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Las raíces del arte americano son profundas, desde el retrato colonial hasta la artesanía 
de los nativos americanos anterior a la colonización europea. A principios del siglo 
XX empezó a surgir algo nuevo, algo único en esta nación, gracias en gran parte a un 
hombre: Alfred Stieglitz. 
El arte de estadounidenses y para estadounidenses existía desde los orígenes de 
nuestro país, pero el arte de Estados Unidos, un estilo y una expresión claramente 
estadounidenses, se abría camino a principios del siglo XX. El Armory Show de 1913 
fue el principal catalizador del arte moderno en Estados Unidos, al presentar al público 
estadounidense el fauvismo, el cubismo, el futurismo y el expresionismo europeos. En 
respuesta, los artistas estadounidenses empezaron a experimentar y a desarrollar nuevos 
estilos como el precisionismo, del que fue pionero Charles Demuth, y el regionalismo, 
liderado por artistas como Grant Wood y Andrew Wyeth. 
Sin embargo, antes del trascendental Armory Show, Alfred Stieglitz y su colega fotógrafo 
Edward Steichen expusieron las obras de Auguste Rodin, Paul Cezanne, Henri Matisse 
y Pablo Picasso en la Galería 291, la primera galería o museo estadounidense en 
estrenar estas obras. Como fotógrafo, Stieglitz adelantó el medio como una forma 
de bellas artes, y como galerista, promovió las obras de las vanguardias europeas y 
los modernistas estadounidenses. Los artistas estadounidenses que presentó en su 
galería se conocieron como el Círculo Stieglitz, y trabajaron para definir una identidad 
americana en el arte. Como galería, la 291 perseguía “un camino lleno de espinas, 
ciertamente, pero de espinas que no te cubrieran de sangre, sino de gloria” y el Círculo 
“no trabajaba para hoy, ni para mañana, ni para nosotros mismos, sino para todos los 
tiempos y para todos”. Stieglitz fue capaz de crear un entorno en el que se fomentó la 
experimentación, florecieron las ideas de los artistas y los colegas llegaron a apreciar 
el trabajo de los demás. Para él, el artista y sus aficiones eran fundamentales en sus 
prácticas empresariales. 

 

Durante más de 40 años, las galerías nuevayorkinas de Stieglitz proporcionaron espacio 
a los modernistas estadounidenses para exponer sus obras y allanar el camino a una 
nueva expresión artística. Con su estímulo y apoyo, una generación de artistas triunfó y 
nació una nueva era del arte estadounidense. 
Capturing Community [Capturando Comunidad] presenta a los artistas que Stieglitz 
promocionó predominantemente en las décadas de 1920 y 1930, incluidos los de su 
exposición Seven  Americans [Siete Americanos] de 1925: Charles Demuth, Arthur G. 
Dove, Marsden Hartley, John Marin, Georgia O’Keeffe, Paul Strand y él mismo, Alfred 
Stieglitz. También hemos optado por incluir a otras artistas femeninas que trabajaron 
con Stieglitz para realzar obras y voces que quizá no nos resulten tan familiares, como 
Edith Clifford Williams y Helen Torr. Al emparejar las obras de estos artistas con las 
de Charles Demuth, podrá ver los puntos en común entre los artistas en cuanto a 
temática y técnicas, pero también cómo crearon sus propias interpretaciones y estilos. 
En conjunto, su obra define el arte moderno en AméricaArt in America.

INTRODUCCIÓN 

Aunque las fulminaciones sin humor de Stieglitz contra el materialismo 
desalmado de Estados Unidos podían parecer interminables, eran precisamente 
lo que se necesitaba en esta primera etapa de la vanguardia. Stieglitz creó el 
inspirador evangelio oral del primer modernismo, y lo transmitió incansablemente. 
Su compromiso no estaba contaminado por el comercio: no anunciaba las 
exposiciones, nunca cerraba las puertas de la galería, no llevaba registros, no 
aceptaba comisiones de sus artistas y sólo vendía obras a quienes consideraba 



La aparición de la fotografía moderna

Desde la cámara oscura hasta el 
daguerrotipo, la fotografía ha servido 
como medio para documentar, 
comprender e interpretar el mundo 
desde su concepción. Al principio de 
su historia, la fotografía se consideraba 
una forma de arte menor por su 
dependencia de la tecnología. Como 
no existían otros métodos de creación 
de imágenes aparte de la pintura y 
el dibujo, a menudo se comparaba 
desfavorablemente con estos medios. 

“La decisión de cuándo fotografiar, el clic real del obturador, está en 
parte controlada desde el exterior, por el flujo de la vida, pero también 

procede de la mente y el corazón del artista”- Paul Strand

A mediados del siglo XIX, con la formación de sociedades fotográficas 
en todo el mundo, la idea de la fotografía como medio estético estaba en 
auge. Esto condujo finalmente a la aparición del movimiento pictórico. El 
pictorialismo es un enfoque de la fotografía que hace hincapié en la belleza 
del tema, la tonalidad y la composición más que en la integridad documental 
de una imagen. Dentro de este movimiento se compartía el objetivo de que 
la fotografía se convirtiera en una forma aceptada de bellas artes. 

Arriba: Daguerrotipo de Louis 
Daguerre por Jean-Baptiste 
Sabatier-Blot, 1844

Izquierda: Anuncio de la cámara 
Kodak, 1889



A principios del siglo XX, el fotógrafo Alfred Stieglitz fundó en 
Nueva York uno de los grupos pictorialistas más influyentes, la Photo-
Secession. A lo largo de los quince años de existencia de la Photo-
Secession, la perspectiva de Stieglitz y de los miembros individuales 
siguió evolucionando. Cada vez más, los fotógrafos querían que sus 
obras parecieran realmente fotografías, no cualquier otro medio, y 
valoraban las cualidades propias de la fotografía.

Gracias a la capacidad de la fotografía para representar temas con mayor 
precisión, la pintura y otros medios ya no necesitaban retratar la realidad, 
lo que hizo que muchos artistas empezaran a experimentar con la 
abstracción en sus obras. Estos artistas se centraron en la luz, el color y el 
movimiento de formas que no eran posibles con la fotografía, abriendo 
paso a una nueva era en el arte. 

Vista de la exposición en las Pequeñas Galerías de la Photo Secession, publicada en Camera Work, 1906

Notas:
1. Marius de Zayas a Stieglitz, 25 de enero de 1911, Colección Alfred Stieglitz, YCAL
2. Steven Watson, Strange Bedfellows: The First American Avant-Garde (Nueva York: Abbeville 
Press Publishers, 1991), 81.



Paul Strand, Alfred Stieglitz en el lago George, 1929, impresión plateada en gelatina, Museo 
de Arte de Filadelfia: La Colección de Paul Strand, de la Colección de Dorothy Norman, 
1997, 1997-146-53 © Aperture Foundation, Inc., Archivo de Paul Strand



Alfred Stieglitz
1864 - 1946
Alfred Stieglitz fue un fotógrafo, editor y marchante de arte pionero 
en la ciudad de Nueva York desde los primeros años de la adolescencia 
hasta mediados de la década de 1940. Su primera galería, Little Galleries 
of  the Photo-Secession, en el 291 de la Quinta Avenida, comúnmente 
conocida como 291, se abrió al público en 1905 con su entonces socio 
y compañero fotógrafo, Edward Steichen. Aquí expuso los estilos más 
avanzados del arte cinco años antes del Armory show de 1913. El 291 
se convirtió en el primer lugar de América en mostrar a Auguste Rodin, 
Henri Matisse, Paul Cézanne y Pablo Picasso. Aunque el 291 presentaba 
el arte de las vanguardias europeas, Stieglitz defendía especialmente a los 
artistas estadounidenses. En 1925 abrió la Intimate Gallery y más tarde 
dirigió la American Place desde 1929 hasta 1946. A lo largo de su carrera 
como galerista, promovió a los artistas que llegarían a ser conocidos como 
el famoso Círculo Stieglitz. Entre estos artistas se encontraban Arthur 
Dove, John Marin, Marsden Hartley, Charles Demuth, Georgia O’Keeffe 
y Paul Strand, por nombrar algunos. Entre 1903 y 1917, Stieglitz también 
dirigió la revista fotográfica Camera Work, [Trabajo de Cámara], en la que 
se publicaban fotografías de gran calidad acompañadas de ensayos. A lo 
largo de sus 50 años de carrera, Stieglitz contribuyó no sólo a convertir 
la fotografía pictorialista en una forma de arte aceptada, sino también a 
situar al Modernismo estadounidense en la vanguardia del mundo del arte. 

Paul Strand
A los doce años, su padre le regaló una cámara y Strand se inició asío 
en el mundo de la fotografía a una edad temprana. En 1907, mientras 
estudiaba en el instituto, Strand visitó la 291 en una excursión. Fue un 
momento decisivo para el joven, porque tras visitar la galería, Strand 
decidió perseguir una carrera como fotógrafo. Con el tiempo, Stieglitz se 
convertiría en su mentor y contemporáneo. Stieglitz promocionó el trabajo 
de Strand exponiéndolo en sus galerías y publicándolo en Camera Work 
[Trabajo de cámara] Algunas de sus obras más conocidas son fotografías 
urbanas de Nueva York en las que experimenta con la abstracción y 
retratos impactantes. En 1936, Strand ayudó a fundar la Photo League, 
un grupo de fotógrafos que se unieron en torno a una serie de causas 
sociales y creativas. Con una carrera que abarca seis décadas, Strand y 
Stieglitz contribuyeron a sentar las bases del modernismo estadounidense 
temprano, al tiempo que establecían la fotografía como una de las bellas 
artes. 

1890 - 1976



Alfred Stieglitz, Arthur G. Dove, 1923, copia a la gelatina de plata, Museo de Arte de Filadelfia: 
De la colección de Dorothy Norman, 1967, 1967-285-49 



Arthur Garfield Dove
1880 - 1946

Nacido en 1880, Arthur Garfield Dove apreció la naturaleza y la pintura 
desde muy joven. Estudió en el Hobart College y en la Universidad 
de Cornell, y más tarde se dio a conocer en Nueva York como artista 
comercial para The Saturday Evening Post y Harper’s Magazine. Tras 
una estancia en Europa, donde conoció los estilos pictóricos de Alfred 
Henry Maurer y Henri Matisse, Dove regresó a Estados Unidos con un 
nuevo sentido de su propio arte. 
Con el apoyo de Alfred Stieglitz, creó algunas de las primeras pinturas 
abstractas que se hicieron en América. Dove visitó por primera vez el 291 
a finales de 1909. En marzo del año siguiente, la obra de Dove se expuso 
en una muestra colectiva, lo que marcó el inicio de su carrera pública. En 
sus obras, Dove explora a menudo el contraste entre el mundo natural y 
el mundo industrial de la materialidad. A menudo considerado el primer 
pintor abstracto estadounidense, la influencia de Dove fue muy amplia, 
inspirando a Georgia O’Keeffe, Julian Hatton y Charles Demuth. Este 
último crearía un retrato póster en honor del artista en el que aparece 
además su esposa y también artista, Helen Torr. 



Arthur Dove y Charles Demuth no mantuvieron una estrecha amistad, pero 
Demuth admiraba profundamente la obra de Dove como uno de los pintores 
abstractos estadounidenses más destacados de su época. Demuth incluso 
dedicó uno de sus famosos retratos en cartel a Dove en 1924, algo reservado 
a aquellos con un profundo impacto e influencia en la vida del artista. Tanto 
Dove como Demuth representaban la naturaleza en sus obras, aunque Dove 
utilizaba mayores niveles de abstracción. Frozen Pool at Sunset [Piscina congelada 
al atardecer,] muestra pesados troncos inclinados sobre un estanque azul en un 
oscuro entorno forestal invernal. Las líneas y formas de Dove son pesadas 
y atrevidas, mientras que el tratamiento más ligero del tema por parte de 
Demuth en Tree Forms [Formas de árboles] representa troncos altos y rectos que 
extienden un denso dosel de follaje verde. 

Arthur Garfield Dove, Piscina congelada al atardecer, 1933, óleo sobre lienzo, 16 x 20 pulg., 
Museo de Arte de Filadelfia: Donación de C. K. Williams, II, 2019, 2019-30-4 



Charles Demuth, Formas de árboles, 1916, acuarela sobre papel, 10 7/8 x 8 3/8 pulg., 
Museo Demuth, Lancaster, PA: Donación de Peggy Nell en memoria de Charles y Nancy 
Tanger



Alfred Stieglitz, Marsden Hartley, 1916, copia a la gelatina de plata, Museo de Arte de 
Filadelfia: La Colección de Alfred Stieglitz, 1949, 1949-18-62 



Marsden Hartley
1877 - 1943

Hartley, que creció en Nueva Inglaterra y trabajó en una fábrica de 
zapatos con su padre, se trasladó a Nueva York a los veintidós años para 
estudiar en la Escuela de Arte de Nueva York con William Merritt Chase 
y más tarde asistió a la Academia Nacional de Diseño. Tras completar 
lo que consideraría sus primeras obras de madurez, Hartley llamó la 
atención de Alfred Stieglitz, quien quedó tan impresionado con el 
trabajo que accedió a otorgar a Hartley su primera exposición individual 
en el 291 en 1909. Stieglitz también le dio a conocer la obra de Cézanne, 
Picasso, Kandinsky y Matisse, que influiría enormemente en el estilo 
modernista de Hartley. Hartley viajó a Europa por primera vez en 1912 
y se relacionó en París con el círculo de escritores y artistas de vanguardia 
de Gertrude Stein, entre ellos Charles Demuth. Al año siguiente, Hartley 
se trasladó a Berlín. Es aquí donde su obra artística viró hacia una mayor 
abstracción con la influencia del expresionismo alemán. Durante el resto 
de su carrera, Hartley seguiría viajando mucho, creando obras siempre 
cambiantes en Nueva York, Provincetown, Nueva Inglaterra, Bermudas 
y el extranjero. En 1937, tras años de dificultades económicas y aparentes 
desaires, Hartley rompió con Stieglitz después de que otra exposición 
individual, esta vez en An American Place, no produjera ventas.



Marsden Hartley, Movimiento nº 1 (Provincetown), 1916, óleo sobre Beaverboard (TM), 21 x 17 1/8 x 
1 7/8 pulg., Museo de Arte de Filadelfia: La Colección de Alfred Stieglitz, 1949, 1949-18-9 



Marsden Hartley y Charles Demuth eran amigos íntimos y colegas 
artísticos. A finales de la década de 1910 viajaron juntos con frecuencia, 
incluido un viaje a las Bermudas y veraneaban en Provincetown 
(Massachusetts). Aunque los dos artistas eligieron distintos medios 
-Hartley al óleo y Demuth a la acuarela-, ambos se inspiraron en los 
barcos que presenciaron en estas comunidades playeras luciendo grandes 
velas triangulares en la parte superior de sus obras. La composición 
abstracta de Hartley representa una gran vela ondeando en la brisa sobre 
un casco enrollado con olas dentadas que chocan contra el barco. Hartley 
era conocido por utilizar líneas atrevidas y colores vivos para hablar 
simbólicamente de un tema. La acuarela de Demuth muestra cuatro 
figuras disfrutando de la playa con un velero que pasa al fondo. En estas 
obras, ambos artistas utilizan una paleta de colores limitada: Demuth 
elige sobre todo azules, grises y cremas, y Hartley, grises, amarillos y 
naranjas. 

Charles Demuth, Bañistas, Provincetown, 1916, acuarela y grafito sobre papel, 17 3/4 x 9 
3/8 pulg., Museo Demuth, Lancaster, PA



Herbert J. Seligmann, Alfred Stieglitz y John Marin en An American Place, 1931, Museo de 
Arte de Filadelfia: De la colección de Dorothy Norman, 1997, 1997-146-81 © Herbert J. 
Seligmann



John Marin
1870 - 1953

Nacido en Rutherford, Nueva Jersey, en 1870, Marin fue uno de los 
primeros artistas estadounidenses en crear pinturas abstractas y se le 
atribuye su influencia en el movimiento artístico del Expresionismo 
Abstracto. Marin estudió en la Academia de Bellas Artes de Pensilvania 
entre 1899 y 1901 con Thomas Anshutz y William Merritt Chase, tras 
lo cual viajó por Europa durante varios años. Allí, Marin alcanzó nuevos 
niveles de abstracción en acuarela, experimentando con distintos niveles 
de transparencias, opacidades dramáticas y el tratamiento de la línea. Sus 
acuarelas están realizadas con una sensación de libertad que se convirtió 
en su sello distintivo, especialmente en sus paisajes marinos y urbanos. 
Marin fue uno de los primeros miembros del círculo de Stieglitz y está 
considerado uno de los mejores acuarelistas del siglo XX. La asociación 
de Marin con Alfred Stieglitz duraría casi cuarenta años. Desde 1909 
hasta su muerte en 1946, Stieglitz expuso la obra de Marin casi todos los 
años en una de sus galerías.

Herbert J. Seligmann

El crítico, poeta, ensayista y fotógrafo Herbert J. Seligmann fue amigo 
íntimo y colaborador de Stieglitz desde la década de 1910. A lo largo 
de su amistad, transcribió numerosas conversaciones y observaciones 
de Stieglitz y las publicó en Alfred Stieglitz Talking [Añfred Stieglitz al 
habla] (1966).  También escribió y fotografió a otros artistas modernos 
como Georgia O’Keeffe, John Marin y Marsden Hartley. Sin embargo, 
Seligmann es más conocido como escritor y activista de los derechos 
civiles. A lo largo de su carrera escribió artículos y libros defendiendo 
los derechos civiles de los afroamericanos y criticando el ascenso del 
nazismo en Europa. Seligmann fue el primer director de publicidad de 
la NAACP de 1919 a 1932 y, tras la Primera Guerra Mundial, ocupó el 
cargo de director de publicidad del American Jewish Joint Distribution 
Committee. En 1939 se convirtió en escritor de la Agencia Telegráfica 
Judía y publicó un artículo sobre el Partido Nazi y sus ideas sobre la raza. 

1891 - 1984



John Marin, Secuencia de Weehawken nº 41, c. 1916, óleo sobre tablero de lienzo, 15 x 17 1/8 
x 1 1/8 pulg, Museo de Arte de Filadelfia: Donación de C. K. Williams, II, 2019, 2019-30-9 © 
Propiedad de John Marin / Sociedad para los Derechos de los Artistas (ARS), Nueva York

Charles Demuth, El Canal, - New Hope, PA, 1908-11, acuarela sobre papel, 6 3/4 x 9 3/4 pulg., 
Museo Demuth, Lancaster, PA: Donación de William F. y Doris W. Herr



John Marin y Charles Demuth compartían un amor por la acuarela como 
medio, y Demuth creó un retrato póster en homenaje a su compañero. Al 
igual que Demuth, Marin se inspiró en la arquitectura urbana y su Weehawken 
Sequence [Secuencia de Weehawken] de casi 100 obras creadas en la década 
de 1910, representa el río, los almacenes y el paisaje de la entonces zona 
industrial situada al otro lado del Hudson, frente a Manhattan. En este óleo 
de audaz abstracción, los edificios ocupan el centro de la composición, 
mientras que el largo primer plano representa el paisaje natural. En The 
Canal - New Hope, PA [El Canal, New Hope, PA], Demuth destaca otra ciudad 
a orillas de un río. Las formas de los edificios son mucho menos abstractas 
y más densas, mientras que los elementos naturales destacan en tonos 
verdes y azules. Al igual que Marin, Demuth creó esta obra tras regresar 
de Europa. Pasó el verano de 1908 en New Hope, cuando la ciudad era 
el centro del movimiento impresionista de Pensilvania, y experimentaba 
con las técnicas que aprendía mientras estudiaba en la Academia de Bellas 
Artes de Pensilvania. 



Carl Van Vechten, Charles Demuth y Georgia O’Keeffe, 3 de mayo de 1932, impresión plateada en 
gelatina, Museo de Arte de Filadelfia: Donación de John Mark Lutz, 1965, 1965-86-3434 



Georgia O’Keeffe
1887 - 1986
Nacida en una granja cerca de Sun Prairie, Wisconsin, en 1887, Georgia 
O’Keeffe estaba decidida a abrirse camino como artista desde muy joven. 
Estudió en el Instituto de Arte de Chicago y en la Art Students League de 
Nueva York, donde aprendió las técnicas de la pintura tradicional antes de 
experimentar con la abstracción. Fueron estos primeros dibujos abstractos 
los que llamaron la atención de Alfred Stieglitz, que más tarde se convertiría 
en su marido, y se convirtió en el primero en exponer su obra en 1916. 
A mediados de la década de 1920, O’Keeffe era ya reconocida como 
una de las artistas estadounidenses más importantes y de mayor éxito. 
Representaba temas esencialmente estadounidenses, a menudo vinculados 
a un lugar concreto, desde rascacielos urbanos hasta naturalezas muertas 
y objetos naturales abstraídos. En Nueva York conoció a muchos de los 
primeros modernistas estadounidenses que formaban parte del círculo de 
Stieglitz, y su obra fue expuesta a menudo por Stieglitz en sus galerías. A 
finales de la década de 1920, O’Keeffe realizó el primero de sus muchos 
viajes al norte de Nuevo México, que inspiró una nueva dirección para 
su obra y acabó convirtiéndose en su hogar permanente. Aunque sus 
obras muestran elementos de diferentes técnicas modernistas como el 
surrealismo y el precisionismo, el estilo de O’Keeffe es exclusivamente 
suyo. 

Carl Van Vechten
1880 - 1964
Carl Van Vechten fue conocido como escritor, fotógrafo y mecenas 
de algunas de las figuras más influyentes del movimiento vanguardista 
neoyorquino. Luego de trasladarse a Nueva York en 1906, Van Vechten 
pronto se convirtió en el primer crítico estadounidense de danza moderna. 
Posteriormente publicaría multitud de ensayos y novelas, antes de 
interesarse por la fotografía a principios de la década de 1930.  Fotografió 
a muchos de los talentos creativos preeminentes y fue invitado frecuente 
de muchos salones de artistas de la época. Sus temas abarcan desde 
figuras del Renacimiento de Harlem hasta escritores, artistas e intérpretes 
modernos como Langston Hughes, Billie Holiday, Marcel Duchamp, 
Henri Matisse, F. Scott Fitzgerald e innumerables otros. Tal variedad de 
temas famosos da una idea tanto de los intereses de Van Vechten como 
de su considerable papel en la definición del paisaje cultural del siglo XX. 
Van Vechten permaneció activo, escribiendo y fotografiando, hasta su 
muerte en 1964.



Georgia O’Keeffe, Melocotón y cristal, 1927, óleo sobre lienzo, 16 1/8 × 13 1/8 × 2 1/4 pulg., 
Museo de Arte de Filadelfia: Donación del Dr. Herman Lorber, 1944, 1944-95-4 © El Museo 
Georgia O’Keeffe / Sociedad para los Derechos de los Artistas (ARS), Nueva York



Charles Demuth, Manzanas, s.f., acuarela y grafito sobre papel, 9 1/2 x 11 1/4 pulg., Museo Demuth, 
Lancaster, PA: Donación parcial de Jean y Eberhard Gromoll

Georgia O’Keeffe y Charles Demuth comparten muchos temas similares, 
ya que utilizan flores, estructuras urbanas y productos agrícolas en 
muchas de sus obras. Como amigos íntimos, a menudo comentaban por 
correspondencia sus últimas obras de arte e incluso pintaban juntos durante 
una de las visitas de Georgia a Lancaster. Tanto Peach and Glass [Melocotón 
y cristal], de O’Keeffe, como Apples [Manzanas], de Demuth, representan 
frutas en un entorno simplista, resaltando el color y la forma del producto. 
El cuadro de O’Keeffe incluye otros elementos como un plato y una taza, 
mientras que la acuarela de Demuth tiene la fruta flotando sobre una página 
en blanco. La obra de Demuth puede incluso considerarse inacabada, ya 
que una de las tres manzanas no es más que un esbozo a lápiz, y no se 
ha aplicado ningún pigmento. Demuth emplea principios cubistas con 
reflejos geométricos de luz que rebotan en la superficie de las manzanas, 
mientras que el melocotón de O’Keeffe muestra más bien un degradado 
de tonos naranjas, rosas y amarillos. La obra de O’Keeffe muestra una 
mayor profundidad de campo con sombras proyectadas detrás de la taza y 
el melocotón. 



Helen Torr, Autorretrato, s.f., óleo sobre lienzo, 14 x 11 pulg., Art Bridges



Helen Torr
1886 - 1967

Apodada “Reds” por el vibrante color de su cabello, Helen Torr ganó 
una beca para la Academia de Bellas Artes de Pensilvania, donde estudió 
con William Merritt Chase. También estudió en el Instituto Drexel 
junto a los artistas modernistas Charles Demuth y Charles Sheeler. 
Torr trabajó junto a su marido y artista Arthur Dove, así como con 
Georgia O’Keeffe, para desarrollar un enfoque característicamente 
estadounidense del Modernismo con su propio inconfundible estilo. Torr 
es una de las muchas artistas femeninas que durante mucho tiempo han 
pasado desapercibidas y que por fin están obteniendo reconocimiento 
por su contribución al modernismo estadounidense. A pesar del apoyo 
constante de Dove, Torr nunca disfrutó del mismo éxito ni del apoyo de 
Stieglitz y de la comunidad que le rodeaba. La mayor parte de su obra 
no se expuso en vida, y sólo lo hizo en dos ocasiones. La primera en 
una exposición organizada por O’Keeffe en 1927, y la otra en la galería 
de Stieglitz, An American Place, en 1933. Este último fue un programa 
conjunto con Dove. Aunque pidió que se destruyera su obra a su muerte, 
la hermana de Torr donó gran parte de ella al Museo Heckscher de 
Nueva York, donde se organizó una gran retrospectiva en 1972. 



Aunque es posible que Helen Torr y Charles Demuth se conocieran durante 
sus estudios en la Academia de Bellas Artes de Pensilvania y en el Instituto 
Drexel a principios del siglo XX, su relación profesional se desarrolló 
principalmente a través del marido de Torr, Arthur Dove, y de sus exposiciones 
ocasionales con Stieglitz. Tanto Torr como Demuth incluyen composiciones 
florales en sus obras. El cuadro Calla Lily [Lirio Calla] de Torr se centra en 
un lirio blanco con capullos y follaje que lo rodean en tonos brillantes. Irises 
[Iris], de Demuth, sitúa una flor radiante en el centro de la obra, con otros 
tallos que completan la composición. El tratamiento de las flores por parte 
de Demuth es más delicado, con técnicas de acuarela difuminada y salada, 
mientras que las flores de Torr son formas más dominantes compuestas a 
partir de pinceladas audaces y líneas de barrido.



Izquierda: Helen Torr, Calla Lily, c. 1950, gouache sobre tablero, 26 x 22 1/2 pulg., colección de 
Den Clabaugh

Arriba: Charles Demuth, Irises, c. 1925, acuarela sobre papel, 13 3/8 x 9 3/4 pulg., colección 
privada cedida al Museo Demuth.



Edith Clifford Williams
1885 - 1971

Pionera del movimiento artístico abstracto estadounidense, Edith Clifford 
Williams -conocida como Clifford- nació en el seno de una prominente 
familia de Ithaca, Nueva York. Tras estudiar en la Escuela de Bellas Artes de 
Yale, viajó a Europa y se matriculó brevemente en la Académie Julian de París 
en 1906. Poco se sabe de Clifford hasta su aparición en Nueva York en 1914 
como una de las pocas artistas femeninas en la órbita de Alfred Stieglitz. Tenía 
en gran estima a Stieglitz y al 291, y mantuvo correspondencia con el galerista 
durante toda su vida. Clifford mantuvo una larga relación romántica con otro 
artista vanguardista del círculo de Stieglitz, Charles Duncan, famoso por su 
retrato en el cartel de Charles Demuth de 1924. Algunos estudiosos creen 
que, al igual que en el retrato del cartel de Dove, en el cuadro también se alude 
a Clifford. En 1917, Clifford expuso dos obras, entre ellas Two Rhythms [Dos 
ritmos], en la exposición inaugural de la Sociedad de Artistas Independientes 
de Nueva York. Al año siguiente, el padre de Williams falleció, lo que la llevó 
a regresar a Ithaca, dejar de pintar y destruir gran parte de su obra.



Izquierda: Edith Clifford Williams, Dos ritmos, 1916, óleo sobre lienzo, 31 1/4 x 31 3/16 x 2 3/4 
pulg., Museo de Arte de Filadelfia: Colección Louise y Walter Arensberg, 1950, 1950-134-524 

Arriba: Charles Demuth, Flores, blancas y marrones, c. 1915, acuarela sobre papel, 10 7/8 x 8 1/4 
pulg., Demuth Museum, Lancaster, PA: Donación de la Junior League de Lancaster

Aunque se desconoce la frecuencia con la que Edith Clifford Williams y 
Charles Demuth pudieron haber interactuado, es probable que Demuth 
conociera a Williams a través de su asociación con Charles Duncan. Al 
igual que Duncan, queda muy poco de la obra de Clifford, y Two Rhythms 
[Dos ritmos], es uno de los pocos lienzos que se conservan. La obra, de gran 
abstracción, presenta líneas doradas arqueadas que crean formas triangulares 
y líneas verdes ondulantes en el centro de la composición. Las líneas se 
entrecruzan para transmitir una sensibilidad lírica de dos ritmos distintos. Del 
mismo modo, Flowers, White and Brown [Flores, blancas y marrones], de Demuth, 
muestra largas líneas curvas de tallos de flores. Aunque las formas de Demuth 
son representativas e identificables, ambas obras tienen un campo aplanado 
y tonos suaves. 



Charles Demuth, Autorretrato, 1907, óleo sobre lienzo, 26 1/16 x 18 pulg., Museo Demuth, 
Lancaster, PA: Donación de Margaret Lestz



Charles Demuth
1883 - 1935

Nacido en Lancaster, Pensilvania, en 1883, Charles Demuth empezó a 
tomar clases de arte de niño, tras ser diagnosticado con una enfermedad 
que le dejó postrado en cama. Posteriormente estudió en la Franklin and 
Marshall Academy, la Drexel University y la Pennsylvania Academy of  
the Fine Arts. En los años siguientes, Demuth viajó a París, donde se 
relacionó con otros artistas y absorbió las ideas y estilos de la vanguardia 
moderna, como la aparición del cubismo y el fauvismo. Aunque viajar 
al extranjero, vivir en Greenwich Village y veranear en Provincetown 
ampliaron su perspectiva estilística, Demuth siempre regresaba a su 
ciudad natal de Lancaster (Pensilvania) para trabajar. Es aquí, en el 
pequeño estudio del segundo piso, donde completó algunas de sus obras 
más famosas. Demuth contribuyó a allanar el camino del Modernismo 
estadounidense con su desarrollo del Retrato en Cartel (un género que se 
anticipó al Pop Art en Estados Unidos), sus aportaciones al movimiento 
artístico Precisionista y su maestría con la acuarela. A lo largo de su vida, 
se ganó el respeto y disfrutó de la amistad de muchos artistas, como 
Alfred Stieglitz, Georgia O’Keeffe, Arthur Dove, Marsden Hartley, John 
Marin, Carl Van Vechten y muchos más.



Ref lexionar
¿Cómo cree que influyó la fotografía en el arte moderno?

¿Qué similitudes y diferencias ve entre las obras de estos artistas?

¿Quiénes son sus mentores que influyen en usted y en su trabajo?

¿Cómo puede animar a los demás a encontrar su “voz” y perseguir sus talentos?

Contribuir
Utilice la cámara de la galería situada en nuestro vestíbulo para tomar 
una foto de usted mismo o de alguien que esté de visita con usted 
hoy. Publica la imagen en nuestro tablón Capturing Community para 
ayudarnos a construir una representación de nuestra comunidad.





Crear
Dibuje su propia obra inspirada en cualquiera de las piezas de esta 
exposición. A continuación, piense en cómo Charles Demuth abordaría 
el mismo tema y elabore un boceto influenciado por lo que ha 
aprendido sobre la obra de Demuth. 
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