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	Impresionismo
	Expresionismo

	Impresión: movimiento del exterior al interior; la realidad –objeto- se graba en la conciencia –sujeto- (posición adoptada por Cézanne)
	Expresión: movimiento inverso, del interior al exterior, es el sujeto quien se manifiesta en el objeto (posición adoptada por van Gogh).

	El sujeto asume en sí la realidad, subjetivándola.
	El sujeto se proyecta sobre la realidad, objetivándose.

	En ambos casos, resulta fundamental el encuentro del sujeto y del objeto y, por tanto, su enfrentamiento directo con la realidad.

	Actitud sensitiva frente a la realidad
	Actitud volitiva, incluso agresiva, frente a la realidad

	Ambos son movimientos realistas: exigen el compromiso total del artista con el problema de la realidad (arte comprometido).

Queda excluida la hipótesis simbolista de una realidad trascendente, fuera de los límites de la experiencia humana (arte de evasión)

	Ese compromiso lo resuelve en el plano del conocimiento
	Ese compromiso lo resuelve en el plano de la acción

	Deriva: tendencia anti-impresionista que se genera dentro del propio Impresionismo como conciencia y superación de su carácter esencialmente sensorial, y que se manifiesta hacia finales del siglo XIX con Toulouse-Lautrec, Gauguin, van Gogh, Munich, Ensor
	Plantea el problema de la relación concreta con la sociedad y, por tanto, de la comunicación, contra la tendencia simbolista que se presenta incomunicable o subordinada al conocimiento de un codigo (el símbolo) en poder de unos pocos iniciados.


	Expresionismo

	Inicio: ca. 1905

	Francia
	Alemania

	Fauves

(fieras)
	Die Brücke

(el puente)

	Bergson: la conciencia es la vida, continua y animada comunicación entre objeto y sujeto. Un único impulso vital intrínsecamente creador determina la evolución tanto de los fenómenos como del pensamiento.
	Nietzsche: la conciencia es la existencia como voluntad de existir en lucha contra la rigidez de los sistemas lógicos, contra la inercia del pasado que oprime al presente y contra la total negatividad de la historia.

	Relacionados con sus tradiciones figurativas nacionales para superarlas en pro de un arte históricamente europeo.

	El interés cognoscitivo francés y la orientación fundamentalmente clásica del impresionismo se reúnen con tendencias de origen nórdico y marcado acento romántico: el ansia religiosa protestante de van Gogh, y el fatalismo, la idea de predestinación y la angustia a lo Kierkegaard de Munch.
	La cultura alemana elaboró en el siglo XIX una teoría del arte para la que el impresionismo era considerado una rigurosa investigación sobre el valor de la experiencia visual como momento primero y esencial de la relación sujeto y objeto y como fundamento concreto –no metafísico- de la conciencia.

	La exigencia fundamental en ambos movimientos es la solución dialéctica y concluyente de la contradicción histórica clásico/romántico entendidos como constantes de una cultura latino-mediterránea y otra germánico-nórdica

	Matisse lo resuelve en un clasicismo originario y mítico, universal, pero por ello falto de los contenidos históricos del clasicismo.
	Die Brücke lo resuelve en un romanticismo entendido como condición profunda, existencial del ser humano: el ansia de poseer la realidad, la angustia de ser arrollados y poseídos por la realidad con que se enfrentan.

	La razón histórica común a ambos es el compromiso de afrontar con plena conciencia la situación histórica presente, en contra de una sociedad que busca la divergencia entre cultura latina y cultura germánica para justificar la lucha por la hegemonía económica y política de Europa que pronto conduce a la guerra.

	Derivas

	1908, Cubismo
	1911, Der blaue Reiter  (El jinete azul)


El expresionismo ha utilizado la práctica artística para transmitir experiencias personales, actitud que ha sido quizá una de las causas que ha dificultado la conformación cohesiva de  cada grupo o movimiento filiable a esta tendencia, incluso de un estilo general.

“La misma etiqueta llegó con bastante retraso –en 1911, cuando en la exposición de la Secesión berlinesa se incluyó una galería con obras realizadas por los llamados Expressionisten todas ellas procedentes de Paris: Matisse y los fauves, más Picasso en su estilo precubista-. Hacia 1914 les fue colgada la etiqueta a los artistas de Die Brucke y a otros más. Se dio una propensión a aplicarla a toda una gama de tendencias internacionales de después del impresionismo. De ahí que el libro Expressionismus de Herwarth Walden, publicado en 1918, lleve el subtítulo de “el momento decisivo del cambio en el arte” y trate de los movimientos modernos en general. Lo que él y otros esperaban encontrar en el nuevo arte al que apoyaban, en contraposición con el realismo y el idealismo hueco del siglo XIX, era lo que ellos llamaban Durchgeistigung, que cada acción estuviese cargada de sentido espiritual, de alma. La palabra expresionismo propoendía a no significar nada de más preciso que subjetivismo anti-naturalista.”

LYNTON, Norbert. “Expresionismo” en STANGOS, Nikos (comp.). Conceptos de Arte Moderno, p. 33

“Un libro publicado en Munich en 1918 se remontaba atrás en el tiempo, ofreciendo iluminaciones alemanas de los siglos VIII a XV como ejemplos para los expresionistas modernos y su público: su título, traducido, es Miniaturas Expresionistas del Medioevo Alemán. El mismo público podía, por entonces, acceder a un cuerpo creciente de libros sobre arte popular, sobre arte no europeo, sobre muchos tipos de arte primitivo y arte de los niños y los dementes, sirviendo todos ellos para familiarizar a los lectores con alternativas al idealismo clásico.” Ib., p. 30.
Die Brücke
Dentro del conjunto de manifestaciones artísticas de principios de siglo que podrían responder al término “expresionismo”, frente a los fauvistas franceses aparece en Alemania un conjunto de artistas mucho más cohesivo como grupo, una auténtica comunidad: Die Brücke (“El Puente”). Se nuclea en Dresde en 1905 y manifestaba claramente: “cualquiera que exprese, directamente y sin disimulos, lo que le impulsa a crear, está con nosotros” (Kirchner, manifiesto de 1906).

La situación artística alemana estaba marcada por tres aspectos:

· el naturalismo académico conservador

· el impresionismo francés

· el pre-expresionismo de la Secesión de Munich

Die Brucke se proponía como una unión de “elementos revolucionarios y en fermento” particularmente contra el impresionismo alemán. Sí respetaron a Cézanne por su seriedad constructiva y rigor filosófico.

Consideraban que el realismo sólo puede imitar la realidad, no crear realidad; para crear realidad debe prescindir de todo lo preexistente al acto del artista, volver a partir de la nada.

La experiencia del mundo que tiene el artista no es diferente; ella es la materia sobre la que actúan. Toman como tema sucesos de la vida cotidiana: la calle, el café, la gente. Trabajan con una torpeza y una rudeza mal disimulada que indique una carencia de experiencia artística y su rechazo por todo lenguaje constituido. 

El grupo inicial estaba conformado por un grupo de estudiantes de arquitectura que, al cambiar el diseño por el arte, se estaban moviendo en dirección opuesta a la que promovían los líderes del art nouveau y del Jugendstil:

· Ernst Ludwig Kirchner (Aschaftenburg, 1880-Davos, 1938)

· Erich Heckel (Döbeln, Sajonia, 1883-Radolfzell, Suiza, 1970)

· Karl Schmidt-Rottluff (1884-1976)

· Fritz Bleyl, quien prontamente abandonó el grupo.

En 1906-1907 se les unen otros artistas:

· Emil Nolde (Nolde, 1867-Seebüll, 1956)

· Max Pechstein (Zwickau, 1881-Berlín, 1955)

· Otto Müller (Liebau, 1874-Breslau, 1930)

· Ernst Barlach (Wedel, 1870, Rostoch, 1938)

El grupo se propone investigar 

· la génesis del acto artístico

· el artista que lo realiza

· la sociedad a la que se dirige 

Sus postulados podrían resumirse de la siguiente manera:

· si la acción debe ser creadora, ninguna imagen, óptica o mental, debe preexistir a la acción: la imagen no es, se hace. 

· la acción que la hace comporta un modo de hacer, una técnica.
· La técnica es trabajo: el arte no es una actividad especulativa o intelectual del tipo de las relacionadas con las clases dirigentes sino una actividad práctico-operativa del tipo de las relacionadas con las clases trabajadoras.

· El arte realiza la aspiración creativa del trabajo humano. Se diferencia del trabajo mecánico que depende de la racionalidad, de la lógica de la cultura intelectual: el trabajo industrial obedece a leyes racionales, mientras el trabajo artístico, momento supremo de la cultura del pueblo, es no racional. Nace de la experiencia de una larga praxis que ha acabado por traducirse en actitud moral.

· De aquí la importancia que adquiere en Die Brücke la obra gráfica, especialmente la xilográfica, arcaica, artesanal, popular, enraizada en la tradición figurativa alemana, en la que la imagen lleva la huella de las operaciones manuales. No es imagen que se libera de la materia sino que se imprime en ella con un acto de fuerza.

· En el caso de la pintura, esto se traduce en el uso de la pasta densa y cubriente del óleo o en la mancha diluida de la acuarela.

· En la práctica escultórica, la obra forma un todo con el bloque compacto de la madera tallada o de la piedra fragmentada.

· La obra no reproduce: materializa la imagen. De aquí, la elección de los colores no responde a un criterio de verosimilitud. Se despliega todo un proceso de atribución de significado mediante el color: el atributo implica un juicio, una actitud moral o afectiva con respecto al objeto al que se aplica, porque el juicio se ofrece a la percepción junto con el objeto, se manifiesta como deformación o distorsión del objeto.
· La deformación expresionista, que llega a ser agresiva y ultrajante en algunos artistas, no es una deformación óptica: está determinada por factores subjetivos (la intencionalidad con que se afronta la realidad) y objetivos (la identificación de la imagen con una materia que se resiste).

· El primitivismo es un referente, pero no como civilización más auténtica sino como trabajo humano en su estado puro o de plena actividad, donde la técnica es una fuerza mágica que obliga a la totalidad de lo sacro a identificarse con un fragmento de la realidad

· Aparece  una primera poética de lo feo: la deformación es la belleza que, al pasar de lo ideal a lo real, invierte su propio significado y se convierte en fealdad. Lo feo es lo bello caído y degradado. Se produce un doble movimiento: por un lado, la caída y degradación del principio espiritual o divino que, al humanizarse, se une con el principio material; por el otro, la ascensión y sublimación del principio material para unirse con el espiritual. De aquí el dinamismo de la imagen, su esencia dionisíaca, orgiástica y trágica, y su doble significado de sacra y demoníaca. 

· Si para existir hay que querer existir, hay que luchar para hacerlo, en el mundo hay entonces fuerzas negativas que se oponen a la existencia. La existencia es autocreación. 

· El mecanismo del trabajo industrial es anticreativo y, por lo tanto, destructivo: destruye la sociedad dividida en clases, destruye el sentido del trabajo humano separando ideación y realización y con la guerra acabará por destruir la humanidad.

· Habrá entonces que rehacer ex novo la sociedad. De aquí la temática sexual tan transitada por estos artistas: el sexo es una relación fundante que ha sido convertida en perversa, negativa. Sólo el arte, como trabajo puramente creativo, podrá volver a convertir en bello lo que la sociedad ha convertido en feo.

· El tema ético es fundamental: el arte no es sólo discurso respecto al orden social establecido sino voluntad y compromiso de cambiarlo. Es un deber social, un servicio al que se consagra.

En 1910, Nolde, Pechstein y otros habían formado una facción disidente de la Secesión de Berlín para hacer notar su oposición al impresionismo de ciertos artistas: fue la Neue Sezession a la que se unieron Kirchner y los demás cuando llegaron a la capital.

Otra organización que surgió para esta época fue la revista y editorial Der Sturm, con una galería de arte del mismo nombre que abre sus puertas en 1912. Importante pilar para la difusión de las tendencias de vanguardia alemán o centroeuropea, trajo exposiciones extranjeras a Alemania gracias a las que se conocieron artistas como Kokoschka (la primera muestra, en marzo de 1912, fue una individual de este artista con una colectiva de Blaue Reiter, al mes siguiente se vieron los futuristas italianos traídos de su primera exposición en París, y al año siguiente Archipenko y el Primer Salón Alemán de Otoño). La revista publicó manifiestos futuristas, fragmentos de De lo Espiritual en el Arte de Kandinsky, ensayos de Apollinaire y Léger.

Otro conjunto de artistas que están inmersos en esta órbita cultural, especialmente en Viena, son:

· Egon Schiele (Tulln, 1890-Viena, 1918)

· Oskar Kokoschka (Pöchlarn, 1886-?)

· Chaim Soutine (Smilovic, 1894-Paris, 1943)

· Alfred Kubin (Lietmeritz, 1877, Zurckledt, 1959). En sus dibujos explora lo onírico en paralelo a los trabajos freudianos.

El grupo se disuelve en 1913. Ya había aparecido la orientación no figurativa y menos comprometida con la problemática social que representará Die Blaue Reiter, y otra tendencia opuesta, la Neue Sachlichkeit, conocida en nuestro idioma como Nueva Objetividad. A esta ultima pertenecen:

· Max Beckmann (Liepzig, 1884-New York, 1950)

· Otto Dix (Gera, 1891-1968)

· George Grosz (Berlín, 1893-New York, 1959)

En el campo arquitectónico, el expresionismo que se desarrolla en la postguerra está preocupado por encarnar las fuerzas reconstructivas, y dará como resultado el Consejo del Trabajo para el Arte y el Novembergruppe, En él actúan:

· Bruno Taut (Köenigsberg, 1880-Estambul, 1938)

· Hans Poelzig (Berlin, 1869-1936)

· Peter Behrens

· Hans Scharoun (Bremen, 1893)

· Erich Mendelsohn (Allenstein, 1887-San Francisco, 1953)

Exposición Brücke, el nacimiento del expresionismo alemán

http://www.mnac.es/doc/lan_003/Brucke.pdf
Museu Nacional d’Art de Catalunya, del 2 de junio al 4 de septiembre de 2005.

Organizadores: Museu Nacional d’Art de Catalunya, conjuntamente con el Museo Thyssen-Bornemisza y Fundación Caja Madrid.

Comisarios: Javier Arnaldo, Conservador jefe adjunto del Museo Thyssen-Bornemisza, de Madrid, y Magdalena M. Moeller, directora del Brücke Museum, de Berlín. 

Catálogo: Textos de Magdalena M. Moeller, Javier Arnaldo, Reinhold Heller, Günther Gerken, Christiane Remm y Janina Dahlmanns. Edición en catalán, castellano e inglés.

En el centenario de la fundación del grupo Brücke, el Museu Nacional d’Art de Catalunya presenta en Barcelona una exposición antológica que glosa la aventura vital y los logros artísticos de los pioneros de la vanguardia expresionista. Del 2 de junio al 4 de septiembre, “Brücke, el nacimiento del expresionismo alemán” reúne en el MNAC cerca de 140 obras, óleos, esculturas y dibujos, que muestran la trayectoria de este grupo de artistas que, entre 1905 y 1913, marcaron el inicio del expresionismo alemán. En junio de 1905, hace ahora cien años, en la ciudad alemana de Dresde, un grupo de jóvenes artistas, estudiantes de arquitectura y amigos, se propusieron crear un nuevo estilo que encarnara sus ideales de libertad. Ernst Ludwig Kirchner, Fritz Bleyl, Erich Heckel y Karl Schmidt-Rottluff compartían el interés por el arte y la literatura, y la necesidad vital de tender un puente hacia el futuro. El 7 de junio de 1905 crean formalmente el grupo Brücke (El Puente). Pronto se unieron a ellos otros pintores, como Emil Nolde, Max Pechstein, Cuno Amiet y Otto Mueller. El nombre del grupo, sugerido por Schmidt-Rottluff, pone de manifiesto las inquietudes que les mueven y, al mismo tiempo, remite a las ideas que Nietzsche propone en Así habló Zaratrusta: “Lo grande del ser humano es ser un puente, no una meta: lo que en él puede amarse es ser paso, no caída”. (Así habló Zaratustra, Friedrich Nietzche). La filosofía de Nietzche y la extraordinaria efervescencia intelectual de los primeros años del siglo XX son el sustrato ideológico de un grupo que señala el nacimiento del expresionismo alemán y la irrupción de la modernidad en el arte. En los ocho años de actividad del grupo, que se disolvió en 1913, los artistas que formaron Brücke emprendieron un camino que influyó de forma decisiva en las corrientes artísticas posteriores. 

La muestra Brücke, el nacimiento del expresionismo alemán pudo verse hasta el 15 de mayo en Madrid distribuida en dos sedes diferentes, el Museo Thyssen-Bornemisza y la Fundación Caja Madrid, coorganizadores junto con el MNAC de esta gran exposición que cuenta con obras de 47 prestadores diferentes. Desde Barcelona, la muestra viajará a Berlín, donde podrá verse en la Berlinische Galerie, entre el 1 de octubre de 2005 y el 15 de enero de 2006. 

El planteamiento de esta retrospectiva favorece la comprensión de los horizontes comunes que determinan el trabajo artístico de los miembros de este grupo que compartieron una búsqueda de libertad creativa y, al mismo tiempo, también una forma de vida común, disolviendo las distancias entre el arte y la vida. 

Los miembros de Brücke proponen un arte emotivo y espontáneo, que rompe con la tradición y reivindica la libertad del artista. En un ambiente bohemio, de rechazo de los valores burgueses, el grupo hace vida en común. En Dresde comparten un estudio en la Berlinerstrasse, en una antigua carnicería en el barrio obrero de Friedrichstadt. El estudio estaba abarrotado de muebles, pinturas murales y batiks -telas pintadas- que ellos mismos diseñaban y fabricaban para recrear el ambiente primitivista que tanto les interesaba. Ese estudio, al igual que otros posteriores como el de Durlacherstrasse de Berlín, será el escenario de numerosas obras, como “Fränzi ante una silla tallada”, pintada por Kirchner en 1910. Durante los veranos, acostumbraban a instalarse en el campo, para pintar al aire libre. Así encuentran la manera de unir dos de sus temas preferidos: el desnudo y el paisaje. 

Los años de Berlín 

A finales de 1911 se habían instalado ya en Berlín, una gran metrópoli con una vida cultural efervescente. El traslado a Berlín marca un punto de inflexión en la trayectoria del grupo. El ambiente de la ciudad influirá decisivamente en el trabajo de estos artistas. Allí entran en contacto con otros movimientos artísticos internacionales como el cubismo y el futurismo. En las primeras décadas del siglo XX se establecen múltiples relaciones entre los movimientos de vanguardias y, paralelamente a la formación de Brücke, en París bulle otro foco expresionista. Un grupo de jóvenes artistas exponen en el Salon d’ Automme y la prensa los califica de “salvajes”. Son los fauves. A pesar de la distancia geográfica, ambos grupos beben de las fuentes de Van Gogh, Gauguin, Seurat, Signac. A partir del terreno abonado por estos artistas se produce en París, Dresde y Berlín un cambio en el arte que conduce a un lenguaje pictórico profundamente diferente, el lenguaje expresionista. Los artistas de Brücke se interesaron por la ciencia y la técnica e influyeron en la literatura, el teatro y el cine. Forman parte de una cultura urbana marcada por la bohemia y por un espíritu antiburgués. Pero, al mismo tiempo, como los fauvistas franceses, comparten el gusto por la naturaleza, en la que buscan una fuente de energía primitiva. En las culturas exóticas, en lo primitivo, les pareció encontrar un ideal de libertad y un modelo para su propuesta vital y su expresión artística, provocadora y subjetiva. A lo largo de la trayectoria del grupo, una serie de temas se repiten: el paisaje, el desnudo, las escenas en el taller y las que reflejan su vida en común, o el retrato. La pincelada rápida, el uso de colores intensos y fuertemente contrastados y el uso de la línea que marca el dibujo, caracterizan la manera de pintar de estos artistas, urbanos y rabiosamente modernos y, al mismo tiempo, fascinados por un ideal de vida primitiva. Como señala el último de los ámbitos propuestos en esta exposición, fueron unos “salvajes en la ciudad”. 

Selección de textos del catálogo De Brücke, cien años después 

Magdalena M. Moeller. “Estilo y empatía. La invocación de un arte salvaje”.

“En el siglo XX el arte emprende en Alemania un camino de liberación sin parangón, que lleva de la imitación a la invención de la realidad. Descubre nuevos ámbitos de creación formal e intervención práctica, interviene en política y sociedad, en el mundo de la técnica y las ciencias de la naturaleza, y conquista nuevas esferas intelectuales. En Alemania, a la entrada de ese siglo XX, se alza la figura del grupo de artistas Brücke, que señala la irrupción de la modernidad. Toda corriente o ismo posterior, con sus rutas principales o secundarias, se construye de algún modo sobre sus conquistas y descubrimientos estilísticos. (…) Al principio las obras de los jóvenes artistas reflejaban múltiples tendencias yuxtapuestas: en sus primeras manifestaciones estilísticas hallaron entrada por igual modernismo, simbolismo, neoimpresionismo, orientalismo, el fino y nervioso arte de Gustav Klimt o las formas expresivas completamente distintas del noruego Edvard Munch. Es evidente la experimentación y la búsqueda de lo nuevo. No obstante, lo que definió su arte desde el principio fue una voluntad de estilo de cuño vitalista, un sentimiento vital moderno definido por la idea de ruptura (…)” 

Javier Arnaldo

“El motivo de los desnudos en el paisaje desempeña un papel muy sobresaliente. Nos estamos refiriendo a un motivo pictórico profundamente enraizado en la tradición y para el que existían referentes modernos muy notables dentro y fuera de Alemania, en obras como las de Ferdinand Hodler, Ludwig von Hofmann, Edvard Munch y, desde luego, Cézanne y Gauguin. Pero el tratamiento dado por los pintores de Brücke a dicho tema se presenta en su obra como episodio revolucionario. Hicieron de él, con logros intercambiables, un asunto privilegiado de su poética primitivista y del ideal de simbiosis de arte y vida. A diferencia del idilio de inspiración literaria o de las representaciones de la naturaleza en clave pastoral, los cuadros de bañistas, de desnudos tomando el sol, sesteando o jugando al aire libre que ocupan parte de la producción de Kirchner, Pechstein, Heckel, Mueller y Schmidt-Rottluff no resultan del rendimiento de la fantasía, sino que son ante todo y sobre todo reporte de vivencias reales. (…) La experiencia de un mundo ajeno a reglas morales severas en el que, al tiempo, la figura humana forma parte integral de la naturaleza y ésta se hace portadora de respuestas emocionales, es el objeto en el que abundan esos paisajes. Más allá de la idealización del ser humano en conexión con su periferia y de la convivencia con la naturaleza, los cuadros dan expresión a una libertad vitalista que quiere retrotraerse a un estadio de la 

cultura afín al de los pueblos naturales. Esto es, la fórmula de armonía de esa pintura de trazo inmediato y apariencia instintiva que representa en esos términos la integración del desnudo en el paisaje expresa un descontento crítico en relación a las coerciones de la civilización y da tema a condiciones de posibilidad del comportamiento humano que se manifiestan ejemplarmente en culturas arcaicas, preservadas, por así decir, de la hipocresía moral.” 

Secciones temáticas de la muestra

I. Brücke antes de Brücke

Se conserva un escaso número de obras de los miembros de Brücke anteriores a la constitución del grupo en junio de 1905. Las aquí expuestas permiten apreciar las coincidencias que acusan grabados, acuarelas, óleos y dibujos del periodo de formación de estos artistas. A las aficiones japonistas y al activo 

interés por el neoimpresionismo se suman otras tentativas innovadoras que ya en los años 1904-1905 preparan el lenguaje posterior de Brücke. 

II. Entre la fuente y la cima: por una cultura reformada 

La valoración del desnudo como signo de una nueva cultura de la libertad, que destaca, por ejemplo, en la obra de Ferdinand Hodler, de Paula Modersohn-Becker y en el impulso crítico de la pintura de Edvard Munch, se inscribe en el reformismo cultural del cambio de siglo, de cuyos intereses participó el proyecto artístico de Brücke. En esta sección se relacionan explícitamente con las de aquellos autores obras de E. L. Kirchner, M. Pechstein y C. Amiet. 

III. Dresde, a la luz de Van Gogh 

La importante exposición que en noviembre de 1905 la galería Arnold de Dresde dedicó a la obra de Van Gogh fue una experiencia decisiva para los pintores de Brücke. Este capítulo reúne una selección de óleos de Heckel, Kirchner, Schmidt-Rottluff y Pechstein de los años 1905-1907, que, bajo el influjo del lenguaje pictórico de Van Gogh, representan el paisaje de Dresde y de sus alrededores, así como figuras y retratos. 

IV. El dibujo veloz, la estampa duradera 

La inmediatez emocional de la expresión artística por la que abogaron los pintores de Brücke tiene su manifestación más preclara en el dibujo. Llamaron «desnudos de cuarto de hora» a los apuntes rápidos, que transponen la experiencia visual con la mayor viveza y espontaneidad. El uso del grabado en madera a la fibra y de otras técnicas gráficas estuvo orientado a conseguir efectos de inmediatez expresiva parangonables a los del dibujo sumario, con los que combatían toda afectación y artificiosidad. Las obras aquí seleccionadas dan cuenta de los sucesivos momentos estilísticos del grupo, de las diversas técnicas que emplearon y de sus temas predilectos. 

V. Exteriores rurales 

La estancia de Schmidt-Rottluff en la isla de Alsen con Nolde en 1906, las temporadas de Heckel, Schmidt-Rottluff y Pechstein en Dangast entre 1907 y 1911, la consagración de la pintura de Nolde al paisaje de la Frisia septentrional y otras experiencias de ese tenor fueron nutrientes importantísimos de la obra de Brücke. La naturaleza del entorno rural, de parajes preservados del influjo de la modernización, constituyó uno de los temas más característicos del joven expresionismo, y tiene su continuidad hasta las pinturas del paisaje de Fehmarn, realizadas por Kirchner en 1912 y 1913. 

VI. El retrato de los artistas 

El cultivo de una cultura artística de grupo tuvo en el género del retrato un vehículo fundamental. Los retratos que los artistas de Brücke se hicieron unos de otros, el ejercicio del autorretrato y la representación de escenas de trabajo o de descanso de los pintores en el taller, componen un conjunto intencionadamente elocuente, que ilustra la unidad de arte y vida que perseguía este colectivo de creadores. 

VII. Primitivismo 

Un impulso eminente en el desarrollo del arte de Brücke vino dado por la entusiasta recepción que sus pintores prestaron al arte y a las formas de vida de pueblos no europeos. No sólo el conocimiento de ejemplos de la estatuaria de pueblos africanos y polinesios, que fueron los principales modelos de la nueva escultura primitivista de Brücke, sino también la atención por danzas y rituales exóticos que pudieron conocer en exhibiciones antropológicas, dejaron una fuerte impronta en los jóvenes expresionistas, que aspiraron a hacer del primitivismo un ideal rector de su propia libertad creadora. 

VIII. Interiores con modelo

Las escenas de taller con modelos y con imágenes de las actividades cotidianas forman parte privilegiada de la temática de Brücke, en la medida en que ese espacio fuertemente caracterizado de convivencia entre pintores y modelos y ese lugar de creación compartido encarna la nueva relación de arte y vida por la que abogaron y en la que el desnudo sirve paradigmáticamente al «arte emocional-subjetivo» del que habló Kirchner. 

IX. Desnudos en el paisaje 

La puesta en escena de formas de unidad entre hombre y naturaleza al modo de la que existe en las culturas «primitivas» marcó una nueva lectura del paisaje en la obra de Brücke. El desnudo al aire libre medió en esta experiencia del paisaje. Desde 1909 se trasladaron reiteradamente en los períodos estivales con grupos de modelos a los lagos de Moritzburg y a la costa del Báltico para recrear en sus cuadros la práctica del nudismo y una relación con la naturaleza que rompía con los tabúes de la propia civilización y que buscaba la recuperación de la felicidad primitiva en un entorno geográfico cercano. 

X. El espectáculo como ritual 

Los espectáculos de circo y variedades se presentaban para pintores como Kirchner, Pechstein y Heckel como ejemplos de un arte libre de las coerciones de la cultura artística burguesa y dieron tema a muchos de sus cuadros y esculturas. 

XI. Los salvajes en la ciudad 

Entre finales de 1911 y 1913, cuando los miembros de Brücke se habían trasladado ya a Berlín, se incorporaron paulatinamente a su pintura temas inspirados en la gran ciudad, como las vistas urbanas, las escenas callejeras, las imágenes de locales públicos, de burdeles, etc. La percepción y escenificación de esos nuevos asuntos acusan una tensión expresiva nueva y crean visiones desasosegadas e irritantes de la realidad moderna. La mirada rebelde acusa un inútil extrañamiento de la vida en estos nuevos temas

Artistas del grupo Brücke 

Cuno Amiet 

Nació en 1868, en Solothurm, en Suiza. Comenzó a pintar en 1883. De 1886 hasta 1888 frequentó un curso de pintura en Munich y allí conoció a Giovanni Giacometti, padre del escultor Alberto. Los dos se fueron a París y se inscribieron en la Academia Julian. En París, Cuno Amiet conoció las obras de Van Gogh, Gauguin y Cézanne. Desde 1907 participó en las actividades del Brücke y también estuvo vinculado a otros de los movimientos vanguardistas de la época. Muchas de sus obras se perdieron en un incendio de Glaspalast, en Munich, en 1931. Murió en 1961, a los 93 años. 

Fritz Bleyl 

Nació en Zwickau, en 1880. Desde 1901 estudió arquitectura en el Politécnico de Dresde, siguiendo los deseos de sus padres. Allí conoció a Kirchner y se hicieron amigos. Les unía el interés por el arte y los dos juntos salían a pintar al aire libre. Tras la fundación del grupo Brücke, en 1905, Bleyl participó muy activamente en los proyectos y las exposiciones del grupo. Cuando terminó los estudios, se fue a enseñar a la Bauschule de Freiberg, en Sajonia. Allí optó por una vida tranquilla y se alejó del grupo de Dresde. Durante toda su vida continuó enseñando arquitectura, en Rostock y Brandeburg. En 1916 viajó por las Alpes y por Italia. Aunque nunca expuso, tampoco nunca dejó de pintar. 

Erich Heckel 

Nació el 31 de julio de 1883, en Döbeln, Sajonia. En 1904 se inscribe en el Politécnico de Dresde, que abandonó más tarde para dedicarse de lleno a la pintura. En 1905 fundó con sus amigos Kirchner y Schimidt-Rottluff el grupo Brücke. Gracias a su capacidad organizativa, se convierte en el miembro del grupo encargado de resolver los problemas de índole práctico, así como Kirchner era el que hacía frente a los problemas teóricos. Heckel Viajó por Italia, visitando Roma, Pompeya, Florencia, Ravenna. En 1911 se instaló en Berlin y se casó con la bailarina Milda Friede George. Empezó un proyecto de ilustración de la Biblia con Franz Marc, Kandinsky, Kubin y Kokoscha, pero no pudo acabarlo a causa de la guerra. Tras la disolución de Brücke, exhibió sus pinturas en una exposición individual en 1913. Durante la guerra trabajó como enfermero de la Cruz Roja, en Flandes. El conflicto bélico no le impidió continuar pintando y es entonces cuando realiza algunas de sus obras más importantes, como la Madonna de Ostende. En el frente, conoció a Max Bechmann y James Ensor. Después de la guerra se dedicó a viajar por toda Europa, por Italia, Francia, Suiza y Alemania, pintando paisajes. En 1937, muchas de sus obras desaparecieron de los museos. En 1944 los bombardeos destruyeron su taller en Berlín y se perdió un gran número de dibujos y pinturas. En 1949, se dedicó a enseñar en la Academia de Karlsrhue. Murió en 1970, en Radolfzell, cerca de Ginebra, en Suiza. Junto a las de Schmidt-Rottluff, una donación muy importante de obras de Heckel fue la base de la creación del Brücke Museum de Berlín. 

Ernst Ludwig Kirchner 

Nace en Aschaffenburg, Alemania, el 6 de mayo de 1880. Estudia arquitectura en el Politécnico de Dresde. En 1905, junto a sus amigos de la universidad, Fritz Bleyl, Eric Hekel y Karl Schmitd-Rottluff, funda el grupo de artistas Brücke, al que en 1906 se sumaron Pechstein, Nolde, Cuno Amiet y Gallén-Kallela. En estos años vive en intenso contacto con todos los artistas del grupo. En 1911 se trasladó a Berlín y, junto con Max Pechstein, fundó el MUIM Institut (Moderner Unterricht in Malerei). En Berlin conoce a la que será su compañera, Erna Schilling. La gran ciudad inspiró al artista nuevos objetos de representación: el cabaret, los bares, el tranvía, los paisajes urbanos, dinámicos y artificiales. En 1913 el grupo Brücke se disuelve y Kirchner continúa realizando exposiciones individuales. En 1914, tras una breve participación en la Primera Guerra Mundial, su salud se deteriora y es ingresado en un sanatorio. Física y mentalmente enfermo, se traslada a Davos, en los Alpes Suizos, para intentar recuperarse. En Suiza sigue pintando, sobre todo paisajes. La situación política alemana se agrava y, en 1937, gran parte 

de sus obras son confiscadas por los nazis. En la muestra “Arte degenerado”, organizada en Munich, se exponen 32 de ellas, lo que supone un nuevo golpe a la frágil salud mental de Kirchner. El 5 de junio de 1938 se suicida en Frauenkirch, cerca de Davos. 

Otto Mueller 

Nació en Liebau en 1874. Muy pronto empezó a realizar litografías para escapar del tedio y las constricciones de la escuela. Cuando su padre descubrió su talento, le permitió frecuentar la Academia de Bellas Artes de Dresde, desde 1894 hasta 1896. Terminados los estudios, viajó por Italia y Suiza. Se instala en Munich y después en Dresde. En esta época vive apartado con su mujer Maschka Meyernof, su modelo favorita, repartiendo su tiempo entre estancias en la ciudad y en el campo, donde pintó muchas obras que él mismo destruyó después. En 1908 se fue a vivir a Berlín y allí conoció a Rilke y participó en las exposiciones de la Secesión de Berlín. En 1910, en ocasión de una exposición, conoció a los artistas de Brücke, que quedaron fascinados por su estilo de vida solitaria, en comunión con la naturaleza. Lo invitaron a participar en sus actividades. En 1911, viajó con Kirchner por Bohemia y en 1912 participó en la segunda exposición del Blaue Reiter, en Munich. A pesar de su precaria salud, partió como voluntario a la Primera Guerra Mundial. Al termino de la guerra participó con otros artistas en Arbeitsrat für Kunst, un 

grupo de artistas políticamente activo. En 1918 participó en el Novembergruppe y en 1919 empezó enseñar a la Academia de Breslavia, donde se quedará hasta su muerte en 1930. Algunos años después de su muerte, sus obras fueron inscritas en la lista de arte degenerado. 

Emil Nolde 

Nolde es el nombre de un pueblo de Schleswig, lugar de nacimiento, en 1866, de Emil Hansen. Hansen lo eligió como nombre artístico como prueba de sus lazos con aquellas tierras nórdicas. Influenciado por el paisaje y por la espiritualidad religiosa protestante de su tierra de origen, se dedicó tarde a la pintura, después de pasar años trabajando en una industria de muebles en Berlín y Karlsrhue, y enseñando diseño aplicado y ornamental en Sant Gallen. La revista “Jugend” le dió una beca para pagarle sus estudios artísticos e ir a París entre 1899 y 1900 para ponerse al día de las corrientes artísticas del momento. Se inscribió en la Academia Julian, donde se entusiasmó por Goya y Rembrandt, así como por las colecciones del Louvre de arte egipcio. Volvió a Dinamarca y se casó con Ada Vilstrup. Hasta 1916, la pareja vivía en la isla de Alsen durante los meses de verano y en Berlín durante el invierno. En 1906 los artistas de Die Brücke lo invitan a participar a las actividades del grupo. En Dresde vivió sólo un año, pero fue un tiempo fundamental por las relaciones y los intercambios que estableció con los jóvenes artistas. Mientras Nolde les enseñó la técnica del aguafuerte, aprendió de los otros miembros del grupo la de la xilografía y de la litografía. Intentó agrupar a todos los protagonistas del expresionismo alemán dentro de la Nueva Secesión. Participó en la exposición de Blaue Reiter en 1911. Se interesó por el arte primitivo y oriental. Viajó a Nueva Guinea, pasando por Rusia, China, Japón, Singapur y Java. Volvió a Europa cuando la guerra ya estaba empezada y se refugió en el Schleswig. Al principio, parece estar de acuerdo con la críticas nacionalsocialista a la propaganda anti-bolchevique, pero luego reconoció su error y al igual que los demás artistas de las vanguardias de la época sus obras fueron considerados “degeneradas”. En 1937 una exposición suya fue cerrada por la policía y sus obras retiradas de los museos, también se le prohibió de pintar. Murió en 1956. 

Max Pechstein

Nació el 31 de diciembre de 1881 en Eckersbach, en el seno de una familia de escasos recursos. Empezó a trabajar en el estudio de un decorador y, más tarde, estudió en la Escuela de Artes y Profesiones. En 1902 entró en la Academia de Bellas Arte de Dresde. En 1906 conoció a Erich Heckel, que lo invitó a participar en el grupo Brücke. En 1907 viajó por Italia y se fue a París, antes de intalarse en Berlín. Fue el primero de los artistas del grupo que conoció la notoriedad pública y el éxito de la critica. En 1910 fundó la Nueva Secesión y rompió con Brücke definitivamente en 1912. Gracias a un viaje a las islas Palau, en el Pacifico, Pechstein, como Nolde, pudo beber directamente en las fuentes de inspiración del expresionismo. Allí conoció las expresiones artísticas primitivas y la comunión entre la naturaleza y el hombre que los artistas de Brücke imaginaron. A su regreso a Alemania, participó en la guerra. Una vez terminado el conflicto, fundó el Novembergruppe y, en 1922, fue el primero de los expresionistas que entró en la Academia Prusiana. Como las de los otros miembros de las vanguardias, también sus obras fueron consideradas “degeneradas” y quemadas por el régimen Nazi. En 1945 empezó a enseñar en la Escuela de Artes Figurativas de Berlín. Murió en esta ciudad el 29 de junio 

de 1955. 

Karl Schmidt-Rottluff 

Nació en Chemnitz el 1 diciembre de 1884. Estudió arquitectura, contradiciendo los deseos de su padre, que deseaba que estudiara teología. Con su amigo Erich Heckel ingresa en el Politécnico de Dresde, donde los dos amigos conocen a Kirchner. Karl Schmidt-Rottluff era el miembro más independiente y solitario del grupo, y no participaba en los viajes a los lagos de Moritzburg, donde los demás amigos pasaban los veranos. Él prefería el mar del Norte y Noruega, patria de Munch. Antes de la Primera Guerra Mundial, pinta retratos inspirados a la escultura y al arte de fuera de Europa. En 1915, durante el conflicto bélico, pintó imágenes de la vida de Cristo. Una vez acabada la guerra, se casó con Emmy Frich. La pareja se instala en Berlín donde, en 1921, Scmidt-Rottluff conoció a Kandinsky. En 1933 sus obras fueron incluidas en la lista de “arte degenerado”. Más de 300 obras de Karl Schmidt-Rottluff fueron retiradas de los museos y, en 1941, definitivamente, los nazis le prohibieron pintar. Se marcha entonces a Chemnitz, su localidad natal, y no regresa a Berlín hasta finalizada la Segunda Guerra Mundial, para enseñar en la Escuela Superior de Artes Figurativas. Suya fue la idea de fundar un Museo dedicado al grupo Brücke, donando 74 obras que constituyeron el núcleo de la colección del museo. Karl Smidt-Rotluff Murió en Berlín en 1976. 

Otros artistas representados en la exposición 

Ferdinand Hodler 

Nació en Berna en 1853. Inició sus estudios de pintura en Ginebra, entre 1871 y 1876. Interesado por el impresionismo y también por los grandes maestros, como Durero y Holbein, trabajó el tema de los paisajes y la representación de la vida cotidiana. Considerado como uno de los maximos exponente de la Secesión en Berlín y en Viena, favoreció el desarrollo del estilo Jugendstil, lo que le condujo a realizar cuadros cargados de simbolismo. En su último periodo, trabajó una temática marcada por retratos y paisajes, vinculados ligeramente al expresionismo pero también definidos por el simbolismo colorista. Murió en Ginebra en 1918. 

Paula Modersohn-Becker 

Nació el 8 de febrero de 1876, en el seno de una rica familia alemana. Estudió pintura y diseño en una escuela femenina de Berlín, pero no pudo inscribirse en la academia, prohibida entonces a las mujeres. Frecuentó la colonia de artistas de Worpswede, cerca de Bremen, donde conoció al que sería su futuro marido, el pintor Otto Modersohn. En Worpswede ejerció una fuerte influencia, contribuyendo a la asimilación de los modelos de la colonia de Pont-Aven. Su primera exposición, la única que realizó en vida, tuvo lugar en Bremen, en 1899. Las críticas fueron negativas. Después de esta experiencia, se marchó a París junto con la escultora Clara Westkoff, futura mujer de Rainer Maria Rilke. Allí descubrió la pintura nabí y la estela de Gauguin, y desde ese momento la pintura francesa se convirtió para ella en una guía. Se quedó en París, abandonando a la familia por unos años. En 1907 volvió definitivamente a Worpswede y tuvo una niña. Murió el mismo año, de una embolia. Rilke le dedicó un Requiem. 

Edvard Munch 

Nace en 1863, en Noruega. Su padre era médico militar. La madre de Munch fallece de tuberculosis cuando él sólo tenía cinco años. Las enfermedades le acecharon durante toda la vida, afectando a diversos miembros de su familia y a él mismo. Éste se convirtió en un tema central en sus obras. En 1881 entra en la escuela de Arte y Diseño. En 1886 se relaciona con el grupo anarquista “Bohemia Cristiania” a cuyo lider, Hans Jaeger, retrata. En 1889 viaja a Paris y a partir de entonces se produce un cambio radical en su obra. En 1893 se instala en Berlín y participa activamente en la vida intelectual de la ciudad, a pesar de que su salud mental y física se encuentran ya gravemente quebrantadas. A partir de 1908 se relaciona con los artista del grupo Brücke, quienes ya con anterioridad, aunque sin éxito, le habían invitado a ser miembro de su asociación. Entre 1910 y 1913 participa en la Secession Berlinesa. En 1916 regresa a Noruega definitivamente y se instala en Ekely, cerca de Oslo, donde muere en 1944. 

Der Blaue Reiter
A diferencia de estos primeros expresionistas, que se apoyaron en una expresión inmediata de sí mismos sobre el presupuesto de que si tal expresión era franca llegaría a los espectadores, otros sintieron la necesidad de poner a prueba sus medios y sus impulsos e ir modelando gradualmente un lenguaje controlado.

Un cierto número de artistas, organizados por Wassily Kandinsky y Franz Marc, exponen en Munich en diciembre de 1911 y en febrero de 1912: Macke, Javlensky, Klee, Gabriele Münster, Marianne von Werefkin); ellos son quienes hoy se asocian a Der Blaue Reiter (“El Jinete Azul”), si bien las exposiciones abarcaban además un amplio panorama del arte moderno europeo. Kandinsky, Marc y algunos otros habían sido miembros de la Nueva Sociedad de Artistas que se había formado poco antes en Munich, pero se dieron de baja por el rechazo que la agrupación mostraba respecto del paso de Kandinsky hacia la abstracción. Por entonces, Kandinsky y Marc ya estaban planeando la publicación de Der Blaue Reiter. Tal era el nombre de un almanaque que sólo conoció un número, editado en Munich, en mayo de 1912. Su “consejo editorial” estaba formado precisamente por Kandinsky y Marc. El proyecto incluía:

· publicar artículos con el objeto de dilucidar sus propias actitudes: en el número aparecido los hay de Kandinsky, de Marc, de Macke, de Arnold Schoenberg sobre música, de David Burliuk sobre arte ruso, de Erwin von Busse sobre Delaunay.

· presentar obras de su misma opinión realizadas en otros sitios (Rusia, Francia, Italia) y en otros medios -música, poesía, teatro-; de hecho, podemos encontrar partituras de Schoenberg, Berg y Webern.

· ilustrar sobre cualquier actividad en el contexto de la creatividad humana: sus ilustraciones muestran todo un abanico de arte primitivo, desde arte popular bávaro hasta figuras de juegos de sombras egipcias, bellas artes de todas las épocas de Occidente y Oriente, arte moderno –Cézanne, Gauguin, van Gogh, Rousseau, Matisse, Picasso, Delaunay, Arp, los propios artistas de Der Blaue Reiter.

· entender el arte no sólo como entretenimiento sino en un sentido religioso, como vehículo de las esperanzas y temores humanos, atendiendo a un deseo de encontrar nuevos medios de expresión por los que transmitir la esencia profunda de la humanidad.

El número fue dedicado a la memoria de Hugo van Tschudi, fallecido en 1911 tras haber sido director  de las Galerías Bávaras de Munich y antes director del Museo Nacional de Berlín hasta un enfrentamiento con el Kaiser por motivo de las adquisiciones de arte francés que había realizado.

En 1907, Wilhelm Worringer había presentado (y publicado en 1908) una tesis doctoral, Abstracción y Empatía: una Contribución a la Psicología del Estilo. En 1911 le siguió otra obra, La Forma en el Gótico, en la que también distinguía entre la actitud expansiva hacia la naturaleza, característica del arte clásico, y la tendencia a la abstracción que se observa en los objetos de la cultura europea del norte y su entorno menos amistoso. Ello advirtió a los europeos del norte lo ajenas que le eran las tradiciones mediterráneas. En febrero de 1912, cuando estaban planeando el segundo número de Der Blaue Reiter, Marc escribió a Kandinsky: “Acabo de leer Abstracción y Empatía de Worringer –una mente aguda que nos sería de gran provecho-. Pensamiento maravillosamente disciplinado, tenso y sin miedo, incluso muy osado”. Aparecen entre los artistas y Worringer elementos comunes en razón del papel central de Munich en relación con el Jugendstil. 

La “primera exposición del consejo editorial de Der Blaue Reiter” tuvo un propósito similar al del almanaque: brindar un lugar de reunión a todos aquellos esfuerzos “que son hoy tan evidentes en todos los campos del arte, y cuya tendencia fundamental es extender los anteriores límites de las posibilidades de expresión en el arte”. Además de las obras de Der Blaue Reiter se incluyeron pinturas extranjeras: los hermanos rusos Burliuk, Delaunay –primera exposición del artista en Alemania-, dos Rousseau que Kandinsky había adquirido recientemente. La segunda muestra estuvo limitada al arte gráfico, con extranjeros como Picasso, Braque, Delaunay, Malevich, Larionov y Gontcharova.

Entre 1912 y 1914 las obras de Der Blaue Reiter se expusieron por varias ciudades alemanas, especialmente Berlín y Köln.

La conferencia que dio Apollinaire en la revista berlinesa Der Sturm en 1912 sobre orfismo reafirmó la autoidentificación de los artistas de Der Blaue Reiter como un movimiento internacional de arte constructivo y, sin embargo, lírico.

Mientras la experiencia de la guerra llevó a muchos artistas, en especial los de Europa Occidental, a desligar su arte de la lucha por lo moderno y retornar a cómodas tradiciones estéticas, algunos artistas alemanes lo emplearon como medio de protesta. Llegó el momento de Dadá.

Wassily Kandinsky (Moscú, 1866-Neuilly-sur-Seine, 1944)

Estudiante de derecho y de economía –lo apropiado en la gran burguesía moscovita, Kandinsky se inicia tardíamente en el arte. Lecciones de dibujo, pintura y música recibidas en la juventud eran su única formación. En 1889 es enviado en misión gubernamental a Vologda, donde la arquitectura local y el arte folklórico le interesan más que el encargo oficial. Ante las imágenes populares de colores “vivos y primitivos” siente el llamado a “entrar en la pintura”, que en época del Jinete Azul definirá como llamado interior”. Otra señal decisiva es Meule du Foin de Monet, ante la cual el artista siente “sordamente que el objeto (el asunto) falta” y así ‘este pierde su importancia como “elemento esencial del cuadro”. En 1896 se le ofrece un cargo de profesor en la universidad de Dorpat, al que renuncia para consagrarse a la pintura. Llega a Munich a fines de ese año y se inscribe en la escuela de Antón Azbé donde conoce a Jawlensky. Sólo trabaja allí un tiempo estudiando especialmente paisajes, para luego, en 1900, estudiar en la academia con Franz Stuck, quien critica sus “extravagantes” colores. 

En 1901 funda el grupo Falange y tres años más tarde crea un afiche que no escapa al gusto imperante en Munich por el Jugendstil. Al año siguiente, enseña en la escuela a la que se remite el grupo; entre sus alumnos estaba Gabrielle Münster, su compañera hasta 1914. En 1903 viaja a Venecia, Odessa y Moscú, en 1904 a Túnez, Dresde, Odessa e Italia en 1905 y pasa un año en Sevres, donde a través de diversos procedimientos y técnicas encuentra su camino tras estudiar el fauvismo. 

De regreso en Munich en 1908, se instala en Murnau. Entrando un día en su taller ve en la semipenumbra “un cuadro de una belleza indescriptible, impregnado de un flamígero interior”, sin percibir “más que formas y colores cuyo contenido permanece incomprensible” hasta reconocer sus telas apoyadas en sentido contrario a su orientación, lo que le permite comenzar a dar al color una función expresiva propia. En 1909 participa de la exposición de arte gráfico organizada por Die Brucke en Dresde y funda con Jawlensky la Nueva Asociación de Artistas de Munich (Neue Kunstlervereinigung München).

Entre 1909-1910 experimenta por primera vez con el arte completamente abstracto, sin asunto. No evita indicios de figuración sino que emplea técnicas de semiimprovisación para conseguir una mayor inmediatez. La mayor comunicatividad del color vivo y la pincelada apasionada le llevaron a disminuir la preocupación por el asunto. La música lo llevó al análisis teórico y fue un estímulo para la expresión directa. Abandonando el ilusionismo espacial tradicional afirma el carácter bidimensional de la tela y el arbitrario de su espacio. Su primera acuarela abstracta es de c. 1910, técnica que fue un campo experimental privilegiado. Sólo un anio después puede despegarse totalmente del objeto en sus telas, cuya técnica, más lenta, necesita una mayor elaboración constructiva. Mientras sus Impresiones retienen representaciones expresivas, sus Improvisaciones y sobre todo sus Construcciones devienen poco a poco puras construcciones de forma y de color.

Su ascendencia ortodoxa rusa le incitaba una inclinación hacia lo oculto; en París absorbe diversas ideas creativas, entre ellas las del filósofo Henri Bergson; en Munich, interesado en la teosofía, asistió a conferencias de Rudolf Steiner. Confrontado con los avances de la ciencia y de la tecnología, escogió el camino opuesto al que siguieron los futuristas y los constructivistas, dio la espalda al mundo material e intentó compensar el desequilibrio causado por el énfasis que ponía el mundo en el progreso material, comprometiendo su arte con el mundo del espíritu.

En 1910 escribe De lo Espiritual en el Arte, publicado en 1911 con fecha de 1912 (a finales de 1911 se leyeron y discutieron fragmentos en el Congreso de Artistas Rusos de San Petersburgo). Tuvo un relevante éxito: en 1912 aparecieron dos ediciones más En 1914, Windham Lewis publicó extractos en la revista BLAST y en Londres y Boston aparecieron las traducciones al inglés. En 1924 Tokio edita la versión en japonés.

En 1912 Der Sturm organiza una retrospectiva de su obra en Berlín, donde, en 1913, participa del primer salón independiente alemán. El mismo anio publica su autobiografía, Ruckblicke, y Sonoridades, conjunto de poemas ilustrados por seis grabados, “pequeño ejemplo de trabajo sintético”.

Kandinsky quiso vincular la naturaleza plástica del arte directamente con la vida interior del hombre, para lo que le era imprescindible la sintonización de los medios pictóricos con el impulso emocional o espiritual del artista. El arte, en lugar de apuntalar los valores falsos de una sociedad materialista, ayudaría a las personas a reconocer su propio mundo espiritual.

Kandinsky regresó a Moscú (1916), donde pronto se vio envuelto en revoluciones políticas y culturales. Tras la guerra fue miembro de la sección artística del Comisariado para el Progreso Intelectual (1918), profesor de bellas artes y creador del Museo de Cultura Artística de Moscú (1919) y 22 museos de provincia. La fundación de la Academia de Ciencias Artísticas (1921) regresa a Alemania con su nueva mujer, Nina de Anfreevsky. Finalmente será una figura destacada en el escenario de la Bauhaus, donde se desempeñará como docente desde fines de 1922 hasta su clausura en 1933. Con miras a su actividad docente escribe Punto y Línea sobre el Plano que se publicó como uno de los libros de la Bauhaus en 1926. Allí intenta codificar los valores perceptivos y emocionales de los colores y las formas, de manera tal que permitan al artista controlar los medios expresivos a su disposición. Sus obras de los años veinte se hicieron más controladas.

Franz Marc (Munich, 1880- Verdun, 1916)

Estudiante de teología y luego de pintura en la academia muniquesa entre 1900 y 1903, fecha en que realiza su primer viaje de algunos meses a París. En Grecia en 1906, regresa a París en 1907, donde descubre el impresionismo. Rápidamente se inscribe en Gauguin y van Gogh, pinta figuras, paisajes y animales. Los animales fueron para Marc lo que la música fue para Kandinsky. En ellos vio la inocencia perdida del hombre, la comunión con los ritmos de la naturaleza –de la que el hombre estaba alienado-, un objeto de contemplación por medio del cual alcanzar la iluminación. Los pintó continuamente, primero de manera impresionista, luego a la manera de íconos con colores no naturalistas en escenificaciones hieráticas, finalmente bajo una estructura vagamente geométrica al estilo de Delaunay, apoyándose en sus observaciones, escritos sobre la vida y el arte que nos han llegado. Especialmente el caballo, su interés por el animal ya aparece manifiesto en 1905 (croquis del zoo de Berlín). Fua amigo del animalisto suizo Jean Neitslé. “Busco una comunión panteísta con la vibración y el flujo de sangre de la naturaleza, en los árboles, en los animales, en el aire... No encuentro mejor medio para la ‘animalización’ del arte, como quisiera llamarlo, que la pintura del animal”. Elementos característicos del genio germánico y más particularmente de su romanticismo.

Desde 1909 reside en Sindelsdorf, en los Alpes bávaros, donde intensifica el color de sus trabajos con significados netamente simbólicos (azul como virilidad, rojo como pasión). Sus curvaturas memoran el Jugendstil reunido con Kandinsky. Los personajes van desapareciendo de su pintura, especialmente tras 1912 con el conocimiento del cubismo y del futurismo –nueva manera de sugerir el movimiento tras Jugendstil, situando los objetos en grandes líneas de fuerza oblicuas- y, más particularmente, de Delaunay, a quien aventaja pues partiendo de una voluntad común de expresar los ritmos absolutos de la naturaleza, realiza una nueva síntesis, de un lirismo apacible, donde el color se reparte melódicamente en planos de valores próximos que componen motivos aún legibles, aligeran toda alusión figurativa y presenta una referencia mucho más precisa, mas dinámica. 

Participó, además de las exposiciones que lo filian a Blaue Reiter, de la Sonderbund en Köln y del Erster Deutscher Herbstsalon de Berlin.

El color en contraste violento poco antes de la guerra trasmite una inquietud extraña a la inspiración de Marc, especialmente visible en una serie de dibujos abstractos ejecutados en el frente, donde muere tempranamente. Ese año, la Nueva Secesión Muniquesa le consagra una exposición memorial. El catálogo razonado de su obra, establecido en 1970 por Klaus Lankheit, comprende 917 trabajos, entre ellos 240 óleos sobre tela, 251 acuarelas y pasteles, 63 grabados –con una aguafuerte y 25 xilos-.

www.deartesypasiones.com.ar     ©DNDA Exp. N° 340514

ROMERO, Alicia, GIMÉNEZ, Marcelo (sel., notas) [2005]. “Expresionismo Alemán”, en ROMERO, Alicia (dir.). De Artes y Pasiones. Buenos Aires: 2005. www.deartesypasiones.com.ar‘
� En la pagina web aparece el detalle de las 134 obras expuestas.





