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Más de dos siglos atrás la sociedad occidental sufrió cambios fundamentales con el advenimiento de los gobiernos democráticos, la Revolución Industrial, las economías internacionales y una amplia clase media educada. En términos de las artes, estas fuerzas pronto necesitaron un reordenamiento de la relación entre las artes aplicadas y otras formas de arte (pintura, escultura y especialmente arquitectura). Los diseñadores y artesanos decorativos trabajaron largamente con otros artistas en una colaborativa pero en gran medida secundaria posición. La emergencia del arquitecto como diseñador, así como la del diseñador industrial, alteraron profundamente el status de los objetos cotidianos. Además, la producción masiva, los nuevos materiales y el marketing internacional hicieron posible que el mobiliario, la cerámica, los textiles e incluso el vidrio bien diseñados fueran accesibles a las masas. Así, para mediados del siglo XIX, el diseño devino una de las primeras formas de arte verdaderamente democrático, y sería seguido en las décadas subsecuentes por los afiches, la fotografía y el film. En los Estados Unidos, el Metropolitan Museum of Art estuvo entre las primeras instituciones artísticas en sorprenderse ante este cambio fundamental en nuestra cultura traído por el Movimiento Moderno. Este libro examina la evolución de nuestro concepto de diseño en los últimos cien años y documenta el rol que el museo ha jugado en este proceso -tanto activo como inerte en diferentes momentos-. Este catálogo es, entonces, no una historia del diseño moderno sino más bien una introducción a una disciplina compleja utilizando la historia y las colecciones del Metropolitan como un punto de apoyo.


William S. Lieberman, presidente (chairman) del Departamento de Arte del Siglo XX, es el responsable de la sugerencia inicial de este proyecto. Inicialmente fue imaginado como una edición del Boletín trimestral del Museo que registrase la historia y diversidad de las colecciones de diseño moderno del museo, pero durante los dos últimos años la idea creció a un más ambicioso catálogo que explotase estos dos aspectos en mayor detalle. La primera sección del libro documenta concisamente el compromiso del museo con el diseño moderno desde fines del siglo XIX hasta el presente, en términos de sus colecciones, exhibiciones, programas educativos y aproximaciones filosóficas. La segunda parte es presentada como una panorama en imágenes de obras maestras selectas, ya que la diversidad de las posesiones quizás sea mejor comprendida visualmente. Para proporcionar un marco estructural a este panorama en imágenes, los cien años en consideración han sido divididos en tres secciones cronológicas, con las Guerras Mundiales como puntos de quiebre. Además, cada uno de estos períodos fué dividido en secciones estilísticas que reflejasen algunos de los mejores movimientos estéticos que ocurrieron simultáneamente.


Las primeras dos secciones en cada división generalmente tratan de manera exhaustiva los estilos desarrollados, los movimientos mayores con apuntalamientos intelectuales y filosóficos serios, los que en la mayor parte atraviesan todas las artes, incluyendo la arquitectura y el planeamiento urbano. Las otras secciones en cada uno de los períodos cronológicos sugiere maneras o estilos menos reconocidos, que son generalmente más efímeros y limitados en alcance. Dado que generalmente son de naturaleza decorativa, sin embargo, estos estilos pueden haber tenido una influencia significantiva en las artes aplicadas. Aunque la colección del museo consiste en una amplia variedad de obras, sólo diez categorías de objetos están representadas en cada sección: vidrio, cerámica, trabajos en metal, iluminación, textiles, indumentaria, dibujos arquitectónicos, dibujos decorativos, mobiliario de asiento y otras formas de mobiliario. Estas categorías, sin embargo, proveen un amplio panorama del campo de las artes aplicadas.


La elección de un simple objeto para cada categoría fue una dificultad; en algunos casos, una decisión arbitraria. En muchas áreas, la colección del museo tiene una extraordinaria profundidad, y podrían haberse elegido numerosas obras maestras para la mayoría de las categorías. El objetivo primero de este libro, pienso, fue ilustrar el amplio registro de las posesiones del Metropolitan, no proveer un catálogo razonado. Las elecciones finales fueron dictadas también por una cantidad de otros factores: un deseo de mostrar el alcance internacional de un estilo particular, un deseo por incluir muchos de los mayores diseñadores del Movimiento Moderno, y una necesidad de reevaluar artistas que han sido olvidados. Se notará que algunos artistas has sido ubicados ocasionalmente en secciones con las que quizás generalmente no han sido muy asociados. Nuevamente, la meta ha sido representar los mayores movimientos de diseño, no proveer panoramas de las carreras de artistas individuales.


La fotografía de los objetos fue una tarea central en la producción de este libro. Se decidió encargar nuevas fotografías a color de todos los objetos, incluyendo numerosos detalles y vistas alternas. Estas imágenes no fueron típicas tomas sobre papel sin fin gris, sino que se intentó que fuesen expresivas del objeto y su período. Muchas piezas fueron fotografiadas con otros objetos de la colección. La creación de esta sección visual del libro fue, además, una tarea inusualmente compleja, donde el diseño de las fotografías y el libro mismo fueron relacionados con cuidado considerable.


También son necesarias unas pocas palabras acerca de la terminología y la formación de la colección. El Metropolitan ha usado por décadas los términos "artes aplicadas", "artes decorativas", "artes industriales" y "diseño" virtualmente como sinónimos. El nombre "artes aplicadas" es quizás el más inclusivo, y el más efectivo, ya que hace clara la distinción fundamental respecto de las bellas artes con su implicancia de función. Sin embargo, el Departamento de Arte del Siglo XX ha elegido usar el término "diseño" para sus posesiones. La colección, de hecho, consiste en tres divisiones distintivas. El diseño decorativo está definido como aquellos objetos concebidos por una persona pero hechos por otra; éstos son generalmente hechos a mano en producción limitada, y tales lujosos ítems constituyen un gran segmento de la colección. El diseño industrial también consiste en objetos concebidos por una persona pero hechos por otra, pero esos productos están destinados a la producción masiva. Ambas divisiones implican un proceso intelectual por el cual las ideas son transferidas al fabricante a través de una serie de dibujos. La artesanía, por otro lado, constituye una tercera división, donde los objetos son concebidos y hechos por la misma persona, a menudo simultáneamente y como pieza única.


El departamento ha elegido conscientemente en los años recientes ensanchar sus parámetros para formar una colección ampliamente abarcadora, que incluyese la variedad de aproximaciones y movimientos estilísticos del diseño que se han desarrollado en este siglo. El diseño moderno no ha tenido un desarrollo monolítico o lineal, y al menos cuatro temas principales han confrontado a los artistas en vaivenes cíclicos a través de las décadas: la fascinación con la nueva tecnología y la producción masiva, el estudio y la adaptación de los estilos históricos, la preocupación por la relación de la humanidad con la naturaleza y el efímero pero a menudo influyente paso desde la pintura y la escultura hasta las artes aplicadas. Las posesiones del Metropolitan buscan reflejar este flujo constante: en cualquier estilo dado, el único criterio de inclusión en la colección es el de la calidad.


Juzgar un objeto, entonces, deviene la cuestión crucial para cualquier curador. Los museos de arte difieren fundamentalmente de los de ciencias e historia en su énfasis sobre la estética. Para formar una colección coherente, los curadores necesitan parámetros para juzgar innumerables piezas de diferentes culturas, y en los años recientes, el departamento ha desarrollado una lista de control para analizar los objetos en consideración. Si bien hay objetos de diseño bidimensionales, la mayoría de las artes aplicadas son tridimensionales y pueden ser vistas en los términos de los siguientes criterios:

CONFIGURACION (FORM)

COMPOSICION

¿Cómo descansa la pieza sobre una superficie, cómo se desarrolla en un cuerpo tridimensional y finalmente se resuelve a sí misma en su punto más alto?

CONSTRUCCION (MODELING)

¿El tratamiento de la masa es lineal, plano o plástico? ¿Hay una sensación (sense) total de maclitud (massiveness) o de fragilidad (delicacy)? ¿Cuál es el juego entre la masa positiva y el espacio negativo?

INTEGRACION

¿Cuál es, en la composición, el grado de articulación entre los elementos principales y los secundarios? ¿Cómo están yuxtapuestas las partes?

PROPORCION

¿Cuál es la relación fraccionaria entre las partes? ¿Están los elementos exagerados, truncados, etc.?

SUPERFICIE

MATERIALES

¿Qué materias (substances) han sido elegidas y cómo han sido yuxtapuestas? ¿Es un objeto opaco, translúcido o transparente?

PATRON (PATTERN) Y ORNAMENTO

¿Es un objeto embellecido con decoración bi o tridimensional?

COLOR

¿Es un objeto monocromático o polícromo? ¿Los colores son primarios o apagados (muted)?

TEXTURA

¿Es un objetos liso (smooth) o rugoso (rough)? ¿Se ha empleado una materia (substance) o una multiplicidad de materiales (materials) de diferentes texturas?

ACABADO

En términos de reflexividad (reflectiveness), ¿es un objeto mate o brillante (polished)?

CONSTRUCCION

REALIZACION (CRAFTSMANSHIP)

¿Cuál es la calidad total de la ejecución? ¿Fue el objeto diseñado para ser realizado a mano, a máquina o por una combinación de ambas?

CUERPO BASICO

¿Cómo ha sido hecha la estructura subyacente para recibir la superficie final?

USO EXPRESIVO DE LOS MATERIALES

¿Han sido explotadas las cualidades innatas de la materia -sea ésta madera, plástico, metal, vidrio, arcilla o fibra-? ¿Cómo han sido los materiales cortados, doblados, expandidos, fundidos, laminados, tejidos o soplados?

TECNOLOGIA

¿Ha sido un material explotado de manera nueva para crear un objeto de diseño? ¿El uso innovador de un material ha permitido la creación de una nueva forma?

UTILIDAD

FUNCION

¿El objeto está concebido como utilitario o como ornamental? En el primer caso, ¿cuál es el grado de confort y uso?

ECONOMIA

¿Cuál es la relación entre precio, cantidad de material, tiempo empleado y el número de objetos producido?

MANTENIMIENTO

¿Qué grado de cuidado requiere mantener un objeto en buenas condiciones? ¿Qué longevidad se espera de la pieza? Por ejemplo, ¿fue concebida para descarte o para ser durable?

CONCEPTO

PRECEDENTE

¿El diseñador ha dependido de fuentes históricas o ha buscado conscientemente crear algo nuevo?

ICONOGRAFIA

¿Ha habido una elección conciente de imaginería de tendencia religiosa, política, etc.?

ABORDAJE

¿El diseñador ha abordado la creación del objeto desde una perspectiva moralizadora o formalista? ¿La pieza tiene alusiones económicas, ergonómicas o políticas, o fue concebida puramente en términos visuales? ¿Podría el objeto haber sido concebido desde un punto de referencia de "no-diseño", como una escultura o una pintura?


Por último, habría que hacer un breve comentario sobre la posición del diseño en los museos norteamericanos. Sólo unas pocas instituciones de los Estados Unidos se han consagrado exclusivamente a las artes aplicadas, y en la mayoría de los museos de arte, las artes decorativas han sido largamente subordinadas a las bellas artes, considerando el espacio dedicado a su exposición, las huellas de su exhibición y la inversión en ellas. En términos del diseño del siglo XX per se, la situación está especialmente irresuelta. Sorpresivamente, hay incluso sólo un puñado de museos norteamericanos -a diferencia de nuestros equivalentes europeos- que ha comenzado a pensar seriamente acerca de la formación de colecciones abarcadoras de artes aplicadas, cuando los últimos cien años han constituido uno de los más grandes períodos de talento en la historia del diseño occidental. Este predicamento es particularmente incongruente cuando consideramos cuántos museos -incluso instituciones regionales- tienen grandes departamentos dedicados a la pintura y a la escultura del siglo XX. Una cantidad de factores ha llevado a esta situación, siendo uno de los más obvios la organización del museo. Siguiendo el modelo del Victoria & Albert Museum de Londres, una cantidad de colecciones de diseño están divididas en departamentos separados por medios, tales como textiles y arquitectura. Divisiones tales hacen difícil formar colecciones abarcadoras, particularmente cuando numerosos artistas han trabajado en más de un medio. Además, muchos departamentos están establecidos por nacionalidad, lo que obra contra la formación de colecciones internacionales. Otros museos han elegido igualmente coleccionar o exhibir sólo un aspecto del diseño, sea éste un simple material, estilo o período de tiempo. En el Metropolitan Museum mismo, la colección moderna está dividida entre cinco departamentos curatoriales: el de Artes Decorativas Norteamericanas, el de Escultura y Artes Decorativas Europeas, el Instituto de Indumentaria, el Departamento de Grabados y Fotografías y el de Arte del Siglo XX. Este sistema fue un acuerdo que, más que haber sido deliberada y completamente pensado, simplemente se desarrolló. Una estructura coherente y organizada es crucial, en breve, para la formación de una acabada colección de diseño del siglo XX.


También hay un número de cuestiones fuera de los muros de los museos que deben ser identificadas si el diseño moderno será aceptado por siempre por nuestras instituciones culturales como una fuerza mayor en este país. Estos asuntos reflejan una falta de conciencia -si no resistencia- en nuestra propia sociedad. Por ejemplo, el gobierno norteamericano -a diferencia de los de Europa o Japón- no considera realmente al diseño industrial como parte de nuestra identidad nacional o incluso como un factor importante de nuestra economía; sólo hay que pensar en la couture francesa, en el diseño industrial italiano o japonés o en los consejos nacionales de diseño en Escandinavia o Gran Bretaña.


En el mercado de arte mismo las artes aplicadas están consideradas menos valiosas que las bellas artes. Un objeto de diseño puede ser comprado por sólo una fracción del costo de una pintura, un dibujo o una escultura de artistas de mérito comparable. Debido a que los valores monetarios son indicativos de lo que una sociedad capitalista considera importante, el mensaje es transmitido a los museos en una multitud de formas abiertas e indirectas. Además, es difícil -si no imposible- estudiar artes aplicadas en el postgrado de los departamentos de historia del arte de muchas de nuestras mayores universidades; muchos de estos mismos departamentos tienen grandes dificultades para enseñar arquitectura, pintura, escultura y fotografía del siglo XX. Incluso la historia de la arquitectura se enseña la mayoría de las veces como un estudio de fachadas o plantas; interiores y mobiliario son raramente tratados, aunque muchos arquitectos han diseñado sus edificios como conjuntos totales. Juicios de valor tales forman nuestra cultura y no son fácilmente cambiados.


Dada esta perpleja situación, es así remarcable que el Metropolitan haya amasado tan refinada y amplia colección de diseño del siglo XX. Los primeros administradores y empleados concibieron el Museo como una fuerza positiva en la sociedad norteamericana, como un reformador y formador de gusto -un educador en el más verdadero sentido-. El diseño fue percibido entonces como la más democrática de todas las artes porque era fácilmente accesible para casi todo ciudadano. En las décadas siguientes, el concepto caería en desfavor en el Museo y su cobertura sería absorbida por otros museos norteamericanos a mediados de los '60. Sin embargo, el Metropolitan redescubrió este pasado activista, y el diseño regresó como un asunto de serio debate en el Museo, uno que ha continuado hasta el presente. Quizás ninguna otra forma de arte es tan claramente tema para las fuerzas del estilo de vida, la estética, la economía y la tecnología si refleja tan concisamente las cambiantes percepciones de nuestra cultura.
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