UNIDADE 11: A ARTE NO NOSO TEMPO: UNIVERSALIZACION DA ARTE

Finalizada a Segunda Guerra Mundial, queda pechado o ciclo das vangardas
historicas. A ruptura coa arte tradicional tifiase consumado. Despois de 1945, a arte
vai ser:

— por unha banda, continuadora de tendencias anteriores;

— por outra, portadora de innovaciéns relacionadas cunha sociedade mais

tecnoldxica e fortemente industrializada, cada vez mais consumista.

l. A ARQUITECTURA DESPOIS DA SEGUNDA GUERRA MUNDIAL

Despois da Segunda Guerra Mundial, a arquitectura internacional sigue
contando co labor significativo de mestres como Le Corbusier, Mies van der Rohe e
Wright, que incorporan novos camifios & sUa creacion artistica. A partir de 1970, a
reaccion contra o Movemento Moderno da lugar a moi diversas tendencias.

[.1. ESTILO INTERNACIONAL, ORGANICISMO E MONUMENTALISMO

O estilo internacional, difundido xa en case todo o mundo desde os anos
1930, converteuse na posguerra na linguaxe convencional da arquitectura.

A tarefa fundamental dos arquitectos europeos de posguerra foi a reconstrucion
do patrimonio edificado e a creacion de novos aloxamentos de caracter social. En
1945, Le Corbusier recibiu o encargo de iniciar os estudos para un conxunto
residencial en Marsella que co tempo se converteria nun dos edificios mais
transcendentais para a arquitectura e a cidade da segunda metade do século XX. Na
denominada Unidade de habitacion (1947-1952), Le Corbusier fixo realidade a sta
idea da cidade moderna como un conxunto de grandes edificios en altura situado en
medio da natureza, que proporcionarian aos seus ocupantes “luz, espazo e
vexetacion”. A Unidade de habitacion converteuse no prototipo da vivenda social e
do tecido urbano nos anos cincuenta, realizado en formigén bruto; o seu volume é un
prisma vertical colocado en direccion norte-sur, levantado sobre grandes pilotes
troncoconicos invertidos; a planta baixa queda case diafana; o corpo principal alberga
distintos tipos de vivendas, ademais dunha ria comercial a media altura; a azotea
inclie servizos comunitarios (Ximnasio, garderia, piscina, pista de carreiras e un
pequeno escenario).

Nesta época
tamén Le  Corbusier
construiu a capela de
Notre-Dame du Haut
(1950-1955) en
Ronchamp, un volume de
muros brancos, rugosos,
curvos, ladeados e
aparentemente macizos,
un edificio  excavado
interiormente como unha
caverna mistica. O
edificio esta levantado
nun antigo centro de
pelerinaxe destruido
polos bombardeos da

Le Corbusier: Notre-Dame du Haut (1950-1955), en Ronchamp Segunda Guerra Mundial.

A planta irregular inclie

unha soa nave & que se engaden tres pequenas capelas sobre as que se dispofien
elementos que poderiamos comparar con torres. O interior presenta un asombroso




xogo de luz natural, procedente das torres e da irregular disposicién en altura das
fiestras, de distinto tamafio. A cuberta esta inspirada no caparazén dun cangrexo e ten
forma de barca.
Todas estas obras de Le Corbusier basearonse nun sistema de proporcions
armonicas que o arquitecto bautizou como Modulor: a partir dunha figura humana de
6 pés ou 1,83 m de altura, que co brazo estendido levantaria 2,26 m e, baseandose no
numero aureo, proporcionaria a base para calquera edificacion.
En 1951, Le Corbusier recibiu o encargo de proxectar, para a rexién india do
Punjab oriental, unha nova capital que habia de situarse a beira da aldea de
Chandigarh, que o ocuparia ata a sta morte (1965). Ali plasmou as sUas ideas
urbanisticas, cunha reticula ortogonal de vias de comunicacién que separan sectores
rectangulares de aloxamentos de baixa densidade; no cruce das duas avenidas
principais atépase o centro comercial e no extremo nororiental o conxunto monumental
do capitolio, que reane as principais sedes institucionais do Estado; un grande parque
lonxitudinal atravesa toda a cidade, e cada un dos sectores de vivendas dispén da sUa
propia zona verde.
Outra nova capital modelo xurdida trala Segunda Guerra Mundial foi Brasilia,
construida seguindo o modelo de Ville Radieuse de Le Corbusier, mais baixo a
planificaciéon de Lucio Costa (1957). O arquitecto planificou dos eixos, un monumental
e outro residencial; o primeiro é rectilineo, cun trazado norte-sur, e no seu flanco
sitlanse diversos edificios institucionais que culminan na chamada “Praza dos Tres
Poderes” (onde intervén Oscar Niemeyer para dar forma aos edificios); o segundo
eixo curvase simétricamente respecto ao primeiro.
O estilo internacional enraizou en Norteamérica trala
{ Segunda Guerra Mundial, en parte grazas a chegada de
@l arquitectos como Gropius e Mies van der Rohe. Este ultimo,
instalado en Chicago, apostou pola linguaxe da estrutura vista de
aceiro e os cerramentos de ladrillo e vidro, resumida no seu
célebre lema “menos é mais”. Crown Hall (1950-1956), que
alberga a escola de arquitectura, € un exemplo claro: un ortoedo
tumbado do que sobresaen por enriba grandes ldminas de aceiro
das que colga a cuberta, o que permite que todo o peche exterior
sexa de vidro e 0 espazo interior poida quedar completamente
diafano. A torre Seagram (1954-1958), en Nova lorque, amosa
un prisma frontal e simétrico, con materiais caros e elegantes (en
i especial o bronce) e peche de vidro; o rafiaceos ten un ar de
8 sinxeleza que o converteu no simbolo corporativo das grandes

@l empresas norteamericanas.
Mies van der Rohe: Torre Fronte & abstraccion e a norma de Mies, Wright amosou
Seagram (1954-1958) 3 jndividualismo mais marcado. A sGa obra tinguese de
estruturas curvilineas que o converten nun dos
maximos representantes do organicismo. Este Vl 4

a

tipo de estruturas son visibles na torre de
laboratorios de Johnson Wax (1944-1950) e
no Museo Guggenheim (1944-1959) de Nova
lorque. A impofiente masa curva do volume =
principal deste ultimo edificio vai xirando e
medrando en anchura a medida que se eleva; o
seu caracter macizo e a luminosidade da cor
crema contrastan de xeito violento coa
austeridade rectiinea de Manhattan; o0 §
impresionante espazo interior contén un grande
baleiro central, rematado cun amplo lucernario §
circular e delimitado por unha rampa helicoidal
definida pola alternancia de parapetos claros e -

" F. L. Wright: Museo Guggenheim (1944-1959)
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vans escuros; 0s visitantes ascenden ata a Ultima planta en ascensor para descender
despois, suave e continuamente, pola rampa; toda a estrutura é de formigén armado.

Orgénica é tamén a linguaxe de Alvar Aalto, que amosa predileccion polos
disefios en abano mesturados con estruturas de xeometria ortogonal; un bo exemplo
disto é a Universidade Técnica de Helsinki, en Otanieni (1953-1966), edificio de
seccion triangular e planta en abano, que no seu interior alberga os auditorios e no
exterior forma un pequeno teatro ao ar libre.

Outras obras de inspiracion organica son a Opera de Sidney (1957-1973)
disefiada orixinariamente por Utzon, cunha sucesion de plataformas sobre as que se
levantaban cunchas brancas que lembraban as siluetas hinchadas e triangulares dos
veleiros. E tamén a Terminal TWA (1956-1962) do aeroporto John Kennedy de Nova
lorque, realizada por Saarinen; catro enormes casquetes de formigbn apoian en
grandes patas, formando unha especie de paxaro xigantesco estendendo as suas &s
para emprender o VO0.

Nos Estados
Unidos, fronte & abstraccion
de Mies e ao funcionalismo
difundido por Gropius, a
escola de arquitectura de
Yale foi berce dunha nova
monumentalidade, ben
encarnada na obra de
Louis Kahn. O sentido da
serenidade clasica, a orde
compositiva e a relacion
topoldxica dos edificios coa !
paisaxe quedou patente na
sé do Instituto Salk (1959- Louis Kahn: Instituto Salk (1959-1965)

1965) en La  Jolla,

California. Concebido inicialmente con tres nucleos separados (vivenda, reunion e
traballo), finalmente s6 se construiu unha parte do conxunto dos laboratorios,
configurados como dous bloques paralelos que deixan entre si unha especie de praza
pavimentada, percorrida por unha pequena canle de auga e orientada cara ao
horizonte do Pacifico. Os muros de formigén -semellantes en cor ao travertino do
pavimento- confiren ao conxunto un caracter clasico logrado con medios modernos.

l.2. A REACCION CONTRA O MOVEMENTO MODERNO. ARQUITECTURA
POSMODERNA

A reaccion contra o Movemento Moderno, iniciada na década dos 60,
difundiuse rapidamente durante os anos 70, ata converterse nun estilo “posmoderno”
nos 80, unha década caracterizada polo auxe na construcion de museos.

As etapas que se suceden desde entén inclien esencialmente: o
neorracionalismo e neourbanismo, a arquitectura high tech, a arquitectura
posmoderna e o deconstrutivismo, aparte da intervencién puntual de grandes
figuras consagradas no panorama arquitectonico internacional.

Os principais encargos e realizaciéns arquitecténicas inclden: vivendas
unifamiliares e colectivas, museos, sedes de grandes empresas, estadios, centros
culturais, bibliotecas, terminais e estacions.

En 1977 apareceu a primeira edicibn de “A linguaxe da arquitectura
posmoderna”, de Charles Jencks, que consagrou o calificativo de posmoderno para
calguera plantexamento que rexeitase a austeridade figurativa do estilo
internacional. Jencks consolidou o eclecticismo superficial e 0 uso de citas formais de
calquera periodo histérico, incluidas as vangardas modernas.



Neste contexto prodlcese a recuperacion
dos valores do racionalismo italiano dos anos
1930 por parte de Aldo Rossi, liberandoo das
stias connotacions fascistas; inspirandose nas
casas de vecindade da rexién da Lombardia,

constrte un bloque de vivendas en
\|\|. Gallaratese, bairro milanés. O monétono exterior

I. 1presenta unha zona superior de fiestras e ocos
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terreo mediante pantallas transversais de
formigon.

En torno a Rossi xurde o0 grupo
Tendenza, no que tamén destaca Mario Botta,
declarado seguidor das formas de Le Corbusier e
Kahn. A serie de casas que construiu a
mediados dos anos 70 comparten o seu caracter
de fito na paisaxe, con volumes simples, de
xeometrias nitidas e rotundas, e un senso
tecténico que se ve acentuado polos muros de
blogues de formigén. Un bo exemplo da sta arquitectura é a Casa Médici, en Suiza.

Un dos efectos mais criticados do urbanismo moderno dos anos 60 foi a
destrucién do tecido histérico para levantar grandes bloques illados, algo que tifian
facilitado en Europa as demolicions de posguerra. O luxemburgués Leon Krier
reivindicou nos seus escritos o valor da rla e a praza, arremetendo contra a Carta de
Atenas e abandeirado dun neourbanismo respetuoso coas condiciéns ecoléxicas,
ambientais e climaticas.

Un importante foco de experimentacion das novas concepciéns urbanas foi
Berlin, unha cidade destruida e dividida pola guerra, que empezou a transformar os
bairros lindantes co muro no sector occidental.

Unha serie de arquitectos norteamericanos, bautizados como “The New York
Five”, compartiron a sta admiracion pola linguaxe abstracta do estilo internacional,
amosando un interese primordial polas cuestions formais
a expensas dos aspectos funcionais ou tecnoldxicos.
Postulan unha arquitectura neorracionalista. Entre eles
cabe citar a Peter Eisenman e Richard Meier. Nas suas
casas unifamiliares, Eisenman xoga con reticulas
ortogonais e bloques xeométricos que se interpenetran e
crean unha grande complexidade volumétrica e espacial,
tal e como comprobamos na casa Il de Lakeville (1969-
1971). Richard Meier, na Casa Douglas (1971-1973),
realza o contraste visual do edificio co contorno natural,
. mediante o]
_- énfase na
== transparencia da
fachada.

Unha
serie de
arquitectos, Z
principalmente Richard Meier: Casa Douglas (1971-1973)
4 britanicos, tratou
—. de facer realidade a visién de que o progreso
tecnoldxico tifia sido o verdadeiro motor da
evolucion arquitecténica desde mediados do
século XIX. Por iso defendian unha
arquitectura dotada da maxima flexibilidade

Aldo Rossi: Bloque de vivendas de
Gallaratese (1967-1974), en Milan

Renzo Piano e Richard ogers Centro Pompldou
(1971-1973) de Paris



de uso; elaborada cos materiais sintéticos mais avanzados e con técnicas derivadas
doutras industrias como a naval e a aeroespacial. Inicialmente, estas ideas s6 se
puideron aplicar a construcions industriais, mais a sta xeralizacion produciuse co éxito
de Renzo Piano e Richard Rogers no concurso do Centro Pompidou en Paris
(1971-1977). O edificio € unha especie de xigantesco hangar de seis plantas diafanas
superpostas que poden distribuirse en funcién das necesidades de cada momento.
Lévase asi ao limite o concepto de “flexibilidade”, no que o aspecto tecnoléxico
adquire unha presenza primordial; a estrutura é como un mecano de grandes porticos
transversais, con vigas trianguladas de 50 m de luz que descansan nunha especie de
palancas articuladas aos piares exteriores e estabilizadas mediante unha malla de
tirantes. Na fachada principal, unha escaleira mecanica pechada nun tubo de vidro vai
ascendendo desde a rda, converténdose no punto neuralxico de circulaciéon de todo o
edificio. Con este edificio acada a maioria de idade o estilo high tech, a arquitectura
de tecnoloxia punta.

Rogers completaria a sta traxectoria co edificio Lloyd's (1978-1986) no
corazon da City londinense; o edificio € un grande rectangulo de espazos servidos
rodeado dunha marafia de torres que contefien 0s espazos servidores; o volume
rectangular inclie un adro central rematado por unha boveda acristalada.

Norman Foster tamén se manifesta como
arquitecto high tech no Banco de Hong Kong e
Shangai (1979-1985), un rafiaceos innovador,
construido en base a tres pastillas de alturas
distintas, soportadas por unha colosal estrutura
inspirada na construcion de pontes colgantes. Foster
ten evolucionado cara ao uso de superficies jg
acristaladas e transparentes, que traslocen o0spm
elementos construtivos e procuran o aforro|
enerxético -preocupacion ecoléxica fundamental da &
arquitectura high tech desde os anos 1990- como a
clpula do Reichstag de Berlin (1999) e a Torre g
Swiss Re de Londres (2004).

A finais dos anos 70 e principios dos 80 foise
consolidando a arquitectura posmoderna, un xeito
de facer arquitectura no que o Unico relevante era o
envoltorio formal, moitas veces repleto de citas de Shangai (1979-1985)
estilos arquitecténicos do pasado. Esta arquitectura
superficial e cosmética coincidiu en Gran Bretafia e os Estados Unidos cunha época
de ultraliberalismo que convertiu a moitos arquitectos en meros decoradores de
fachadas identificables na sua forma e colorido como os embalaxes dos produtos de
consumo. Michael Graves foi un dos especialistas, tal e como amosa no edificio do
concello de Portland (1980-1983), unha construcion convencional na que todo o
énfase se ten posto no disefio das fachadas: sobre un basamento escalonado, o
volume cubico presenta un fondo de pedra con pequenos ocos cadrados, sobre o que
se tefien trazado outros elementos de maior escala, como pilastras estriadas, claves
saintes e incluso guirnaldas recurtadas, todo cun caracter superficial.

O estilo posmoderno consolidase coa construcion do rafiaceos AT&T (1979-
1984) en Nova lorque por parte de Philip Johnson. O arquitecto, volvendo ao
esquema propugnado por Sullivan, dividiu verticalmente o edificio en tres partes: un
basamento de escala urbana, un fuste repetitivo e continuo, e un remate identificable
no abigarrado skyline da cidade; en lugar do aceiro e o vidro, as fachadas estan
revestidas de pedra natural con referencias renacentistas.

O edificio europeo que mellor representa o eclecticismo posmoderno é a
ampliacion da Staatsgalerie de Stuttgart (1977-1983), realizada por James Stirling.
O conxunto, cun forte compofiente urbano, reflictese nunha composicién baseada en
tres figuras principais: un bloque en U para as salas do museo, un espazo circular




aberto para o patio de esculturas e unha peza en forma de L para o teatro. Cun
revestimento de pedra artificial que contrasta coas vivas cores das barandillas, as
cristaleiras e as marquesifias, 0 conxunto amosa unha composicion case clasica.

A Staatsgalerie foi un dos innumerables museos que se construiron ao longo
dos anos 1980, unha década volcada no mercado da arte, na que se ampliaron
institucions tan significativas como o Louvre francés ou a Tate britanica. O Centro
Pompidou tifia sido un anticipo deste cambio de rumbo: a transformacién do museo
pechado e elitista nun grande centro multifuncional orientado ao entretenemento do
publico en xeral. Simbolo desta década museistica ben poderia ser a cidade de
Frankfurt, que nos ultimos anos 70 comezou unha audaz operacién urbana consistente
en crear unha ducia de novos centros, moitos deles situados & beira do rio Main, no
gue xa se cofiece como “a ribeira dos museos”. O maior éxito arquitecténico acadouno
0 Museo de Artes Decorativas (1979-1985), co que Richard Meier iniciou unha nova
e proveitosa etapa da suUa carreira; fiel & sila gramatica branca e prismatica, o
arquitecto inserta interiormente unha luminosa rampa que vai enlazando as diversas
plantas da exposicion.

O museo tense convertido nun potente signo urbano. Tal e como no seu tempo
o foron a basilica romana ou a catedral gética, 0s museos contemporaneos xogan un
papel socio-cultural moi importante, transformando o territorio en diversas escalas,
desde un simple lugar ata unha cidade enteira.

Unha transformacion significativa no mundo museistico foi, por exemplo, a

creacion da piramide do Louvre (1989) por leo Ming Pei, readaptando unha forma
histérica a unha linguaxe moderna, cunha superficie acristalada e transparente.
Unha postura distinta é a plasmada no Museo
. de Arte Romano de Mérida (1980-1986) por Rafael
Moneo, que dota & arquitectura dun caracter
= intimamente relacionado cos obxectos expostos.
 Para iso, o edificio inspirase, tanto na sUa
.| configuracién tipoloxica e formal como no seu
sistema construtivo, na Antigliidade clasica, e en
concreto na arquitectura xenuinamente romana do
ladrillo e a argamasa. O resultado é un grandioso
espazo interior a xeito de basilica, definido por unha
secuencia de arcos abertos en grosos musos
paralelos de ladrillo visto, e iluminado cenitalmente
mediante lucernarios transversais.

Aparte de estilos, tendencias e tipos
predominantes, os anos 80 foron unha década de persoalidades. Afianzouse a vision
do arquitecto como un creador individual, capaz de dar as suas obras un selo
distintivo, Unico e persoal. Algunhas destas persoalidades significativas son Alvaro
Siza, Tadao Ando, Jean Nouvel e Santiago Calatrava.

Siza, admirador do movemento moderno, manifesta un gusto polas
superficies ortogonais que recurren ao enfoscado branco, o vidro ou a pedra segundo
corresponda a integraciéon do edificio na propia paisaxe. Son bos exemplos do seu

estilo o CGAC de Compostela (1988-1993) e o

% 'Museo Serralves de Oporto (1991-1999).
ﬁ - Ando, de formaciéon autodidacta, funde de
: Xeito particular o0s recursos da abstracciéon
moderna coas ideas espaciais da tradicion
xaponesa. Os espazos da Casa Koshino (1981-
wj 1984), dunha austeridade case monacal,

Rafael Moneo: Museo de Arte Romano
(1980-1986) de Mérida
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= combinanse coa sinxeleza espiritual da Capela
sobre a Auga (1988) en Hokkaido.

Nouvel pretende dotar & arquitectura de
recursos comunicativos e simbolicos, tal e como

Tadao Ando: Capela sobre a auga (1988)



amosou na fachada meridional do Instituto do Mundo Arabe (1981-1987), un extenso
plano de vidro que forma unha sofisticada celosia composta por fiestras cadradas -
integradas por unha serie de células fotoeléctricas semellantes ao diafragma dunha
cadmara fotografica- que reaccionan a cantidade de luz que reciben exteriormente,
controlando o incremento ou diminucién desta, e filtrando ao interior do edificio s6 a
cantidade necesaria.

Calatrava funde nas suUas obras a dobre formacion como arquitecto e
enxefieiro. O dinamismo biomorfico das suas construcions acada unha cota moi
relevante na estacion de tren do aeroporto de Satolas (1989-1994), en Lyon, cunha
forma global que lembra a figura dunha ave coas alas estendidas.

Os anos 80 pecharonse co lanzamento dunha nova arquitectura
deconstrutiva, caracterizada pola fragmentacion de estruturas en composicions
inestables. A apariencia visual final dos edificios caracterizase pola impredicibilidade e
un certo caos controlado. Moitos criticos desta arquitectura ven o resultado como un
exercicio formal con pouco significado social. Arquitectos como Frank Gehry, Daniel
Libeskind, Rem Koolhaas ou Zaha Hadid son representantes deste movemento.

O Museo Guggenheim de Bilbao (1992-1997), acometido baixo a direccion
de Frank Gehry, é un dos edificios mais espectaculares do deconstrutivismo. Usanse
nel, primordialmente, cortinas de cristal e planchas de titanio que conforman
superficies curvilineas e retorcidas. De contornos organicos, trata de parecerse a un
barco. Os paneis brillantes, a xeito de escamas de peixe, reflicten as augas do
Nervion.

A finais do século XX e comezos do XXI, as novas necesidades da arquitectura
inclien a realizacion de grandes infraestruturas de comunicacions e espazos publicos
(estacions de tren, terminais aeroportuarias, estadios deportivos, auditorios, pazos de
congresos,...), a beira do
acondicionamento urbanistico por mor
do crecemento explosivo das cidades.
Algunhas obras tamén se propofien
como puro espectaculo para areas de
forte dinamismo econdmico; asi
caberia calificar as Dancing Towers
disefiadas para o distrito financeiro de
Dubai por Zaha Hadid.

Dentro das correntes que
parecen consolidarse predomina a & '
preferencia polos peches lixeiros e as Dominique Perrault: Biblioteca NaC|onaI de Francia (1989- 1995)
grandes superficies acristaladas, tal e como comprobamos na nova Biblioteca
Nacional de Francia (1989-1995), de Dominique Perrault, ou na Biblioteca Central
de Seattle (2004) de Rem Koolhaas. Os novos edificios tefien unha crecente
preocupacion ecoléxica e unha austeridade formal que se inscribe en actitudes
minimalistas como as expresadas na arquitectura de Jacques Herzog e Pierre de
Meuron, autores do estadio Allianz Arena de Munich (2005).

ll. AS ARTES PLASTICAS

Ao longo da segunda metade do século XX e ata a actualidade téfiense
desenvolvido moi diversas tendencias plasticas, creandose novos modos de expresion
artistica como o happening e as instalaciéns -herdanza en grande medida da tradicion
dadaista- e combinando abstraccion (xestual e xeométrica) e figuracion (fidedigna ou
expresiva), que tefien un desenvolvemento paralelo ao longo deste tempo. Os mais
importantes movementos van ser: o expresionismo abstracto, a abstraccion
postpictérica, a op-art, a minimal art, a pop-art, a nova figuracién, o
hiperrealismo, a arte povera e a arte conceptual.



[1.1. O EXPRESIONISMO ABSTRACTO E O INFORMALISMO

Se ben a abstraccion xeométrica naceu e se desenvolveu en Europa, a sta
practica difundiuse tamén nos Estados Unidos. Ali, seguindo o modelo europeo,
fundouse en en 1937 a A.AA. (American Abstract Artists), unha organizacion
defensiva fronte a un entorno artistico e cultural profundamente hostil, nunha situacion
na que predominaban o rexionalismo e outras correntes figurativas.

A innovacién pictérica nos Estados Unidos prodicese da man do
expresionismo abstracto, unha corrente que aglutina influencias picassianas,
surrealistas, do muralismo e das pinturas autdctonas de area cooreada das tribos
indias do norte do pais. A decadencia da Escola de Paris e a practica desaparicion da
vangarda na URSS favoreceron o éxito desta corrente en Norteamérica.

O expresionismo abstracto ou action painting caracterizase por unha serie
de aspectos:

— o0 énfase no aspecto corporal de dar cor de xeito automatico sobre o lenzo;

— amonumentalidade dos formatos;

— atematica abstracta.

“As fotografias que publicou a revista Life, nas que podemos
contemplar a Pollock pintando sobre unha tea no chan, non
s6 son un excelente reportaxe fotografico, senén que
constitien un auténtico “manifesto” pictérico. O grao cero da
pintura. A pintura xurde libre e inmediatamente do xesto do
artista, sen condiciéns, sen coacciéns. Como se lese a Kant:
o0 artista crea ao xeito da natureza.

(...) Pollock ¢ o modelo do xenio. A sUa carreira é a sta |
pintura e esta, testemufia de liberdade. E tamén a sla vida:
nada limita as slUas acciéns e aqueles sucesos nos que
anifia a morte -dificimente se atopara unha retérica tan
convencionalmente romantica-.

(...) A imaxe do artista correndo en torno ao lenzo, pintando
con escobas, con pintura pingando, salpicando, manchando,
escureceu ata case tapalas por completo as doutros artistas
europeos que nagueles anos se movian de xeito diferente.”

Valeriano Bozal: “El tiempo del estupor”. Pollock pintando. Fotografia
publicada na revista Life

Dentro desta tendencia actia a Escola de Nova lorque, integrada por Jackson
Pollock, Robert Motherwell, Clifford Still e Willem de Kooning.

Entre 1947 e 1951, Pollock -o artista mais influinte da escola- realizou unha
serie de cadros nos que deixou de empregar o pincel como mediador das decisiéns do
artista, sustituindoo polo chorreo incontrolado da pintura sobre o lenzo. Nestas obras
concede unha especial importancia ao proceso de creacion,
0 acto emocional e vital durante o que se constrie a obra; o
cadro é un residuo deste acto. Algunhas obras como
Number One, baséanse nunha composiciébn pechada e
uniforme que cobre ininterrompidamente toda a superficie da
tea; este sistema compositivo, denominado all over, implica
que o chorreo é o elemento clave de creacion, e que o cadro
desborda o marco e concibese visualmente como parte dun
conxunto infinito. Pollock realizou esta serie en grandes
lenzos despregados polo chan que despois recurtaba en
funcion do resultado, desbaratando deste xeito os sistemas
de composicion sobre un rectangulo concreto.

Na obra de De Kooning recofiéecense mais
habitualmente os trazos figurativos, mais o xestualismo do
pintor destaca por enriba de todo. A figura feminina, por

Willem de Kooning: “Muller I” (1950)



exemplo, sGea representar expresiva e ameazadora, con peitos desmesuradamente
grandes e ollos enormes e baleiros. En obras como Muller | (1950) remata cos tépicos
tradicionais sobre arte e beleza.

Outra tendencia do expresionismo abstracto norteamericano esta
representada pola coulour-field painting de Mark Rothko, unha tendencia en certo
xeito “mistica”. A obra madura deste pintor —a partir de 1950- prescinde por completo
dos trazos figurativos. As superficies dos cadros, maioritariamente verticais,
constriense a base de grandes campos de cor, con gamas cromaticas que se
xustapofien, sobrepofien e interactian cunha certa organizacion xeométrica. Pero non
hai limites precisos nen contornos marcados nas grandes manchas laranxas,
vermellas, verdes,...creAdndose sutis combinaciéns cromaticas como as que vemos en
Maxenta, negro, verde e laranxa. A pintura convértese en foco das meditaciéons do
espectador; tamén nunha pantalla chea de calma e misterio.

Outro representante desta tendencia, Barnett Newman, pretendia artellar a
superficie da pintura como un “campo” mais que como unha
composicion. O rectangulo do lenzo determinaba a estrutura
pictérica; dividese horizontal ou verticalmente mediante
unha ou mais lifias, que serven para activar o campo. Cada
campo ten unha cor intensa, con sinxelas variacions de tono
dun area a outra. A obra outorga ao espectador un ambiente
de placidez.

Contemporaneamente ao expresionismo abstracto
norteamericano, en Paris prodicese unha revitalizacion da
abstraccion xestual. Schulze e Fautrier introduciron
poderosas texturas nos seus lenzos, anunciando unha
grande xeracion de pintores informalistas que traballarian
nas décadas de 1950 e 1960 baixo denominacions moi
diversas: abstracciéon lirica, tachismo, pintura signica,
pintura xestual, informalismo matérico. Entre estes artistas
cabe destacar a Dubuffet, Millares, Saura, Tapies e o
grupo CoBrA -con obradoiros en Copenhague, Bruxelas e
Amsterdam- (Asger Jorn, Pierre Alechinsky, Karel Appel
e Pierre Corneille), agrupacion efimera que seguiu de perto
os pasos de Die Briicke, non s6 canto a agresividade da
cor ou o achegamento ao primitivismo, senén tamén canto
ao ideal de vida comunitaria e creatividade de grupo.

Estes artistas traballan cos mais diversos materiais:
virutas de madeira, fragmentos de vidro e metal, area, cal, arpilleiras, distintas resinas
entremesturadas cos pigmentos propiamente pictéricos. Na obra artistica, estes
elementos dispdfiense improvisadamente ou ao chou; o artista embadurna a tea, a
miudo de grande formato, xestualiza violentamente e expresa un desasosego propio
do pensamento existencialista, tacha sobre a materia pictorica, engade elementos
alleos a xeito de collage, fai que pingue a pintura sobre a superficie do lenzo. A
textura da obra é extraordinaria, a forza de restregar unhas cores contra outras.

Mark Rothko: “Maxenta, negro, verde
e laranxa” (1949)



“A superficie pictérica pode ser un muro sobre o
que a man deixa a sUa pegada, un muro
traballado manualmente con materia e pegada -
como nas obras de Dubuffet-, pode ser un
collage de arroz e cordas que perfila unha figura
humana -como nas ben cofiecidas primeiras
obras de Tapies-, ou unhas sinxelas taboas
sobre as que aparecen pintadas formas infantis -
como sucede con Karel Appel , un dos artistas
gque mais incidencia tiveron na pintura do
momento-. Appel pinta en 1948 Nenos que
preguntan, unha obra caracteristica do seu xeito
de traballar na que motivos infantis e primitivos
se unifican sobre un soporte que elude calquera
consideracion de “belas artes”.

Valeriano Bozal: “El tiempo del estupor”.
Karel Appel: “Nenos que preguntan” (1948)

“A mesma ansia de verdade que obrigou, no século XV, a | LI

crear a perspectiva, obrigou aos artistas dunha cultura
vivinte de signo inverso, a destruir o espazo plastico ata as
stas Ultimas consecuencias, buscando o mito da “sola
pintura”. Este mito descendeu & realidade por obra destes
inquedos e inquedantes pintores e escultores. Os seus
descobrementos son: o poder emerxente da materia en
extension (mancha); da materia en profundidade e relevo
(textura); modificacion absoluta ou case total da imaxe de
calquera orde, imitada ou inventada, figurativa ou
xeométrica, conducindo, en cambio, a establecer unha
relacion esencial entre textura e estructura. O resultado
desa empresa, o informalismo ou informismo, pode
concebirse metafisicamente como unha transformacion en
“materia prima” das formas fenoménicas da creacion, pero
este impulso non debe confundirse cun desexo titanista,
satanico, de negar o mundo real e exterior, o0 mundo
concreto e existencial”.

_ - 1. =
Juan Eduardo Cirlot: “El arte otro. Informalismo en la Manuel Millares: “Homunculo” (1959)

escultura y pintura mas recientes”

1.2. ABSTRACCION POSPICTORICA, OP ART E MINIMAL ART

Herdeira dos vellos mestres como Rothko e Newman, a abstraccién
pospictérica eclosiona a comezos da década de 1960. Este movemento
caracterizase por:

— aterse & bidimensionalidade da tea e aos seus limites;

— o0 uso de grandes formatos;

— a tendencia a reducir o nimero de cores en cada obra; as escasas
superficies de cor delimitanse por bordes ben definidos; é o que corresponde ao hard
edge ou “pintura de borde duro”;

— desapariciébn das figuras; o cadro convértese nun campo de cor, unha
superficie plana que adquire unha presenza obxectual a medida que o espectador se
alonxa do mesmo.

10



“Un lenzo cadrado (neutro, sen forma), de 5 pés de
alto por 5 de ancho, do alto dun home e tan ancho
como os brazos estendidos dun home (nin grande nin
pequeno, carente de tamafo), sen composicidn, no
gue unha lifia horizontal nega a outra vertical (sen
forma, sen base, sen cabeza, carente de direccion),
tres cores, mais ou menos escuros (sen luz), non
contrastantes, sen cor; eliminanse co pincel os trazos
do pincel; unha superficie mate, plana, pintada a man
(sen brillo, sen textura, non lineal, sen contornos duros
nin contornos suaves) que non se reflicte ao seu
arredor; unha pintura pura, abstracta, non obxectiva,
intemporal, inespacial, sen relacions, desinteresada,
un obxecto que é autoconsciente (sen inconsciencia),
ideal, transcendente, preocupado s6 pola arte
(absolutamente non anti-arte).”

) Ad Reinhardt: “Pintura abstracta. Azul”
Ad Reinhardt (1953)

Ainda que alguns artistas como Ad Reinhardt traballaron en solitario con
estes presupostos, os artistas mais significativos desta tendencia son Kenneth
Noland, Frank Stella e Morris Louis.

Noland e Stella desenvolveron tamén os shaped canvas (lenzos de formas
diferentes a cuadrangular tradicional, cofiecidas como “pinturas de marco recurtado”).
Os principais temas de Noland son circulos concéntricos, rombos e longas listas
paralelas, deixando a cotio grandes espazos de lenzo en branco como parte integrante
da composicion. Asi o comprobamos en Brillo e Cherry doce escuro.

A obra de Stella
camifia cara ao
minimalismo, unha arte
gue exclle o innecesario e
busca a economia de
linguaxe e medios, a
austeridade e a orde,
usando unha xeometria
rectiinea moi elemental.
Asi 0 podemos comprobar
Frank Stella: Emperatriz da India (1965) en Gran Cairo ou
Emperatriz da India. Desde mediados dos anos 1980 ata mediados da década de
1990, Stella deu paso na sta obra a unha plena tridimensionalidade, con formas
escultéricas derivadas de conos, piares, curvas, ondas e elementos arquitectonicos
decorativos; o artista usou maquetas e collages que despois eran agrandadas e
recreadas con axudantes, cortadores de metal industriais e tecnoloxia dixital. Un
exemplo disto é o Pavillon chinés.

O camifio cara ao minimalismo foi emprendido desde distintos puntos de
vista. Por exemplo, o escultor Jorge Oteiza desenvolveu un reduccionismo que tende
a valorar o baleiro, usando figuras xeométricas béasicas, como o cubo; un exemplo é a
stia Caixa metafisica (1958). O polifacético Max Bill mantivose fiel & herdanza
Xeométrica e matematica da primeira vangarda, e asi o manifestou nas sua serie de
esculturas en busca do lazo infinito, tanto en granito como en metal pulido.

Tamén precedente do minimalismo é o espacialismo de Lucio Fontana, un
artista que buscou a liberdade creativa mediante a progresiva simplificacion das
formas. Especial recofiecemento alcanzou cos seus “lenzos aburatados” e conceptos
espaciais, teas monocromas nas que se tefien practicado cortes; deste xeito
compréndese que nos lenzos existia a profundidade.
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O optical art (Op Art), nacido en Estados Unidos a finais dos anos 1950, é
outra corrente abstracta, baseada en:

— composicions pictdricas de fenbmenos puramente opticos;

- sensacions de movemento nunha superficie bidimensional, enganando
ao ollo humano mediante ilusions Gpticas;

- uso do acrilico para obter superficies
| lisas, limpas e moi ben definidas;

— busca da participacion do espectador,
movéndose ou desprazandose en torno a obra para
captar o efecto 6ptico plenamente.

O artista mais significativo do Op Art € Victor
Vasarely, un hudngaro interesado desde os primeiros
tempos como artista pola abstraccién xeométrica de
Mondrian e Malevich, que foron para el o punto de
arranque, ainda que pretendeu dotar 4s sUas obras
de dous conceptos novos: movemento e espazo-
tempo, tal e como comprobamos en Vega-Nor.
Bridget Riley tamén dota de dinamismo & superficie
do lenzo, creando efectos de rotacion e movementos
virtuais a base de lifias negras en contraste con
Victor Vasarely: “Vega-Nor” (1969) espazos brancos, como comprobamos en Corrente.

O minimalismo dos anos 1960 supuxo a
Ultima etapa do reduccionismo iniciado por Malevitch, os construtivistas rusos e os
compofientes do grupo holandés De Stijl. Os minimalistas queren conseguir nos seus
obxectos un acabado industrial (para o que utilizan materiais de aceiro, neén ou
plexiglas) que borre calquera pegada de manualidade; este compofiente de literalidade
vincula ao minimalismo coas correntes conceptuais que apareceran inmediatamente
despois.

O minimalismo soe asociarse coas estruturas repetitivas ou en progresion de
Sol Lewitt e Donald Judd, os cubos ou as formas elementais de Morris -que despois
tamén experimentaria con labirintos e outras formas- e os tubos de nedén de Dan
Flavin.

Sol Lewitt: "Cub;)grggdular con base” Donald Judd: “Cubos de aceiro Dan Flavin: “Monumento para
(1968) inoxidable e amarelo” (1966) Victor Tatlin n° 1” (1964)

1.3. DO HAPPENING AS INSTALACIONS
O termo happening foi acufiado en 1958, para denominar unha serie de

accions que, insertadas no contexto da arte, adquiren unha nova categoria. O modelo
inmediato atopabase na operacién nominalista do ready-made que, de xeito preciso,
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tifa provocado a equivalencia entre arte e vida. O happening concibe a existencia
como un encadeamento de actos referibles & arte. O happening potencia a accion e
coloca ao artista en primeiro plano; o artista fai do seu corpo, da sta inventiva e da
sla accion o elemento produtor de significado.

Os primeiros happenings foron realizados en Nova lorque a traverso de
representacions parateatrais nas que 0s espectadores eran invitados a realizar
determinadas accions, de xeito que a tradicional separacién entre actores e publico,
creadores e receptores, quedase abolida. O programa de actuaciéon do happening
incluia:

— o libre funcionamento das actividades creadoras, sen intromisién de xuizos

morais;

— a abolicién da comercializacién da arte; e

— asuperacién das relaciéns entre suxeito e obxecto (espectador e autor).

Fluxus é un movemento de recuperaciéon do dadaismo que se produce a
escala internacional entre 1958 e 1963. E paralelo ao happening e combina musica,
teatro e artes plasticas. Foi un movemento heterodoxo e antiprogramatico que
desafiaba as formas artisticas e as vellas institucions -museos, exposiciéns e galerias-
. Un dos artistas mais destacados desta tendencia é Joseph Beuys, que pretendia
coas suas performances e accions transformar a conciencia do espectador. En
novembro de 1965 realizou na Galeria Schmela de Dusseldorf unha das suas acciéns
mais difundidas: Como explicar os cadros a unha lebre
morta. Beuys atOpase na galeria onde se expofien os
seus debuxos. Esta permanece pechada e no seu interior
‘ s6 se atopa o artista, coa faciana cuberta de mel e pé de
ouro. A sulia bota dereita ten unha grande plantilla de
ferro, na esquerda a plantilla é de feltro. Nos brazos
sostén unha lebre morta. O publico asiste sé desde a
porta e unha fiestra aberta. A acciébn é practicamente
silenciosa. Beuys vai susurrando as suas explicaciéons a
lebre, pasando ante as diferentes obras. Ao facelo vai
tocandoas cunha das patas dianteiras da lebre. O publico
s6 oe as explicacions susurradas e o ruido da bota
dereita ao andar.

Toda a arte de accibn, como acontecemento
efémero, prodlcese nun lugar e a unha hora especifica,
pero a obra precisa unha documentacion que a faga
dispofiible; € o momento no que os catalogos, as
peliculas, as cintas de video ou 0s textos se comezan a
empregar como sustitutos validos da obra de arte.

O auxe das instalaciéns producese a partir dos anos 1970. Estas obras de arte
incorporan calquera medio para crear unha experiencia visceral ou conceptual nun
ambiente determinado. Os artistas de instalacions utilizan polo xeral directamente o
espazo das galerias de arte. Algunhas instalacions serviron de acicate e protesta para
0 novo feminismo. Tal é o caso de The Dinner Party (1974-1978), creada por Judy
Chicago, na que convivian 39 mesas de dimensions idénticas, dispostas en tridngulo,
coas que se evocaba unha reunién de mulleres célebres da historia e da mitoloxia;
cada unha tifia un prato especialmente disefiado, decorado cunha matriz ou un motivo
“de nucleo central”, unha cunca e unha tea bordada; no chan, sobre baldosas de
marmore, estaban escritos os nomes de mais de 900 mulleres famosas da historia.

As instalaciéns téfiense convertido nun medio artistico caracteristico da arte
contemporanea. En Espafia son significativas as que realizou o escultor Juan Mufioz
a comezos da década de 1990, cando produciu obras de cardcter “narrativo” nas que
figuras lixeiramente inferiores ao tamafio natural interactan en espazos publicos,
como sucede en Trece rindose uns dos outros (2001).

Joseph Beuys: “Como explicar os
cadros a unha lebre morta” (1965)
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I.4. TRANSVANGARDA (NEODADAISMO) E POP ART

A arte neo-dada inaugura unha revisién sobre a vangarda histérica. Este
impulso transvangardista xurdiu a mediados dos anos 1950 na arte norteamericana.
O neodadaismo de Rauschenberg (que entre 1954 e 1964 crea as combinate
paintings, consistentes en collages con diversos obxectos cotians, rompendo as
barreiras entre escultura, pintura e collage) e Jasper Johns (que inclie motivos
banais como as dianas e bandeiras na pintura, con grosas capas de pintura -)
significou, na arte estadounidense, o abandono definitivo da
estética do sublime que tifla animado a pintura de Rothko e
Newman. En Cama, Rauschenberg crea un assemblage, un
proceso artistico no que se consigue a tridimensionalidade
colocando diferentes obxectos non artisticos moi proximos uns aos
outros; os obxectos desta obra lembran a un grande almacén da
parte baixa da cidade de Nova lorque.

En Europa, dous artistas enlazan coa tradicion do dadaismo: Yves
Klein e Pietro Manzoni. En moitos dos seus traballos, Klein cubria
con pintura azul a unha serie de modelos femininas e estampabaas
contra o lenzo deixando asi a impronta do seu corpo espido sobre
a tela, usandoas como se fosen “pinceis vivintes”; este tipo de
traballo recibe o nome de “antropometria”. Manzoni, excelente
provocador, traballou tamén con materiais inusuais no dmbito da
pintura, como nos Pancifios acromaticos, obra na que utilizou
unha serie de pancifios dispostos en franxas perfectamente
ordeadas sobre un soporte e que despois pintou de cor branca.

O termo Pop Art designa todo un conglomerado de ideas e
situacions que percorren boa parte da pintura, a escultura, as
instalacions, o cine e a moda das décadas de 1950 e 1960.

Richard Hamilton, artista britAnico desta tendencia,
definiaa como “arte popular, destinada a un publico amplo, (...)
pasaxeira e efimera, facil de consumir e de esquencer, barata,
producida en serie, xove, querida pola xuventude, espiritual,
chamativa, sexi, simpatica (...). Un negocio redondo”. Para observar unha obra de arte
pop non facia falla adquirir cofiecementos previos nen especiais. O que coa arte pop
se podia ver cofieciao e recofieciao todo o mundo. Nun tempo de consumo de masas,
a arte aproximase ao publico con frescura, lonxe do escuro ambiente dos museos. A
slia obra mais cofiecida é Que € o que fai o noso fogar de hoxe tan diferente, tan
atractivo?. Outro artista britanico deste movemento é David Hockney, autor de
panoramicas de piscinas como Retrato dun artista.

O contexto histdrico no que xorde a Pop Art é o da recuperacion econémica en
USA e Europa Occidental, onde o modelo de sociedade capitalista de consumo se
impofiia a marchas forzadas. A idea de unir
ata e baixa cultura, a arte dos museos e os
subprodutos da cultura urbana e a sociedade 7
consumista, € inglesa, ainda que os "
desenvolvementos mais interesantes se tefian
producido en Norteamérica.

A Pop Art toma os seus temas da
cultura da rda (os mass media, os
transportes) e xoga cos estereotipos e
lugares comuns da época. Por iso abondan
tantos retratos de Marilyn Monroe, as gy
alusions as marcas comerciais como Coca-
Cola ou as sopas Campbells, entre outros
obxectos. Estes obxectos non interesan na

Robert Rauschenberg:
“Cama” (1955)

Roy Lichtenstein: “No coche” (1963)
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sta realidade, senbn como meras representacions, de xeito que permitan ao
espectador un vistazo rapido e superficial da obra.

Os procedementos artisticos son industriais: as imaxes fabricanse en serie e
véndense como produtos de supermercado. Os artistas toman como procedementos
propios os da publicidade e a imprenta, usando grandes formatos e cores de gamas
limitadas, case sempre con tonalidades planas. O traballo do artista consiste en elexir,
manipular e reproducir elementos da cotidianeidade.Os dous principais representantes
—ambos estadounidenses- da Pop Art son Roy Lichtenstein e Andy Warhol.

Roy Lichtenstein plasma nas sltas primeiras obras personaxes de banda
desefiada e envoltorios de chicle. Interesado polos personaxes das peliculas de Walt
Disney, o rato Mickey foi un dos primeiros protagonistas da sUa pintura. Ademais,
utilizou de xeito sistematico as “tiras de cémic” como modelo iconografico, para
representar fazafias bélicas, romances,... Traspasaba os debuxos da banda desefiada
sobre o lenzo coa axuda dun proxector de diapositivas. O formato dos comics quedaba
asi moi ampliado. Despois convertia a imaxe impresa nun cadro elaborado de xeito
tradicional, con pinceis e pintura. A técnica é minuciosa; nos cadros de Lichtenstein os
acabados son lisos e brillantes; as cores, planas, refulxen no lenzo sen que se perciba
a pincelada. O artista magnifica a cultura cotia norteamericana, as veces mantendo
con ela unha distancia irénica. Algunhas obras stas son No coche e Muller no bafo.

Andy Warhol é o verdadeiro gurd da Pop Art. Manifestou a sua liberdade e
rebeldia contra a arte informalista cando explicou que “se pinto desta maneira é
porque quero ser unha maquina, producir como unha maquina e gafiar cartos”. O seu
traballo consistia, nun principio, en elexir unha imaxe, un estereotipo dos medios de
comunicacion, recurtala, mandala 6 obradoiro de serigrafia e pedir unha ampliacion do
tamafo desexado, decidir o formato final e as cores e facer a impresion definitiva en
papel ou tea. A partir de 1963 abandona este xeito de produccién “artesanal” para
fabricar obras en serie no seu estudio, “The
Factory”.

As sUas imaxes e obxectos eran difundidos
a través dos mass media. Inmortalizou aos idolos
cinematograficos e musicais do momento, desde
Liz Taylor ata Elvis Presley ou Marilyn Monroe,
en obras producidas en serie, que roubaban a
obra de arte a sua unicidade. Cun sentido entre
irbnico e consumista proclamaba o desexo de que
“seria formidable que se puxese mais xente a
facer serigrafias; ninguén saberia se a pintura &
mifia ou de calquera outro”.

A técnica da serigrafia, a predilecta de
Warhol, baséase no principio do estarcido. Sobre
al; un tecido de malla en cuadricula moi fina,
1964)  preferentemente de seda, déixanse libres as

mallas que corresponden & imaxe que se quere
imprimir e tpase o resto cunha disolucion de cola; cunha raedeira esténdese a tinta,
gque pasa a través das mallas libres e depositase sobre a superficie a imprimir. Sobre
as imaxes impresas, Warhol utiliza cores puras e impactantes: rosa, vermello, azul
turquesa dan & sua pintura un carécter similar 6 dos carteis publicitarios.

Ainda que o omnipresente mundo do consumo é tematica case exclusiva da
obra de Andy Warhol, os criticos de arte ven nela significados mais profundos,
relacionados co estado psicoléxico da sociedade dos medios de comunicacion. E isto
non é gratuito, pois na slda obra conviven 0s mitos cinematograficos coas series a
partir de fotografias de vitimas de suicidios e accidentes que se facian famosos
durante un momento grazas aos xornais e noticiarios. Nese afén critico incliense
tamén as series das cadeiras eléctricas, directamente relacionadas cun dos temas
que mais lle preocupou: a morte.

| S _s
Andy Warhol: “Marilyn Monroe” (
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11.5. NOVO REALISMO, NOVA FIGURACION E HIPERREALISMO

En Francia, a Pop Art, agrupada baixo a - : :
denominacion de Nouveau Réalisme (Novo - "l
Realismo), converteuse nun movemento estruturado.
Entre os artistas que formaban parte do grupo, Arman
sobresaiu polo apropiacionismo. Os seus cubos do
lixo son unha das expresions mais representativas do
seu pensamento estético; cos cubos, o artista ofrece o
retrato dunha persoa a traverso dos seus desperdicios;
despois ordéaos e realiza unha composicion interna na
que concede mais importancia & superficie da obra que
ao seu caracter tridimensional e escultorico.

A nova figuracion, partindo do surrealismo, ten
como mais destacado representante ao britanico
Francis Bacon, pintor autodidacta que sentiu especial
interese pola obra de Picasso e dos surrealistas e
primeiros abstractos. Tamén sentia admiracion por
grandes mestres do pasado como Rembrandt e
Velazquez. Do artista espafiol impresionoulle sobre
todo o Retrato do Papa Inocencio X, sobre o que Bacon
faria unha interpretacion persoal, anguriosa e de Arman: “Desfeitos” (1959)
profunda saudade, caracteristicas presentes polo demdais en case toda a sUa obra.
Francis Bacon desenvolveu un estilo propio que o converteu nun dos principais
artistas do século XX; o artista explora no recondito interior das persoas, na sua pel,
no intrinseco da carne.

A pesar do seu rexeitamento da pintura
abstracta pura, non deixou de empregar algunhas
técnicas proximas ao informalismo, especialmente a
hora de resolver os fondos dos cadros. Bacon elexiu
| como obxecto predilecto da sUa representacion ao ser
humano, en solitario, formando grupos de dous ou
entrelazando persoas e fragmentos das mesmas. O ser
humano é sometido a unha metomorfose permanente,
~ | de xeito que &s veces torna irrecofiecible; aparece
~ torturado, vexado, illado en espazos indefinidos. A
- pastosidade da pincelada contrible a converter 6s
seus personaxes en informes masas de carne cria.

_ Bacon usa a cor pura para os fondos dos
= lenzos, conformando espazos clbicos ou xeométricos.
Sobre eles dispéfiense figuras ou fragmentos delas
resoltos en tonalidades intermedias e integrando areas
de sombreado.
Bacon: “Estudo para o Papa vermello” O procedemento de traballo do artista é
(1962) semellante 6 dos fotorrealistas (hiperrealistas)
norteamericanos. Partindo de material fotografico reunido sobre diferentes persoas, o
artista retrata e xustapon fragmentos. Sen embargo, o resultado final é absolutamente
diferente, xa que Bacon renuncia a fidelidade exacta.

Como derivacién da Pop Art e por oposicion & extrema sequedade expresiva da
arte conceptual, a comezos dos anos 1970 xurde o hiperrealismo, arte urbana
centrada na vertente linguistica da representacion. Este movemento mantén a sla
relacion de proximidade e competencia coa fotografia coa pretension de alcanzar
cotas definidas da realidade. Os procedementos empregados son a proximidade ao
motivo e o illamento, que descontextualiza o tema e pon en evidencia a fraxilidade dos
limites da representacion.
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Os principais representantes deste movemento son Richard Estes
(caracterizado polas aridas vistas urbanas), o retratista Chuck Close e o escultor
Duane Hanson, que illa aos seus personaxes someténdoos a unha expresividade que
reflicte variados sentimentos: paciencia, tristeza, resignacion,...

Os hiperrealistas representan o mundo real coa exactitude dunha camara
fotogréafica. Copian sobre o lenzo as fotografias dos seus motivos, valéndose da axuda
dun proxector de diapositivas. Queren enfatizar coa maxima meticulosidade a
apariencia superficial e ilusoria das cousas, cunha representacion que a miudo
superaba o brillo e a nitidez da fotografia imitada.

En Espafia, esta tendencia estd espcialmente representada pola figura de
Antonio Lopez, que amosa 0 seu estilo meticuloso nas paisaxes urbanas de Madrid e
nos retratos. Unha das stas obras mais cofiecidas é a vista da Gran Via realizada

entre 1974 e 1981.

|
& - \
Richard Estes: “Reflexos de autobus” (1972)

Duane Hanson: “Comprando

Chuck Close: “Retrato” (1976) no supermercado” (1970)

1.6. ARTE POVERA. ARTE CONCEPTUAL. ULTIMAS TENDENCIAS

A arte povera xurde en Europa a finais dos anos 1960. Os creadores desta
tendencia utilizan materiais considerados “pobres”, de moi facil obtencién, como a
madeira, rochas, follas, placas de chumbo e cristal, carbén e materiais de desfeito, en
si mesmos carentes de valor. Os artistas simplifican os procesos de transformacién da
materia e tratan de provocar unha reflexién entre o obxecto e a sla forma, a traverso
da manipulacion do material e das sUas cualidades propias. Estamos sobre todo ante
artistas italianos como Giovanni Anselmo ou Giuseppe Penone, que loitan
frontalmente contra a mercantilizacion do obxecto artistico na sociedade post-
industrial.

A arte povera afunde as sUas raigames na re-politizacién que se produciu en
Europa cara a 1968, e sup6n unha reaccion contra o predominio do aceiro inoxidable
pulido, o plexiglas e a estricta xeometria do Minimal Art estadounidense.

No decurso dos anos 1960, as propostas dunha arte emotiva e intuitiva van
deixando paso a un achegamento intelectual que pon 0 acento sobre 0s procesos
cognoscitivos da practica artistica. Cada vez prodiganse mais as obras concebidas no
estudo do artista, mais executadas materialmente noutros lugares, aspecto que deixa
patente o desinterese pola confeccion material do obxecto e o correspondente
interese polos procesos conceptuais de configuracién da obra. O artista abandoa o
cabalete e as ferramentas do escultor; o seu espazo de traballo é a mesa, cada vez
mais limpa e ordeada, e o obradoiro convértese en lugar de estudo.

Esta tendencia conduce a unha profunda desmaterializacion da obra de arte,
en particular da obra concebida como obxecto. Desde mediados de 1960 comeza a
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xurdir a utopia dunha obra “sen obxecto”, baseada exclusivamente na idea que a
xerou. Estamos ante a eclosion da arte conceptual.

Baixo o nome de arte conceptual agripanse unha serie de correntes que se
produciron entre 1965 e 1975. Este conxunto de tendencias pode dividirse en dous
grandes bloques:

- a arte conceptual propiamente dita; no seo desta tendencia cabe distinguir

entre a “arte conceptual linglistica” (baseada na identificacion entre os

mecanismos da arte e os da linguaxe, € unha forma de arte reduccionista e

formalista) e a “arte conceptual dos medios” (centrada na investigacion sobre a

percepcién e dimension semiética da obra e o desenvolvemento que a obra

realiza nos distintos medios de transmisién);

- outras tendencias afins a arte conceptual: Land Art, Body Art,...

A arte conceptual na sua variante
lingliistica ocupouse de Vvisualizar as
relacions entre os diferentes planos de
expresion, limitando ao méaximo o contido do

!”H expresado. E a arte como idea de Joseph
J1UNAR Kosuth. Este artista presenta definiciéns de
‘ e dicionario  sobre  diferentes  soportes:

- ampliaciéns fotogréaficas, paneis publicos,
__ pancartas ou espazos publicitarios en
revistas, sobre temas relacionados coa arte,
2513 MEEEEEN 0 coflecemento ou a linguaxe. Nas obras
Joseph Kosuth: “Unha e tres cadeiras” (1965) clasicas de Kosuth, as proposicions

lingliisticas forman o ndcleo do traballo, como en Unha e tres cadeiras, obra na que
presenta tres visions distintas dun mesmo obxecto: una fotografia da cadeira, a
cadeira propiamente dita e unha definiciébn da mesma.

A Land Art emprega o propio espazo natural como soporte da obra de arte.
Sobre a propia realidade da paisaxe, o artista leva a cabo toda unha serie de
manipulaciéns e transformacions; na meirande parte dos casos, a obra adquire
dimensiéns monumentais. O Land Art non pretende crear obxectos sobre a natureza,
senoén accions sobre un territorio. E o que
sucedeu, por exemplo, co Peirao en
espiral concebido por Robert Smithson
en Great Salt Lake: un muro de rochas,
cristais de sal e terra representaba unha = &
terra fronteiriza que o lago acabaria i
recubrindo; a obra consistia nesa lifia |
fronteiriza; ao final, a obra afundiuse no
lago bastante antes do previsto e a auga
cubriu as suas linas, borrando as
fronteiras; a obra volveuse invisible,
cuberta pola auga; reduciuse a nada.

Dentro da Land Art, alglns artistas
traballan a escala macroxeogréfica, como é o caso de Christo e Jeanne-Claude
cando envolven grandes espazos con lonas na sua arte envolta, convertendo un
espazo fisico nun obxecto artistico: asi sucede na instalacion Costa envolta,
realizada na baia de Sidney en 1969. Outros, como Richard Long, establecen unha
relacion case inmaterial coa paisaxe, con pegadas as veces imperceptibles, tal e como
comprobamos en A lifla de camifar, unha performance consistente en camifiar en
lifa recta sobre un espazo ata alterar e deixar a pegada ha paisaxe.

A Body Art ou arte no corpo inclle procesos artisticos no que o artista utiliza
0 seu propio corpo como soporte material da obra. Dentro dos mdultiples exemplos
desta tendencia, significamos as Living sculptures de Gilbert & George, nas que o
corpo dos artistas é considerado como unha escultura dotada de vida, que actla no

Robert Smithson: “Peirao en espiral” (1970)
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espazo real, unha obra a medio camifio entre o narcisismo dandi, a arte do corpo e
exercicios de representacion.

As accions da Body Art relacibnanse histéricamente co dadaismo, o
happening e, contemporaneamente, coa performance, o teatro e a danza. Ademais
destas acciéns, tamén se atopa ligada a certas correntes da cultura underground,
como a recuperacion do protagonismo do corpo nas cerimonias primitivas, budismo
Zen e a practica do ioga, que considera o corpo humano como un microcosmos
relacionable co macrocosmos do universo.

Na década de 1980, a arte atOpase atravesada pola idea de ruptura do
vangardismo. A arte desa década, dominada polo pensamento posmoderno, parece
negarse a continuar a constante fuxida cara adiante, coa busca apaixoada de
dimensiéns novidosas, e opta por unha operacion de revision do pasado da arte, coa
intencién de esgotar os filbns que non foron suficientemente explotados no seu
momento:

- tratase dun tempo morto, un momento de repouso na fuxida cara a

innovacién e transgresion continuas de moitos movementos anteriores;

- a producién artistica desta época posmoderna oriéntase cara a diversidade e

a fragmentacion;

- a pintura abstracta ou figurativa conviven coa fotografia, esculturas e

instalacions, disefio gréfico, video e performance;

- outro elemento definidor desta época é a extraordinaria revitalizacién do

mercado artistico, cunha manifestacion clara no sector das subastas. A arte

convértese nun valor de investimento, e aos tradicionais coleccionistas e

museos engadironse individuos e empresas.

Dentro das variadas tendencias posmodernas destes Ultimos anos cabe citar:

O neoexpresionismo aleman deses =3 R
anos orientouse cara & recuperaciéon dun
estilo histérico, e redescubre a pintura
como operacion manual. Destacan nel
artistas como Kiefer e Baselitz. Este
altimo, coa finalidade de lograr a
autonomia entre o0 xesto e a
representacion, tende a representar as
figuras ao revés ou coloca os seus cadros
invertidos.

. i.‘:i :
seforitas de Olm
A arte de fronteira inspirase nos graffiti
urbanos, nos personaxes dos debuxos
animados ou na publicidade. Os seus
mais cofiecidos representantes son

Basquiat e Haring.

A “nuova maniera” ou “pintura culta” é
un novo academicismo no que esta
presente o decadentismo finisecular e
acude a cita historica e anacroénica para
darlle unha reinterpretacion
contemporanea. Asi sucede na obra A
man somete ao intelecto, de Carlo
Maria Mariani, onde acude a unha
linguaxe mitol6xica para meditar sobre a

perfeccién e a armonia.
Carlo Maria Mariani: “A man somete ao intelecto”

(1983)
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O neo-decorativismo ou “pattern
painting” é a expresion mais acabada da
volta & pintura, da expresion do pracer de
pintar e do pracer de ver. Algunhas obras
recuperan a predileccién por unha “nova
xeometria”, encarnada, por exemplo, na
obra de Peter Halley.

A estética neo-pop fandese en moitos
paises con aportacions propias. Neste
intre de universalizacion da arte xurden
creacions de artistas doutros continentes
(Asia, Africa) que mesturan tradicions
locais cunha estética internacional. Tal é
0 caso de Murakami -que funde manga,
animacion e arte tradicional xaponesa coa
pop-art- ou Chéri Samba, que denuncia o
desequilibrio entre paises ricos e pobres e
0s vicios politicos das sociedades destes
altimos.

O apropiacionismo adopta unha actitude
de distanciamento e simulacion, de
ausencia programatica de creatividade,
caendo moitas veces no kitsch. A
orixinalidade non se busca no obxecto, do
gue o artista se apropia, sendn que se
plantexa no novo contexto no que o
artista quere expresarse. Un
representante destacado desta tendencia
é Jeff Koons. O seu Puppy é unha
metafora da vida, a traverso das prantas
coas que se recobre e que morren co
decurso do tempo.

A nova escultura inglesa mantén a
liberdade de materiais e as fronteiras
entre abstracto e figurativo; nela
predomina o visual sobre o tactil; as
veces reciclanse obxectos cotians. Nela
participa Anish Kapoor, de ascendencia
hindd; nas suas esculturas entrecrizanse
as referencias a sta cultura ancestral, na
gue os pigmentos vermellos identifican o
lume e a vida.

A escultura monumental inserta en
grandes espazos paisaxisticos ten a un
dos seus mellores representantes en
Chillida, mestre que usa esencialmente
o ferro, mais tamén o formigobn armado.
Ben distintas son as “instalacions
conceptuais” de Jenny Holzer, que
traballa con textos profundos e filosoficos
proxectados en espazos publicos.

FARIS EST FRO l"l?!—-

Chéri Samba: “Paris esta limpo” (1996)

e Koons: “Puppy” (1992)

Anish Kapoor: “1000 nomes” (1980)

Eduardo Chillida: “Loubanza do horizonte” (1989)
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lll. A ARTE EN GALICIA NA SEGUNDA METADE DO SECULO XX

A arte galega da segunda metade do século XX incorpora os valores e
caracteristicas da arte internacional, mantendo unha forte impronta dos materiais do

contorno:

Na arquitectura incorpérase a herdanza da
colectividade & linguaxe funcionalista  do
movemento moderno. Xurde asi unha arquitectura
austera, rigorosa, coherente e intemporal,
intimamente ligada as caracteristicas xeograficas e
materiais (granito, lousa,...) do seu contorno, cunha
utilizacién racional da tecnoloxia. Asi se construiron
vivendas unifamiliares funcionais como a Casa
Dominguez (1976) de Alejandro de la Sota e obras
varias recentes como o Faro de Punta Nariga
(1995) de César Portela; o Museo de Belas Artes
de A Corufa -organizados 0s seus espazos en
torno a un lucernario central- (1995), de Manuel
Gallego; e o pazo de Congresos de Pontevedra
(1993-1996) de Manuel de las Casas.

Na escultura conviven diversas tendencias: a nova
figuracion de Acisclo Manzano (na que os torsos
femininos ocupan un lugar significativo) e Xosé Cid;
a abstraccién de Silverio Rivas e Mon Vasco, que
se volve minimalista na obra de Manolo Paz; a
figuracion expresionista e distorsionante de
Francisco Leiro, con certas raigames romanicas.
Os materiais empregados son variados, desde os
mais nobres (bronce) e modernos (aceiro, formigdn)
ata os tradicionais (granito, madeira policromada).

Na pintura siguen a suUa traxectoria 0s grandes
mestres, 0s renovadores, incorporando linguaxes
contemporaneas. Asi o fai Laxeiro cun xestualismo
figurativo que se aproxima ao informalismo
grotesco; Seoane coquetea coa abstraccion
mantendo unha linguaxe esquemética de siluetas
planas e diseccibns xeométricas. A linguaxe
abstracta é xestual en Mampaso e xeométrica en
Labra. Caruncho adquire caracteristicas da op-art
ou arte cinética na sOa traxectoria. A nova
figuracion amdsase inxenuista en Abelenda e
cubista-xeométrico en Ubeda. Xaime Quessada,
que nos anos 1970 cultiva unha figuracion
surrealista, recibe influencias de Bacon e a arte pop.
A renovacién dos anos 1980 ven da man do grupo
Atlantica, no que se integran Antdon Patifio,
Menchu Lamas, Guillermo Monroy e Anxel Huete;
foron importantes neste grupo as tendencias
neoexpresionistas 4s que tamén se apuntan Antén
Lamazares e Reimundo Patifio.

Dentro da variedade de linguaxes que caracteriza &
pintura galega actual salienta o hiperrealismo de
Roberto Gonzalez.

".',.lnr
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César Portela: Faro de Punta Nariga
(1995)

r N
A chambra branca” (1969)

L —— ! , i
Menchu Lamas: “Sombras” (1994)
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UNIDADE 11: A ARTE NO NOSO TEMPO: UNIVERSALIZACION DA ARTE

Anexo con imaxes. Arquitectura

A -2

llustracion 1: Le Corbusier. Unidade de habitacion de Marsella

llustracion 2: Le Corbusier. Notre Dame du Haut (Ronchamp). Alzado e planta



e

llustracion 4: Lucio Costa. Planta da cidade
de Brasilia.

llustracion 3: Le Corbusier. Plano da cidade de
Chandigarh e Asemblea Lexislativa.

llustracion 5: Oscar Niemeyer. Praza dos Tres
Poderes. Brasilia.
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llustracion 6: Mies Van der Rohe. Crown Hall llustracion 7: Mies Van der
Rohe. Torre Seagram



llustracion 8: Frank Lloyd Wright. Torre de  llustracion 9: Frank Lloyd Wright.
laboratorios Johnson Wax.

Museo Guggenheim de Nova lorque.

ustracio
Helsinki

- J Il llustracién 11: Saarinen. Terminal TWA do
n 10: Alvar Aalto. Universidade Técnica de  @eroporto JFK de Nova lorque



llustracién 14: Aldo Rossi. Bloque de vivendas  |lystracion 15: Mario Botta. Casa Médici.
no barrio milanés de Galaratese






llustracién 18: Richard Rogers.
Edificio Lloyds.

llustracion 21: Norman Foster. Cupula do Reichstag.

/

lustracion 20: Norman Foster.
Torre Swiss Re.



llustracion 22: Michael Graves. Concello
de Portland

R

o v P llustra
son. Maqueta do

cion 23: Philip John
rafniaceos AT&T

llustracién 24: James Stirling. Staatsgalerie de Stuttgart. Maqueta.
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llustracién 26: leo Ming Pei. Piramide do
Louvre.
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llustracion 25: Richard Meier. Museo de
Artes Decorativas de Frankfurt.
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llustracion 27: Rafael Moneo. Museo de llustracién 28: Alvaro Siza. CGAC de

Arte Romano de Mérida. Santiago de Compostela.



lustracion 30: Tadao Ando. Capela sobre a auga.



llustracion

1

Il
llustracion 32: Santiago Calatrava. - |
Estacién de tren do aeroporto de Satolas =
(Lyon).

acion 33: Zaha Hadid. Dancin Towers.



llustracion 35: Frank Gehry. Adega-hotel “Marqués de Riscal” en Elciego.



llustraciéon 37: Rem Koolhaas. Biblioteca Central de Seattle.



llustracion 38: Herzog & de Meuron. Estadio Allianz Arena de Munich.



UNIDADE 11: A ARTE NO NOSO TEMPO: UNIVERSALIZACION DA ARTE

Anexo con imaxes. Artes plasticas e arte galega

llustracion 2: Willem de Kooning.
“‘Muller 1I”

llustracién 3: Mark Rothko.
“Maxenta, negro, verde e
laranxa”.



llustracion 5: Jean Dubuffet. “Misa en terra”

llustracioén 4: Karel Appel. “Nenos que preguntan”.

llustracién 6: Antoni Tapies. “Pintura”

— llustracion 8: Antonio Saura.
llustracion 7: Manolo Millares. “Retrato imaxinario de Felipe II”.
“Homunculo”



llustracion 9: Ad Reinhardt. “Pintura llustracion 10: Kenneth Noland. “Brillo”.
abstracta. Azul”.

llustracion 11: Kenneth Noland. “Cherry doce
escuro’.

llustraciéon 13: Frank Stella. “Emperatriz da India”.
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llustracion 14: Frank Stella. “Pavillon chinés”, ~ !lustracion 15: Jorge Oteiza. "Caixa

metafisica”.

i

llustracion 17: Lucio Fontana. “Concepto
espacial’.

llustracion 16: Max Bill. “Lazo infinito”.
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llustracion 18: Victor Vassarely. llustracién 19: Brldget Rlley. “Corrente”.
“Vega-Nor”.



Hustracion 20: Sol Lewitt. llustracién 21: Donald Judd.
Cubo modular con base”. “Cubos de aceiro inoxidable e amarelo”.

Hustracion 22: Dan Flavin.
“Monumento para Victor Tatlin n°1”.

llustracion 23: Robert Morris.
“Sen titulo” (labirinto).

llustracion 25: Judy Chicago.
“The Dinner Party”.

llustracion 24: Joseph Beuys.
“Como explicar os cadros a unha
lebre morta”.
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llustracion 27: Jasper Johns. “Bandeira’.

llustracién 28: Robert
Rauschenberg. “Cama’.



llustracién 30: David Hockney. “Retrato

llustracion 29: Robert Hamilton. “Que é o que fai o dun artista”

noso fogar de hoxe tan diferente, tan atractivo?”,
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llustracién 31: Andy Warhol. llustracion 32: Andy Warhol. llustracién 33: Andy
“Diptico Marilyn”. “Coca-Cola”. Warhol.
“Lata de sopa Campbell's”.




llustracién 34: Roy Litchenstein. “No coche”.

llustracion 35:Roy Litchenstein.
“Muller no bario”.

i - : llustracion 37: Andy Warhol. “Elizabeth
llustracién 36: Andy Warhol. “Marilyn”. Taylor”.
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llustracions38: Andy Warhol. “Dobre B B )

Elvis”. llustracion 39: Andy Warhol. “Cadeira
eléctrica’.




llustracion 40: Equipo Cronica. llustracion 41: Equipo Cronica.
“Guernica”. “As Meninas”.

llustracién 42: Equipo Realidad.
“Romeo e Xulieta”.

llustracién 43: Eduardo Arroyo. “Cabaleiro
espariol”.

llustracion 44: Juan Genoveés. llustracién 45: Antonio de Felipe.
“O abrazo’. “Marilyn-Warhol".



llustracion 46: Arman. “Desfeitos”.

llustracioén 47: Francis Bacon. “Inocencio X”.

llustracion 48: Francis Bacon. “Estudo para o Papa vermello”.



llustracién 49: Richard Estes. llustracién 50: Antonio Lépez.
“Reflexos de autobus”. “Gran Via’.
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llustracion 51: Chuck Close. “Retrato”. llustracion 52: Duane Hanson.
“Compradora de supermercado”.



llustracion 53: Joseph Kosuth. g ) .
“Unha e tres cadeiras” llustracion 54: Robert Smithson.

“Peirao en espiral”.

llustracién 55: Christo e Jeanne- = RS Vol X )
Claude. “Costa envolta’. llustracion 56: Richard Long. “Lifia de paseo”.

llustracion 57: Gilbert & George. “Living sculptures”.



llustracion 58: G. Baselitz. llustracién 59: Anselm Kiefer
“As serioritas de Olmo II’. “Margarete”.

llustracion 61: Keith Haring.

llustracién 60: Jean-Michel Basquiat. “Sen titulo”

“Skull”.

llustracién 62: Carlo Maria Mariani. “A man somete ao intelecto”.
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llustracion 65: Chéri Samba. “Paris esta
limpo...”. llustracion 66: Anish Kapoor. “1000

nomes”,

llustracion 67: Jeff Koons. llustracién 68: Jenny Holzer. llustracion 69: Eduardo Chillida.

“Puppy”. Instalacion. “Loubanza do horizonte”.



llustracion 70: Alejandro de la Sota. Casa
Dominguez.

llustracion 72: Manuel Gallego Jorreto.
Museo de Belas Artes de A Corunia

llustracion 74: Acisclo
Manzano. “Madona’.

”

paz”.

llustracion 75: Manolo Paz.
“Familia de menhires pola
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llustracion 71: César Portela. Faro de
Punta Nariga.

llustracion 73: Manuel de las Casas. Pazo
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