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Introduccio

El segle XX és un periode en el qual els esdeveniments se succeeixen a
gran velocitat. Precisament la velocitat és una de les caracteristiques que
el poden definir, juntament amb d'altres com ara la fragmentaci6 i
l'atomitzacié dels coneixements, 1'aparicio i la desaparicié d'ideologies
globalitzadores o el desenvolupament imparable de la tecnologia.

També és un segle en el qual les guerres no han deixat mai d'afectar
diverses parts del mon. Podriem assegurar sense por d'equivocar-nos que
sempre hi ha hagut algun conflicte beél-lic que ha sacsejat alguna part del
planeta. Dues d'aquestes grans conteses han estat qualificades de "guerres
mundials".

Ha estat també una epoca de revolucions: socials, politiques, militars,
economiques, industrials, culturals, tecnologiques. Aquesta
hiperactivitat també ha tingut el seu reflex en les arts, que han fet la seva
revolucié particular, manifestada en les avantguardes artistiques, un
fenomen tipic de la primera meitat del segle.

A I'hora d'analitzar aquesta singular revoluci6 artistica del segle XX hem
optat per dividir-la en dues parts. Una que abasta des del comencament
del segle fins al final de la Segona Guerra Mundial i l'altra que va des de
la segona postguerra fins a l'actualitat.

El segle XX ha quedat pregonament marcat per les dues guerres
mundials i totes les transformacions economiques, politiques, socials i
culturals que porten implicites. Si ens centrem en l'art, val a dir que
després de la I Guerra Mundial la relaci6é art-societat havia suscitat una
apassionada dialéctica entre les diferents tendéncies. Després de la II
Guerra Mundial s'arriba a considerar com a inevitable la "mort" de l'art.

A l'origen d'aquesta idea hi ha una revolucié moral: en una societat que
accepta el genocidi, els camps d'extermini i la bomba atOomica, no es
poden produir actes de creaci6. La guerra és l'aspecte culminant de la
destrucci6 sistematica i organitzada, del fer per a destruir d'una societat
que s'autodefineix com de consum. Com diu Carlo Argan, un art que es
consumeix en fruir-lo, com un aliment que es menja, pot ser art o no,
perd en qualsevol cas sera totalment diferent de tot 'art del passat.

L'economia industrial, tanmateix, ha potenciat la funci6 de la imatge: hi
ha grans indastries que només produeixen i venen imatges. Sense
informaci6 per mitja de la imatge no hi hauria cultura de masses. ;Hom
pot anomenar art a la tecnica de la imatge?

Després de la II Guerra Mundial s'intenta de recompondre una unitat
cultural europea: perd0 nomeés es va assolir com a amarga constatacio de
la crisi total i irreversible dels valors en els que es fonamentava
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I'historicisme humanista i la propia nocié historica d'Europa. Sorgeix la
filosofia de la crisi. I en aquest context, neix la poética de la
incomunicabilitat, expressada en les diferents poetiques de l'informal.

L'informal és una situacié de crisi: es renuncia al llenguatge per a
reduir-lo a pur acte. La civilitzacié europea és una civilitzaci6 del
coneixement (del logos, de la paraula). Fa dependre l'actuar de conéixer
("codigo ergo sum"). La civilitzaci6 americana és una civilitzacio
pragmatica, de l'accio ("existeixo perque faig"). En I'enfrontament de les
dues civilitzacions la rad (racionalitat) la paraula i el coneixement, perd
la batalla davant la politica basada en la forca. ;Per que, doncs, seguir
contraposant la utopia de la ra6 al brutal realisme del poder?
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1. La muntanya Sainte-Victoire vista des de la
carretera de Tholonet

78 x 99 cm

Oli sobre tela

Museu de I'Ermitage, Sant Petersburg
Postimpressionisme

Aquesta pintura pertany a una serie d'obres que Paul Cézanne va
realitzar, al llarg de molts anys, prenent com a motiu la muntanya de
Sainte-Victoire.

Cézanne, Paul

Ais de Provenca 1839 - 1906
Pintor provencal.

Cursa estudis classics al College Bourbon, a Ais de Provenca, on conegué Emile Zola,
de qui fou un gran amic. El 1861 aconsegui d'anar a estudiar pintura a Paris, a
I'Académie Suisse, on conegué Pissarro i el grup dels futurs impressionistes. Torna a
Provenca el 1878. El 1888 passa un any fructifer a Paris, on féu coneixenca amb Van
Gogh i Gauguin. Més tard conegué Clemenceau i Rodin. En aquest periode obtingué
la seva maxima maduresa: Les Joueurs de cartes (1885-90, Louvre), La Montagne
Sainte-Victoire (1887, Courtauld Institute, Londres). Dins la seva concepci6 de
«solidificar l'impressionisme» pictoric s'imposa com a ideal trobar ['equilibri
indispensable entre la sensaci6 i l'ordre constructiu. Pinta un gran nombre de natures
mortes, aixi com retrats: Madame Cézanne. El 1904 accedi a exposar al Sal6 de
Tardor. Li havia arribat el triomf, pero ell continua sol a Provenca, on el 1906,
pintant a ple aire, li caigué un llamp, i mori poc temps després. En Cézanne culmina
la problematica creadora de tot el final del s XIX: la superaci6 de la relaci6é existent
entre la realitat exterior i l'obra d'art. Trenca el culte de l'anécdota i aporta a la
pintura una dignitat i un valor absoluts, fruits d'una construcci6é autonoma de l'artista
en la seva «operacié mental».
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Totes aquestes obres solen presentar, al fons, el perfil de grisos blavosos
de la muntanya i, en primer terme, el paisatge caracteristic des d'on s'ha
fet el quadre. Aquest paisatge sol estar pintat en colors més vius i
compost d'extensions de terra amb uns quants arbres; en ocasions,
també hi apareixen algunes cases isolades.

Quasi sempre els colors més vius dels arbres i la terra del paisatge de
primer terme contrasten amb els colors més grisosos i apagats de la
muntanya, cosa que crea dos plans de profunditat ben separats.

Les pinzellades s6n curtes i tendeixen a crear petits plans que donen a
I'obra una aparenca volumetrica construida pacientment per multiples
cares o facetes. Una aparenca, per altra banda, caracteristica de la manera
de pintar de Cézanne.
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2. El circ

24,5x 15,5 cm

Oli sobre tela

Musée d'Orsay, Paris
Postimpressionisme: puntillisme

Es tracta d'una pintura de petites dimensions que va restar sense acabar
per la mort prematura de 'autor als trenta-un anys.

La tecnica puntillista hi és molt evident: hi ha una descomposici6 dels
colors en molt petites pinzellades o punts superposats i juxtaposats, que
es reparteix ordenadament fins a ocupar tot l'espai pictoric.

Hi predominen els tons grogosos i blavosos, cosa que dona al quadre un
aspecte més aviat fred i distant que s'adiu amb la forma de pintar de
Georges Seurat. El seu procés de treball solia consistir a prendre apunts
parcials del natural i a utilitzar-los després a l'estudi per a realitzar les
seves composicions. Potser per aix0, en moltes de les seves obres tot
sembla massa ben situat.
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Seurat, Georges

Paris 1859 -1891
Pintor frances.

Format a 1'fcole des Beaux-Arts de Paris (1878-80). Estudia la teoria del contrast
simultani dels colors de Michel-Eugeéne Chevreul i tracta d'aplicar-la a la pintura i crea
el neoimpressionisme. La seva obra La Baignade a Asnieres, rebutjada al Salon del
1884, provoca la fundaci6 del Salon des Artistes Indépendents. Pinta també: Un
dimanche d'aprés-midi a 1'lle de la Grande-Jatte (1884-86) i Le cirque.

El moviment del cavall, la ballarina i els pallassos que actuen a la pista
contrasten amb la immobilitat dels espectadors situats al fons. En primer
terme, un altre artista d'esquena sembla haver obert una cortina per tal
que puguem veure l'escena.
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3. Nafea Faaipoipo ('Quan et casaras?')

105x 77,5 cm

Oli sobre tela
Kunstmuseum, Basilea
Postimpressionisme

Paul Gauguin pinta aquesta obra dos anys després d'instal-lar-se a
Papeete, la capital de Tahiti, un indret on l'artista pot sentir-se finalment
lliure i viure com els nadius, coneixent els costums maoris i aprofundint
en les seves creences mistiques i religioses. En les seves teles plasma un
moén imaginatiu i voluptuds, ple d'imatges de felicitat i llibertat. De
Tahiti el fascinen les dones, protagonistes de la majoria de les seves
obres. L'artista se sent atret per la bellesa de les nadiues, perd sobretot pel
seu aire misteridés, com ell mateix escriu, "la seva manera felina de
moure's, i el seu perfum, barreja d'olor animal i d'essencies de sandal i
gardenia". Gauguin les pinta en diferents ambients, soles o en grup,
nues, lleugerament vestides o bé portant llargs vestits de colors
llampants. Aixi mateix, els seus rostres foscos, emmarcats sempre per
cabells negres son, sovint, severs i continguts.
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Gauguin, Paul

Paris 1848 - Atuana, illes Marqueses 1903
Pintor frances.

Dedicat a la borsa, anava a dibuixar a I'Académie Colarossi i pintava per gust. E1 1876
el Salon li admeté una obra, i des del 1880, introduit per Pissarro, exposa amb els
impressionistes. El 1883, la crisi borsaria I'obliga a viure de l'art. S'estigué a Pont-Aven
(1886-88), on convisqué amb Emile Bernard, Paul Sérusier, etc; viatja a Panamaia la
Martinica (1887); passa uns mesos amb Van Gogh a Arle (1888), i amb Sérusier a Le
Pouldu. Del 1891 al 1901 residi a Tahiti, i el 1901 s'instal-la a les illes Marqueses.
Partint de l'impressionisme, fou un dels pontifexs del sintetisme de l'escola de
Pont-Aven. S'aboca a un primitivisme (Crist groc, 1889), que mantingué fins al final
en les seves obres de tema exotic (Nafea foa ipoipo, 1892, El cavall blanc, 1898,
Maternitat, Pits amb flors roges, etc). Supera l'impressionisme per un art nou vivificat
per l'acostament a l'art primitiu o popular i no exempt de simbolisme, i influi
decisivament sobre l'art del s XX.

En aquesta peca, dues figures femenines de dimensions monumentals
apareixen en primer terme. El hieratisme de les seves postures recorda les
escultures i els relleus de l'art egipci i grec, en els quals Gauguin
s'inspirava a l'hora d'estructurar les composicions de les seves teles.
L'exotisme de les dues figures, unit a la seva actitud misteriosa i
reflexiva, atorga a aquesta pintura una forta intensitat emocional,
emfasitzada per un cromatisme absolutament lliure i expressiu.
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4. Exterior de cafe, de nit

81 x 65,5 cm

Oli sobre tela

Rijksmuseum Kroller-Miiller, Otterlo
Postimpressionisme

Aquesta obra de Vincent van Gogh va ser pintada de nit. El pintor
s'havia instal-lat a la placa envoltat d'espelmes per tal de poder distingir
els colors. El tema és la terrassa exterior d'un café il-luminada per un
fanal de gas, que contrasta amb la foscor del carrer del fons i amb el cel
estelat. El predomini dels grocs de la terrassa, situada a la part esquerra
del quadre, s'oposa als negres i als blaus de la part superior dreta. Tot esta
pintat amb les pinzellades gruixudes i espesses caracteristiques del seu
estil. Unes pinzellades que en el terra estan separades a la manera dels
impressionistes i que a les parets de les cases i al cel esdevenen masses
més aviat compactes i espesses.
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Gogh, Vincent Willem van

Groot Zundert, Brabant del Nord 1853 - Auvers-sur-Oise, [lla de Franca 1890
Pintor i dibuixant holandes, fill d'un pastor protestant.

Residi a 1'Haia, Londres, Paris, i a diverses ciutats holandeses i belgues. Treballa a la
galeria Goupil, féu de mestre, de predicador i de missioner. A Nuenen (1883-85) féu
molts dibuixos i pinta quadres d'una evident preocupaci6 social (Els menjadors de
patates, 1885), caracteritzats per un expressionisme energic i per una tonalitat fosca.
A Paris (1886-88), on conegué P.Gauguin, E.Bernard, alguns impressionistes i 1'obra
dels gravadors japonesos, aclari la paleta i pinta retrats, natures mortes i vistes de la
ciutat amb colors sovint arbitraris i aplicats amb breus pinzellades (Autoretrat amb
barret de feltre, 1887, El restaurant de "La Siréne", 1887, El "pere Tanguy", 1887). El
1888 ana a Arle, atret pel color i la llum del sud. Formes fugisseres i recorbades,
aconseguides amb pinzellades de colors purs, caracteritzen els quadres dels dos darrers
anys, quan els simptomes de la seva malaltia mental s'aguditzaren i ingressa en un
hospital psiquiatric prop de Sant Romieg, (Interior de caf¢, de nit, 1888, El Dr.Gachet,
1890, Habitacié a Arle, 1888, i Camp de blat, 1890). Poc després d'arribar a
Auvers-sur-Oise (1890) se suicida.
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5. Habitacio vermella o les postres: harmonia en
vermell

Oli sobre tela: 180 x 220 cm
Museu de I'Ermitage, Sant Petersburg
Postimpressionisme: fauvisme

El color predominant del quadre és el vermell, que fins i tot fusiona les
estovalles amb la paret del fons tot uniformant la superficie pictorica.
Sobre aquest fons destaquen els ornaments sinuosos de la paret i de les
estovalles mateixes, que tendeixen a unificar-se formalment i a
confondre's. La figura femenina, la finestra i la cadira son la resta
d'elements que completen la composicio6.

Dibuix i color articulen aquesta pintura agosarada on ressonen els ecos
del fauvisme i en la qual el dibuix i l'ornamentacié també tenen un
protagonisme destacat.
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6. Violo i diari

91,5 x 59,7 cm

Oli, carbonet i llapis sobre tela
Philadelphia Museum of Art, Filadelfia
Avantguardes historiques: cubisme

Com en altres obres de Georges Braque, les natures mortes son un dels
seus temes preferits i els elements que hi apareixen sén sempre l'entorn
quotidia: fruites, pipes, paquets de cigarretes, gerres, ventalls, diaris i
instruments musicals, que es troben en el seu estudi i denoten els seus
gustos personals. El protagonisme que agafa el tema de la natura morta
no és fortuit, sind que esta lligat a la representacié de l'espai que Braque
sentia com a tactil i no visual, com ara el paisatge.

Braque, Georges

Argenteuil, Illa de Franca 1882 - Paris 1963
Pintor, gravador i escultor frances.

El 1906 exposa per primera vegada al Salon des Indépendants, amb una pintura
relacionada amb la dels fauves, amb els quals exposa el 1907. El mateix any féu
amistat amb Picasso i inicia amb ell el moviment cubista i introdui importants
innovacions, com els papiers collés. Posteriorment rebutja l'adscripci6 al cubisme. La
seva obra ha estat decisiva per a l'art contemporani. Guanya el gran premi de pintura
de la Biennale de Venécia (1948).

En aquesta pintura Braque analitza minuciosament la realitat,



© - 19

Mobn contemporani II. El segle XX

estructurant-la en facetes o prismes juxtaposats que descomponen
I'objecte representat i son el resultat d'una visi6 que engloba tots els
punts de vista simultaniament. Braque pinta el que sap de l'objecte i no
alldo que veu. Les paraules del diari contribueixen a subratllar la
naturalesa bidimensional de la superficie pintada i les lletres esdevenen
signes informatius que permeten interpretar l'estructura espacial del
quadre.

La gamma cromatica emprada es limita als tons marronosos i beixos,
caracteristics de l'austeritat del primer periode del cubisme analitic.
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7. Cases sobre el turo

65 x 81 cm

Oli sobre tela

Museum of Modern Art, Nova York, EUA
Avantguardes historiques: cubisme

Aquest quadre pintat a Horta de Sant Joan, l'estiu del 1909, s'inscriu
dintre de les obres primerenques del cubisme. Les cases, les muntanyes i
el cel s'han tractat de manera semblant i tendeixen a conformar un
mosaic pictoric uniformitzador. Els colors es redueixen als ocres i als
grisos, amb alguna tonalitat verdosa. Les perspectives distorsionades
tenen diferents punts de fuga i contribueixen a evitar un Gnic punt de
fuga central. La 1llicd de Paul Cézanne ha estat compresa i aplicada; tot
tendeix a ser geometritzat i controlat.

Cubisme

Moviment dins la pintura i l'escultura que ha estat reconegut com un dels grans
canvis crucials de l'art occidental. El seu periode principal de formaci6 va ser,
aproximadament, del 1907 al 1914. El cubisme es va apartar radicalment de la idea de
l'art com a imitacié de la natura. Picasso i Braque van abandonar les nocions
tradicionals de perspectiva i van mirar de representar el volum en un pla
bidimensional, sense convertir d'una manera il-lusionista la tela bidimensional en un
espai pictoric tridimensional.
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Cézanne, Paul

Ais de Provenca 1839 - 1906
Pintor provencal.

Cursa estudis classics al Collége Bourbon, a Ais de Provenca, on conegué Emile Zola,
de qui fou un gran amic. El 1861 aconsegui d'anar a estudiar pintura a Paris, a
I'Académie Suisse, on conegué Pissarro i el grup dels futurs impressionistes. Torna a
Provenca el 1878. El 1888 passa un any fructifer a Paris, on féu coneixenca amb Van
Gogh i Gauguin. Més tard conegué Clemenceau i Rodin. En aquest periode obtingué
la seva maxima maduresa: Les Joueurs de cartes (1885-90, Louvre), La Montagne
Sainte-Victoire (1887, Courtauld Institute, Londres). Dins la seva concepcié de
«solidificar 1impressionisme» pictoric s'imposa com a ideal trobar l'equilibri
indispensable entre la sensaci6 i 'ordre constructiu. Pinta un gran nombre de natures
mortes, aixi com retrats: Madame Cézanne. El 1904 accedi a exposar al Sal6 de
Tardor. Li havia arribat el triomf, pero ell continua sol a Provenca, on el 1906,
pintant a ple aire, li caigué un llamp, i mori poc temps després. En Cézanne culmina
la problematica creadora de tot el final del s XIX: la superaci6 de la relaci6 existent
entre la realitat exterior i l'obra d'art. Trenca el culte de l'anécdota i aporta a la
pintura una dignitat i un valor absoluts, fruits d'una construccié autonoma de I'artista
en la seva «operaci6 mental».
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8. Les demoiselles d'Avignon

243 x 233 cm
Oli sobre tela
Museum of Modern Art, Nova York
Avantguardes historiques: cubisme

Es tracta d'una escena situada en un bordell; I'eufemisme del titol de Les
demoiselles d'Avignon (Les senyoretes del carrer d'Avinyo) es refereix en
realitat a les prostitutes del carrer d'Avinyé de Barcelona on Pablo
Picasso tenia un estudi. Cinc figures femenines nues es troben de cara a
I'espectador, fons i figures tenen el mateix tractament formal i pictoric.
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Picasso, Pablo Ruiz

Malaga 1881 - Mougins, Provenca 1973
Pintor, dibuixant, gravador, escultor i ceramista.

Fill del professor de dibuix i pintor José Ruiz Blasco. Els seus primers dibuixos daten
del 1891, any que la familia es trasllada a la Corunya. El 1895 retorna a Malaga i, a la
tardor, s'establi a Barcelona i ingressa a Llotja, on fou deixeble d'Antoni Caba. El
1897, ja fou premiat a Madrid amb Ciencia i Caritat. A Barcelona comparti taller amb
amb Manuel Pallarés, que el porta a Horta de Sant Joan, amb Cardona i amb
Casagemes, i freqiienta els Quatre Gats. Després d'un parell de viatges a Paris, conrea
un fauvisme avant-la-lettre i comenca la seva ¢poca blava (1901-04): Desemparats. El
1904 torna a Paris, amb Sebastia Junyer i Vidal, visqué al Bateau-Lavoir i féu amistat
amb Apollinaire, Max Jacob i Salmon. De 1905 a 1906 passa per una €poca rosa
(L'equilibrista de la bola) i desenvolupa una etapa de classicisme mediterrani (La
toilette). A Paris, a la primavera del 1907, pinta Les senyoretes del carrer d'Avinyd,
que obri les portes del cubisme. El 1909, conrea un cubisme geometric (Retrat de
Fernande), i el 1910 porta el cubisme a l'abstracci6 (El guitarrista). E1 1912 féu primers
collages. En una estada a Barcelona, pinta el Retrat d'Olga, la Manola puntillista i
I'Arlequi. Totes i cada una de les dones de la seva vida deixaren una petjada en la seva
obra (Fernande, Eva, Olga, Marie-Thérése, Dora, Francoise, Geneviéve, Jaqueline),
com també els esdeveniments personals que visqué intensament: després del
naixement del seu fill Paulo, pinta maternitats. Més tard conrea un cubisme
representatiu (La dansa, 19295), i arriba al paroxisme dionisiac el 1928. Un nou canvi
en el seu estil, el porta a practicar el corbisme o preponderancia de la linia corba.
Treballa el gravat (Les Metamorfosis, Suite Vollard, Minotauromaquia). Simultaneja
I'escultura figurativa (Testa de Marie-Théreése) amb l'abstracta de ferro forjat i la seva
obra s'empelta amb el surrealisme. El 1937 pinta Guernica per al pavell6 espanyol de
I'Exposici6 Universal de Paris. Del 1945 al 1947 es desenvolupa l'¢poca blanca
d'Antibes (La joia de viure), i comenga la seva gran produccié de ceramica a Vallauris.
Als anys 50 pinta La Guerra i la Pau, crea escultures fetes amb elements de detritus (La
cabra, 1950) i realitza grans suites (Las Meninas, 1957). Entre el 1967 i el 1972 crea
una vasta serie de dibuixos erotics i satirics i les dues suite Crommelinck. La seva
figura sintetitza l'aventura plastica de l'art modern: realisme, fauvisme,
expressionisme, cubisme, abstraccid, surrealisme, etc. Segurament la revolucid
cubista, d'arrel cézanniana, és la més important de les seves descobertes. Es un dels
artistes més divers de tota la historia de I'art i un dels més prolifics.

Les cares de les dues figures de la dreta son les més relacionades amb
mascares africanes. La figura asseguda d'esquena a la part inferior dreta
és la que presenta més distorsions i més punts de vista. En realitat, tota
la part dreta del quadre sembla molt més cubista que l'esquerra.

Els colors calents dels cossos nus i els vermells de la fruita i de la cortina
de 'esquerra transmeten sensualitat i vitalitat.
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9. Gernika

Oli sobre tela: 351 x 782 cm
Museo Nacional Centro de Arte Reina Sofia, Madrid
Avantguardes historiques

Es tracta d'un enorme quadre mural sobre tela pintat en blancs, grisos i
negres. Es una pintura simbolica i al-legorica que Pablo Picasso va fer
perque s'exposés al Pavell6 de la Republica espanyola de Paris.
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Picasso, Pablo Ruiz

Malaga 1881 - Mougins, Provenca 1973
Pintor, dibuixant, gravador, escultor i ceramista.

Fill del professor de dibuix i pintor José Ruiz Blasco. Els seus primers dibuixos daten
del 1891, any que la familia es trasllada a la Corunya. El 1895 retorna a Malaga i, a la
tardor, s'establi a Barcelona i ingressa a Llotja, on fou deixeble d'Antoni Caba. El
1897, ja fou premiat a Madrid amb Ciencia i Caritat. A Barcelona comparti taller amb
amb Manuel Pallarés, que el porta a Horta de Sant Joan, amb Cardona i amb
Casagemes, i freqiienta els Quatre Gats. Després d'un parell de viatges a Paris, conrea
un fauvisme avant-la-lettre i comenca la seva ¢poca blava (1901-04): Desemparats. El
1904 torna a Paris, amb Sebastia Junyer i Vidal, visqué al Bateau-Lavoir i féu amistat
amb Apollinaire, Max Jacob i Salmon. De 1905 a 1906 passa per una €poca rosa
(L'equilibrista de la bola) i desenvolupa una etapa de classicisme mediterrani (La
toilette). A Paris, a la primavera del 1907, pinta Les senyoretes del carrer d'Avinyd,
que obri les portes del cubisme. El 1909, conrea un cubisme geometric (Retrat de
Fernande), i el 1910 porta el cubisme a l'abstracci6 (El guitarrista). E1 1912 féu primers
collages. En una estada a Barcelona, pinta el Retrat d'Olga, la Manola puntillista i
I'Arlequi. Totes i cada una de les dones de la seva vida deixaren una petjada en la seva
obra (Fernande, Eva, Olga, Marie-Thérése, Dora, Francoise, Geneviéve, Jaqueline),
com també els esdeveniments personals que visqué intensament: després del
naixement del seu fill Paulo, pinta maternitats. Més tard conrea un cubisme
representatiu (La dansa, 19295), i arriba al paroxisme dionisiac el 1928. Un nou canvi
en el seu estil, el porta a practicar el corbisme o preponderancia de la linia corba.
Treballa el gravat (Les Metamorfosis, Suite Vollard, Minotauromaquia). Simultaneja
I'escultura figurativa (Testa de Marie-Théreése) amb l'abstracta de ferro forjat i la seva
obra s'empelta amb el surrealisme. El 1937 pinta Guernica per al pavell6 espanyol de
I'Exposici6 Universal de Paris. Del 1945 al 1947 es desenvolupa l'¢poca blanca
d'Antibes (La joia de viure), i comenga la seva gran produccié de ceramica a Vallauris.
Als anys 50 pinta La Guerra i la Pau, crea escultures fetes amb elements de detritus (La
cabra, 1950) i realitza grans suites (Las Meninas, 1957). Entre el 1967 i el 1972 crea
una vasta serie de dibuixos erotics i satirics i les dues suite Crommelinck. La seva
figura sintetitza l'aventura plastica de l'art modern: realisme, fauvisme,
expressionisme, cubisme, abstraccid, surrealisme, etc. Segurament la revolucid
cubista, d'arrel cézanniana, és la més important de les seves descobertes. Es un dels
artistes més divers de tota la historia de I'art i un dels més prolifics.

Es també una mena de recopilaci6é de tots els estils anteriors de Picasso,
des del cubisme fins al classicisme, sense oblidar els aspectes més
surrealistes.

Cubisme

Moviment dins la pintura i I'escultura que ha estat reconegut com un dels grans
canvis crucials de l'art occidental. El seu periode principal de formaci6 va ser,
aproximadament, del 1907 al 1914. El cubisme es va apartar radicalment de la idea de
l'art com a imitacié de la natura. Picasso i Braque van abandonar les nocions
tradicionals de perspectiva i van mirar de representar el volum en un pla
bidimensional, sense convertir d'una manera il-lusionista la tela bidimensional en un
espai pictoric tridimensional.

Hi ha representats diferents personatges de manera fragmentada i
juxtaposada, tot recordant teécniques i estratégies del cubisme. A la dreta,
un personatge amb els bracos aixecats s'exclama entre les flames que
cremen les cases. Un enorme cap i un bra¢ molt llarg surten d'una
finestra per mirar que passa. Al mig un cavall ferit. I a 1'esquerra una
dona agenollada gemegant amb un fill mort entre els bracos, darrere un
bou poder6s que gira el cap. A terra i per la part baixa del quadre es
troben alguns bracos i caps tallats. La linia del dibuix unifica totes les
formes i els fragments i els dona una certa cohesio.



© - 26 Mobn contemporani II. El segle XX

Aquest gran quadre va acompanyat d'una serie de dibuixos preparatoris
que donen testimoni de la capacitat expressiva de l'autor.
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10. Linee-forza del pugno di Boccioni 11

79 x 80 x 26 cm

Lamina de ferro pintada

Col‘lecci6 J. Suiiol, Barcelona
Avantguardes historiques: futurisme

Aquesta escultura pintada de vermell vol representar i simbolitzar un
moviment amb les seves formes ondulades que s'aprimen i s'eixamplen.
Si ens hi fixem bé, a la part superior i situades diagonalment sembla que
apareguin una fal¢ i un martell, cosa que carrega I'obra de simbologia.

La idea d'inestabilitat Giacomo Balla 'aconsegueix per mitja d'aquestes
formes inquietes i inestables que semblen la representacié corporia de
tracos a l'espai.

Balla, Giacomo

Tori 1871 - Roma 1958

Pintor italia.

S'inicia en la pintura a través de 1'art académic, perd després d'una estada a Paris torna
a Italia i es llanca de ple a resoldre els problemes de la llum i del color. Signa el
Manifesto futurista (1910). La primera obra futurista important és del 1912 (Passeig
d'un gos lligat); el moviment hi és donat pintant les fases successives del caminar. El
seu art s'apropa a l'abstracci6 i evita I'escull del cubisme.
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11. El crit

89 x73,5cm

Oli i tremp sobre cartd
Galeria Municipal d'Art, Oslo
Postimpressionisme

Es una obra pintada a la darrera década del segle XIX, que va
impressionar molts artistes que esdevindrien després expressionistes. Es
tracta, per tant, d'una obra precursora de l'expressionisme.

El protagonista principal és un personatge situat en primer pla que es
posa les mans al costat del cap i que té la boca molt oberta. Té el rostre
desencaixat i cadaveric, i el seu cos es contorsiona. L'expressio dels ulls
-oberts de bat a bat- també contribueix a crear aquest esguard de por, de
sorpresa i de gemec.

La forma de tractar el paisatge del fons —un pont sobre el qual es troben
dos personatges i una platja de linies ondulades- insisteix a reforcar
I'expressio del personatge principal.
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12. Autoretrat amb la model

150 x 100 cm

Oli sobre tela

Kunsthalle, Hamburg

Avantguardes historiques: expressionisme

Membre fundador del grup Die Briicke , Ernst Ludwig Kirchner advoca
per la destrucci6 de les normes tradicionals de l'art i per l'espontaneitat i
I'impuls de la inspiraci6. Les seves obres més representatives sén les
crispades escenes urbanes que posen emfasi en els carrers i la vida
artificial i constitueixen la seva visio critica de la societat que 'envolta.

Briicke, Die (‘el pont')

Grup d'artistes expressionistes alemanys fundat I'any 1905 per Ernst Ludwig Kirchner,
Karl Schmidt-Rotluff, Erich Heckel i Fritz Bleyl, quan eren estudiants d'arquitectura a
I'Escola Técnica de Dresden.
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Kirchner, Ernst Ludwig

Aschaffenburg, Baviera 1880 - Frauenkirch, Graubiinden 1938
Pintor alemany.

Conrea el paisatge i les figures amb colors vius. Fou un dels propulsors del grup Die
Briicke, fins el 1913, i un dels primers pintors expressionistes. Retirat a Suissa (1915),
crea una obra grafica inspirada en la natura. La seva obra fou titllada de degenerada
pels nazis (1933).

En aquesta obra, Kirchner recull I'heréncia de la pintura francesa pel que
fa al tema l'autoretrat amb la model -i a la importancia atorgada a
alguns detalls ornamentals, com la bata de l'artista o l'esbos de les
decoracions de la paret del fons i del terra.

D'una banda, la influéncia de l'art primitiu, que Kirchner i els seus
companys de Die Briicke havien descobert al Museu d'Etnologia de
Dresde, i d'una altra, de les obres que Paul Gauguin havia pintat a
Oceania, es palesen en els rostres dels personatges, especialment en el
seu autoretrat, més a prop d'una mascara que no pas de la representaci6
realista de la seva fisonomia.

Gauguin, Paul

Paris 1848 - Atuana, illes Marqueses 1903
Pintor frances.

Dedicat a la borsa, anava a dibuixar a I'Académie Colarossi i pintava per gust. El1 1876
el Salon li admeté una obra, i des del 1880, introduit per Pissarro, exposa amb els
impressionistes. El 1883, la crisi borsaria 1'obliga a viure de l'art. S'estigué a Pont-Aven
(1886-88), on convisqué amb Emile Bernard, Paul Sérusier, etc; viatja a Panama i a la
Martinica (1887); passa uns mesos amb Van Gogh a Arle (1888), i amb Sérusier a Le
Pouldu. Del 1891 al 1901 residi a Tahiti, i el 1901 s'instal-la a les illes Marqueses.
Partint de l'impressionisme, fou un dels pontifexs del sintetisme de l'escola de
Pont-Aven. S'aboca a un primitivisme (Crist groc, 1889), que mantingué fins al final
en les seves obres de tema exotic (Nafea foa ipoipo, 1892, El cavall blanc, 1898,
Maternitat, Pits amb flors roges, etc). Supera l'impressionisme per un art nou vivificat
per l'acostament a l'art primitiu o popular i no exempt de simbolisme, i influi
decisivament sobre l'art del s XX.

L'estructura de la composicio és clarament bidimensional, no hi ha cap
intent d'espacialitat o perspectiva. Les superficies de color, de tonalitats
vibrants, i els contorns marcats de les figures contribueixen a destacar
aquesta negacio de la profunditat.

Tot i que, en alguns aspectes, l'estil de Kirchner en aquesta obra pot
semblar proxim al dels fauves , es diferencia clarament de la joie de vivre
dels francesos i, en el cas de Kirchner, a sota hi ha una atmosfera Aixi  s'anomenaven els
d'inquietud que, amb els anys, derivara cap a unes formes cada cop més pintors que s'adscrivien en la
tenses i agudes, de colors acids, molt més electriques i nervioses. tendencia del fauvisme.

Fauves ('feres')
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13. Dos gats

74 x 98 cm

Oli sobre tela

Offentliche Kunstsammlung, Basilea
Avantguardes historiques: Expressionisme

Membre del grup Der Blaue Reiter , juntament amb Vasilij Kandinskij,
l'estil de Franz Marc tendeix a un refinament i purificacié dels instints
per tal de copsar l'esséncia espiritual de la realitat.

Blaue Reiter, Der (‘el genet blau')

Grup d'artistes expressionistes, organitzat de manera molt lliure, l'any 1911 a
Alemanya. El nom, procedent del titol d'un quadre de Kandinski, també es va fer
servir com a titol d'un "almanac" publicat per Kandinski i Franz Marc el 1912, i de
I'exposicié que organitzaren a la galeria Thannhaiiser de Munic, el 1911.

Kandinskij, Vasilij

Moscou 1866 - Neullysur-Seine, Paris 1944
Pintor rus.

Influit per l'impressionisme, decidi de dedicar-se a la pintura (Munic, 1896). Fou un
dels iniciadors de l'art abstracte (Aquarel-la, 1909) i l'animador de Der blaue Reiter
(1911). La seva pintura evoluciona de l'impressionisme (fins el 1907) vers un
fauvisme liric (La muntanya blava, 1909) i un expressionisme d'influéncia oriental
(1910). Tot allunyant-se més i més de 'objecte, s'interessa per la forma (1920) i per les
figures geometriques (El quadrat negre, 1925). Reuni les seves teories estetiques a
Uber das Geistige in der Kunst insbesondere in der Malerei ("De l'espiritual en l'art i
en la pintura en especial', 1912).
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Marc, Franz

Munic 1880 - Verdun 1916
Pintor alemany.

Després d'haver estudiat teologia i filosofia, es dedica a la pintura. Interessat en
expressar el moviment en la vida i els animals, i el seu tema preferit fou el dels
cavalls: Série de cavalls de Lenggries (1908). Amb V.Kandinskij i amb A.Macke
col-labora a Der blaue Reiter: Els tres cavalls vermells, Els cavalls blaus. Mori en la
Primera Guerra Mundial.

En el context d'una Alemanya prebel-lica, Marc utilitza l'evasiéo com a
forma de protesta. La seva fugida d'una realitat que no li agrada pren la
forma d'una recerca mistica de l'essencia. Amb la seva pintura, busca la
representacié de la integritat i la veritat i la troba precisament en la
imatge de 1'animal, que ell veu com a encarnacio de la bellesa i la puresa.

El gat, un dels seus motius constants, no apareix aqui representat com a
simbol de fidelitat, immobil i estatic, sin6 que la seva postura en escorg
configura una composicio en la qual s'ha eliminat la perspectiva i
s'emfasitzen els aspectes bidimensionals de la pintura.

Aixi mateix, l'escor¢ estableix un contrapunt i atorga un moviment
individual als dos animals. L'aparici6 d'una casa en darrer terme, i el
cromatisme de l'obra, de colors vibrants i allunyats de qualsevol
mimetisme de la realitat, donen profunditat a la composicio.
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14. "Sense titol" (conegut com "Primera aquarel-la
abstracta")

49,6 x 64,8 cm

Llapis, tinta xinesa i aquarel-la sobre paper
Centre Georges Pompidou, Paris
Avantguardes historiques: abstraccio

Es tracta d'una obra intuitiva en que les taques i les pinzellades
tendeixen a independitzar-se i tenen una aparenca organica perd no
representen res en concret, no hi ha cap referencia objectual del moén
aparent.

A l'obra el dibuix i la pintura es confonen. El color s'expressa per petites
taques, per pinzellades o per linies. No hi ha cap centre d'atencio
principal; tot sembla flotar a I'espai de manera més o menys casual. Els
tocs son delicats, detallistes i fragmentats.
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15. Insula dulcamara

Oli damunt paper de diari, muntat sobre xarpellera: 88 x 176 cm
Fundaci6 Paul Klee, Kunstmuseum, Berna
Avantguardes historiques

Aquesta obra pertany a la darrera etapa de Paul Klee. L'artista va retornar
a Berna, la seva ciutat natal, l'any 1933, després de veure's obligat a
dimitir de la seva activitat docent a la Académia d'Art de Diisseldorf. En
aquells anys, un nombre important de les seves obres s'exhibia a
I'exposicié "d'art degenerat" que els nazis havien organitzat l'any 1937.
Gairebé al mateix temps, Klee va contreure la malaltia que l'any 1940 va
posar fi a la seva vida. Tots aquests factors van determinar un canvi en
les pintures dels seus darrers anys, que progressivament abandonen la
seva atmosfera relaxada i ladica per esdevenir cada cop més sobries.

Klee, Paul

Miinchenbuchsee, Berna 1879 - Muralto-Locarno, Ticino 1940
Pintor suis.

Estudia a 1'Escola de Belles Arts de Munic (1898), on el 1806 exposa els seus
aiguaforts, influit per V.Van Gogh, P.Cézanne i J.Ensor. Fou un dels creadors del grup
Der blaue Reiter (1911) i participa a la New Sezession a Munic (1914), al Bauhaus de
Weimar, i a la primera exposici6 surrealista a la Gallerie Pierre de Paris (1925). Crea
un art d'arrel abstracta amb tendéncia surrealista i exotista i en relaci6 amb l'art dels
infants i dels primitius. Els nazis confiscaren part de la seva obra (1937), considerada
degenerada.

L'austeritat és precisament el tret més caracteristic, tant de les formes que
organitzen la composicié com del cromatisme, allunyat de qualsevol
estridencia. El tra¢ gruixut i vigords que defineix les figures queda
reforcat pel seu esquematisme, que es limita a suggerir les formes d'una
manera subtil.

Els elements de la natura, protagonista de les seves obres anteriors,
adquireixen aqui una presencia més discreta que es tradueix en
aparicions puntuals i secundaries.
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Les formes que componen aquesta obra semblen producte d'un
automatisme bretonia, i la seva aparent simplicitat deixa entreveure una
naturalesa enigmatica que les converteix en ideogrames criptics.

Cal destacar la importancia que adquireix el suport, en aquest cas paper
de diari muntat sobre xarpellera, que evidencia el compromis de l'artista
i la seva angoixa vital en relacié amb el moment social i politic.
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16. Model del Monument a la Tercera Internacional

Alcada model 496 cm; alcada prevista monument 440 m
Centre Georges Pompidou, Paris
Avantguardes historiques: constructivisme

El monument -encarrec del govern soviétic per a commemorar la
Revoluci6 d'Octubre-, que havia de tenir una al¢ada com ara la de
I'Empire State (380 m) i que mai no es va arribar a construir, pretenia ser
una mena de Torre Eiffel proletaria, una gegantesca espiral de trama
metal-lica que girés sobre ella mateixa i que funcionés com a emissora de
noticies i senyals.

A l'interior Vladimir Tatlin havia disposat tres volums: un cilindre, un
cub i una piramide, que havien de contenir un local destinat a reunions,
un a centre de comunicacions i un a centre legislatiu. Aquests volums
havien de girar sobre un eix seguint tres ritmes diferents; un havia de fer
un gir per any, l'altre un gir per mes i el tercer un gir per dia. A més, tota
la construcci6 s'havia de realitzar amb materials nous per a l'¢poca, com
eren el vidre i el ferro.
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Tatlin, Vladimir

Kharkiv 1885 - Moscou 1953
Arquitecte, escultor i pintor rus.

El 1913, després d'una visita al taller de Picasso, féu els primers relleus polimatérics de
concepcid abstracta, en la qual cosa té origen el constructivisme. A la revolucié del
1917, l'artista és més intransigent a la proclama del "nou art revolucionari" en sentit
arquitectonico-industrial (productivisme), ajuntant-se amb Rodzenko (1916), els
germans Pevsner i Lisitzkij (1920). En 1919-20 projecta i presenta el Monument a la
Tercera Internacional. L'any 1930 tingué cura de la coreografia dels funerals de
Majakowskij, i des de 1933 es dedica preferentment a I'escenografia.
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17. Vuit rectangles vermells

57,5 x 48,5 cm

Oli sobre tela

Stedelijk Museum, Amsterdam
Avantguardes historiques: suprematisme

El rectangle, com a forma derivada del quadrat, és un dels elements
basics del suprematisme. En aquesta obra, els vuit rectangles vermells, de
diferents mides i proporcions, estan situats sobre una de les diagonals
del quadre. El fons és blanc. La proporcié i la mida dels rectangles,
col-locats 1'un al costat de l'altre, provoquen la sensacié d'espai i de
profunditat. Amb aquests elements tan simples Kassimir Malevitx volia
crear un nou llenguatge que trenqués amb la tradici6 del passat.
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Malevitx, Kassimir

Kiev, 1878- Leningrad, 1935

Principal representant de l'abstracci6 geométrica. Els seus inicis es mouen dins dels
parametres figuratius, pero l'allunyament de la representacio fidel de la realitat deixa
entreveure la influencia de Léger, del fauvisme i l'expressionisme. Ben aviat, Malevitx
s'allunya de la pintura figurativa. L'any 1913 inicia l'abstraccié a Russia, amb el
suprematisme. La seva trajectoria es pot sintetitzar en quatre etapes diferents:
1913-1915, etapa negra; 1915-1918, etapa del color; 1918-1922, etapa blanca. A partir
de 1923 inicia l'etapa escultorica amb les Architektonas.

Amb el poeta Maiakovski escriu el Manifest Suprematista, publicat 1'any 1915, en el
qual exposa les seves idees i crea escola. L'any 1920 publica el 2n manifest
suprematista, titulat El suprematisme o el mon de la no representacio. El seu treball
recorre a la geometria pura. De vegades utilitza formes simples —com el quadrat-
tractades de manera monocromatica o combina formes geometriques —cercles,
triangles, trapezis...— tractats amb una gamma més amplia de colors. A partir d'uns
fons neutres, Malevitx utilitza la superposici6 de formes geomeétriques per a crear la
sensaci6 d'espai i profunditat. La simplicitat de les seves formes no amaga la
complexitat del seu discurs, les premisses del qual esdevenen antecedents del
minimal art.
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18. Composicioé en vermell, groc i blau

72 X 69 cm
Tate Gallery, Londres, Anglaterra
Avantguardes historiques: neoplasticisme

Aquesta pintura encaixa perfectament en l'estil neoplasticista més
caracteristic de Piet Mondrian. El fons és blanc, la trama lineal
d'horitzontals i verticals és de color negre i les zones pintades de vermell,
groc o blau cerquen l'equilibri general de la composici6. El de Mondrian
és un art restringit a uns quants elements fonamentals, com ara
I'horitzontalitat, la verticalitat i els colors primaris.
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Mondrian, Piet

Amersfoort 1872 - Nova York 1944

Nom amb qué és conegut Pieter Cornelis Mondriaan, pintor holandes, considerat el
pare del neoplasticisme o plastica pura.

Es forma com a professor d'art a I'Academia de Belles Arts d'Amsterdam, i es dona a
coneixer el 1906 com a pintor tradicional de paisatges. E1 1911 s'instal-1a a Paris. El
seu esperit, auster, i les seves creences teosofiques el menaren a un llenguatge pictoric
inspirat per l'angle recte, la linia, el pla i els colors primaris (més el blau i el negre),
cercant entre tots ells unes lleis d'harmonia. Havent tornat (1914) a Amsterdam,
continua les seves recerques abstractes dins un sistema sever d'horitzontals i verticals.
Amb Theo van Doesburg funda la revista "De Stijl" (1917), portaveu de les tendencies
geometriques i constructivistes. Formula teoricament el neoplasticisme com una nova
organitzacié de l'espai i elimina de la pintura tot segell manual a fi d'assolir en la
simplicitat la maxima forca plastica. Després d'una estada a Paris, el 1919 torna a
Holanda, pero, fugint de la guerra, de Londres passa a Nova York el 1940. Rejoveni la
seva obra amb un nou dinamisme i una nova llibertat compositiva: Broadway
boogie-woogie.
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19. Cap mecanic (L'esperit del nostre temps)

Assemblage: 32,5 x 21 x 20 cm
Musée National d'Art Moderne, Centre Georges Pompidou, Paris
Avantguardes historiques: dadaisme

L'artista construeix aquest assemblage amb diferents elements ja
fabricats. Amb l'esperit critic, irdnic i provocatiu que caracteritza el
dadaisme berlines, l'artista pren aqui un cap de maniqui de fusta, al
voltant del qual situa elements que serveixen per a mesurar: diferents
tipus de cintes metriques, nameros, entre altres.

Dadaisme

Moviment de rebel-li6 violenta contra les coses preestablertes, impulsat per artistes i
escriptors europeus i nord-americans, en el qual les forces de la creaci6 artistica es
posaven al servei de l'antiart. El moviment Dada fou fundat a Zuric, el 1915, per un
grup d'artistes i escriptors.

Amb aquesta obra, Raoul Haussmann realitza una critica dura i acida
contra un futur marcat pel protagonisme de la maquina i alerta dels
perills que implica creure entusiasticament en el progrés. Utilitza
l'agressivitat i la provocacid, que esdevenen un recurs per a despertar la
consciencia de l'espectador en relaci6 amb els temes plantejats per
l'artista, tot i que en ocasions poden semblar gratuites.
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Haussmann, Raoul

Viena 1886 - Llemotges 1971
Pintor, escultor i poeta germanic.

Funda amb R.Huelsenbeck el moviment dada de Berlin i edita la revista "Du Dada"
(1919). Crea el fotomuntatge, i el seu assemblage Cap de Fusta (1918) ha esdevingut
un dels principals emblemes del dadaisme.

Pel fet d'haver-se configurat a base d'objectes desproveits de les seves
funcions habituals, disposats en juxtaposicié sense seguir cap norma
compositiva determinada, 1'assemblage es converteix per a Hausmann en
una practica agosarada i provocativa que cerca, en la utilitzacio de
materials i elements "no artistics", un "antiart", és a dir, la superacio
definitiva dels valors establerts i la identificaci6 total entre art i vida.
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20. Roda de bicicleta

ready-made: 64'8 cm de diametre, alcada del tamboret 60,2 cm
Museum of Modern Art, Nova York, EUA
Avantguardes historiques: dadaisme

Es tracta del primer ready-made que va fer Marcel Duchamp. La roda de
bicicleta esta muntada sobre un tamboret de fusta de quatre potes. Com
que recolza en el seu eix central, la roda es pot posar en moviment a
voluntat de l'espectador i és, per tant, una obra que inclou el moviment
real.

Ready-made

Nom donat per Marcel Duchamp a una mena d'obra que ell inventa; consistia a
seleccionar un producte produit massivament i a exposar-lo com a obra d'art.

Duchamp, Marcel

Blainville, Calvados 1887 - Neuilly-sur-Seine 1968
Pintor frances.

Inicialment fou influit per l'impressionisme. El 1914, a Nova York, crea els
ready-made, participa a les manifestacions dadaistes i féu una pintura, sintesi de
cubisme, futurisme i surrealisme: Casada despullada pels seus celibataris (1915-23,
Filadeélfia). Torna a Franca i s'afilia al surrealisme, fins el 1938, que s'establi a Nova
York.
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21. La Mariée mise a nu par ses célibataires, méme

Oli, vernis, fulla de plom, fil de plom i pols sobre dues plaques de vidre:
270x 170 cm

Philadelphia Museum of Art, Filadelfia
Avantguardes historiques

La Mariée és una de les obres més hermetiques i agosarades del nostre
segle. La iconografia de la navia és extremament complexa i ha estat
objecte de nombrosos estudis i interpretacions basats en les notes
escrites pel mateix Marcel Duchamp i recollides a la famosa "caixa
verda".

Duchamp, Marcel

Blainville, Calvados 1887 - Neuilly-sur-Seine 1968
Pintor frances.

Inicialment fou influit per l'impressionisme. El 1914, a Nova York, crea els
ready-made, participa a les manifestacions dadaistes i féu una pintura, sintesi de
cubisme, futurisme i surrealisme: Casada despullada pels seus celibataris (1915-23,
Filadeélfia). Torna a Franca i s'afilia al surrealisme, fins el 1938, que s'establi a Nova
York.

La Mariée... és un vidre doble, pintat a 1'oli i dividit horitzontalment en
dues parts identiques per un fil de plom. A la part més alta de la meitat
superior, domini de la ntvia, flota un ntvol de color gris. Es la Via
Lactia, que envolta tres taulers, semblants als que s'utilitzen als estadis
per a assenyalar els resultats. La funcié d'aquests marcadors consisteix a
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transmetre als solters les descarregues de la nuavia, les seves ordres. La
navia és una maquina -agricola, aclareix Duchamp-; també pot ser un
gran esquelet, una encarnaci6 mecanica i una al-legoria de I'Assumpcio
de la Mare de Déu.

A la meitat inferior, a l'esquerra, hi ha el grup de nou motlles mascles o
cementiri de lliurees i uniformes. A la dreta d'aquests nou hi ha la curra,
un artefacte que allotja un moli d'aigua, el seu propulsor. El moli anima
la curra amb un moviment de vaivé.

El tamis format per set cons, es troba a la dreta de la curra. Esta unit als
motlles mascles per un sistema de tubs capil-lars, que no s6n més que les
"unitats metriques de longitud capritxosa". Entre els cons del tamis i el
moli de xocolata s'obren i es tanquen les tisores. Al costat dret hi ha els
testimonis oculistes, unes figures geometriques que recorden les de
I'optica. Al'ludeixen —segons Octavio Paz- als testimonis que presencien
els miracles en els quadres religiosos i al voyeur de la pornografia.

El funcionament de la Mariée €s el segiient: La navia envia als solters una
ordre magnetica o eléctrica. Despertats per la descarrega, els motlles
s'inflen i deixen anar un gas que passa pels set cons del tamis, mentre
que el carret ambulant recita les seves monotones lletanies. El fluid, que
és tamisat pels cons i convertit en liquid, arriba fins a les tisores que, en
tancar-se i obrir-se, el dispersen: una part cau a la "regio dels esquitxos" i
l'altra, explosiva, es dispara cap amunt i perfora el vidre. En aquest
instant la navia es despren (imaginariament) dels seus vestits.
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22. El gran masturbador

Oli sobre tela: 110 x 150,5 cm
Museo Nacional Centro de Arte Reina Sofia, Madrid
Avantguardes historiques: surrealisme

Ades, D. (1995). "Morfologies del desig". Dali: els anys joves (1918-1930)
(cataleg, pag. 206). Barcelona: Exposici6 itinerant, Palau Robert.

"Omplint el primer pla d'El gran masturbador hi ha una engrossida forma
groga que es metamorfosa a partir d'un cap —el del mateix Dali- col-locat
horitzontalment i recolzat en el nas, entre un amuntegament delirant
d'objectes sexuals, un cap de dona i un tors masculi en un fragment
corbat de disseny art nouveau. El moviment de transformacio podria anar
en sentit oposat: partir de la pega arquitectonica (o mobiliari) i anar vers
el cap."
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23. El carnaval de I'Arlequi

66 x 93 cm

oli damunt tela

Albright-Knox Art Gallery, Buffalo, EUA
Avantguardes historiques: surrealisme

En un espai interior tancat apareixen una multitud de personatges i
objectes de tota mena. L'espai té tan sols una petita finestra. Entre els
personatges i els objectes no falten els que esdevindran signes i simbols
caracteristics del llenguatge mironia: escales, estels, animals, insectes,
objectes amb orelles, ulls, notes musicals, genitals, entre altres.

El quadre pertany a la suggeridora i transcendental eépoca de la
transmutacio de la realitat, un estadi carregat de magia, entremig de la
realitat i el surrealisme.

Joan Mir6 recorda que el va pintar al taller de la rue Blomet, quan els
amics d'aleshores eren els surrealistes. Va intentar de plasmar les
al-lucinacions que li produia la fam. No és pas que pintés el que veia en
somnis, com propugnaven Breton i els seus, sin6é que la fam li provocava
una mena de transit semblant al que experimenten els orientals.
Aleshores realitzava uns dibuixos preparatoris del pla general de 1'obra,
per saber on havia de col-locar cada cosa. Després d'haver meditat molt
el que es proposava fer, comencava a pintar i sobre la marxa introduia
tots els canvis que creia convenients.
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Miré i Ferra, Joan

Barcelona 1893 - Palma de Mallorca 1983
Pintor i escultor.

Estudia comerc i treballa en una adrogueria, a la vegada que assistia a les classes de
Pascé i d'Urgell, a Llotja. Una estada a la casa familiar de Mont-roig del Camp (1911),
l'orienta definitivament cap a la pintura. Quan torna a Barcelona freqiienta
I'Academia Gali, assisti al Cercle Artistic de Sant Lluc, on conegué E.C.Ricart,
J.F.Rafols i Joan Prats, i a instancies de J.Llorens i Artigas, participa en la formaci6 de
I'Agrupaci6 Courbet. El 1918 exposa, a les Galeries Dalmau, obres d'un
expressionisme arravatat, amb influéncies cubistes i fauves (Molinet de cafe, Retrat de
nena, Siurana). El 1919 viatja a Paris, on coneix Picasso, Raynal, Max Jacob, Tzara i
contacta amb el grup dada, i a partir d'aleshores alterna estades a Paris amb estius a
Mont-roig i a Mallorca. Abandona les primeres férmules fauves i robustes i s'inclina
cap a un miniaturisme amb ressonancies populars i orientalitzants. Els objectes es
perfilen i s'individualitzen en una magica llum d'acer. El 1920 féu La masia. Passa de
I'arabesc minuci6s i retallat al signe pur empes de segur pels contactes amb el grup
surrealista, que també l'introdueix en el moén de les paraules i de la cal-ligrafia (El
carnaval d'Arlequi, El gos que lladra a la lluna). A la recerca de nous procediments i
nous camins, el 1931 exposa a la Galeria Pierre les seves escultures-objectes, o
construccions. Bé que en Interiors holandesos (1928) retorna a formes bigarrades i
felices, en les seves escenografies (per coreografies de Diaghilev, 1929 i pels Ballets
Russes de Montecarlo, 1932) es decanta plenament cap al joc i la poesia, i poc temps
després ofereix el miserabilisme de les escultures-objectes o unes teles desolades, amb
signes laconics i abstrets. Després de reflectir la violéncia tragica, i un realisme
ferotge, en les obres del periode de la guerra civil espanyola de 1936-39 (El segador,
Natura morta de la vella sabata, Cap de dona) i el seu intent d'evasi6 cap a nocturns
impossibles (Constel-lacions), acaba trobant un nou llenguatge, on la seva mitologia
caracteristica (dona, ocell, estel, lluna i sol) adquireix una significacié molt explicita.
El seu afany de recerca el porta també a conrear la litografia, a col-laborar amb el
ceramista Llorens i Artigas (murals de la UNESCO de Paris, de la universitat de
Harvard, de l'aeroport de Barcelona i del Palau de Congressos de Madrid), i a
expressar-se a través de l'escultura, de petites dimensions i monumental (L'Ocell
Solar, 1978; Dona i Ocell, 1982), del tapis, que féu conjuntament amb Josep Royo, de
I'escenografia (Mori el Merma de Putxinel'lis Claca, 1978), del vitrall, dels paviments,
del cartellisme, etc. La seva generosa donacio, féu possible el Centre d'Estudis d'Art
Contemporani-Fundaci6 Joan Mir6.
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24. Perspectiva amorosa

116 x 81 cm

Oli sobre tela

Collecci6 particular, Suissa
Avantguardes historiques: surrealisme

Gairebé al final de la seva vida, en una carta dirigida a Jean Wahl
(3-2-1967), René Magritte afirmava que havia pretes "evocar amb imatges
desconegudes alld que és conegut, el misteri absolut del visible i
l'invisible".

Magritte, René

Lessines, Hainaut 1898 - Brussel-les 1968

Pintor belga.

De formacié académica, rebé les influencies del cubisme i del futurisme (1923),
particularment de G.De Chirico. Forma el grup belga surrealista, i a Paris (1927), en
contacte amb el surrealisme frances, es lluira de ple a la pintura. A través d'una
técnica realista i acadeémica, i d'un format monumental, subverti la realitat, i produi
efectes pertorbadors i inquiets amb les seves imatges inconscients: Els senyals de la nit
(1926), L'home del diari (1927), L'as de la paraula (1928-29), La ciutat dels somnis
(1930), La colera dels déus (1960).

En aquesta obra, una porta ocupa la practica totalitat de la tela. La porta,
en la qual s'ha retallat la silueta d'un arbre, deixa veure el paisatge que hi
ha a l'altra banda. Un arbre al costat d'una casa se'ns mostra com a
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metafora d'alld que pot trobar-se a "l'altra banda" de la realitat. Darrere
aquesta presentacié enigmatica dels objectes quotidians o dels elements
que formen part del nostre entorn hi ha una voluntat de subversié6 que
desvetlla la consciéncia de l'espectador.

Els titols, que aporten una informaci6 més criptica que no pas
aclaridora, sén, en paraules de Il'artista mateix "una proteccid
suplementaria que descoratjara qualsevol intent de reduir la poesia a un
joc sense conseqiiencies".

L'as realista del color es veu alterat per un fons blau que fa referéncia al
cel i a la mar, per0 que també esdevé una evocaci6 clara del mén dels
somnis i del subconscient, un dels principals interessos del surrealisme.

Surrealisme

Moviment en art i en literatura que va sorgir a Franca i va florir els anys vint i trenta,
i que es caracteritzava per una fascinaci6 pels elements estranys, incongruents i
irracionals.

Magritte concebia els seus quadres com a "signes materials de la llibertat
del pensament", i en una carta a Michel Foucault (23-5-1966) impugnava
la primacia de l'invisible sobre el visible motivada per una literatura
confusa, l'interes de la qual desapareix si tenim en compte que el visible
pot ser ocultat, perd el que és invisible no oculta res: pot ser conegut o
ignorat, perd res més".
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25. Chop Suey

81,3 x 96,5 cm

Oli sobre tela

Whitney Museum, Nova York, EUA
Segle XX: realisme

Renner, R.G. (1991). Edward Hopper, 1882-1967. Colonia: Benedikt
Taschen.

"A aquest context correspon també Chop Suey, del 1929. Les seves
finestres semblen superficies de separaci6 que destaquen més vivament
l'interior del local. Unes superficies geomeétriques en color caracteritzen
la finestra per la part posterior, sense que puguem saber si mostren la
paret d'una casa adjacent o un tros de cel que ha agafat un color estrany
pels reflexos en el vidre de la finestra. La finestra a la part dreta permet,
malgrat tot, una escassa vista exterior. Es veu una facana, una escala
d'incendis, un tros de cel i el rétol lluminds del local «Chop Suey». Les
dones produeixen l'efecte de nines i semblen rigides, a causa dels barrets
d'estil art nouveau i els rostres molt maquillats. Aix0 també val pel que fa
a l'actitud corporal de la dona que hi ha en primer terme, que no mira la
que té davant, sin6 l'observador; encara més rigida ens sembla la dona
del fons, el cap de la qual s'aprecia només de perfil, com si fos un
mascar6 de proa. En canvi, I'home que seu davant d'ella esta
estranyament abstret, amb els seus trets facials difuminats a I'ombra."
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26. Autoretrat (Pelona)
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40x 27,9 cm

Oli damunt tela

Museum of Modern Art, Nova York
Segle XX: realisme

A l'autoretrat l'autora esta asseguda en una cadira amb un vestit d'home
de color fosc. Porta els cabells curts i a la ma dreta té unes tisores.
Escampats per terra, al voltant i damunt de la cadira on seu, hi ha moltes
restes i manyocs de cabells.

A la part superior del quadre, escrit a ma en dues linies, es pot llegir:
«Mira que si te quise, fué por el pelo, / Ahora que estds pelona, ya no te
quiero.» Sota de les linies escrites, unes quantes notes posen musica al
text.

L'estil és molt detallista, en una mena de barreja entre naif, surrealisme i
realisme, que és com solia pintar l'autora. Frida Kahlo va convertir la
seva propia vida en el tema de les seves pintures.
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Kahlo, Frida

Coyoacan 1907 -1954
Pintora mexicana.

Es casa amb el pintor Diego Rivera i la seva vida fou una successié d'esdeveniments
dolorosos (paralisi des de la infantesa, greu accident el 1926), que marcaren totalment
la seva obra. Freqiienta els ambients artistics mexicans, i realitza diverses estades a
Nova York. No exposa fins el 1953. La seva obra assoli un gran exit al Paris pre-bel-lic
del 1939 i a Nova York, i la seva personalitat influi en intel-lectuals de l'¢poca. A
Mexic hi ha un museu dedicat a la seva obra.
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27. Venedores de flors

Oli sobre tela: 180 x 150 cm
Museo Nacional de Arte Contemporaneo, Madrid
Muralisme mexica

En aquesta obra trobem una escena de geénere en la qual la recuperacid
de les tradicions artistiques autOctones és fa evident, pero, al mateix
temps, s'hi incorporen les influéncies europees que Diego Rivera va rebre
durant la seva etapa d'aprenentatge a Paris.

Rivera, Diego

Guanajuato 1886 - Méxic 1957
Pintor i litograf mexica.

Residi a Europa (1907-22), on s'interessa per l'avantguarda. Identificat amb els ideals
revolucionaris de la seva patria, torna a Meéxic (1922), on, amb D.A.Siqueiros, estudia
l'art antic dels maies i dels asteques. A través del fresc monumental i pablic, exalta la
historia mexicana des dels pre-colombins fins a la revoluci6, amb un realisme vigords
i popular de colors vius i sense concessions: a 1'Escuela Nacional Preparatoria (1922) i
a la Secretaria de Educacién Publica (1923-28) a Mexic, a I'Escuela de Agricultura de
Chapingo (1927), a I'Institute of Arts de Detroit (1932), al Rockefeller Center de Nova
York (1933). Treballa també als murals del Palacio de Bellas Artes i al Palacio Nacional
de Mexic. Conrea també la pintura de cavallet. Publica amb A.Breton un Manifeste
pour I'Art Révolutionnaire (1938).

Aquestes venedores de flors conserven la monumentalitat caracteristica
dels grans murals pintats per l'artista. L'escena plasma una situacio
quotidiana, amb uns personatges de trets facials autoctons amb els quals
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el poble mexica es pot identificar facilment. El quadre glorifica o
magnifica una escena banal i intranscendent. L'exuberancia de les flors i
el cromatisme vibrant reforcen aquesta idea d'un pais ple d'energia i
vitalitat. No obstant aix0, en darrer terme apareixen, nomeés
parcialment, dos personatges que amb el seu rostre preocupat donen a
l'escena un rerefons de lluita i compromis allunyat de qualsevol
decorativisme.

No hi ha dubte que Rivera és un dels grans representants del muralisme
mexica. Amb els seus murals i quadres de gran format, l'artista busca
culturitzar unes masses analfabetes i fer-les conscients del seu
protagonisme politic. En aquesta recerca de la identificaci6 de les masses
els muralistes mexicans van aconseguir alliberar l'art de la
instrumentalitzaci6 politica a la qual semblava abocat.

Un cert regust expressionista, pel que fa al tractament dels personatges i
al cromatisme, recorda la vinculaci6 de Rivera amb les tendeéncies
europees de comencament de segle.

Aquesta obra, datada l'any 1949, representa precisament un moment de
maduresa en la trajectoria de l'artista. Coincideix en el temps amb el
moment en que el Palacio de Bellas Artes de Ciudad de México li dedica
una gran exposicié antologica, que comporta el reconeixement public
del seu treball, només un any abans de guanyar el Premio Nacional de
Arte, atorgat pel govern mexica.
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28. Malenconia d'un carrer

71x 87,5 cm

Oli damunt tela

Kunsthalle, Hamburg

Avantguardes historiques: pintura metafisica

Aquesta pintura pertany a l'época més interessant de la trajectoria de
Giorgio De Chirico. Les representacions de places i carrers il-luminats
lateralment, les ombres allargades, la presencia d'algun personatge isolat
—en aquest cas una nena saltant a corda- o 'abséncia de personatges, les
perspectives aparentment reals i els colors calids donen a aquestes obres
una atmosfera molt especial que les fa suggeridores, poetiques i
surrealistes.

De Chirico, Giorgio

Bolos, Grécia 1888 - Roma 1978

Pintor italia.

La seva obra, fins el 1919, era dins la linia de la "pintura metafisica". La seva serie de
Places d'Ttalia, reflecteix una profunda solitud i una visié6 angoixada del mén. En
combinar un esperit classic amb una nova exploraci6é interior, inicia el surrealisme
propiament dit. Féu, després, uns quadres amb maniquins i, més tard, Interiors
metafisics. Posteriorment deriva vers 1'academicisme. Es també autor d'assaigs sobre
diversos artistes.
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29. Natura morta

68,5 x 72 cm

Oli sobre tela

Pinacoteca de Brera, Mila
Segle XX: realisme metafisic

Hughes, R. (1992). A toda critica. Ensayos sobre arte y artistas. Barcelona:
Anagrama (Argumentos, 130).

"El sentiment d'exhibici6 s'ha abolit. Els objectes sén anorganics i
intemporals: ampolles lletoses de coll llarg i flascons quadrats, una
llauna de galetes, un bol en forma de flauta, uns quants gerros de metall
de bec llarg. No porten marques, dibuixos o nom de fabrica. No es pensa
en ells com a objectes manufacturats, sin6 com a elements d'un
titubejant esquema d'arquitectura ideal."
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30. Senyoreta Pogany III

44x19x 27 cm

Bronze

Centre Georges Pompidou, Paris
Avantguardes historiques

La veina de Constantin Brancusi, la senyoreta Pogany, li va encarregar
un retrat. L'escultor en va crear multiples versions abans de realitzar
aquesta, datada I'any 1933, en bronze polit.

Brancusi, Constantin

Hobitza, prop de Pestisani, Romania 1876 - Paris 1957
Escultor d'origen romanes, pertanyent a I'escola de Paris.

Després d'un periode d'iniciaci6 s'allibera de tot academicisme, gracies a la influéncia
d'Auguste Rodin. Treballa segons una linia estética basada en la voluntat
reduccionista dels volums i l'emfasitzacié del ritme. Cal remarcar les seves obres:
Prometeu (1911), L'esperit de Buda (1933), etc.

En les seves escultures Brancusi repetia sense parar les mateixes formes
en diferents materials, a la recerca de la perfeccioé formal, per mitja de la
simplicitat i la puresa. En la seva dinamica de treball, l'artista polia
incansablement les pedres i els bronzes com si fos un procés inacabable

En aquest retrat de la senyoreta Pogany, el bronze apareix extremament
polit. La forma oval, una constant en Brancusi, expressa la sensibilitat de
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la figura que representa i esdevé reflex de la puresa de l'esperit de la
model.

Brancusi va realitzar multiples fotografies d'aquesta i altres obres, en les
quals la llum, que contribueix a emfasitzar la puresa de les formes,
assoleix un paper essencial que descobreix noves visions de les mateixes
peces.

El bes, els ocells, les columnes, el gall i les muses son els temes més
recurrents en la trajectoria de Brancusi. Per a aquest artista, referent
ineludible per al desenvolupament de l'escultura moderna, la mateixa
textura del material ha de determinar el tema i la forma, que han de
sortir de la materia i no pas ser imposats des de l'exterior. D'aquesta
manera, l'artista pot esdevenir l'instrument que, en paraules del mateix
Brancusi, " fa que l'esséncia cosmica de la materia es transformi en una
esséncia realment visible".
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31. Sense titol

Fusta, filferro i ferro: 180 x 110 x 120 cm
Museu d'Art Contemporani de Barcelona, Barcelona
Avantguardes historiques: abstraccio

La inestabilitat i el desequilibri s6n els motors d'aquesta escultura
abstracta filiforme d'Alexander Calder, que pertany al grup dels seus
caracteristics "mobils".

Calder, Alexander

Filadelfia 1898 - Nova York 1976
Escultor, pintor i dibuixant nord-america.

Estudia enginyeria mecanica i pintura. E1 1926 féu a Paris un conjunt de figuretes de
fusta i filferro articulades (El circ), que el portaren a fer escultures de filferro. Més tard
conrea l'art abstracte i féu obres com els 30 mobils mobil presentats a la Galeria
Vignon de Paris el 1932. Amb els mobils s'hi relacionen dos altres tipus escultorics de
Calder: els standing mobiles i els stabiles fins a les formes monumentals (El falco,

1963; El bard, 1965, etc). A més, ha fet il-lustracions, decoracions, joies, aiguades i
fonts.

Es tracta d'una construccié molt lleugera i lineal que manté en equilibri
inestable unes boletes pintades de color i situades als extrems dels
bracos. Aquestes boletes es mantenen més o menys en equilibri gracies al
seu joc de pesos i contrapesos. L'obra es posa en moviment i es balanceja
per mitja de corrents d'aire o per la intervenci6 de l'espectador. Calder va
comencar a fer aquests mobils primer amb motor, a mitjan anys vint, i ja
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sense motor a partir dels anys trenta.
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32. Relleu quadrat

Plexiglas sobre alumini: 45 x 45 x 16 cm
IVAM. Institut Valencia d'Art Modern, Valéncia
Avantguardes historiques: constructivisme

Aquesta obra esdevé paradigmatica del concepte d'escultura defensada
per Naum Gabo, que advocava per les formes abstractes i per la valoracio
simultania de l'espai, el temps i la llum.

Gabo, Naum

Briansk 1890 - Middlebury, Connecticut 1977
Escultor rus, naturalitzat nord-america (1952).

El seu nom veritable és Naum Pevsner. Experimenta el cubisme, i el 1914, fou el
promotor del constructivisme. A Moscou, freqiienta el cercle de Tatlin. S'establi a
Berlin amb motiu de l'exposicié d'art rus a la galeria Van Diemen (1922). Residi a
Paris (1932-36), on participa en el moviment Abstraction-Création, a la Gran
Bretanya i als EUA. Ha treballat el seu art, conseqiient amb els principis establerts en
el seu Manifest Realista (1922), amb pulcritud i amb una renovacié6 de materials
constant.

En aquesta agosarada peca, l'artista utilitza materials fins aleshores no
gens habituals en l'ambit escultoric, com soén el plexiglas i l'alumini, per
a compondre unes formes abstractes i no referencials que incorporen
I'espai circumdant com una part més de l'escultura.

La incorporaci6 de la llum, que esdevé un element més de la peca, crea
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sorprenents efectes de transpareéncia i reflectibilitat en contacte amb el
plexiglas i I'alumini. La propia estructura de l'escultura, amb el seu joc
d'espais buits i plens, contribueix a generar un dinamisme que la llum
no fa més que accentuar.

Amb aquesta i altres obres Naum Gabo es converteix en un dels
principals impulsors d'una renovaci6 profunda en el camp de l'escultura,
els principis basics de la qual va plasmar en el seu Manifest realista,
publicat a Rassia 'any 1920, on, enmig d'un clima de forta polititzacio
de l'art, defensava l'afirmacié que l'art posseia un valor absolut propi,
independentment que la societat fos capitalista, socialista o comunista.
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33. Dona davant el mirall

Ferro forjat: 204 x 60 x 46 cm
IVAM. Institut Valencia d'Art Modern, Valéncia
Avantguardes historiques

Tot i que al principi Juli Gonzalez havia de presentar aquesta escultura a
I'"Exposicié Universal de 1937 de Paris, finalment la va substituir per La
Montserrat, i Dona davant el mirall va ser presentada a una altra exposicio
de caracter especificament artistic, que tenia lloc al Petit Palais al mateix
temps que I'Exposici6 Universal, i que duia per titol "Origens et
developpement de l'art international indépendant".
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Gonzalez i Pellicer, Juli

Barcelona 1876 - Arcueil, Paris 1942
Escultor.

Al taller patern aprengué la forja i l'orfebreria. Marxa, amb el seu germa Joan, a Paris,
on participa de les inquietuds artistiques fins que aquell mori. Descoratjat, es dedica a
treballs artesanals de forja i d'orfebreria. No fou fins al 1927 que es dedica
decididament a l'escultura de ferro, influenciat per C.Brancusi, P.Gargallo, A.Magnelli
i Torres-Garcia. Abans, des del 1913, ja havia fet treballs de terra cuita i algun bronze,
amb una tematica figurativa i d'acord a l'estil impressionista modernista. En
'escultura de planxes retallades, troba solucions lineals per als problemes de massa:
Petita maternitat retallada (1927), Roberta au soleil (1927), Nu agenollat, de perfil
(1929), Dona del barret (1929), Cap en profunditat (1930), etc. Vers el 1930 féu una
série de mascares: Petita mascara de Don Quixot (1930), Cap de l'oncle Joan (1930),
La Montserrat (1932), Mascara, ombra i llum (1934-35), obres en les quals inseri les
solucions pictoriques del cubisme. En el seu cami cap a l'abstracci6, féu, vers 1930,
una série d'obres filiformes de ferro: L'Arlequi (1930), Gran maternitat (1930-34),
Mascara de Montserrat cridant (1936), etc, les quals palesen 1'impacte del surrealisme.
Vers el 1934 torna a la tradici6 figurativa, alhora que feia obra abstracta amb ferro, i
apunts i dibuixos acolorits: L'encaputxat (1934), El religios (1941-42). Les seves obres
posteriors: La Montserrat (1936-37), 'Home gotic (1937), La Majaguda (~1937-38), i
les series d'Homes-cactus (~1939-40) revelen les horrors de la guerra.

Aquesta obra és, sens dubte, una de les peces cabdals de l'artista, en la
qual desenvolupa i sintetitza algunes de les recerques formals apuntades
en treballs anteriors.

L'escultura d'aquesta dona davant el mirall presenta dues parts clarament
diferenciades: la inferior, més estatica, configurada a partir de volums
lleugers, i la part superior, molt més agil i dinamica, perfilada per les
formes corbes i ondulades del bra¢ i del cercle buit, que representa el
mirall. Tot i que cadascuna de les dues parts conserva la seva autonomia,
ambdues es troben unides per una peca tubular que permet que es pugui
efectuar un moviment de gir per tal d'accentuar la independéncia de les
dues meitats i emfasitzar-ne aixi el dinamisme.

La principal aportaci6 de Juli Gonzalez a l'escultura moderna es podria
resumir en tres aspectes fonamentals: la utilitzaci6 del ferro i de deixalles
metal-liques com a materials d'expressio plastica; 1'aband6 de la figuracio
i, finalment, la incorporaci6 de l'espai com a element material de 1'obra.
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34. Ville Saboye

Poissy, Franca
Avantguardes historiques. Arquitectura: funcionalisme

Després d'un aprenentatge autodidacte, Le Corbusier escriu uns quants
llibres en els quals defineix l'habitatge com un instrument i una
maquina, que ell anomena "machine a habiter". Entre les seves
construccions destaquen la Casa Citrohan (1922); la Casa Ozenfant
(1922), la Casa Raoul La Roche i Jeanneret (1923) o la Ville Saboye
(1929), en la qual l'espai es distribueix d'acord amb la nova reagrupacio
de les funcions de 'habitatge.

Le Corbusier

La Chaux-de-Fonds, Neuchatel 1887 - Roquebrune [J Cap Martin, Alps Maritims 1965
Nom amb qué és conegut Edouard Jeanneret, arquitecte i pintor suis.

Estudia amb Joseph Hoffman, Auguste Perret i Peter Behrens. Establert a Paris (1917),
alterna l'activitat arquitectonica amb la pictorica, i funda (1919), amb el pintor
Ozenfat, la revista "Esprit Nouveau", organ del moviment purista. Amb la ville Savoie
de Poissy (1928) i amb el pavell6 suis de la ciutat universitaria de Paris se situa entre
els capdavanters del racionalisme, i amb les seves obres literaries: Vers une
architecture (1925), Une maison, un palais (1930) i La ville radieuse (1935), dona a
coneixer els cinc punts basics de la seva teoria arquitectonica (els pilotis, les terrasses
jardi, la planta oberta, la finestra longitudinal i la facana lliure), i posteriorment els
seus principis teorico-practics (el modulor, 1949, la grille ciam 1947-49, i la synthése
des arts majeurs). En 1932-33 col‘labora, a Barcelona, en el projecte del pla Macia. De
les seves obres cal esmentar I'Unité d'Habitation de Marsella (1946), el projecte de
[incidencia]Cha&nD;&dD;&im;ga&rD;h[/incidencia], al Panjab, cristal-litzaci6 de tots
els seus proposits urbanistics anteriors (Alger, Sao Paulo, Buenos Aires, Barcelona,
Paris), 1'església de Ronchamp (1955), el museu de Toquio i el projecte de 1'Hospital
de Veneécia (1965).

Aquesta obra és un prototip de casa unifamiliar i I'exponent més clar
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dels "Cinc punts d'una arquitectura nova" que Le Corbusier va publicar a
la revista Esprit Nouveau (1920-1925), i que articulen la construcci6 de la
segiient manera: sostinguda per pilars, és a dir, més alta que el nivell del
terra; amb una teulada-jardi i terrasses plenes de flors; amb plans
desproveits d'interdependéncies estructurals; amb finestres que s'obren
longitudinalment i amb una facana disponible per a qualsevol obertura.

Situada al cim d'un turd, la Ville Saboye no té facana principal sin6 que
presenta quatre murs semblants, recorreguts per una franja de finestres
seguides. Aixecada sobre pilars, l'elevacié6 de la casa permet amplies
vistes. L'orientacio del sol és oposada a la de la vista. La terrassa elevada
sera la que permetra unificar ambdues orientacions. A la part superior
presenta un solarium, amb formes corbes que protegeixen del sol i es
converteixen en un element que aporta varietat estructural.

Si s'observa la planta de cadascun dels nivells, es descobreix una
diagonal que divideix 1'habitatge en dues zones: una d'amplis espais i
una altra d'organitzada a partir de cel-lules.

Amb aquesta i altres construccions, Le Corbusier advoca per un purisme
arquitectonic que vol ser reflex d'una ideologia
urbanisticoarquitectonica que equipara una casa perfecta a una ciutat
perfecta i a una societat perfecta.
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35. Casa E. Kaufman (Casa de la cascada)

Bear Run, Pennsilvania
Avantguardes historiques: arquitectura; organicisme

Aquesta obra és, sens dubte, la construccié més famosa de Frank Lloyd
Wright. Se situa al damunt d'una cascada i la seva estructura s'adapta a la
forma de les roques. Aquesta casa esdevé un dels maxims exponents del
concepte de planta lliure, en la qual l'arquitecte trenca definitivament
amb la idea de caixa i parteix d'un nucli central que projecta buits en
totes les direccions.

Wright, Frank Lloyd

Richland Center, Wisconsin 1867 - Taliesin West, Arizona 1959
Arquitecte i teoric nord-america.

Féu estudis d'enginyeria. A Chicago, treballa al taller de l'arquitecte J.L.Silsbee i al
d'Adler-Sullivan (1887-93), on fou influit per la ideologia de Louis Sullivan. Entre les
seves primeres obres hi ha I'habitatge d'Oak Park, Illinois (1889) i el projecte "una casa
en una ciutat a la praderia" (1900-09). La seva principal caracteristica és la integraci6
de la construccid en el seu entorn i la no ruptura amb la natura: casa Robie, a Chicago
(1909). Sojorna al Jap6 (1916-22), on construi I'Hotel Imperial, a Toquio. Un altre cop
als EUA, aixeca la Millard House, Pasadena (1923), organitza la Taliesin Fellowship
(1932) i construi les seves obres més importants: Falling Water House i Kaufmann
House, a Bear Run, Pennsilvania (1936), i les oficines de la Johnson Wax Co., a
Racine, Wisconsin (1938). Féu els estudis de les anomenades Usonian Houses, aixeca
la Hanna House, a Palo Alto, California (1937) i el museu Guggenheim (1943-59), la
Price Tower, Bartlesville, Oklahoma (1955), etc. Fou un dels arquitectes més influents
dels altims segles.

Com a alternativa a la possible manca de sensibilitat d'un racionalisme
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excessivament fred, Frank Lloyd Wright proposa una arquitectura
funcional de caracter organic. Aquest tipus d'arquitectura intenta
plasmar, mitjancant els elements constructius, la psicologia de les
persones destinades a habitar-la.

La relaci6 entre l'edifici i I'ambient és una preocupaci6 essencial en 'obra
de Wright, que considera que una casa no ha de ser una cosa col-locada
sobre el terra, sind que ha de sorgir del terra; "aixi com a les cases
japoneses el jardi continua a la casa i la casa s'estén fins al jardi sense
soluci6 de continuitat, el mateix ha de succeir amb l'ambient exterior,
siguin quin sigui: un tot harmonic que s'integri a les parts i en el
conjunt".
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36. Pavello Alemany de I'Exposicio Internacional de
Barcelona

Barcelona
Avantguardes historiques: arquitectura; funcionalisme

Mies van der Rohe va rebre del govern de la Republica de Weimar
I'encarrec de dissenyar el Pavell6 Alemany de 1'Exposicié Internacional
de Barcelona del 1929. En aquells moments, el govern de Weimar
defensava la idea que l'arquitectura moderna fos representativa de
I'esperit democratic d'Alemanya. L'edifici no havia de durar més que
I'exposici6 i la seva funci6 era Gnicament la de representar Alemanya i
proporcionar un espai per a les recepcions, ates que totes les exposicions
tenien lloc en un altre edifici.

Mies van der Rohe, Ludwig

Aachen 1886 - Chicago 1969
Arquitecte alemany.

Es forma a l'estudi de Peter Behrens, fou membre del Novembergruppe i del Zehner
Ring i un dels fundadors de la revista "G" (Gestaltung, "forma'). Tingué, també,
contactes amb components del Stijl i amb constructivistes russos. Fou director
(1930-33) del Bauhaus. El 1937 emigra als EUA, on dirigi el departament
d'arquitectura de l'actual Illinois Institute of Technology. El 1921 realitza els projectes
de gratacels i el 1922 el palau d'oficines de formigo, i ja subratlla el valor intrinsec de
I'estructura metal-lica, I'obertura de l'espai interior i la seva relacié6 amb l'exterior,
aspecte que potencia en l'obra que realitza a Europa: a la casa de rajoles del 1923, al
monument a Karl Liebknecht i Rosa Luxemburg (Berlin, 1926), al pavell6 alemany de
I'Exposici6é Internacional de Barcelona (1929), a la casa Tugendhat (Brno, 1930). A
I'época nord-americana dona preferéncia als volums, alhora que depura els materials
constructius: campus de la universitat de Chicago (1939-55) i el Seagram Building
(1956-59). També féu alguns dissenys de mobles: poltrona Barcelona del 1929.

Mies va crear una estructura horitzontal amb sostre en volada. Els plans
horitzontals queden tallats per plans verticals que mai no arriben a
tancar-se. Mies va utilitzar els materials tipics del funcionalisme, és a dir,
ferro, formigd i vidre, que va enriquir amb la incorporaci6 d'altres
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materials, tal com els descriu Arthur Drexler, "el traverti del podi i de les
parets al voltant del gran estany; el marbre verd dels Alps que encercla el
segon estany i el vidre negre que el tanca a la cara oposada; el verde
antico, marbre grec de Tinos a la paret d'entrada; I'0Onix daurat d'Algeria a
la paret que fa de punt focal de l'espai intern; el vidre glacat, el verd
ampolla, el gris o el transparent, i el mobiliari d'acer cromat i de pell
blanca; una catifa negra i una cortina d'un vermell intens. A l'estany
tancat hi havia l'estatua Mati, de Georg Kolbe."

Vuit mesos després que se celebrés I'Exposicio, el Pavell6 de Barcelona va
ser demolit. Pocs critics i arquitectes I'havien vist, perd va entrar a la
historia de l'arquitectura com una de les obres mestres de l'arquitectura
moderna. No va ser fins als anys 80 que es va aprovar el projecte per a
reconstruir-lo en l'emplacament original.

L'execuci6 fou dirigida pels arquitectes Cristian Cirici, Fernando Ramos i
Ignasi de Sola-Morales, i es va inaugurar el 2 de juny de 1986.
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37. Cartell per a l'exposicié de la Bauhaus a Weimar

Disseny grafic: 83 X 65 cm
Arxiu de la Bauhaus, Berlin
Avantguardes historiques: constructivisme racionalista

Una mirada als principals cartells i fulletons creats per a les diferents
exposicions organitzades per la Bauhaus evidencia 1'evolucié d'aquesta
escola en l'aspecte estilistic i en relacié amb les diferents ciutats en les
quals es va anar instal-lant.

En aquest cartell de l'etapa de Weimar es fa evident, d'una banda,
I'assoliment d'un estil plenament constructivista i racionalista, que avui
identifiquem com a estil Bauhaus, i de Il'altra, l'allunyament de les
influéncies dels moviments Arts & Crafts o expressionistes d'anys
anteriors.

En aquest cartell, Joost Schmidt es mou dins dels parametres de
I'abstracci6 sense renunciar completament a uns referents figuratius que,
darrere unes configuracions geometriques, permeten identificar un rostre
huma o unes formes que recorden peces procedents de l'engranatge de
les maquines.

La claredat i la neutralitat de la tipografia, aixi com la seva disposicid
reflecteixen una voluntat de vincular 1'heréncia del disseny alemany a
un futur presidit per la industria i la tecnologia.
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La composicié en diagonal transmet les idees de mobilitat, dinamisme i,
en conseqiiencia, contemporaneitat, que conformen I'esperit de la
Bauhaus.
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38. Dreceres ondulades

Oli i esmalt sobre tela
Galeria Nacional d'Arte Moderna, Roma. (Donaci6 Peggy Guggenheim)
Segones avantguardes: expressionisme abstracte nord-america

L'estil de pintura que ha fet més conegut l'art de Jackson Pollock és basa
en el dripping, en la tecnica del degoteig i 1'esquitx. Pollock solia pintar a
terra o sobre una paret perque necessitava una superficie dura a sota, una
superficie que li permetés realitzar la seva particular acci6 pictorica o
manera de pintar, la forma de traspassar els seus moviments a la tela.
Dreceres ondulades pertany a aquest tipus de pintura que generalment
s'associa a una acci6 violenta, per0 que més aviat té a veure amb
I'energia a I'hora de treballar que amb la violéncia.

Pollock, Jackson Paul

Cody, Wyoming 1912 - Springs, Long Island 1956

Pintor nord-america.

Influenciat pel muralisme mexica, Picasso i els surrealistes europeus. Fou el membre
més important de l'action painting. Produi amb la teécnica del dripping, deixant
regalimar la pintura des de pots foradats sobre enormes teles esteses a terra, obres on
fixa les seves pulsions. Mori en un accident de circulaci6.
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39. Atic

157,2 x 205,7 cm

Oli esmaltat i diari sobre tela

The Metropolitan Museum of Art, Nova York

Segones avantguardes: expressionisme abstracte nord-america

Willem de Kooning és un dels pocs artistes del moviment expressionista
nord-america que treballa amb la mateixa facilitat i simultaniament el
figurativisme i 1'abstraccio.

Kooning, Willem de

Rotterdam 1904
Pintor i escultor nord-america d'origen holandés.

Després d'experimentar en el surrealisme, assoli l'abstracci6, i evoluciona vers un
expressionisme que evocava la figura femenina i el paisatge. A partir de 1971 treballa
en escultures humanes de mida natural, i continua reinventant l'espai i la mateéria.

Com en d'altres obres seves datades al final dels anys 40, especialment
Excavation i Zot, en aquesta peca l'artista confronta l'espectador amb una
imatge hermeética i tancada en ella mateixa, en la qual una serie de
formes biomorfiques es distribueix per tota la tela, a partir d'una
ordenacié compositiva ambigua, proxima a l'automatisme surrealista.

El cromatisme suau de la peca, amb un predomini d'un gris groguenc i
de tons arenosos, sembla seguir criteris d'arbitrarietat pel que fa a
I'émfasi cromatic en un punt o altre de la tela.

Tot i ser una composicié abstracta, podriem dir que una mirada atenta
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permet descobrir alguns esclats de figuracid, o millor dit, l'evocacio
d'una figuraci6 que ens fa relacionar una forma ovalada amb un ull,
unes corbes amb uns pits femenins, o que ens deixa endevinar unes
cames. En realitat, la tensi®6 compositiva no focalitzada siné
desenvolupada en tota la superficie de la tela fa que, en centrar la nostra
atenci6é en un fragment concret, se'ns pugui apareixer com a equivalent
del tot.

El caracter ambigu de les formes i el dinamisme de la seva repetici6é per
tota la superficie inciten l'espectador a evocar records i projeccions de la
seva memoria, i vivencies personals.
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40. Vermell sobre marro (Red on Maroon)

Oli sobre tela: 105 x 94 cm
The Rohtko room, The Tate Gallery, Londres
Segones avantguardes: expressionisme abstracte nord-america

Aquest quadre de Mark Rothko déna al matis tot el protagonisme de la
pintura. La diferéncia entre el vermell i el marr6 és molt subtil i, malgrat
tot, es veu. L'autor ens obliga també a exercitar la nostra vista i a estar
atents per tal de percebre i descobrir les subtileses dels tons. Tot plegat,
un exercici de sensibilitat dut a la seva maxima expressi6. No endebades
s'ha anomenat també aquest tipus de pintura "abstraccié sublim".

Rothko, Mark

Dvinsk, Rassia, 1903 - Nova York, 1970

Nascut a Rassia, la seva familia emigra als Estats Units I'any 1913. Rothko estudia a la
Universitat de Yale i assisteix a classes de dibuix amb Max Weber. L'any 1953 funda el
grup Ten, col-lectiu d'artistes expressionistes que s'oposaven a l'abstraccié postcubista
defensada pels American Abstract Artists. Tot i que abans de la guerra la seva pintura
era figurativa, ben aviat comenca a experimentar amb l'automatisme i el biomorfisme
de reminiscéncies junguianes. Cap a 1947, Rothko comenca a treballar amb taques de
color blanc, de vegades reduides a dues o tres formes de format rectangular que se
superposen. Paral-lelament va augmentant les dimensions de les seves teles, que
esdevenen monumentals. En aquestes teles, que son les més caracteristiques del seu
treball, no hi ha un punt central d'atencid, siné que els rectangles omplen la tela i
ordenen les composicions. La seva factura velada origina unes atmosferes pensaroses
que expressen una serena malenconia. Els seus colors, que es van enfosquint, denoten
un pessimisme progressiu que acaba amb el suicidi de l'artista 'any 1970.
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41. Mademoiselle

89 x 116 cm

Oli sobre paper encolat sobre tela
Col-lecci6 particular, Alemanya
Segones avantguardes: informalisme

Jean Fautrier realitza durant els anys 50 una série de pintures que
desenvolupen la tematica dels nus, els objectes, les fruites i els rostres,
especialment en el bienni 1956-1957. A aquesta ¢poca pertany
Mademoiselle.

Fautrier, Jean

Paris 1898 - Chatenay-Malabry, Illa de Franca 1964
Pintor frances.

A Paris, acabada la Primera Guerra Mundial, féu una pintura expressionista que ana
enfosquint. Exposa amb exit les series Les Otages (1945) i Signifiants de 1'Informel, de
Michel Tapié (1951). Amb Dubuffet, és l'iniciador de la pintura materica i
I'antecedent del corrent informalista.

Ens trobem davant d'una amplia seérie de temes continuadora del
tractament mateéric que Jean Dubuffet dona als Otages durant els anys 40
(1943-1946), pintures que expressaven el dolor i que foren realitzades en
el context de la Segona Guerra Mundial.

Durant els anys 1956-1957 apareixen en 1'obra de Fautrier els buvards. Es
tracta de pintura a l'oli sobre suport paper. Ell mateix considera que el
paper és la llibertat. Cal deixar-lo amb tots els seus plecs, esquingos,
taques i irregularitats.
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L'artista estructura la composicié a partir d'un fons més o menys llis, del
qual emergeix una forma que se'n diferencia pel gruix de la matéria i per
la preséncia de formes en relleu, executades amb elements tallants.

El cromatisme és suau, basat en un to rosat, carnds, envoltat de tons
verds i blaus. La densitat de la materia, la vigorositat de l'empast i
l'agressivitat amb la qual aquesta mateéria esta ratllada i tallada —ferida,
podriem dir-, li confereix un dramatisme molt fort.

En Fautrier es fa dificil separar la matéria del fet creatiu. La seva obra és
-com ha assenyalat Yves Peyré- "un tot lligat en el mateix sentit que
I'home és creat a partir de l'argila i és materia animada, vivent".
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42. Negre i ocre en forma de pissarra

90x 115 cm

Tecnica mixta sobre tela

Col‘leccié Fundacio6 "la Caixa", Barcelona
Segones avantguardes: informalisme

La imatge final d'una pissarra és el resultat d'un procés de treball sense
idees preconcebudes. Un procés pictoric informal que desemboca en un
resultat o altre segons els pigments, els materials i la manera de treballar.
En aquest cas, el negre, l'ocre i la seva densitat i textura diferents han dut
Antoni Tapies a produir —-i no a reproduir- la forma d'una pissarra amb
marc de fusta.
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Tapies i Puig, Antoni

Barcelona 1923
Pintor.

Cursa estudis de dret (1943-46), passa per l'académia de dibuix de Nolasc Valls i,
becat, ana a Paris (1950). Fou cofundador de Dau al Set (1948), on col-labora. Féu la
seva primera exposici6é individual a les Galeries Laietanes de Barcelona (1950) i des
d'aleshores ha exposat arreu del mén i ha estat mereixedor de nombrosos premis i
reconeixements. Parti d'un figurativisme surrealista, sovint amb influencies de Mir6 i
Klee, que domina l'¢poca "Dau al Set". Evoluciona de la tonica magica que va del
realisme minuciés de Nimfes, driades, harpies (1950) o de retrats que voregen
l'academicisme (Josep Gudiol) fins a l'abstraccié onirica del Verd sobre marr6 fosc a
les superficies rebregades, sovint solcades per incisions que recorden els graffiti de
carrer (Pintura, 1955). Als anys setanta, féu obres amb referéncies politiques, sovint
expressades amb paraules escrites damunt el suport. Ha conreat també la il-lustracio,
I'escenografia, el tapis, el cartellisme, l'assamblatge, l'escultura, en terra cuita i bronze
(Homenatge a Picasso, Barcelona, 1983), la ceramica, etc. Ha publicat molts articles,
aplegats als llibres La practica de I'art (1970), L'art contra l'estetica (1974), La realitat
com a art (1982) i Per un art modern i progressista (1985) i l'autobiografia Memoria
personal (1977). El 1989 s'inaugura a Barcelona la Fundacié Tapies, amb seu a l'antic
edifici de l'editorial Montaner i Simon, la facana del qual corona amb l'escultura
Nuvol i cadira (1990).



Mobn contemporani II. El segle XX

43. Fantasma amb mascara

Christie's, Londres
Segones avantguardes: informalisme; grup Cobra

Alld que és real i allo que és fantastic semblen trobar-se en aquesta obra
d'enorme vigor expressiu, a causa sobretot de la contundencia del color i
de la forca del tra¢. La gestualitat predominant, la llibertat de les formes,
que semblen gargots o dibuixos infantils, i els forts contrastos cromatics
aporten energia i vitalitat a la composicio.

La figura humana es configura a partir de plans de colors brillants i de
pinzellades amples i vibrants. Els trets facials del personatge, "la mascara"
a que al-ludeix el titol, presenten contorns agressius, vigorosos i plans de
color, articulats d'una manera espontania i amb una forta expressivitat.

Karel Appel és un exponent del grup Cobra que, en els anys
immediatament posteriors a la Segona Guerra Mundial, va saber
transmetre amb les seves violentes pintures tota la tensié i l'angoixa
d'una Europa en plena ruina material i espiritual. Contraris a 1'abstraccié
amanerada, Appel, amb els altres membres fundadors de Cobra, Asger
Jorn i Corneille, concep l'art com a expressié espontania de l'energia
vital i de la creativitat. Tot i que el grup només va durar tres anys, un
cop dissolt els artistes van continuar fidels a les premisses propugnades
de manera col-lectiva.
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Appel, Karel

Amsterdam 1921
Pintor neerlandeés.

L'any 1948 funda el grup experimental Reflex i participa en la creacié del grup
internacional COBRA. El 1954 rebé el gran premi de la UNESCO, i el 1960 el
Guggenheim. Crea unes importants decoracions a l'edifici de la UNESCO, a Paris, i a
la fira de Brussel-les. L'any 1991 la Fundaci6 Joan Mir6 de Barcelona li féu una
exposici6é antologica.



Mon contemporani II. El segle XX

44. La matefixys

Oli sobre tela: 116 x 89 cm
Musée National d'Art Moderne, Centre Georges Pompidou, Paris
Segones avantguardes: informalisme

L'obra de Jean Dubuffet reivindica les expressions artistiques dels infants,
els bojos i els marginats, que ell aplega i teoritza sota el terme art brut.

Dubuffet, Jean

Le Havre 1901 - Paris 1985
Pintor i escultor frances.

Es dedica a l'escultura, seguint els principis de l'art brut, exposats per ell mateix i
reunits a Prospectus et tous écrits suivants (1946, 1967). L'any 1976 dona la seva
col-lecci6 a la ciutat de Lausana. Dubuffet defensa un art on intervinguessin factors
com l'espontaneitat, l'atzar, la broma. Amb ].Fautrier fou capdavanter de
l'informalisme.

Art brut

Terme encunyat pel pintor Jean Dubuffet per a designar formes d'expressio artistica
espontanies, irreflexives, proximes a l'inconscient, realitzades per desequilibrats,
infants o pintors afeccionats.

L'interés per la materia, sorra, carbd o deixalles trobats a l'atzar i que ell
treballa fins a tornar-los irrecognoscibles, constitueix la base del seu
treball.
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L'obra que analitzem data del 1950, moment en el qual Dubuffet realitza
els Cossos de dones. En aquesta peca el cos femeni, presentat com un
element tosc i monstruds, es dibuixa amb una poca traca no exempta
d'un acid sentit de 'numor. En realitat, el cos es tracta com un paisatge,
com una superficie geologica amb diferents qualitats de densitat i de
materia. Amb aquesta aproximaci6 al cos de la dona, l'artista ataca la
nocié tradicional de bellesa.

Dubuffet es proposa, tal com ell mateix afirma en els Escrits sobre art,
"revelar les coses que es creien lletges, que hem oblidat de mirar, i que
sOn també grans meravelles. Vull evitar tot malentes, que no es parli
d'’humor o de satira; només m'esforco per rehabilitar objectes tinguts per
menyspreables. Els meus treballs sempre estan en actitud de celebracio".
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45. Interior

Litografia: 56 x 78 cm
IVAM. Institut Valencia d'Art Modern, Valéncia
Segones avantguardes: pop art

Aquesta obra es va realitzar deu anys després de la famosa peca titulada
Senzillament, que és el que fa que les llars d'avui siguin tan diferents, tan
llampants? (1954-1955), en la qual Richard Hamilton incloia una
completa relaci6 de les imatges que configuren la vida i els somnis
consumistes de I'home occidental, des dels comics fins al televisor o el
magnetofon, o els homes musculosos i les dones nues.

Hamilton, Richard

Londres 1922
Pintor angleés.

Es forma a Londres. Inicia un pop-art optimista i d'una gran perfeccié técnica. Es un
dels exegetes principals de Marcel Duchamp.

En aquest Interior, datat l'any 1965, continua l'interés de Hamilton per
I'analisi dels interiors que, juntament amb els exteriors, els objectes i la
gent, configuren els puntals basics del seu treball. Es tracta d'una mirada
critica sobre l'existéencia contemporania, a partir del seu entorn i del que
és, en aparenca, banal i quotidia.

La peca que ens ocupa és la tercera de les tres versions que l'artista va fer
de la mateixa imatge, que Richard Field ha analitzat i comparat
acuradament.

En aquest cas, Hamilton s'inspira en un referent cinematografic, el
fotograma d'una pel-licula dirigida per Douglas Sirk en la qual una dona
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jove, dreta al mig d'una habitaci6, manté una actitud tensa, tot i que ni
tan sols endevina el cadaver que no pot veure, amagat sota una taula.

Hamilton situa també una dona jove, a peu dret al costat d'una taula, en
un interior domestic amb catifes, gerros de flors, quadres i sempre
I'omnipresent televisi6. En aquesta versi6, algunes de les parts de la
composicié s'han substituit per espais de color groc, rosa o vermell.
L'actitud de la protagonista és també d'inquietud, i és aquesta mateixa
tensio la que transmet a l'espectador, que es pot sentir familiaritzat amb
un interior que no deixa de ser un escenari d'anacronismes, que pot dir
molt sobre el seu propietari -0 també sobre la societat que representa—
pero també en pot ocultar moltes coses.
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46. Poubelle de Warhol

127 x 83 x 13 cm

Acumulacions de deixalles dins plexiglas
Collecci6 de l'artista, Vence

Nouveau réalisme

Amb la presentaci6 d'objectes reals i deixalles en cubs de plexiglas,
Arman obre noves vies de recerca en les relacions que s'estableixen entre
l'art i la realitat. Hereu de la tradici6 objectual d'un Kurt Schwitters,
Arman utilitza 1'acumulaci6 dels objectes industrials i produits en série
per a intentar entendre la societat contemporania i ho fa, precisament,
mitjancant la mostra de la seva vessant més material i residual.

Arman

Anomenat Armand Ferndndez. Nica, 1928

Fill d'un antiquari que 'ensenya a pintar a l'oli, l'any 1946 ingressa a I'Escola Nacional
d'Arts Decoratives de Nica. L'any 1947 coneix Yves Klein a l'escola de judo de Nica.
L'any 1949 s'instal-la a Paris, on cursa estudis al departament d'art i d'arqueologia
orientals de 1'Ecole du Louvre. Tot i que el seu interés inicial se centra en la pintura
abstracta, 1'any 1954 descobreix Kurt Schwitters i comenca a realitzar els seus primers
treballs objectuals. Des de la meitat dels anys cinquanta, la seva producci6 se centra
en la utilitzaci6 d'objectes d'as diari, que sén incorporats a les seves obres, primer
imprimint-los sobre un llen¢ i, més tard, acumulant-los. Amb les acumulacions
d'objectes industrials i produits en serie, Arman posa de manifest la seva visid critica
de la societat contemporania.
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Schwitters, Kurt

Hannover-1887, Ambleside, Anglaterra- 1948

Poeta, pintor, escultor, il-lustrador i dissenyador alemany. Col-labora com a escriptor
a "Sturm" i el 1919 entra en contacte amb els dadaistes. El 1920, publica el seu primer
poema-collage dadaista, que titula Anna Blume i més tard, publica la revista "Merz"
(1923-32) i col-labora a "Cercle et Carré" i a "Abstraction-Création". Crea el Merzbau,
especie de composicio-collage dins la qual tenen cabuda tota mena d'objectes pobres i
de rebuig, formant una composicié abstracto-concreta d'un gran impacte.

Les primeres acumulacions de deixalles d'Arman, al comencament dels
anys 60, consistien en pells de taronja i capses de formatge Camembert,
entre altres materials, que eren abocats en vitrines. D'una manera
progressiva, l'artista va realitzant infinites variacions del mateix tema de
l'objecte, a través de la juxtaposicio i l'acumulacié de tubs de color,
ventiladors, mascares de gas, nines o pinzells. Encara que es tracta
d'objectes "antiestetics" per naturalesa, la seva presentacié en caixes
transparents els atorga un nou tipus d"artisticitat" provinent de la seva
ordenacié compositiva.

Les deixalles recollides per Arman i presentades en una caixa de plexiglas
que configuren aquesta obra, pertanyen a l'artista nord-america Andy
Warhol. Arman 1i ret d'aquesta manera un homenatge, que esdevé una
bona mostra de l'amistat que els uneix. La fascinacié que exerceixen en
l'artista la cultura nord-americana, la ciutat de Nova York (que ell
defineix com "una ciutat de concentracio6 i d'acumulaci6") i la poetica del
pop art es fan evidents en aquesta peca que, dins la coheréncia del
discurs d'Arman, esdevé un homenatge, no sense una mirada critica, a
una cultura i a una tendéncia artistica de la qual Arman i els altres
artistes aplegats sota el nom de nouveau réalistes encarnen la
contrapartida.

Warhol, Andy

Pittsburgh 1928 - Nova York 1987

Artista i cineasta nord-america d'origen txec el nom original del qual és Andrew
Warhola.

Format al Carnegie Institute of Technology, s'establi a Nova York (1952). Partint
d'experiéncies informalistes d'estil abstracte-expressionista, es converti en el
capdavanter del pop america. Utilitza el mitja fotografic i la serigrafia, en
composicions seriades i repetitives d'una mateixa imatge: accidents d'automobil, la
cadira eléctrica, les sopes Campbell's, Marilyn Monroe, Jackie Kennedy, Mao, Mick
Jagger, etc. També es dedica al film underground, on unes vegades la mateixa imatge
és mantiguda hores i hores a la pantalla: (Sleep, Empire), i on mostra altres vegades la
vida dels grups marginats: Blow-job (1964), Couch (1964), Norman Love (1964), Heat
(1972), etc.

Pop art

Terme encunyat pel critic anglés Lawrence Alloway per a designar un moviment que
va estar en voga des de la fi dels anys cinquanta fins al comencament dels setanta,
principalment a la Gran Bretanya i als Estats Units, i que es basava en les imatges de
la publicitat i de la cultura popular.
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Nouveau réalisme

Corrent artistic, iniciat programaticament pel critic d'art frances Pierre Restany cap al
final dels anys cinquanta, que aspirava a ser una renovacié del moviment dada. El
nouveau réalisme va exercir una gran influéncia en el pop art dels primers temps i va
donar un gran impuls a l'art objectual.
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47. Antropometria

Pigment pur i resina sintética damunt paper i tela: 150 x 360 cm
Col'leccié Musée d'Art Moderne et d'Art Contemporain, Nica
Nouveau réalisme

Ives Klein va comengar a crear pintures amb el cos huma cap al febrer
del 1960. Passava molt temps observant les models nues que eren al seu
estudi. Com ell mateix declarava en una entrevista: «<Amb la finalitat de
no retreure'm tancant-me en regions excessivament espirituals de la
creacié artistica, amb el fort sentit comt necessari a la nostra condici6
corporia i que s'especialitza mitjancant la preséncia de la carn a
l'atmosfera de 1'estudi, contractava models nues.»

Klein, Ives

Nica 1928 - Paris 1962
Pintor i escultor francés.

Fill de pintors, es forma a Nica i a Paris. Complementa la seva obra amb exhibicions
d'alt risc (salts mortals, autolesions, etc), i la practica del judo. Les seves primeres
produccions foren series monocromes (taronges, grocs, verds), pero posteriorment se
centra en el rosa, l'or i sobretot un blau extremament intens, conegut com a
International Klein Blue (IKB). A partir del 1960 forma part del grup frances
nouveaux réalistes i realitza les primeres anthropométries. Crea el que anomena
peinture feu, on aplicava una potent flama sobre la tela. El 1959 decora l'edifici de
I'opera de Gelsenkirchen, a Alemanya.

Klein no considerava la utilitzaci6 de models per a pintar figures, sin6é
que buscava formes per captar-ne l'essencia. Per aix0 havia pensat a
pintar-les de blau. D'una manera logica, les models van convertir-se en
els seus pinzells. Les va fer empastifar de color i va enregistrar les seves
formes damunt la superficie d'una tela. Klein va anomenar
"antropometries" aquestes pintures que conceben el cos com a centre
d'energia fisica, sensorial i espiritual.

Meés endavant, Klein va organitzar una actuaci6 en persona per tal de
mostrar les models en acci6. L'acte va tenir lloc a la Galerie
Internationale de Paris i el projecte va ser presentat com wun
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esdeveniment exclusiu d'una sola nit. En un ambient elegant i solemne,
amb una orquestra tocant i un puablic selecte, les models nues varen
realitzar una de les seves Antropometries, tot seguint les instruccions de
Klein.

En successives ocasions, Klein va contractar professionals que
enregistressin fotograficament i cinematograficament els seus processos
creatius.
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48. Banderes

107,3 x 154 cm

Encaustica, oli i collage sobre tela
Col-leccio particular, Connecticut
Segones avantguardes: pop art

Iniciador i precursor del pop art nord-america, Jasper Johns va comencar,
a mitjan anys cinquanta, la seva serie de pintures combinades,
realitzades a partir d'imatges i objectes corrents i superficials: dianes,
banderes nord-americanes, mapes dels Estats Units, ntmeros, etc.
Aquests materials tenien en comu el fet de ser bidimensionals, familiars i
de consum i un aspecte simple i visualment colpidor.

Pop art

Terme encunyat pel critic anglés Lawrence Alloway per a designar un moviment que
va estar en voga des de la fi dels anys cinquanta fins al comencament dels setanta,
principalment a la Gran Bretanya i als Estats Units, i que es basava en les imatges de
la publicitat i de la cultura popular.

Johns, Jasper

Allendale, Carolina del Sud 1930
Pintor nord-america.

Amb Rauschenberg, fou el creador del neodadaisme, anomenat després pop-art. La
seva obra es mou en un camp d'imatges existents, amb al-lusions literaries i
filosofiques. Des del 1986, el seu treball mostra una direcci6 més classica vers els
valors al-legorics de la pintura.

Amb aquesta obra, Jasper Johns agafa un objecte quotidia i familiar, com
és una bandera nord-americana, i la situa en un nou context, la pintura.
Per tal d'emfasitzar aquesta accid de descontextualitzacio, Johns repeteix
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el motiu fins a tres vegades, pintant una bandera dintre d'una altra.

El fet d'utilitzar una imatge ja preexistent, convencional i
despersonalitzada implicava la voluntat de centrar-se en elements i coses
que formen part de l'entorn quotidia pero que, segons diu l'artista, "mai
no s'’han mirat i examinat". D'aquesta manera, la bandera esdevé pintura
i la pintura esdevé l'objecte. Amb aquesta estrategia, l'artista posa en
questié algunes de les premisses de la practica artistica i estimula una
visio critica de 'entorn urba america.
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49. Mao

208 x 163 cm

Acrilic i llapis damunt tela
Col‘leccié J. Suiiol, Barcelona
Segones avantguardes: pop art

Es tracta d'un retrat de Mao de grans dimensions -més de dos metres
d'alcada— que ha estat acolorit de manera molt més lliure del que és
habitual en els treballs d'’Andy Warhol. Hi ha dues zones que han rebut
un tractament molt més pictoric: la galta esquerra del personatge, que ha
estat pintada lliurement d'un color carbassa, i la part frontal del tors,
pintada a grans cops de brotxa de color blau-gris. La resta de la cara i el
fons també deixen entreveure igualment la manera com s'han pintat, tot
i que tenen un tractament més delicat.
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Warhol, Andy

Pittsburgh 1928 - Nova York 1987

Artista i cineasta nord-america d'origen txec el nom original del qual és Andrew
Warhola.

Format al Carnegie Institute of Technology, s'establi a Nova York (1952). Partint
d'experiéncies informalistes d'estil abstracte-expressionista, es converti en el
capdavanter del pop america. Utilitza el mitja fotografic i la serigrafia, en
composicions seriades i repetitives d'una mateixa imatge: accidents d'automobil, la
cadira electrica, les sopes Campbell's, Marilyn Monroe, Jackie Kennedy, Mao, Mick
Jagger, etc. També es dedica al film underground, on unes vegades la mateixa imatge
és mantiguda hores i hores a la pantalla: (Sleep, Empire), i on mostra altres vegades la
vida dels grups marginats: Blow-job (1964), Couch (1964), Norman Love (1964), Heat
(1972), etc.

Tot plegat déna a aquesta obra un aspecte molt més pictoric del que
acostumava a preferir Warhol.
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50. Monograma

107 x 161 x 164 cm

Teécnica mixta

Moderna Museet, Estocolm
Segones avantguardes: pop art

Alloway, L. (1985). "L'evoluci6 de Rauschenberg". Rauschenberg
(cataleg). Barcelona / Madrid: Fundacié Joan Miré / Fundacién Juan
March.

"Recordem estadis anteriors de Monogram (1955-1959): la cabra solitaria
d'angora amb un pneumatic d'automobil al voltant seu. La primera
versio té la cabra, no el pneumatic, de perfil sobre una tarima davant
una pintura collage, amb el cap estés més enlla de la vora de la pintura.
A continuacio la cabra adquiri el pneumatic i estava girada per mirar cap
a fora des d'un plaf6é de collage alt, estret. Rauschenberg arriba al format
final col-locant la cabra sobre un fons de collage ocupant la seva mateixa
«pastura», segons la definici6 de Rauschenberg. Aixi, doncs, sembla que
Rauschenberg sotmet l'objecte a una colla auda¢ de decisions, pero
alhora és evident que vol presentar la cabra de forma que conservi la
integritat com a objecte complet. Aquest és l'aspecte de col-laboracio
«humil», i és essencial. L'heterogeneitat va unida a una acceptacio
modesta de les coses."
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51. Estudi per a retrat

198 x 147,5 cm

Oli sobre tela

Col-lecci6 particular, Londres
Segle XX: nous realismes

Els personatges de Francis Bacon es troben isolats en espais interiors. S6n
personatges animalitzats que es cargolen, que es descomponen o es
componen, que es troben en un estat de carnalitat inconcret. Les seves
pintures no son figuratives a la manera tradicional, siné que extreuen la
figura de les taques de pintura informe. Aleshores, la forma va
apareixent gradualment i comenca a adoptar aspectes més o menys
humans, més o menys animals. Pero, sobretot, es tracta d'imatges que
mostren la seva carnalitat i la seva angoixa indefinida en continua
transformacio.
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Bacon, Francis

Dublin 1909 - Madrid 1992
Pintor irlandes, resident a Anglaterra.

Comenca a pintar vers l'any 1930, durant algun temps en companyia de
G.Sutherland. Destrui bona part de la seva obra anterior a 1944. Ha estat objecte
constant d'exposicions antologiques i retrospectives com les que 1li ha dedicat La
biennal de Venecia els anys 1954 i 1993. Expressionista, aprofita una técnica abstracta
per a les seves visions angoixoses d'al-lucinaci6 i de destrucci6, amb personatges mig
desfets, ferits i, sovint, cridant. En contrast amb la violéncia dels temes, els seus colors
son suaus. Es considerat un dels classics de la pintura contemporania i un dels pintors
més importants del s XX.

En l'obra que ens ocupa totes aquestes caracteristiques son ben visibles i
l'isolament del personatge s'accentua gracies a aquesta mena de
paral-lelepipede que l'envolta.
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52. Bedroom Ensemble Replica

Instal-lacio
National Gallery of Canada, Ottawa
Segones avantguardes: pop art

L'obra de Claes Oldenburg inclou escultures "toves", "dures" o
"fantasmagoriques" que representen menjar o bé objectes quotidians
que, des de la seva magnificacio, constitueixen una mirada critica de la
societat de consum, propia del pop art .

Oldenburg, Claes

Estocolm, Suécia, 1929

Artista extremadament versatil i prolific, considerat una de les figures claus del pop
art. Fill de diplomatic, Claes Oldenburg va néixer a Estocolm, tot i que ben aviat la
seva familia es va traslladar als Estats Units, on Oldenburg va estudiar a la Yale
University. Més tard es va traslladar a Chicago, on va treballar de periodista alhora
que cursava estudis a I'Art Institute of Chicago. L'any 1956, s'instal-la a Nova York, on
comenca a exposar les escultures toves o fantasmagoriques que representen menjar o
reprodueixen objectes de la vida quotidiana, que, des de la seva magnificacio,
constitueixen una mirada critica a la societat de consum. Quan l'any 1965 es trasllada
a un estudi de grans dimensions a Nova York, comenca a fer dibuixos i projectes a
gran escala, a partir d'objectes corrents. Aquests projectes, realitzats amb la
col'laboraci6 de Coosje van Bruggen, se centraven en la concepcié d'escultures
publiques que havien de modificar les formes i les funcions tradicionals dels
monuments, entesos com a simbols d'identitat col-lectiva.
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Pop art

Terme encunyat pel critic anglés Lawrence Alloway per a designar un moviment que
va estar en voga des de la fi dels anys cinquanta fins al comencament dels setanta,
principalment a la Gran Bretanya i als Estats Units, i que es basava en les imatges de
la publicitat i de la cultura popular.

L'any 1963, Oldenburg deixa Nova York per instal-lar-se a Venice
(California) durant un periode de set mesos. Alla va comencar a fer un
conjunt de treballs relacionats amb el tema de la llar, en els quals l'artista
reinterpreta els aparells domeéstics, els accessoris de bany i els mobles de
dormitori. Quan va tornar a Nova York, Oldenburg va crear aquesta
peca, consistent en una habitacié6 completament moblada i de mida
natural, inspirada en un motel california. El tipus de decoracio i d'acabat
de les superficies es relaciona amb una estetica tipicament californiana
que es distingeix del gust novaiorqués. Aixi, tant el 1lit com el sofa i el
tocador s'han realitzat amb materials artificials com la formica, les
imitacions de pell i el vinil. Uns quadres fets "a la manera de Jackson
Pollock" son l'element decoratiu de les parets.

Els angles distorsionats de I'habitaci6, que perfilen unes formes
lleugerament romboides, reforcen i contradiuen al mateix temps el sentit
de la perspectiva, fet que es veu emfasitzat per la subtil deformaci6é dels
mobles.

Es interessant remarcar que un dels punts més importants d'aquest
environament consisteix, precisament, en l'experimentaci6 que fa
I'artista amb les proporcions, les distorsions, els materials i els colors.
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53. Sense titol

R

R

100 x 100 x 80 cm

Planxes d'alumini

Col-lecci6 MACBA, Barcelona
Segones avantguardes: minimal art

Aquesta obra sense titol de Donald Judd té les caracteristiques comunes a
totes les seves obres: els materials industrials, les formes geometriques
basiques, els angles rectes, les superficies polides, els colors dels materials
mateix, el volum delimitat per plans i I'aspecte d'un objecte industrial.
Judd anomenava les seves obres "objectes especifics" i no escultures,
perque els seus treballs volien superar el concepte de pintura i escultura;
una voluntat que compartia amb els altres artistes minimalistes.

Judd, Donald

Excelsior Springs, Missouri 1928 - Nova York 1994

Escultor i tedric de l'art nord-america.

Fou un dels maxims representants, i un dels primers detractors, del minimalisme
america. Per tal de crear objectes reals, utilitza unitats modulars, fent figures

geometriques essencials, sense cap empremta del treball de l'artista. L'any 1965 escrivi
l'assaig Specific Objects.
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54. Dic

90 x 770 x 30 cm

Cedre vermell

Col‘leccié Fundacio6 "la Caixa", Barcelona
Segones avantguardes: minimal art

En aquesta peca s'observen algunes de les caracteristiques de les obres de
Carl André en fusta. La serialitat, l'ordre, la simplicitat de les formes, la
manca de transformacions dels materials o el lloc que ocupa la peca a
I'espai son elements constitutius de 1'obra.

André, Carl

Quincy, Massachusetts 1935
Escultor nord-america.

Inicialment estigué influit per Brancusi i F.Stella. A partir de 1958-60 treballa amb
elements modulars i geometrics, que en virtut de l'interes per la relaci6 entre
escultura i espai, sovint disposa a terra. fs un dels maxims representants de l'art
minimal.

En aquest cas, la repeticio i la juxtaposicié d'un mateix element o modul
ha donat com a resultat la forma d'un dic o barrera que no pot ser
traspassat per l'espectador i que divideix l'espai d'exposicié en dues grans
parts.
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55. Casa de Vetti

240x 243 x91,4 cm

Feltre amb traus de metall i tud d'acer
Col-lecci6 MACBA, Barcelona.

Segones avantguardes: postminimalisme

Aquesta impressionant peca de feltre ens fa pensar en les diverses
intencions de l'autor. Per una banda, ha utilitzat un material tou que
contrasta amb la rigidesa que caracteritzava els materials dels
minimalistes. D'una altra banda, l'asépsia simbolica i el distanciament
s'han substituit aqui per la calidesa i per la forta referéncia sexual que
s'accentua també amb contrast de color.

L'art de Robert Morris es distingeix del dels altres minimalistes ~hauriem
de considerar que l'autor només es pot considerar minimalista durant un
cert temps— per I'heterogeneitat d'obres i d'interessos, que s'ha fet palesa
al llarg de la seva carrera artistica.
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Morris, Robert

Kansas City, Missouri 1931
Escultor nord-america.

Es un dels maxims exponents de I'art minimalista. Es dedica al teatre, a la realitzacié
de curts metratges experimentals i a la pintura, abans que a l'escultura, art que
compagina amb la coreografia, el cinema, els happenings i la docéncia. Les seves
obres més caracteristiques son els poliedres de contraplacat, els earthworks i les peces
permutables.
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56. Director

235,5x213,5x6,5cm

Oli sobre fibra de vidre amb alumini
Col‘leccié Fundacio6 "la Caixa", Barcelona
Segones avantguardes: minimal art

Per a Robert Ryman tot alld que es veu forma part de l'obra. Es a dir, el
format, la qualitat de la superficie, el material utilitzat per a pintar, la
manera com es relaciona l'obra amb la paret, etc., formen part de 1'obra
independentment del color o de la imatge. Tot és imatge i tot és color.
Per tant, és logic que, generalment, les seves obres siguin aparentment
blanques i que gairebé no s'hi vegi cap imatge. Pero l'espectador fara bé
de mirar detingudament fins que la vista comenci a descobrir tots
aquells accidents i petits detalls que constitueixen el seu art, curull de
subtilitats i de variacions sobre un mateix tema: tots els blancs del blanc.

Ryman, Robert

Nashville, Tennessee 1930

Artista que destaca en el moviment minimalista i té un gran éxit a mitjan década dels
seixanta. Ryman ha desenvolupat un solid discurs pictoric basat en una concepci6
monocromatica de la pintura, a partir de l'exploraci6 de diferents tons de blancs. Dins
la serenitat de 1'obra, Ryman emfasitza la importancia de la pinzellada i el moviment
de la ma. En el seu treball, el format i els defectes de factura esdevenen tan
importants com l'obra mateixa. En aquest sentit, els petits matisos i les subtils
variacions cromatiques i de factura esdevenen els principals aspectes que originen
unes obres de factura lenta i reflexiva i configuren el personal discurs d'aquest artista.
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Director és una d'aquestes caracteristiques obres de Ryman que es
resisteixen a ser reproduides fotograficament, perque les seves qualitats
no sOn fotogeniques; s'han de percebre directament.



© - 109 Mobn contemporani II. El segle XX

57. Accio "Transfusio"

12 fotografies en color

30 x 30 cm cada una
Collecci6 particular, Viena
Accionisme vienes

Dins del corrent conceptual del body art i l'accionisme, que identifica
artista i obra d'art, Glinter Brus realitza, durant els anys 60, una serie
d'accions en les quals utilitza el seu cos per tal de qiiestionar amb la
provocacié i la violéncia aspectes de la realitat quotidiana, i de plantejar
en el context artistic temes relacionats amb dos conceptes universals,
eros i thanatos.

Body art

Tipus d'art, relacionat tant amb els happenings com amb l'art conceptual, en el qual el
cos de l'artista es fa servir com a suport de 1'obra.
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Brus, Giinter

Ardning, Mustria, 1938

Artista austriac que ha desenvolupat la major part de la seva activitat a Viena. Brus
inicia els estudis artistics a I'Escola d'Arts Aplicades de Graz (1953) i aviat es trasllada a
Viena, on es familiaritza amb els treballs de Van Gogh, Munch i els expressionistes
alemanys. Descobreix també l'obra de Schiele i Gerstl, que l'impressionen molt
especialment. El seu interés se centra en l'expressié de la violéncia en el treball
d'alguns artistes i comenca a practicar-la a les seves pintures, utilitzant la forca i
I'expressivitat del guix negre. Durant un quant temps (1959-1961) treballa amb
Alfons Schilling, i tots dos arriben a fer pintures molt semblants, al més pur estil de
l'action painting nord-america. A comencament dels seixanta pateix una forta
depressid i, un cop superada, es dedica plenament a l'activitat artistica. Comenca a fer
accions, primer de caracter privat, al costat d'altres artistes vienesos. La seva pintura es
torna accid, i utilitza el seu cos i el de la seva dona com a mitja d'expressié de les
primeres accions i self-paintings que fa a Viena a partir de I'any 1964. Considerat un
artista de "temperament titanic", I'evoluci6 artistica de Brus I'ha portat de la pintura a
la poesia de l'accié amb el cos.

A diferéncia d'altres accions anteriors, com Automutilacié —en la qual
l'artista es mutila d'una manera simbolica- en la que ens ocupa Glinter
Brus s'inspira en Il'estetica de la tradici6 artistica vienesa de
comencament de segle i deixa de banda els aspectes més escatologics de
la seva autoanalisi corporal.

En el transcurs de l'acci6, que es va realitzar només per a ser
documentada amb fotografies, l'artista pinta amb colors brillants el cos
de la seva dona, a la qual posa un collar de perles i calca unes sabates
blaves de tal6 alt. Aquesta imatge contrasta amb el cos de l'artista, pintat
de blanc. L'element inquietant prové de la disposicié en els seus cossos
d'un colla d'elements de naturalesa agressiva -tisores, ganivets, claus,
pinces, forquilles...— que creen una atmosfera amenacadora que
emfasitza la fragilitat dels cossos i el perill de la mutilacio.
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58. Estudis per a hologrames (a-e)

66 X 66 cm

Ofset dues tintes (groga i negra)

IVAM. Institut Valencia d'Art Modern, Valéncia
Body art

L'art i la practica de l'art sén per a Bruce Naumann una estrategia per a
comprendre la conducta humana, per a respondre a preguntes com "qui
sOc jo?" o "que estic fent?". L'exploraci6 de la seva propia anatomia,
l'autoconscieéncia fisica, la veu o el llenguatge son alguns dels temes que,
al llarg de la seva trajectoria, han anat articulant el seu discurs artistic.
Un discurs que ha utilitzat amb encert els més variats suports i mitjans
tecnics, des del dibuix fins al video, passant per l'escultura, la
instal-lacio, I'audio o la fotografia.

Naumann, Bruce

Fort Wayne, Indiana 1941
Artista nord-america.

Des del comencament dels anys seixanta treballa amb gran varietat de mitjans
d'expressio, com el video, la performance, el dibuix o l'escultura. Ja en els seus
primers treballs utilitza el cos com a punt de partida, en les funcions més quotidianes
i basiques, com seure, escoltar. A partir de l'equivaléncia entre les coses i els mots que
les designen, fa fotografies i quadres parodics. Des dels anys setanta investiga la
relaci6 amb l'espai, la confrontaci6 entre 'espectador i l'entorn, tot fent arquitectures
ambigties, i des del final dels anys vuitanta treballa en carrusels d'animals
desarticulats

Aquest treball es planteja com un exercici a partir de les transformacions
del rostre mateix de l'artista. Els hologrames (i els corresponents estudis
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per a gravats) de manipulacions facials parteixen, tal com Naumann ha
afirmat en alguna ocasi6, "de la idea de fer ganyotes, associada a la de
pensar en el cos com en quelcom manipulable".

En aquesta obra s'apleguen, d'alguna manera, alguns dels principals
leitmotiv que defineixen tot el treball de Naumann, com la recerca i el
coneixement d'un mateix, la conducta humana, el joc i la provocacio.
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59. Sentiero per qui

200 x 400 x 1400 cm

Pedres, diaris, ferro, vidres i ne6
Collecci6é Fundaci6 "la Caixa", Barcelona
Arte povera

Mario Merz és un dels principals representants de 'anomenat arte povera
. El seu treball es caracteritza per la utilitzacié d'imatges metaforiques i
simboliques i d'objectes i materials, naturals i artificials, extrets del moén
organic i de la vida quotidiana.

Merz, Mario

Mila 1925

Artista plastic italia.

Comencga conreant una estilitzacié infantilitzada i evoluciona vers un s més
brutalista dels materials, incorporant objectes simples a les seves obres. A partir del
1965, s'adscrigué a la tendencia denominada art pobre, de la qual és considerat un
dels capdavanters. El 1993 féu una exposici6é antologica dels darrers vint-i-cinc anys a
la Fundacié Antoni Tapies.
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Arte povera

Terme creat pel critic d'art italia Germano Celant, a fi d'unir certs aspectes relatius a la
utilitzaci6 de materials pobres i senzills, de l'art conceptual, del minimal art i de la
performance.

En aquesta obra conflueixen alguns dels objectes i de les referéncies més
rellevants d'aquest artista. En primer lloc, l'igld com a forma arquetipica
carregada de significats i connotacions. L'igli esdevé, per a Merz, un
espai de protecci6 o un refugi d'intimitat, pero és també simbol de
transitorietat i de canvi, representacié de la volta celest, limit entre
I'exterior i l'interior, habitacle ancestral o arquetip del nomadisme
cultural i artistic.

De l'iglti surt una renglera de diaris —triats entre els exemplars de cada
dia que no s'han venut-, als quals incorpora unes xifres de ne6 que
responen a la formula de progressié matematica del cientific del segle
xiii, Fibonacci. Aquesta férmula es basa en 1'ordenaci6 correlativa de les
xifres, a partir de la suma dels dos nombres anteriors.

L'estetica de Merz, basada en una barreja d'elements antics i moderns, de
referents culturals diferents i dels ambits natural i artificial, parteix,
doncs, del dubte i la contradicci6 com a metode de treball, per tal
d'evidenciar la complexitat i les tradicions de la cultura contemporania.
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60. Spiral Jetty (Moll en espiral)

450x4,5m

Fang, cristalls de sal en suspensi6, roques i aigua
Great Salt Lake, Utah. (Obra destruida)

Segones avantguardes: land art

Smithson, R. (1993). "The Spiral Jetty". Robert Smithson (cataleg, pag.
183). Valéncia: IVAM.

"Després d'aconseguir un lloguer per vint anys de la zona, i després de
trobar un contractista a Ogden, vaig comencar a construir el moll 1'abril
de 1970. Bob Phillips, l'encarregat, va enviar dos camions, un tractor i
una gran excavadora al lloc. La cua de I'espiral comengava amb una linia
diagonal d'estaques que s'estenia cap a la zona serpentejant. Aleshores es
va estendre una corda des d'una estaca central amb la finalitat de treure
anelles de l'espiral. Des del final de la diagonal fins al centre de l'espiral,
tres corbes s'enroscaven cap a l'esquerra. L'excavadora treia basalt i terra
de la platja, on arrencava el moll, i després els dipositava en els camions,
que anaven marxa enrere cap a la linia d'estaques i descarregaven el
material.

[...] La Spiral Jetty havia estat marcada de forma que s'evitessin els fangs
tous que treien el cap per l'escorca de sal; no obstant aix0, hi havia
algunes fissures de fang que no podien evitar-se. Només podiem esperar
que la tensié mantingués tot el moll, i ho va fer."
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61. Un i tres vidres

Vidre: 91,4 x 91,4 cm; fotografia de vidre: 102,5 x 102,5 cm; fotografia
de la definici6 del mot "vidre": 61,5 x 61,5 cm

Musée d'Art Moderne de la Ville de Paris, Paris
Art conceptual

A partir del 1965, Joseph Kosuth realitza les seves primeres
"preinvestigacions". Aquestes proposicions presenten treballs constituits
per un objecte i les seves representacions: la fotografia i la definicio,
extreta d'un diccionari, fotogratfiada i ampliada. Una de les seves peces
més conegudes és Una i tres cadires.

Kosuth, Joseph

Toledo, Ohio 1945
Artista nord-america.

Teoric de la filosofia del llenguatge, ha realitzat instal-lacions, ha estat comissari
d'exposicions, i ha col-laborat en projectes arquitectonics. La seva obra, englobada
dins l'art conceptual, es mou al voltant de la investigaci6é de la naturalesa lingtistica
de l'art i el rol del context social, institucional, etc.

En aquesta obra, el concepte "vidre" esta representat mitjancant un vidre
real, una fotografia d'aquest vidre i la definicié del vocable "vidre"
extreta del diccionari Webster, fotografiada i ampliada.

L'elecci6 d'objectes neutres o quotidians —cadires, vidres, parets...— es
relaciona amb la necessitat de dessacralitzar 'objecte i allunyar-lo de
qualsevol connotacié decorativa.

Es tracta, en definitiva, d'una visualitzacié del procés d'abstraccio, des de
I'objecte fisic fins al concepte d'aquest objecte, que té com a finalitat la
demostracié que l'artista no té la necessitat de crear objectes, siné que la
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seva activitat pot desenvolupar-se en l'esfera dels plantejaments tedrics o
conceptuals.
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62. Manresa

Acci6 realitzada a la galeria Schmela (Diisseldorf), amb la col.laboraci6
del music Henning Christiansen i de l'escultor Bjorn Norgaard. Els
objectes emprats a 'accié es conserven al Hessisches Landesmuseum de
Darmstadt

En l'accidé Manresa, Joseph Beuys prengué una creu vertical mig partida
recoberta de feltre com a simbol de l'escissio i la fragmentacié de I'home
actual, de la seva perdua d'unitat. L'altra mitja creu fou senyalada amb
guix com la part que I'home hauria de completar per tal de restablir la
totalitat d'aquesta creu que forma l'element 1. Activant una barra de
coure, establia fluxos de l'element 1 a l'element 2, constituit per una caixa
d'objectes diversos, aparells d'induccié pertanyents al mén mecanicista,
entre els quals un generador, impulsor del moviment i de l'intercanvi
entre ambdos elements. Mitjancant un tub de geissler i de la llum i
energia d'un arc voltaic, que l'artista acostava alternativament al seu cor i
a un plat amb un crucifix de massilla, fixa, finalment, una transmissié
de l'impuls de Crist altra vegada vers la creu, l'element 1. Altres objectes
intervingueren en l'acci6, com una ambulancia i un ocell de joguina,
petits embenatges i la preséncia simbolica de la llebre —animal que es
colga tot fusionant-se amb la terra—, i remarcaren encara més aquest
procés d'ampliacio, "guaridor" de l'anima i de la consciéncia a que s'ha
de sotmetre 'nome actual.

Beuys, Joseph

Kleve, Renania 1921 - Diisseldorf 1986
Artista plastic alemany.

Elabora un art que reprenia amb originalitat la tradici6 dadaista. Professor de
I'Academia de Belles Arts de Diisseldorf (1961), es relaciona amb el grup internacional
Fluxus, dedicat especialment al happening, amb el qual realitza diverses accions. De
fet, les seves activitats no es podien adscriure a una tendéncia concreta i determinada
de l'art modern per bé que prenia coses de moltes d'elles, especialment de 1'art pobre,
del Minimal Art i del conceptual. Les seves creacions plastiques anaven estretament
aparellades a la seva condicié d'agitador intel-lectual. Es un dels artistes que més ha
influit en I'evoluci6 de I'art actual.
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63. Learning curve

Dimensions variables

Videoinstal-lacié d'un sol canal
Collecci6é Fundaci6 "la Caixa", Barcelona
Videoinstal-lacio

Un dels aspectes més rellevants d'aquesta videoinstal-lacié de Gary Hill
és el protagonisme atorgat a l'espectador que, només a partir de la
vivencia de la peca i la seva implicacié personal, pot arribar a copsar la
totalitat del sentit d'aquesta proposta.

Hill, Gary

Santa Monica, California 1951
Artista nord-america.

Durant els anys setanta realitza performances multimeédia en les quals treballava amb
mausica, dansa i video. La seva obra neix de la confluéncia de dos ambits: les arts
plastiques i els texts literaris i filosofics. Inicialment manipulava materials i sons.
L'any 1993 presenta una gran exposicié retrospectiva de la seva obra al Centre
Georges Pompidou de Paris, en la qual es mostraven les seves instal-lacions, les
bandes de video i els texts que formen part del seu treball, que es projecta als murs de
la sala que envolta l'espectador, o bé a través de projectors que mediatitzen la
recepcio de l'obra, sempre creant un recorregut fisic, visual i també literari. Fou un
dels artistes seleccionats a la Documenta IX de Kassel (1992) i a la Biennal del
Whitney Museum of American Art de 1993.

En un espai on regna la més absoluta foscor, 'atencio de l'espectador és
atreta per un pupitre de grans dimensions que en un dels extrems
presenta una projeccié continuada d'imatges. L'espectador és convidat a
seure en aquest pupitre desproporcionat que li crea una sensacio
d'inferioritat que l'obre a nous registres perceptius.
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Les relaxadores imatges que mostren el vaivé de les onades del mar, el
sumeixen en un estat de calma introspectiva que el fa interrogar-se sobre
ell mateix, les sensacions, la percepcio i la relaci6 amb els objectes i
I'entorn.

Un dels principals valors que cal destacar en aquest i altres treballs de
Gary Hill és, sens dubte, I'éemfasi posat en els aspectes més tangibles de la
tecnologia que, tot desmentint la suposada immaterialitat de les
practiques tecnologiques, estimulen wuna implicaci6 absoluta de
I'espectador.
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64. Untitled Film Still number 21 (Fotograma de
pel-licula sense titol niam. 21)

Fotografia: 20 x 25 cm
IVAM. Institut Valencia d'Art Modern, Valencia
Postmodernisme

Cindy Sherman utilitza la fotografia com a mitja d'expressio artistica.
L'artista es mou en un registre postmodern que parteix d'un eclecticisme
que no dubta a apropiar-se de técniques, geéneres i referéncies d'altres
obres i autors.

Sherman, Cindy

Glen Ridge, Nova Jersey, 1954
Artista eclectica i encasellada en els parametres de la postmodernitat.

Cindy Sherman utilitza la fotografia com a mitja d'expressié artistica. En els seus
treballs, Sherman no dubta d'apropiar-se tecniques, generes i referéncies a altres obres
i autors. Una de les seves series més conegudes la constitueixen els Fotogrames de
pel-licules, que esdevenen una posada en qiiesti6 de certs mites omnipresents en la
nostra societat mediatica.

Aquestes imatges, que no son retrats, sindé narracions sense context, presenten, en
canvi, multitud de clares referéncies cinematografiques que reflecteixen una mirada
critica dels estereotips femenins. Com una continuacié logica de les seves
fotografies,extremadament teatralitzades i deutores del llenguatge cinematografic, cal
destacar també les recents incursions en el terreny cinematografic, on l'artista
desenvolupa, des d'una altra vessant, algunes de les premisses més caracteristiques del
seu discurs.

Aquesta fotografia, que sembla extreta d'una pellicula d'Alfred
Hitchcock, mostra la imatge d'una dona jove, abillada amb un vestit
jaqueta fosc i barret. L'actitud inquieta de la noia, es veu emfasitzada per
un enquadrament en primer pla en un lleuger contrapicat, que deixa
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entreveure un fons urba indeterminat.

Amb aquesta serie de treballs, anomenats fotogrames de pel-licules,
Sherman elabora un discurs destinat a reflectir i desemmascarar els
estereotips femenins. L'artista en persona hi apareix sempre com a
protagonista, per tal de distanciar-se d'ella mateixa i també perque
I'espectador pugui atendre als detalls de l'atrezzo o la composicio, que
son decisius en la lectura de la imatge.

Aquestes imatges, que no sén retrats sindé narracions sense context,
presenten, en canvi, multitud de clares referéncies cinematografiques
que permeten elaborar tot un inventari de les facetes del personatge de
"la noia" per part del cinema i els mitjans de comunicacié, que van des
de "la noia detectiu", fins a "la noia amb problemes", tot passant per "la
veina del costat" o "la prostituta amb bon cor".
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65. Miele, argento, sangue

Triptic 300 x 600 cm cada part

Pintura al fresc

Col‘leccié Fundacio6 "la Caixa", Barcelona
Transavantguarda italiana

El repertori iconografic de Francesco Clemente, ple de referéncies a sants
i escenes bibliques, animals mitologics i €éssers fantastics i mars, destaca
per la seva varietat i profunditat i pel toc de perversitat i d'ironia que
duu implicita la mirada postmoderna.

Clemente, Francesco

Napols 1952

Pintor italia.

Els seus inicis s'inscriuen dins I'art conceptual. Al comencament dels anys vuitanta
forma part de l'anomenada transavantguarda italiana. Tanmateix conflueixen en la
seva obra imatges visionaries i evocadores, sovint protagonitzades per la figura
humana. Eclectic quant a técnica, ha recuperat l'antic sistema de pintura al fresc i
excel'leix en el treball amb l'aquarel-la. Ha participat en les biennals de Sao Paulo
(1975) i de Venecia (1980) i en la Documenta de Kassel (1982).

Clemente no només recupera temes sindé que també incorpora als seus
treballs el cromatisme -realitzat amb pigments que porta de Roma o de
Madras- i les técniques tradicionals, com la pintura al fresc, una técnica
que l'artista sentia familiar al seu Napols natal, molt a prop dels celebres
frescos de Pompeia.

Els titols de les seves obres s'acostumen a configurar a partir de referents
que permeten establir associacions historiques, literaries i geografiques
que Clemente mai no exposa d'una manera clara i oberta, siné que deixa
un ampli marge a la capacitat d'evocaci6 de l'espectador.

L'obra que ens ocupa és una pintura al fresc organitzada en tres parts,
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cadascuna de les quals representa cromaticament els diferents elements
que s'evoquen al titol. Aixi, Miele correspon al primer fragment, de
tonalitats ocres com la mel, Argento es representa amb els tons
blau-verdosos més metal-lics del segon i, finalment, Sangue es correspon
amb el vermell ences del tercer.

L'organitzacié interna d'aquesta tercera part és més complexa, ateés que,
d'una banda, l'artista articula l'espai en un trompe-1'oeil que genera un
altre doble plafé i, de l'altra, incorpora uns elements figuratius que
actuen com a simbols que ultrapassen l'ambit narratiu, per a esdevenir
ideogrames criptics de l'univers personal de 'artista.

Clemente és wun dels principals integrants de I'anomenada
transavantguarda italiana. La seva pintura, ecléctica i plena de referents,
planteja un retorn a les fonts del classicisme, dels manieristes i dels
barrocs italians i també s'inspira en la tradici6 oriental i la literatura.
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66. Aguila (Estendard amb aguila)

Oli damunt tela: 232 x 114 cm
IVAM. Institut Valencia d'Art Modern, Valéncia
Neoexpressionisme alemany

En el marc del retorn a la pintura que la critica va englobar sota la
denominacié de postmodernisme, Georg Baselitz s'inclou dins el grup
dels "nous salvatges" o neoexpressionisme alemany, un grup d'artistes
nascuts durant la Segona Guerra Mundial a Alemanya.

Baselitz, Georg

Deutschbaselitz, Saxonia 1938
Nom amb el qual és conegut l'artista plastic Georg Kern.

Conrea la pintura, l'escultura i l'obra grafica cercant un punt d'equilibri, de caire
expressionista, entre realisme i abstracci6. Ha estat professor a les academies de Belles
Arts de Karlsruhe i de Berlin i ha publicat textos teorics. A partir de 1969 inverteix les
figures dels seus quadres. Participa a la Documenta de Kassel (1972 i 1982) i el 1980
representa, amb A.Kiefer, el pavell6 alemany de la Biennal de Venecia.

Una figuracioé vigorosa que representa el motiu invertit és el tret més
destacat de la pintura de Baselitz. No obstant aixo, son les nombroses i
enérgiques pinzellades les que caracteritzen l'obra. Es, precisament, la
capa pictorica gruixuda la que constitueix la pintura més que el motiu
triat, sempre identificable malgrat la inversio.

Retrats i autoretrats, boscos, aguiles, escenes religioses i homenatges a
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altres artistes son alguns dels temes de les seves pintures.

El tema de 1'aguila apareix en els seus quadres cap a l'any 1972, i des de
llavors es convertira en un leitmotiv constant. Els canvis en la seva
aproximaci6 a aquest tema son representatius de l'evoluci6 de la pintura
d'aquest artista.

L'aguila representada en aquesta obra, una de les primeres realitzades per
Baselitz, és encara molt recognoscible, a diferéncia d'altres que pintara
posteriorment, de formes arbitraries i molt més irregulars i violentes.
Tanmateix, la forma és sempre resultat de la forca de la pinzellada,
ampla, vigorosa i al mateix temps molt regular, i del gruix de la pintura.

La inversio de la figura, un dels principals trets definidors de l'estil
d'aquest artista, és un artifici que serveix a Baselitz per a recordar-nos
que la seva recerca és eminentment pictorica. No es tracta, doncs, d'una
exploraci6 de la realitat per mitja de la pintura, sindé d'establir noves
relacions i d'elaborar noves construccions en un context pictoric.
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67. Figura reclinada nam. 2 en tres peces

251 cm

Bronze (edici6 de 6 exemplars)
Leeds, Anglaterra

Segones avantguardes

Aquesta obra de Henry Moore pertany a un dels seus temes preferits: les
figures reclinades. En aquest cas es tracta d'obres que consten de tres
peces que es complementen i donen continuitat a la forma general. Les
formes d'aquestes figures singulars recorden les pedres i els ossos perque,
com ells, tenen vocaci6 de coses primigenies i ancestrals.

Moore, Henry

Castleford, York 1898 - Much Hadham, Hertfordshire 1986
Escultor anglés.

Fou professor al Royal College of Art de Londres (1926-39) i exposa per primera
vegada el 1928. S'interessa per la talla directa, per les obres dels pobles primitius i per
l'estetica surrealista i cubista. Evoluciona de la figuraci6é a la no-figuraci6 i crea unes
obres monumentals, a base de buits i plens: Figura jacent (1929), La Mare de Déu i
I'Infant (1943-44), Rei i reina (1952-53), Figura jacent de tres peces (1961-62), etc.

L'autor també anomenava aquestes obres "puntal de pont", perqué van
sorgir a partir del record de les perspectives sota el pont de Waterloo des
de I'Embankment, per on passava sovint quan agafava un taxi des de
l'estaci6 de Liverpool Street al West End. Si es mira l'escultura
frontalment, amb la base a l'alcada dels ulls, aleshores es veura que
forma una serie d'arcs o ponts, que sén la imatge del record al qual es
refereix Moore.
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68. Sentinella 111

212,72 x 68,58 x 39,37 cm
Acer pintat de vermell
Col-leccio privada, Boston
Segones avantguardes

Aquest sentinella és un exemple clar dels treballs amb soldadura de
David Smith en els anys cinquanta. L'escultor treballava amb trossos de
metall que recuperava dels llocs on havien estat abandonats. Soldant
aquests trossos feia una mena de collage escultoric del qual sortien tota
mena de formes, algunes semblants a aquest personatge.

Smith, David

Decatur, Indiana 1906 - 1965
Escultor nord-america.

Treballa com a operari a la Studebaker i estudia amb Jan Matulka. El 1933 construi les
primeres escultures de ferro soldat sota la influencia de Picasso i J.Gonzalez. De les
obres de tendéncia social (1937-40), passa a treballar estructures primaries. Féu grans
cubs d'acer inoxidable i escultures de ferro de dimensions urbanes.

Smith era admirat per la seva capacitat de treball i per la seva inventiva, i
també per haver fet servir técniques artesanals i industrials del treball
amb metalls en les seves escultures.
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69. Caixa metafisica per conjuncio de dos triedres

Ferro: 32 x 24 x 22 cm
Col‘lecci6 MACBA, Barcelona
Segones avantguardes

Aquesta obra representa un dels temes principals i és una de les series de
treballs més importants de Jorge Oteiza. Es tracta del procés de
desocupaci6 del cub. Un procés que desemboca en la preponderancia de
I'espai respecte a la massa escultorica.

En aquest cas, el cub es defineix tan sols per dos triedres que es
mantenen lleugerament separats i que deixen passar la llum que
il'lumina l'espai interior. Una peca simple i alhora complexa, que ens fa
particips tant de l'espai exterior com de l'espai interior i que converteix
I'obra en una mena de limit entre tots dos espais.
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70. Remor de limits VI

36x31,5x31,5cm

Ferro

Col‘lecci6é Laboratoris Sandoz, Basilea
Segones avantguardes

Les escultures de ferro o d'acer sén una de les constants en l'obra
d'Eduardo Chillida. En aquesta pe¢a primerenca encara es pot endevinar
que la tecnica de treball és la soldadura de diversos retalls i fragments.
Més endavant, l'escultor intervindra en el mateix procés de la fosa del
metall per tal de donar forma a les seves obres, tot aprofitant les
possibilitats de la induastria siderargica.

Chillida, Eduardo

Sant Sebastia 1924
Escultor basc.

Seguidor de l'estética escultorica iniciada per Gargallo, utilitza, dins un estil auster,
elements de fusta i, sobretot, de ferro. Els titols de les seves obres sén prou expressius:
Enclusa de somnis; Modulacié de l'espai etc. Guanyador de premis internacionals
d'escultura (Triennal de Mila, 1954; Biennal de Venecia, 1958; Carnegie, 1964; Gran
Premi de les Arts i les Lletres de Franca, 1984; Premi Wolf, 1985). Darrerament ha
treballat sovint amb pedres de granit provinents de 1'India. Cal considerar els seus
dibuixos i collages com a part essencial de l'obra. Es guardonat amb el premi Princep
d'Asttries de les Arts (1987) i és membre honorari de la Real Academia de Bellas Artes
de San Fernando.
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71. Table piece Y-73

59 x 76 x 66 cm

Ferro

Col‘lecci6 J. Suiiol, Barcelona.
Segones avantguardes

Aquesta escultura d'Anthony Caro esta feta de retalls i peces metal-liques
soldades; per aix0 es pot dir que és un collage escultoric. L'autor es
caracteritza també per pintar algunes de les seves obres unificant-ne
l'aspecte formal. Amb aix0 demostra el seu interes per la pintura
moderna que, durant la seva epoca d'aprenentatge, era un art molt meés
evolucionat que l'escultura.

Caro, Anthony

New Malden, Surrey 1924
Escultor anglés.

Format a la Royal Academy de Londres amb Henry Moore (1951-53). Fou influit per
per Kenneth Noland i d'altres artistes americans. La plena abstraccié, propera al
Minimal Art, que caracteritza la seva obra parteix de l'acoblament i la manipulacié de
materials de rebuig.

Caro és un dels escultors abstractes més importants de la segona meitat
del segle i ha estat el pont fonamental entre Henry Moore, de qui va ser
ajudant, i la darrera generacio d'escultors britanics.
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72. "Sense titol"

Piano, vuit cadires, peces de fusta i ganxos (instal-lacio): 228 x 328 x 330
cm

Col‘leccié Fundaci6 "la Caixa", Barcelona
Postmodernitat

Aquest piano, aquestes cadires i aquestes fustes son plenes de claus de
ganxo en totes direccions i per tots els costats. Es tracta d'una estranya
imatge i d'una pertorbadora instal-laci6 que ens recorda que —com deia
Bachelard a L'aigua i els somnis— "és necessari perseguir aquestes imatges
que neixen en nosaltres mateixos, que viuen en els nostres somnis,
aquestes imatges carregades de materia onirica rica i densa, que és un
aliment inesgotable per a la imaginaci6 material".

Instal-lacié

Terme en voga des dels anys setanta, que fa referéncia a un assemblage o
environament realitzat en una galeria o museu amb motiu d'alguna exposicié
concreta.
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73. Wrapped monument to Cristobal Colon

73 x 58 cm
Col‘lecci6 J. Suiiol, Barcelona
Segones avantguardes: nouveau réalisme; art pablic

Un dels treballs caracteristics de Christo és el d'empaquetar tota mena
d'objectes i de coses com ara edificis singulars, ponts, monuments, etc.
Aquest art de 1'ocultacié és un llarg procés que comenca amb les idees i
els primers esbossos i acaba amb l'accié i l'execuci6é real i durant un
temps limitat d'allo que s'ha projectat.

Christo

Gabrovo 1935
Nom amb que és conegut Khristo [incidencia]Java&cn;ev[/incidencia], pintor balgar.

Instal-lat el 1958 a Paris i a Nova York el 1964. Ha creat una obra significativa
mitjancant uns empaquetatges de diverses coses, idea que ha traslladat fins i tot als
espais naturals, i n'ha resultat una obra propera al land art. Entre els projectes més
espectaculars destaquen el realitzat a les costes d'Australia (1969); les «Surrounded
Islands» a Florida (1983) i 'empaquetatge del «Pont Neuf» de Paris (1985).

En algunes ocasions els projectes no es poden dur a terme, generalment
per entrebancs burocratics o administratius. Malauradament, el projecte
de Christo per a embolicar el monument a Colom, de Barcelona, es va
estavellar contra el mur de la incomprensi6 de les autoritats barcelonines
del moment. Per aix0 només n'han quedat com a testimoni dibuixos i
litografies en els quals es pot veure la intenci6é del projecte i l'efecte que
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es pretenia.
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74. Escultura en forma de carto de llumins

Barcelona
Segones avantguardes: pop art; art pablic

Aquest cart6 de llumins gegant té les caracteristiques de les escultures
monumentals de Claes Oldenburg. Participa de l'estetica del pop art ,
pero alhora té també un cert aspecte d'homenatge a les coses senzilles i
pobres que llancem i rebutgem. Sembla talment com si un gegant
hagueés llencat el cartonet perque ja no li era Gtil o no li agradava.

Oldenburg, Claes

Estocolm, Suecia, 1929

Artista extremadament versatil i prolific, considerat una de les figures claus del pop
art. Fill de diplomatic, Claes Oldenburg va néixer a Estocolm, tot i que ben aviat la
seva familia es va traslladar als Estats Units, on Oldenburg va estudiar a la Yale
University. Més tard es va traslladar a Chicago, on va treballar de periodista alhora
que cursava estudis a 1'Art Institute of Chicago. L'any 1956, s'instal-la a Nova York, on
comenca a exposar les escultures toves o fantasmagoriques que representen menjar o
reprodueixen objectes de la vida quotidiana, que, des de la seva magnificacio,
constitueixen una mirada critica a la societat de consum. Quan l'any 1965 es trasllada
a un estudi de grans dimensions a Nova York, comenca a fer dibuixos i projectes a
gran escala, a partir d'objectes corrents. Aquests projectes, realitzats amb la
col'laboraci6 de Coosje van Bruggen, se centraven en la concepcié d'escultures
publiques que havien de modificar les formes i les funcions tradicionals dels
monuments, entesos com a simbols d'identitat col-lectiva.

Pop art

Terme encunyat pel critic anglés Lawrence Alloway per a designar un moviment que
va estar en voga des de la fi dels anys cinquanta fins al comencament dels setanta,
principalment a la Gran Bretanya i als Estats Units, i que es basava en les imatges de
la publicitat i de la cultura popular.

A més, es desplega a la manera d'un environament perque al voltant de
la peca principal hi ha escampats diversos llumins gegants aillats que
creen una zona d'influéncia i intercomunicacié entre totes les peces i ens
permeten passejar-hi pel mig.
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Environament

Tendéncia en que l'artista crea un espai tridimensional que envolta l'espectador i el
posa en relaci6 amb una multiplicitat d'estimuls sensorials: visuals, auditius, cinétics,
tactils i, de vegades, olfactius. Aquesta tendéncia, apareguda els anys seixanta, estava
estretament relacionada amb la participaci6 del public.
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75. Guild House

GLUILDHD

Filadelfia
Arquitectura: postmodernisme

Robert Venturi és un dels principals representants d'alldo que critics i
historiadors han denominat "arquitectura postmoderna", caracteritzada
principalment per un eclecticisme radical, que combina les citacions
classiques amb referéncies del context per al qual es projecta. L'element
sorpresa, l'ambigiiitat i la ironia sén altres trets que defineixen aquest
estil.

Venturi, Robert

Filadelfia 1925
Arquitecte nord-america.

Estudia a la universitat de Princeton. Fou deixeble de L.I.Kahn i E.Saarinen (1950-58).
Habitualment, treballa associat amb John Rauch i Denise Scott Brown. Ha publicat
Complexity and Contradiction in Architecture (1966) i Learning from Las Vegas
(1972), on defensa la validesa d'una arquitectura basada en solucions particulars, i on
fa ressaltar la importancia de les parts en la configuraci6 del tot. Aixi, doncs, en els
seus projectes dona importancia a la decoraci6 i a la preséncia d'elements simbolics.
So6n obres seves: la Guild House (1961) i la Franklin Court (1972), a Filadélfia; la casa
de Vanna Venturi (1962) a Pennsilvania; l'ampliaci6 de l'Allen Memorial Art
Museum, a Ohio (1973); la Western Plaza, a Washington (1977); l'ampliacié de la
National Gallery de Londres (1991), el pavell6 dels EUA de 1'Exposicié Internacional
de Sevilla (1992), etc.

Per a Robert Venturi, que ha exposat les seves teories en multitud
d'articles i assaigs, l'arquitectura "ha de ser pertinent, culturalment
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adequada i no arbitraria en la utilitzaci6 de les formes i els simbols".

Aquesta voluntat és palesa a la Guild House, una residéncia d'avis a
Filadelfia. La seva situacidé, en una parcella urbana de dimensions
reduides, al costat d'altres blocs d'apartaments, aixi com un pressupost
limitat, van ser els principals condicionaments a 1'hora de projectar
aquest edifici. Per tal d'integrar-lo en el context, es van utilitzar materials
semblants als dels edificis veins.

A la facana principal, Venturi segueix una estructura simetrica,
articulada a partir d'un fronto classic (molt semblant al que, en aquells
mateixos anys, feia servir a la Casa per a Vanna Venturi), partit per un
eix vertical que recorre la facana i es transforma en un pilar que divideix
I'entrada en dues parts iguals.

Per a distribuir els interiors es va aprofitar al maxim l'espai disponible, i
s'adapta a les funcions d'habitatge a les quals estava destinat.



o - 139

Mobn contemporani II. El segle XX

76. Teatre del mon

Arquitectura efimera presentada a la Biennal de Venécia, Venecia
Postmodernisme

El Teatre del mon fou realitzat per a la Biennal de Veneécia de 1'any 1979.
En aquest projecte, Aldo Rossi recull tota la tradici6 dels teatres
venecians dels segle XVIII, que circulaven pel mar com a estructures
festives efimeres i que alteraven de manera transitoria la imatge de la
ciutat.

Rossi, Aldo

Mila 1931
Arquitecte italia.

Teodric de l'arquitectura, autor de L'archittetura della citta (1966) i de A Scientific
Autobiography (1981). Professor a Mila, Veneécia, Zuric i als EUA, és l'autor de
l'ampliacié del cementiri de Modena, d'un edifici residencial al barri Gallaratese de
Mila, del Teatre del Mén, de Venecia, i del projecte per a la casa dels estudiants de
Trieste.

Tot seguint el seu reduccionisme formal caracteristic, Rossi parteix de la
forma paralllelepipeda del cos central, flanquejat per dos cossos
rectangulars i coronat amb una ctpula en forma de prisma.

Rossi incorpora a aquest teatre la tradicié oriental i les referencies al
renaixement italia, i en la ciutat dels canals troba un tel6 de fons
immillorable.
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Construit a les drassanes de Fusina, el teatre va ser conduit a la Punta
della Dogana, un indret que Rossi defini com "el lloc en el qual
l'arquitectura acaba i comenca el mén de la imaginacié6 i de la
irracionalitat". Un cop finalitzada la Biennal, el teatre va fer un viatge
per les costes iugoslaves i després el van desmantellar.

Amb els seus treballs teorics i amb la practica arquitectonica, Aldo Rossi
ha realitzat importants aportacions al debat arquitectonic dels darrers
anys. El seu llibre L'arquitectura de la ciutat, publicat l'any 1966, va
inspirar les noves generacions d'arquitectes.

L'arquitectura d'Aldo Rossi es caracteritza pel rigor i la simplicitat. Se
serveix d'una serie d'elements geometrics purs que revesteix amb
referents historics i contextuals. Aixi, les columnes sén cilindres, les
finestres quadrats, els timpans i les cobertes son triangles i prismes, les
ctpules semiesferes i piramides i els murs s6n paral-lelepipedes perfectes.
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77. Edifici Portland

Portland, Oregon (EUA)
Arquitectura: postmodernisme

Aquest controvertit projecte de Michael Graves fou un dels primers a
generar, després de guanyar el concurs que en va permetre la realitzacio,
el debat arquitectonic sobre l'arquitectura postmoderna.

Graves, Michael

Indianapolis, Indiana, 1934
Arquitecte nord-america.

Estudia arquitectura a les universitats de Cincinnati i Harvard. El 1960 li fou concedit
el premi Roma. Durant els dos anys segilients va ser becari a I'Académia Americana a
Roma. Professor d'arquitectura a la Universitat de Princeton des de 1972, Graves ha
fet nombroses conferéncies sobre la seva obra per tot el mén. Juntament amb els
arquitectes Eisenman, Gwathmey, Hejduk i Meier forma el grup Five Architects, els
projectes dels quals, de taranna radical i innovador, recuperen l'esperit del treball que
Le Corbusier realitza els anys vint. Entre les seves obres destaquen la Casa
Hanselmann (1967), el Pont-Centre Cultural Fargo-Moorhead (1977), projecte que
concep el centre com a nexe vinculant de les dues poblacions, tant fisicament com
simbolicament. Entre els anys 1977 i 1981 realitza nombrosos dissenys de mobiliari.
L'any 1980 guanya el concurs per a l'edifici Portland, projecte no exempt de
polémica, que amb el seu disseny proclama la natura puablica del context urba i del
seu programa intern.

El Portland és un edifici pablic destinat a oficines i un centre comercial.
Se situa molt a prop d'altres edificis emblematics de la ciutat, com
I'Ajuntament o el tribunal de justicia. S'estructura en tres nivells,
articulats per dues grans columnes que donen continuitat a la facana. Al
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nivell inferior es troben els espais més publics, l'intermedi és ocupat pels
serveis municipals i a la part superior hi ha les oficines. Cadascun
d'aquests nivells presenta colors i materials diferents que defineixen
I'entorn més adequat a la seva funci6. Aixi, a la part inferior s'obre una
mena de porxada que convida al transit, mentre que el nivell mitja,
cobert amb grans vidres que recullen el reflex de la ciutat, recorda el
caracter public i de servei de les activitats que s'hi realitzen.

Graves va voler emfasitzar, mitjancant el simbolisme atorgat als
elements ornamentals, aquesta idea d'espai civic i pablic. Al damunt de
l'entrada principal, l'arquitecte va dissenyar una escultura, coneguda
amb el nom de "Portlandia", la "Dama del Comer¢" que, com ell mateix
deia en el projecte, "personifica les esperances civiques, les virtuts i els
oficis dels ciutadans al segle XIX". Aixi mateix, les columnes es coronen
amb garlandes, simbols de celebraci6 i benvinguda.
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78. Museu d'Art Contemporani de Barcelona (MACBA)

Barcelona
Avantguarda: modernitat tardana

Situat al barri antic de la ciutat de Barcelona, 1'edifici del Museu d'Art
Contemporani de Barcelona, dissenyat per Richard Meier, s'aixeca en
una zona degradada, en un espai situat al cor de la ciutat medieval i en
una area de carrers estrets.

Meier, Richard

Newark, Nova Jersey 1934
Arquitecte nord-america.

Ha dissenyat habitatges, edificis industrials (per a les firmes Olivetti, Renault i
Siemens), equipaments socials (el centre experimental Bronx; el Seminari de
Hartford), i museus (el de la Villa Strozzi; el d'arts decoratives de Frankfurt; el
d'Atlanta; el d'Art Contemporani de Barcelona, etc).

L'edifici és un bon exemple del llenguatge de Meier, basat en un
racionalisme que combina linies rectes i corbes, en la blancor dels
materials i en la llum com a organitzadora del transit entre espais
interiors i exteriors.

El projecte de Meier es materialitza en un gran quadrat blanc i lluminos.
Una de les principals caracteristiques de l'edifici és la utilitzaci6 de la
llum per a definir i generar l'espai. Per tal de filtrar i distribuir aquesta
llum, l'arquitecte ha creat un ampli espai d'acollida que és tallat per una
especie de galeria vertical, paral-lela a la facana principal, que serveix de
connexi6 entre l'espai interior i l'exterior a través d'una serie de rampes
que donen accés a cadascuna de les plantes i a un corredor que condueix
a les diferents sales d'exposicio; d'aquesta manera es connecta el moéon
interior del museu amb l'exterior de la nova placa dels Mhgels.

Meier proposa un edifici de tres plantes més una planta baixa. Aquesta
planta baixa esta unida amb l'exterior per mitja d'una esplanada, que
traca els limits del museu i l'edifici adjacent de la Casa de la Caritat.
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79. Del 1900 al 1945

La primera part del segle XX esta marcada per dues catastrofes bél-liques
a escala mundial. I el final de la Segona Guerra Mundial serveix sovint
de referencia per a dividir-lo.

A més de ser un periode molt conflictiu, també és un temps d'una gran
activitat i d'una enorme creativitat artistica. Els canvis socials, economics
i politics tenen el seu reflex en el mon de les arts i de la cultura.
L'arribada de la industria -I'anomenada revoluci6 industrial- i la crisi de
l'artesanat caracteritzen aquest moment historic.

Durant les primeres decades del segle se succeeixen i se superposen molts
moviments, individus i corrents artistics que revolucionaran totes les
concepcions que existien fins aleshores sobre 1'art; son les anomenades
"avantguardes".

Els antecedents més immediats de les avantguardes es troben en autors
que comencen i desenvolupen la seva activitat durant la segona meitat i
les darreres decades del segle XIX i, en alguns casos, fins als primers anys
del segle XX. Aquests pintors intueixen i prefiguren allo que després
d'ells esclatara en la gran florida dels fenomens avantguardistes. Entre
aquests precursors cal esmentar Cézanne, Seurat, Rousseau, Gauguin i
Van Gogh.

Durant els primers anys del segle XX, diversos moviments d'avantguarda
s'anaren succeint en 1'ambit artistic europeu.

L'any 1905 va néixer a Franca el fauvisme amb H. Matisse, al mateix any
que E.L. Kirchner i un grup de joves artistes creaven a Dresde Die Briicke
(El Pont), el primer dels grups de 'anomenat expressionisme alemany. El
1907 va sorgir a Paris el cubisme amb I'obra de Picasso i Braque. Dos
anys més tard, a Italia, es va publicar el primer manifest del futurisme,
redactat per F.T. Marinetti. L'any 1910, data de la primera aquarel-la
abstracta pintada per Kandinski, comenca, a Russia, l'abstracci6. Entre
l'any 1911 i 1914, també a Rdassia, sorgiren d'altres moviments
avantguardistes com el raionisme de Larionov i Gontxarova.. I el 1911 es
va constituir a Munic, de la ma de Marc i Kandinski el segon grup
expressionista anomenat Der Blaue Reiter (El genet blau).

La primera guerra mundial (1914-1918) va trasbalsar l'art europeu. Amb
tot, el 1915, el rus Malevitx publicava a Sant Petersburg el manifest del
suprematisme, aprofundint en l'abstraccié iniciada per Kandinski. La
Suissa neutral va veure com el 1916 naixia, a Zuric, el dadaisme que
aglutinava a Arp, Tzara, Hueksenbeck, Janco i, posteriorment, Duchamp,
que ja havia inventat el 1914 els ready-made.

Mondrian i van Doesburg fundaren a Amsterdam, el 1917, De Stijl



o - 145

Mobn contemporani II. El segle XX

(L'Estil) en una linia de recerca d'abstracci6 geometrica anomenada
neoplasticisme. També és d'aquest any la pintura metafisica, fruit de la
trobada a Ferrara de G. de Chirico i C. Carra.

La revoluici6 russa de 1917 fou el context favorable al desenvolupament
de noves tendencies. E1 1920 es va publicar el manifest realista de Gabo i
Pevsner que, juntament amb Tatlin, formen el nucli central del
constructivisme sovietic.

L'any 1919 s'iniciava a Weimar, alemanya, la Bauhaus (Casa de la
construccio), l'escola que Gropius va dirigir seguint un plantejament
racionalista. Traslladada a Dessau el 1925, fou suprimida pels nazis el
1933.

Entre 1918 i 1924, O. Dix i G. Grosz desenvoluparen un moviment critic
i radical, que s'inscriu en el corrent expressionista i que s'anomena Neue
Sachlichkeit (nova obijectivitat).

Paris va reunir a I'época d'entreguerres un grup heterogeni d'artistes
internacionals que van donar lloc al que es coneix amb el nom d'escola
de Paris, entre els que destaquen els pintors Modigliani, Chagall, Soutine
i els escultors Brancusi i J. Gonzalez. També a Paris va néixer, el 1924, el
surrealisme, liderat per A. Breton i constituit pels pintors S. Dali, M.
Ernst, Y. Tanguy, R. Magritte i P. Delvaux.
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80. L'art des del 1945 fins a l'actualitat

Des del segle XVIII, a partir de la utopia estética de F. Schiller, passant
per Marx i acabant amb Marcuse, l'estética i l'art s'han inscrit en un
projecte d'emancipaci6 humana. L'art ha estat encimbellat a un domini
ideal, des del que s'abasta la totalitat de I'humanisme classic.

Sembla que les utopies artistiques de la modernitat tenen un
plantejament similar. El discurs de les avantguardes, per exemple,
qiiestionava la "instituci6 art", tant els problemes formals com les
actituds etiques i politiques o les condicions de la creaci6 i recepcid
artistiques; i alhora s'oferien com a guies morals o model d'emancipaci6
de la realitat social. No es tractava d'interpretar el moén sin6 de
transformar-lo.

Aviat, tanmateix, hom se'n adona que l'art no és la Pandora que veng la
realitat i que la seva superaci6 és un miratge. Els poders que l'esteticisme
havia atribuit a l'art, es desvetlla que son falsos: els vincles entre
I'emancipaci6 estetica i la social no sén lineals. Aquesta pérdua de la
transcendéncia de l'art coincidira amb la crisi dels 70 i dels 80 (crisi
energetica, atur, desastres ecologics, critica a la racionalitat...). Amb
I'abandonament dels continguts utopics de la societat del treball
desapareixen il-lusions que encisaren la consciéncia que va tenir de si
mateixa la modernitat. D'aquest manera, les avantguardes, un cop van
assolir el seu reconeixement i institucionalitzacié socials, es van buidar
dels continguts més agressius i es van integrar al sistema. Comencava,
d'aquesta manera, el descredit de les avantguardes.

En aquest context comencen a proliferar actituds que renuncien a
I'optimisme artistic i impulsen un retorn cap a l'interior de les practiques
artistiques. Els projectes globals son substituits per "la propia realitat": el
deure de l'art com a moral de l'imperatiu categoric és reemplacat per l'art
com a voluntat de vida; les expectatives emancipadores han abandonat
el macrosubjecte revolucionari i s’han reclos en 1'individu. Escepticisme,
resignacio, cinisme, nihilisme, decepcié respecte els ideals de les
avantguardes..., sén algunes de les expressions que trasllueixen el
substrat sobre el que s'aixeca l'actual escena artistica.

L'actual situacidé postmoderna ve definida per una perdua de confianca
en la racionalitat dominant i en els objectius altims de la historia.
Davant d'aquest desconcert no és estrany que l'art es replegui cap a la
seva interioritat i autonomia. Analitzant les seves manifestacions més
rellevants, déna la sensacié que la vivéncia postmoderna tan aviat es
deixa embargar pels entusiasmes com aclaparar per malenconiosos
pressentiments. L'art sembla actuar com cuirassa de proteccié enfront
dels instints destructius de I'existencia historica; i si el realisme social i el
conceptualisme no deixaven cap possibilitat a la simple fruici6, ara s'ha
desfermat un hedonisme artistic que vol sentir intensament les obres
com a font de plaer.
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Des del segle XVIII, a partir de la utopia estética de F. Schiller, passant
per Marx i acabant amb Marcuse, l'estética i l'art s'han inscrit en un
projecte d'emancipacié humana. L'art ha estat encimbellat a un domini
ideal, des del que s'abasta la totalitat de I'numanisme classic.

Sembla que les utopies artistiques de la modernitat tenen un
plantejament similar. El discurs de les avantguardes, per exemple,
questionava la "institucié art", tant els problemes formals com les
actituds etiques i politiques o les condicions de la creacioé i recepcid
artistiques; i alhora s'oferien com a guies morals o model d'emancipaci6é
de la realitat social. No es tractava d'interpretar el moén sind de
transformar-lo.

Aviat, tanmateix, hom se'n adona que l'art no és la Pandora que venc la
realitat i que la seva superacio és un miratge. Els poders que l'esteticisme
havia atribuit a l'art, es desvetlla que son falsos: els vincles entre
l'emancipaci6 estetica i la social no son lineals. Aquesta pérdua de la
transcendéncia de l'art coincidira amb la crisi dels 70 i dels 80 (crisi
energetica, atur, desastres ecologics, critica a la racionalitat...). Amb
I'abandonament dels continguts utopics de la societat del treball
desapareixen il-lusions que encisaren la consciencia que va tenir de si
mateixa la modernitat. D'aquest manera, les avantguardes, un cop van
assolir el seu reconeixement i institucionalitzacié socials, es van buidar
dels continguts més agressius i es van integrar al sistema. Comencava,
d'aquesta manera, el descredit de les avantguardes.

En aquest context comencen a proliferar actituds que renuncien a
I'optimisme artistic i impulsen un retorn cap a l'interior de les practiques
artistiques. Els projectes globals sén substituits per "la propia realitat": el
deure de l'art com a moral de l'imperatiu categoric és reemplacat per 'art
com a voluntat de vida; les expectatives emancipadores han abandonat
el macrosubjecte revolucionari i s'han reclos en l'individu. Escepticisme,
resignacio, cinisme, nihilisme, decepci6 respecte els ideals de les
avantguardes..., soOn algunes de les expressions que trasllueixen el
substrat sobre el que s'aixeca l'actual escena artistica.

L'actual situaci6 postmoderna ve definida per una peérdua de confianga
en la racionalitat dominant i en els objectius ultims de la historia.
Davant d'aquest desconcert no és estrany que l'art es replegui cap a la
seva interioritat i autonomia. Analitzant les seves manifestacions més
rellevants, dona la sensacié que la viveéncia postmoderna tan aviat es
deixa embargar pels entusiasmes com aclaparar per malenconiosos
pressentiments. L'art sembla actuar com cuirassa de proteccié enfront
dels instints destructius de l'existéncia historica; i si el realisme social i el
conceptualisme no deixaven cap possibilitat a la simple fruici6, ara s'ha
desfermat un hedonisme artistic que vol sentir intensament les obres
com a font de plaer.
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