion que acoge a
artistas como Jawlensky, Kandinsky, Kubin,
von Werefkin o Mdinter. En 1912, tras
haberse incorporado Marc, Kandinsky (que
ya habia pintado su primera acuarela
abstracta) junto a este Ultimo realizan un
almanaque que titulan Der Blaue Reiter.

El grupo integré por tanto a todas las
fuerzas artisticas renovadoras frente a la
tradicion y el academicismo, pues fue un
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intento por crear un ambiente
abierto a la renovacion artistica
sin condicionantes estéticos
concretos, por lo que quiza por
su heterogeneidad y condicion
transnacional no ha tenido
tanto renombre como los
grupos ya vistos.

El principal tedrico del grupo
fue Kandinsky, quien
propugnaba el  sincretismo
artistico y derivé como veremos
mas adelante en la abstraccion. Por su parte Marc (El suefio, Caballos azules) fue el que se
movié mas en la orbita del Expresionismo, realizando una pintura que no abandona el dibujo
con el que somete el intenso color y una ordenacion en composiciones esquematicas.

Por su parte, Macke muestra una sintesis del color de los fauvistas y expresionistas y una
construccion de la forma derivada de Cézanne; mientras que Jawlensky muestra en Las
peonias ese eclecticismo de tendencias unido también por el predominio del color y la
expresividad, mientras que MUnter mostrd una vision mas introvertida e intima en sus obras.

De todas formas la duracion de Der Blaue Reiter fue corta, pues su propia heterogeneidad
conllevd un proceso desvertebrador que el estallido de la guerra hizo finalmente disolver,
guerra en la que fallecieron Marc o Macke, aunque otros de sus miembros seguirian en activo
posteriormente y tendrian una decisiva actividad en la posterior aventura del arte moderno.
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3. La nueva arquitectura frente a los
delitos del pasado

1. Los origenes del urbanismo moderno

2. Hacia el Racionalismo

3. El escenario americano: la arquitectura organica
4. Le Corbusier

5. Gropius y la Bauhaus

6. Arquitectura y Vanguardia

7. Arquitectura y totalitarismos

La consecucion de un estilo moderno preocupd a los arquitectos durante el siglo XIX, pero
pese a que a comienzos del siglo XX la pintura parecia, en palabras de Le Corbusier, “haber
precedido a las demds artes”, lo cierto es que las vanguardias incidieron también en la
arquitectura, especialmente al hacerla alejarse de la naturaleza, pues por ejemplo las
concepciones cubistas van a determinar en buena parte la pérdida de la simetria
arquitectonica.

Por ello la arquitectura racionalista, la arquitectura del movimiento moderno, se sirvid de
estos caracteres programaticos de la vanguardia para proyectar sus edificios con plantas libres
y asimétricas, destinadas a atender las funciones y necesidades de la sociedad.

No obstante, a comienzos del siglo XX la sociedad glorificaba el pasado en la Exposicion
Internacional de Paris de 1900, pasado materializado en estructuras arquitectonicas de los
mas variados estilos y procedencias y en exposiciones de arte antiguo, si bien el Art Nouveau
empleado ya habia roto con el clasicismo y en sus edificios aparecia el uso novedoso del
hormigdn armado.

Y es que los nuevos materiales y su produccidn en serie abrieron las puertas a una
arquitectura_simplificada y geométrica que ya no ponia su atencién en los edificios
monumentales sino en los edificios industriales o en las viviendas; mientras que por su parte
Le Corbusier creyo que la causa de los males del hombre moderno estaba en los malos
alojamientos, por lo que en 1925 presentaba en la Exposicion Internacional de Artes
Decorativas de Paris un prototipo de vivienda que denominé Pabelldn de L 'Esprit Nouveau.

En fin, el Movimiento Moderno, que habia rechazado los estilos historicos, tuvo que elaborar
una tradicidon y crear un lenguaje formal nuevo que forzosamente casara arte y técnica
respondiendo a las necesidades de la sociedad de la Sequnda Revolucion Industrial, principios
que se extendieron a través de lo que se ha dado en llamar Estilo Internacional.
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1. Los origenes del urbanismo moderno

Si hay un tema que preocup6 a los pioneros del Movimiento Moderno éste fue el urbanismo
y la planificacion del territorio, pues de hecho a partir de comienzos de siglo los arquitectos
dirigidos por Le Corbusier asumieron el urbanismo como parte de la arquitectura.

Desde el siglo XIX las ciudades crecian cada vez mas, por lo que ya entonces se introdujo la
reflexion sobre la mejor manera de ordenar este crecimiento. Algunas propuestas
contemplaban a comienzos del siglo XX la extension ilimitada y regulada de la ciudad
mediante la formula de los ensanches, como el proyecto de Viena de Wagner, continuacion
del Ring, o el plan de Berlage para la zona sur de Amsterdam, que pretendia lograr el
equilibrio en la distribucion de los equipamientos, la circulacion y los espacios residenciales.

El Plan de Amsterdam Sur fue una solucidn urbana frente a las propuestas alternativas de
ciudades-jardin de Howard o Soria, pues giraba en torno a tres grandes ideas: |la proyeccion de
grandes viales arbolados, el disefio de amplias plazas y la creacion de manzanas de viviendas
de grandes dimensiones con huerto, patio interior, equipamientos y servicios comunitarios.

Pero en las primeras décadas del siglo
XX también coexistieron soluciones
vanguardistas que no llegarian a pasar del
papel. Fue el caso de los arquitectos
franceses de la Ecole des Beaux-Arts como
Henard, quien proyecté como resolver el
trafico parisino y reconducir sus servicios e
infraestructuras de una forma fantasiosa,
ideas que plasmo en Ciudades del Futuro.

Las teorias de la Ecole des Beaux-Arts |
fueron enlazadas con el Movimiento |
Moderno por Garnier, quien trabajo a nivel |
tedrico en sus versiones de una Cité Industrielle para ordenar el urbanismo de Lyon, IIegando a
proyectar una nueva ciudad de 35.000 habitantes al lado de la antigua y con todo tipo de
infraestructuras y bloques de viviendas de escasa altura entre zonas verdes, todo ello
postulando el uso del hormigon. Por ello Le Corbusier y muchos otros arquitectos
reconocerian su gran aportacion a la hora de combinar ciudad y arquitectura con rigor
cientifico.

El también francés Jaussely trabajo para unir el ensanche de Cerda con el casco histérico y
englobar los municipios cercanos, articulando Barcelona de una forma que marcaria su
desarrollo urbano durante el resto del siglo.

Por su parte, el Futurismo tuvo también uno de sus caballos de batalla en la ciudad, por lo
que arquitectos como Sant Elia publicaron junto a su Mensaje sobre la arquitectura una serie
de dibujos que introducen un universo fantastico en el que en la Cittd Nova primaria la
tecnologiay la idea de movilidad, de velocidad.

2. Hacia el Racionalismo

La arquitectura moderna que se hace evidente después de la Primera Guerra Mundial ya no
va a ser tan solo el resultado de una reflexion tedrica, sino que el producto légico de unas
condiciones diferentes en lo cultural, en lo tecnoldgico y también en lo social, dado su
compromiso para hacer una arquitectura que priorizase la construccion de bloques de
viviendas.

Se hacian realidad asi las ideas de Durand, quien habia roto con la tradicion antropométrica
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vitruviana para hacer que la arquitectura fuera fruto del empleo de una composicion lograda a
partir de un mddulo fijo que se podia combinar a voluntad y por la yuxtaposicion de mddulos
independientes, labor posibilitada por los nuevos materiales producidos en serie, siendo la
arquitectura un producto industrial mas. Sin embargo, la llegada al movimiento moderno no
se hizo transitando por los mismos caminos.

En Francia las tendencias estructuralistas de Viollet-le-Duc en el hierro pasaron al uso del
hormigdn, que fue usado por arquitectos como Perret primero recubierto de otros materiales
y finalmente de forma sincera, caso de la Iglesia de Notre-Dame de Raincy (1923), donde
incluso las vidrieras aparecian ya montadas sobre hormigon.

En Alemania se formo en 1907 el Deutscher Werkbund (Federacion alemana del trabajo), que
aunaba a artesanos, industriales y arquitectos en un intento por poner en comun experiencias
y mejorar la produccion industrial germana, grupo del que formaron parte Gropius, Behrens,
Schumacher o Muthesius. Este Ultimo ademas de arquitecto fue diplomatico e investigo la
arquitectura del Grupo de Glasgow y el uso de nuevos materiales, por lo que trato de importar
el geometrismo.

No obstante Schumacher rechazé el modelo inglés de casa unifamiliar para ricos, pidiendo
una arquitectura de calidad para las viviendas de los trabajadores con objeto de que
mejoraran su productividad.

La figura mas importante del Deutscher Werkbund es a pesar de todo Behrens, pintor de la
Sezession de Munich que fue contratado por AEG tanto para disefiar sus campaiias
publicitarias como construir sus edificios, caso de la Fdbrica de turbinas AEG en Berlin (1909),
construida en hormigon armado y acero, con una cubierta quebrada y un frontén macizo con
vidrieras.

En la corriente expresionista se movio Poelzig, artista que contribuyd a la arquitectura fabril
construyendo masas inquietantes de efectos escenograficos como la Fdbrica de productos
quimicos de Luban o sus almacenes en Wroclaw, que le ponen en contacto con los de Sullivan
de Chicago.

Pero volviendo a Behrens, es interesante ver que por su estudio pasod brevemente Le
Corbusier y Gropius, quien junto a Meyer dio lugar a obras claramente innovadoras en la
tipologia fabril como la Fdbrica Fagus, un conjunto de pabellones yuxtapuestos de forma
asimétrica con muros de vidrio montado sobre metal, rasgo tipico de la arquitectura de
Gropius que llevard a la Bauhaus aflos mas tarde.

En 1914 se celebrd una exposicion del Deutscher Werkbund en la que ante la arquitectura de
Gropius y Meyer, van de Velde, Behrens o Taut, quien levanto el Pabellon de Cristal, quedaron
manifiestas las diferentes posturas de los pioneros de la modernidad.

3. El escenario americano: la arquitectura organica

Los vastos espacios naturales norteamericanos permitieron una urbanizacion en linea con
los mismos, aunque previamente en los EE.UU. habian surgido durante el siglo XIX los mismos
problemas de hacinamiento que en las ciudades europeas. De esta forma, durante la sequnda
mitad del siglo XIX surgieron planteamientos que buscaban el retorno al idilico entorno salvaje
previo a la colonizacion. Nacio asi el Park Movement liderado por Downing y Frederick Law
Olmsted, que buscaba insertar grandes parques dentro de las mondtonas cuadriculas urbanas.

Paralelamente la Escuela de Chicago hacia nacer una nueva arquitectura que respondia a las
necesidades de las nuevas ciudades industriales movidas por el capital, por lo que las
empresas e instituciones aprovecharon las parcelas de terreno para edificar grandes edificios
paralelepipedos que se fueron extendiendo a otras ciudades estadounidenses.

Sin embargo, a la par que esta arquitectura de la técnica y el progreso, la World's Columbian
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Exposition en Chicago de 1893 planteaba una arquitectura clasica que iba a configurar lo que
se ha llamado City Beautiful, tendencia que tendrd su consagracion en la Gran Exposicidn de
San Luis.

En todo caso, desde 1900 todas las grandes ciudades estadounidenses tenian planes
reguladores que establecian pautas de intervencion que definian claramente los
equipamientos y servicios que debian tener, aunque la realidad es que estos planes tan solo
concedian atencion a los centros urbanos, abandonando a su suerte a las periferias habitadas
por los sectores sociales mas deprimidos, excepto en las zonas acomodadas, que enlazando
con los principios del Park Movement se urbanizaron en entornos arbolados. Estos modelos,
junto a los europeos, no se limitaran a estas regiones, sino que se expandiran desde entonces
hacia el resto del mundo, caso de Australia o América del Sur, donde destaco Buenos Aires.

Asi pues, a comienzos del siglo XX la arquitectura norteamericana era de gran variedad
estilistica, pudiendo destacar la figura del representante mas destacado de la Escuela de
Chicago, Sullivan, al que su personalidad inquieta le llevd al alejamiento del movimiento
proclasicista de las exposiciones mencionadas.

Asociado con Adler, ambos arquitectos destacaron por el
uso del acero (Wainwright Building) y el empleo de
decoraciones naturalistas. Sullivan teorizd sobre la
funcionalidad de los edificios y una vez separado de Adler,
trabajo en su Ultima obra de importancia: los Almacenes
Carson (Schlesinger & Meyer).

El edificio tiene una estructura horizontal de la que sélo
sobresale en altura el pabellon de esquina y en la que se
refleja claramente la estructura de malla reticular,
reservando para el piso de entrada y el entresuelo notas
decorativas cercanas al Art Nouveau.

Mientras tanto en Nueva York también se habia desatado
la pelea de alturas, por lo que el Edificio Fuller de Burham fue
rapidamente superado por los 130 metros de la Metropolitan
Life Towery a su vez por el Woolworth Building de Gilbert (1913), ed|f|C|o comercial de imagen
pintoresca por sus toques goticos.

Entre 1925 y 1931 se construyen cada vez mas rascacielos,
que siguen incorporando motivos europeos como los del Art
Déco. Es ahora cuando se eleva el Chrysler Building, con su
decoracion en aluminio, aunque al poco fue superado por el
Empire State Building de Lamb.

Pero por otros caminos la innovacion se produce en
Norteamérica también con Frank Lloyd Wright, que trabajo
con Adler y Sullivan e influenciado por la tradicion
norteamericana de respeto al paisaje, puso objeciones a la
industrializacion y a la deshumanizacion urbana. Estas
tendencias, junto a su interés por la arquitectura japonesa, le
condujeron a la creacion de un modelo de vivienda unifamiliar
| que pudiera construirse como alternativa a las grandes

concentraciones urbanas.

Esta arquitectura que él mismo bautizé como orgdnica, pretendia conseguir la armonia con
Dios y con la naturaleza. Comenzo su actividad con casas de la pradera que a partir en la
primera década del siglo XX fueron ya conocidas en Europa, quedando su tipologia fijada en
una construccidon cubica, de gran horizontalidad y planta reticulada, que se encaja en una
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naturaleza a la que se abre mediante terrazas, con cubiertas en voladizo poco inclinadas.

Los interiores son una sucesion de espacios que se interpretan libremente, pues sus casas se
adaptan a la personalidad de sus dueiios, caso de la Casa para William Frycke. Y es que si en
principio su arquitectura estaba pensada para personas de pocos recursos, finalmente se
convirtieron en capricho de ricos industriales que dieron lugar a obras paradigmaticas como la
Casa de la Cascada o Casa Kaufmann, contribuyendo a crear un estilo propiamente
estadounidense.

4. Le Corbusier

Una de las figuras mas significativas del Movimiento Moderno es sin duda el suizo
Jeanneret, mas conocido como Le Corbusier, pues encarna el espiritu experimentador del
movimiento. En origen un pintor cubista que de hecho llegd a teorizar y criticar a dicha
vanguardia para favorecer una mayor disciplina, llevo a su arquitectura los conceptos de
abstraccion, armonia y precision que se tradujeron en el disefio de plantas absolutamente
novedosas.

Postulando la edificacion de machines a
habiter con elementos fabricados en serig,
investigod a partir de la trayectoria de Perret y
Garnier, exploro el uso del hormigdén armado
y de formas geométricas puras y finalmente
en 1916 inicid la construccion de la Villa
Schwob y proyectd la Maison Dom-Ino, un
maddulo compositivo del que partir del cual se
podria construir una ciudad entera.

Enlazando con las teorias de los utopicos como Boullée y Ledoux, atribuyd a la arquitectura
un sentido ético capaz de transformar la sociedad. En 1922 y derivando de la Masion Dom-Ino
presento la Maison Citrohan, alargada y con dos muros portantes y que llego a ser construida
en varias ciudades.

En ese mismo afio presenté también su plan de Ville Contemporaire, que debia acoger a tres
millones de habitantes en un trazado ortogonal y simétrico con centro en una plaza con
edificios que descienden en altura segun se van alejando de la misma hasta llegar a los
inmuebles-villa (un primer ensayo de la posterior Unidad de habitacién) de la periferia que
debian albergar 120 viviendas cada uno.

La propuesta recibid criticas por la evidente estratificacion social a la que sometia su ciudad,
aunque poco después Le Corbusier fue mas concreto al presentar el Plan Voisin, un proyecto
para actuar sobre Paris que, tras eliminar muchos inmuebles céntricos, preveia la edificacion
de torres automatas.

Al poco presentd una nueva célula habitable
practica y confortable, mientras que en 1926
enunciaba junto a su primo los "Cinco puntos de
una __arquitectura __nueva”, ordenes  que
debidamente combinados debian dar respuesta
a las necesidades de cualquier edificio: uso de
pilotis, terrazas-jardin sobre tejados planos,
plantas libres, ventanas en cinta y fachada libre
para abrir huecos, teoria que fue puesta en
practica en la Villa Stein y la Villa Savoye, esta
ultima un prisma blanco de dos plantas.
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El método de Le Corbusier tuvo su prueba de fuego en el concurso para el edificio de la
Sociedad de Naciones en Ginebra y para el Palacio de los Sdviets en MoscU, donde sin
embargo ambos proyectos fueron rechazados.

Mientras tanto en 1928 convoco el primer Congreso Internacional de Arquitectura Moderna
(CIAM), un fecundo proceso intelectual en el que se dio a conocer la arquitectura modernay se
disertd sobre la ciudad del futuro. Le Corbusier siguid presentando planes urbanisticos para
ciudades latinoamericanas o para Argel, desarrollando su concepcién urbana, que quedd
plasmada en la Ville Radieuse o en el Plan Macia para Barcelona, a la par que del IV CIAM
(dedicado a la funcionalidad urbana) sali¢ la llamada Carta de Atenas, que ejerceria una gran
influencia posteriormente.

5. Gropius y la Bauhaus

En 1919 Gropius fundé la Staatliche Bauhaus en Weimar, una Escuela de Arquitectura y de
Artes Aplicadas bajo su direccion hasta 1928 que se convertiria en el centro experimental mas
activo del Movimiento Moderno y que conto con arquitectos y artistas diversos pero de primer
orden (Klee, Kandinsky, etc.).

Organizados como una comunidad, se pretendia convertir la creacion artistica en un
proceso normal de produccidn lejos de lo sublime, dignificando el trabajo del artesano e
intentando crear objetos que ofrecer a la produccidn industrial, buscando siempre el llegar a
un estilo internacional.

En 1923 se presentd una casa experimental de gran simplicidad y dotada de mobiliario
moderno, mientras que los ataques nazis obligaron al traslado a Dessau, donde se construyo
un conjunto proyectado por el propio Gropius
y del que destaca el bloque de talleres, con su
estructura de acero y sus fachadas en vidrio,
constituyendo quiza el mejor exponente de la
nueva arquitectura.

En las proximidades de la escuela Gropius
construy6 cuatro viviendas para profesores
que luego repetiria en el barrio Térten a las
afueras de Dessau, donde en un disefio
poligonal se insertan las casas en hilera y se
juega con el retranqueo de los volumenes.

Una vez fuera de la Bauhaus, el esfuerzo EEESEEESES
tedrico de Gropius se reflejo en el barrio Dammerstock de Karlsruhe, donde evitd la
centralidad y buscé la supremacia del angulo recto en una composicion abierta y extensible a
voluntad, aunque no mondtona gracias a las diferentes alturas de cada bloque.

Por su parte la Bauhaus sigui6 a cargo de Meyer, a quien sustituiria el prestigioso Mies van
der Rohe, aunque nada impediria que a pesar de haberse trasladado a Berlin, la institucion
fuera cerrada en 1933.

6. Arquitectura y Vanguardia

Le Corbusier, Gropius o Wright elaboraron un canon nuevo en medio del contexto de las
vanguardias, por lo que es evidente que también influyeron en la arquitectura. Poelzig
adelanté como hemos indicado soluciones expresionistas que abririan el camino para obras
posteriores, destacando su Grosse Schauspielhaus berlinés, con una cupula y capiteles
adornados por piezas colgantes a modo de estalactitas.
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En contacto con el grupo de Der Blave Reiter,
Mendelsohn realizéd obras préximas a este lenguaje
artistico que por sus formas fluidas parecen volver de
nuevo al Art Nouveau. Su Torre Einstein en Potsdam tiene
la apariencia de una masa escultdrica que parece surgir
del suelo, aunque para sus edificios comerciales usé
modelos propios del Estilo Internacional. Deudores de
Mendelsohn son obras espafiolas como el Cine Barceld o
el celebrado Edificio Carrién de la Gran Via madrilefia.

Las obras de la Escuela de Amsterdam deben también
mucho a Mendelsohn, aunque también a Wright, modelos
que se emplearon en la construccidn del ensanche sur de
la ciudad planificado por Berlage. De esta escuela destaca
De Klerk y su Het Sheep construido en ladrillo y que, rico
en volUmenes, asemeja un barco.

En 1917 se formod el grupo Die Stijl fundado por los
pintores Mondrian y Doesburg, a los que se unieron
arquitectos como Rietveld u Oud, con el objetivo de extender el neoplasticismo del primero al
jugar con las lineas y las formas geométricas simples y de colores puros aplicables a cualquier
campo de las artes.

Rietveld disefid al poco la Silla roja y azul, mientras que su Casa Schréeder seguia la
tendencia neoplasticista al estar formada por elementos independientes que encuentran su
significado en combinacion con el resto de piezas del conjunto, en un juego de formas y
colores.

Pero si por algo destaca la arquitectura neoplasticista es por la idea de adaptarse a las
necesidades de la sociedad, cosa que hizo Oud como arquitecto jefe de Rotterdam al construir
barrios para obreros en materiales prefabricados pero dando lugar a construcciones de

calidad.

Paralelamente se habia  definido la
vanguardia rusa al haber encabezado Malevich
la escuela cubista de ese pais, que haria
evolucionar al Suprematismo, aunque en esta
vanguardia hubo otros que tomaron el valor de
la abstraccion, caso de Tatlin, que convirtio sus
construcciones en emblemas de un mundo

S e contemporaneo que demandaba formas de
expresion novedosas, como en el Monumento a
la Tercera Internacional que nunca seria construido.

Chernikov teorizé sobre el constructivismo en la arquitectura, aunque el verdadero éxito lo
tendria el arquitecto constructivista Melkinov, que ya en 1925 recibié un premio por un
pabelldn soviético para una exposicidn parisina de planta rectangular, cubierto de cristal y con
escaleras que se entrecruzaban. Su libertad en el uso de formas arquitectdnicas se reflejo
también en los clubes obreros moscovitas como el Club Rusakov, aunque todavia mas libertad
mostraria en el disefio de su casa, cilindrica y con aberturas romboidales.

En definitiva, los resultados de la vanguardia del Movimiento Moderno se dieron a conocer
en la exposicion que el Werkbund aleman organizé en Stuttgart en 1926, donde se cred un
barrio repleto de obras de los arquitectos mas destacados (Van der Rohe, Le Corbusier,
Gropius, Oud, etc.) de acuerdo a las teorias de cada uno...
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7. Arquitectura y totalitarismos

La formulacion de la arquitectura que habian definido las vanguardias sufrié una
transformacion profunda con el asentamiento de posiciones politicas claramente autarquicas
que pretendieron hacer del lenguaje artistico una bandera para sus aspiraciones.

En la Union Soviética el constructivismo habia pretendido convertirse en el lenguaje de la
revolucidn, pero en cuanto ésta triunfo la libertad de expresion artistica fue progresivamente
limitada y se buscd la vuelta al realismo, por lo que los arquitectos zaristas encontraron campo
abonado para despreciar los proyectos vanguardistas, juzgados demasiado burgueses.

La convocatoria para la construccion del Palacio de los Soviets de Moscu en 1931 fue la clara
demostracion de ese cambio de orientacion, pues triunfo la propuesta de lofan, una mole de
mas de 400 metros de altura de estilo pseudo-neoclasico y coronada por una gran estatua de
Lenin que nunca se construyd, aunque de lo que si se llenéd Moscu fue de grandes edificios
monoliticos que nada aportaron al Movimiento Moderno.

En Italia la arquitectura mussoliniana nace de la conciliacion de la tendencia Novecento,
proxima al neoclasicismo, con movimientos proximos al Futurismo. Potenciando la primera
tendencia surgia el Gruppo 7, que buscaba compaginar el neoclasicismo y el racionalismo en
alza, aunque Terragni, su miembro mas destacado, no tuvo inconveniente tanto en recurrir al
constructivismo ruso como a los planteamientos de Le Corbusier.

De forma parecida trabajé Piacentini casando clasicismo y racionalismo con un punto
ecléctico que daria lugar al estilo oficial fascista: formas clasicas, vanos geométricos y porticos
de gran empaque. Terragni siguié no obstante intentando implantar el racionalismo,
sobresaliendo la Casa del Fascio o Casa
del Popolo en Como, un paralelepipedo
de gran rigor volumétrico que no dejaba
de combinar motivos clasicos como un
espacio central a modo de cortile.

Sin embargo seria en Roma donde la
arquitectura  fascista centraria su
atencion, intentando engrandecer la
ciudad liberando antiguos monumentos,
creando nuevos viales o realizando el
proyecto para la EUR, la Esposizione Universale di Roma que debia festejar en 1942 los veinte
afos del régimen. Piacentini seria el encargado de planificar un conjunto que con un eje axial
confluiria en el Palazzo delle Civilta, un cubo blanco horadado por filas de arcos.

No obstante, el estilo de compromiso utilizado como imagen del fascismo italiano no fue
posible en Alemania, donde el nacionalsocialismo arremetié contra la modernidad, pues no
en vano ya en 1933 se ocupo de cerrar la Bauhaus. Se compaginaron asi dos tendencias, pues
si para las zonas rurales se potencid lo vernaculo, esto es, la tipica casa alemana de sabor
medieval, para asentar el nuevo escenario de poder y propaganda se aposto por la
monumentalidad.

El encargado de hacer esto Ultimo fue Speer, quien convirtio el clasicismo de Schinkel en un
lenguaje megaldmano (Estado Olimpico) que la mayor de las veces no pasé del papel, como el
bulevar monumental que habia de construirse en el centro de Berlin incluyendo un gran arco
del triunfo y una especie de inmenso pantedn. Y es que como las otras arquitecturas
autarquicas, su interés por fijar un cddigo visual en vez de ofrecer soluciones a las sociedades
contemporaneas, determinaria que no sobreviviese en el tiempo.
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4. Abstraccion y Figuracion

1. Abstraccidn y Figuracion

2. Kandinsky y los inicios de la abstraccion. La aportacion de Delaunay y Kupka
3. Piet Mondrian y el Neoplasticismo

4. La abstraccion rusa. Malevitch. El Constructivismo

5. Arte y politica: realismo y compromiso

Un siglo después de la aparicion de la abstraccion esta corriente aun sigue siendo un campo
de controversia y debate por encima de ninguna otra, puesto que parece que ha atraido todos
los vituperios a raiz de la escision con las formas artisticas tradicionales que se produce en el
siglo XX.

Y es que la abstraccion fue el Ultimo paso para proporcionar una autonomia total a la pintura
pues 0sé excluir la representacion del cuadro, el Unico elemento que permanecia todavia
vinculado a la tradicidn. El cuadro se convierte por tanto en una imagen aperspectiva al pasar
del cuadro como ventana abierta al cuadro-objeto, por lo que a partir de entonces el arte con
representacion pasé a llamarse figurativo al existir otro arte, el abstracto, en el que la
representacion habia sido desplazada por la combinacién de lineas, formas y colores
desvinculadas de connotaciones tematicas.

La aparicion de la abstraccion no supuso el nacimiento de un nuevo ismo, pues fue
solamente la irrupcion de un fendmeno que se desarrollé a través de diversas tendencias;
aunque tampoco cabe buscar la abstraccidn en artes anteriores: existen motivos abstractos si,
pero con valor ornamental y no como formas validas en si mismas. Por tanto no cabe calificar
de abstractas obras como las Ninfeas de Monet, pues mas bien lo que indican es la creciente
autonomia de la pintura, proceso que los artistas abstractos llevaron a sus Ultimas
consecuencias.

1. Abstraccion y Figuracion

En sentido estricto, siguiendo las palabras
de Seuphor "debe llamarse abstracta a la
pintura [que] nos fuerza por ausencia de toda
otra realidad sensible a encararla como una
pintura en si, a juzgarla de acuerdo con sus
valores extrinsecos a toda representacion o a
todo recuerdo de representacion”.

Los artistas que iniciaron la abstraccion,
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Kandinsky, Kupka, Delaunay o Mondrian se formaron por tanto en el ambito de la
representacion y tuvieron una primera etapa figurativa, por lo que las primeras
composiciones abstractas muestran una clara relacidn con esos inicios. La abstraccion inicial
de Kandinsky deriva de la exaltacion del color (arriba), aunque el caso de Mondrian es mas
representativo: tras realizar obras de influencia postimpresionista pasé al Cubismo de
Naturaleza muerta del bote del jengibre (1912), para pasar rapidamente a eliminar los Ultimos
restos figurativos en obras como Composicién oval (1914).

Sdélo cuando la abstraccion ya se habia generalizado hubo artistas que fueron abstractos
desde sus primeras obras, aunque también hubo trayectorias especiales como la de Klee, que
desarrollé una pintura independiente aunque dentro de la vanguardia, por lo que mezcla
figurativismo y abstraccion: Klee deseaba crear lo visible, no presentar lo visible, por lo que se
acerco al arte con los ojos de un primitivo. Asi, cuando pinta monigotes como La montana del
gato sagrado o cuadrados de color como en Harmonia en azul=naranja esta tratando de
acercarse al arte como si desconociera la historia del arte.

Por otro lado, parte de la confusion entre figurativismo y abstraccion vino de los titulos
que los artistas abstractos daban a sus obras, con los que ironicamente proporcionaban una
pista falsa a un espectador que, engafiado, trataba en vano de buscar una representacion que
no existe.

Esto no quiere decir que el arte abstracto dé la espalda a la realidad, pues su arte responde,
en algunos casos como ningun otro, a una expresion del mundo en el que vive el artista: un
cuadro de Pollock es un grito ante un mundo hostil, mientras que Mondrian exhibe una
concepcion del mundo ordenada y en equilibrio. Asi pues cabe decir que casi existen tantas
tendencias abstractas como artistas que las cultivan, pues sélo hay un elemento en comun a
todas ellas: la ausencia de representacion.

2. Kandinsky y los inicios de la abstraccion. La aportacion de Delaunay y
Kupka

ﬁ Los afios que median entre 1910, cuando

“ Kandinsky crea su Primera acuarela

;- abstracta, y 1914, fueron decisivos para la

" abstraccion. Esta primera obra surgié mas

bien como una suma de toques de pintura

de caracter expresivo en la linea del trabajo
anterior del pintor.

1 La labor teodrica estuvo presente en el
L IR proceso, por lo que no es de extranar que
/ N - en 1911 publicara De lo espiritual en el arte y
‘ / que en obras como Composicion VIl o
Mancha roja las manchas de color, la lineay
rhniuiin!:t!! : .“' i

los trazos puramente pictoricos 'y

esquematicos acusen una concepcion ordenada de la pintura, pues para Kandinsky
expresaban una necesidad interior desvinculada de relaciones exteriores de la realidad.

En la década de los veinte su pintura experimenté un cambio radical al iniciar una
abstraccion realizada a base de combinaciones de formas geométricas, por lo que
Composicion VIl es un intento de ordenacion de la expresividad anterior que coincide con su
trabajo en la Bauhaus y con otra de sus obras tedricas: Punto y linea en el plano.

Por su parte el paso de Delaunay de la figuracion a la abstraccion fue bien distinto. Formado
bajo la influencia del color de Gaugain, no desdefi6 los avances de Cézanne, por lo que se
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oriento al Cubismo para dar lugar a obras como la Torre Eiffel. Desde ahi paso a realizar obras
abstractas realizadas a base de discos de color como Formas circulares 3, en las que
experimento sobre la descomposicion de la luz y no del objeto, por lo que sus cuadros son
abstracciones de luz y color.

Paralelamente a los anteriores artistas, el checo Kupka desarrollaba también obras no
figurativas como Colocacion en verticales donde evidencia su interés por lograr un efecto lirico
sin abandonar un orden logrado con la combinacion geométrica de las formas, por lo que
desde el principio desplegé una gran complejidad plastica y una gran coherencia, auténtica
premonicion de lo que sera el desarrollo de la abstraccion posterior.

3. Piet Mondrian y el Neoplasticismo

La obra de Mondrian es una especie de pintura arquitectdnica que como hemos visto tuvo
una clara proyeccion en determinadas orientaciones del Movimiento Moderno, pese a que el
pintor jamas proyectase ningin plano. Su pintura nace sin un fin utilitario, pues es una
concepcion ideal, una plastica pura fruto de un proceso de investigacion de las combinaciones
y juegos de la geometria.

Tras su mencionada trayectoria inicial, en 1915 Mondrian entré en contacto con van
Doesburg, con quien cred el movimiento De Stijl, acentuando su tendencia a acceder a la
complejidad de la forma geométrica basada en el plano, el rectangulo, la presencia de las
lineas horizontales y verticales y un numero limitado de colores, que se entienden segun su
dimensidn en la obra.

Y es que la aparente simplicidad de los cuadros
de Mondrian en realidad oculta composiciones
profundamente meditadas que al situarse en un
muro condicionan la estructura y vision de todo el
entorno arquitectonico, pues fuerzan al espectador
a establecer una geometrizacion y una ordenacion
del espacio circundante, logrando segun el pintor
hacer ese lugar mas habitable.

En Composicion en Azul (1917) se estructura la
obra a base de rectangulos, aunque en otras como
Composicion. Trazos negros sobre fondo blanco la
estructura la constituye una base de gruesas lineas
horizontales y verticales que definen su concepto
de la abstraccion neoplasticista como Composicion
con rojo, amarillo, azul y negro, pues Mondrian introduce el pulso humano de una concepcion
metafisica de la vida en sus obras.

4. La abstraccion rusa. Malevich. El Constructivismo

El desarrollo de la abstraccion discurrid por cauces estrictamente formales y lejos de
problemas politicos e ideoldgicos, aunque en Rusia tras la Revolucion de Octubre se produjo
una identificacién entre vanguardia artistica y politica, pues el interés por construir una
sociedad nueva caso con el interés por crear un arte al margen de la tradicion.

Sin embargo, el proceso no arrancé de cero, pues aunque a comienzos del siglo XX nada
hacia presagiar que Rusia potenciase un arte de vanguardia radical, para 1909 algunos artistas
iniciaban el Rayonismo, tendencia basada en el juego expresivo de lineas.

Paralelamente en esos afios tuvo un papel decisivo en la vanguardia rusa la actividad de
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Malevich, quien paso literalmente Del Cubismo al Suprematismo, tal como rezaba el folleto
que adjunto a la exposicion de sus primeras obras abstractas en 1915, con las que pretendia
redescubrir el arte puro. Su Cuadrado negro sobre un fondo blanco es una demostracion por
tanto del caracter simplificado de la geometria y de la pintura que culminara en su célebre
Cuadrado blanco sobre fondo blanco.

Es asi como la pintura de Malevich constituye una de las aportaciones mas importantes en
el inicio y la definicion de la abstraccion geométrica, pues su Suprematismo establecia las
bases para la formulacion de un nuevo proyecto de un mundo en equilibrio y sin
contradicciones del que arrancaran los constructivistas.

Y es que a la par de la labor de Malevich se fue gestando una nueva tendencia que irrumpiria
ya en 1921: el Constructivismo, que tenia su base en la labor de Tatlin y en su fomento de la
tridimensionalidad, como ejemplificaria su ya mencionado proyecto de Monumento a la
Tercera Internacional, que demuestra por tanto la ligazon inicial entre revolucidn politica y
artistica, pese a que el Constructivismo apenas duraria una década.

El Monumento conjuga tanto la tendencia a la abstraccion como al progreso, siendo
evidente como el Constructivismo rompid con las técnicas tradicionales de la escultura al
articular las piezas y al no existir una jerarquia espacial en la obra, pues en realidad es el
espacio el que se hace dependiente.

Los hermanos Pevsner y Gabo planteaban
de forma coherente en su Manifiesto realista
una nueva idea del dinamismo en la obra de
arte acorde con la nueva época y que debia
integrarse en el espacio urbano vy
acompanar al hombre alli donde transcurre
su vida. Es por ello que este concepto de
arte no recurrio a la anécdota, eliminando la
masa y el volumen compacto de la escultura
e introduciendo en el espacio objetos
construidos.

De igual manera la idea del movimiento
que también marco a los futuristas tuvo un
desarrollo nuevo, proyectando en el espacio :
el objeto escultdérico y rompiendo con el punto jerarquico preferente creando una nueva
relacion dinamica entre espacio y escultura que sera clave en el desarrollo de la escultura
contemporanea. Fruto de estos planteamientos sera también la obra del estadounidense
Calder, que destaca por sus esculturas méviles como Cuatro hojas y tres pétalos.

5. Arte y politica: realismo y compromiso

El entusiasmo revolucionario de la vanguardia rusa fue breve, pues pronto fue desplazada
por una corriente oficialista de caracter académico que se impuso en la URSS hasta su
disolucion, pues el Estado reprochaba a la vanguardia su caracter hermético y sin contenido
ideolodgico explicito. Se acabd por tanto con todas las agrupaciones artisticas independientes
en 1932, mientras que los artistas figurativistas y los mas reaccionarios frente a la vanguardia
encontraron campo para sus anhelos artisticos.

Al hablar de Realismo es necesario establecer una serie de matizaciones, puesto que los
realismos del siglo XX relacionados con la politica no hacen referencia a ninguna tendencia
concreta, sino tan solo al desarrollo de un arte comprometido con la politica. Es asi como el
Realismo social soviético comporta una tematica comunista aunque los lenguajes artisticos
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sean variados, siendo el elemento comun el figurativismo
radical puesto al servicio del poder.

En Alemania el régimen nazi se obsesiono para controlar la
produccion artistica y eliminar el arte de vanguardia, que
consideraba degenerado (Entartete Kunst), para sustituirlo por
un realismo social basado en la exaltacion academicista de un
costumbrismo trasnochado.

No obstante esta apropiacion del arte por los regimenes
totalitarios no quiere decir que toda relacion del arte con la
politica supusiera un comportamiento antimoderno. Por
ejemplo la pintura de Ben Shan integra la critica a la realidad
social en la modernidad y la libertad artistica, como hizo en los
gouaches sobre el caso Sacco y Vanzetti.

Un caso en el que la pintura se pone al servicio de una
revolucion desde la dimension personal de unos artistas
adscritos a la modernidad es el de los muralistas mexicanos,
pues aunque su labor fue promovida desde el poder, no fue en
modo alguno impuesta.

Diego Rivera fue el primer pintor moderno que ejecuto
murales de caracter social, siendo el primero su Creacion en el
Anfiteatro Bolivar, donde usa ya una pintura autoctona
desentendida tanto de las tendencias modernas como de las
tradiciones académicas, acercandose con el uso de figuras
sencillas al primitivismo indigena, al igual que hizo su mujer,
Frida Kahlo, desde presupuestos diferentes.

Orozco orientd también su actividad para crear murales
didacticos que expresaran y dieran a conocer la revolucion,
labor que de hecho enlaza con la pintura colonial usada para
cristianizar a la poblacién mexicana. Por su parte, frente a las
anteriores obras, Siqueiros aporté al muralismo una
concepcion  monumental profundamente expresiva vy
barroquista, caso de Los Elementos.

En Europa ciertos realismos nacieron cuando algunos artistas,
a veces dadaistas, pasaron a realizar un arte de acentuada
critica social que dio lugar a la Nueva Objetividad en la que
destacan Grosz y Dix, quienes distorsionaron la imagen de lo
real para acentuar los contenidos criticos de la pintura incluso
en los retratos.

Dix denuncia el estado de una sociedad en crisis y la
inseguridad del periodo de entreguerras con gran plasticidad,
mientras que Grosz es mas directo y critico a la hora de
desmontar las instancias del poder (Los pilares de la sociedad),
llegando a una caricatura que si se aparta de la vanguardia
convencional no renuncia a la renovacion.

Pero si los anteriores artistas dedicaron la mayor parte de su
obra al compromiso con el realismo desde planteamientos
ideoldgicos diversos, hubo otros artistas que se implicaron en
un arte comprometido sélo cuando vino exigido por una
determinada situvacion.
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Es el caso de Picasso y el Guernica
encargado por la Il Republica para el
Pabellon de Espafia en la Exposicion
Internacional del Paris de 1937, obra
que quizd por no incluir ninguna
referencia explicita al bombardeo y
centrarse en el sufrimiento del
inocente, ha tenido un mensaje de
gran repercusion y vigencia.

Aunque los motivos del cuadro
estan sujetos a diversas
interpretaciones, parece que el toro,
el Unico que parece ajeno a lo que se
desarrolla a su alrededor, seria el
propio Picasso, autorretratado en un
nuevo intento de crear una obra
maestra.

En el Pabellon figuraron otras obras
de Miré (El segador), Calder (Fuente de

mercurio), Sanchez (El pueblo espariol tiene un camino que conduce a una estrella) o Julio
Gonzalez y su Montserrat, en la que abandona el caracter experimental y puramente estético
de su escultura para desarrollar una figuracion y una expresividad politicamente

comprometida.
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5. Dadaismo y surrealismo: una esteética
de contradiccion

Dadaismo o el camarote artistico de lo absurdo

1. Introduccioén

2. Larebelidn de las palabras y de las obras
3. Invenciones dadaistas

4. Daday laimagen

Surrealismo: la pintura entre el amor y la muerte

1. Introduccidn: una herencia problematica
2. Caracteristicas surrealistas
3. Cronologia: evolucion de la imagen surrealista

4. Temas: meditacion en torno a un secreto

Dadaismo o el camarote artistico de lo absurdo

Dada, que seria la doble afirmacidn en varias lenguas centroeuropeas "si, si”, es sin embargo
un monumental “no” a la practicas artisticas y culturales de la civilizacion occidental de
comienzos del siglo XX. Pero aunque existe gran

-
controversia sobre su nombre, lo fundamental es la fecha en
que dio inicio: 1915, en mitad del sinsentido y el horror de la

e guerra, cuando ante la retdrica hueca del momento, los
i artistas se sienten traicionados por las palabras y por la
Q 5 @

mentira de la idea de la belleza.

o £

1. Larebelidn de las palabras y de las obras

Si Picasso fue una especie de rey blanco de la modernidad,
Duchamp es sin duda alguna el rey negro, pues su estrategia
fue la contraria al primero: refugiarse en un_anonimato
desde el que lanza propuestas de muy distinto signo y que
: d) podrian ser fruto de diferentes artistas. Si Picasso hizo que
; AEvEIC AT todos los caminos convergieran en él, Duchamp se colocé al
' - inicio de varios caminos de los que solo escribid el primer
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capitulo antes de desaparecer y adoptar otros intereses.

Por influencia de sus hermanos Duchamp se inici¢ en el Cubismo mas tedrico y matematico,
pero aunque no continuara esa via, si es cierto que en todas sus propuestas late una especie de
teoria poética. Su primera obra de renombre es Desnudo bajando la escalera (1911-1912),
donde el extrafio aspecto mecénico del maniqui que baja las escalares lo mismo es un analisis
serio del movimiento que una burla del afan cubista por desmenuzar la vida en piezas, pues la
ambigUedad esta siempre presente en la obra del francés.

Sus siguientes obras siguen el concepto de ready-made, es decir, un objeto ya
manufacturado que la eleccidn del artista incluye dentro del terreno sagrado de la iconografia
artistica con un doble propdsito: burlarse de la misma vy
reivindicar esos objetos como bellos o misteriosos.

Obras como Rueda de bicicleta sobre taburete, Botellero o la
burla grosera de una obra de culto tradicional como la Gioconda
que aparece en LHOOQ son ejemplos de apropiacion por medio
de los cuales el artista toma un objeto de la vida o del arte y le da
un sentido diferente.

En EE.UU., ademas de por su Desnudo bajando la escalera, se
hizo famoso por su Fuente (1917), un urinario firmado bajo el
pseuddnimo de R. Mutt y que fue vetado por un jurado que tenia
intencion de admitir todas las obras que llegasen.

Su gran obra sera no obstante “La novia puesta al desnudo por
sus solteros, incluso”, dos superficies de vidrio sobre las que
trabajo varios afos y en la que conjuga la iconografia maquinista
del Dadaismo con la posterior tematica sexual surrealista.

Sobre ella se han hecho diversas interpretaciones que habrian encantado al propio
Duchamp, cuyo logro seria haber atrapado el deseo en su misma volatilidad, pues un deseo
logrado ya no es sino otra cosa.

2. Invenciones dadaistas

Pero ni Duchamp es todo Dadaismo, ni el Dadaismo es solo Duchamp, pues reune una
amplia_gama de propuestas artisticas y sociales, de creadores y de filiales por todas las
capitales culturales a partir de su centro en Zurich, por lo que vamos a centrarnos en algunas
de las invenciones dadaistas sefialando su repercusion en la creacion contemporanea.

Los cabarets aparecen con la creacion del Cabaret Voltaire en Zdrich por parte de Hugo Ball,
representaciones en las que se colgaban cuadros y se leian poemas poco habituales y a las que
con el tiempo se fueron afadiendo actos de caracter cada vez mas inclasificable.

Ball y Tristan Tzara sacudieron a la tradicional Zurich con todo tipo de ocurrencias, leyendo
poemas formados por sonidos aleatorios y resultado de haber dejado caer recortes de
palabras de periddico sobre un papel en blanco, o actuando con mascaras y disfraces ridiculos,
lo que seria el comienzo del teatro del absurdo que luego dard lugar a obras como las de
Brecht o Beckett y al happening.

En cuanto al manifiesto-visual hay que decir que sin duda existe una teoria Dada que se
expresa fundamentalmente en los escritos de Tzara, aunque también a través de la expresion
grafica que acompaid a sus numerosas publicaciones, desarrollando la carteleria. Es
caracteristico de lo Dada la separacion entre forma y contenido de las palabras, pues se
abandona asi toda intencionalidad semantica, por lo que se juntan en una misma pagina
diferentes tipos y tamarios de letra con la intencion de que pueda visualizarse también un
sonido distinto, invirtiendo ademas el sentido de la lectura, lo que sin embargo logra atraer la
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atencion del publico.

Los ready-made han de distinguirse de otros objetos dadaistas como los de Man Ray
(Plancha), pues en ellos la intervencion del artista debe ser minima o de hecho inexistente,
como en la Pala de nieve de Duchamp, pues este artista cambia el significado de los objetos de
forma radical sin apenas intervenir.

Sin embargo otros objetos dadaistas son verdaderos collages tridimensionales que
persiguen esa ambicion comun a los miembros del grupo de emborronar las fronteras entre
pintura, escultura, mobiliario, objetos artesanales, industriales y manufacturados, en
definitiva, entre el arte y la vida cotidiana (dejando siempre abierta la interrogacion de si
aquello que llamamos arte no se trata en definitiva de una broma destinada a burlar a los
incautos).

El fotomontaje consiste simplemente en la insercion
de recortes de periddicos y carteles en dibujos,
pinturas y acuarelas, pues como la poesia sonora su
base es la deconstruccion de la unidad estilistica
caracteristica del arte tradicional. Sus miembros mas
destacados pertenecen al grupo dadaista de Berlin,
aunque cada uno desarroll6 un estilo particular.

Haussman destaco por la inclusion de letras y el
manejo de un cuerpo simbdlico complejo, mientras
que del mencionado Grosz hay que resaltar la
importancia de una base figurativa con caricaturas
sobre las que inserta recortes de pequefo tamaio.

En Heartfield encontramos que el recorte predomina
y que se dispone en masas de fuerza o en forma de
construcciones helicoidales y dinamicas, mientras que
Hoch muestra figuras humanas. Desde fuera del
ambito Dada también tuvo una importante labor
Schwitters.

A partir también de la fotografia se desarrollaron los rayogramas y schadografias, que
trataban de encontrar el equivalente visual de la escritura automatica. La solucion vino de la
mano de una antigua técnica consistente en la
exposicion al sol de objetos sobre papel
fotosensible, aunque tanto Ray como Schad
pretendieron haberla inventado y dieron su
nombre a la técnica.

En la obra del Ultimo destacan los objetos
pequeiios de distintos materiales textiles que
dan lugar a una imagen etérea (izquierda),
mientras que los resultados de Ray son mas
sofisticados y denotan un mayor dominio
técnico.

3. Dadaylaimagen

La inclinacion suicida del Dadaismo de supresion de la imagen se vio recompensada por la
creacion de extranas equivalencias, como si todos los caminos alternativos desembocasen en
una nueva creacion: asi ocurrio con el rechazo al figurativismo tradicional, que condujo a la
creacion de un nuevo alfabeto expresivo.
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Podemos destacar las asociaciones de Picabia, Duchamp o Ernst entre aparatos mecanicosy
figuras humanas con las que denunciaban la escasa autonomia del hombre respecto del
control de su propia vida, al igual que criticaron el optimismo técnico, que tan solo habia
llevado al perfeccionamiento de la capacidad de matar.

La obra de Arp y de su pareja creativa y sentimental Sophie Tauber-Arp es un ejemplo de un
arte que busca sus raices en la naturaleza pero sin proceder a la mimesis, sino a captar su
sentido espiritual. En un extrafio caso de sintonia creativa, ambos produjeron una gran riqueza
de formas abstractas y utilizaron materiales inusuales.

Surrealismo: la pintura entre el amor vy la muerte

Una herencia problematica

Es frecuente la asociacidon entre Dadaismo y Surrealismo, pero aunque existen puntos de
union entre ambos, estos se reducen mas bien a una relacion contextual mas que estructural.
En primer lugar ambos se posicionaron frente al discurso oficial patriarcal, clasista y
nacionalista predominante en Europa desde finales del siglo XIX, rechazando el espejismo del
progreso humano y encontrando muchos artistas que ante la realidad de la Gran Guerra los
estados olvidaron pronto las veleidades del “fomento de las artes”.

Frente a ello el Dadaismo y el Surrealismo se colocaron revolucionariamente, por lo que para
denunciar la corrupcion moral e intelectual del momento ambos ridiculizaron estos prejuicios,
demostrando como en el camarote de los hermanos Marx que hasta las propuestas mas
formales y rigidas con las que la sociedad de su época queria tutelar la vida de sus ciudadanos
eran fraudulentas e irracionales.

Pero si el Dadaismo se centré mas en la denuncia y la
ridiculizacion, el Surrealismo tendidé a crear un nuevo
humanismo mediante la reconciliacion de los aspectos
racionales e irracionales del hombre, reuniendo lo
consciente y lo inconsciente.

En segundo lugar ambos entendieron que para lograr
esos objetivos cualquier medio (es decir, estilo) era
bueno, puesto que para los dadaistas y los surrealistas
la forma dependia totalmente de la idea a expresar.

Un tercer elemento de unidn es la transferencia
efectiva_de miembros del Dadaismo que saltaron al
Surrealismo, caso de Tzara, Breton, Ernst, Arp,
Duchamps, Picabia o Ray; mientras que finalmente
ambas vanguardias pusieron mas énfasis en el espiritu
de su_movimiento que en obras concretas, aunque
siendo importante el papel del artista como mago, un descifrador a la vez que creador de
enigmas. El azar fue promovido, siendo el Dada la prueba de que aun ante una obra casual la
sociedad intentara buscar contenidos, mientras que los surrealistas lo usaron como una via
magica para espolear el inconsciente humano y hacer realidad los deseos.

Durante mucho tiempo el Surrealismo fue considerado como un invitado incémodo en la
historia de las vanguardias, puesto que la vision dominante de la historiografia anglosajona
que veia las vanguardias como un avance progresivo hacia la abstraccion no casaba bien con el
figurativismo surrealista.
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A esto hay que afadir el hecho de que su imagineria exige una interpretacion al tener un
intimismo hermético y desasogante fruto de la combinacion de lo siniestro, lo sexual (con
especial fijacion en el tratamiento de la mujer como objeto) y lo provocador. Por Ultimo nos
cabe sefalar que el Surrealismo fue la Ultima de las vanguardias y, por tanto, un Ultimo
producto cultural europeo hegemonico que tras la Il Guerra Mundial fue dejado de lado a pesar
de que influyo tanto en el arte norteamericano como en los realismos mdgicos de la literatura
hispanoamericana.

1. Caracteristicas surrealistas

A la vez que el Surrealismo tiene un
puesto preferente en la historia por haber
intentado enlazar algunos de los discursos
mas innovadores de la primera mitad del
siglo XX como el psicoanalisis y el
comunismo a un movimiento artistico,
debe su caracter contradictorio
precisamente a esa extrafia amalgama. - i e

De hecho es dificil hablar de un arte verdaderamente surrealista, puesto que en cierto
sentido fue el autoritarismo de Breton el que mantuvo el movimiento cohesionado, aunque en
cualquier caso el reproche que se le hace es la oposicion entre el caracter aformal y fluido del
pensamiento inconsciente y el raciocinio que requiere necesariamente cualquier obra
artistica.

El Surrealismo sabotea la nocidn del arte y de los artistas tradicionales, por lo que sugirié un
artista mas bien como intelectual pasivo mas atento a recolectar y exponer lo que identifica
como surrealista que como creador.

2. Cronologia: evolucion de la imagen surrealista

Si como decimos se quiso compaginar el psicoanalisis y el comunismo, lo cierto es que Freud
tratd mas bien con desprecio los intentos de acercamiento de sus miembros, mientras que su
espiritu critico se amoldo a duras penas a la disciplina de partido que regia en el comunismo.
Si funciond la estética surrealista, una conjuncion disparatada de diversos elementos
artisticos, literarios y sociales que, de un modo extremo, reflejaba el verdadero sentir de ese
momento.

Originalmente el Surrealismo fue un
fendmeno ante todo poético, pero la propia
constitucion visual del inconsciente y el
interés que tenian los poetas por la pintura
llevara a acabar con la racionalidad
cartesiana para dar lugar a una exaltacion
del arte como obra del inconsciente y ligado
a_unos principios de subjetividad,
individualismo y libertad que seran los
pilares de la modernidad.

La imagen surrealista parecer ir emergiendo de una primera niebla de incongruencia Dada
para ir ganando nitidez, aunque los elementos de comunicacion simbdlica de los que se vale
son siempre los mismos y son esencialmente tres: el libre uso de la asociacion de imagenes
por analogia, la sinécdoque por la que una parte de la imagen es evocada para significar el
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todo (por ejemplo un zapato femenino evoca una mujer) y la anamorfosis, que alude a una
forma que primero parece ser algo para después de volver a ser vista parecer algo distinto.

Hay tres estilos o momentos claves en el desarrollo
pictorico del Surrealismo. En su nacimiento en 1919 las
actividades del grupo se centran en una serie de
experiencias que aunan sesiones de trance y otros
juegos psicoldgicos colectivos (escritura automatica o
representaciones oniricas), fase muy influida por la
pintura enigmatica de De Chirico.

Ernst se hace rapido con el liderazgo pictérico del
grupo, usando un estilo que se centra en dar vida en
imagenes prestadas al relato surrealista, derribando
topicos y desmintiendo la razon, para lo que recurre al
collage. Asi, en los collages de Ernst se crea una fisura
en la logica de la representacion, por lo que el
significado se pierde en multiples sugerencias.

Quedan por tanto descontextualizados los
convencionalismos tradicionales de la imagen, y por otra quedan libres los instintos
primordiales de deseo y muerte, radicando aqui la caracteristica metafora surrealista.

Hubo muchos seguidores de Ernst, aunque a partir de 1925 tanto él como toda la pintura
surrealista cambiaron de orientacidn para abordar dos tendencias: o bien el desarrollo de un
arte semiabstracto o bien de imagenes de vocabulario figurativo que son representaciones de
suefios o visiones fantasticas construidas con elementos tomados de la realidad.

Las técnicas procedentes del automatismo grafico dominan, configurando asi una suerte de
surrealismo abstracto que confluye con la obra de Klee al que se adscriben ademas de Ernst
otros como Breton, Miréd o Masson. Este Ultimo demostré que a partir del automatismo se
podia llegar a crear una imagen, que se podia crear un puente entre el inconsciente y el
consciente en una suerte de proceso de metamorfosis.

Mir6 aund un sentido del color primario y el amor a lo
primitivo (en este caso su paisaje mediterraneo natal)
con el simbolismo surrealista para crear obras
tempranas como La Masia (1921), que a partir de 1925
muestran ya un vocabulario personal resultante de la
radicalizacion de los hallazgos anteriores.

En El nacimiento del mundo (izquierda) o en El
carnaval de Arlequin encontramos un fondo simplificado
sobre el que hay una serie de criaturas numerosas y
pequefias que con el paso del tiempo seran sustituidas
por figuras menos numerosas y mas grandes de
significados mas abiertos o con giros de sinécdoque.

De hecho El nacimiento del mundo le granjed su
. acceso al grupo surrealista y aunque Breton siempre
desconfio de su supuesta incapacidad teorica y literaria, en realidad fue el pintor favorito de
los poetas del grupo.

La otra tendencia fue la figurativa y se baso en la representacion de suefios y visiones, entre
la que destacd Magritte, Frida Kahlo y otros tantos pintores entre los que estuvo incluso
Picasso, aunque el mas sobresaliente sera Dali. Esta tendencia de hecho parecié hacer
declinar a la abstracta, pues a partir de los afos 30 incluso Breton parecid avalarla, cuando por
otra parte parece que en esos momentos en todo el mundo del arte aparece un retorno a la
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figuracidn y a presupuestos mas clasicos.

Salvador Dali se inicia como surrealista ya en 1929, cuando después de haberse instalado en
Paris conoce a su musa, Gala, y se integra en el grupo exhibiendo obras como El hombre
invisible en las que los objetos aparecen perfectamente representados (de hecho con una
extraordinaria pericia y realismo),
pero conjugando el misterio y la
ambigiUedad en las relaciones que
mantienen entre si en el lienzo.

Dali llegé de hecho a proponer su
propio método, el critico-paranoico,
con el que logra una obra simbodlica
lejos de la tirania de la racionalidad
comun donde campa la anamorfosis,
el doble sentido e imagen, el
trampantojo, la belleza, el asco, el
amor y la muerte... yuxtaponiendo
formas blandas e insectos, rigidos
paisajes, acantilados o estatuas.

En este sistema daliniano se enmarcan obras como El enigma de Hitler o El gran masturbador,
cuadros que siguio realizando cuando fue expulsado del grupo en 1934, aunque a partir de su
llegada a EE.UU. parece que adoptd una via calificada a veces de Pop en la que se centrd en la
construccion de su personaje artistico por encima de su obra, deviniendo una marca
registrada que tras volver a Espafia parece retornar a un arte cada vez mas tradicional.

El belga Magritte es también un pintor representativo de esta Ultima etapa surrealista, pues
sus principios ligados a la ilustracion popular le llevaron a definir un estilo limpido y simple que
fue juzgado por los surrealistas ortodoxos como poco subjetivo y banal.

En su obra posa preguntas casi filoséficas sobre la paradoja de la imagen y la realidad, pues
trabaja en la fisura de sentido entre ambos, como es evidente en obras como Ceci n'est pas
une pipe. En otras obras como La violacidn aparece un trampantojo que trata de unir cuerpoy
rostro en una imagen que es de ambos y de ninguno al mismo tiempo, aludiendo quiza a la
violacidn de sentido que supone considerar a la mujer como mero objeto sexual sin atender a
su identidad como persona, aunque en otras obras la interpretacion es desde luego mucho
mas hermética que en las que acabamos de mencionar.

3. Temas: meditacion en torno a un secreto

En torno al nucleo surrealista se movié un gran nUmero
de artistas de gran personalidad que adaptan del
Surrealismo aquello que les interesa desde un punto de
vista personal, por lo que si bien fue fuente de inspiracion
comun también fue un desencadenante de obsesiones
particulares. Y es que toda obra surrealista ha de ser |leida
atendiendo a la iconografia personal de cada artista, lo
que influira en el hecho de que el arte posterior esté
anclado al yo del creador. No obstante existen algunos
géneros frecuentes y comunes a los surrealistas.

Desde los inicios del arte el recurso al simbolismo
animal ha sido una referencia cultural al margen de la
digamos alta tradicion cultural. El Surrealismo, que
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intenta buscar otro arte que pueda rendir cuenta de los instintos primitivos del hombre, va a
hacer un uso inédito de este recurso realizando autorretratos como animales.

Esta estrategia les permite ahondar en sus conflictos eludiendo la confesion directa, asi
Carrington se identifica con el caballo, el Picasso surrealista con el toro (o minotauro), Ernst
como pajaro, Remedios Varo como gato o también péjaro... Dali y Miré parecen tener
obsesion por los insectos, pues para el primero son un elemento de muerte y podredumbre
que a veces contrapone a la falsa fortaleza de los
grandes felinos, y para el sequndo son puntos con
los que realizar la composicion; las mujeres
surrealistas gustan de la esfinge (que refleja muy
bien la posicion de estas artistas dentro del grupo);
mientras que otras veces los animales son
directamente inventados.

Si bien las primeras obras surrealistas fueron las
calles vacias y melancélicas de De Chirico, para la
mayoria de surrealistas los paisajes o espacios de
ensonacion fueron el tema por excelencia.

El ejemplo mas notorio de paisajes con tendencia
figurativa y abstracta fueron los de Tanguy,
mientras que Sage incluye lo infinito como el
anterior, pero también construcciones geométricas,
que Dali repitié en sus obras de los afios treinta el ey g BB
paisaje costero de Cadaqués y que Colguhoun introdujo connotaciones sexuales.

Para otros como Carrington o Varo (abajo) el paisaje de ensofacion elegido fue el interior, el
doméstico, mientras que los poetas y fotografos surrealistas prefirieron los paisajes urbanos.

Por su parte, la indagacion sobre el objeto que los dadaistas tomaron como divisa para
ridiculizar la supuesta superioridad del hombre sobre lo inanimado, retomd importancia en el
Surrealismo, aunque por otras razones, pues segun Freud habia que analizar profusamente el
valor simbdlico de los objetos y su capacidad
para representar la represion sexual.

Surgen asi las naturalezas muertas o
bodegones surrealistas, caso del Desayuno
con pieles de Oppenheim que ilustra la
tension entre lo cotidiano (la taza) y lo salvaje
(la piel), las mufecas de Bellmer o los
bodegones de frutas de Kahlo, que son un
canto a la vida en el sentido mas directo;
mientras que también Dali realizé bodegones
que retoman ese tema tipico del Barroco
espafiol: la dialéctica entre la vida y la
muerte.
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6. La arquitectura después de la Segunda
Guerra Mundial

1. La difusion del Estilo Internacional

2. La aportacion nordica

3. Laleccion de Le Corbusier

4. Espana, entre la tradicion y la renovacion

5. Después de los maestros

6. La nueva ciudad de Brasilia y otras utopias modernas

7. La revision del espacio moderno. La posmodernidad

La Segunda Guerra Mundial fue una cesura forzosa en la historia de la humanidad, por lo
que tras su fin se abre un nuevo capitulo cultural y artistico que habria de superar la
interrupcion de proyectos y las alteraciones en las trayectorias de muchos artistas y
arquitectos.

Uno de los primeros sintomas del cambio fue el traspaso a los Estados Unidos de los ideales
y los principios de la vanguardia y, por consiguiente, de la modernidad: Nueva York se
convertia en capital del arte y en Chicago se abria la New Bauhaus, pues a EE.UU. habian
llegado Gropius y van der Rohe.

Por su parte Europa siguié un camino distinto, pues las dificiles condiciones de la posguerra
obligaron a una consideracion diferente de la arquitectura en la que los principios del
Movimiento Moderno se rompieron a la par que se adecuaba el lenguaje arquitectonico a las
nuevas situaciones, por lo que no ha de extraiar que Le Corbusier evolucionaray que en 1959
se celebrara el Ultimo CIAM.

Sin embargo el Estilo Internacional hacia ahora honor a su nombre, extendiéndose tras la
guerra aunque buscando formas simplificadas y el equilibrio volumétrico, mientras que en
contraposicion a los pioneros de la modernidad, se retoma la simetria. Los arquitectos del
Movimiento Moderno fueron evolucionando hacia posiciones menos doctrinarias a la par que
dejando de ser unos adelantados a su tiempo, pues desde los afios 8o los arquitectos ya han
podido hacer cualquier cosa, hasta el punto de que no parece que haya una arquitectura
representativa del siglo XXI, sino que domina el eclecticismo posmoderno en el que se
reconocen muchos detalles histodricos.

1. La difusion del Estilo Internacional
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En 1932 se celebrd en el MoMA la Modern Architecture. International Exhibition, que buscd
mostrar lo que se consideraba por el Estilo Internacional, a la vez que algunos de sus
organizadores publicaron The International Style: Architecture since 1922, texto en el que se
sintetizaba las sefas de identidad de la nueva arquitectura: el concepto de edificio aislado,
un mddulo Unico sobre el que configurar un conjunto, los techos planos o una estructura
portante sobre acero u hormigon que podia ir cubierta por muros cortina en vidrio.

Este Estilo Internacional se fue extendiendo por el mundo y tuvo en EE.UU. muchos
seguidores, pues frente a figura de Wright rivalizaron otras como Mies van der Rohe, llegado
en 1938 tras una carrera llena de triunfos como el Pabellon de Alemania para la Exposicion
Universal de Barcelona de 1929, un auténtico manifiesto del Movimiento Moderno.

Su Casa Farnsworth realizada en la inmediata posguerra en lllinois se asemeja al pabellén
barcelonés por su planta libre y su elevacion sobre una especie de podio. Siguiendo los
esquemas de estas casas de cristal aparecieron obras por parte de alguno de sus

colaboradores, mientras que por estos anos Neutra
levantaba la Casa Kaufmann, donde alejandose de los
rigores de van der Rohe trat6 de atender el bienestar de sus
propietarios usando igualmente plantas libres y grandes
ventanales.

T i Sin embargo van der Rohe, en muy buenas relaciones con
+ : famapey o los industriales de la construccion, decidié poner al dia sus
BEg ' : anteriores proyectos para erigir rascacielos de estructura
LCTETTT e it =ll reticulada cubierta por muros cortina, como los
e Apartamentos Lake Shore Drive en Chicago.

gy
i

| 0

AR Profesor del Illinois Institute of Technology, ejecutd el
] | : Crown Hall, el edificio central del campus, con un
planteamiento monumental y clasico aunque siguiendo los
principios del Movimiento Moderno. Su consagracion
SR T S it vendria no obstante con el Seagram Building neoyorquino
(1958), rascauelos con plantas diafanas que venia a mostrar que el arquitecto habia
conseguido un nuevo clasicismo para la gran ciudad.

Por su parte Wright mantuvo su particular estilo y el concepto utodpico de lo urbano que
habia plasmado en su Broadacre City, pensando que cada habitante debia contar con un
amplio espacio donde vivir. Por tanto su arquitectura aparece opuesta a la europea, pues si
algunos de sus edificios muestra su propia
opcion moderna, el disefio helicoidal del
Museo Guggenheim choca de frente con
esta.

El Estilo Internacional tuvo sin embargo
una interpretacion poco convencional en
las obras de Kahn, pues al contrario que
Mies, confirio a los materiales unas
calidades especificas que convertian los
edificios no en etéreos espacios de cristal
sino en construcciones de gran monumentalidad e intemporalidad, caso del Instituto Salk en
California, si bien mas adelante mostrara en el Capitolio de Dhaka la ruptura con el Estilo
Internacional.

2. La aportacion nordica
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En los paises nordicos durante las primeras décadas del siglo XX se mantuvo una tradicion
heredera de Schinkel y del gusto por lo medieval que producird en estos lugares una primera
reaccion contra el cddigo del racionalismo. Por lo tanto algo alejada de la vanguardia
arquitectdnica, la arquitectura moderna escandinava tuvo en Asplund a su mejor
representante, quien logré volumenes
depurados y un notorio esquematismo
que definira al disefio escandinavo.

En su Biblioteca Municipal en
Estocolmo recuperd el geometrismo de
los visionarios del siglo XVIII al insertar
un cilindro en un prisma en medio de
una gran sobriedad y ausencia de
decoracion; mientras que en la
Ampliacién del Ayuntamiento de Géteborg insertd con éxito una arquitectura moderna en una
plaza antigua, sentando un precedente para la reconstruccion de los cascos historicos de las
ciudades centroeuropeas tras la Il Guerra Mundial.

Dinamarca, influida por el anterior, se incorpora al Movimiento Moderno con Jacobsen. En
su Ayuntamiento de Aarhus mostré una esquematizacion de los modelos tradicionales que
tratd de fundir con el paisaje. Ya tras la guerra tomo los modelos de van der Rohe para
construir el Hotel SAS en Copenhague, del que diseiid hasta las famosas sillas Swan.

En Finlandia Alvar Aalto aportaba al Movimiento Moderno una vision organica de la
arquitectura al conceder una importancia a los aspectos propios de la region donde se habrian
de ubicar sus edificios, ideal del que da cuenta el Sanatorio de tuberculosos de Paimio, que
distribuye sus pabellones segin  sus
funciones, por lo que serviria como modelo
para las tipologias sanitarias de todo el
mundo.

La Biblioteca de Viipuri es otra muestra de su
interés por hacer acogedores los espacios,
planteamientos que llevd a los CIAM, para
después de un periodo de incertidumbre en el
que se separo ya del racionalismo a ultranza,
construir tras la guerra el Ayuntamiento de
Sayndtsalo, una agrupacion de bloques en
forma de U en torno a un atrio donde se
reune el concejo. Alvar Aalto y su mujer crearon también una empresa que distribuyd su
mobiliario, caso del Sillon Paimio.

3. La leccion de Le Corbusier

Tras la marcha de Gropius y van der Rohe, Le Corbusier quedo tras la guerra como el Unico
maestro de la modernidad que permanecié en Europa, donde los ideales para construir un
mundo moderno quedaron abandonados ante la perentoria necesidad de reconstruccion y de
facilitar alojamiento a la poblacién rural emigrante.

No obstante, el interés del Ministerio de la Reconstruccion y de la Urbanistica francés creado
en 1944 para restablecer un equilibrio urbano y evitar la saturacion, fue aprovechado por Le
Corbusier para poner en marcha sus antiguas teorias. Asi se le encargd la construccion de un
centro civico en La Rochelle, aunque su gran reto fue la construccion de la Unité d 'Habitation
en Marsella (1947-1953).
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El edificio debia elevarse en altura para dar cabida a un gran nUmero de personas y Le
Corbusier quiso imprimirle su sello moderno y hacer realidad sus ideas de los modulos de
habitacidn, que construyd siguiendo las dimensiones del Modulor, una unidad de medida
propuesta por él mismo que deberia definir el espacio que el hombre necesitaba para vivir con
comodidad.

Sin embargo lo mas renovador de la Unité fue el uso absolutamente escultdrico de los
materiales, dejando las marcas del encofrado del hormigon, introduciendo parasoles, colores
primarios y corredores que rompieran la monotonia del disefio reticular del conjunto.

En el plano mas funcional la Unité era una verdadera
mdquina para habitar de la que sélo habia que salir para ir
al trabajo, pues contaba en su parte baja con tiendas y
elementos de ocio, pero aunque su modelo fue copiado
en otras ciudades, en realidad quedo semihabitada
debido al alto coste de las viviendas.

Le Corbusier volvio en los cincuenta sobre sus proyectos
de los afios treinta, por lo que cuando recibid el encargo
de construir la Capilla de Notre-Dame-du-Haut en
Ronchamp, proyecté darle un tratamiento formal
escultorico al incluir formas curvas y otorgar a los muros
una estructura rugosa, aunque a pesar de la diversidad de
formas se basod en las proporciones del Modulor y
pretendid crear un ambito de meditacion en conexion
intima con la naturaleza.

En 1951 recibid el encargo de planificar la ciudad india de Chandigargh, nueva capital del
Punjab, adonde pudo trasladar por fin los criterios urbanisticos del Movimiento Moderno.
Tratando de integrar campo y ciudad, los edificios administrativos fueron distribuidos
reticularmente conforme a su relevancia, destacando la Casa del Gobernador y el Parlamento,
aunque en realidad poblo toda la ciudad de formas abstractas. El Parlamento se llevo buena
parte de la atencion, conteniendo una cupula de diseiio helicoidal, elementos como los
parasoles y motivos extraidos de la mitologia antigua.

Le Corbusier murio en 1965 en su Cabanon de la
Costa Azul, una cabafia edificada segin su
Modulor, pues fue siempre coherente con su
teoria de la machine a habiter. En definitiva, su
leccion fue aprendida por los arquitectos de las
nuevas generaciones como Barragan o Niemeyer,
aunque si su nombre se utilizé para identificar lo
peor de algunas realizaciones, también sirvid para
abrir las puertas a wun nuevo lenguaje
arquitectonico libre del estricto canon moderno.

4. Espaia, entre la tradicion y la renovacion

En Espaia la Guerra Civil produjo una gran cesura apartando a la arquitectura espaiola de
los circuitos internacionales, con los que no se reconectara hasta finales de los cincuenta, pues
no en vano la guerra se llevé a muchos arquitectos, mientras que muchos de los miembros de
la llamada Generacion de 1925 se exiliaron o fueron depurados para que no ejercieran mas la
arquitectura.

Fue el caso de Lacasa y de Sert, quienes habian construido por ejemplo el Pabellén de
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Espana para la Exposicion Internacional de Paris de 1937. El primero, que acabaria en Moscu,
habia también colaborado con Sanchez Arcas (que a su vez acabaria en Polonia) en el Edificio
Rockefeller de la Ciudad Universitaria madrilefia y otros proyectos como la Central Térmica.

El segundo, especializado en tipologias hospitalarias, habia trabajado con Torroja en este
sentido, aunque son mas recordados por el espectacular Mercado de Algeciras (1933). Torroja
trabajaria poco después en el también celebrado Hipddromo de Madrid, donde usé una visera
de hormigdn laminado de eficaz resultado técnico.

Bernardo Giner de los Rios estuvo especializado en arquitectura escolar al estar ligado a la
Institucion Libre de Ensefanza, dirigiendo los planes de construccion de escuelas de los afios
veinte y de la Republica, exilidndose a México tras ser ministro de Obras Publicas durante la
guerra.

Sin embargo, aunque a veces se ha identificado a la arquitectura moderna con la Republica,
en realidad |a arquitectura del periodo anterior a la guerra no estuvo demasiado ligada a la
politica, por lo que si Garcia Mercadal aplicaba los principios racionalistas al llamado El Rincdn
de Goya (1926), los Nuevos Ministerios encargados por el gobierno de la Republica destilaban
un vago clasicismo.

La llegada de la dictadura franquista no estuvo unida a la consecucion de un lenguaje
representativo de la autarquia, aunque los arquitectos supieron travestir los principios
funcionalistas anteriores para dar a luz una arquitectura que tuviera la monumentalidad y la
representatividad auspiciada por el régimen.

Gutiérrez Soto, con obras destacables anteriores como el madrilefio Cine Callao y director
de la Escuela de Arquitectura, traté de definir una arquitectura nacional basada en la
arquitectura de los Austrias y de Villanueva, por lo que no ha de extraiar que el Ministerio del
Aire tenga los tipicos torreones de esquina rematados en chapitel de pizarra de El Escorial.

Muguruza dirigié la construccion
del Valle de los Caidos, mientras que
Moya atendid a los deseos de la
dictadura de tener también centros
docentes megaldmanos, caso de la
Universidad Laboral de Zamora (1942)
o la Universidad Laboral de Gijon
(1952), donde toma motivos barrocos
castizos todavia mas evidentes en el
Museo de América.

No obstante, algunos arquitectos
tuvieron tiempo de viajar a Alemania y sobre todo a Italia, donde la arquitectura totalitaria les
ofrecié un modelo a sequir, por lo que no es casualidad que el primer edificio moderno del
franquismo sea la Casa Sindical, aunque el uso de ladrillo rojo y de piedra refleja la adaptacion
a la tradicion espanola.

También destacaron las arquitecturas menores, si bien se han conservado peor, caso de las
viviendas con corral de Quintanar de la Orden que fundian la tradicion espafola con el
Movimiento Moderno, pero también de las viviendas de Fernandez del Amo entre otros
pueblos en Cafiada de Agra o de De la Sota en Esquivel.

Espafia se incorporaba con treinta afios de retraso a la modernidad a través de estos
conjuntos de viviendas sociales, por lo que ahora incluso aparecieron iglesias sin ningun
motivo historicista como la Iglesia del poblado de Almendrales a modo de mezquita, horizontal
y diafana, o el Santuario de la Virgen del Camino de Ledn (1955), con formas robustas y
hormigdn visto para un creyente que ya tenia interiorizado el nuevo vocabulario
arquitectonico.
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Paralelamente en Barcelona iba a
surgir el Grupo R, que buscaba una
renovacion que pasara de la
vivienda social como las casas de
pescadores de la Barceloneta, al
bloque residencial selecto como el
Edificio Girasol en Madrid. En otras
tipologias el Movimiento Moderno
también fue calando, como en el
Estado del Camp Nou (1957) y en it/ -
edificios universitarios como la Facultad de Derecho de Valencia, con una fachada de malla
neutra edificada sobre pilotis.

Desde los afos 60 la mejora en los recursos técnicos de la mano del crecimiento econémico
dio paso a realizaciones representativas de la sociedad industrial. Fue el caso del Pabelldn de
los Hexdgonos levantado para la Exposicion Internacional de Bruselas de 1958, o del
espectacular Gimnasio del Colegio Maravillas, mientras que otros proyectos acusan la
influencia de los edificios de cristal de van der Rohe como el Depdsito de Automdviles SEAT.

Por su parte figuras como Sdenz de Qiza se centro en la
innovacion y en el contacto con las tendencias
internacionales, como demuestra el brutalismo de la Iglesia
de Nuestra Senora de Aranzazu de Ofiate o la disposicion en
maodulos de las Torres Blancas en Madrid.

Fisac, desde otros parametros, experimenté con el
hormigén para dar acabados paralelos al Informalismo
pictorico, caso de los desaparecidos Laboratorios Jorba. Por
este camino, durante el resto del siglo en Espafia se haran
realizaciones ya propias de una sociedad postindustrial.

5. Después de los maestros

En los afos sesenta la arquitectura moderna estaba
plenamente asentada en todo el mundo, aunque en este proceso habia dejado atras su cddigo
unitario al irse adaptando a las mas diversas circunstancias. En ese momento se produjo un
repunte en el crecimiento de las ciudades que reabrio el debate sobre las teorias urbanisticas,
que al igual que algunas de los afios cincuenta, ya fueron criticas con las teorias de Le
Corbusiery sus criterios de zonificacion.

Este grupo de disidentes constituyo el llamado Team X, que trabajo para hacer una
arquitectura adaptada a las circunstancias sociales, culturales e histdricas de cada comunidad.
El matrimonio Smithson presentd en 1952 el Proyecto Golden Lane, un edificio que era la
afirmacion de un nuevo modo de vida en comunidad abierto y movil, por lo que las propias
lineas del edificio tenian a diferencia de la Unité un trazado curvilineo.

Los Smithson sintonizaron con otros arquitectos y artistas en el Independent Group, germen
del arte Pop britanico, por lo que fue asi como los primeros entendieron perfectamente el
sentido del collage de Hamilton llamado Pero, ;qué es lo que hace que los hogares de hoy
sean...?: los Smithson consideraban la arquitectura como el resultado directo de un modo de
vida.

Mas tarde construyeron los Robin Hood Gardens y, cofundadores del Nuevo Brutalismo,
levantaron cientos de centros docentes. Pero lo que los Smithson llamaron Nuevo Brutalismo
era un término que ya habia sido aplicado a las Ultimas obras de Le Corbusier, pues lo cierto es
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que compartian una falta de formalismo y un antigeometrismo que por ejemplo Stirling
reflejaria en el Departamento de Ingenieria de la Universidad de Leicester y en otros edificios
universitarios.

Por su parte Keynes transformo los proyectos de New Towns, mientras que desde los
tempranos afos cincuenta los materiales, su desarrollo y aplicacién tecnoldgica se
convirtieron en el objetivo de muchos arquitectos, especialmente para el caso del hormigon.
Asi, Saarinen realizé cubiertas ligeras de disefios dindmicos como las de la Terminal TWA del
Aeropuerto Kennedy neoyorquino, cuya forma de alas desplegadas sera muy imitada, aunque
también destacd por el Auditorio Kresge.

El proyecto de Utzon, discipulo de Asplund, para la Opera de Sidney es una prueba de la
fusion entre técnica y estética tan caracteristica de los afios sesenta, por lo que su disefio en
forma de velas desplegadas gano el concurso, aunque hubo bastantes problemas a la hora de
construir el conjunto.

En Italia se habia llegado mientras tanto
a un equilibrio entre tradicion y
renovacion en el que destacéd De Carlo,
miembro del Team X, quien construiria la
Facultad de Magisterio de Urbino, todo un
alarde técnico. Y es que habia dos
tendencias entonces, una propugnaba el
respeto al aspecto historico de los cascos
urbanos italianos y otra que buscaba una
arquitectura singular que se destacara en
el paisaje ya definido, mientras que hay
que senalar obras como el Palacio de los
Deportes de Romay su gran cubierta.

6. La nueva ciudad de Brasilia y otras utopias modernas

Lo que distingue a Brasilia de otras propuestas urbanas de los afios sesenta es que fue una
ciudad planificada hasta en los menores detalles y construida siguiendo el lenguaje avanzado
del Movimiento Moderno. Este proyecto para construir una ciudad de la nada partié de un
concurso de Kubitschek (presidente de Brasil) que gand Lucio Costa en 1956, quien fue
colaborador de Le Corbusier y estuvo muy influenciado por la intervencion en Chandigarh.

Costa establecié un esquema de cruz con un eje axial marcado por una avenida monumental
que articula las super cuadras y que debia ser la alegoria planimétrica de un aerédromo. En su
labor fue ayudado por Niemeyer, quien habia trabajado para Kubitschek previamente
creando el Casino de Belo-Horizonte.

Niemeyer se ocupd por tanto de los nuevos
edificios, por lo que en la Plaza de los Tres
Poderes situd el Palacio de Congresos, dos
bloques gemelos con una cUpula central
entre los edificios del Senado, cubierto por
una cupula convexa, y de la Cdmara de
Diputados, con cubierta concava.

En todos sus edificios el lenguaje del
Movimiento Moderno fue manipulado para
buscar la maxima efectividad, siendo una de
sus Ultimas obras la Catedral de planta
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central con dieciséis columnas hiperbdlicas que simbolizan manos que se elevan al cielo en
oracién. Sin embargo Brasilia merecio tanto los mas enfervorecidos entusiasmos como las
mas duras descalificaciones, especialmente por parte de los que la creian una traicion al
Movimiento Moderno.

También en México se llevo a cabo la reinterpretacion del lenguaje internacional, como en
la Ciudad Universitaria de México D.F. construida por un gran grupo de arquitectos que darian
lugar a edificios como la Biblioteca Central o la Torre de la Rectoria. La primera es un
paralelepipedo revestido de decoracion ceramica que recoge la historia del pais, mientras que
la sequnda tuvo pinturas exteriores de Siqueiros.

Esta manera de ligar modernidad y tradicion estd también presente en las viviendas de
Barragan, quien rompid las pautas del Estilo Internacional tempranamente, como en las Torres
triangulares de la Ciudad Satélite.

Y es que el CIAM de 1959 supuso la disolucion del Movimiento Moderno ante la evidencia la
fragmentacion formal y estilistica existente. En él participé Tange, que mostré un punto de
vista propio para luchar contra la saturaciéon urbana en Japon planteando teorias brutalistas
que enlazaban con Le Corbusier tanto en el uso del hormigon como en el uso de células
habitacionales, caso del Centro de Comunicaciones Yamanashi. El grupo japonés Metabolism
fue formado por entre otros Isozaki, que también planted el brutalismo y el desarrollo celular.

Desde otras perspectivas el grupo inglés Archigram presentd en 1961 sus teorias basadas en
el uso de la tecnologia como soporte de una forma de vida de ciencia-ficcion o Pop que dieron
paso a disefios como la Plug-in-City o la Walking City, una maquina ciudad de patas articuladas
para poderse mover. e

La inspiracion del grupo fue '
Fuller, que habia propuesto
instalar una cUpula geodésica
para cubrir Manhattan, utopias
que la Exposicion Universal de
Montreal de 1967  quiso
ejemplificar construyendo una
pequeiia  cUpula geodésica vy
exponiendo estructuras celulares
para residencia, tendencia que
haria construir nuevas estructuras
con diversos materiales para la
Expo de Osaka y las Olimpiadas de Munich: la arquitectura habia llegado a su refundacion.

7. La revision del espacio moderno. La posmodernidad

En 1971 se publicaba Movimientos modernos en
arquitectura, donde Jenks daba cuenta de la
fragmentacion existente fruto de la superacion de los
modelos académicos y la incapacidad para hacer
frente a las utopias tecnoldgicas, mientras que en
Learning from Las Vegas sus autores buscaban un
nuevo modelo de ciudad tomando como ejemplo esta
ciudad que rompia el paradigma del Movimiento
Moderno segun el cual el valor de una obra responde
alaunidn de concepto y arquitectura.

& .

En este ambiente de posmodernidad y populismo
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surgieron asi propuestas en EE.UU. como la Piazza d'ltalia de Moore, mientras que una
exposicion en el MoMA daba cuenta de las reinterpretaciones del ya viejo repertorio
racionalista que estaban llevando a cabo varios arquitectos: Eissseman era considerado por
edificios como el Centro de Arte Wexner como un arquitecto deconstructivista, mientras que
Meier siguid por el contrario una linea de arquitecturas blancas y acristaladas y que Graves no
renunciaba a las citas eruditas ni a la fantasia en su colorido Edificio Portland (arriba).

En Europa la posmodernidad trajo el recuerdo del
estilo neoclasico, pero también la recuperacion del
lenguaje de la modernidad, por lo que Rossi daba
guifios tanto al racionalismo como a la arquitectura
tradicional veneciana, a la vez que interpretaba las
arquitecturas pintadas de De Chirico en el Cementerio
de San Cataldo de Mddena. Por su parte Boffil volvia al
academicismo a la vez que sus construcciones para Les
Halles en Paris recordaban las formas del antiguo
mercado.

Las corrientes tecnoldgicas desarrolladas por Fuller
derivaron en la llamada arquitectura High Tech,
verdaderas maquinas habitadas que desde que Piano y
Roger crearon el Centro Georges Pompidou proliferaron
dejando a la vista sus conducciones, accesos vy
recorridos en una aparente sinceridad en el uso de los
materiales que tiene un valor estético que les hace
parecer obras de la mas rabiosa vanguardia. Foster aplico esta arquitectura a la Central
Lloyd's, mientras que su Commerzbank en Frankfurt (1994) es ya un verdadero edificio
inteligente que regula la energia necesaria.

A comienzos de los afios noventa toma fuerza la
tendencia del Deconstructivismo, que rompe
definitivamente con las normas del Movimiento
Moderno al dar lugar a composiciones arbitrarias,
abstracciones geométricas, espacios imposibles y
una apariencia de innovacidon que coloca a estos
edificios como lo mas avanzando de Ila
arquitectura, constituyendo obras de autor que
calman la sed de ayuntamientos y publicos avidos
de novedades arquitectonicas.

En esta labor ha sido de gran ayuda la
incorporacion de las mas modernas tecnologias y
de la informatica, que si bien han facilitado la labor
de los arquitectos, no han suplido su creatividad ni
la imaginacion, como demuestran el Museo
Guggenheim de Bilbao o el edificio apodado Ginger
y Fred de Praga, ambos obra de Gehry.
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7. El gesto y la materia: el informalismo

1. El paisaje de la materia
2. El gesto y el acto de pintar
3. El Expresionismo abstracto. Un arte norteamericano

4. El caso espanol

El gran desarrollo de la abstraccion tras la Segunda Guerra Mundial parecié desplazar la
hegemonia del Surrealismo al hallarse ya agotada su figuracion, aunque no asi su ideologia,
que permanecio vigente en la nueva tendencia que vino a adoptar el nombre de Informalismo
o Arte Otro, como también se denomino a esta nueva corriente de abstraccion expresiva, vital
y palpitante.

No fue sin embargo una tendencia homogénea, pues el Unico nexo de union fue su caracter
abstracto _en tanto que comportd un panorama diverso de manifestaciones como la
expresividad del gesto, propia del Expresionismo abstracto, la pintura como accién de la Action
painting, la Pintura de materia, etc.

La irrupcion del Arte Otro introdujo una fractura inexcusable en el devenir del arte
contempordneo que se manifestd al ser una corriente universal (frente al hermetismo de las
vanguardias anteriores) y por su elevado numero de componentes que rompia con la nocion
tradicional de grupo (a pesar de que los hubo, como CoBrA, en el que se incluyd Appel).

Esta corriente se produjo a partir de una suma de intentos individuales que crearon una
nueva conciencia de la pintura y un nuevo sentido del acto de pintar que no estaban
sustentadas en ninguna teoria general: existia una repulsa critica (lo que justifica el propio
nombre de Informalismo) hacia las concepciones formales existentes, pues la forma debia ser
algo impreciso y dinamico.

No hemos por tanto de exagerar su caracter
abstracto como comun denominador, pues al estar
basado en la proyeccion de lo mas profundo de la
intimidad humana y de la subjetividad del artista, el
Arte Otro era una nueva y radical forma de entender
la pintura como una expresion totalmente libre. Si
podemos sin embargo destacar como otro interés
comun la valorizacién de la materia, que pasa a
convertirse en el protagonista exclusivo del cuadro.

Pero si el Arte Otro fue una terapia que hizo
subsistir a una vanguardia al borde del agotamiento,
también fue una plataforma para individuos mas
preocupados por desahogar a través de la pintura la
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angustia de una actitud ante la vida que por proporcionar un contenido plastico a su
existencia, por lo que a principios de los sesenta el Informalismo entrd en crisis y buena parte
de sus protagonistas no sélo abandonaron esta corriente, sino incluso el ejercicio mismo de la
pintura.

1. El paisaje de la materia

Una de las aportaciones mas renovadoras del Arte Otro fue la experimentacion a través del
valor plastico y expresivo de la materia, lo que introducia en la pintura una nueva relacién
entre realidad y representacion. Deudor del Surrealismo, el Arte Otro tomd el espiritu de
revalorizacion de la realidad desde nuevas perspectivas que debian dejar al margen las
limitaciones de la representacion, por lo que sustituyeron la representacion por un
descubrimiento y valoraron la presentacion de la pintura como una nueva realidad: no se
trataba de representar una nueva realidad, sino de presentarla o de utilizar el soporte como
elemento expresivo.

Es evidente que la pintura de materia tuvo un rapido arraigo en la obra de muchos artistas,
caso del valor de la textura o la presencia de un universo inédito de signos de la pintura de
Tapies (arriba) o las maderas sorprendidas de Mufoz. Asi, quitando o afadiendo, el pintor va
descubriendo una realidad desconocida, por lo que los cuadros de este Ultimo no estan
acabados sino detenidos en su proceso de ejecucion/indagacion.

En el esfuerzo por descubrir esta materia inadvertida hasta entonces para el hombre, la
materia del cuadro adquiere un valor por si misma. Asi se advierte en los Otages de Fautrier,
donde la materia es la protagonista y la pintura compite con la naturaleza al prescindir de la
representacion y acudir a la presentacion de una realidad Otra.

Todos estos pintores impulsaron una revolucion en la
idea de representacidn sin parangdn desde que surgio el
Cubismo. Viola cuenta la anécdota de que iba caminando
por Paris con Wols (izquierda) y que éste le confesaba su
admiracion por Picasso cuando vieron unos agujeros de
bala en una pared y le dijo: “el dia que entiendas realmente
su significado comprenderds el nuevo sentido del arte
contempordneo”, pues en efecto su pintura es una nueva
poética de realidades olvidadas e inadvertidas en la que la
materia aparece trabajada casi por azar.

El pintor ha dejado de representar para crear la imagen
con la misma materia en la que se concentra el valor
expresivo de la obra para articular una poética que
nuestras coordenadas |dgicas y estéticas no nos habian
permitido advertir. Asi pues, el Informalismo y el valor conferido a la materia influyé mas de lo
que pensamos, caso de ciertas tendencias arquitectonicas actuales a la hora de mostrar los
materiales o de la revalorizacion de las obras de arte tal y como han llegado a nosotros a
través del tiempo: con desconchones en la policromia, mutilaciones, etc.

2. El gesto y el acto de pintar

Si los pintores surrealistas se frustraron siempre debido a que la lenta ejecucidn pictérica
distorsionaba el valor de lo instintivo y espontaneo, en este sentido fueron también algunos
protagonistas del Arte Otro los que eliminaron drasticamente esta disyuntiva al unir ambas
acciones con la pintura de accién o la pintura gestual.
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La Pintura de accion de Pollock centra el
acto de pintar al convertirlo en accién
mediante su ejecucion realizada a través de
un gesto espontaneo (dripping, esto es, un
chorro de pintura), por lo que para ello
pintaba sobre lienzos extendidos en el suelo.

Blue Poles muestra esa imagen de una
tension concentrada de la pintura en la que
ésta encarna la espontaneidad de la palabra,
la escritura, la accion y el dinamismo fisico
del pintor. El resultado es una imagen
buscada por el pintor pero no controlada en
sus minimos detalles porque no desea asi hacerlo.

Aunque presenta similitudes con la Pintura de accion, la obra gestual de otros pintores es
una forma radicalmente distinta de desarrollar el acto de pintar. Willem, De Kooning o Kline
tienen una forma de trabajo mas proxima a la tradicional, proyectando su estado de animo a
través de la aplicacion espontanea del gesto que aplican con el pincel o la brocha.

Para ello Kline redujo el color al blanco y al negro, De Kooning siguié una expresividad con
referencias figurativas semiocultas de forma analoga al espafiol Saura (Listia), mientras que
Canogar, también espafiol, reduce también su paleta a practicamente el blanco y el negro
para desarrollar composiciones explosivas de angustia y rebeldia como La Tolona.

Todos estos pintores eran conscientes antes de iniciar la obra de a donde querian llegar,
pero sabian que muchos de los componentes finales de la misma irian surgiendo segin
avanzara el proceso de ejecucion: se trataba de eliminar las barreras que se interponian entre
laideay el resultado.

Otros artistas identificaron un nexo entre esta actitud y esta forma de pintar en el
primitivismo, caso de Mathieu, quien con sus caligrafias tratd de establecer una relacion
directa entre el impulso y el resultado obviando los condicionantes de la razon, la cultura
artistica y los modos académicos, como si fuera un puro e ingenuo primitivo.

El primitivismo tuvo otras dimensiones,
como en el figurativismo de los graffiti de
Dubuffet, con pinturas de monigotes
espontaneas que revelan los signos del azar
sobre la materia.

Se trataba de establecer el valor de la
imagen desde los supuestos de lo casual, lo
involuntario y lo inadvertido como expresion
de una forma artistica planteada en torno a
la emotividad del signo, pues tanto el gesto,
como la accion y el graffiti era una
consecuencia casual del individuo: el Arte
Otro se basaba en el culto a lo individual y lo espontaneo.

3. El Expresionismo abstracto. Un arte norteamericano

Desde comienzos del siglo XX Nueva York habia ido conformandose como un centro
artistico gracias a exposiciones como el Armory Show, aunque no fue hasta la Segunda Guerra
Mundial cuando el gobierno estadounidense intentd que EE.UU. se convirtiera en un centro
defensor del arte frente a la barbarie nazi.
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Por ello en 1945, con un Paris desarticulado como centro artistico tras la guerra, se aprecia la
aparicion de un nuevo arte norteamericano: el Expresionismo abstracto. Pollock fue
ciertamente con su Pintura de accidn el artista del Informalismo que por su agresividad se
convirtio en la gran referencia para este nuevo arte, pero no menos importancia tuvieron los
citados Kline y De Kooning, que realizaron una pintura completamente distinta.

El primero tuvo su elemento central en la mancha de color, aunque la poesia de la mancha
de color que convierte la simplificacion cromatica del cuadro en paginas de un profundo
lirismo tuvo los maximos representantes en Rothko y Still. Este Ultimo muestra imagenes de
gran intensidad en las que los colores contrastan y se contraponen como formas vivientes
mostrando un dinamismo completamente distinto al de los serenos y reposados planos de
color de Rothko.

La pintura de Rothko es un caso aparte, pues es un ejemplo de simplificacion y paradigma
del concepto minimo de abstraccion, aunque no fue ajena a la transmision de imagenes que
revelan su propio sentimiento ante la vida.

4. El caso espanol

La Guerra Civil marco un corte brutal en la vida artistica espafola, aunque muy pronto se
observan intentos de renovacidn que apuntaban hacia una recuperacion de la modernidad y
de la vanguardia artistica. En 1951 la Primera Bienal Hispanoamericana de Arte ademas de
mostrar la renovacion de los afios cuarenta, ejemplificd un cambio de actitud de la dictadura
hacia el arte moderno, que hasta entonces habia gustado de un arte historicista basado en los
modelos del pasado imperial.

Es asi como tras la efimera reconstruccion de la Escuela de Vallecas, durante los cuarenta
habia aparecido también el Grupo Pdrtico en Zaragoza, que hacia 1949 se habia decantado ya
hacia la abstraccion, y el Grupo Dau al Set, del que formaba parte Tapies. Asi, la presencia de
la abstraccion y la herencia surrealista crearon un caldo de cultivo apto para el gran desarrollo
de la abstraccion informalista de los cincuenta, que tendria un merecido reconocimiento
internacional.

Pero a pesar de las influencias extranjeras (de
las que dan buena cuenta las exposiciones
celebradas en Madrid y Barcelona con presencia
de cuadros de los pintores informalistas mas
importantes), el Informalismo espaiol alcanzo
unas caracteristicas propias muy acentuadas. En
este sentido el Grupo El Paso creado en 1957 por
entre otros Saura o Canogar (derecha), y que tuvo
una menor influencia surrealista que Dau al Set,
utilizd un numero reducido de elementos que
alcanzaron la categoria de protagonistas en el
Informalismo espafiol: la materia, la expresividad
y el color.

Los informalistas espafoles desarrollaron una
actitud rebelde y de repulsa politica a la dictadura
que se identificd con la desgarrada expresividad del gesto y el obsesivo patetismo del color.
Paraddjicamente la expresividad surgid partiendo de las referencias suministradas por la
tradicion plastica espaiola, especialmente Goya, al igual que la negacion del color, pues si los
pintores estadounidenses querian realizar un arte de vanguardia auténticamente
estadounidense, los informalistas espafioles procuraron enlazar con las raices autoctonas de
la pintura espafiola contemplandolas con una nueva mirada.
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8. El Pop Art, la Nueva Figuracion y los
realismos

1. El Pop Arty la crisis del Informalismo
2. La Nueva Figuracion
3. Tendencias neoconstructivistas

4. Nuevos realismos

La década de los sesenta fue un periodo crucial en el desarrollo y evolucién del arte
contemporaneo, pues a la desaparicion casi completa del Informalismo le sucedié una
mutacion que tuvo un alcance mucho mayor que otros cambios que se habian producido antes
en la Historia del arte contemporaneo.

Y es que el Informalismo se habia convertido practicamente en un academicismo reiterativo
cultivado como se ha visto por un gran numero de seguidores en todo el mundo, razén que
marco su declive y con él el de las diferentes tendencias de vanguardia que habian dominado
el siglo XX.

Frente a este panorama surgieron diversas tendencias
como respuesta, en las que muchos artistas optaron por la
Nueva Figuracién ante lo que se entendié como una crisis de
lo abstracto, aunque esta cuestion se entendio también de
forma distinta y se apuntd a que el problema no radicaba en
la abstraccion sino en la expresion, surgiendo una
abstracciéon neoconstructivista, a lo que debe sumarse las
opciones del Pop Art y finalmente a que otros entendieran
que el problema del Informalismo era su falta de contenidos,
lo que llevo a la aparicion de nuevos realismos comprensibles
y con un acentuado caracter critico.

Esta encrucijada, junto al definitivo traslado del foco
artistico desde Paris a Nueva York, hacen como decimos que
la década de los sesenta sea un periodo crucial para el arte
en el que si aun se mantiene el mito de la vanguardia, comienza a despuntar la
Posmodernidad que aflorara ya en la década siguiente.

1. El Pop Art y la crisis del Informalismo

En 1962 Rauschenberg ganaba el premio de la Bienal de Venecia con una obra Pop Art en la
que eran evidentes su impulso renovador y la recuperacion de elementos neodadaistas
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referidos al empleo de objetos, premio que vino a constatar algo que afectaba a las
definicionesy a la idea misma de abstraccion y figuracion.

Y es que la obra de Rauschenberg ponia de relieve lo anodino y repetitivo y por tanto lo poco
innovador y agresivo de un Informalismo en vigor ya casi dos décadas, al igual que la Pincelada
amarilla y verde de Liechtenstein ironizaba sobre la pintura informalista al representar un
gesto con los procedimientos graficos de un cémic, evidencia de la total falta de impulso
natural de la legion de pintores informalistas.

El Pop Art aparecia por tanto como todo lo contrario al Informalismo, tomando recursos
de todas partes (fotografia, cine, prensa, anuncios, comic...) que se utilizaban como un nuevo
lenguaje plastico de caracter figurativo en el que se huye de la pura subjetividad: no
interesaba ya mostrar el interior del ser, sino lo que le rodeaba.

La rapida aceptacion del Pop Art se debio por tanto a la novedad de un lenguaje que tenia
un caracter comunicativo basado en formas de lenguaje asimiladas. El uso de imagenes como
elementos prestados de los medios de comunicacion (Warhol, Wesselman o Liechtenstein) o
los propios objetos de consumo (Oldenburg, Johns) era una nueva indagacion de un aspecto
olvidado de la realidad que ponia de manifiesto de nuevo la constante busqueda de los artistas
contemporaneos para descubrir los innumerables valores del objeto, hilo conductor que une al
Dadaismo, al Surrealismoy al Pop Art.

Esta nueva busqueda se desarrollé6 como vemos siguiendo dos caminos diferentes, con la
recuperacion fisica del objeto (Latas Ballantine Ale de Johns, o Coca Cola Plan de
Rauschenberg) o con la representacion del mismo,
como en las famosas Latas de Sopa Campbell de
Warhol. En este sentido fue Oldenburg quien llevo a
sus Ultimas consecuencias el empleo y manipulacion
de objetos, caso de Hornillo de cocina, Pantalones
azules gigantes o Floor Burger (Giant Hamburger).

El Pop Art se origind y desarrollé en Inglaterra y
EE.UU, donde la incorporacion de un mundo de
objetos de consumo para transformarlos en
imagenes con un sentido plastico sacudio al
espectador de su rutina al colocar delante de él algo con un sentido y un significado diferente
al que se le atribuia. De esta forma se ejercia la mas clara reaccion contra las formas refinadas
y personales del Expresionismo abstracto, pues para los artistas Pop Art el arte debia dirigir
una nueva mirada a un exterior urbano transformado por la mecanizacion y el consumo.

El propio Liechtenstein habia tenido una etapa
vinculada al Expresionismo abstracto hasta que en 1960
comenzd manipular anuncios para luego ya incluir en sus
obras imagenes tomadas de comics de accidn como As |
Opened Fire o de amor como La obra maestra, lo que desde
luego no dejoé de redundar en la revalorizacion del comic
desde una condicidn de arte menor y popular a la de gran
arte.

Andy Warhol comenzé como disefiador publicitario y
paralelamente a Liechtenstein pero de forma
independiente, tomo la misma orientacion Pop Art al
trabajar sobre personajes famosos como Elvis o Marilyn
Monroe y objetos de consumo como la Coca Cola o los
mencionados botes de sopa Campbell, trabajos que
tendrian una gran influencia tanto en la publicidad como
en lamoday en las artes graficas.
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Junto a la presentacion de objetos su manipulacion abrié un campo infinito de experiencias
como los envueltos o empaquetados de Christo y Jean-Claude, manifestaciones que alteran
por poco tiempo la vision de un objeto y crean una imagen monumental dentro de las
coordenadas Pop de la ampliacion antinatural de la dimension y escala del objeto.

La tematica del Pop Art fue por tanto inagotable, iconografia que plasmé Hamilton en su
Pero, ;qué es lo que hace que los hogares de hoy sean...? a modo de muestrario para hacer una
irdnica llamada de atencion hacia nuestra percepcion limitada y atrofiada de la vida.

2. La Nueva Figuracion

A pesar de la importancia del Pop Art, en realidad nunca llegd a ser una tendencia exclusiva
ni hegemonica capaz de desplazar a otros intentos de renovacién, pues de hecho fuera de
Inglaterra y Estados Unidos su peso fue muy limitado. Y es que como hemos dicho hubo otras
propuestas de renovacion frente al Informalismo, siendo una de ellas la figuracion, que en
conjunto darian lugar a un panorama dispar de tendencias que seria habitual en el arte
posterior.

A partir del impacto del Pop Art y de las propias referencias figurativas en el Informalismo
naceria lo que se denominaria bajo el ambiguo nombre de la Nueva Figuracién, pues sin ir mas
lejos en 1961 se producia en Madrid la aparicion del Grupo Hondo, que aun estando ligado al
Informalismo introducia referencias figurativas que reafirmaban el valor concedido a la
representacion como soporte de la pintura (Composicion, Barjola).

Y es que en la Historia del arte del siglo XX es frecuente encontrar artistas figurativos que
pasaron a la abstraccion o pintores como Klee que experimentaron en ambas orillas, pero
ahora sucedio lo contrario, pues el fendmeno de la Nueva Figuracion fue como una conversion
en la que los artistas abjuraron del Informalismo.

A eso se debe el que algunos informalistas hubieran
ido introduciendo referencias figurativas, pero también
al hecho de que otros artistas desarrollaran a través de
la figuracidon nuevos lenguajes, caso de Bacon, bien
conocido por este hecho, aunque también por su uso de
fotografias y obras de arte del pasado como base para
sus cuadros (Retrato de Inocencio X).

La figuracion de Bacon desarrolla un relato en
secuencias de una angustia desgarrada que envuelve al
individuo en la sociedad contemporanea, por lo que sus
personajes aparecen aprisionados ante un medio
agresivo que los conmueve y metamorfosea de forma
kafkiana. Su Estudio de autorretrato es una muestra de
un tipo de lenguaje que no habia sido tan fuerte desde El
grito de Munch, donde se observa una pintura dinamica,
agil y expresiva junto a un dibujo que subraya la idea de permanencia de la figura antes de su
transformacion.

3. Tendencias neoconstructivistas

La crisis del Informalismo produjo otras controversias distintas a la de la vigencia de la
abstraccion o la figuracion, pues como hemos dicho hubo quien pensé que lo que mas bien
estaba agotado en la abstraccion era la expresion, por lo que las tendencias abstractas de
signo constructivo aparecieron como una alternativa valida.
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El nuevo arte constructivo que irrumpio entonces se basaba
en la dindmica y el movimiento dptico creado por sus
combinaciones, dando lugar al también llamado Arte cinético
0 Op Art, que tuvo una gran proyeccion en el disefio, la moda
y la publicidad dada la facilidad para atraer al espectador.

De todos los artistas que desarrollaron esta experiencia el
mas coherente fue Vasarely, cuya obra es una abstraccion
geométrica basada en el juego dindmico de los efectos
opticos, pues sus cuadros producen una vibracion que se ha
denominado efecto moiré por la similitud con el brillo que
produce esta tela.

La obra de Vasarely tuvo una proyeccion concreta en la creacion del grupo Recherche d’Art
Visuel surgido en Paris en 1960 e integrado entre otros por Le Parc, grupo que planteaba crear
un arte no individualista con proyeccion social, multiplicable y proyectable sobre otros
campos.

En Espaiia de forma paralela al Informalismo surgieron artistas adscritos a la abstraccion
geométrica como los que conformaron el Equipo 57, con postulados similares al anterior,
mientras que la tendencia tuvo cabida entre otros tantos artistas entre los cincuenta y los
sesenta, caso de Sempere o Palazuelo. Este Ultimo combind formas sometidas a un riguroso
sistema de proporcion en el que cada parte es un elemento inseparable del conjunto, mientras
que la pintura es mas similar a las combinaciones .
dindmicas del Arte Optico, con cuadros basados en lineas
rectas.

La escultura también tuvo un protagonismo en el arte
constructivo espafiol, caso de Chirino y los valores
plasticos de sus formas organicas, Oteiza y sus formas
geométricas que crean espacios cerrados, Chillida y su
concepto organico de la escultura o Alfaro y su dibujo
espacial dinamico.

4. Nuevos realismos

Queda por mencionar una Ultima tendencia que a partir
de la irrupcion del Pop Art alcanza una vigencia inédita:
los realismos, que por su parte querian acabar con el
Informalismo debido a su pérdida completa de actitud
rebelde.

En el caso espaiiol la dictadura hizo que la critica a la
ausencia de contenidos se acentuara, por lo que
informalistas como Canogar y otros artistas como Genovés y sus cuadros con muchedumbres
corriendo en un espacio violento representan este nuevo compromiso.

Otros planteamientos vinieron del Equipo Crdnica, cuyos miembros trabajaron utilizando
imagenes compuestas por elementos conocidos como obras de arte que, tratados con un
lenguaje pop, desarrollaban una critica sociopolitica.

La labor de todos estos realistas ha continuado hasta nuestros dias, aunque las tendencias
criticas desaparecieron con la Transicion al verse privadas de justificacion y contenido,
orientandose hacia una concepcién mas estética, si bien grupos como Nueva Generacidn ya
anticiparon esta renovacion, grupo del que saldran algunas de las opciones posteriores del
arte contemporaneo espanol.
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9. Fuera del cuadro: nuevos lenguajes

1. La pérdida de la materialidad del arte

2. La violencia de la accion: Happenings, performance...

3. Land Art (Earth Art o Earthworks): dramatizacion del paisaje
4. Body Art o el sentido del cuerpo

5. Arte Conceptual y el pensamiento visual

6. Minimal y Povera: dos construcciones fisicas diferentes

7. Laironia de una figuracion culpable

1. La pérdida de la materialidad del arte

El criterio del estudio de la Historia del Arte por estilos, lo que también es aplicable aunque
con mayor rapidez cronoldgica a las vanguardias, se conjuga habitualmente con otro criterio,
el de una evolucion continuada respecto al realismo o la belleza. Sin embargo es evidente que
en la segunda mitad del siglo XX se interrumpe esa evolucion, pues desde entonces el arte no
se puede encuadrar en ese esquema de evolucion ideoldgico-formalista que la historiografia
anglosajona construyo para enlazar la concepcion pictorica renacentista con la de las primeras
vanguardias.

Y es que si aplicar esto al Dadaismo ya era dificil, es imposible hacerlo con las experiencias
artisticas iniciadas en los afios sesenta y multiplicadas en los setenta, donde domina la
diversidad de tendencias, procesos y formas que surgen totalmente alejadas de
preocupaciones formales.

Por tanto actualmente no solo no existe un sistema, sino que ni siquiera hay una voluntad de
estilo, por lo que campa un eclecticismo en el que todo vale y una de-semantizacion de las
formas y los simbolos artisticos, lo que puede interpretarse tanto de forma negativa como
positiva.

Si ponemos nuestros ojos en el Ultimo momento cldsico de la Historia del Arte, en el
Informalismo y su construccion de un lenguaje abstracto-subjetivo en torno al gesto, veremos
que después del mismo nunca mas el artista podra convertir su arte en un testimonio de
auténtica expresion personal con esa inocencia destructora de la que goz6 al principio, pues
finalmente esta labor cayo en la retérica de estilo.

Lo que importaba ya no era la accion de pintar, sino la materializacion de una idea,
radicando aqui toda la importancia artistica. Este cambio era paralelo al periodo histérico que
se vivio desde finales de los cincuenta, cuando surgian nuevos modelos de comportamiento
social y sexual y aparecia el rechazo al sistema y por tanto al arte que era mercantilizado.
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Las respuestas artisticas a todo este cUmulo de objeciones y novedades en el campo cultural
pueden por tanto englobarse en dos puntos que se unen. Por una parte la desvalorizacion del
objeto artistico tradicional no sélo por su complicidad con los intereses del mercado sino
también por las limitaciones intelectuales que conlleva, y por otra parte el hecho de que mas
que al resultado artistico per se (la obra en si) este arte va a estar asociado a su proceso de
creacion (por lo que es mas un arte procesual que objetual).

Surgen asi dos lineas teodricas de trabajo artistico: el arte como accion (Happenings, Land
Art, Body Art) y el arte como lenguaje (Conceptual, Povera, Minimal, Nueva Figuracion),
propuestas que a excepcion de la figuracion estan tan cerca unas de otras que es dificil
deslindarlas de forma tajante, pues si las acciones también son una reflexion/negacion del
lenguaje, todas estas propuestas se organizan en torno a espacios como la calle o la
naturaleza, mientras que hacen uso de recursos como la fotografia, la instalacion o el video
para su captacion y difusion.

También obstaculiza la labor de limitar todos estos artes el hecho de que los propios artistas
trabajen simultdneamente en varias opciones, por lo que en realidad tras haber comprendido
lo que implica cada modalidad, no merece la pena esforzarse demasiado por encajar
estrictamente cada manifestacion artistica en una u otra.

2. La violencia de la accion: Happenings, performance...

Los Happenings y las performance reunen un abanico de actividades tan diversas que
transgreden todas las categorias artisticas establecidas, posibilidades que como hemos visto
se pueden remontar hasta el Dadaismo y otros trabajos posteriores. En cualquier caso para
algunos historiadores el nacimiento del happening esta ligado al propio descubrimiento de la
palabra que lo designa en 1958, hecho de por si parecido a lo que ocurrié con la palabra dada.

En general se relaciona el happening con un gesto informalista que ahora esta desgajado de
su papel de medio e instaurado como obra, aunque lo interesante es observar la hibridacion de
muchos géneros distintos en una accidn colectiva ofrecida al espectador para que colabore en
ella: danza, musica, teatro, artes plasticas, etc., en pos de un arte total ideal.

La diferencia con el teatro es que ni el happening ni la performance (que a su vez se
diferencian porque el primero busca la participacion activa del publico y el segundo no) tienen
un guidn escrito, pues se espera que partiendo de una determinada accidn sea la participacion
colectiva y/o el azar los que guien los hechos: los happenings tratarian de sequir la aspiracion
vanguardista de fundir arte y vida.

Son resefables los happenings de Rauschenberg, que se celebran en espacios reales pero
que permitan salir de una conducta rutinaria, como en Partitura abierta, un partido de tenis a
oscuras que los espectadores veian por camaras de infrarrojos. Pero si a este happening
asistieron 500 personas, al Dibujo ; =
de De Kooning borrado asistieron
muy pocas, obra esta de compleja
lectura.

Pero también era importante
sacar al publico del letargo visual,
por lo que aqui se encuadran
performances desarrolladas en el
estudio de un artista y grabadas en
video, como las de Naumann y su
interés por el lenguaje y Ila
conducta extrema de Tortura de
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payaso.

Ademas del factor espacial resultd mas provocador con respecto a la tradicion artistica el
factor temporal, pues el happening subrayaba la instantaneidad y la fragilidad frente al
idealismo temporal del arte anterior.

Finalmente el factor mas elusivo pero mas interesante de estas tendencias es el empefio en
representar lo real eludiendo el uso del simbolo, verdadero proceso de sublimacion
metaforico del arte. Algunas de las performances mas famosas e interesantes las protagonizo
Beuys y su peculiar manera de abrir la percepcion del espectador a elementos sensoriales
diversos dentro de narraciones a la vez poéticas y eficaces didacticamente (arriba).

Aunque pertenecio al Grupo Flexus su obra es fundamentalmente individual y en ella se
funden mito, razon e intuicion para crear un sentido nuevo. La Silla de grasa es un buen
ejemplo de ello: se trata de una modesta silla a la que afnadio un bloque de grasa en diagonal
impidiendo asi su funcion y obligando a contemplarla de nuevo con otros ojos. En
performances como Como explicar los cuadros a una liebre muerta se encerré en la Galeria de
Dusseldorf con una liebre y la cara cubierta de miel y polvo de oro jugando con los elementos
sonoros y tactiles.

A partir de los 70 surgid un tipo de
performance especificamente femenina
[feminista influida por la primera
generacion de mujeres  artistas
conscientemente feministas como Judi
Chicago que quisieron dar imagen a todo
lo que habia quedado fuera de la ldgica
patriarcal, hablando por tanto de la
condicion femenina y sus condicionantes,
y luchando por disociar a la mujer de su
representacion como objeto sexual
fetichizado, caso también de la obra de

Nancy Spero.

3. Land Art (Earth Art o Earthworks): dramatizacion del paisaje

El Land Art que surge a principios de los setenta tiene varias lecturas, pues si surge como
consecuencia de los campos de color informalistas llevados a una escala monumental,
también podemos asimilarlo al ready-made, pues la percepcion de este espacio natural por
medio de la intervencidn artistica es la verdadera clave.

Los trabajos de Land Art pueden ser entendidos igualmente como un entronque con la
sensibilidad de los pueblos primitivos que realizaban composiciones inmensas sobre el
terreno, o como la huida del artista a modo de eremita hacia los espacios naturales o en el
caso norteamericano hacia el salvaje Oeste en que la vida se presenta como un horizonte de
libertad y de descubrimiento personal.

Las formas elementales a menudo geométricas u organicas con las que se construyen esas
obras remiten a la tradicion paralela del Minimal Art, e incluso se ha calificado este arte de
escultérico. También conviene sefialar el sentido de la dematerializacion que esta obra
supone, ya que lo Unico que se podia exponer de estos proyectos era la documentacion
tomada en el site y llevada al nonsite (galeria, fundacion, museo, etc.), donde se queda como
testigo de lo acaecido.

Asi pues el Land Art conllevo un desarrollo creativo muy propio de las creaciones de los afos
70 debido a su posicion indeterminada entre arte y vida y entre los limites de los géneros.
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Existieron dos tipos de obras,
siendo la primera las de
escala monumental que
recrean el concepto de lo
sublime, caso de la obra de
Smithson como Malecdn en
espiral, donde el elemento
vital contrasta como el agua
plomiza del lago y su
horizonte desolado, siendo
una especie de prueba de que
el hombre puede medirse con
lo infinito del paisaje.

Walter de Maria adapt6 lo sublime al paisaje mediante un rigor casi minimalista, como en su
Campo de reldmpagos que funciona acentuando la belleza dramatica de la naturaleza y se
asemeja a los cuadros de Friedrich. Otras obras vinieron por parte de Christo y Jeanne Claude
(Islas rodeadas) y los Tuneles de Sol de Nancy Holt, unos inmensos catalejos que miran
ambiguamente el paisaje.

Sin embargo cada vez mas los artistas del Land Art se inclinan por no buscar un efectismo
monumental sino por una obra no perdurable. No se trata de dejar una vez mas la marca del
hombre sobre la naturaleza sino de tomar formas intangibles que sélo quedan documentadas
en fotografia o video.

Frente a la destruccidon del entorno natural, en el siglo XXI se ha insistido en el caracter
urgente y trascendental con el que se presenta la cuestion de la naturaleza, tema de interés
global con el que el artista pretende efectuar obras que crean conciencia de curacién y
sacralizacion, cuya pérdida ha sido ocasionada por el sistema de explotacion en el que
vivimos.

4. Body Art o el sentido del cuerpo

El Body Art es un tipo de actividad artistica que tiene al cuerpo humano como soporte o
material de esa creacion. Extendido desde los afos setenta (y dejado de lado en los noventa),
los primeros artistas usaban modelos, como en las obras antropométricas de Klein (Huellas
azules), donde vestido de esmoquin dirigid a tres modelos que al ritmo de la musica
estamparon su cuerpo sobre el papel.

Manzoni daba a cualquier cuerpo un estatus artistico
mediante su firma, mientras que después fue mas alla 'y
convirtio en arte todo producto de su propio cuerpo, bien
fueran excrementos, sangre o aire (Aliento de artista),
que luego vendia.

Sin embargo no fue hasta que aparezca el Accionismo
vienés cuando se empieza a indagar experimentalmente
sobre el cuerpo desde una perspectiva psicoldgica y
social en la que se funden arte y vida, pues se creia que el
lenguaje de la imagen y del cuerpo podia producir una
comunicacion muy directa e inmediata.

Es interesante constatar que las obras de Body Art se centran en dos lineas tematicas
preferentes: la denuncia hacia la opresion y la soledad del individuo en una sociedad hipdcrita
que miente y manipula, y la convivencia de nuestro cuerpo y el de los otros y los limites entre
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lo publicoy lo privado.

De la primera tendencia podemos destacar a Burden, quien se tendié haciendo el muerto en
una calle para documentar las reacciones de la gente, y del segundo Seedbed de Acconci, en el
que tumbado en el suelo se masturb6 durante ocho horas para literalmente fertilizar el
ambiente artistico de la galeria en la que se hallaba, o a Ulay y Abramovic, que se colocaban
desnudos de modo que los espectadores hubieran de pasar entre ellos.

Pero también existieron otras tendencias como la reinsercion en la vida de Mendieta o los
acercamientos al Arte Conceptual de Oppenheim, que se defendié del sol con un libro de
tacticas militares.

5. Arte Conceptual y el pensamiento visual

Para algunos tedricos todo el arte hecho desde los afios 60 que cuestiona su propio estatus
artistico, el aura individual y solitaria del artista y la construccion de un ejercicio de pura
visualidad, debe ser considerado como Arte Conceptual, por lo que en realidad abarcaria a
todo lo que venimos comentando en este tema.

Sin embargo vamos a distinguir un arte conceptual de componente exclusivamente analitico
y no de accion y que no atiende a ningun elemento subjetivo, por lo que se plantearia una
definicion del arte bajo el signo precisamente de los conceptos, si bien hay dos tendencias:
una que analiza el lenguaje artistico en si y otra mas centrada en la recepcion del mismo, es
decir, en la lectura. No obstante ambas tendencias hacen uso de presentaciones frias y
neutras de caracter didactico.

Una y tres sillas de Kosuth es un ejemplo de la primera, si bien esta entronizacién del
lenguaje respecto al objeto subvierte el proceso del arte en el que primero se da la obra
artistica y luego se escribe sobre ella. No obstante también nos encontramos metaforas
potentes sin lenguajes explicitos como en Proyecto Coca-Cola, que remite a los paralelismos
entre los procesos ideoldgicos (en este caso hegelianos) y comerciales.

Y es que en realidad el arte conceptual es una representacion de la representacion de la
realidad, pues es arte sobre el acto cultural de definir. Asi la elaboracion de arte con forma de
textos escritos no es un cambio de actividad desde el arte a la literatura, sino como en
Instrucciones para pintura de Yoko Ono unas instrucciones sobre como interactuar con la obra,
pues forman parte indisociable de la misma.

También destacan las obras que desvelan
18FEB1973 MAR141973 los dictados de los mensajes de la publicidad
y de la reglamentacion social a la que esta nos
conduce por medio de imdgenes
aparentemente inocuas.

Asi  Holzer lanza breves mensajes
we| ... = autoritarios (Sobrevivir), Burgin juega a la
SHAKI GETS 1M 1L suned  descontextualizacion de la imagen por medio
del texto (Posesion), mientras que On Kawara
divide el tiempo en una serie infinita de
unidades de idéntica duracion (izquierda).

PERCTTPRTY

6. Minimal y Povera: dos construcciones fisicas diferentes

El Minimal estadounidense y el Povera italiano efectuan la transicion entre los Ultimos
coletazos de la pintura abstracta informalista v la percepcidn sensual y conceptual
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moralizante del arte.

Del Informalismo habia surgido la Post-painterly abstraction, que buscaba la objetividad
perceptiva perdida por el primero y donde existia ya una reduccion para realzar la
especificidad del medio pictdrico. Por lo tanto habriamos llegado al extremo bidimensional
del cuadro, que se transforma en objeto, punto desde el que partira la escultura minimal.

El Minimal se distingue por su vocabulario reducido y de cardcter geométrico y por el
empleo de elementos prefabricados, pues casi podemos hablar de una mecanizacion de la
produccidn (y ya no creacion) al tener cada objeto un tamafio y forma idéntica. Por tanto, si
existe una unidad basica de inteligibilidad dentro del arte minimal no es la obra, ni el hecho, ni
la palabra, sino el nUmero, una geometria simple y universal.

Para algunos criticos la obra
minimal estd préoxima a wuna
metafisica de la belleza, mientras
que sus detractores hablan mas bien
de una estética de mobiliario de
oficina, aunque los  propios
minimalistas caracterizan su obra
como de gran claridad perceptiva,
relacion de equilibrio y maxima
legibilidad.

Otros elementos que merecen ser
sefalados es el hecho de que la
tridimensionalidad le fuerza a inscribirse dentro del espacio real (un principio del concepto de
instalacion) pero a resistirse a crear significado fuera de su mismidad, o el tipo de relacion
estructural que subordina las partes al todo, pues usa la repeticion como un modo de
composicion como en las hileras de cajas adosadas de Judd o |la obra de Andre, Flavin o Serra.

Los escultores minimalistas no querian que el significado de sus obras derivase de la ilusion
de inteligencia humana agregada al material para crear una metafora, sino que el significado
surgiera de la reciprocidad entre la escultura y el espacio externo que nosotros somos capaces
de percibir.

En cuanto al Povera, al igual que el Minimal, supone un descubrimiento de materiales
naturales, industriales, de desecho y surge como una respuesta a la dureza severa del arte
geométrico. Es un movimiento italiano que frente a la industrializacion capitalista y la
reconversion de todo en mercancias para el consumo propone una vuelta a la valoracién de lo
natural, lo subjetivo, la emocion y los valores visuales.

La obra de Pistoletto La Venus de los trapos es un ejemplo perfecto del espiritu del Arte
Povera: una escultura grecolatina englobada por un montén de ropa, credndose asi una
ambigua mezcla de abrazo y de sepultamiento de esa figura, pero también entre la desnudez
y la funcidn de la ropa, entre el aspecto nuevo de la estatua y el gastado de los trapos, etc.

Pero a pesar de esta diferencia entre Povera y Minimal ambos dotan al material de una
importancia a la vez mitica e histdrica, historia que en el Minimal se vuelca al futuro y en el
Povera al pasado.

7. Laironia de una figuracion culpable

Dentro del panorama que estamos viendo, uno de los elementos que requiere un analisis
cuidadoso es la reaparicion de un arte figurativo que es ecléctico y que en ningun caso es un
retorno a la tradicion clasica o una especie de cierre de la modernidad artistica, pues
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precisamente una de las caracteristicas de la Nueva Figuracidn es su conjuncion de los limites
entre abstracto y figurativo: las figuras actuan por yuxtaposicion y la pintura tiene su propio
protagonismo, mientras que hay un distanciamiento de la propia técnica y del propio tema
pintado.

Por tanto en primer lugar la Nueva Figuracion no es un arte anclado en representaciones
naturalistas, sino que ha asimilado la crisis de la representacion que supusieron los afios: no se
podia obviar que la pintura habia tomado conciencia de si misma no como imitacion a la
realidad sino como pintura. A pesar de lo cual su aparicion no sélo supuso un cierto reflujo del
mundo artistico, sino que al volver la figuracion el artista dio a entender el deseo de establecer
una relacién mas directa con el espectador.

Tres son los estilos que van a caracterizar esta pintura que a partir de los afios setenta
triunfa en los ochenta. El primero es una pintura figurativa y narrativa teiida de citas
expresionistas, nacionalistas o clasicistas en que se junta la busqueda europea por recuperar
la preeminencia artistica y una mirada retrospectiva.

En Alemania surge el Neoexpresionismo, que enlazaba con la Alemania prenazi al revalorizar
el Expresionismo anterior, siendo los Neue Wilden (nuevos salvajes) un grupo integrado entre
otros por artistas como Kiefer o Immendorff que acusan la figuracion, la importancia de la
subjetividad artistica y la recuperacion al menos iconogréfica de los viejos maestros, logrando
imponer una identidad cultural nacional y encontrando un gran éxito al que siguié una
segunda generacion de neoexpresionistas.

Por su parte, el Transvanguardismo italiano fue liderado por el critico Bonito Oliva y se
caracteriza por su eclecticismo y el retorno al pasado que incluye una cita que va desde el arte
grecorromano hasta la pintura metafisica de De Chirico. De esta forma trata de que el arte
vuelva a comunicar, lo que incluye una valoracion de la calidad formal de la imagen por la via
del signo y del color (sobre todo exacerbado).

A diferencia de los neoexpresionistas, los transvarguardistas se excluyeron de los debates
sociales y politicos, presentandose como sofnadores o hacedores de mitos, aunque si el artista
vuelve a recuperar los ropajes del héroe es mas bien un héroe ridiculo y a la vez necesario.
Destacan pintores como Paladino (Tango) o Chia (Juego de manos), que hacen un arte mas
dirigido a un espectador individual que a plantear cuestiones sociales mas generales, siendo
quiza Clemente (Suonno) el mas interesante.

La pintura de los ochenta en Espaia supone una normalizacién del arte al perder el caracter
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aislado que le habia definido y constrefiido, abriéndose totalmente al arte internacional. Asi,
existen pintores en la misma linea de la transvarguardia con su recuperacion de un arte
figurativo y una pintura simbdlica de raices mediterraneas, mientras que Barceld (El paseillo)
encaja perfectamente con la tematica de los Neue Wilden y que hay otros artistas de residuos
Pop y neoabstractos.

El segundo estilo a mencionar es la llamada Bad Painting, una propia version
estadounidense del Neoexpresionismo protagonizada por artistas como Schnabel (El mar),
Salle (Pintura dual) o Fischl (El nifio del cumplearios, Bad Boy) y que prolonga el equivoco entre
abstraccion y figuracion y es abiertamente comercial. El apelativo Bad Painting viene del
aspecto incompleto de muchas obras que parecen haber sido hechas con suficiencia, como en
una muestra a desgana de lo que se podria hacer, por lo que se escuda en temas triviales o
sexuales.

El tercer estilo es la pintura decorativa o Pattern painting (también llamada all-over), es
decir, una pintura que juega a despreciar otro papel que no sea ese, por lo que tiene cabida en
artistas cuyo afan por rellenar el horror vacui les lleva al all-over, una forma ligada al graffiti
que cubre todas las paredes, caso de Keith Haring o Basquiat, ya que esta pintura busca
entroncar con el arte de la calle con un gusto estridente y provocativo tanto en sus figuras
como en la eleccion coloristica y la relacion del lleno y el vacio.
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10. El arte del siglo XXI: sin titulo

1. Introduccion o caracteristicas generales del arte del siglo XXI
2. Lainstalacion: construccion del fragmento universal
3. Lafotoolavida

4. Arte de género: una mirada privada dentro de lo publico

1. Introduccidn o caracteristicas generales del arte del siglo XXI

Parece que el reconocimiento o legitimacion de algo como arte pasa hoy en dia por un
proceso de mediacion en el que se ven involucrados otros artistas, museos, expertos, revistas,
catalogos, etc., pues solo si se cumplen estas condiciones se llega al publico, estando ausentes
las cuestiones de calidad y valor y dependiendo todo del proceso entablado, cosa
especialmente llamativa por ejemplo en las obras de Hirst o Boltanski.

Existe por tanto actualmente un abismo entre el valor artistico, el valor estético y el valor
economico de una obra, pues el arte contemporaneo juega con las pulsiones y las emociones,
pero pierde asi su conexion con el sistema de valores, lo que paraddjicamente no acerca (tan
solo en apariencia) el arte al publico, acrecentandose la distincion entre la cultura de los
profanos y la de los expertos. Por tanto, analizando las razones de esta situacion haremos la
propia descripcidn del arte contemporaneo en el que vivimos.

Quizas la caracteristica mas sobresaliente del arte contempordneo sea la coexistencia de
una pluralidad, pues tanto los lenguajes artisticos como los medios plasticos o la idea del
artista y la intencion y finalidad del arte son heterogéneos. No existe por tanto un sistema
estético general desde los afos 70, hasta el punto de que el antiguo conflicto entre regla e
infraccion es ya sélo una trampa para incautos y para aquellos que ignoran la verdadera crisis
del arte de finales del siglo XX, y que la Unica posibilidad es la de proceder a un dialogo abierto
con todas las tendencias existentes.

Otro rasgo interesante es el intercambio de papeles entre criticos de arte y conservadores
de museo, pues por ejemplo estos Ultimos han adoptado una linea que convierte al museo en
una empresa que debe producir beneficios econdmicos y sociales, y el ambito académico o
universitario se ha abierto a las distintas propuestas artisticas de las minorias culturales para
indignacion de los criticos mas conservadores, mientras que los propios artistas son ya
tedricos por derecho propio y el principal portavoz de su propia obra.

Los estudios culturales constituyen una perspectiva interdisciplinar sobre temas y teorias
de la Historia del Arte, pues se interesan por tratar aquellas formas de comunicacién que se
salen del ambito estrictamente académico. Sin embargo su aportacidn debe tener en cuenta
la heterogeneidad y el caracter variable de este concepto, pues como demuestra Wei en sus
obras actualmente se combinan valores culturales y su utilizacion comercial y por tanto
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politica.
Por otra parte es evidente la horizontalidad, las consecuencias de un mundo global que

hacen que las divisiones tradicionales en el arte (pintura figurativa y abstracta, alta y baja
cultura, arte académico y arte de vanguardia...) se hayan ido diluyendo y desapareciendo.

Asi el artista del siglo XXI debe moverse por un mundo de conocimientos horizontales y
diversos que se caracteriza por la inmensa expansion del campo artistico. Si antes la via del
conocimiento artistico se asemejaba al crecimiento de un arbol por el caracter vertical y
diacrénico, hoy ese mismo ejercicio mental se asemeja mas bien a internet, con hilos de
informacion horizontal y sincronicos.

De esta forma el mundo del arte ha ido dejando atras prejuicios, por lo que nos encontramos
frente a un panorama multicultural (social y geograficamente) e igualitario en el sentido del
género. Por ello tanto el desarrollo de los estudios culturales como de las miradas
postcoloniales y postfeministas han ampliado extraordinariamente el horizonte de lo que
significa arte y lo que constituye un artista.

El discurso postcolonial es el que realizan los artistas de paises ajenos histéricamente al
arte occidental y que en la actualidad no se limitan a repetir las consignas de este Ultimo, sino
a participar en los procesos de ampliacion, revision y redefinicion del arte y de sus categorias
dado el caracter universal del lenguaje artistico moderno. Sin embargo la cuestion es si se
puede plantear en el arte una relacion de igualdad internacional sin que haya cambios en las
relaciones econdmicas y politicas entre paises.

Por su parte, en lineas generales se puede decir que el tema del individuo en la sociedad se ha
convertido en el predominante del arte actual, aunque ademas se percibe un novedoso interés
por la resolucion formal de los planteamientos sociales del arte, un interés por aquello que
antes se entendia por belleza y que ahora podriamos hablar de la seduccion de la imagen. Este
caracter social del arte sigue la propia evolucién de una sociedad en la que la comunicacion se
ha convertido en el objeto de consumo prioritario.

Quizas uno de los rasgos mas definitorios de esta situacidon cultural sea su precariedad,
tanto desde el punto de vista de las obras mismas como de la critica que generan, por lo que
las interpretaciones estan en continua reelaboracion por parte del artista (y del espectador).

De algun modo esta propuesta abierta también libera a los artistas de proseguir un solo
camino, de presentarse como marcas registradas sujetos a una valoracion mercantilista de su
produccidon, a la vez que permite multiplicar las propuestas y una via de incesante
investigacion. De esta forma, en esta época de sensualidad preconcertada y consumo
intelectual inmediato, este tipo de obras desafian al espectador a realizar un trabajo de
analisis, sintesis e interpretacion.

Si en los setenta se produjo el descubrimiento del espacio y de como los distintos lugares en
los que se integraba la obra varian el
sentido o interpretacion de la
misma, el descubrimiento de fines
del siglo XX y principios del XXI va a
ser el tiempo, de hecho uno de los
temas mas frecuentes del video-art,
las series fotograficas o las
instalaciones. Esa calidad de tiempo
que se esfuma y nos define como
mortales estd aln mas presente en
la fragilidad y lo efimero del montaje
actual que en las obras pictdricas del
pasado, donde los intentos por
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tratarlo chocaban con la inmortalidad de su propia forma.

Tras estas consideraciones generales vamos a analizar tres tendencias o corrientes artisticas
contemporaneas que nos parecen claves dentro del actual panorama y que probablemente
sean parte integrante del arte del resto del siglo XXI.

2. Lainstalacion: construccion del fragmento universal

El arte de la instalacion es un medio hibrido que permite unificar una gran cantidad de
propuestas diversas, documentales, visuales y sensoriales, y quizas es una de las tendencias
plasticas que mejor ha resistido el paso de la rebelién postvanguardista de los afios 70 a la
posmodernidad actual, probablemente por su falta de definicion.

Y es que la instalacidon es totalmente libre, pues su Unica caracteristica comun es que
funciona interactuando en un espacio determinado reuniendo determinados elementos en
torno al mismo, por lo que por ejemplo My Bed de Emin concentra la historia de una vida. Por
tanto en cada instalacion intervienen aspectos
emocionales, de eficacia formal, de imaginacion y
finalmente de adecuacion pieza-contexto, labor esta
Ultima esencial, pues la cuestion escenogréfica es
clave.

En realidad podemos decir que ha habido una
evolucion cronoldgica desde la instalacion tipo
escultural (assemblage), aquella que se organiza en
torno a un determinado espacio (environment) y
aquella de organizacion mas difusa y pequefa o
modesta (scatter). Pero todas funcionan solo cuando
logran conectar con el mundo de nuestras vivencias
individuales y desde alli logran proyectar un sentido
mas universal y genérico.

La instalacion funciona a dos niveles, el de la
ficcion y el de la realidad y, como es propio de todo
el arte actual, su base misma funciona creando una
experiencia unificada de un conjunto de piezas a
veces muy distintas, dispersas... En ellas nos encontramos con la diferencia esencial de las
postvanguardias, que exigen una vivencia, una experimentacion frente a lo puramente
observado: el espectador se involucra en la vivencia del arte hasta convertirse en coautor de la
obra.

3. La foto o lavida

Es palpable la creciente importancia de la fotografia como referente narrativo-fetichista de
la imagen en nuestros dias. El cambio semantico que el arte de la fotografia atraveso a
mediados del siglo XX aparece reflejado en Sontag, quien afirma que no debia quedar
supeditado a la realidad del mundo y que el contenido no podia ser priorizado sobre la forma 'y
la superficie.

Ambas restricciones quedaron pronto relegadas, pues a partir de las experiencias
fotograficas del Surrealismo, el Pop (a pesar a veces de su banalizacion de la imagen
fotogréfica) y de su papel documentador en los Happening y en el Land Art y el Body Art, fue
adquiriendo un papel analitico y autorreflexivo, pasando a jugar un papel decisivo en el arte
conceptual.
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Es mas, con el declive de la pintura como imagen del
mundo y el auge de television, cine y video, la fotografia
se ha convertido en la Unica realidad figurativa de la
persona humana y los fotdgrafos son literalmente
ahora los pintores de Cdmara de reyes e idolos
cinematograficos y se han ocupado de realizar géneros
pictoricos como los retratos de grupo, los bodegones o
los desnudos.

Existen los fotdgrafos apropiacionistas que copian a
los grandes maestros y los narradores que retoman los
chichés del cine para realizar fotos que funcionan como
fotogramas de una pelicula que no existe pero que
conocemos (Fotograma sin titulo, Sherman).

En la linea de este Ultimo trabajo estd el autorretrato

figurado como el de Mori, que se disfraza de heroina en

L " sus propias fotos de gran sofisticacion. También es

interesante sefialar un tipo de fotografia originado en Alemania que se centra en realizar
retratos arquitectdnicos desde una gran objetividad y melancolia (Bauhaus X, Forg).

En definitiva, del doble triunfo de la fotografia como icono y mercancia habla su modo de
exposicion en salas y museos, donde ocupa lugares preferentes y aparece en gran formato,
siendo aceptada por el publico general al igual que aceptaba el tradicional arte figurativo.

4. Arte de género: una mirada privada dentro de lo publico

El arte de género ofrece la combinacion teoria-creacion, cuerpo-mente y futuro-pasado y
fue el primero en sefialar en sus obras la relacion del arte como medio de crear un discurso que
interrumpe el flujo requlado y prefijado del arte oficial. La primera oleada de un arte
conscientemente feminista se da a mediados de los setenta, cuando artistas y teoricas
quisieron visibilizar el estatus femenino.

Las estrategias de visibilizacion adquirieron connotaciones de escdndalo, caso del
Genitalpanik de Valie Export o de los besos de artista que vendia Orlan. La reivindicacion
también llegé por el lado de buscar una historia femenina en el arte académico y por la
reivindicacion de la mujer artista, como en la obra Dinner Party de Judy Chicago.

Y es que la ambigUedad sobre la aceptacion social de la mujer en la alta cultura es un tema
sobre el que trabajan distintas artistas en estos anos, caso de Interior Scroll de Carolee
Scheneman, que escenifica que un
texto que procede del interior
femenino es algo simbodlicamente
inaceptable a muchos niveles.

La conciencia histérica del control
social ejercido sobre la sexualidad ha
permitido enriquecer la postura del
arte feminista en los afios ochenta y
dotarle de una mayor libertad de
accion en tanto que la cuestion no se
centraba ya en definir la identidad
femenina sino en analizar como era
constantemente  representada o
encauzada. En este sentido el
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movimiento Guerrilla Girls explord eficaz y didacticamente la relacion de los museos con la
figura femenina.

La lista de artistas es larga, dedicandose cada una de ellas a diversos aspectos, como Saville
(Plan), quien vuelve al cuerpo humano para pintarlo como un mapa vulnerable a
modificaciones de diverso grado, o Orlan y sus operaciones quirdrgicas que introducen el
tema de la constante intervencion de la mujer sobre su cuerpo.

Finalmente en los noventa las artistas utilizan otros simbolos y otras maneras cada vez mas
imaginativas y personalizadas de la experiencia humana, pues su perspectiva femenina y
feminista estriba en esa complicidad con lo ignorado, lo silencioso o lo privado como House de
Whiteread, las esculturas de Salcedo o Pasajes I/, de Iglesias.

También en los noventa y ya en el siglo XXI se presentaron otras opciones a la dialéctica
feminista, como el Manifiesto para Cyborgs, mientras que a la vez nos encontramos con un
poshumanismo, aunque quiza lo mas claro es que existe actualmente un movimiento
forzosamente plural.
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