














La aproximación a la abstracción

La obra de Julio González ha sido frecuentemente relacionada con el arte abstracto que  

se hacía en París durante los años treinta. Fue entonces cuando surgieron los proyectos  

de agrupación artística Cercle et Carré, Art Concret y Abstraction-Création, entre otros,  

cuyo leitmotiv era defender la continuidad del movimiento moderno a través de la 

abstracción y por oposición al surrealismo emergente. González se aproximó a Cercle 

et Carré de la mano de uno de sus fundadores, Joaquín Torres-García, al que le unía una 

estrecha amistad desde su juventud en Barcelona y con el que también trabajaría en París. 

Cuando Torres-García concibió el proyecto, invitó a González a que formara parte del 

grupo y el escultor asistió a algunas de las reuniones preparatorias.

En el contexto de estas investigaciones, El beso I marca el grado más alto de 

abstracción que iba a alcanzar González. Dos óvalos hechos de pletina de hierro, rostros  

en esencia abstractos, se funden en un beso. Una serie de rectángulos superpuestos  

se entrecortan y crean una composición de volúmenes abiertos carentes de masa, aéreos.  

Es posible que esta obra estuviera destinada a la única exposición de Cercle et Carré, 

celebrada en 1930. González, sin embargo, decidió no participar en ella, demostrando  

su preferencia a no comprometerse con ninguna doctrina artística, en coherencia con  

la apertura de sus exploraciones en varias direcciones al mismo tiempo.
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Lo primitivo, lo grotesco y lo fantástico:  

máscaras

La máscara fue uno de los géneros escultóricos predilectos de Julio González. Cuando, a 

finales de los años veinte, el artista se embarca en la aventura de la nueva escultura en hierro, 

las máscaras constituyen durante dos o tres años la línea principal de su investigación.

En una carta de 1927 al historiador Feliu Elias, González manifiesta que, además  

de la escultura moderna francesa, le interesa la escultura arcaica, una expresión que,  

a la luz de la serie de máscaras que llevó a cabo en estos años, debe entenderse como el arte 

de las culturas primitivas, que tan estrechamente se asoció al desarrollo artístico de  

la modernidad.

En las máscaras de González, inspiradas en la escultura africana u oceánica, aparece 

por primera vez un lenguaje fantástico y grotesco que ha quedado como una de sus 

aportaciones más distintivas al arte moderno. Realizadas con una sola lámina de hierro 

recortada, desgarrada y agujereada, en ellas consigue generar un efecto de intensa fantasía 

por medio de la desmaterialización escultórica. Se exponen junto a estas esculturas dos 

piezas que pertenecieron a la colección de Picasso: una figura procedente de Nueva Guinea 

y una máscara veneciana de Pulcinella, que contienen similares connotaciones en torno  

a lo maravilloso, lo onírico y lo grotesco.
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Lo primitivo, lo grotesco y lo fantástico:  

cabezas en profundidad

Julio González sigue explorando el motivo de la cabeza humana durante los primeros  

años treinta. El lenguaje fantástico y grotesco de sus máscaras continúa muy presente en 

lo que se conoce como «cabezas en profundidad». Son obras formadas íntegramente por 

planos y líneas, situados a una cierta distancia unos de otros, sin que existan volúmenes ni 

masas. Esta composición «en profundidad» permite al espectador percibir, desde un cierto 

punto de vista y con una iluminación adecuada, rasgos que evocan la apariencia de una 

cabeza humana. Se trata, por tanto, de una suerte de obras «virtuales»: solo el movimiento 

del observador hace que la imagen inmaterial surja o se disuelva como un espejismo.

Entre estas cabezas, que subrayan el interés de González por las posibilidades que le 

brinda la desmaterialización escultórica, destaca Cabeza llamada «La suiza», posiblemente 

la más abstracta de este grupo. Por su parte, Cabeza en profundidad y Cabeza de ojos grandes 

tienen una composición similar, pero, en la segunda, el gran orificio de los ojos, generando 

una penumbra, incorpora el vacío como medio de expresión.
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Nuevas cabezas fantásticas:  

juegos de luz y sombra

A los años 1932-1933 pertenece otra serie de obras relacionadas con el tema, ya estudiado 

por González en años anteriores, de la cabeza. En ellas, el artista vuelve a la investigación 

en torno al volumen utilizando ahora como recurso expresivo principal el contraste 

lumínico entre las formas planas y los espacios huecos.

Los enamorados II es, dentro de este grupo, la obra que de modo más vigoroso utiliza 

dicho contraste. Frente a una estructura cilíndrica que genera un fondo oscuro se sitúa  

una plancha recortada de perfil quebrado que evoca la unión de dos rostros en un beso.  

La línea del perfil y el volumen de la cabeza se alejan así de su contexto natural, pero lo 

evocan poéticamente combinándose de una manera nueva y sorprendente. Cabeza llamada 

«El túnel» vuelve a incidir en el tema del beso, pero aquí la fusión de los rostros la sugieren 

dos triángulos flotantes dispuestos ante el interior sombrío del «túnel». En esta obra, 

González explora también las posibilidades expresivas de la luz a través del tratamiento  

del hierro, en cuya superficie alterna texturas martilleadas con otras pulidas suavemente, 

algo que se aprecia asimismo en Cabeza llamada «La pequeña trompeta».
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Femme à sa toilette: metamorfosis y 

desmaterialización de un motivo clásico

Julio González trató el motivo de la toilette en muchas ocasiones a lo largo de su carrera. 

El tema está tomado de la obra de Edgar Degas, un artista al que González admiraba 

profundamente. Como al maestro impresionista, lo que le interesa al catalán es captar 

la singularidad del gesto. Sus representaciones más tempranas de este tema datan de la 

primera década del siglo xx. Se trata de una serie de dibujos protagonizados por la figura 

de una mujer peinándose con los brazos levantados y las manos detrás de la cabeza.

Dos décadas más tarde, González retoma este asunto con gran intensidad, tal 

y como muestra el conjunto de dibujos que podemos contemplar en esta sala y que 

permiten entender el proceso de concepción de una de sus obras más destacadas: 

Mujer peinándose I. En ellos, la figura femenina se somete paulatinamente a un intenso 

proceso de simplificación geométrica. El resultado es una escultura cuyo lenguaje de 

volúmenes desmaterializados y de planos vacíos delimitados por líneas constituye el gran 

descubrimiento estilístico de González y una de sus más importantes aportaciones a la 

escultura en hierro del siglo xx.
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Campesinas

El tema de las mujeres del campo inmersas en escenas rurales o centrado en la figura  

de la campesina aislada es probablemente el que más abunda en la obra de González y se 

inspira en una tradición que tiene su origen en Jean-François Millet y Camille Pissarro.

Los dibujos de campesinas que aquí presentamos tienden a la planitud y a la 

simplificación geométrica, y las figuras, tratadas como siluetas, anticipan la escultura 

Mujer llamada «Los tres pliegues». Una plancha de hierro recortada forma la silueta frontal 

de una mujer con atuendo de campesina y falda larga. Faltan la cabeza, los brazos y los 

pies. Sus texturas materiales, los cortes y las soldaduras del hierro dejados «en bruto» 

conviven con la rigidez primitivista, de raíz arcaica o vagamente egipcia, de la figura.

La práctica de esta temática, que tiene su origen en el modernismo y el noucentisme 

catalán, comporta connotaciones ideológicas: implicaba el rechazo de la formación 

académica del artista, con el trabajo de estudio, para ir a buscar una realidad «viva»; 

suponía también una visión idealizada de la naturaleza, y respondía, finalmente,  

al influjo de un nacionalismo ruralista que veía en la tierra de Cataluña y en sus 

campesinos el fundamento de su vitalidad como pueblo. Todas estas ideas serán claves 

para comprender el trabajo posterior de González en torno a La Montserrat.
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Dibujar en el espacio

Para lograr la desmaterialización de la escultura, González siguió tentativamente varios 

caminos diferentes. El último y más fructífero fue lo que él mismo llamó «dibujar en 

el espacio», entendido como la práctica de una obra cuyos volúmenes se describen o 

sugieren mediante el juego tridimensional de formas planas o lineales ejecutadas en metal, 

principalmente en hierro.

Deslumbramiento, inscrita en el tema de la mujer peinándose, es el primer ejemplo 

logrado de «dibujo en el espacio» en la producción del escultor, que en otras obras, como 

Pequeña cabeza del triángulo o Cabeza llamada «El bombero», retoma sus investigaciones en 

torno a la cabeza humana a través de este nuevo lenguaje.

La obra más importante de esta tendencia es Gran maternidad, inspirada en las 

maternidades góticas, concretamente en la Virgen que preside la entrada al claustro de la 

catedral de Notre-Dame de París. En la escultura de González, un gran arco ligeramente 

inclinado evoca la irradiación luminosa de la cabeza. La dislocación del eje vertical en el 

centro de la figura sugiere el contrapposto de la Virgen gótica, mientras que un estrecho cono 

oblicuo formado por cuatro varillas imita esquemáticamente los pliegues del manto. En la 

parte superior se encuentra el lugar del Niño ausente, eco del mutilado modelo medieval.






