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En el afio de 1892 el pintor noruego Edvard Munch
expuso en Berlin 55 de sus obras, centradas en los temas
de la enfermedad, la muerte, el sexo y los celos; era, en
su concepcién, un “friso de la vida”; el publico no resistié
el ataque que representaban las obras y la Sociedad de
Artistas Berlineses, organizadora de la muestra, resolvid
desmontarla ocho dias después. Pero no sélo el
espectador bienpensante habia resultado golpeado;
también muchisimos artistas, especialmente jovenes,
quienes de inmediato se colocaron junto a Munch y, como
consecuencia de su enfrentamiento con los medios
oficiales, procedieron a crear una nueva sociedad
artistica: la “Secesién Berlinesa”. Segun parece, en una
reunion del jurado de una de las posteriores muestras de
la Secesion, frente a una tela de Max Pechstein alguien
pregunté si aquello continuaba siendo Impresionismo,
ante lo cual el pintor respondié “no, es expresionismo”.
Posiblemente fue la primera vez que se usé el término?,
aungue, como es evidente, la situacion que lo produjo
debia venir de mucha mas atras: en realidad, procede de
la crisis del Impresionismo, la cual se hace evidente a
partir de 1880.

A. El derrumbe del optimismo: En ese momento,
transcurridos apenas 6 afios de la muestra inaugural del
grupo, realizada en 1874, los artistas impresionistas
comienzan a percibir que la realidad sufre un palpable
proceso de deterioro. De hecho, pocos afios después el
grupo se desintegra: Claude Monet destruye muchas de
sus obras y se aisla en Giverny, mientras Auguste Renoir
se dedica a viajar y reniega del Impresionismo, Edgar
Degas, por su parte, declara que no sabe hacia dénde se
dirige su trabajo y aun el apacible Alfred Sisley se retira
agobiado por la miseria y ya fisicamente enfermo. A todo
ello viene a juntarse la critica virulenta de las nuevas
generaciones: Vincent Van Gogh dira que el
Impresionismo es un arte demasiado 6ptico, sin pasion y
poco humano, mientras Paul Gauguin lo critica como arte
sin pensamiento, superficial y material. En sintesis, mas
gue en la observacion del mundo exterior, la sensibilidad
artistica empieza a centrarse en el andlisis de la propia
interioridad; y de la entrega sensualista a la realidad que
caracterizé el Impresionismo se va a pasar, muy
bruscamente, a la total antinomia entre el Yo y el mundo,
situacion que, en muchos casos, desemboca en el escape
de la sociedad a través del alcohol, la bohemia, la locura,
la busqueda de lo primitivo o la huida fisica de la realidad

! Citado por DE MICHELI, Mario, Las Vanguardias artisticas del
siglo XX, Madrid, Alianza Editorial, 1979, p. 84.

cotidiana.

Pero la crisis del Impresionismo no es un mero capricho
de artista; en realidad, lo que esta en crisis es todo el
sistema social e ideolédgico que le sirvio de base. Lo que
comienza a manifestarse hacia 1880 es la irracionalidad
del programa politico de la burguesia que, a la caida del
Segundo Imperio, ascendié al poder con el proyecto de
desarrollar, jal fin!, los ideales de libertad, igualdad y
fraternidad que proclamara la Revolucién casi cien afios
antes; ahora, sin embargo, la pretendida “unidad moral del
siglo” aparece como una falacia y los espiritus mas
sensibles perciben con total desasosiego que las fuerzas
en el poder han sellado la alianza con los estamentos mas
reaccionarios, en contra, fundamentalmente, de la clase
obrera. Por ello, aun sin tener una clara militancia politica,
tanto los impresionistas como los artistas de las nuevas
generaciones perciben que han perdido el asidero social
gue antes encontraban en la burguesia.

Mas alla, en el fondo, lo que esta en crisis es la visién del
mundo producida por la revolucion industrial. Al menos
desde mediados del siglo XIX, el positivismo aparece
como la ideologia dominante, capaz de asegurar la
felicidad universal por medio del despliegue inusitado de
la tecnologia en desarrollo; es la bandera del progreso
infinito que garantizara, al mismo tiempo, la disolucion de
toda actividad politica “perturbadora”. Pero bajo esta
aparente panacea no es posible ocultar las tremendas
contradicciones que agitan a Europa y que muy pronto la
conduciran a la catastrofe de la Guerra de 1914.

Y es que no puede pasarse por alto la espléndida y
espantosa transformacion que se oper6 en la Europa del
siglo XIX como consecuencia del Progreso. Baste
recordar aqui que mientras en 1800 el continente contaba
con 200 millones de habitantes, al momento de estallar la
guerra esa cifra se habia triplicado. Asi, Europa, casi sin
percatarse, se convirti6 en una sociedad de masas, sin
estar preparada para ello; la explosion demografica vino
acompafiada de un gigantesco crecimiento de las
ciudades, de la degradacion de las relaciones sociales, de
la anarquia de la vida y, en fin, de la irracionalidad del
sistema. El hombre europeo, todavia “centro de todas las
cosas”, fue borrado de golpe y convertido en un ser
alienado y an6nimo por una realidad que hacia imposible
la contemplacion y la comunicacion?.

Hermann Bahr, en un ensayo publicado en 1916,
planteaba con absoluta claridad la crisis existencial no
s6lo de su momento sino también de las décadas

2 Cfr. DELAVOY, Robert L. Dimensiones del siglo XX, 1900-1945,
Barcelona, Skira-Carroggio, 1965.




anteriores, situacion que tampoco habian logrado ocultar
las exquisiteces formales del Art Nouveau: “Nosotros ya
no vivimos; hemos vivido. Ya no tenemos libertad; ya no
sabemos decidirnos; el hombre ha sido privado del alma;
la naturaleza ha sido privada del hombre... Nunca hubo
época mas turbada por la desesperacion y por el horror
de la muerte. Nunca un tan sepulcral silencio ha reinado
en el mundo. Nunca el hombre fue tan pequefio. Nunca
estuvo mas inquieto. Nunca la alegria estuvo tan ausente
y la libertad mas muerta. Y he aqui gritar la
desesperacion: el hombre pide gritando su alma...”.

Ante una tal realidad, es claro que el Impresionismo ha
quedado atras; con su facil hedonismo (al menos asi
aparece ahora) y su tono de felicidad positivista, ya no
puede responder a la angustia del cambio de siglo: el
hombre ya no busca nada fuera de si mismo. Aparece,
entonces, la concreta oposicién entre un arte simbolista,
que proclama la evasion de la realidad a través de la
fantasia y mas alla de la historia, y el expresionismo que
rechaza toda solucion que se plantee por fuera de la
experiencia humana y se define como arte comprometido
con la situacion histérica, grito exasperado de hondo
contenido politico. Asi, el Expresionismo se constituye
como la antitesis del Impresionismo: “Literalmente,
expresion es lo contrario de impresion. La impresién es un
movimiento del exterior al interior, de la realidad (objeto)
que se graba en la conciencia (sujeto). La expresion es un
movimiento inverso, del interior al exterior, es el sujeto
quien se manifiesta en el objeto™.

B. Los antecedentes plasticos del Expresionismo. Sin
embargo, tampoco puede dejarse de lado la influencia
definitiva de los artistas impresionistas y
postimpresionistas. Basta recordar la figura de Paul
Cézanne quien, al desarrollar la relacién constitutiva entre
conciencia y obra de arte, rescata todo el valor de la
subjetividad. Pero por sobre todo seran trascendentales,
especialmente para el expresionismo francés, las obras
de Van Gogh y Gauguin. El primero habia identificado el
arte con la totalidad de la existencia, en medio de la
pregunta angustiosa por el sentido de su ser en el mundo;
es un revolucionario que entiende el arte como
compromiso moral, como un “hacer humano” en contra
del hacer mecanico de la industria. En esta actitud los
elementos del cuadro pierden su valor representativo y
convierten la tela en un campo de fuerzas exasperadas
que, en su autonomia, deforman la realidad: Todo
Vincent es ya intimamente expresionista; como él
mismo lo dice, trabaja “para expresar un sincero
sentimiento humano”. “Lo que se tiene dentro, debe
salir”, escribe.

Paul Gauguin, por su parte, se opone también con toda
violencia a la sociedad positivistas de su tiempo y busca
la posibilidad de crear en medio de pueblos no arruinados
por el progreso. Pero la evasion de Gauguin no se reduce
a una mera busqueda de exotismos: en las islas del Mar
del Sur se busca a si mismo y explorar los motivos
intimos de su ser, lo que se manifiesta es una auténtica
explosion de vitalidad.

8 Citado por DE MICHELLI, op. cit., p. 73.

4 ARGAN, Giulio Carlo, ElI Arte Moderno, Valencia, Fernando
Torres Editor, 1977, p. 277.

Munch, partiendo en buena medida de la apropiacion de
Van Gogh y Gauguin, revierte el Impresionismo de lo
exterior a lo interior y el simbolismo de lo trascendente al
analisis de lo cotidiano; la pintura es para él el
correspondiente 6ptico de la existencia, la que se
encuentra determinada por la enfermedad y la muerte. En
esta total oscuridad solo queda el grito de angustia,
instante de lucidez que ofrece al hombre una fugaz
liberacién y el espejismo de la identificacion del yo ante la
catéstrofe inminente.

C. El Expresionismo en Francia: El Fauvismo. Como
impulso vital concibe el arte una serie de artistas,
relativamente organizados alrededor de la figura de Henri
Matisse, quienes encuentran un polo unificador en la
reaccién contra el hedonismo (Actitud vital basada en la
busqueda de placer) del Art Nouveau que va a
predominar al final del siglo XIX.

En el Salén de Otofio de 1905, en Paris, la obra de los
jovenes artistas reunidos en torno a Matisse produjo un
desconcierto sélo comparable con el del Impresionismo
treinta afos atras: “Un tarro de color se le ha lanzado al
publico en la cara”, dicen los criticos. Junto a Henri
Matisse exponian Albert Marquet, Georges Braque,
Maurice de Vlaminck, André Derain, Othon Friesz,
Georges Rouault, Raoul Dufy y Kees Van Dongen, obras
que eran el resultado de los ultimos 8 o 10 afios de
investigacion. En la sala que contenia las pinturas
estridentes de colores puros de estos artistas
autodenominados Incoherentes o Invertebrados, se
presentaban también sus esculturas, mucho mas
tradicionales. Ante el contraste, el critico Louis Vauxcelles
exclamé entusiasmado “Donatello chez les fauves”
(“Donatello entre las fieras”) y la palabra gozo
inmediatamente de extraordinaria fortuna.

Los fauves se van a caracterizar, aun en el contexto
europeo, por su agresiva novedad, su subjetivismo y
libertad y el clima de aventura y agitacion colectiva que va
a marcar una de las rutas esenciales del arte
contemporaneo. Pero en general, a pesar de la exaltacion
del color que en ellos se presenta, desde el inicio la mas
moderna critica los percibe como plenamente coherentes
con la tradicion clasica. Asi, Guillaume Apollinaire
escribirda en 1907 que en Matisse “se funden las mas
exquisitas cualidades francesas: fuerza y simplicidad,
dulzura y limpieza™. De hecho, bien puede decirse que
para la mayoria de los fauves la ruptura con la tradicién
no se ha dado; a pesar del cromatismo violento de su
paleta, su vision es tranquila y natural, serena y agradable
a los ojos, casi impresionista, podriamos decir. Pero en
todos ellos se afianza una idea esencial: el cuadro es una
estructura auténoma y autosuficiente, una realidad en si
misma y no la mera imagen del mundo exterior, lo que los
ubica en la linea evolutiva que conducira al arte abstracto.

Los mas expresionistas entre los fauves seran Vlaminck y
Derain; ellos van a entender el Fauvismo como una
posibilidad de desencadenar sobre la tela las fuerzas
interiores, las emociones, instintos y sentimientos, sin
método ni ciencia ni formas estéticas preestablecidas,

5 APOLLINAIRE, G., “Henri Matisse” en La Phalange, Diciembre
de 1907, reproducido en A.AV.V. “Matisse e la critica
contemporanea”, en Expresionisti e Fauves, Milan, Fratelli Fabbri
Editori, 1975, p. 298-300.



sino por medio de colores que, como decia Derain, eran
verdaderos cartuchos de dinamita.

El Fauvismo como grupo tiene una vida bastante efimera.
Después del ya citado Salén de 1905, la “jaula de las
fieras” domina en los Salones de los Independientes y
de Otofio de 1906 y 1907. Alli se concluye la actividad
colectiva ante el avance impetuoso del racionalismo
cubista. En sintesis, los principios esenciales del
Fauvismo pueden expresarse en cuatro elementos
basicos: equivalencia de la luz y construccion del espacio
por medio del color sostenido por un dibujo igualmente
intenso; encendido de la superficie plana sin modelado ni
claroscuro ilusionista; pureza y simplificacion de los
medios; y correspondencia absoluta entre la expresion y
la organizacién compositiva de la obra®.

C. El Expresionismo en Alemania: El grupo de “El
Puente”. En Alemania la situacion cultural estd mucho
mas determinada que en Francia por el estado de
descomposicion del imperio guillermino que se expresaba
en un academicismo absolutamente conservador.

Contra las formas académicas y contra el Impresionismo
que “imita” la realidad se fundada desde Dresde
(Alemania) en 1905 un grupo compacto que recibe el
nombre de Die Briicke, “El Puente”, porque debe servir
de nexo entre los artistas revolucionarios del momento
gue no buscan imitar sino crear la realidad. Son miembros
del grupo varios pintores alumnos de la Escuela Técnica
Superior de Dresde.

El expresionismo aleman, como casi todos los
movimientos artisticos de avanzada, quiso volver a los
origenes del arte y los buscé en una actitud primitiva que,
sin embargo, se enfrentaba con una realidad cotidiana
profundamente compleja: junto a un elevado desarrollo
técnico y cientifico, y quiza producido por ello mismo, se
llegaba a una dramética situacion de alienacion en medio
del crecimiento desmesurado de ciudades irracionales
que degradaban las méas elementales relaciones
humanas, y sin poder aferrarse siquiera a la creencia en
un Dios que ya ha muerto.

HENRI MATISSE, UN PROTAGONISTA

De todos los expresionistas de los primeros afios del
siglo, serd Matisse quien, sin duda, llegara a constituirse
en una de las figuras centrales del arte contemporaneo:
“En el fondo, solo existe Matisse”, decia el otro grande,
Pablo Picasso.

Mattise habia nacido el 31 de diciembre de 1869 y hasta
los 21 afios de edad nada permite prever su futuro
artistico; inclusive durante el afio que pasa en Paris
estudiando Derecho ni siquiera visita los museos. Pero a
los 21 afios, estando convaleciente, por pura casualidad
descubre el poder del color y desde entonces resuelve
dedicarse a la pintura que le aparece como una especie
de paraiso: “El lado expresivo del color se me impone por
puro instinto”, dira mas tarde.

5 LEYMARIE, Jean, “ll Fauvismo: la piena naturitd”, en A AV.V.,,
op. cit., p. 254.

Desde sus inicios percibe una estrecha relaciéon entre el
arte y la decoracién; no es arbitrario que buena parte de
su formacion la realice en la Escuela de Artes
Decorativas. Y, junto a su formaciéon académica,
mantiene una intensa actividad como copista de las obras
de los grandes maestros en el Museo del Louvre, en
busca del dominio de los “valores”, es decir, de las
variaciones de la luz y de la gama cromatica.

Serd, sin embargo, el impulso de Pissarro y de Rodin lo
que lo lleve a una poderosa explosién de color que, ya
desde los primeros afios del siglo, recibe también el
mensaje de Cézanne: De él aprende que los colores y los
tonos son fuerzas dentro del cuadro, fuerzas que es
necesario equilibrar y estructurar; pero tampoco olvida la
leccién de Van Gogh, a quien conoce, basicamente, a
través de los intensos dibujos de la época de Arlés. En
1904 se produce su vinculaciéon con Paul Signac, pintor
neoimpresionista (“puntillista”) en quien descubre el
encanto de los colores puros. Y, finalmente, para
completar esta galeria de las mas apetecibles influencias,
en 1905 conoce las aun inéditas telas tahitianas de Paul
Gauguin: es la revelacién precisa en el momento preciso,
el descubrimiento de los colores puros, extendidos en
grandes superficies, generadores de espacio y de luz.

Teniendo aun en los ojos la imagen de Gauguin pinta las
telas que expondra en el histérico Salén_de Otofio de
1905, entre ellas el Retrato con la raya verde, que logra
luminosidad y relieve sin recurrir a medios ilusionistas: “El
Fauvismo fue asi para mi -dird Matisse- la prueba de los
medios: poner uno junto a otro, reunir en modo expresivo
y constructivo un azul, un rojo, un verde. Era el resultado
de una necesidad que se estaba clarificando en mi, y no
de una pura actitud querida”. El Fauvismo se constituye,
pues, en un libre experimentar con los colores y el dibujo,
tendiendo al maximo de la expresividad.

A partir del Saldn de Otofio de 1907, con la retrospectiva
dedicada a Cézanne, se sucede una clara tendencia
constructiva: el Fauvismo se disgrega y comienza el
afianzamiento del cubismo bajo la guia de Picasso y
Braque. Pero Matisse continuara solo su proceso artistico;
inclusive, entre 1908 y 1911 abre una academia propia
que le sirve de centro difusor de sus ideas estéticas, en
momentos en los cuales comienza a realizar sus obras
méas audaces, tales como La Danza y La Musica del
Museo del Ermitage de San Petersburgo.

Lo que Matisse persigue, por encima de todo, es la
expresion y ella, segun explica, reside en todos los
elementos del cuadro y no meramente en los aspectos
exteriores de la violencia y la pasion. Asi, el color no es un
agregado a la estructura del dibujo sino, también él,
elemento esencial y constitutivo de la obra: serd un
colorido muy diferente al del Impresionismo y del
Postimpresionismo, ya no basado en una teoria cientifica
sino en la observacion, el sentimiento y la experiencia de
la propia sensibilidad, extendido progresivamente sobre la
tela hasta que los diversos colores se equilibren y
expresen asi el orden previo de las ideas del artista.

7 Citado por LEYMARIE, Jean, “Henri Matisse” en | Maestri del
colore, Milan, Fratelli Fabrri Editori, Edicion 1976-1977, n. 37.



El Fauvismo se concluyé muy rapidamente, quiza
porque, como decia Braque, no puede vivirse mucho
tiempo en estado de paroxismo (exaltacion). Pero sus
integrantes  continuaron  desarrollando una obra
trascendental. Expresionista no por violencia sino por
emocién, profundamente convencido de la intima relacion
existente entre el arte y placer, uniendo a sus admirados
Cézanne y Gauguin con el arte arabe y las mascaras
negras, Matisse continda una carrera genial que dominara
en el panorama del arte contemporaneo a lo largo de toda
la primera mitad del siglo XX, hasta su muerte en 1954.
Pero ese desarrollo corresponde a otro episodio.

ENTRE EL FAUVISMO Y EL CUBISMO

En 1905, un grupo de pintores jovenes expusieron en
Paris, a quienes se les bautizé con el nombre de fauves,
esto es, fieras salvajes, o los salvajes. Debieron este
nombre a su abierto desdén por las formas de la
naturaleza y su complacencia en los colores violentos. En
realidad, habia muy poco salvajismo en ellos. El mas
famoso de este grupo fue, Henri Matisse (1869 - 1954),
quien tenia un gran talento para la simplificacion
decorativa. Estudié las gamas de color de los tapices
orientales y de los paisajes del norte de Africa, y cre6 un
estilo que ha ejercido gran influjo sobre el disefio moderno

Henri Matisse, La mesa roa, 1908

En la obra de Matisse, la mesa roja, podemos observar
las relaciones entre el dibujo del papel en la pared y el
tejido de los manteles con los objetos que se hallan sobre
la mesa constituyen el tema principal de cuadro. Incluso
la figura humana y el paisaje visto a través de la ventana
se han convertido en parte del esquema, el cual es tan
consecuente que la mujer y los arboles estan mucho mas
simplificados en sus contornos, e incluso trastocados en
sus formas, para concordar con las flores del papel de la
pared. De hecho, el artista consideraba al cuadro una
“armonia en rojo”.

Ningun artista qued6 tan impresionado por esta revelacion
como un joven espafiol, Pablo Picasso (1881 — 1973),
quien era hijo de un profesor de dibujo y que en la
Escuela de la Lonja de Barcelona estaba considerado
como una especie de nifio prodigio. A la edad de
diecinueve afios, marché a Paris, done pint6 temas que
habrian gustado a los expresionistas: mendigos, parias,
vagabundos y gente de circo. Pero evidentemente esto
no le satisfacia y empez6 a estudiar el arte primitivo al
gue Gauguin, y acaso Matisse, habian dirigido la atencion.

Podemos suponer qué es lo que aprendié de estas obras:
la posibilidad de elaborar la imagen de un rostro o un
objeto con unos cuantos elementos muy simples, lo cual
era algo muy distinto a la simplificacion de la impresion

visual que habian practicado los anteriores artistas. Ellos
habian reducido las formas de la naturaleza a un
esquema plano. ¢Acaso no existirian medios para evitar
esta carencia de volumen al elaborar la imagen de objetos
sencillos y, sin embargo, conservar un sentido de
profundidad y solidez? Este fue el problema que le
condujo a Cézanne.

Pablo Picasso, La familia de Saltimbanquis. 1905 (Etapa rosa)

En una de sus cartas a un joven pintor, Cézanne le
aconsejaba contemplar la naturaleza traduciéndola en
cubos, conos y cilindros. Probablemente quiso darle a
entender que debia tener presente, en todo momento, al
organizar sus cuadros, la idea de tales formas sdlidas
basicas. Pero Picasso y sus amigos decidieron tomar el
consejo al pie de la letra. Se puede suponer que
racionaron de un modo semejante al que sigue “Hace
tiempo que hemos renunciado a representar las cosas tal
como aparecen a nuestros ojos. Esto venia a ser un
fuego fatuo que'ggl’r:ufll pro;tzguw.
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Paul Cézanne, Montafia de anta Victoria

Nosotros no queremos fijar sobre la tela la impresion
imaginaria de un efimero constante. Seguiremos el
ejemplo de Cézanne y elaboraremos el cuadro con
nuestros propios temas, tan sélida y permanentemente
como podamos ¢ Por qué no ser consecuentes y aceptar
el hecho de que nuestro verdadero fin es construir antes
que copiar algo? Si pensamos en un objeto, pongamos
por ejemplo un violin, éste no aparece ante los ojos de
nuestra mente tal como seria visto por nuestros 0jos
corporales. Podemos pensar, y en efecto lo hacemos asi,
en sus diferentes aspectos a un mismo tiempo. Algunos
de ellos se destacan tan claramente que nos parece que
podemos tocarlos y manejarlos: otros, son un tanto
confusos. Y sin embargo, esta extrafia mezcolanza de
imagenes expresa mejor el “verdadero” violin que lo que
cualquier foto instantanea o cuadro minucioso pueda
contener’. Este, seria el modo de razonar que condujo a
obras como la naturaleza muerta del violin de Picasso.



Pablo Picasso, Violin y uvas, 1912
En algunos aspectos, este cuadro representa un retorno a
lo que se ha denominado principios egipcios, de acuerdo
con los cuales un objeto se dibuja por el angulo desde el
que se advierta mas claramente su forma caracteristica.
La espiral y la clavija estan vistas de lado, tal como las
imaginamos cuando pensamos en un violin. Los agujeros
de la caja, por otra parte, estan vistos de frente, ya que de
lado no resultan visibles. La curvatura lateral de la caja
esta muy exagerada, de conformidad con nuestra
sobrestimacion del pronunciamiento de tales curvas
cuando imaginamos la sensacién que nos produce pasar
nuestra mano a lo largo de los bordes de dicho
instrumento. El arco y las cuerdas flotan en el espacio;
estas Ultimas incluso se repiten, una vez frontalmente,
otra, dirigidas hacia la espiral del tronco. A pesar de esta
aparentemente confusion de formas, el cuadro no aparece
en realidad, desordenado. La razon de ello estriba en que
el artista ha construido su cuadro con fragmentos mas o
menos uniformes, de modo que el conjunto ofrezca una
apariencia, comparable a la de las obras del arte primitivo.

EL CUBISMO

Esté considerado como una escuela y teoria estética que
interpreta la realidad mediante figuras geométricas.
Surge en Paris en 1906 con la pintura las “sefioritas de
Avifion” del Maestro Pablo Picasso. El cubismo auténtico -
si queremos expresarnos de un modo absoluto- seria el
arte de pintar nuevas composiciones con elementos
tomados, no de la realidad de la vision, sino de la
concepcién mental. El cubismo es un arte eminentemente
plastico, pero un arte de creacion y no de reproduccion o de
interpretacion.

Los desnudos de Picasso presentan, en cambio, una
multiplicidad de puntos de vista; el artista se mueve
alrededor de su modelo, busca captar la totalidad (pero no
en sentido acumulativo sino esencial) y expresar la
continuidad del conocimiento. Y al plasmar la totalidad crea
una obra en movimiento continuo; las figuras se mueven
para presentarnos todas sus visuales o, mejor, N0sotros nos

movemos dentro del espacio pictérico para captar toda la
riqueza de la realidad. El cuadro deja de ser una pantalla
estatica y se convierte en un escenario cuyo espacio es
creado por los planos mismos de las figuras en movimiento.
Picasso ha desarrollado una intuicién cezanniana uniéndola
con la presencia de las mascaras negras concebidas
radicalmente como problema estético: le interesa su
"modernidad”, su manera de captar la esencia de lo real,
manera en la cual percibe el artista la sintesis de volumen y
espacio que, quiza le da la clave para la creacién de un
nuevo espacio con base en voliimenes y no en la unidad de
visuales.

LA REALIDAD DE SU OBRA ES SUFICIENTE

Ya que el cuadro es un espacio pictdrico autbnomo, es facil
deducir que podra pronto admitir elementos directamente
tomados de la realidad exterior. Es decir, ya que el cuadro
cubista es un objeto més entre los objetos, los componentes
tradicionales de la pintura pueden convivir con trozos de
periédico, de tela, de madera, etc., los cuales en Ultima
instancia poseen la validez plastica suficiente como para
convertirse en medios, aun exclusivos, de la obra de arte. Al
introducir los objetos reales en el cuadro acaban de
desaparecer los Ultimos vestigios del ilusionismo. El
problema para el arte no serd en adelante (0 a menos podra
no ser) el de reproducir la naturaleza sino el de reelaborarla.
Estan ya dadas las condiciones para que en 1912 con La
Guitarra, un ensamble de madera, metal y alambre,
Picasso firme el acta de nacimiento de la escultura
moderna.

La Guitarra, Picasso 1912

No es posible, sin embargo concebir la problemética estética
como una pura reflexion irresponsable. El hecho de que la
realidad puede concebirse sélo en cuanto pensada por una
conciencia implica que el conocimiento de la realidad esta
condicionado por el "interés" del sujeto; de aqui surge la
necesidad de una actitud critica y la implicacion ética de
todo conocimiento. Picasso es un personaje poco dado a la
especulacion pero, cuando en 1944 explica los motivos de
su adhesion al partido comunista francés, sostiene haber
siempre luchado con los medios del arte para la liberacion
del hombre. Junto a la dimensién estética asume, por tanto,
una problematica ética que es, por supuesto, politica.

Y cuando la razén se pone al servicio de la irracionalidad y
se produce el estallido del fascismo. Picasso sera la primera
conciencia occidental capaz de levantar su voz de protesta.
Guernica aparecera entonces como el mas puro y auténtico
compromiso politico del arte, la mas radical sintesis de
estética y ética. No es necesario idealizar a Picasso. La
realidad de su obra es suficiente.

“La inspiracion existe, pero tiene que encontrarte trabajando” Pablo Picasso



