a pintura del siglo xx, mis que la de cualquier época de la historia, se ha

movido entre el concepto de crisis y el de revolucién en un continuo vai-

vén que, sin embargo, poco a poco, se ha ido decantando hacia la revolu-
cion abandonando la crisis en la cuneta de lo “ya visto”. Se ha ido inclinando mas
hacia la ruptura con el pasado que hacia la continuidad renovada de lo exclusiva-
mente formal e incluso temitico. Los momentos de “riesgo” han sido espejismos
vitoreados, eso si, por aquellos que no querian aceptar que el sistema de valores
plasticos establecido por el humanismo renacentista se estuviese agotando en un
devenir histérico que, a su vez, seguramente también llegaba a su fin.

La pintura en particular y el arte en general no sélo han superado la frontera
de la permisividad social, sino que han roto los diques de contencién que los man-
tenian relativamente apaciguados en el perimetro de la tela o del muro, en el de
la representacion o en el de la abstraccion, en el de los receptaculos que parecian
un pozo sin fin y en los que se creia que cabia todo y que todo lo que cabia va-
lia. Si los inicios del siglo xx vieron traumdticamente c6mo se gestaban las van-
guardias, fuesen el Fauvismo, el Cubismo, el Dadaismo o el Surrealismo, los
altimos anos del siglo han tenido que reconocer que, ¢n la creacién artistica, el
concepto de “estar mis alli” o de “ir delante de” no tiene sentido alguno. Y este
reconocimiento ha llevado implicito, sin duda, el de la caducidad de la homogé-
nea, absoluta y prepotente modernidad, la modernidad concebida por el pensa-
miento ilustrado del siglo xvin y desarrollada por el insaciable anhelo de Progreso
del siglo xx y parte del xx.

En el ambito de lo artistico, fue Marcel Duchamp quien empez6 a dar los pri-
meros hachazos a la modernidad casi al mismo tiempo que Pablo Picasso, el gran
pintor “moderno” del siglo xx, se empefiaba en espolear a galope el caballo del
progreso desenfrenado de la pintura y del arte buscando paradéjicamente —pa-
radoja s6lo aparente— aliados en los universos creativos de los pueblos primiti-
vos. Con su concepto de arte —no del arte en si— Duchamp arrasé el desarrollo
moderno de éste —al menos tal como se¢ habia entendido a lo largo de cinco si-
glos—; Picasso, por el contrario, pincelada a pincelada, lienzo a lienzo, grabado
a grabado, fue remendando paciente y valientemente aquello —la pintura tradi-
cional en el sentido laxo del término— que el transcurrir de los afos parece ha-
ber demostrado que estaba absolutamente corrompido y que, sobre todo, era
irremendable.

La cultura artistica del siglo xx o, mejor, la cultura pictérica en una €época en que
todo se convirtié en imagen, en imagen fraccionada y cambiante, alejada de cual-
quier totalitarismo visual, se ha desvanecido en la nada. Pero no en una “nada nihi-
lista”, que seria lo propio, sino en una nada en extremo creativa que en la vida y
en la realidad cotidianas busca los intersticios para que el arte, y con él la pintura,
se conviertan en aquello que histéricamente nunca fueron. En el arte y en la pin-
tura, los “ciclos del ser” han sido muchos y diversos a lo largo de la historia, pero
siempre tuvieron en comuin un cierto monopolio de la imagen y de su poder, un
poder aparentemente afacetado pero también en extremo cristalino. El arte del si-
glo xx se ha rebelado no contra el “servir al poder”, sino contra el poder en abs-
tracto y el poder en particular, y paulatinamente —aunque a veces incluso lo ha
utilizado como eficaz medio de propaganda— se ha alejado de él. El poder ha ha-
llado otros medios mds efectivos que el arte para imponer una cultura visual que
fuese un arma social.

La burguesia, movida tanto por afanes estéticos como econdmicos, se convir-
ti6 en una de las tltimas fuerzas benefactoras del arte y de la pintura. Su mece-



nazgo, no desinteresado, posibilité el nacimiento de las vanguérdias y su perpe-
tuacion cada vez mas académica, y todavia, en algin sentido, ha hecho posible su
agotamiento asi como la controvertida tempestad que ha alejado el arte de las tran-
quilas —sd6lo aparentemente agitadas— aguas de la modernidad. Pero en su papel
histérico sustitutorio de la monarquia, la aristocracia y la Iglesia, no puede ir mas
alld. Con todos sus matices y acepciones, para continuar existiendo como creacion,
con lo que ello implica de experimentacién y de critica, el arte se ha refugiado en
las instituciones, en unas instituciones que deben invertir a fondo perdido en obras
apocales o generacionales concebidas con la asuncién de la temporalidad e inclu-
so de la destruccion.

Sin duda, el ser humano ha entrado en una nueva “Edad”, atin sin nombre, vy,
con €l, también lo han hecho el arte y la pintura. En los inicios del siglo xx1 no sa-
bemos qué quedara del siglo xx; lo podemos columbrar, y asi lo hemos hecho en
el volumen que el lector tiene en sus manos, pero no es descabellado considerar
que la desaparicion, en lugar de la muerte, que reclamaba Andy Warhol en The
Philosofy of Andy Warhol. From A to B and Back Again (1975), sea uno de los prin-
cipios que los siglos venideros consideren entre las principales caracteristicas del
arte del siglo xx: “Al final de mi vida, cuando muera, no quiero dejar ninguna obra
—afirma Warhol en el citado texto—. Y no quiero ser una sobra. Esta semana mi-
raba la tele y vi a una sefiora que se metia en una maquina de rayos y desapare-
cia. Fue algo maravilloso porque la materia es energia y ella simplemente se
dispersé. Ese podria ser un auténtico invento americano, el mejor invento ameri-
cano: ser capaz de desaparecer. Me refiero a que, asi, no podrian decir que has
muerto, no podrian decir que te han asesinado, no podrian decir que te suicidas-
te por alguien [...]. Yo quiero que mi maquinaria desaparezca”.

El arte puede “desaparecer”, puede transformarse como la energia, pero no
puede morir ni puede suicidarse. Si la gente, segiin Warhol, debiera convertirse en
arena o en algo parecido, del arte siempre quedars, sin duda, su belleza o algo pa-
recido.

Joan Sureda

Los autores que colaboran en este y cada uno de los voliimenes de SYMMA PICTORICA. HISTORIA UNI-
VERSAL DE LA PINTURA, son personalidades cientificas de reconocido prestigio internacional en sus respectivos
campos de estudio. Por ello, la direccién de la obra ha respetado en todo momento sus opiniones e hipétesis,
aunque no las asuma o no coincidan entre si las de unos y otros. Siempre que ha sido posible se ha unificado la
ortografia de los nombres y los topénimos, los titulos o temas de las obras artisticas y el sistema de las referen-
cias bibliogrificas. Los titulos de las distintas colaboraciones, los subtitulos, la seleccion de ilustraciones y las le-
yendas que las acompanan en parte son responsabilidad de la direccién de SVMMA PICTORICA y de la
coordinadora y autora de este volumen, y en parte de los distintos colaboradores. Por lo comun, los titulos de
las obras referenciadas y/o itustradas aparecen en lengua castellana, si bien algunas lo presentan en otros idio-
mas, especialmente en inglés, habida cuenta que en la historiografia del arte del siglo xx dichas obras han to-
mado carta de naturaleza en dicha lengua. También se ha respetado el criterio de aquellos autores que han
considerado que las obras por elios citadas deben aparecer en tal o cual idioma. Dada la evolucién de la pintu-
ra y, en general, del arte del siglo xx el lector hallari conceptos que no han aparecido en otros voltimenes de la
coleccion: “instalacién”, “video-instalacion”, “collage”, “assemblage”, etc. Estas nuevas manifestaciones o técnicas
artisticas suelen implicar variaciones en cuanto a indicacion de técnicas, medidas y lugar de ubicacién. Se ha pro-
curado que el lector disponga siempre de la maxima informacién, aunque ésta, en algunos casos, puede variar
en un plazo de tiempo breve, como ocurre en las ubicaciones. Al respecto hay que considerar, por ejemplo, que en
el afio 2000 abri6 sus puertas una nueva sede de la Tate Gallery de Londres, la llamada Tate Gallery of Modern
Art, en una antigua central eléctrica a orillas det Tamesis. Con todo, dado que sus fondos atin no estin consoli-
dados, por lo comin se ha continuado simplemente indicando el nombre genérico de Tate Gallery.
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