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 Unidad Didáctica 15. El Arte del siglo XX
1. La nueva arquitectura:

· Durante el siglo XX la arquitectura rechazó las formas recargadas del Modernismo y las tendencias historicistas del siglo anterior, se centró en una arquitectura sencilla y funcional, sólo a partir de 1970, la arquitectura postmoderna realizó edificios más atrevidos.
· La primera gran corriente innovadora del siglo XX fue el Funcionalismo, se desarrolló hasta la Segunda Guerra Mundial, este estilo se preocupa por las necesidades y utilidad de los edificios más que por la belleza estética y decorativa. Su desarrollo se centra en la escuela de Bauhaus en Alemania, donde destaca la obra de Gropius y Mies van der Rohe, pero destaca sobre todo, el arquitecto suizo-francés Le Corbusier (Villa La Roche-Jeanneret, 1923), se basó en cinco principios: planta libre, terraza-jardín, pilotes que sostienen el armazón de hormigón, ventana longitudinal y fachada libre, todo ello con gran simplicidad en las formas  y el uso de volúmenes simples.
· El Organicismo es una corriente arquitectónica que asumió la mayor parte de los planteamientos funcionalistas, pero quiso evitar la excesiva frialdad de la racionalidad de los edificios, para ello propone el uso de formas espaciales que tuviesen armonía entre el hábitat humano y el entorno natural que lo rodea, destaca la obra del arquitecto estadounidense Wright (La Casa de la Cascada, 1935) y en la segunda mitad del siglo XX destaca la obra de Utzon (La Ópera de Sidney, 1957-1973).
· A partir de 1970, surge la Arquitectura postmoderna que consiste en la mezcla del lenguaje funcionalista con el uso de elementos decorativos y constructivos de periodos anteriores y el uso de nuevas técnicas y materiales constructivos. Podemos señalar las siguientes escuelas o tendencias: (1) Corriente historicista, cuyo centro será Japón, destaca la obra de Isozaki (La Casa del Hombre en La Coruña, Palau Sant Jordi en Barcelna), otros arquitectos son Venturi (Ampliación del Museo National Gallery de Londres) y Rossi (Teatro del Mundo, 1979). (2) Paralelamente surgió el estilo High-tech, caracterizado por la exhibición de elementos tecnológicos y estructurales del edificio, destacan las obras de Foster y Rogers, este último diseñó el edificio Pompidou en Francia (1971-1977). (3) En la década de 1990 surgió el Deconstructivismo, corriente que crea formas desordenadas y fantasiosas con ayuda de diseños por ordenador, su máximo exponente es Gehry, arquitecto del Museo Guggenheim de Bilbao (1991-1997). (4) Arquitectura de autor, es un grupo de arquitectos destacados donde su obra tiene una gran carga personal y no se inscribe en ninguna tendencia, destacan los arquitectos Meier (Nuevo Ayuntamiento de La Haya, Museo de Arte Contemporáneo de Barcelona, Centro Getty en Los Ángeles) y Nouvel (Torre Agbar de Barcelona, Opera de Lyon, Ampliación del Museo Reina Sofía en Madrid, Ático, fachada y platas del Hotel Puerta de América). 
2. La Primeras Vanguardias hasta 1914:

· Durante la primera mitad del siglo XX surgieron en Europa una serie de movimientos, esencialmente pictóricos, que recibieron el nombre de primeras vanguardias, que tenían en común los siguientes conceptos: cuestionar y negar el arte del pasado, rechazar imitaciones de la realidad, experimentar constantemente con nuevos materiales y técnicas. Entre los movimientos de las primeras vanguardias destacan: fauvismo, expresionismo, cubismo, futurismo, dadaísmo, abstracción, nueva objetividad, expresionismo vienés y surrealismo.
· Fauvismo: nace en París en 1905 se caracteriza por la distorsión de la perspectiva y por el uso autónomo del color respecto a la forma y a la realidad, prevalece la visión subjetiva y estética del artista frente a la realidad. Destacan los siguientes artistas: Matisse (La Danza, 1910), Derain (La Iglesia de Chatou, 1909) y Vlaminck (Machine, 1905).

· Expresionismo: paralelamente al fauvismo aparece este movimiento pictórico centrado en la expresión de los sentimientos y las emociones humanas, usan líneas quebradas, formas curvas y angulosas y colores exaltados y muy contrastados que reflejaba la angustia existencial del individuo en la sociedad moderna. Es además un movimiento eminentemente germánico donde se distinguen dos grupos: (1) Die Brücke (El Puente), surgido en Dresde en 1905, donde se trabajan obras que reflejan las tensiones sociopolíticas que precedieron al estallido de la Primera Guerra Mundial, donde sobresalen los artistas: Kirchner (Torre roja en Halle, 1915) y Heckel (La Casa Blanca, 1908). (2) Der Blaue Reiter (El jinete azul), fundado en Múnich en 1910 y liderado por Marc (El Sueño, 1912) y Kandinsky (Composición IV, Varíos Círculos), este último llegó a la abstracción a partir de la esquematización de las formas (Composición nº 8).
· Escuela de París: Paralelamente a estos dos movimientos de vanguardia, surgen importantes pintores que no llegaron a pertenecer a ninguno de los anteriores movimientos, pero contaron con una gran personalidad artística dentro de esta escuela, donde podemos destacar a Modigliani (Desnudo recostado, 1919), Chagall (El Paseo, 1917) y Brancusi (Conjunto escultural titulado la Puerta del Beso, 1938).

· Cubismo: Su aparición se debe directamente a la realización en 1907 de la obra de Las Señoritas de Aviñón por parte de Picasso, en este cuadro se desarrollan las bases de este movimiento: construcción geométrica del espacio y sobreposición en un mismo plano de diferentes visiones  de un objeto o figura, con ello, se rompía con el punto de vista único. Los principales temas fueron el retrato, las naturalezas muertas urbanas donde predominan las formas geométricas (cubos, cilindros y esferas). Dentro del cubismo se diferencian dos etapas: (1) Analítica (1907-1911), con fuerte restricción cromática y una creciente geometrización compositiva. (2) Sintética (1911-1914), aparece el collage. Entre los autores más representativos de este movimiento destacan: Picasso (Mujer con Mandolina, Instrumentos musicales, Paisaje, Frutero y pan sobre una mesa, Arlequín, El Guernica, Las Meninas de Velázquez), Braque (El portugués,  Naturaleza muerta con violín) y Juan Gris (Retraro de Picasso, Guitarra, Juego de Té).
· Futurismo: Se fundó en Italia por Marinetti y agrupó a artistas como Boccioni (Óleo de la Calle ante la Casa, 1911; Escultura titulada Formas únicas de continuidad en el espacio, 1913) y Balla (Construcción escultórica del ruido y la velocidad, 1914-15) que proclamaron la muerte del arte del pasado y exaltaron el poder de la máquina, el movimiento y la tecnología. Intentaron representar sus obras con sensación de velocidad, dinamismo y cambio, desarrollando una nueva técnica: el simultaneísmo, que consiste en repetir las imágenes sucesivamente y de modo superpuesto, creando una especie de secuencia fílmica. En 1914, derivado del futurismo surgió la Pintura Metafísica, corriente pictórica que recrea una realidad inquietante, siendo su máximo representante Chirico (El enigma de la hora, 1912).
3. Las Primeras Vanguardias (periodo de entreguerras):

· La Primera Guerra Mundial, los avances científicos y técnicos, los cambios sociales de la postguerra, llevaron a los artistas a plantearse de nuevo la función y el sentido del arte. Las relaciones entre forma y contenido se invirtieron y el arte se concibió no como una manera de reproducir el mundo, sino como un mecanismo para su interpretación, para descubrir emociones y sentimientos.
· Dadaísmo: se inició en 1916 en Zúrich, aunque tuvo un gran desarrollo en Alemania, París y Nueva York, su objetivo era destruir las convecciones establecidas en el arte, su propuesta refleja un arte ilógico y absurdo, como reflejo de la locura autodestructiva del ser humano durante la I Guerra Mundial. El máximo representante de este movimiento es Duchamp, defiende el caos frente al orden, la imperfección de su arte, toma una actitud antirracional y provocativa para crear sus obras, además demostró como una obra de arte puede ser realizada a partir de cualquier objeto cotidiano (arte ready-made), ej. Rueda de bicicleta (1913), La Fuente (1917).

· Abstracción: fue la corriente más innovadora del siglo XX, su iniciador fue Kandinsky, quien en 1910 abandonó de manera consciente la figuración y buscó provocar emociones sólo mediante la armonía de líneas y los colores. Surgieron tres corrientes distintas, con una clara tendencia geométrica: (1) Constructivismo (1913), quería representar la maquinaria y la tecnología moderan a partir de la intersección de líneas y formas geométricas en el espacio. (2) Suprematismo (1915), utilizaba las formas geométricas básicas y una gama reducida de colores para buscar la máxima simplicidad. (3) Neoplasticismo (1917) buscaba la depuración formal a partir de la intersección  de las líneas y los colores primarios y neutros.
· Nueva objetividad: En la década de 1920 surge una nueva tendencia que retoma la estética expresionista, utiliza un detallismo meticuloso y desgarrado para mostrar y denunciar las atrocidades causadas por la I Guerra Mundial, los principales representantes son: Grosz y Dix (Tríptico de la Guerra, 1929-1932). También en Viena apareció un centro expresionista donde artistas como Schiele y Kokoschka retrataban el tormento y la desesperación del ser humano.
· Surrealismo: fue un movimiento artístico y literario que nació en 1924 en París, influenciado por las teorías psicoanalistas de Freud, se caracteriza por plasmar por medio de formas abstractas o figuras simbólicas la realidad más profunda del ser humano, el subconsciente de los sueños. Se distinguen dos corrientes: (1) Automatista, reproduce un universo de símbolos, a veces abstractos,  surgidos del inconsciente y el azar, destacan Masson y Miró. (2) Onírica, que recrea figurativamente asociaciones extrañas propias del mundo de los sueños, destacan las obras de Magritte y Dalí.
4. Las Segundas Vanguardias:

· A partir de 1945 el arte continuó con la experimentación técnica y estética a través de nuevos movimientos artísticos que engloban las Segundas Vanguardias: Informalismo, Expresionismo abstracto, Pop Art, Abstracción Postpictórica, Minimal Art, Arte Acción, Arte Conceptual, Arte Cinético e Hiperrealismo.

· Informalismo y Expresionismo Abstracto: El primero se desarrolló en Europa y el segundo en EE.UU., ambas tendencias, esencialmente abstractas, se caracterizaron por el rechazo al dibujo, la creación de signos pictóricos y la exploración de la expresividad de la materia. La libertad de los artistas se manifiesta en la elección de materiales como en las técnicas empleadas, junto al collage cubista, utilizan el grattage, frottage y dripping (1) Entre los artistas informalistas destaca Dubuffet que mezcló diversos materiales con la pintura para conseguir relieve a las obras. (2) El expresionismo abstracto potenció el lenguaje gestual de la pintura, destacan los siguientes artistas: Pollock (Uno, 1950) y Konning.
· Pot Art: fue un movimiento artístico surgido simultáneamente en Londres y Nueva York. (1) A mediados de 1950, Hamilton, que es el principal artista pop inglés, formula los siguientes principios: el nuevo arte popular debía dirigirse a una audiencia masiva, ser un arte fácil de reconocer, efímero, barato, producir en serie, banal, ingenioso y sexy. Tenía pues un marcado carácter figurativo, apoyado en las imágenes del mundo de la publicidad, del consumo y de la cultura popular, era un arte fácil de comprender. Junto a Hamilton (¿Qué es lo que hace que las cosas de hoy en día sean tan diferentes, tan atractivas, 1956), destacaron en Inglaterra Paollozzi y Hockney (La gran zambullida, 1967). (2) En EE.UU. destacan las obras de Lichtenstein, Wesselmann, las esculturas de Oldenburg (Cerillas, 1992), aunque su máximo representante es Warhol (Sopa Campbell’s, 1965; Elvis, 1963; Marilyn Monroe, 1962; Superman, 1961).
· Abstracción postpictórica y Minimal Art: A mediados de 1960 apareció el movimiento Abstracción postpictórica, que se equivalente en escultura se denominó Minimal Art. Las obras se caracterizan por las formas geométricas simples y, en pintura, además por el uso de franjas de colores planos, sin relieve. Los artistas más destacados fueron: Stella y Noland (Regalo, 1962), ambos en pintura, y, en escultura, Judd y André (Plano de aluminio y plomo, 1969).
· Arte de acción y arte conceptual: (1) El arte acción nació a mediados de 1950, en Japón, y posteriormente tuvo gran influencia en Alemania, donde destacó el grupo Fluxus integrado por Beuys, Cage, Vostell y Moorman. Su principal innovación fue la ruptura definitiva con el concepto tradicional de objeto artístico (escultura, cuadro…) que se sustituye por un acontecimiento (happening), tiene un carácter efímero y sólo queda constancia de la obra en vídeos o fotografías. (2) La desmaterialización del objeto artístico culminó a finales de la década de 1960, con el arte conceptual, que sostiene que la idea y el proceso de realización de la obra de arte son más importantes que el objeto artístico final, surgen dos tendencias dentro del arte conceptual: el Boby art (arte del cuerpo), destacan artistas como Klein, Nauman, y Acconci y el Land art (arte de la tierra), representado por Smithson (escultura Spiral Jetty, 1970), Morris, García Uriburu.
· Arte cinético: A partir de 1955 se designo este término a un tipo de arte caracterizado por la incorporación del movimiento en la obra, un movimiento no sólo ilusorio sino también real. El movimiento se conseguía a través de motores, mediante un efecto óptico (= arte óptico) o a través de un elemento externo como el viento o la acción del propio espectador. Destaca la obra de Vasarely (Arny-YN, 1965), creador del Op Art o arte óptico.
· Hiperrealismo: A finales de la década de 1960, un grupo de artistas norteamericanos retomaron la vía de la figuración, como respuesta al distanciamiento producido por las propuestas conceptuales, para ello, regresaron al realismo con la intención de reproducir la realidad con mayor fidelidad y objetividad incluso que la fotografía, de hecho no dudaban en proyectar una dispositiva de lo que iban a pintar sobre el lienzo y así calcarlo. En pintura destacan los artistas Estes (Cafetería Horn&Hardart, 1967), Close (Gran Autorretrato, 1968) o Peterson. En escultura las figuras tenían un tamaño real y se empleaban accesorios auténticos, destacan las esculturas de Mueck (Boy, En la cama).
5. Tendencias postmodernas y arte digital:

· A partir de 1970, el arte cambió desde la experimentación y la innovación hacia una mirada al pasado, recuperando técnicas y modelos de épocas anteriores. Este fenómeno se le conoce con el nombre de postmodernidad. Entre los movimientos pictóricos más destacados de esta etapa destacan: Neoexpresionismo y transvanguardia, neo-pop, neominimalismo, pattern&decoration y al arte digital.
· Neoexpresionismo y transvanguardia: Este movimiento pictórico se desarrollo, el primero en Alemania y el segundo en Italia, ambas tendencias presentaron algunos elementos comunes: posibilidad de transitar libremente por el arte de cualquier período del pasado, retoman fragmentos y las técnicas de artistas anteriores, comparten el uso del lienzos muy grandes, retoman la bidimensionalidad tradicional del soporte de la tela y la figuración como lenguaje expesivo. Entre los máximos representantes del neoexpresionismo destacan Baselitz (Las chicas de Olmo II, 1981), Basquiat (Ángel caído, 1981; Cenizas, 1981) y Schanabel (Los patos del Buen Retiro, 1991). Mientras que en la Transvanguardia italiana sobresalen Chia (La cara escandalosa, 1981) y Clemente (Tijeras y mariposas, 1999).
· Otras tendencias a partir de 1980: A finales del siglo XX surgen nuevos movimientos artísticos como el llamado Pattern&Decoration, modalidad pictórica que se inició en la década de 1980 y que sobresalió por su gran voluntad ornamental.  Su nombre deriva de Pattern, motivo decorativo. Fue una corriente que nace de un grupo de artistas californianas opuestas al minimalismo, que usaron técnicas artesanales de naturaleza «femenina». Esta tendencia está personificada por Tony Robbin, Valérie Jaudon y Myriam Schapiro. Paralelamente y atendiendo al fenómeno Revival (revisión de un movimiento artístico del pasado), dentro de estas revisiones cabe destacar: (1) la tendencia del Neo-pop, que incorpora en sus obras elementos del cómic, el cine y los dibujos animados. Destaca la obra de Haring (Retrospectiva, 1989). (2) Neominimalismo que recupera la abstracción geométrica como base de su lenguaje, entre los artistas más relevantes podemos citar a Lázaro Reynaldo. 

· El arte digital: El uso de elementos digitales, tanto en el proceso de elaboración como en la exhibición de la obra de arte, es una de las innovaciones más significativas del siglo XX. Sus orígenes se remontan a principios de la década de 1960, de la mano de artistas como el coreano Paik (Vídeo sintetizador, 1969) y el alemán Vostell. Las bases de este nuevo arte pretendían cuestionar el papel del espectador en el mundo de la comunicación, a partir del uso de los iconos populares procedentes del medio televisivo. El artista usa un soporte magnético y la pantalla del televisor como medio de transmitir sus inquietudes con imágenes proyectadas. Así, una de las manifestaciones artísticas de mayor éxito en los últimos años es el vídeo-arte donde se distinguen dos características: (1) Vídeo acción, consiste en grabar las acciones que se producen en las distintas modalidades artísticas de carácter efímero (Body art, Land art o performance =  acción artística o arte en vivo, ya que es una muestra escénica, muchas veces con un importante factor de improvisación, en que la provocación o el asombro, así como el sentido de la estética, juegan un rol principal, tuvo su auge durante los años noventa, está muy relacionado con el arte conceptual y el happening). (2) Vídeo experimental, uso del soporte videográfico desde un punto de vista creativo, como vídeo-esculturas, vídeo-instalaciones o vídeo-environment, en este ámbito destaca la obra de Viola (El cruce, 1996) y Muntadas (On translation: el aplauso, 1999).
6. El arte español del siglo XX:

· Arquitectura: (1) La arquitectura funcionalista se desarrolló en España en la década de 1930, donde destacan las obras del ingeniero Torroja, especialista mundial en construcción de hormigón y el grupo GATEPAC en el que sobresale la figura de Sert. Tras el parón de los años de la postguerra, a partir de la década de 1950, se retoma el camino de la vanguardia y la reanudación de edificaciones con principios funcionalistas, así surge una nueva generación de arquitectos, donde sobresalen Coderch y Fisac. (2) Arquitectura de autor: dentro del movimiento postmoderno que siguió la década de 1960, destaca la recuperación del repertorio arquitectónico clásico realizado por Bofill, el racionalismo ecléctico de Moneo y el avance de la ingeniería en la arquitectura protagonizado por Calatrava.
· Escultura: (1) Movimiento cubista, se desarrolló a través de dos artistas que comenzaron su obra antes de la Guerra Civil: Gargallo, que introdujo el vacío en sus composiciones, construyendo figuras cambiantes dependiendo del punto de vista, ej. El Profeta, 1936. También destacar la obra de Julio González, trabajó esencialmente el hierro para mostrar cierto acercamiento a la abstracción, partiendo siempre de la figura humana. (2) Escultura abstracta Más recientemente destaca Oteiza, en sus obras experimenta con figuras geométricas elementales, ej. Caja metafísica, 1958. Otro de los grandes escultores del siglo XX español que también trabajó la escultura abstracta, con materiales como el hierro, la madera, la piedra o el hormigón, fue Chillida, es además el escultor español más internacional de este siglo, preocupado por explorar conceptos como la luz, la gravedad y la expresividad, además de trabajar obras monumentales que buscan la relación entre naturaleza y arte, ej. Peine de los vientos, 1977.
· Pintura: (1) Primera mitad del siglo XX, la vanguardia pictórica está vinculada a tres grandes nombres del arte contemporáneo universal: Picasso, Dalí y Miró. Picasso fue el iniciador y el mayor exponente del cubismo, aunque en su prolífica y brillante trayectoria artística tuvo etapas ligadas al movimiento surrealista y al expresionismo (Mujer llorando, 1937). Dalí fue uno de los máximos representantes del movimiento surrealista, con una pintura figurativa y dibujística. Miró perteneció también a esta última corriente pero con una obra más abstracta y llena de color. (2) En la segunda mitad del siglo XX, tres grupos de pintores lideraron el arte contemporáneo en España, entre el informalismo y el pop art. *Dau al Set (grupo catalán que evolucionó desde el surrealismo hasta el informalismo, destaca la obra de Tàpies); *El Paso (grupo madrileño que desarrolló una pintura informalista con una fuerte influencia gestual del expresionismo abstracto, sus máximos exponentes fueron Saura y Millares); *Equipo Crónica (grupo valenciano que se apartó del arte informal para cultivar una pintura figurativa inspirada en la fotografía, el cartel, el cómic, cercana al Pop art, destacan las obras del Valdés y Solbes). (3) También es relevante la aportación de Antonio López dentro del movimiento del hiperrealismo, retrata escenas de la vida cotidiana y paisajes urbanos con una gran precisión y detallismo. (4) Dentro de los movimientos de postmodernidad sobresale Barceló, artista español actual con mayor proyección internacional, sus obras se caracterizan por su inspiración en el arte barroco, la naturaleza, la cultura africana, consiguiendo relieves a través de empastes densos. En el terreno digital, destaca la obra de Muntadas, interesado por el fenómeno televisivo como nuevo símbolo de poder social y político.
PAGE  
4

[image: image1.jpg]