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Una de les comeses principals d'un museu és augmentar i investigar les seues col-leccions. La
col-leccié de 'TVAM, conformada per més de set mil obres d’art, és un patrimoni public des-
tinat a orientar la formacié artistica dels ciutadans que visiten aquest institut.

La varietat i la riquesa de la col-leccié de 'TVAM incita a conéixer d’una manera lddica i a la
vegada cognitiva la pluralitat del que ha passat en la cultura artistica del segle xx.

LTVAM ha desenvolupat durant els tltims anys una gran tasca d’investigacié i difusié de les
seues col-leccions. Juntament als espais dedicats en aquest centre a mostrar de manera perma-
nent les obres de Julio Gonzdlez i d’Ignacio Pinazo, 'TVAM dedica les seues galeries 314 a
presentar, d’'una manera periddica, noves visions sobre I'evolucié de I'art modern a partir dels
fons del museu. No hem d’oblidar, d’altra banda, que I'TVAM continua impulsant la presen-
taci6 de diverses exposicions tematiques de la collecci6 en col-laboracié amb unes altres insti-
tucions museistiques nacionals i internacionals.

Aquesta exposicié té la singularitat de plantejar una visié de I'escultura del segle XX a partir dels
fons de 'IVAM. En aquesta nova mostra, 'TVAM no només presenta les seues adquisicions,
donacions i diposits recents, sin6 que desenvolupa una de les linies estratégiques de la progra-
macié del museu: la revisié de 'obra dels grans escultors del segle XX i la seua relacié complexa
amb les altres manifestacions artistiques, principalment la pintura, com no podia ser d’altra
manera en un institut el nucli vertebrador del qual és la major col-leccié d’obres de I'escultor
Julio Gonzélez del mén.

Aquesta exposicié inclou aproximadament 150 peces, entre les quals destaquen les incorpora-
cions recents d’obres d’artistes com Jacques Lipchitz, Eduardo Chillida, Tony Smith, Esteban
Vicente, Georg Baselitz, Lucebert, Manolo Valdés, o Markus Liipertz.

SALA 1

Durant molt temps la visié de I'art modern ha estat reduida a un enfrontament fictici entre
dues maneres d’entendre la creacié plastica: I'abstraccié, considerada sovint com la manifesta-
cié paradigmatica dels nous temps; i la figuracié, a la qual s’ha acusat en determinades oca-
sions de transferir les pautes de representaci6 del passat. El cert és que tant art abstracte com
Part figuratiu formen part de la cultura visual de les societats contemporanies, i atesa I'ex-
traordinaria complexitat de les seues manifestacions i evolucions, escapen a qualsevol genera-
litzaci6 i simplificacié. Avui podem afirmar, aixd no obstant, que I'art modern es caracteritza
per la contaminacié de les tendéncies, aixi com per la mixtura entre els géneres i les tecniques
artistiques. Aquesta ha estat la seua principal virtut, i aquesta és la causa del seu formidable
desenvolupament i la seua continua evolucid.

Una mirada a I'escultura moderna pot il-lustrar a la perfeccié el dinamisme i la pluralitat que
han caracteritzat I'art modern. Lescultura continua immersa encara en un llarg procés de
metamorfosi. Va ser durant les primeres décades del segle xx quan es van establir les bases de
Iescultura moderna. Aquesta va deixar de ser narrativa i monumental, és a dir, pensada i rea-
litzada per ocupar un espai puiblic, per erigir-se en un objecte autdnom nascut de la lliure
investigacié de l'artista. La talla i el modelatge, tecniques dominants en I'estatudria tradicio-
nal, van donar pas al muntatge i acoblament de fragments, convertint I'obra escultdrica cada
vegada més en una construccié. A la pedra, el marbre o el bronze es van afegir els materials
procedents del desenvolupament de les noves tecnologies (acer, plastic, alumini, etc.), de I'en-
torn domestic de I'artista i, fins i tot, dels abocadors de la societat industrial.

En aquest lent procés de mutacié, I'escultura va acompanyar les ruptures produides en la pin-
tura. En molts casos, les va precedir i les va condicionar. Aquests complexos fendmens d’in-
terrelacié entre els llenguatges i les tecniques artistiques és una de les linies d’investigacié his-
toriografica que més li preocupen a 'TVAM en aquests moments.

Una lectura atenta del discurs expositiu que els proposem revelara els profunds i enriquidors
nexes d’unié (entesos en termes de plantejaments de composicié, relacié espacial, tematica,
volum i clarobscur) entre les diverses expressions artistiques d’alguns dels més importants crea-
dors del segle XX presents en la col-leccié de I'TVAM.

SALA 2
JACQUES LIPCHITZ

Jacques Lipchitz (Druskininkai, Lituania, 1891 — Capri, Italia, 1973) va arribar a Parfs a Parfs
el 1909, on va assistir a classes d’escultura en pedra i anatomia a I'Ecole de Beaux-Arts. També
va estudiar a ’Académie Julian i a I’Académie Colarossi. Tanmateix, és probable que el seu
interés per la historia de l'art, fonamentalment per I'art de I'antic Egipte, l'art grec arcaic i el
gotic, tinguera més pes en la seua futura evolucié que els seus estudis académics. El 1913 va
conéixer Max Jacob i Modigliani i un any després va viatjar amb Diego Rivera a Mallorca i
Madrid, on les obres que va veure al museu del Prado de Tintoretto, Goya, el Bosch i, sobre-
tot, El Greco, van tenir per a ell 'impacte d’una revelacié. A través de Diego Rivera va conéixer
Picasso i uns altres artistes del cercle cubista.




La seua adscripcid als principis de I'escultura tradicional va ser contrastada amb les creacions
que va veure als estudis dels avantguardistes parisencs, especialment dels cubistes. Lipchitz, un
dels grans renovadors de 'escultura moderna, va trobar en el cubisme una via de transforma-
cié de la seua obra anterior, trencant amb els convencionalismes de volum, naturalisme i tema,
i convertint-la en objecte d’art que experimenta amb nous motius i formes. La col-laboracié
amb Juan Gris li va donar a Lipchitz la pauta per a la reduccié de les seues formes a plans ele-
mentals i discontinus. Entre 1915 i 1925 desenvolupa la seua etapa cubista i després treballa
en el que denomina “transparents”, una de les seues aportacions més influents en I'escultura
posterior, en les quals juga amb els contrastos entre solid i buit, llum i ombra, ple i buit.
Durant els anys segiients reacciona davant els tragics esdeveniments politics europeus i comen-
ca a explorar temes mitologics i biblics. Les seues escultures s'arrodoneixen i cobren un major
dinamisme i expressivitat. El 1941 es va exiliar als Estats Units i la seua produccié es decanta
cap al monument public.

La instal-lacié d’aquesta donacié d’escaioles i terracotes que Lipchitz conservava zelosament
per considerar-les la seua veritable obra original i la seua propietat més preciosa, ha estat pos-
sible gracies a la generositat de Hanno D. Mott i la Jacques & Yulla Lipchitz Foundation Inc.,
en la qual descobrim el fonament de la inspiracié de l'artista, que defensava el modelatge com
la seua accié primordial, la qual li permetia explorar les possibilitats expressives de la materia
i les seues possibilitats de clarobscur.

SALA 3
EDUARDO CHILLIDA

Eduardo Chillida (Sant Sebastia 1924-2002) va iniciar la carrera d’arquitectura el 1943 a
Madrid, i uns anys després la va abandonar per dedicar-se a la pintura i a I'escultura. Entre
1948 i 1950 viu a la Casa de Espafia a la Ciutat Universitaria de Parfs, on comenga la seua
obra escultorica treballant materials com la pedra, la terra o el metall forjat.

Quan torna de Franca s’instal-la a Hernani, on s'obri una nova etapa en qué descobreix les
enormes possibilitats de la forja en peces on s'afegeix al desenvolupament formal en I'espai una
especial atencié per la textura i el color del ferro.

La seua obra i els seus discursos tedrics estan marcats per la seua concepcié de I'espai com a
element simbolic i material a la vegada, un espai com a concepte escultoric, que es pot mode-
lar, com es talla la pedra o es forja el ferro.

Lobra i els seus discursos tedrics vénen marcats per la seua concepcié de I'espai com un ele-
ment simbolic i material a la vegada, un espai com a concepte escultoric, que es pot modelar,
com es talla la pedra o es forja el ferro. En I'obra escultorica d’Eduardo Chillida podem dis-
tingir, més o menys cronologicament, una serie d’edats caracteritzades pel fet d’utilitzar per al
seu treball, de giiestionar amb les seues mans, un determinat material. Des dels seus primers
treballs en guix fins a les seues terres /urras, des de les seues primeres temptatives de modelar
petites figures fins a la configuracié d’espais publics, des dels seus primers dubtes i projectes
de 1948 fins al present, hi ha en Chillida un camf recorregut, fet, suat, sofert i gaudit, cons-
truit a través del ferro, de I'acer i la fusta a I'alabastre, al formigd i a la terra. Aixd no vol dir
que li siguen aliens uns altres materials com el plom, el bronze, el marbre o el granit, amb els
quals també va experimentar al llarg de la seua carrera.

El treball en ferro d’Eduardo Chillida ha passat per una fase de caracter instrumental i una
altra de caracter gestual. La primera es caracteritza per contenir un repertori formal d’arrel
popular en la qual es percep la influéncia de Julio Gonzélez, les formes punxegudes, la prima-
cia dels plans rectes i els volums de seccié quadrada. En les seues obres de caracter gestual, la
forma perd importancia en favor de les relacions volumetricoespacials, de manera que els
volums es trenquen, es corben i es desdobleguen per modificar i ocupar I'espai.

SALA 4
ToNy SMITH

Lobra de Tony Smith (South Orange, Nova Jersey, 1912 - Nova York 1980), escultor, arqui-
tecte, pintor i teoric, és la baula que ha permés el pas dels llenguatges avantguardistes de les
primeres decades del segle XX a les propostes que reclamen la participacié de 'espectador en el
fet artistic. A més, el seu treball va il-luminar el camf del grup d’artistes que s'apuntaren al cor-
rent minimalista que va sorgir a la decada dels anys seixanta.

Va estudiar a 'Arts Student League de Nova York entre 1934 i 1936, i posteriorment a la
Nova Bauhaus de Chicago (1937-38). Va treballar d’assistent de Frank Lloyd Wright al final
de la década dels anys trenta i, durant les dues decades segiients, es va dedicar a 'arquitectu-
ra i al disseny d’interiors, reprenent les propostes de Le Corbusier i Rietveld. La preocupacié
per Pestructura i la geometria, aixi com per la construccié ordenada, va ser una constant en
el seu treball que es va manifestar des de molt prompte. Amic i tedric del grup d’artistes que

van fundar I'Escola de Nova York, com Mark Rothko, Jackson Pollock, Clyfford Still i




Barnett Newman, va compartir amb ells la recerca d’alld sublim més enlla de referéncies
directes al mén real.

Les seues primeres investigacions escultdriques foren experimentals: projectes realitzats en el
marc de la seua activitat docent i que no executaria en un primer moment. Lexperiéncia al
costat de Wright va ser la que li va permetre investigar el sistema constructiu modular, el
qual es convertiria en un dels pilars de la seua produccié escultorica. A partir dels anys setan-
ta va comengar a produir construccions a partir de poliedres irregulars, tetriedres o octaed-
res, en distints materials, com I'acer, el cartd, la fusta i el bronze, i amb diferents patines. A
pesar del seu aspecte formalista, les escultures de Tony Smith posseeixen també un element
organic, fins i tot antropomorfic.

El grup d’obres d’aquesta sala reuneix les diferents facetes del treball de Tony Smith i la seua
recerca d'un llenguatge cenyit als elements més essencials de la composicié cromatica i for-
mal. Si la pintura d’aquest artista es va anar depurant fins aconseguir una estructura i una
plasticitat eloqiients, els seus dibuixos il-lustren alld diafan del seu pensament. Les seues for-
mes escultoriques, basades en una geometria canviant, incorporen uns ritmes cada vegada
més complexos i tombs inesperats que intensifiquen 'ambigiiitat de les seues obres. El
mateix artista gaudia veient com les seues escultures creixen de manera un poc descontrola-
da en apropiar-se de Iespai, que canvia amb l'arrelament de les seues obres més monumen-
tals. En el seu conjunt, aquestes obres encarnen el concepte de construccié natural que torna
a l'experiéncia artistica tot el seu valor huma i espiritual.

SALA 5

Després de la Segona Guerra Mundial la situacié politica, social i cultural canviara radical-
ment tant a Europa com a America del Nord. Aquest profund canvi va tenir repercussié en
Part i va afavorir I'aparicié d’un nou llenguatge caracteritzat per 'abandé progressiu de la
figuracid, per un interés en la materia i en les seues capacitats expressives. A Europa apa-
reixen diverses tendencies: 'escola de Parfs a Franca (Dubuffet), lespacialisme a Itilia
(Fontana), i el grup COBRA als paisos nordics (Jorn, Appel, Lucebert). A Espanya foren els
grups Dau al Set (Tapies, Cuixart) i, anys després, El Paso a Madrid (Millares, Saura) els
que van desenvolupar aquest moviment que es va anomenar informalisme i que va suposar
no només una renovacié del llenguatge plastic, siné també un intent de vigoritzar I'escena
artistica enfront d’uns valors culturals imperants caducs.

Als Estats Units es va viure una eclosié artistica de tal magnitud que Nova York va substi-
tuir Parfs en el seu paper d’epicentre de I'actualitac artistica i cultural. Linformalisme euro-
peu va tenir la seua replica i va rebre, entre altres denominacions, el nom d’expressionisme
abstracte. El procés pictoric, la técnica i les accions dels artistes sobre les obres van adqui-
rir una especial rellevancia. Els grans formats utilitzats van permetre a més una major accié
expressiva sobre la tela.

Amb linformalisme i I'expressionisme abstracte sabandona el cavallet i els pinzells tradi-
cionals per tal d’obtenir una relacié més directa amb 'obra, com si Iartista volguera trobar
resposta a l'interior de la tela i no a través d’ella.

ESTEBAN VICENTE

Esteban Vicente (Turégano, Segovia, 1903 - Bridgehampton, Long Island, 2001), va estu-
diar durant tres anys escultura a la Real Academia de Bellas Artes de San Fernando de
Madrid. Entre 1928 i 1935 viu a Parfs, Barcelona i Eivissa, i el 1936 es trasllada als Estats
Units després d’esclatar la Guerra Civil Espanyola. S’instal-la a Nova York, ciutat on viura
fins al final dels seus dies, i entra en contacte amb el nucli de pintors que convertirien
aquella ciutat en la metropoli mundial de I’art. Proxim a Jackson Pollock, Franz Kline,
Mark Rothko, Barnett Newman, Ad Reinhardt, Willem de Kooning i Philip Guston, entre
altres dels pioners de Iexpressionisme abstracte nord-america, la denominada Escola de
Nova York, va participar d’alguns dels supdsits d’aquest grup, encara que va mantenir sem-
pre el seu accent individual en els seus treballs.

Des de 1968 Esteban Vicente va alternar la practica pictorica amb I'escultorica —no per
casualitat durant els seus anys d’estudiant a Madrid es va especialitzar en aquesta discipli-
na—amb la creacié de les seues diminutes i delicadissimes peces conegudes com a “joguines”
o “divertiments”. Aquestes obres, concebudes com a acoblaments en la més pura tradicié
constructivista o dada, sén unes petites escultures en que I'artista, de nou, investiga les pos-
sibilitats tactils dels materials com s6n la fusta pintada, el carté, el carté ploma, el guix pin-
tat, etc. El resultat és una mena de peces que destil-len frescor i espontaneitat. Com el
mateix artista va dir el 1958, i que continua sent una constant en el seu treball, “reduir alld
concret a alld essencial, retenir la frescor i I'espontaneitat, és fonamental en Iart.”

La col-leccié permanent de 'TVAM compta en els seus fons amb dues pintures d’Esteban
Vicente, Niimero 1 (1958) i Neimero 8 (1961) i dos collages, Niimero 4 (1949) i Embellished
Surface (Collage n.o 6), de 1952. Totes aquestes peces sén significatives en 'obra global
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d’Esteban Vicente i representen una de les seues etapes més fructiferes en coincidir-hi les
seues investigacions sobre I'abstraccid, el color i les qualitats tactils dels diferents materi-
als que Partista ha utilitzat al llarg de la seua carrera, i que ara es complementen amb els
13 “divertiments” realitzats entre 1968 i 1997.

LUCEBERT

Lucebert (Lubertus Jacobus Swaanswijk, Amsterdam, 1924 - Alkmaar, Paisos Baixos,
1994) va ser una figura crucial de la poesia holandesa de postguerra i autor d’una obra
plastica de gran creativitat i poder de fascinacié. Va practicar el dibuix i la pintura des
de la infincia, i el 1938 va assistir com a becat a I'escola d’Arts Decoratives
d’Amsterdam. Inicialment va ser conegut per la seua poesia revolucioniria que va sacse-
jar el panorama literari europeu de la postguerra. Es va unir al Grup Holandés
Experimental el 1994, format pels artistes Corneille, Constant i Appel, i els poetes
Kouwenaar, Elburg, Schierbeck i Campert. Poc després participa com a poeta en la fun-
dacié del grup Cobra (Paris, novembre de 1948) juntament a aquests mateixos artistes.
Als seus inicis com a artista plastic es va sentir atret per I'obra de Picasso, Arp i Miré, aixi
com per la d’uns altres artistes avantguardistes. Al final de la década dels anys quaranta
va comengar a realitzar els seus dibuixos i guaixos d’éssers mitics que presenten similituds
amb que apareixen en les obres d’alguns components del grup Cobra. En el seu treball
s'aprecia, com a caracterfstica constant, un subtil joc poctic de linies i colors d’una gran
llibertat. Vers el 1960 comenga a apreciar-se en la seua obra un llenguatge mitologitzant
inspirat en una figuracié que li fascina i 'acosta al dibuix dels xiquets i dels malalts men-
tals. Lucebert ens mostra un mén deforme i caricaturesc i retrata amb crueltat, perd
també amb simpatia, un ésser huma dominat per les seues passions, les seues pors i les
seues obsessions.

Encara que va destacar com a pintor, dibuixant i poeta, Lucebert també va voler que els
seus éssers fantastics adoptaren formes tridimensionals, alguns fins i tot amb un doble
rostre, que gracies a la técnica de la ceramica mostren un element cromatic que intensifi-
ca el seu poder expressiu. Aquestes ceramiques de Lucebert sén unes peces originals i
dniques que il-lustren el poder d’aquest artista per poblar aquest mén de figures evoca-
dores.

LIVAM ha rebut, gracies a una important donacié i un extraordinari diposit de la vidua
de lartista i de la Fundacié Lucebert, un conjunt extraordinari de pintures i dibuixos que
permet recdrrer totes les diferents facetes creatives d’aquest artista.

SALA 6

En aquesta sala presentem una seleccié d’artistes de les tltimes décades del segle XX que
tenen en comi la recerca de I'expressié figurativa. Aquest nou llenguatge irromp en esce-
na en les grans ciutats amb ['art pop i la seua empremta aconsegueix desvincular-se del
tractament materic sorgit durant les decades centrals del segle passat. En aquest llenguat-
ge s'entremesclen I'ds d’icones i simbols, les referencies critiques a la societat urbana i
industrial i un senyal de complicitat irdnic a la pérdua dels valors tradicionals.

Pintors i escultors estableixen un dialeg estret entre la linia i el dibuix, una linia organica
amb que es persegueix la continuitat del trag. Plans de color de temperatures calides i fre-
des se superposen a traves del joc de les formes, de les imatges fragmentades que pro-
dueixen en ocasions I'ambigiiitat semantica. En unes altres ocasions, I'estudi psicologic ens
parla a través del simbol i de la icona amb un llenguatge ancorat en els mestres del passat.

ANDREU ALFARO

Andreu Alfaro (Valéncia 1929) va ser membre fundador del grup Parpallé, del qual també
van formar part artistes com Doro Balaguer, Salvador Soria, Monjalés, Martinez Peris,
Eusebio Sempere, José M2 Yturralde i el critic d’art Vicente Aguilera Cerni. Aquest grup,
defensor de tesis constructivistes i ’un ideal d’integracié avantguardista de les arts, va ser
un dels primers intents renovadors de I'art valencia contemporani.

Les primeres obres d’Alfaro prenen una aparenga informalista i adquireixen un progres-
siu accent constructivista geométric i analitic. La seua inclinacié definitiva per Pescultu-
ra el du a un profund estudi de la tradicié constructivista europea, fonamentalment de
I'avantguarda historica russa. A partir de barres metal-liques industrials d’aparenca “mini-
mal” crea diverses obres al final de la década dels seixanta, i a partir de 1972 apareixen les
primeres Generatrices (Generatrius), en que I'tinica manipulacié que sofrien els tubs és la
seua ordenacié.

Lobra d’Alfaro, des dels seus inicis fins a I'actualitat, ha insistit en la lligé que només
poden donar els auténtics creadors: que tot pot ser nou si el metode per buscar-lo és expe-
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rimentar sobre la mesura d’allo classic. En les obres realitzades durant la decada de 1990,
hem vist com ’escultura pot parlar també de si mateixa; en les seues Venus, en els seus
kouroi, la modernitat es llegeix en les referéncies o, millor, en les autoreferéncies d’una
exploracié incansable sobre motius nodals de I'escultura. El mateix artista ha declarat en
enfrontar nous treballs: “Torne a trobar-me ple de dubtes al mig d’un cami desconegut,
sense saber on em conduird, perd amb el desig i 'ansietat de continuar, d’intentar arribar
a algun lloc, de comprendre el que no se sap. Sera que potser 'home dels nostres dies no
¢ ja la seguretat del seu protagonisme i, a pesar del seu progrés tccnolbgic, no esta
convengut de ser la mesura i la norma de totes les coses. El gran manipulador de la natu-
ra, en la seua perplexitat, sol i sense resposta, potser necessite tornar la seua mirada arre-
re per recolzar-se en aquella totalitat perduda.”

Lobra d’Andreu Alfaro ha constituit des dels anys seixanta, i continua constituint en el
present, un dels punts de referéncia decisius en el context de I'escultura contemporania a
Espanya. Aixo és perque la seua rellevincia no s’ha limitat a I'ambit de I'art espanyol, siné
que ha assolit des de fa uns anys un ampli reconeixement internacional.

SALA 7
GEORG BASELITZ

Georg Kern naix a Deutschbaselitz (antiga Repuiblica Democratica Alemanya), localitat
de la qual després agafara el seu nom artistic. Pintor, escultor i gravador, és considerat una
de les figures crucials per a 'evolucié de la plastica contemporania tant pel seu discurs
expressiu com per 'audacia de la seua execucid. Inscrit en ocasions en I'expressionisme,
la seua obra constitueix un dels intents més aconseguits de crear destruint lordre com-
positiu. Tant en les seues pintures com en les seues escultures, Baselitz té per constants
I'ds d’una violéncia gestual i una materialitat en brut. En les seues escultures, les figures
s6n tallades directament del tronc, fruit de la intuicié i del reflex de l'artista més que de
la programacié o de la recerca del detall.

El grup d’obres de Georg Baselitz que es presenten en aquesta sala (cinc pintures i dues
escultures) resumeixen i sintetitzen les maneres, les técniques i els motius que caracte-
ritzen la seua obra i que el condueixen ja, des dels seus inicis als anys seixanta, a trencar
amb els habits establerts de la figuracié, tant en pintura com en escultura. Tot partint de
la fusta com a element expressiu, Baselitz modela les seues escultures amb I'ajuda de la
motoserra, la destral o la broca en sotmetre-les a un procés de reduccié formal fins
conservar, tinicament, el seu costat més grotesc. Mitjangant les incisions, les ferides i els
talls que aquests instruments provoquen en la fusta, Baselitz construeix, com ho va fer
Miquel Angcl, “eliminant el que sobra”. Aix{, el 1990 els seus caps s'aplanen com una
referéncia a I'estretor de Giacomertti i a les mascares de Julio Gonzdlez (Flachkopf [Cap
plal, 1990). Posteriorment, Baselitz, recupera la figura humana, a la qual dota de color
com en Mama Folklore (1997), on, com ja va fer Julio Gonzdlez, ret homenatge a la
maternitat. Des de 1969, Baselitz déna la volta als motius que componen els seus qua-
dres (natures mortes, aguiles o figures humanes) evitant aix{ qualsevol interpretacié lite-
raria. Si en Pescultura era la serra la que tallava, en la seua pintura és el ribot o el cisell
els que esquincen o ratllen les capes de pintura perfilant figures humanes o atuells que
descobreixen al seu torn els blancs, els roigs o els grocs que amagaven, com en el cas de
les pintures Aschtipfe (Cantirs per a cendra) de 1988-89 o Bildfiinfzehn (Quadre quin-
ze) de 1992-93.

SALA 8
MANOLO VALDES

Manolo Valdés (Valencia 1942) va estudiar a I'Escola de Belles Arts de Sant Carles de
Valéncia entre 1957 1 1959, any en qué decideix dedicar-se plenament a la pintura, i pos-
teriorment fundaria 'Equip Cronica. El 1981 inicia la seua carrera en solitari, arribant a
un llenguatge personal que primordialment se centra en la revisié de la historia de I'art
universal.

La seua pintura pop recupera per a tradicié de la pintura occidental la iconologia, és a dir,
la imatge com a exemplificacié i com a devocié, i no tant com a investigacid, que era cl
sentit que li donaven les avantguardes, o com a “accié” psiquica, que era el que li atri-
buien dels informalistes i expressionistes abstractes. A aquesta visié i manera d’entendre
el sentit de la imartge, Valdés afegeix la textura, tot convertint la imatge plana del pop en
una imatge que es dirigeix a alld materic (a la quantitat de pigment i a 'arpillera). La fron-
talitat li déna la manera de fer i de manipular la materia en aquestes quantitats. En aques-
ta escala i dimensié6 és dificil fer veladures o geometries.

Valdés utilitza la textura com a gest i com a expressié, un colp a la mirada, amb la mateixa
rapidesa i violéncia amb qué treballa. La textura de les esquerdes, els racons, els plecs, I'a-




firmacié del suport mostra una lectura seqiiencial, no continua, que afavoreix el detall i que
obliga a una mirada assossegada on la vista sacompanya del tacte.

No ocorre aixi, perd, en la seua escultura, on les esquerdes, la intarsia de fustes és totalment
polida, on hi ha esquerda perd no relleu, siné brillantor com si féra bronze. Aci es revela una
de les claus de la seua escultura, que no imita simplement a la pintura que s'instal-la com a
objecte que parla —no en el fragment-, sind en el seu conjunt. Lacci de la pintura sobre la
naturalesa fisica del suport fa que aquest s'esquince a la vegada i es conforme com una taca.
Aquest tret, aquest ductus del suport i no ductus del pinzell, crea efectes visuals i qualitats
luminiques (d’ombra) segons I'opacitat, la permeabilitat i la duresa de la seua esquerda, del
seu cosit.

Valdés déna aixi mateix un sentit espacialista a I'element gestual. No hi ha horitzé dptic,
punt de fuga, siné reverberacié, rebot d’una forma evocadora. Hi ha un homenatge a I'ex-
pressionisme abstracte, a I'informalisme i a la figuracié pop, al compromis social. Tot aixd
batut, cosit, en la lleugeresa sensual d’una inspiracié que prové d’un profund coneixement
(emotiu) de la historia de I'art. Aquest gest estructural no oblida 'ampli repertori mateéric
(teles, sacs, etc.) i de color (tintes, olis, acrilics, etc.) que utilitza Valdés. Aquestes dues dis-
ciplines (pintura i escultura) constitueixen un tot que dialoga entre si i que es fecunda en
la realitzacié i en els seus problemes quotidians tant iconografics com matérics. L'artista viu
i treballa en la ciutat de Nova York.

SALA 9
MARKUS LUPERTZ

Markus Liipertz naix a Liberec/Reichenber, Boheémia (actualment territori de Txequia) el
1941, perd de molt jove es trasllada amb la seua familia a Alemanya. Cursa estudis de bel-
les arts a Krefeld i a Diisseldorf, i el 1961 es trasllada a Berlin.

La seua obra, juntament amb la de Baselitz i Immendorf, semmarca dins 'anomenat neo-
expressionisme alemany que va iniciar al principi dels anys seixanta una estratégia de rup-
tura consistent en un rebuig de les tendéncies predominants americanes per a potenciar
les anomenades caracteristiques “germaniques”. En les seues obres es barreja el dialeg amb
el passat i amb els mites classics, un profund sentiment religiés i les seues referéncies a la
poesia i a la literatura.

El 1966 publica el seu “Manifest ditirimbic”, i la seua pintura és batejada també com a
“ditirambica”, en un intent per definir la celebracié exaltada, a través del cant, la dansa i
'embriaguesa, de la fusié de ’home amb la natura.

Els anys setanta suposen un punt d’inflexid en la seua investigacié plastica; apareix una
major estructuracié en la composicid, una recerca de I'equilibri entre I'estructura formal sor-
gida de I'abstraccid i la interpretacid figurativa. A la década dels vuitanta comenga a experi-
mentar amb el volum i sorgeixen les seues primeres escultures, primer en guix i posterior-
ment en bronze pintat en qué recupera la figura humana i que denoten influéncies tan
diverses com el classicisme grec, I'art africa, el cubisme o el surrealisme. Encara que la figu-
racié sempre hi és present, mai no és de manera naturalista. Paisatges, calaveres, cascos, ros-
tres femenins o herois mitologics, sén records de la memoria que artista busca a través de
la forma sempre amb un cert to ironic.

El conjunt d’obres que ara presenta 'TVAM, quatre pintures i tres escultures, sintetitzen les
diferents aspectes que caracteritzen el treball de Markus Liipertz, tant en I'escultura com en
la pintura. Mitologia i historia, identitat i mascara, fragmentacié i reflexié, aparent brutali-
tat i acurada elaboracié. En els seus bronzes i en les seues teles trobem influencies de
Tintoretto, de Rubens, de Corot, de Poussin, de Giacometti o de Picasso. Tot aixd déna
com a resultat un univers autdnom i tnic que va comengar amb la pintura i que, posterior-
ment, es va prolongar a I'escultura.

SALA 10

Lescultura moderna va experimentar una nova fase de transformacié a partir dels anys
seixanta del segle XX. Després d’haver estat afectada pels fendmens d’ironitzacié de I'art pop,
de sintetitzacié de I'art minimal i de desconstruccié per part dels diversos corrents radicals
i conceptuals, 'escultura, com també la pintura, ha estat objecte durant les tltimes décades
d’un important debat: el giiestionament de la seua supervivéncia i idoneitat en I'era d’'una
societat postindustrial que ha quedat transformada per la revolucié informatica i la irrupcié
de la realitat virtual. Avui podem afirmar que tant la practica de la pintura com la de I'es-
cultura continuen manifestant un saludable prestigi quant a les seues possibilitats d’experi-
mentacié, innovacié i evocacié poética. En un mén necessariament plural, I'escultura
conviu amb naturalitat interrelacionant-se amb els altres llenguartges artistics sorgits amb les
noves tecnologies. Si el segle XX s’havia inaugurat amb la perdua de la projeccié monumen-
tal de lestatuaria, avui assistim a un desenvolupament de I'escultura puiblica sense prece-




dents: en les nostres ciutats, en els nostres habitats naturals, escultura protagonitza un dels
didlegs amb major poder d’innovacié i transformacié dels nostres entorns.

La realitzacié d’una exposicid és el resultat d’un llarg i laboriés treball d’equip. En la seua ges-
tacié intervé una idea primigenia que es transformar en el discurs argumental del muntatge.
En la majoria dels casos, la idea que déna origen a una exposicié naix, al seu torn, del treball
d’un investigador de la historia de I'art. Aquest professional és conegut amb el nom de comais-
sari de I'exposicié.

Perque les obres d’art abandonen el seu aillament als magatzems per formar part d’un discurs
expositiu, cal un minuciés treball de seleccié de les peces de la qual s'ocupa, en una mostra
com la que presentem dedicada a la Col-leccié Permanent, la direccié del museu juntament al
Departament de Conservacié. El conjunt d’obres seleccionades és objecte d’una tasca prévia
de documentacié i supervisid técnica (Biblioteca i Departament de Registre) i completada, pel
que fa a les pautes de conservacié preventiva, per la intervencié puntual realitzada a cada obra
d’art per I'equip de Restauracié del museu. Una vegada preparades les obres per a la seua expo-
sicid, son fotografiades amb la finalitat d’utilitzar les imatges en una serie de publicacions rea-
litzades amb motiu de I'exposicié (fullets, cartells, catalegs, etc.). La realitzacié del disseny i
organitzacié de les publicacions de I'TVAM, aix{ com la difusié de la mostra als mitjans de
comunicacid, la realitza un equip huma coordinat des del Departament de Comunicacié i
Desenvolupament.

La instal-lacié d’una exposicié és la materialitzacié del llarg procés de construccié d’una his-
toria per contar. En el muntatge i organitzacié de la mostra, crucial per a la consecucié de la
coheréncia d’aquesta narracié, intervé el Departament d’Administracié (potser el grup huma
menys visible del museu), a més dels conservadors, fusters, pintors, retoladors i técnics espe-
cialistes en la manipulacié de les obres d’art. Una il-luminacié adaptada a les normes de
conservacié és el punt final de la instal-lacié d’una mostra. Es responsabilitat del personal
encarregat de la Didactica del museu que I'espectador tinga 'accés adequat als diversos nivells
de lectura implicits en el discurs d’una exposicié.




