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ARTES PLÁSTICAS EN LA PRIMERA MITAD DEL SIGLO XX
Introducción
a) El arte como “obra abierta”

“ La obra abierta", en el arte contemporáneo ,  se define por su carácter inacabado, por su ambigüedad, por la multiplicidad de interpretaciones que genero. Pero todos estos factores no serían nada  sin la presencia activa y creadora del usuario. Una  obra abierta apunta siempre hacia otra para acabarla de construir en alguno de sus sentidos desde la  libertad “ . (Obra abierta. UMBERTO ECO).

b)Contexto histórico-cultural


A lo largo del siglo XIX los avances industriales y técnicos forjaron una sociedad occidental que se sentía segura en su presente y que participaba de la idea de un progreso ilimitado. Esta seguridad se derrumba ya en los inicios del siglo XX. Nietzche había ya anunciado el fin de todos los valores de nuestra civilización. En 1905. Albert Einstein formula su teoría de la relatividad y pone en entredicho la confianza en la ciencia que hasta entonces imperaba. Sigmund Freud se adentra en el estudio del inconsciente a través de la teoría psicoanalítica que acaba con la visión racional y homogénea del ser humano al que se presenta ahora como desgarradamente escindido. Todos los adelantos técnicos se ponen al servicio de la destrucción de la humanidad en la Gran Guerra (l9l4~l9l8), que dará paso a la aparición de los fascismos en Europa y a la consecuente explosión de la Segunda Guerra Mundial (1939-1945) . El horror y la angustia del individuo del siglo XX se refleja en la explosión de las bombas atómicas de Hiroshima y Nagasaki.

C) Las vanguardias

El arte contemporáneo ya no puede quedarse en la captación extrema de la realidad, sino que persigue la expresión de las vivencias interiores del artista. Un artista solitario y rechazado socialmente que busca a otros individuos para conformar un movimiento que exprese sus inquietudes. Surgen las vanguardias del siglo XX, que nada tienen en común con los estilos totalizadores del pasado. La pintura se convierte en la avanzadilla de la innovación. Con sus realizaciones influirá decisivamente en la escultura y la arquitectura.


Los pintores se ven obligados a cambiar radicalmente los cánones de representación de la naturaleza. La educación estética de los hombres y mujeres del siglo se ve sacudida por el impacto de la fotografía,  el cine, la televisión. las computadoras.


El cuadro pasa a ser una realidad autónoma en sí misma, no dependiendo de su parecido con la realidad. Por primera vez la pintura ha dejado de ser representación y recreación. Ahora es creación.


Dicha creación toma diferentes cauces. El fauvismo utiliza el lienzo como espacio libre en el que los artistas se sumergen en busca de nuevas armonías de líneas y colores. El cubismo forma una nueva realidad hecha de formas geométricas simples en un proceso mental de cristalización de la naturaleza a través de la visión múltiple del objeto. El expresionismo es un arte figurativo que utiliza libremente línea y color para expresar la angustia interior de las gentes del siglo. Su imperiosa necesidad de comunicar vivencias interiores lo convierten en un desgarrador arte de protesta. La abstracción desliga definitivamente la creación artística de las formas naturales. Puntos, líneas y manchas de color inundan el cuadro, desvinculado totalmente de la realidad figurativa. El surrealismo indaga en los mecanismos más escondidos de la representación humana. Sueño, realidades, fantasía y razón se entremezclan en la creación de un mundo sugerente y enigmático.


El acto de pintar en el siglo XX es más libre que nunca. No hay normas ni reglas. No es preciso engañar al espectador representando una realidad natural. Las formas adquieren total independencia. En las primeras décadas de siglo el arte se impregna de una fuerte carga espiritual. Pero ya no se trata de una espiritualidad trascendente que busca una identificación con un Dios externo al mundo. Es una espiritualidad introspectiva. Se acepta el reto de plasmar en imágenes estados anímicos, sentimientos y pasiones.


La escultura, ligada también a las vanguardias,  vive una libertad similar a la de la pintura. Utiliza la gran diversidad de materiales que le proporciona la sociedad industrial. Metal,  plexiglás,  nylon, además de los tradicionales. Partiendo de una nueva concepción del volumen,  los escultores plasman gran variedad de formas que van desde el esquematismo y geometrismo hasta las realizaciones orgánicas y aerodinámicas.

                          LA PINTURA

LA RUPTURA VANGUARDISTA: FAUVISMO Y EXPRESIONISMOS

1.- EL FAUVISMO.


Hablando del Salón de Otoño de París de 1905, Louis de Vauxcelles refiriéndose a una escultura clásica rodeada de cuadros fuertemente coloreados, escribió : " Donatelo entre los fauves (fieras) ".


El movimiento tuvo escasa cohesión y duración (1905-1910) pero tendrá gran influencia en la vanguardias posteriores. Algunos de los integrantes del grupo evolucionarán hacia otras tendencias artísticas.


Los principales pintores serán Matisse (1869-1954) para quien el color debe ser un medio de expresión íntimo y no descriptivo, Derain y De Vlaminck ( 1876-1958) que por influencia de Van Gogh utiliza colores primarios y grandes manchas cromáticas. A este grupo inicial se incorporarán Dufy, Roualt y Braque.


Las características principales son :

1.  Libertad en el color  ( independiente de la " naturaleza " del objeto, sin mezclas ).

2. Extrema simplificación de formas y elementos ( relleno con colores planos , pinceladas gruesas y bastas ).

3.  Interpretación lírica y emocionada de la realidad ( temas agradables, retratos, paisajes ).

4. La profundidad desaparece ( aportación de Gauguin ) y los volúmenes se perfilan con pinceladas fuertes ( ruptura con el claroscuro y con la perspectiva ).


2.- EL EXPRESIONISMO.


En un sentido amplio, el Expresionismo no es solamente una tendencia artística, sino una " actitud " que se manifiesta reiteradamente en distintos momentos de la historia del arte en los que las emociones han predominado sobre la voluntad de alcanzar normas formales. Podríamos considerar precursores del mismo a Brueghel, El Bosco, El Greco, Goya Van Gogh, Gauguin, Toulouse-Lautrec.


 En sentido restringido, el Expresionismo es un vasto movimiento cultural difundido en Europa a comienzos del s.XX, con manifestaciones muy diversas en los ámbitos de la pintura, el teatro ( B. Brech ), el grabado, el cine ( Nosferatu, Metrópolis, El gabinete del Doctor Caligari ), etc.

Coincide temporalmente con el Fauvismo, con el que tiene en común su interés por la expresividad del color, pero a diferencia de éste el Expresionismo adopta una postura de crítica a los valores sociales y culturales de la época .


El Expresionismo arraiga sobre todo en los países nórdicos, sobre todo en Alemania ( Berlín , Dresde y Munich ). 


 Características : 


a) Rechazo del arte establecido basado tanto en el color como en la línea.


b) Ataque a los valores de una sociedad industrializada y de sus estructuras autoritarias e hipócritas.


c)Violentan la naturaleza y la representan según criterios " subjetivos "


d) Expresión de emociones.


Principales autores :


MUNCH (1863-1944). Noruego. Visión trágica de la vida y de la soledad del hombre. Temática dramática y obsesiva . Trazo violento. "El grito ".


Grupo EL PUENTE ( Die Brücke ). Contemporáneos de los fauvistas. Kichner será  su inspirador. Trabajan en Dresde. Se disolverán en 1913. Uso arbitrario del color. Angulosidad. Alargamiento (deformación) de las figuras. Contornos negros. Dinamismo de las líneas.


Grupo EL JINETE AZUL ( Der Blaue Reiter ). Fundado por Franz Marc y Kandinsky en torno a la revista " El jinete azul " en 1911. El grupo se disolverá en 1924. Dinamismo y simbolismo en el uso del color. Tendencia hacia la abstracción. Técnica pictórica emocional. 


" El auténtico arte es la expresión exterior de la necesidad interior... El arte refleja la sociedad y sus valores ... aunque sean de los marginados... La genuina obra de arte se expresa desde una visión  más elevada, anticipándose a su época ... El verdadero artista es el que sabe expresar su realidad interior conectada y al mismo tiempo anticipada con los problemas de su tiempo ..."


Grupo NUEVA OBJETIVIDAD ( Barlach, Grosz, Kollwitz, etc.) .La I Guerra Mundial originará situaciones dramáticas que favorecerá la evolución de algunos artistas expresionistas hacia postulados políticos de carácter revolucionario.
EL CUBISMO Y SUS DERIVACIONES
3.-EL CUBISMO : LA QUIEBRA DEFINITIVA DEL MODELO DE        REPRESENTACIÓN RENACENTISTA .

· El término cubismo , parece deberse al crítico Luis Vauxcelles, quien en 1908 refiriéndose de modo despectivo  a una exposición en la que intervienen Braque  y Picasso , afirmó  que las telas de BRAQUE estaban compuestas de pequeños cubos .

· Precedentes :Intentos de realizar una representación pictórica que tuviera una base científica .

a) Las teorías sobre el espacio y la obra de Schopenhauer , las teorías sobre la duración y la simulaneidad de Bergson, la fenomenología de Hüsserl

b) Pero sobre todo la obra de CÉZANNE , descubierta en una exposición    retrospectiva de 1907 por su intento de plasmar la estructura de la realidad en sus formas esenciales( ” tratarlo todo desde el cilindro, el cono y la esfera “ ) .

c)La de SEURAT y SIGNAC ( la obra constructiva de Seurat, frente  a la espontaneidad “ sin cerebro “ de los impresionistas , que trata de reconstruir la forma desde sus elementos volumétricos más simples ) .

d) El descubrimiento del ARTE NEGRO AFRICANO .

· Cronología y trascendencia : Se trata de un fenómeno de vida corta ( 1906-1914, aproximadamente ) pero de gran influencia  en la escultura, arquitectura, cartel , tipografía, diseño industrial, decoración e incluso, en la literatura . Será un movimiento discutido que, casi nadie va a entender, pero cuyas derivaciones impregnarán una buena parte de los años 20.  

· Características : Se trata de un movimiento que surge como reacción frente a la espontánea dependencia de la retina mentenida por los impresionistas. No se trata ya de captar sensaciones , sino de organizar y estructurar las formas que se ven de acuerdo con un determinado proyecto . Los objetos se descomponene en planos, a la vez que se intenta representarlos desde varios puntos de vista simultáneamente  .

a) Rechazo del sistema de perspectiva convencional ( rechazo de las formas tradicionales de la perspectiva renacentista / la luz desaparece

b) Rechazo de los colores de la realidad ( paleta austera : predominan los tonos neutros como los grises, blancos ,verdes claros )

c) Rechazo del punto de vista único ( proponen otra forma de representar : la visión simultánea , es decir la combinación de distintos puntos de vista mediante los cuales obtenemos la cuarta dimensión . Pretenden dar una visión total y esencial de las cosas) .

d) La temática del cubismo no incorpora los nuevos objetos de la civilización técnica ( máquinas, automóviles , salvo Leger ) y se mantiene vinculada a temas tradicionales como los bodegones, la figura humana, el paisaje , los instrumentos musicales, etc.

· Etapas : 
a) Cubismo analítico :Es la primera etapa . Sus características coinciden con las descritas . Es el momento de pura investigación ( Conjunto de planos y formas poliédricas bastante ininteligibles  . Visión simultánea ) . Color muy austero ( armonías monocromáticas de grises, ocres o marrones ) . 

b) Cubismo sintético : El objeto no se descompone , sino que se resume ( sintetiza ) . La paleta de los cubistas se alegra ( colores más vivos y contrastados ) , a la vez que los planos se simplifican a fin de hacer más comprensibles los temas . Se hace habitual el uso de papeles pegados a las telas ( papier collé ) : fragmentos de periódicos, rótulos tipográficos, etc . Braque los empieza utilizar desde 1912 . El cuadro se convierte en un objeto concreto y no sólo en un espacio para la representación . Esta innovación se desarrollará ampliamente en algunas tendencias posteriores ( dadaístas e informalistas, sobre todo ) , denominándose collage a todo cuadro resuelto ( en parte o totalmente ) pegando diversos elementos al soporte.

· Principales autores : los iniciadores

 Braque ( 1882-1963), pintor sereno, de tonos suave …huye de cualquier tipo de violencia compositiva o cromática.

Picasso, nacido en Málaga en 1881, pasa su adolescencia en Barcelona, donde toma contacto con los artistas que se reúnen en el café Els quatre gats, para instalarse definitivamente en París en 1904.

Al principio es un pintor sin una línea definida : recibe la influencia de impresionistas y fauvistas y pasa por un periodo en el que resulta evidente la huella de Lautrec. Más adelante inicia una etapa en la que pinta personajes delgados y graves en un ambiente de miseria poética con predominio de los azules fríos . Es la época azul . Con temas similares pasa después a una época rosa .Es un momento semirrealista con lejanas resonancias de Cézanne . A este periodo pertenece el Retrato de Gertrude Stein, posiblemente la obra más interesante de su primera etapa.


En 1906 se produce un hecho decisivo . Picasso visita Barcelona, y un prostíbulo de la calle Avinyó ( en Barcelona ) le depara  el tema para un cuadro que años más tarde sería bautizado por A. Salomon con el título Les demoiselles de Avinyó  ( Las señoritas de Aviñón ) . Es su primer cuadro cubista . A partir de este momento, y por un periodo que se prolonga hasta 1917, Picasso milita en esta tendencia . Atravesará después una época de inspiración helénica, que se ha denominado grecorromana o clásica, para ahondar definitivamente, a partir de la guerra española y de su cuadro en grisalla Guernica, en un estilo provisto de diferentes altenativas, pero que como totalidad viene a ser una forma de expresionismo que parte de lejanos presupuestos cubistas . 


En los últimos 30 años de su vida Picasso experimenta , dentro de este expresionismo, todo tipo de resoluciones técnicas . Predomina el dibujo realizado mediante vigorosos trazos negros y un colorido muy brillante de  ascendencia fauvista que aplica mediante enérgicas pinceladfas espontáneas donde el concepto de pulcritud está desterrado . Muere en 1973 .

 Juan Gris ( 1887-1955) Defensor del cubismo sintético . En el proceso de creación invierte el proceso  : parte de la idea y no de la realidad, mediante un proceso deductivo 

 A ellos se unirán desarrollando su propio estilo Léger ( lenguaje cubista partiendo de formas cilíndricas - “ tubismo “ - ), Delaunay ( cubismo sintético que Apollinaire llamó “ orfico “ ), Villon, etc.

4.- EL FUTURISMO


 “ Un automóvil de carreras con su radiador adorna​do de gruesos tubos como serpientes de aliento explosivo; un bólido que ruge, que parece correr sobre metralla, es más hermoso que la Victoria de Samotracia». O bien: «...debe hacerse un barrido general de cuanto es tema rancio y raído, con objeto de expresar la vorágine de la vida moderna, una vida de acero, fiebre, orgullo y temeraria velocidad». Ambas frases pertenecen al segundo manifiesto futurista de 1910, proclamado en  Turín, y  vienen a expresar los contenidos generales del movimiento.


El futurismo, fundamentalmente italiano y pictóri​co, tuvo su primer manifiesto , paradójicamente,  en París y redactado por un poeta: Filippo Tomaso Marinetti. Se trata de una tendencia que, muy bien orquestada publicitariamente, incide una vez más sobre la necesidad de romper con las formas clásicas del arte para hacer una pintura que exprese la lucha, el dinamismo y la tensión que caracteriza​ron a los conflictivos años inmediatamente anterio​res a la primera guerra mundial.


Sus logros estéticos serán muy inferiores a las ambiciosas propuestas expresadas en sus manifies​tos y nunca llegarán más allá de donde llegaron los cubistas. Los futuristas van a insistir especialmente sobre la manifestación de lo dinámico, intentando represen​tar las fuerzas motrices físicas o mecánicas que dan lugar al movimiento de las máquinas o los seres vivos. A veces el procedimiento resulta hoy excesi​vamente simple. En el cuadro Dinamismo de un perro con correa, de Giacomo Baila, se trata de captar el movimiento del perro pintándole numero​sas patas en lugar de cuatro, como si se superpusie​sen varios fotogramas de una película. En otras ocasiones se opera mediante la descomposición de las formas al modo cubista para obtener una imagen dinámica más compleja y elaborada (E/asti​cidad, de Umberto BOCCIONI ).

Técnicamente el futurismo no aporta nada nuevo y entre sus cultivadores más notables hay que anotar los nombres de Umberto Boccioni, Carlo Carrá, Giacomo Balla . Las investigaciones futuristas quedaron rápidamente superadas por las corrientes cinetistas, el cine y las técnicas mecánicas que al tratar la imagen podían resolver con cierta facilidad los problemas que se habían planteado sus prota​gonistas.


Hay que señalar, como dato curioso, que un movimiento que comenzó exhibiendo cierto carác​ter iconoclasta y anarquizante fue después fácil​mente asimilado por el fascismo. Tal vez la clave se halle en estas palabras de Marinetti: «Nosotros queremos glorificar la guerra -única higiene del mundo-, el militarismo, el patriotismo, el gesto destructor de los libertarios, las hermosas ideas por las cuales se muere y el desprecio por la mujer».

LOS INICIOS DE LA ABSTRACCIÓN
5.- LA ABSTRACCIÓN 

Re-presentar significa volver a presentar algo. Es lo que hicieron todos los pintores figurativos de la historia: representar la realidad que tenían alrede​dor, volver a presentarla más o menos dramatizada, estilizada, endulzada o metamorfoseada de mil maneras. Pero en sus cuadros siempre se veía a personas, animales o cosas. En la primera década del siglo XX dos pintores rusos, Vasily Kandinsky y Kasimir Malevich, inician la pintura abstracta. Reali​zan cuadros que no representan nada; están com​puestos por manchas, líneas y colores que no tienen ninguna relación con las formas concretas que vemos habitualmente. No vuelven a presentar la realidad que les rodea o imaginan. Los cuadros abstractos son ellos mismos la realidad.


El entendimiento de la pintura abstracta por parte del público ha sido difícil, cuando no imposible. Desde el Renacimiento se concebía la pintura como una actividad consistente -ya se ha dicho- en representar las cosas del mundo y su espacio lo más fielmente posible. A partir de los impresionis​tas el objetivo no era ya guardar fidelidad máxima al modelo real, pero seguía existiendo este modelo. Los cubistas aún se apartan más de dicha concep​ción, pero continúan pintando bodegones, retratos o paisajes. Los abstractos abandonan toda clase de modelo y, valga la expresión, pintan pintura.


Después de 40 años de abstracción la idea de que un cuadro no representa nada es un hueso duro de roer para la mayoría de la gente. Muchas personas que asisten a exposiciones o museos donde se exhiben obras abstractas tratan por todos los medios de buscar en las manchas de color que tienen delante una relación con seres reales. «Esto parece un caballo»; «esto otro parece un pie». Siempre que logran establecer una conexión con objetos de la realidad parecen quedar más tranqui​los, como si hubiesen puesto a prueba con éxito su capacidad para descifrar una especie de jeroglífico que tiene una solución realista.


Pero los pintores abstractos no es eso lo que buscan. Tratan de hallar soluciones plásticas o estéticas manejando exclusivamente medios visua​les como son el color, la mancha o la línea.


¿Qué valor tiene este tipo de trabajos? La pintura abstracta se podría comparar a un proceso de investigación altamente especializado cuyo interés fundamental queda circunscrito al universo de la propia pintura y, sobre todo, al universo del pintor, que busca soluciones técnicas y expresivas indivi​duales y referidas a su profesión de pintar.


Para el público en general, la pintura abstracta tuvo, en primer lugar, un valor decorativo.  En segundo lugar, esta clase de pintura podía ejercer una acción psicológica concreta. Hay cua​dros abstractos que provocan cierto horror o desa​grado. Otros tienen la capacidad de ser gratos. También, de algún modo, tocaba la sensibilidad de la gente y les permitía después mirar ciertas cosas de la realidad con mayor atención: los matices de color de una tapia, la textura de un tejido, el interés de un color aislado, etc.

Kandinsky, el comienzo de la abstracción


Como una continuación del grupo Die Brücke , aparece en Munich (1911) un nuevo colectivo que se va a denominar Der Blaue Reiter (Los caballeros azules o Los jinetes azules, en castellano ). Su orientación de base es expresionis​ta, pero a él pertenecen dos pintores que derivarán hacia posturas bastante singulares. Nos referimos a Vasily Kandinsky  y Paul Klee. La tercera figura notable del grupo es Franz Marc, que nunca aban​dona la línea expresionista y en cuya obra, de ascendencia fauve, se harán populares sus caballos azules, anatemizados más tarde por el régimen de Hitler.


Vasily Kandinsky (1866-1944 ) había nacido en Mos​cú, donde estudió sorprendentemente leyes y eco​nomía. Una visita a París y una exposición de pintura francesa en Moscú le impresionaron tanto, que a los treinta años rehúsa una cátedra de derecho que se le ofrece al objeto de estudiar pintura. Se traslada a Munich y se sitúa pronto entre los grupos artísticos más inquietos mientras se somete a la disciplina de las clases de pintura. En 1911 funda Der Blaue Reiter, junto a Franz Marc y Gabriele Múnster.


En diciembre-enero de 1911-12 el grupo celebra una primera exposición en la Than​nhauser Galerie de Munich y ese mismo año Kandinsky publica el libro De lo espiritual en el arte, donde recoge la teoría que animarán sus posterio​res experiencias. De carácter místico, se siente atraído por la teosofía, el espiritismo y el ocultismo, y su pensamiento fundamental se orienta a expre​sar en la pintura sensaciones espirituales puras, desprovistas de la representación de la materia. «La armonía del color y de la forma -dice- debe basarse única y exclusivamente en el principio del justo contacto con el alma humana».


En principio es influido por impresionistas y fauvis​tas, para llegar finalmente a realizar un tipo de pintura a base de manchas y líneas abstractas con las que trata de expresar sensaciones y experien​cias anímicas. A esta definitiva orientación de la obra de Kandinsky se le ha llamado expresionismo abstracto. Está compuesta por manchas de color irregulares y espontáneas, entre las que incluye trazos nerviosos, que producen una intensa impre​sión de movimiento o giro. Los cuadros de Kandins​ky parecen carecer de plan compositivo: trazos y manchas de color se distribuyen por la tela de  modo caótico y vibrante, en un tipo de trabajo libre que debió resultar absolutamente chocante en su tiempo. La factura es rápida, y el colorido, bri​llante y heterogéneo, refuerza la impresión de des​orden.


Tras la revolución rusa, que vivió su país, regresará a Alemania como profesor de la Bauhaus. Bajo la influencia de los constructivistas rusos, que estu​diamos más adelante, pasa de una abstracción libre a un tipo de pintura mucho más precisa, de formas geométricas y tonos apagados donde destacan las armonizaciones equilibradas.

La obra de Kandinsky significa el inicio de todo el vasto y variado movimiento abstracto expresionís​ta, que se desarrolla intensamente hasta la segunda mitad de nuestro siglo.

TENDENCIAS


Se pueden sintetizar la gran variedad de tendencias abstractas desarrolladas hasta finales de los años 50 en dos grandes ramas: 

1.- Una abstracción espon​tánea y libre, denominada expresionismo abstracto o informalismo o abstracción lírica, caracterizada por :

e) Partidarios de una forma de creación espontánea ( aceptando en ocasiones un cierto “ automatismo “ y el azar .

f) Se trataba de una rehabilitación del yo, amenazado por el progreso tecnológico y apresado por las fuerzas de la razón.

g) Pintores todos ellos  de notable riqueza emotiva, muy sensibles a las perturbaciones del espíritu, con tendencia a descargar la angustia de la propia existencia.

h) Aprovecha al máximo las disponibilidades de la materia, así como las del signo o del gesto .  

i) Existen muchas tendencias que se pueden englobar dentro de la abstracción lírica como son la pintura de acción o “ action painting “ o expresionismo abstracto ( J. Pollock, h. 1950 ), el informalismo o tachismo , la pintura matérica, etc.

2.- Una orientación más intelectual y medida, basada en la combinación de formas geométricas calculadas, que se conoce con el nombre de constructivismo o abstracción geométrica , caracterizada por :

j) Se desarrolla en el periodo de entreguerras ( desde la etapa inicial vanguardista - años diez-  a la final de carácter vitalista y existencial ).

k) Es fundamentalmente geométrico, normativo y sistemático.

l) El neoplasticismo es la corriente que más importancia adquirió. Partiendo de la realidad , la fué depurando hasta quedarse con la esencia de las cosas : la línea vertical y la horizontal ,  el ángulo recto y como consecuencia el cuadrado . Mondrian y van Doesburg , creadores de la revista De Stijl , son los principales representantes .

El constructivismo holandés: Piet Mondrian

En 1917 aparece en Amsterdam la revista DE STIJLes el portavoz de un grupo de pintores que adopta el mismo nombre, encabezados por Piet Mondrian y Theo van Doesburg. Desde las páginas de la revista se preconiza el valor supremo de las formas matemáticas y geométricas frente a todo concepto sentimental, romántico o barroco del arte, «la devaluación absoluta de la tradición y la revelación de toda la farsa del l¡rismo y del sentimiento”,  ”la necesidad de la abstracción y la simplificación, claridad, certidumbre y orden “.

Como se deduce de todo esto DE STIJL va a ser un movimiento especialmente racionalista, tendente a la pura especulación plástica, de la que se omite toda orientación que parta de lo sentimental o subjetivo.

Van Doesburg es uno de sus animadores principa​les, no sólo a través de su obra ,cubista en principio y geométrica después , sino también por medio de una abundante literatura teórica. Pero la figura que va a alcanzar más popularidad y una obra que ejerce mayor influencia posterior es Píet Mondrian (1872-1944). La preocupación de Mondrian se centra en despojar a la pintura de sentimientos subjetivos para expre​sar “ la pura realidad ”. Naturalmente, tampoco va a pintarla tal como es, sino a través de una visión absolutamente ascética y simplificada. Calvinista, miembro de la Sociedad Teosófica y lector de Hegel, después de una indagación inicial en la que pasa por momentos fauvistas y cubistas, tras un progresivo despojamiento de elementos formales y de color, aborda su obra de madurez. Esta obra consiste en una especie de retículas formadas por gruesas líneas negras, horizontales y verticales, cada uno de cuyos espacios rectangula​res rellena de color plano. Utiliza únicamente los tres colores primarios: rojo, azul y amarillo, a los que añade negro o gris. Y nada más. Conseguido este esquema básico, repetirá incansablemente la fórmula, cambiando únicamente el tamaño y distrí​bución de los cuadros así como la situación de los colores, en una investigación continua de equilibrio formal y cromático.

Su código estético lo expresa así: a) en el arte plástico la realidad sólo puede expresarse mediante el equilibrio de los movimientos dinámicos de la forma y el color, y b) los medios puros proporcio​nan la manera más eficaz de lograrlo 

Sólo variará el sistema en la última fase de su obra, cuando viaja a Nueva York donde moriría. En el famoso Broadway Boogie-Woogie suprime las líneas negras para sustituirlas por pequeños cuadritos azules, rojos y amarillos que forman un enrejado evocador de las luces y movimiento de una avenida nocturna. El fondo es gris muy claro, casi blanco.

Mucho más decisivo que Malevich, Piet Mondrian abre todos los caminos del arte abstracto construc​tívísta posterior. Su influencia,teóríca, primero en la revista De Stijl, a través de diversos trabajos literarios y finalmente como  profesor de  la Bauhaus, internacionalizan toda una serie de con​ceptos que rebasan los ámbitos de la pintura para penetrar en la arquitectura y el diseño.

DADAÍSMO Y SURREALISMO
5.- LA PINTURA METAFÍSICA


Resulta sorprendente que, al mismo tiempo que el futurismo, que rechaza la tradición clásica y un concepto estático de la realidad, aparezca en Italia la figura de Giorgio de Chirico, que realiza una obra con resonancias renacentistas, orientada por la quietud, el orden, la perspectiva y las formas geométricas.


Junto a estas características hay que añadir, como factor fundamental, lo extraño. Los temas de Chirico  son como la concreción acartonada de unmundo de visiones oníricas situadas en un tiempo y un espacio indefinibles: plazas desiertas que se alargan hacia el horizonte, pobladas por estatuas o maniquíes; edificios renacentistas junto a chime​neas de fábricas, y un cielo angustioso y pesado gravitando sobre las cosas. Algo así como un sueño de orden en un universo dominado por la soledad. A este tipo de pintura se la ha denominado metafísica, tal vez tomando al pie de la letra las palabras de Chirico cuando afirma que existe «una relación turbadora entre la perspectiva y la metafísi​ca», o atendiendo al significado de sus cuadros, cuya clave parece estar más allá de lo físico. En los cuadros de Chirico las formas aparecen duramente recortadas, los volúmenes son lisos y todas las cosas toman apariencia de cartón piedra. El color es denso y la factura minuciosa y paciente. Junto a él militan en esa tendencia el futurista Carlo Carrá, en una segunda fase de su trabajo, y Giorgio Morandí  .Con todo, el interés de la pintura metafísi​ca se deriva de la influencia que va a ejercer sobre otro gran movimiento del siglo 20: el surrealismo.

6.- EL DADAÍSMO .
En 1917 Marcel Duchamp compra un retrete de loza, lo firma con el nombre de su fabricante (R. Mutt), le pone el título de Fuente y lo envía a la Exposición de los Independientes de Nueva York. En otra ocasión se hace con una reproducción de La Gioconda, le pinta bigote y con el título de L.H.O.O.O la expone en París en 1920. Se trata de dos gestos típicamente Dada, que nos ponen sobre la pista de los presu​puestos que animan a este movimiento. Estamos en plena guerra 1914-18, las matanzas se suceden en los campos de batalla y para muchos jóvenes la contienda supone el hundimiento de muchos valores que se creían estables. En Zurich, hasta donde la guerra no llega, un grupo de escritores y artistas se reúne habitualmente en el Cabaret Voltaire con propósitos que, en principio, no están muy bien definidos. Muestran su discon​formidad con el uso que se hace de la lógica, la razón y la ciencia, y se sublevan contra un mundo donde triunfa el absurdo y la muerte. Se apoyan para ello en una actitud que pone en duda los propios principios de la cultura, para elaborar una filosofía de la creación donde más que la obra misma, importa el gesto, la postura personal agresi​va y desconcertante, la provocación ejercida sobre una sociedad que aún sigue creyendo en las grandes palabras, los grandes símbolos y los grandes doctores de una cultura que se ha hecho inoperante.

El fenómeno Dada no debe interpretarse, pues, como un movimiento artístico más. Se trata de un acto de contestación a los valores sociales y culturales más respetados hasta su época. La obra artística en sí misma será algo secundario, realiza​da, por otra parte, sobre presupuestos que poco tienen que ver con los cánones estéticos en uso.

Los focos del Dada

Zurich, New York, Berlin, Hannover, Colonia y París serán las principales ciudades donde se inicia y desarrolla el movimiento Dada. En Zurich y New York se gestan los focos de mayor interés. La figura teórica más destacada del Dada suizo es el poeta rumano Tristan Tzara, que redacta los mani​fiestos del grupo y muestra las mejores condiciones organizativas. Buscando un nombre para el conjun​to de literatos y artistas que se reúnen en el Cabaret Voltaire, un día toman un diccionario y lo abren al azar. Aparece la palabra Dada, que en francés se refiere a un caballito mecedor en lenguaje infantil, y en alemán es un vocablo, también infantil, sin apenas sentido. Dada, para el grupo, no va a significar nada, tan sólo será un signo, según Tzara, de rebeldía y negación. Entre los diversos poetas, escritores y artistas que se reúnen en torno al poeta rumano destacará la figura del pintor y escultor Hans Arp, que realiza una serie de pinturas y bajorrelieves abstractos confiando su vena creativa al azar. Marcel Duchamp, Francis Picabia y Man Ray, que trabajan en New York, forman la trilogía del Dada americano. Marcel Duchamp (1887-1968) es la figu​ra indiscutible del movimiento. Su influencia ha trascendido hasta el Pop Art y es el iniciador de toda una serie de caminos artísticos desarrollados poste​riormente. Su trabajo más conocido son los llama​dos ready made, una especie de esculturas cons​truidas a base de restos recuperados (ruedas de bicicleta, botellas, sanitarios, etc.), que, una vez montados, colocaba en un pedestal transformándo​los así en materia estética de bajo precio.

7.- EL SURREALISMO

Se toma el año 1924 como fecha de lanzamiento del surrealismo. Sus teóricos son intelectuales y artis​tas que han leído a Freud, y entre ellos destaca especialmente la figura de André Breton que, procedente del Dada, va a constituirse en auténtico «Papa» del movimiento. Hará del surrealismo una especie de dogma, al que no le faltarán sus cismas y sus excomuniones, impartidas a aquellas que osan salirse de la línea establecida. El citado año 24 aparece el primer manifiesto de la tendencia, y en el 25 se celebra su primera exposición en la sala Pierre de Paris con la participación de pintores que sólo ocasionalmente se situarán en el surrealismo, como Picasso o Paul Klee.

Una cita de Breton nos puede poner sobre la pista de los principios que animan esta experiencia:

«Surrealismo: automatismo psíquico puro por cuyo medio se intenta expresar, tanto por escrito como verbalmente o de cualquier otro modo, el funciona​miento real del pensamiento. Dictado del pensa​miento, con exclusión de todo control ejercido por la razón y al margen de cualquier preocupación estética o moral».


Superficialmente se ha dicho que el surrealismo pictórico era la expresión del universo de los sueños. Si bien esto no es completamente falso, la realidad es que las visiones oníricas son sólo una parte o una consecuencia del verdadero contenido teórico de esta tendencia.


El Bosco, William Blake, Goya, Odilón Redon o De Chirico ya habían hecho pintura surrealista anterior​mente sin tener conciencia de ello. Lo cierto es que el surrealismo trata de bucear en una serie de experiencias psíquicas que pertenecen al subcons​ciente, excluyendo a la razón del proceso creativo. Sin embargo, este proceso no es totalmente espon​táneo. Las imágenes del subconsciente no son abstractas; son imágenes de cosas y personas reconocibles, ubicadas en un medio y unas coorde​nadas que pertenecen a otra lógica. Pero s¡empre existe un tema, que es preciso expresar de modo concreto. Por eso los surrealistas van a ser, en muchos casos, pintores académicos que muestran un mundo extraño cuyas formas son, sin embargo, perfectamente tradicionales.


El surrealismo, como el Dada, rechaza el arte burgués, que se había basado en la representacion de lo externo. Se trata ahora de conectar con algunos pintores raros de pasado (El Rosco, Blake, Goya) para expresar lo interno del hombre y su mente. El movimiento va a ser especialmente literario, sin que llegue a situarse nunca en un primer plano de interés la especulación propiamen​te pictórica.


Procedimientos expresivos : collages, frottages, papeles rajados, cadáver exquisito, etc.

El censo de pintores surrealistas es muy amplio y sólo nos es posible hacer referencia a sus representantes más notables : André Masson,  Max Ernst,  e Ives Tanguy se encuentran entre los surrealistas ortodoxos, que practican una pintura semiabstracta de formas inventadas y dibujo preciso .René Magritte (1898-1967) es, posiblemente, el pintor surrealista que paso a paso ha alcanzado un prestigio más sólido en la actualidad. Elabora una obra de técnica realista minuciosa, fotográfica, caracterizada por temas donde los motivos de la realidad más cotidiana aparecen guardando relacio​nes sorprendentes. La paradoja visual insólita es la constante en toda la obra de Magritte, poseedor de una imaginac¡ón de rara fecundidad orientada siempre por la lógica más estricta. De su obra se derivan algunas de las líneas maestras del arte gráfico comercial de los años 70s (publicidad, portadas de magazines, cubiertas de discos, etc.).


 El español Salvador Dalí (1904 - 1987 ) reúne en su perso​nalidad algunas constantes de la sociedad burgue​sa de nuestro tiempo: una insaciable necesidad de reconocimiento público, un amor desmedido por el dinero (sólo es feliz-según sus palabras-si cuando se pone a desayunar cada mañana ha ganado ya diez mil dólares), una postura ideológica ambigua, un certero instinto de lo publicitario y el ejercicio de una burla escéptica que recae también sobre sí mismo. A esto hay que añadir una inteligencia poco común no exenta de cierto grado de paranoia y una vasta cultura que ha sabido utilizar para concretar temas y alternativas de su obra.

Se ha dicho reiteradamente que Dalí es mejor dibujante que pintor, lo que resulta totalmente falso. La obra gráfica del pintor catalán es franca​mente vulgar; no así buena parte de su obra pictórica. Adscrito a un realismo fotográfico (no siempre conseguido) que se desarrolla en su más pura vertiente surrealista en los años anteriores a la

segunda guerra mundial (La persistencia de la memoria, El enigma de Guillermo TeIl), durante los años 50 y 60s va a realizar una serie de grandes telas donde a los conceptos surrealistas se unen símbolos católicos y una visión general que se emparenta con el carácter preciosista y mediterrá​neo del Renacimiento italiano. Obras como La Madonna de Port Lligat muestran a un pintor de factura muy elaborada y dibujo fotográfico, en el que sobre los valores propiamente pictóricos pre​dominan aspectos literarios y simbólicos que ex​presan una concepción muy compleja del mundo:

lo mediterráneo catalán, Gala (su esposa), alegorías tomadas de la física o conceptos metafísicos, evidencian una lúcida personalidad generalmente comprendida superficialmente o desde sus aspec​tos negativos.

Otro catalán, Joan Miró (1893- 1986) maneja un lenguaje pictórico que no comparte con nadie, y su obra, de difícil clasificación, puede asímilarse, en cierto modo al surrealismo. El trabajo maduro de Miró (años 40s.) casi excluye toda relación con la reali​dad. Pequeñas formas caprichosas, lineas, puntos, estrellas y manchas de color para los fondos, configuran una obra de carácter ingenuo o primiti​vo. La técnica de esta fase es precisa y pulcra: dibujo exacto de las formas y lineas, y aplicación  cuidadosa del color con poca materia. Después, en una etapa posterior, utilizará un colorido más elemental (en ocasiones sólo los colores primarios y el negro), a la vez que sus conceptos plásticos se hacen más dramáticos. La multitud de pequeñas formas dan paso a unas pocas manchas de colores puros y perfiles rotos, y a gruesos trazos negros espontáneos. Se trata de un pintor sui generis, cuya estética resulta bastante inaccesible por lo que tiene de ajena a cualquier referencia con el mundo cotidiano o con la línea especulativa que orienta a la pintura dei los últimos decenios.


También es difícil situar en una tendencia determi​nada a Marc Chagall (1887). Para algunos, incluido él mismo, es un pintor populista, un narrador de fábulas fantásticas destinadas a ser comprendidas por el pueblo. Lo cierto es que su trabajo, poblado de alusiones al recuerdo y de imágenes oníri​cas que se sitúan en un mundo de ámbitos y lógica diferentes, puede ubicarse (no sin reservas) entre la pintura surrealista, al menos en sus resul​tados.


Procedente de Rusia, fue un decidido partidario de la revolución de 1917, con la que colaboró desde su vertiente de pintor. No obstante, su carácter imagi​nativo le creó problemas con los dirigentes revolu​cionarios. Por ejemplo, en 1919, para celebrar el aniversario de la revolución, adornó con 15 000 metros de tela su ciudad natal, Vitebsk.  Lzvestia opinó que hubiera sido mejor utilizar esta tela en hacer camisas para la gente que no tenía . La pintura de Chagalí es narrativa, cuenta fábulas e historías en las que aparecen con frecuencia sus gratos recuerdos infantiles de Vítebsk. Estas fábulas se sitúan dentro de un espacio y una lógica que no son reales: personas que vuelan, personajes o animales situados sobre los tejados de las casas, una cabeza desprendida del cuerpo, que avanza por su cuenta, violines que flotan en el espacio... Los fondos son a veces negros como el cielo nocturno de los sueños. El color es chirriante; añiles, violetas o morados luminosos, amarillos y verdes reunidos para elaborar armonías extrañas donde ciertos tonos surgen como súbitos destellos luminosos de un cielo irreal y mágico. Las formas de Chagall toman elementos del cubismo y el expresionismo; su factura, como la de la mayoría de los pintores de la época, se aplica al relleno de color sin grandes preocupaciones de acabado.


Durante la segunda guerra mundial gran parte de los surrealistas que habían trabajado en París se trasladan a Estados Unidos, donde no caen bombas (Dalí, Breton, Tanguy, Masson). En este país van a causar un enorme impacto. La capacidad de comer​cialización masiva de los norteamericanos, les va a utilizar para hacer decoraciones teatrales o cinema​tográficas, para montar escaparates o realizar dise​ños de muebles y joyas. Dalí es uno de los más beneficiados por esta circunstancia y sabrá explotar económicamente al máximo sus excepcionales do​tes de promoción personal.  

LAS VANGUARDIAS  y LA ESCULTURA MODERNA

LA ESCULTURA DEL S.XIX

Romanticismo

La escultura por su raíz clásica, era menos propicia para la exaltación romántica

- Exaltación de los fastos históricos , desde las revoluciones ( Rude ) hasta las solemnidades del II Imperio ( Carpeaux ) .

- Necesidad de captar el movimiento y las masas en acción.

- Rehuye el modelado liso del Neoclasicismo , sustituyéndolo por superficies ásperas.

- Pral . obra : Relieve en el Arco de Triunfo de París “ La Marsellesa “ de Rude (1834-1836 ).

Realismo

- Observación de los rostros y  de los cuerpos

- Exaltación del trabajo y del esfuerzo.

- Pral. escultor : Constantin MEUNIER

AUGUSTO RODIN

- Admirador de la terribilità de Miguel Angel ( El Pensador ) . Su arte rompió con los cánones académicos ( El beso, 1886) anticipando la escultura moderna  .

- Su estilo es paralelo al impresionismo ( técnica impresionista - rugosidad de las superficies creando efectos lumínicos),  superando  lo sensible, similar a lo que acomete Cezanne en pintura ( La catedral ) e incluso al expresionismo, por las deformaciones en los cuerpos ( Los burgueses de Calais )
INTRODUCCIÓN

1.- Evoluciona con menos sobresaltos que la pintura :


a) El coste de los materiales dificulta la experimentación.


b) No hay una ruptura con las técnicas tradicionales ( talla, modelado y fundición).


c) No se abandona el tema por excelencia de la escultura, la figura humana.

2.- Las vanguardias del s.XX ( expresionismo, cubismo, futurismo, abstracción - informalismo y constructivismo-, dadaísmo, surrealismo y nuevo  humanismo expresionista de postguerra ) , precedidas por las aportaciones de Rodin (marca el punto de partida), Rosso (por el efecto “impresionista” de la disolución de las formas),Maillol (por la simplificación y atención a los volúmenes, aunque de inspiración clásica), Gauguin (por su primitivismo), Matisse (por las deformaciones expresivas de sus desnudos) y Brancusi (escultor rumano afincado en París desde 1904, quiso superar las apariencias de los objetos para buscar “las formas esenciales” y alcanzar una belleza caracterizada por la simplificación y el respeto a los materiales . Con sus formas cerradas y estilizadas, dio un paso hacia la  abstracción orgánica, de formas semiabstractas y redondeadas) dieron un nuevo explendor a la escultura así como una nueva personalidad abriendo nuevos caminos hacia la simplificación, la mutación, la reorganización o la invención de formas . 

Algunos de los rasgos que la definirán a la escultura del s.XX son:


a) La escultura es un objeto tridimensional, antes que la representación de un objeto.


b) Cualquier material es posible ser convertido en objeto escultórico . Además de los tradicionales ( madera, piedra, arcilla, bronce ), aparecen otros nuevos, expresión de los nuevos tiempos ( chapa de hierro, hierro, acero, plásticos y fibras sintéticas, hormigón, etc.).


c) Además de las técnicas tradicionales, los nuevos materiales y los deseos de experimentación de los artistas contribuyen a la aparición de nuevas técnicas como la soldadura autógena, el claveteado con remaches, el vaciado con poliester, el ensamblaje y construcción con distintos materiales, etc.

d) La escultura ha dejado de ser objeto estático (incorporación del movimiento) y compacto ( incorporación del hueco ), rompiendo el reposo propio de la escultura. 

 En la escultura tradicional, el movimiento era una instantánea ( Mirón Miguel Ángel, Bernini, etc.) .A veces incorpora el movimiento ( móviles, esculturas cinéticas ) . El precursos será Antonio Pevsner, que en 1920 realizó en Rusia , una escultura consistente en una lámina que vibra por impulso de un motor, demostrando cómo una superficie se convierte en un volumen . Pero el paso definitivo lo dará el norteamericano Calder , con obras accionadas con un motor, que llama “ móviles “.

En la escultura tradicional el volumen era compacto y cerrado . La escultura moderna penetra el volumen , creando espacios interiores de vacío y el hueco dentro de la masa escultórica  ( Pablo Gargallo,   “- El Profeta “ cuyos músculos son huecos y el volumen placas curvadas - , Pablo Serrano, etc.).

PRINCIPALES VANGUARDIAS

· EXPRESIONISMO ( Barlach, Kollwitz, etc.)  Hacia  1907 ...(Las formas expresan o simbolizan emociones, mediante procedimientos como las simplificaciones o las deformaciones


* Renovaron el repertorio tradicional de la figuración ( alargamientos, estructuras mas expresivas que naturalistas, etc.)


* Investigaron los valores expresivos de las texturas


* Insublaron aliento de vida asus creaciones .

· CUBISMO ( Picasso, Archipenko, Lipchitz, etc) Hacia 1910 ... (Se rompe definitivamente con la imitación de la naturaleza


* Insistieron en los rasgos esenciales de la escultura arcáica griega y africana.


* Intuyeron el vacío dentro de la masa escultórica.


* Visión simultánea del objeto, descomposición en planos geométricos ( nuevas ideas sobre la forma , el espacio y el tiempo ).

              * Introducen nuevos materiales (hierro, chapas...)


* Nuevas técnicas ( ensamblado de objetos)(influirá en el dadaísmo, surrealismo y pop- art


* Un caso particular es el Pablo Gargallo . Introduce el trabajo con chapa metálica en sus máscaras. Compagina una escultura figurativa ( influencias de Rodin y Maillol ) con otra más vanguardista con elementos cubistas y expresionistas .

· FUTURISMO ( Boccioni ) Hacia 1912 ... (se busca incorporar el movimiento


* Partiendo del lenguaje cubista ( visión simutánea ) incorpora los principios de metamorfosis ( relaciones entre el objeto y el espacio ) y de movimiento ( no " congelado ", sino continuo y real ).

· ABSTRACCIÓN CONSTRUCTIVISTA ( Tatlin, Gabo, Pevsner y Moholy-Nagy ) Hacia 1920. (surgen nuevas perspectivas (solido/vacío, luz/sombra, escultopintura, ...)


Los constructivistas buscan la forma al margen de la masa, prefiriendo un desarrollo de las superficies en el espacio , creando formas sin referente en la realidad .


* Nuevas técnicas ( montaje o construcción ) y materiales ( hierro," objetos encontrados ", etc.)  hacen que la escultura quede gobernada por la idea de espacio.


* La escultura renuncia  a su formulación como masa en el espacio, para convertirse en espacio delimitado, estructurado y ordenado.


* Investigaron tambien sobre el valor de las formas arquitectónicas, sobre la eficacia de la luz, y sobre el movimiento como elemento plástico.

· DADAÍSMO ( Duchamp, Arp, etc.). Hacia 1917 .... (collages, imágenes orgánicas, provocadoras, poéticas...


* Puso las bases del arte escultórico objetual, al utilizar el objeto prefabricado, el " ready made ", como creación artística por vía de elección.


* Creó definitivamente el móvil.


* Halló un nuevo repertorio formal, el de las formas orgánicas fantásticas, alejadas de cualquier afán descriptivo, y que luego desarrollaron el surrealismo y algunas tendencias de la abstracción.

· SURREALISMO ( Arp, Miró, Calder, Ernst, etc.). Hacia 1930 ... (exploración de formas orgánicas, abstractas del universo mental del artista


La deformación, lo mismo que en la pintura , es una constante para quienes descubren la intensidad expresiva de las deformaciones  y de los gestos crispados . Hacia 1930 , Giacometti realiza el paso del expresionismo al surrealismo y el ingles Henri Moore, cuya figuración se mueve entre la abstracción y la figuración .


* Formas biomórficas, orgánicas.


* Metamorfosis de objetos.

Pablo GARGALLO ( Maella 1881- Reus 1934 )

· Relacionado con los artistas noucentistas y con el círculo de artistas de Els quatre Gats ( Picasso , Nonell, etc.)

· Alterna periodos de estancia en Paris ( relacionado con el Bateau Lavoir , y con Picasso ) y en Barcelona.

· Recibe influencias del  mediterranismo de Maillol, del modernismo ( El amor ), del cubismo, de Brancussi, del expresionismo, etc.

· Desarrolla un estilo propio en el que destacan :


- la utilización de nuevas técnicas ( la soldadura autógena, los remaches, el ensamblaje, etc.)


- la utilización de nuevos materiales como el hierro y la chapa


- la incorporación del vacío ( hueco ) como elemento escultórico

- la combinación de planos convexos y cóncavos en la figura según una peculiar interpretación del      lenguaje cubista . 

- Coexisten en su obra dos tendencias , una más figurativa ,y otra  más vanguardista ( El Profeta, El David, Urano, Las bailarinas, etc. )

· JULIO GONZÁLEZ, GIACOMETTI Y MOORE.


* Años 30 : no forman grupo, a caballo entre el surrealismo, la abstracción y el humanismo.


* J.González . Aprendió de su padre en Barcelona, el arte de la forja, y luego en talleres industriales la técnica de la soldadura autógena. Ayudó a Picasso a realizar algunas obras, a partir de 1930. El estímulo del genio malagueño fue decisivo para Gonzáles que inició a partir de entonces una nueva etapa, produciendo figuras de hierro mediante soldadura directa y ensamblaje de piezas (Montserrat, 1937- mujer del pueblo, toda ella de hierro forjado, que sostiene a su hijo como si fuera el escudo con el que abrá de defenderse contra el fascismo-, Mujer peinándose ante el espejo, 1936-37- símbolo surrealista de la mujer-amante ”la mantis religiosa”, que tanto fascinó a Picasso por aquellos años- ) o estructuras abiertas y libres, al tiempo que descubre un   sistema propio de " escultura transparente ", o de " dibujo en el espacio ".


* Giacometti : crea tambien una figuración muy adelgazada y tenue, como de puro signo en el vacío, como de imágenes suspendidas y dramáticas, confiando a la materia, por otra parte, toda la carga de emociones.


* Moore : desarrolla el mecanismo hueco/vacio, ha devuelto a la escultura las posibilidades del elemento matérico y ha analizado las relaciones entre las masas escultóricas dispuestas por separado en el espacio.

PABLO SERRANO ( 1908-1988 )


* Forma en 1957 con Saura y Viola el Grupo El Paso. Etapa expresionista bajo influencia de Julio González ( modelado del espacio e interacción de las formas ).


* Bóvedas para el hombre ( hacia 1961). Monumentales, cósmicas y al mismo tiempo acogedoras, con ricas texturas de bronce a las que a veces incorpora fragmentos de la presencia humana como la mano o su huella, de atávicas resonancias prehistóricas. Una variante de éstas son Hombres bóvedas y los Hombres con puerta de redondeadas superficies y bruñidas concavidades que, como únicos y elementales símbolos de la comunicación, resumen las incertidumbres de las relaciones del hombre con sus semejantes.


* Retratos ( Hacia 1966 ) en dos versiones : la íntima y expresiva en las cabezas - auténticos retratos metafísicos- y la monumental.


* Unidades-Yunta (Hacia 1970) , más abstractas  y menos expresionistas. Mármoles pulidos, simplicidad de bloques y formas concávas y convexas.
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