UN INTENT DE SEGREST EN LA SOCIOLOGIA DE L'ART

Viceng Furié

En un assaig dedicat a 'estudi de les relacions entre la sociologia i la historia,
Peter Burke va recordar -tal com ho havia advertit també Fernand Braudel- que el
dialeg entre historiadors i socidlegs acostuma a ser un «dialeg de sords»
(BURKE, 1980, p. 12). Efectivament deu ser aixi, perqué malgrat el ric panorama
d’estudis d'historia de l'art que permeten aprofundir en el coneixement de les
relacions entre 'art i la societat, la majoria de treballs de sociologia de I'art fets per
sociolegs ignoren o desaprofiten moltes d’aquestes aportacions.

L'afirmacié anterior es basa en dos fets, que son els que ha motivat aquestes
consideracions. El primer sén les ponencies de les jornades que, amb el titol Arte,
cultura y sociedad, es van celebrar a Barcelona 'any 1991, organitzades per
I'Associacié Espanyola de Sociologia de la Cultura i de les Arts (AESCA) amb
motiu de la seva constitucié. Com a historiador de I'art interessat en la sociologia
de l'art vaig assistir a aquelles jornades, i em va sobtar enormement que en els
diversos textos presentats els historiadors de I'art brillessin per la seva abseéncia.
No és un eximent que els ponents fossin sociolegs, especialment tenint en compte
que algunes de les seves intervencions tractaven de fer amplies panoramiques de
la situacid i enfocaments de la sociologia de I'art en I'ambit internacional. En
acabar les jornades recordo haver expressat la meva estranyesa a un dels
ponents per a penes haver sentit anomenar un parell d’historiadors de Fart, que en
resposta a la meva pregunta van quedar augmentats en dos més.

Quan els textos d'aquelles jornades van sortir publicats vaig poder corroborar les
meves impressions (AESCA, 1991). En el text titulat La Sociologia de la Cultura y
de las Artes en el mundo y sus perspectivas de desarrollo en Espana, escrit per
Arturo Rodriguez Moratd, sén citats de passada Arnold Hauser, Frederick Antal,
Francis Haskell i Svetlana Alpers. Perd com a representants de la sociologia de
lart «de filiacid6 humanista», ocupen en el panorama exposat per I'autor un lloc
clarament marginal, cosa que també es pot comprovar repassant la bibliografia.
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Per la seva banda, en el text de Pierre-Michel Menger sobre Les paradigmes de la
sociologie de I'art, cap historiador de I'art és citat.

L'altre fet que m’ha portat a escriure aquesta comunicacio esta bastant relacionat
amb lanterior. Est tracta del contingut de dos recents llibres que en les
esmentades jornades es van citar en diverses ocasions, i es van comentar en
termes elogiosos. El primer és el llibre de la socidloga Vera L. Zolberg, una de les
ponents a Barcelona, titulat Constructing a Sociology of the Arts (1990). El segon
és Arte, inversion y mecenazgo, un llibre de I'economista William D. Grampp
publicat el 1989 i traduit aqui el 1991. Llegint aquests textos es pot constatar un
grau de desconeixement dels estudis d’historia de I'art i una visi6 tan inexacta i
estereotipada de la disciplina que, com a historiador de I'art, crec que mereixen
una resposta. En conjunt, la situaci6 a la qual em refereixo podria descriure’'s com
un intent de segrest de la sociologia de I'art per part dels sociolegs, que en els
seus treballs tendeixen a ignorar tant 'art del passat (és que I'art gotic o barroc
estava desvinculat de l'estructura social del seu temps?) com els estudis que
n’han fet els historiadors.

Tenint en compte el que s’ha dit, crec que no sera inutil recordar algunes
d'aquestes aportacions. Malgrat tot, no pretenc repetir alld que ja es reconeix, i
per tant passaré per alt les analisis socials de I'art que es van fer en el segle xix i
tampoc no em referiré a les aportacions ja historiques d’autors com Frederick
Antal, Arnold Hauser o Pierre Francastel, que sén llocs comuns que sempre se
citen. En canvi, si que m’'agradara recordar que les aportacions a la sociologia de
l'art d’autors actuals, com ara Francis Haskell, no es redueixen a un sol llibre, ni
que sigui un estudi magistral com és Patrons i pintors (1963).

El periode historic d’especialitzacio dels autors pot servir per configurar un atapeit
mapa orientatiu, encara que inevitablement incomplet. Pel que fa a I'antiguitat
classica, per exemple, cal destacar els treballs de Ranuccio Bianchi Bandinelli
(1990-1975), sempre atent a les condicions econdmiques, politiques i socials que
van configurar I'art hel-lenistic i roma. Per aquells que creuen que els grans autors
només s’han ocupat d’estudiar les obres majors vinculades a les elits socials, es
pot recordar que Bianchi Bandinelli va rastrejar el corrent d’art plebeu que es dona
a l'art roma des dels seus inicis, paral-lelament a I'art oficial (Bianchi Bandinelli,
1981, p. 35-45). La diferenciacié de l'art per grups socials i el tema de l'art
«popular» troba aqui un punt de referéncia important. L'altra cara de la moneda va
ser I'art imperial, com la columna trajana, que també Bianchi Bandinelli va estudiar
en el seu doble pla de document artistic i document politic (p. 113-1267). Un punt
de vista més especificament culturalista el trobem en els treballs de J.J. Poliitt
(1972; 1986), en interpretar l'art de la Grecia classica i hel-lenistica com a
expressio de I'experiéncia i de les aspiracions culturals de la societat grega.

Pel que fa a I'epoca medieval, Millard Meiss (1904-1975) va relacionar els temes i
formes de la Pintura a Floréncia i Siena després de la pesta negra (1951) amb la
crisi economica, social i cultural que sigui a la devastadora epidémia. La rigorosa
investigacio de Meiss és un model d'historia social de I'art, malgrat que mai no se
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sol citar quan es parla d’aquest enfocament. En aquest estudi la sociologia de I'art
pot trobar un clar exemple de I'efecte sobre la cultura i I'art que en un determinat
moment poden produir els canvis socials.

També els nombrosos escrits de Meyer Schapiro sén, a més d'un model
d’erudicié i de rigor, d'indubtable interés per a qui vulgui penetrar en les
significacions de I'art medieval -i no només de 'art d’aquest periode- en estreta
relacié amb el seu context social. EL seu estudi Sobre I'actitud estética en l'art
romanic, de 'any 1947, és un clar antecedent de I'avui anomenada estética de la
recepcid, en desplagar el tradicional interés pel creador cap a lactitud del
contemplador. A partir de 'examen d’alguns testimonis del segle xi1, Schapiro va
demostrar que I'art d'aquella época no va ser estrictament religiés i simbolic, sin6
que també va perseguir, i sovint ho aconsegui, crear purs efectes estétics derivats
de les técniques, dels materials i de les combinacions de formes i colors utilitzats
(Schapiro, 1977, p. 13-36). Uns anys abans, el 1939, havia publicat un treball
sobre el claustre de Santo Domingo de Silos en qué va vincular les diferéncies
entre I'estil mossarab i romanic que alla trobem simultaniament, amb les lluites
religioses i les transformacions politiques i socials que es donaren en aquell
moment (p. 37-119). Meyer Schapiro també ha treballat en el camp de lart
modern i ha reflexionat sobre conceptes i teories vinculades amb la seva
disciplina. Podem recordar en aquest sentit el seu assaig sobre la nocié d’estil
(1953), en el qual va demostrar que pocs conceptes estan més lluny de referir-se
a quelcom unitari i homogeni, i de poder adaptar-se a facils generalitzacions.

El medievalista Georges Duby (n. 1919), vinculada al que avui s'anomena historia
de les mentalitats, considera que esta plenament justificat partir d'una sociologia
de la creaci6 artistica per comprendre I'evolucié de I'art medieval, i aixi ho fa en el
libre Temps de catedrals (1976), subtitulat L'art i la societat, 980-1420. Per
explicar les noves formes artistiques del segle xiv, per exemple, assenyala la
interrelacié de tres factors diferents: els canvis en la geografia de la prosperitat,
amb nous tipus de clients i de mecenes; els efectes de les noves creences i
mentalitats, sobretot la difusié de la cultura cavalleresca; i la dinamica de les
propies formes expressives. Duby també és autor del conegut estudi sobre Sant
Bernat i I'art cistercenc (2979), on ha investigat els origens del gotic. Habil en
recrear I'atmosfera d'ambients passats i en mostrar les linies mestres del
desenvolupament historic, hi ha que s’ha referit també als seus treballs com una
sociologia de la cultura.

En relaci6 a I'art del Renaixement, els estudis d’Ernst Gombrich (n. 1909) ocupen
un lloc principal. Es cert que Gombrich va ser un critic implacable amb la Historia
social de Hauser, i també que manté un cert escepticisme en relacié a aquells
treballs que massa facilment troben relacions entre l'art i altres fets socials,
sobretot quan es basen en generalitzacions o en rigids esquemes previs.

Seria I'lltim a dir -assenyala Gombrich- que la histdria de
I'art i la historia cultural haurien d’abandonar la recerca de
relacions entre els fenomens i limitar-se a posar-los en
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llistes [...] El que em va fer dubtar no va ser la creenga qu
sigui dificil establir aquestes relacions sind, paradoxalment,
advertir que sovint sembla massa facil (Gombrich, 1984, p.
62).

Es igualment cert que Gombrich sempre s’ha oposat als plantejaments
deterministes. Malgrat tot, molts dels seus treballs son especialment utils per
estudiar les relacions entre I'art i la societat; ara bé, per fer-ho de prop. Va ser
Peter Burke qui es referi a les investigacions «microsocials» de Gombrich, per
oposar-les als grans intents panoramics d'altres autors. En els diferents volums on
s’agrupen els seus estudis sobre I'art del Renaixement, es poden trobar reflexions
i investigacions molt Gtils pels temes que interessen a la sociologia de r'art: els
mecenatge dels Médici (1966), les causes del naixement d’'un genere com el
paisatge (1966), la critica d'art en el Renaixement (1976), la relaci6 artista- client a
proposit del Palau del Te de Giulio Romano (1986), per citar només alguns
d'aquests treballs.

Pero cal recordar també els llibres que Gombrich ha dedicat a I'estudi d'altres
temes, i que reflecteixen la seva diversitat d'interessos. Els seus escrits, sempre
lucids, inspirats i clarificadors, configuren una obra rica i polifacetica, que sens
dubte constitueix una de les més originals i destacades aportacions d’aquesta
segona meitat del segle al camp de la historia i de la teoria de l'art. Un gran
nombre d’exemples que remeten a la importancia de la tradicié i del context social
es poden trobar en els seus fonamentals llibres sobre temes de representacié en
les arts visuals, entre els quals destaca Art i il-lusié (1960); sense oblidar les
seves no menys interessants reflexions sobre la historia de I'art i de la cultura, i
sobre la formaci6 dels valors en aquest camps, com es pot comprovar, per
exemple, en els textos reunits a Ideals i idos (1979).

En una edici francesa que agrupa alguns dels seus articles, i que es va publicar
sota el titol de L’Ecologie des images (1982), Gombrich ha assenyalat I'analogia
entre I'ecologia dels éssers vius i el medi social de les imatges, les quals també
necessiten d’'un ambient favorable per desenvolupar-se. ElI mateix Gombrich
indica que en treballs com Del renaixement de les lletres a la reforma de les arts o
bé en Les idees de progrés i el seu impacte en l'art, es va ocupar «d'aquestes
ideologies que ha creat el ninxol ecologic en el qual certs estils d'art occidental
han pogut créixer i difondre’s» (Gombrich, 1982, p. 7). Sén estudis, doncs, que
examinen la influencia de la cultura en l'art. Pero si algun recent treball de
Gombrich toca de ple els interessos de la sociologia de 'art, aquest és Styles of
Art and Styles of Life (1991), text basat en la conferéncia que dona a la Royal
Academy of Arts de Londres I'any 1990, i que és una saludable adverténcia contra
els facils paral-lelismes que sovint es fan entre els estils de vida i els artistics. Hi
ha qui ha dit que l'estil reflecteix I'esperit de 'época. «Mai no hi va haver una
epoca -indica Gombrich- que es correspongués a la majestat de les pintures de
Giotto» (Gombrich, 1991, p. 15).



En el proleg de I'edicio catalana (1987) de La perspectiva com a “forma simbodlica”
d’Erwin Panofsky (1892-1968), Albin Hanseroth planteja els vincles que té I'obra
de I'historiador de I'art alemany amb la sociologia de I'art. Malgrat que la principal
época d'estudi de Panofsky va ser el Renaixement, potser sén alguns dels seus
treballs sobre art medieval els que aqui cal esmentar. Per exemple, els seu estudi
sobre el mecenatge de I'abat Suger de Saint-Denis, publicat I'any 1946 (Panofsky,
1955), o bé el seu més discutible treball sobre la influéncia en I'arquitectura gotica
del pensament escolastic (1957). | pels qui creguin que els historiadors de I'art
només s’ocupen de les grans obres i artistes del passat, val la pena recordar un
dels més originals i desconeguts treballs de Panofsky, que tracta, ni més ni
menys, dels antecedents ideologics del radiador Rolls-Royce! (1963), un assaig
atil també per repassar la historia del gust a Anglaterra.

El conegut llibre de Michael Baxandall (n. 1933) sobre la Pintura i vida quotidiana
en el Renaixement (1972) és, dins el panorama bibliografic de la historia de I'art,
una de les poques obres que, juntament amb I'estudi dels Wittkower sobre els
artistes (1963) i el de Haskell sobre el patronatge a la Italia barroca, ha aconseguit
introduir-se en la bibliografia utilitzada en alguns recents treballs de sociologia de
l'art escrits per sociolegs. L'estimulant enfocament de I'obra de Baxandall -que
anteriorment publica Giotto and the Orators (1971)- és on radica el seu interés per
la sociologia de I'art, ja que planteja temes com el de la relacié artista-client o el
del «public» artistic, integrant-los en el marc de la vida i de la cultura quotidiana.
Els seus treballs sén el punt e partida d'un tipus d’enfocament que a vegades s’ha
anomenat I'estudi de la «cultura visual » d’una societat.

Hem hagut d'esperar els anys noranta perqué els principals treballs de Peter
Burke es traduissin en els nostre pais. Malgrat no ser historiador de I'art -per la
seva formacié académica és historiador- el seu interés per la historia social el va
portar a aproximar-se a la sociologia i a I'antropologia social, sense marginar el
mdn de l'art i la cultura dels seu enfocament integrador. Dedicat especialment a
'estudi de la historia cultural i social europea de I'edat moderna, dos dels seus
llibres sén particularment utils per a la sociologia de l'art: Culture and Society in
renaissance ltaly (1972) -traduit al castella amb el titol E/ Renacimiento italiano- i
La cultura popular a I'Europa moderna (1978). L'objectiu del primer llibre, segons
el mateix autor, és «explicar com funcionava alld que anomenem “el sistema de
l'art” i a través de quines vies es relacionava amb altres activitats dins la societat
(1972, p. 45). El treball de Peter Burke és una contribucié tant en el camp de la
historia social, com en I'ambit de la sociologia de la cultura i de I'art. El seu,
efectivament, és un notable estudi interdisciplinari -amb capitols dedicats, entre
altres aspectes, al reclutament, I'aprenentatge i la posicio social dels artistes, o bé
als tipus de formes de mecenatge, de funcions de I'art o d'iconografies’ que s’ha
convertit en un valués model per a qualsevol analisi social de I'art circumscrita a
una época concreta.

El llibre de Burke sobre el Renaixement italia només tracta d’'un minoria social,
com ell diu, la «relativament educada». Les elits socials van tornar a interessar
I'autor en I'obra que va dedicar a la societat de Venécia i Amsterdam del segle xvi
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(1974). En canvi, en el libre dedicat a la cultura popular europea a I'€poca
moderna -de 1500 a 1800- tracta de les formes culturals de la majoria de la
poblacio, és a dir, de les classes populars o de les classes «subordinades», terme
que Burke agafa de Gramsci. Estudia aqui aquesta cultura sovint oblidada que
només va comengar a interessar els intel-lectuals al final del segle xvim i
comengament del xix, és a dir, quan ja comengava a desaparéixer. L'autor ens
parla de la transmissié de la cultura popular, de les seves formes i géneres -
podem recordar aqui els motius i les escenes populars que sovint trobem en la
pintura de Brueghel-, dels seus protagonistes i de les seves transformacions al
llarg dels temps. La cultura popular a I'Europa moderna és una obra fonamental
pel que fa a aquest dificil tema, el de les formes culturals de les classes no
dominants que, en I'época estudiada per Burke, eren un conjunt de «grups socials
més o menys definits, d'entre els quals els més notables eren els artesans i els
pagesos », pero que també inclou, afegeix, «les dones, nens, pastors, mariners,
captaires i altres» (1978, p.29).

El tema del simbolisme a 'arquitectura del Renaixement té un estudi fonamental
en els Principis arquitectonics en l'edat de I'Humanisme (1949), de Rudolf
Wittkower (1901-1071), autor que va estudiar preferentment l'art de I'eépoca
barroca. A Wittkower, pero, tant la historia com la sociologia de I'art li deu el millor
estudi panoramic fet fins ara sobre I'evolucié de la condicié social dels artistes,
sobre el seu caracter i comportament, i també sobre les seves picabaralles. Escrit
juntament amb la seva dona, i ocupant-se dels artistes des de I'antiguitat fins a la
Revolucié Francesa, Nascuts sota els signe de Saturn (1963) constitueix un punt
de referéncia obligat. Com també ho és, pel que fa al tema dels patronatge,
Patrons i pintors (1963), el magistral estudi que Francis Haskell (n. 1928) va
dedicar a les relacions entre patrons i artistes a la Italia barroca. En el camp de la
historia de I'art, aquest llibre ha tingut una gran influencia, perque ha contribuit a
despertar l'interés pel tema dels clients i dels mecenes en molts paisos, entre ells
el nostre. Amb el seu allau d'informacio, I'estudi de Haskell hauria de desanimar
definitivament qualsevol que busqui reduir a una férmula simple les relacions
entre artistes i patrons, o bé que pretengui extreure’n alguna llei general . Entre
els molts merits de 'autor, val la pena destacar la seva capacitat per recrear, amb
una extraordinaria vivacitat, I'ambient artistic de Roma i Venécia a I'época del
barroc.

Pel que fa a I'abast de les teories i els resultats obtinguts per les analisis socials
de rart, Haskell es mostra extraordinariament prudent. L'any 1968 afirmava que
malgrat I'art s’ha donat en tota classe de societats i a totes les époques, «no
disposem de cap argumentacié veritablement important pel que fa a la naturalesa
de la relacio existent entre determinats sistemes socials i els tipus d’'art que hi
sorgeixen», i que a pesar del treballs que s’han fet sobre aquest tema, «sera
impossible fer afirmacions autoritzades i a gran escala sobre la relacié entre art i
societat fins que els escassos estudis sobre determinades societats i el seu art
hagin crescut sensiblement en nombre, extensi6 i profunditat» (Haskell, 1968, p
723).
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Les relacions entre I'art i la societat continuen sent reticents a les afirmacions a
gran escala, pero des de la declaracié de Haskell el nombre d’estudis sobre el
tema ha augmentat considerablement, i ell mateix hi ha contribuit de manera
important. Interessat especialment en temes de mecenatge, gust i
col-leccionisme, els treballs de Francis Haskell son actualment un dels ponts
d’enllag més clars i fructifers entre la sociologia de I'art i la historia de I'art. El seu
llibre Rediscoveries in Art (1976), encara no traduit, els articles agrupats a Passat
i present en l'art i el gust (1987), son renovadores aportacions a I'estudi de I'art del
segle xix, on a partir de I'estudi dels col-leccionistes i d'altres episodis sovint poc
coneguts, l'autor destaca el problema de la variabilitat dels valors estetics i de la
relativitat del gust. Juntament amb Nicholas Penny, en el llibre E/ gust i I'art de
I'Antiguitat (1981) ha estudiat el mateix tema pel que fa al col-leccionisme de
I'escultura classica de 1500 a 1900. En el seu recent llibre History and its images
(1993), Haskell presenta un estimulant conjunt de reflexions sobre el paper que
han tingut les arts visuals en la reconstruccié historica del passat.

El coneixement de l'art holandés del segle xvii s’ha vist renovat pel llibre de
Svetlana Alpers, L'art de descriure (1983), en qué interpreta la pintura holandesa
dins del marc de la particular cultura d’aquelia societat, en la qual la descripcié
visual va constituir una principal forma de coneixement. Més recentment, Alpers
ha estudiat les relacions de Rembrandt i el seu taller amb el mercat de I'art (1988),
un treball que haurien de llegir aquells que diuen que els historiadors de l'art a
penes tracten de la col-laboracié dels artistes dins dels tallers i que eviten
involucrar 'art amb qliestions econodmiques. Un altre gran artista del segle xvi,
Velazquez, ha estat estudiat per Jonathan Brown des d’una dptica proxima a la
historia social de I'art, estudiant I'obra del pintor en estreta connexi6 amb les
seves aspiracions cortesanes i amb les circumstancies politicosocials del moment
(1986).

Thomas E. Crow ha estudiat amb detall, rebuscant en la literatura critica dels
primers Salons, el sorgiment i la progressiva importancia del public artistic en el
Paris del segle xvin (1985). Una sociologia de I'art interessada pel tema del public,
de la critica d'art, dels artistes i d'institucions com I'Académia -i per les relacions
que s’estableixen entre ells- no pot ignorar el documentat treball de Crow. Per
I'atencid dedicada al lloc que ocupa I'espectador de I'obra d'art, cal citar també el
libre de Michael Fried, aqui encara no traduit, Absortion and Theatricality.
Painting and Beholder in the Age of Diderot (1980), que en la recent versid
francesa el mateix autor ha titulat La place du spectateur. El tema de la resposta
estética en general, i amb una especial atencié dedicada als actes de vandalisme,
ha estat tractat en diversos treballs de David Freedberg, entre els que cal
destacar E/ poder de les imatges (1989).

Timothy J. Clark és una de les figures centrals en la renovacié de la historia social
de l'art que comenga a plantejar-se i a donar els seus fruits a comengament dels
anys setanta. La seva influéncia és reconeguda per autors com Thomas Crow,
Albert Boime o Serge Guilbaut. Els dos primers llibres de Clark (1973a i 1973b) se
centren en I'estudi de I'art, els artistes i la politica a Franga en el periode 1848-
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1851, examinant especiaiment I'art de Courbet, Daumier i Millet i les seves
connotacions politiques i ideologiques. Més recentment, a The Painting of Modern
Life (1985), ha estudiat I'art de Manet i els seus seguidors. Paral-lelament a Clark,
i complementant els seus estudis, Linda Nochlin (1971) ha insistit en les noves
tematiques socials del realisme, i Robert L. Herbert (1988) ha renovat els estudis
de limpressionisme, subratilant, en contra de la visidé estética tradicional, les
connexions d’aquest moviment amb les noves formes de vida social.

Després de Hauser, l'intent més consciencids que s’ha fet d'escriure un panorama
d’historia social de I'art -tot i que més restringit cronologicament- es deu a Albert
Boime. Els seus llibres Art in the Age of Revolution 1750-1800 (1987), i Art in an
Age of Bonapartism 1800-1815 (1990), son els dos primers volums publicats d'un
ambiciés projecte d'historia social de I'at modern. Evitar les generalitzacions i
corregir I'escassa atencié que Hauser dedica als artistes individuals i les seves
obres, és un dels objectius de I'autor, que pretén «entrar en la vida de cada dia
del passat», i fer-ho des de la contemporania historia social que «gradualment
s’esta omplint d’'un maxim de detalls historics i d'un interés minim pel que fa al seu
contingut politic» (Boime, 1987,xx1v). De fet, la cultura popular, el paper de les
academies de belles arts i del tallers privats en 'art francés del segle xix (1971), la
contribuci6 de les dones artistes o dels dissenyadors industrials, sén alguns dels
focus d'interés amb queé Boime pretén cobrir arees sovint negligides pels grans
estudis panoramics.

Els estudis de Donald Drew Egbert (1902-1973) tracten més de les idees que de
les obres d'art concretes, perd pel que fa a la relacié entre I'art, els artistes i la
politica, les obres d’aquest autor no es poden deixar de citar. El seu treball més
extens és L'Art i 'Esquerra a Europa (1969). Com diu el seu subtitol, el contingut
del llibre va des de la Revoluci6 Francesa fins el Maig del 1968, i s6n gairebé vuit-
centes les pagines per on desfilen els principals intel-lectuals, artistes i teories que
durant aquests dos-cents anys han estat vinculats, especialment a I'Europa
occidental, a I'art i al radicalisme social. També estudia les connexions entre I'art i
la politica en la teoria marxista i en la Unié Soviética (1952).

A més dels seus estudis sobre I'art del segle xx, Herbert Read (1893-1963) és
autor de tres obres pioneres en el seu tema dins de la teoria i critica d'art
contemporanies. Es tracta dels seus llibres Art i industria (1934), dedicat al
disseny industrial, Art i societat, on intenta complementar I'enfocament sociologic
amb el psicologic, i L'educacié per I'art (1943), que el mateix autor considerava el
més important dels seus llibres, i on va defensar que l'art ha de ser la base de
I'educacié, en procés que tant ha de potenciar la individualitat com la integracié
social.

La relacid entre art i societat és també sempre destacada en els treballs de Giulio
Carlo Argan (1909-1993), molts d’ells dedicats a I'art italia i a I'art contemporani.
Parlant d’art contemporani, hi ha certs moviments, com és el cas de I'art abstracte
i les seves variants, que tendeixen a veure’s més desvinculats de les ideologies i
dels condicionaments socials que altres tipus d’'art. Autors com Meyer Schapiro

664



(1968) i Serge Guilbault (1983) han defensat que aixo no és aixi, pel que fa a 'art
abstracte i a linformalisme respectivament. L'escriptor i critic John Berger (n.
1926) ha estat dins de I'ambit britanic un dels més polémics assagistes. Les
opinions d'aquest marxista independent es poden llegir en els seus diversos
reculls d'articles, o també en Exit i fracas de Picasso (1965), un dels pocs llibres
no hagiografics sobre I'obra del pintor, en qué Berger dedica un capitol a les
riqueses de Picasso, que va ser considerat vulgar i de mal gust.

Entre els temes que entren dins del camp de I'estudi de la sociologia de l'art,
probablement el que més atencié ha rebut aquests darrers anys per part dels
historiadors de l'art espanyol és dels promotors i els clients. Patronos,
Promotores, Mecenas i Clientes, va ser un dels dos temes tractats en el VIi
Congrés Espanyol d'Historia de I'Art celebrat a Murcia I'any 1988(CEHA, 1988).
Els estudis sobre el mecenatge també es materialitzen en importants exposicions i
monografies, com ara I'exposici6 Reyes y mecenas (Checa et alt, 1992),
celebrada al Museu de Santa Cruz de Toledo, o també els recents llibres dedicats
al mecenatge de Felip Il (Checa, 1992) i al dels Reis Catolics (Yarza, 1993).

A Catalunya no es pot oblidar la figura d’Alexandre Cirici (1914-1983). La seva
activitat com a tractadista i critic d’'art va ser extensa i polifacética. En els seus
escrits, entre els quals predominen els dedicats a artistes i temes d'art catala,
sempre va defensar la modernitat i el compromis social de I'art. Pel que fa a la
sociologia de I'art, la seva contribucié és fonamental en dos sentits. L'any 1964
publica Art i societat, un llibre esquematic perd original i suggerent, que va
significar una veritable novetat dins del panorama editorial catala i estatal. D'altra
banda, I'any 1970 I'assignatura Sociologia de I'Art, a proposta de Cirici, va entrar a
formar part del pla d’estudis de la Universitat de Barcelona -la primera universitat
espanyola on s'imparti aquesta matéria- i on avui encara es manté.

Després d'aquest repas, és el moment de referir-nos als dos llibres citats al
comengament. De cap dels dos pretenc fer-ne una valoracié global, sind només
destacar-ne alguns aspectes que, des del punt de vista de I'historiador d’art, sén
dificilment acceptables. El primer és el llibre de Vera L. Zolberg, Constructing a
Sociology of the Arts (1990), en el qual 'autora ofereix una visié estereotipada i
falsa d'alld que anomena I'aproximacio estética o humanistica a les arts - en qué
inclou, barrejats en el mateix sac, fildsofs i historiadors de I'art, tedrics i critics- ja
que atribueix als treballs fets des d’aquests camps caracteristiques que no sén en
absolut generalitzables.

Segons Zolberg (1990, p. 5 i seglents), els humanistes, que estudien I'art des
d'un punt de vista «intern» -els sociolegs, en canvi, ho fan des d'un punt de vista
«extern»-, només s’ocupen del «gran»art ja consagrat per la historia. Aquests
humanistes consideren les obres d'art i els estils «com a expressions espontanies
del geni individual»; troben inconvenients a I'hora d'estudiar tot alld que s’aparta
del concepte d'obra Unica, des de les series d'obres en que lartista ha
experimentat amb un mateix motiu, fins a les formes artistiques reproduides
mecanicament; eviten relacionar I'art amb el comerg i el marcat; i a més, no saben

665



que fer si no poden atribuir una obra a la genialitat d'un artista concret (no deu
existir, segons |'autora, la historia de 'art antic i medieval). Per si tot aixo fos poc,
Zolberg creu que els teorics, historiadors i critics d'art «troben dificultats a
acceptar» que certes formes d’art sén fruit d’'un treball en col-laboracid, que hi ha
artistes que es dediquen a satisfer les demandes dels seus clients o del mercat,
que l'art no pot ser plenament entes si es divorcia del context social, i que aquest
art té un valor estétic i monetari que esta condicionat per circumstancies externes.
En fi, «clarament -afirma Zolberg- aquestes idees son inacceptables pels
humanistes tradicionals» (p. 9).

Moltes d’aquestes consideracions recorden les tipiques critiques -avui ja
practicament obsoletes- que en ocasions s’han fet a I'estética i a la historia de I'art
de to idealista o formalista, un punt de vista concret, pero, que no es representatiu
de la totalitat d'aquests estudis, i que és dubtds que avui encara pugui considerar-
se com una tendéncia principal. Per rebatre una per una les opinions de Zolberg
resumides aqui es necessitaria molt més espai del que disposem, pero per
expressar-ho d'alguna manera, probablement es comptarien per milers els
historiadors de l'art per als quals les afirmacions d’aquesta sociologa serien
inadmissibles.

Sén innombrables els treballs d'investigacio que hi ha en curs en els
departaments d’historia de 'art d’arreu sobre temes d’ambit local o regional, en
qué els protagonistes son artistes de segona o de tercera fila, que treballen
col-laborant en tallers de tota mena. A Catalunya, per exemple, no és pas que
I'epoca del Renaixement i del barroc hagi vist néixer grans obres i genis
individuals, perd no per aixo els historiadors de I'art han deixat d’estudiar el que
en aquelles epoques es va fer, encara que no tot fos el «gran» art al qual Zolberg
es refereix. D'altra banda, seria interessant contrastar I'opinié que els historiadors
de I'art practicament no sabem que fer si no comptem amb atribucions segures
de genis individuals, amb el parer de tots els historiadors de I'art que intenten
comprendre les formes i els significats de I'art medieval, una eépoca en la qual
I'anonimat dels artistes és la situacié més frequent. Pel que fa a la qlestié de les
copies i de les reproduccions, sobre aquest tema s’han fet importants exposicions
en museus (i naturalment també sobre gravat i fotografia), i en relacio al fet que
als historiadors, de I'art ens costa d’acceptar que hi ha artistes comercials i que
per entendre el fenomen artistic globalment no s’ha de divorciar del seu context
social, només puc dir que és una opinié desconcertant. En fi, en aquest punt em
permeto remetre el lector als anteriors paragrafs dedicats a repassar algunes de
les aportacions fetes de la historia de I'art. Es la manera més economica de poder
comprovar que la simplificadora o poc informada opinié que té Zolberg d'aquestes
aproximacions no s'ajusta a la realitat, almenys pel que fa a la majoria d’autors i
obres que aqui s’han citat.

Escrit en un to entre pedant i provocador, el llibre de I'economista William D.
Grampp, Ar, inversio i mecenatge (1989), conté idees i dades interessants, com
per exemple quan parla dels museus, Pero, de nou el poc coneixement i la visio
simplista i estereotipada que I'autor té de I'art i de la seva historia -en aixo Ultim
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s'assembla al llibre de Zolberg- el porta a fer reduccions i afirmacions dificils
d’assumir.

El primer capitol d'aquest llibre es titula «Art i economia reconciliats». D’entrada
cal assenyalar que bastants historiadors i socidlegs de l'art ja havien estudiat el
tema de les relacions entre I'economia i I'art abans que Grampp cregués que era
practicament I'Gnic autor d’'atrevir-se a vincular aquests dos camps. Dit aixo, cal
veure com es relacionen. Per a Grampp, la «reconciliacidé» arriba fins el punt
d'afirmar que «I'economia pot explicar les raons que els estils de pintura hagin
canviat al llarg de la historia de l'art» (p.15). afirmacié que acompanya amb alguns
exemples d'artistes que han canviat de técnica o d'estil per guanyar més diners.
Caldria comprovar, pero, com s'aplica aix0 als artesans de I'eépoca d’Amenofis IV,
als pintors de les catacumbes o bé a les pintures negres de Goya. ¢Es que tots
tenien importants expectatives economiques que els van impulsar a canviar I'estil?
«Una de les raons del canvi -afegeix Grampp- és l'interés per la novetat, mentre
que la repeticid resulta monotona» (p.15). Segons aquesta teoria, potser les
imatges cristianes de les catacumbes no s’haurien fet per motius religiosos, tal
com resulta evident pels estudiosos del primer art cristia, sind simplement per
buscar quelcom nou que trenqués amb I'avorrida monotonia de la pintura romana.

Com ja s’ha dit, que I'art i 'economia estan relacionats, i que els artistes també es
preocupen pels diners, no és res nou per als historiadors de I'art. Més nova
sembla ser I'afirmacié de Grampp segons la qual «quan s’emet un judici sobre el
valor estétic d’'un quadre, només es pren en consideracio qui el va pintar” (p. 43),
ja que si aixo fos cert, s’hauria produit un notable miratge: milers d’obres d'art de
les quals es desconeix I'autor 0 que sén d'incerta atribucid, i que els historiadors
de I'art han estudiat i valorat, en realitat mai no haurien rebut cap tipus d’'estimacio
estética. Novament la historia de I'art antic i medieval sembla no existir, i tots els
estudiosos d’époques més recents no tenen cap altre criteri de valoracié que mirar
el ranquing d'autors.

Una altra de les tesis de Grampp, més acceptable perd que convé matisar, és la
idea segons la qual la cotitzacié d’'una obra d'art sol ser conseqient amb el judici
que els experts emeten sobre la seva qualitat estética. El valor artistic i economic
de les obres son aspectes de naturalesa diferent. Malgrat tot, és cert que entre
ells sol haver-hi una certa coheréncia, en el sentit que una obra molt apreciada
estaticament tendira a cotizar-se a preus elevats, més alts com menys obres com
aquesta hi hagi en el mercat i mes col-leccionistes amb molts diners la vulguin
comprar. Aix0 no vol dir, perd, que aquesta consideracidé general es pugui
interpretar com una equivaléncia directa i precisa entre els valors estétics i
economics, tal com sembla deduir-se de les afirmacions de Grampp. Segons
aquest autor, «si fora del mercat es diu que la pintura A és superior a la B,
aleshores el preu de la pintura A en el mercat sera més alt que el de B» (p. 43).
Que jo sapiga, els especialistes no han pas decidit unanimement que el Retrat del
doctor Gachet de Van Gogh sigui un quadre millor que els Lliris, i en canvi, pel
primer es van pagar uns dos mil cinc-cents milions de pessetes més que pel
segon. Soc de l'opinid que la diferéncia s'explica millor per la conjuntura del
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mercat o per I'estat de la butxaca dels col-leccionistes, que no pas per la qualitat
de les obres. Val dir, pero, que el terme «qualitat estetica» Grampp I'utilitza, per
cert sense fer gaire esforg de precisid, per referir-se «a la bellesa, la importancia
historica o qualsevol atribut diferent del preu» (p.43).

En estudiar problemes que entren dins del camp de la sociologia de l'art, els
historiadors de I'art farem bé de tenir en compte les investigacions dels sociolegs,
i per tant els treballs de Pierre Bourdieu, Raymonde Moulin o Howard Becker, per
citar només tres noms destacats. Pero els socidlegs potser haurien d’assumir que
les relacions entre I'art i la societat no es redueixen al mén contemporani, i per
tant també farien bé de plantejar-se si és una actitud cientifica el fet d’ignorar o
d'infravalorar les innombrables aportacions fetes pels historiadors de lart en
aquest camp que atots -sociolegs i historiadors- ens interessa.
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