Bloque 5. La ruptura de la tradición. El arte en la 1ª mitad del siglo XX
1. Define el concepto de vanguardia artística en relación con el acelerado ritmo de cambios en la sociedad de la época y la libertad creativa de los artistas iniciada en la centuria anterior.
Hacia 1900 se produce en la Historia del Arte una convulsión como jamás se había conocido. Los siguientes 30 años van a dinamitar todas las teorías que habían sido "intocables" desde el Renacimiento. Ya no vale nada de lo anterior. Es un reflejo de lo que venía ocurriendo en la vida social (aparición de la clase obrera, ideas de explotación, marxismo, anarquismo etc.) y en la ciencia (se duda de la infalibilidad matemática, Einstein). La fotografía ya se puede ocupar de la función de representación de la realidad, dejando al artista que investigue en otros aspectos. La psicología naciente en estos momentos (Freud) va a abrir el camino a estos pintores, que tratarán de "pintar" las almas, las paranoias, los estados anímicos.
Son las Vanguardias. La libertad creativa es total. En las artes plásticas se utilizan todo tipo de materiales y técnicas y se rompen los más elementales principios de perspectiva y composición. Finalmente el Arte Abstracto acaba con la forma en sí como tema artístico. 

Estas corrientes son muchas veces anarquistas, geniales, tremendamente jóvenes, antiacademicistas, inconformistas y con una enorme carga de investigación 

2. Describe las características del Fauvismo (1905-1908).

En 1905 unos artistas exponen en el Salon d'Automne. Las pinturas expresan emoción con colores salvajes y disonantes. Refiriéndose a una escultura renancentista que había en la exposición, el crítico de arte Vauxcelles dijo "Donatello au milieu des fauves!" (Donatello entre salvajes), naciendo así el nombre.
Es un movimiento pictórico que es una reacción frente a los impresionistas, y buscan el color y el objeto. El nombre de Fauvismo (Fauves significa fieras) alude a la utilización agresiva de colores muy vivos. Los fauves aplican grandes planos de colores puros que cubren completamente los objetos.

Son herederos de Cezanne porque imitan su forma de descomponer las imágenes en planos de color uniformes; de Van Gogh en el gusto por los colores puros y yuxtaposiciones estridentes, fuertes, y de una forma apasionada; y de Gauguin en el que muchas veces no eran reales: caballos verdes, una mujer azul desde los cabellos a los pies, un mar violeta, árboles con hojas de distintos colores y troncos polícromos, fachadas con diferentes colores etc. Esas combinaciones de colores no pretenden representar fielmente la realidad externa, sino más bien expresar los sentimientos del artista. Los colores se utilizan de una manera arbitraria, y su diferente combinación expresa sentimientos.
Las líneas de los objetos tienen trazos gruesos y nítidos. La luz y la profundidad desaparecen.

Las fauvistas no se preocupan por el detalle. El acabado y la técnica pasan a un segundo plano, sólo lo esencial es importante. Los temas fauves son irrelevantes: paisajes, escenas cotidianas de género, la figura humana y el retrato. La constante de estos temas es la felicidad y la plenitud vital que transmiten.
HENRI MATISSE (1869-1954)

Pintor de vida ordenada, lejos de los ambientes bohemios de París. Es el único pintor que fue siempre fiel al estilo fauve. Concebía el cuadro como una superficie coloreada en la que los colores cumplen el papel que las notas en la música: las diferentes combinaciones de colores de forma arbitraria generan diferentes acordes que producen sensaciones anímicas, emociones, en los espectadores. 
Lujo, calma y voluptusidad (1904)
Aún bajo influencia de los puntillistas, utiliza el color de forma subjetiva y no se preocupa de la figura. Las gruesas pinceladas se han convertido en "manchas" arbitrarias de una gran gama de colores que flotan con viveza por el cuadro. Matisse jugó con curvas y contracurvas y con un color sin precedentes.

 La alegría de vivir (1906)

Abandonando el puntillismo, representa un grupo de desnudo sobre un paisaje a base de gruesas manchas de color. Muchas figuras aparecen encerradas en una gruesa línea negra si concuerdan con las manchas del paisaje. El resultado es un lienzo de enorme lirismo y muy novedoso.

Desde este cuadro, que el propio Matisse consideró como el arranque de su trayectoria pictórica independiente, su obra se caracteriza por la aplicación de colores planos y aleatorios (influido por Gauguin).

Armonía en Rojo (1908)
Matisse ha capturado un plano de la realidad no limitado en sus bordes por regla de composición alguna. Además, al igual que en los cuadros impresionistas, el tema es irrelevante. Lo que más llama la atención es que el autor reduce deliberadamente la sensación de profundidad en el interior de la habitación pintando la mesa del primer plano y la pared del fondo con el mismo color e incluso similares arabescos. No obstante, podemos reconstruir intelectualmente la tercera dimensión gracias a procedimientos un tanto ingenuos como la perspectiva torcida de la silla de la izquierda o la mujer de la derecha que suponemos se interpone entre la pared y la mesa.

Retrato de la raya verde (Madame Matisse)
Como una explosión cromática, los colores son intensos y aplicados en áreas planas, con débiles indicaciones de espacio o volumen, sumido todo en la vitalidad de los contrastes del color.

Danza
Simplificando radicalmente el dibujo, en este lienzo destaca el gusto de Matisse por el arte primitivo que posteriormente influirá tanto en Picasso. Usa pocos colores, muy saturados, en amplias superficies. 

3. Describe el proceso de gestación y las características del Cubismo (1909-1912), distinguiendo entre cubismo analítico y sintético.

El Cubismo es tal vez el movimiento pictórico más revolucionario e importante del siglo XX porque supone la auténtica ruptura. Los cubistas no utilizan la perspectiva convencional, ni colores de la realidad, ni adoptan un punto de vista único (representan simultáneamente varias visiones o puntos de vista de un mismo objeto, vista de frente, de perfil etc.). Influidos por Cezanne, sus objetos se descomponen en múltiples puntos de vista y están geometrizados, reducidos a sus líneas esenciales para mostrarlos con la máxima claridad. Utilizan tonos neutros: grises, blancos, verdes claros. La luz no es un elemento pictórico.
El problema para los cubistas es la representación de la realidad tridimensional en un plano de dos dimensiones. El Cubismo parte de una crítica a la perspectiva tradicional, lineal o geométrica, a la cual considera falsa y arbitraria, y busca un acercamiento intelectual y no sensorial a la representación de la tercera dimensión. El pintor deja de ser un ilusionista de manera que en una obra cubista el espectador no ve el espacio y el volumen sino que lo intuye, lo reconstruye intelectualmente, gracias a su experiencia. 

PABLO PICASSO
El iniciador del Cubismo. Ya en 1906 muestra la influencia de Cezanne en el Retrato de Gertrude Stein. Y Matisse le transmite su gusto por el arte primitivo de las máscaras africanas.

Las Señoritas de Avignon (1907)

Es la obra de Picasso que inicia el Cubismo. Representa el interior de un prostíbulo de la calle Aviñón de Barcelona, pero presentado de una manera casi "expresionista" (pues más que un lugar de placer parece un lugar amenazante, ya que algunas prostitutas están convertidas en seres bestiales).

En esta obra quedan patentes las influencias que recibió Picasso: la pintura románica inspiró el grueso silueteado negro de los rostros; las máscaras africanas compuestas de planos angulares sirvieron como modelo a las mujeres representadas, violentamente descoyuntadas angularmente, sobre todo las dos laterales (las dos figuras centrales son más clásicas).

La perspectiva torcida se aprecia en la mesa del primer plano, en tanto que la mujer de la derecha abajo muestra al mismo tiempo su rostro y espalda en un descoyuntamiento imposible. Es como si el cuadro ilustrara las palabras de Picasso: "yo pinto lo que pienso, no lo que veo". Esta obra destruyó todos los principios clásicos de la perspectiva, y de la representación realista del mundo. El Cubismo entró así en un proceso revolucionario sin retorno.
Entre 1909 y 1911 Picasso y Georges Braque trabajaron juntos en París intentando llevar el Cubismo a sus últimas consecuencias en un continuo proceso de experimentación. A esta etapa se le llama el “Cubismo Analítico”, pues en ella las formas fueron sometidas a una profunda disección en todos los puntos de vista posibles (Chica con mandolina etc., de Picasso; El portugués, El músico, de Braque). En esta etapa los colores son austeros, en tonos pardos, para no distraer al espectador en la reconstrucción mental de los objetos.

Retrato de Ambroise Vollard

En este cuadro Picasso disecciona a su amigo Vollard en multitud de puntos de vista que nos ofrece simultáneamente en un lienzo. Los colores son pardos.
En 1912 iniciaron una nueva etapa artística denominada "Cubismo Sintético", en la que los mencionados autores pretenden que sus obras sean más claras y los objetos más fáciles de identificar. Para ello, el Cubismo Sintético se vale de dos recursos: por un lado, se renuncia a representar todas las perspectivas posibles y se eligen aquéllas más claras que transmiten mejor la esencia del objeto; por otro, se añaden objetos al cuadro, sobre todo papeles ("colles"), con lo que surge el collage, papeles recortados con la silueta del objeto representado, e incluso con palabras o frases alusivas al tema del cuadro 

Naturaleza muerta con silla de rejilla y caña (1912)

Este bodegón realizado por Picasso anuncia el final del Cubismo Analítico y significa los primeros pasos del Cubismo sintético. Además, es la primera exploración en serio del artista en el collage.

Podría ser un típico cuadro analítico donde los objetos aparecen descompuestos en multitud de facetas, representados desde varios puntos de vista: una copa de cristal, una boquilla de pipa, un periódico, una rodaja de limón etc. Y los colores son austeros como todos los de la serie analítica, en tonos pardos.

Pero en la parte inferior izquierda tenemos el trenzado de rejilla de una silla perfectamente detallada y definida. Y aparecen signos tipográficos (se puede leer las letras "JOU", inicio de "Journal"). El marco es una cuerda de cáñamo. El pintor ha querido romper hasta en esto con la tradición.

Picasso evolucionó posteriormente hacia otros estilos como el Surrealismo o el Expresionismo 
El Guernica (1937)

Alegato contra la guerra y los genocidios del siglo XX. Encargo de la II República Española para la Exposición Universal de París de 1937, muestra la indignación del pintor ante el bombardeo nazi de la ciudad vasca ese año. Está concebido con figuras simbólicas (el caballo, el toro, la flor, la lámpara, el guerrero muerto con la espada rota, el lamento desgarrado de la madre con el hijo muerto en brazos etc.). Los colores son suaves, a base de blancos, grises y azules desvaídos, sin profundidad, buscando el dramatismo y la denuncia ante la barbarie fascista militar. Es un cuadro de alaridos, fuego, bestialidad, tragedia humana. Es uno de los cuadros básicos del siglo XX, y de gran influencia para el progresismo.

JUAN GRIS (1887.1927)
Otro gran cubista español que utiliza con frecuencia en sus naturalezas muertas instrumentos musicales (guitarras, violines etc.). También se adscribe al Cubismo sintético.
4. Describe el ideario y principios básicos del futurismo (1909-1916).

El Futurismo se inicia con el Manifiesto de Marinetti de 1909, y se considera finalizado con la muerte de Umberto Boccioni en 1916, durante la I Guerra Mundial. Se trata, por tanto, de una de las Vanguardias más breves; además, sus principales representantes eran italianos, y sus obras se circunscribieron a Italia. 

El Manifiesto de Marinetti expuso los principios fundamentales del Futurismo, que se resumen en una premisa, destruir la cultura y el arte tradicional. La sociedad europea preindustrial estaba a principios del siglo XX en proceso de desaparición por la Revolución industrial y política; sin embargo, el arte y la cultura tradicional permanecían incólumes. Los futuristas intentaron dar el tiro de gracia a una cultura considerada como caduca. Así entendemos que en el citado manifiesto se propugne la destrucción de los museos, o que "un automóvil de carreras es más bello que la Victoria de Samotracia". Evidentemente, el Futurismo confiaba en que el desarrollo técnico e industrial eran en sí positivos, por eso exaltaba la máquina y la velocidad como valores supremos.

UMBERTO BOCCIONI (1882-1916)
Además de artista (pintor y escultor) fue uno de los principales teóricos del Futurismo (escribe el Manifiesto Técnico de la Escultura Futurista, 1912) En Boccioni y los demás futuristas influyó el gusto por el movimiento y la velocidad y las llamadas cronofotografías de Marey. Boccioni habla de la "línea-fuerza", energía que se produce como consecuencia de la reacción de los objetos ante las luces y las sombras. La escultura de Boccioni juega con la relación entre volumen sólido y aire envolvente, dos elementos que juegan a intercambiar su espacio respectivo, lo que favorece su integración dinámica.

La ciudad que emerge (1910)

Boccioni pintó este cuadro según la vista que tenía de Milán desde el balcón de la casa donde vivía, y es considerado la primera obra verdaderamente futurista del pintor. Muestra la construcción de una nueva ciudad, una escena de la época industrial, los edificios en construcción en los suburbios con chimeneas son visibles en la parte superior del cuadro. Boccioni subraya así algunos de los elementos más típicos del futurismo, como la exaltación del trabajo humano y la importancia de la ciudad moderna.
Pero la mayor parte de la obra es ocupada por hombres y caballos difuminados en un esfuerzo dinámico; la intención del artista es simbolizar la idea de progreso industrial con su adelanto implacable, lo que representa el caballo inútilmente retenido por los hombres, que se aferran a su brida. La técnica pictórica futurista se observa en la falta de nitidez en los contornos de los caballos en movimiento.
En Dinamismo de un futbolista (1911) o Dinamismo de un ciclista (1913), las representaciones de un mismo tema en estadios temporales sucesivos sugieren eficazmente la idea del movimiento en el espacio.
Otros autores futuristas son Giacomo Balla (Velocidad del automóvil, Niña corriendo por un balcón) y Gino Severini (Bailarina en azul, Tren armado).
5. Explica las características generales del expresionismo (1893-1915) y especifica las diferencias entre los grupos alemanes El Puente y El jinete azul.

Hasta finales del siglo XIX el arte pictórico había expresado las facetas visibles, ya fuesen físicas o morales, del ser humano: la belleza en el Renacimiento, o el dolor en el Barroco. Solamente la excepción de Goya con sus pinturas negras se puede considerar que había roto las normas anatómicas para introducirse en el mundo interior.

Las obras expresionistas tienen en común que enfatizan el lado oscuro de la conciencia humana y reflejan la angustia de la Humanidad ante lo inevitable de su destino trágico (estamos en vísperas de la 1ª Guerra Mundial). Los temas comunes son la soledad, la muerte, la degradación humana, la hipocresía social etc. Las manifestaciones artísticas expresionistas han tratado estos temas vinculando fondo y forma de manera estrecha: lo conceptualmente feo se pinta estéticamente feo.
EDUARD MUNCH (1863-1944)

En todas sus obras Munch representa de manera desgarradora sentimientos como la soledad o el miedo a base de un uso expresivo del color, el cual llena sus obras deformando las figuras. Las líneas ondulantes en el paisaje, y las diagonales rectilíneas que acaban en el horizonte, aumentan la sensación de angustia. Los personajes solitarios y aislados parecen cadáveres. 
El Grito (1893)

Esta obra del artista noruego encarna, tal vez, el inicio de este movimiento. Munch dirá: "Solo, temblando de angustia, sentí el grito vasto, infinito, de la naturaleza". La figura en primer plano se funde en un sentimiento de pánico con las angustiosas líneas onduladas de las montañas, el cielo y el mar.

Otras obras de Munch son Paseo Vespertino por Oslo y La Danza de la Vida.

Expresionismo alemán

Si bien se trata de un movimiento internacional, Alemania tiene un singular protagonismo en el mismo. La difícil historia de Alemania a principios del siglo XX (autoritarismo, militarismo, guerra, crisis económica) explica en parte esta situación.
a) Este movimiento nace en Alemania con el grupo El Puente, que pretendía “tender un puente” que uniera todos los elementos agitadores y revolucionarios, artísticos o literarios, y rechazar el arte oficial alemán. Sus influencias son Van Gogh, Munch y los fauvistas, de los que cogen la intensidad de las siluetas y las masas cromáticas usadas arbitrariamente. Pero mientras los pintores fauves se dejan llevar por la sensualidad del color para plasmar un arte amable, los alemanes, que prefieren los colores oscuros, difieren por su concepción atormentada, por la plasmación de las angustias interiores del hombre.

ERNST KIRCHNER

Es el principal representante de El Puente. Influido por el fauvismo, pero sus formas son angulosas. Pintó numerosas escenas nocturnas representando el ambiente y la modernidad en las calles berlinesas. Pero pueden reflejar la soledad de las personas aun estando rodeadas de gente.
La calle
Lienzo en el que observamos todas las características comentadas del estilo, la agitación, el ambiente, la modernidad de las calles berlinesas, la soledad.
EMIL NOLDE (1857-1916)
Otro importante miembro del grupo El Puente, aunque lo abandonará y se identificará con el nazismo. Se caracteriza por el fuerte cromatismo y la sencillez de sus obras, sin grandes detalles, como vemos en Danza alrededor del Becerro de Oro.

OSKAR KOKOSCHKA (1886-1980)

Austríaco, fue el principal pintor del grupo El Puente durante el período de entreguerras. Su pintura aplica violentamente el color, con grandes pinceladas, como vemos en La novia del viento, un autorretrato con su amante envueltos en un torbellino que simboliza el amor.
b) El segundo movimiento expresionista alemán se llama El Jinete Azul. El nombre de ese grupo de 13 pintores (entre ellos tres mujeres y no todos alemanes) se debe al título de un cuadro de Wassily Kandinsky, pintado en 1903, que ilustró una portada de la revista Almanach (Almanaque) en Munich en 1912. Los principales representantes de dicho movimiento son Vassily Kandinsky (1866-1944) y Franz Marc (1888-1916), y a ambos les gustaban los caballos y el color azul.
Toman una actitud escapista, pero hacia el interior de su mente. La mejor manera de combatir una realidad que no gusta es buscar en el interior lo bello y bueno del ser humano.
c) La derrota de Alemania en la I Guerra Mundial y la miseria de la posguerra propiciarán el resurgimiento del Expresionismo, que durante los años 20 encontrará el apoyo del gobierno de la República de Weimar. Durante este período surgió el último movimiento expresionista alemán denominado Nueva Objetividad, que propone un arte realista, comprometido política y socialmente, y que por ello rehúye el carácter excesivamente personal de los movimientos expresionistas anteriores a la Guerra Mundial. Los temas predominantes serán la denuncia de la miseria de la ciudad, la vulgaridad del paisaje industrial, el autoritarismo y el militarismo de la sociedad alemana etc.
Las obras de Nueva Objetividad se caracterizan por una vuelta al dibujo minucioso, frente al dominio del color en El Puente y El Jinete Azul. El nuevo movimiento utiliza ampliamente la caricatura como recurso de expresión de una crítica satírica y corrosiva. Incluso podemos apreciar la influencia del Dadaísmo por la mezcla de elementos absurdos en los retratos. Los principales representantes de este movimiento son Georg Grosz (1893-1859) y Otto Dix (1891-1969). Las ciudades representadas son lugares asfixiantes y claustrofóbicos poblados por mutilados de guerra, maleantes etc. 

En España el gran expresionista es José Gutiérrez Solana (1896-1945), que representa carnavaleros, payasos y murgas como diablos surgidos de un inframundo, y se conduele de los torerillos y penitentes.
6. Describe el proceso de gestación de la pintura abstracta, distingue la vertiente cromática y geométrica, y especifica algunas de sus corrientes más significativas, como el Suprematismo ruso o el Neoplastiscismo.

Muchas vanguardias acabaron desembocando en un arte no figurativo, que no representa nada concreto de la realidad exterior. La abstracción es una tendencia artística que considera que las figuras son un obstáculo para la verdadera percepción de la obra artística. Especialmente en lo que se refiere a la pintura, la abstracción considera al cuadro no como una ventana hacia un mundo virtual de tres dimensiones, sino ante todo como una superficie cubierta de colores cuya combinación armónica provoca emociones en el espectador. 

La abstracción nunca fue un movimiento único ni sujeto a un programa. No todas las manifestaciones abstractas son iguales, de hecho, se llega a la Abstracción por caminos muy diferentes. Por eso distinguimos entre una Abstracción Lírica o Subjetiva y una Abstracción Geométrica que pretende ser Objetiva. Kandinsky es figura fundamental en ambas corrientes.
VASSILY KANDINSKY (1866-1944)
Artista ruso, es uno de los principales pintores abstractos y su principal teórico.
a) La Abstracción Lírica.
Realiza a partir de 1910 una Abstracción Lírica de raíz intuitiva, subjetiva, que se caracteriza por la ausencia de contornos geométricos. Se dice que Kandinsky, que entonces militaba en el movimiento expresionista “El jinete azul”, al volver a su taller encontró un cuadro aparentemente abstracto que le produjo una honda impresión emocional, pero que en realidad era una obra figurativa pintada por él y colocada al revés. Desde entonces en sus cuadros buscará la belleza a través de la combinación de colores. Kandinsky, en su libro De lo espiritual en el arte (1910), subrayaba el efecto emotivo del color, que es un medio para ejercer una influencia sobre el alma. Este efecto queda aminorado frecuentemente por el arte figurativo que distrae al espectador de lo esencial, la solución es el arte abstracto.

Los cuadros de esta época lírica de Kandinsky están llenos de manchas cromáticas de contornos irregulares y líneas erráticas aplicadas aparentemente sin sentido, pero que sin embargo armonizan de una manera misteriosa y tienen un extraño encanto. Destaca el conjunto de las cuatro estaciones (1914).
b) Abstracción geométrica
Tras la 1ª Guerra Mundial Kandinsky visitó la URSS y allí conoció corrientes abstractas como el Constructivismo y el Suprematismo rusos, lo que le hizo evolucionar hacia la Abstracción Geométrica, estilo que explica en 1926 publicó en el libro Punto y línea sobre el plano. Una constante de sus obras es la oposición de contrarios: los objetos angulosos como triángulos se pintan con colores cálidos como el rojo o el amarillo; los objetos curvos como círculos se pintan con colores fríos como el azul.
De esta época destacan los lienzos Lírica sobre blanco (1923), Composición VIII (1923), Línea transversa (1923) y Amarillo, rojo y azul (1925).

Lírica sobre blanco (1923)

Sobre una superficie blanca y cuadrada el artista situó otro cuadrado de formato trapezoidal, girado respecto al plano del cuadro. Sobre la parte izquierda del trapecio el pintor dispuso dos triángulos y dos trapecios de tamaños y colores diferentes. La intersección de las diferentes figuras con el trapecio produce cambios cromáticos. Un sentido giratorio invade todo el lienzo por las grandes líneas diagonales (elementos centrales de la composición) y la inclusión de un círculo. El color violeta produce una sensación de balanceo. La sucesión de líneas curvas sobre la diagonal tiene una misión equilibradora.

PIET MONDRIAN (1872-1944)
Otra de las manifestaciones más tempranas de la Abstracción Geométrica es el Neoplasticismo Holandés, que se aplicó a la pintura, escultura y arquitectura. Los neoplasticistas, especialmente Piet Mondrian (1872-1944) en Composición en rojo, amarillo y azul, Composición II etc. reducen conscientemente los elementos expresivos a la mínima expresión: líneas horizontales y verticales que cruzan en ángulo recto, en forma rigurosamente ortogonal, y utilización de los tres colores primarios (azul, rojo, amarillo) y los tres no-colores (blanco, negro y gris).
CASIMIR MALEVICHT (1878-1935)

Artistas rusos como Malevicht, en el ambiente de agitación social previo a la revolución de 1917, entraron en contacto con la vanguardia abstracta de Europa occidental, produciendo varios movimientos abstractos como el Suprematismo ruso, de carácter geométrico, y que, en lienzos como Cuadrado sobre negro, se centra en formas geométricas fundamentales (en particular, el cuadrado y el círculo).
7. Describe las características del Dadaísmo como actitud provocadora en un contexto de crisis

Dadá significa provocación, destrucción, su misión es arrasar la cultura y el arte. Esta actitud destructiva es la consecuencia de una frustración: desde su óptica el arte debería contribuir a renovar el mundo y a preservar el progreso y la paz, pero en cambio Europa se sumió entre 1914-1918 en una guerra terrible, lo cual frustró las esperanzas de una renovación a través del arte. 

El Dadaísmo nació durante la Primera Guerra Mundial en Zurich (Suiza), donde se habían refugiado muchos artistas que huían del conflicto bélico. En 1916 alquilaron un local y lo convirtieron en el Café Voltaire, donde realizaban fiestas, conferencias, exposiciones, lecturas de poemas, etc. Dadá es incoherente e irracional, la libertad creativa está por encima de todo, incluso de la razón. El absurdo personal es una respuesta al absurdo social, el arte no debe tener ningún sentido pues el mundo no lo tiene como demuestra la terrible carnicería de la guerra. 

Desde esta perspectiva el arte sólo puede ser destrucción, en palabras de los propios dadaístas es "la materialización del asco". De hecho, los dadaístas no crean obras de arte sino que transforman materiales de desecho, como si el arte surgiera de la basura. Una de las principales materializaciones de esto son los "ready-made", objetos extraños e inútiles creados a partir de objetos cotidianos.

Dadá no propone ninguna alternativa a la destrucción, la alternativa la ofreció el Surrealismo que tiene muchos puntos en común con el Dadaísmo. 

MARCEL DUCHAMP (1887-1967)
Inventó los Ready-Made, objetos cotidianos producidos en serie, normalmente destinados a un uso utilitario y ajenos al arte, que se transforman en obras de arte por el mero hecho de que el artista los elija y les cambie el nombre, los firme o simplemente los presente a una exposición artística. Ready-made famosos son La Fuente, que en realidad es un urinario, o Rueda de bicicleta sobre un taburete.

Gioconda L.H.O.O.Q.
Es el ready-made más conocido. El objeto es una tarjeta postal barata con una reproducción de la conocida obra de Leonardo da Vinci, la Gioconda, a la que Duchamp dibujó un bigote y una perilla con lápiz y le puso este título. Duchamp demuestra un sentido del humor ácido en sus obras, así en su particular visión de la Gioconda juega con las letras L.H.O.O.Q. que, si se pronuncian seguidas en francés, significa "ella tiene el culo caliente" (y que podría traducirse como «ella está excitada sexualmente»). La burla hacia la obra emblemática del Louvre no puede ser más clara, y con ello Marcel Duchamp quiere denunciar la idealización excesiva de las obras de arte. Realizó varias L.H.O.O.Q.

Otros dadaístas fueron Tristán Tzara (creaba al azar, acostumbraba a introducir palabras en trozos de papel que después eran revueltos en una bolsa y extraídos para formar frases incoherentes), Hans Arp (realizaba cuadros basándose en la disposición casual de papeles desgarrados y tirados al suelo), Man Ray, Francis Picabia etc.
8. Explica el origen, características y objetivos del Surrealismo (1924-1945).

En los años 20 aparece una corriente literaria denominada Surrealismo. El poeta André Breton publicó el “Manifiesto Surrealista”, que influirá en el surgimiento de una vertiente surrealista pictórica.

El Surrealismo trata de aplicar al arte el mundo psicoanalítico de Freud, pues el pensamiento, el subconsciente y las ensoñaciones podían ser también métodos de creación artística. El surrealismo trata de plasmar el mundo de los sueños, de los fenómenos subconscientes, soterrados por la conciencia, fenómenos cuya importancia estaba siendo demostrada por el psicoanálisis de Freud. Así, en 1924 Bretón agrupa a una serie de escritores y pintores para aplicar grafismos que, privados de la aplicación lógica, descubren profundidades del espíritu subconsciente. Son fenómenos del subconsciente que escapan al dominio de la razón. Hay predecesores en El Bosco, Goya etc.
Las características de las obras surrealistas son: animación de lo inanimado, metamorfosis, máquinas fantásticas, confrontación de cosas incongruentes, perspectivas vacías, creación de caos, angustias etc.

Se cultiva el tema erótico, pero con nuevas dimensiones, tratando el sexo de forma lujuriosa. Hay una manifiesta ruptura con las convenciones sociales, un manifiesto deseo de escandalizar a la burguesía.

Generalmente son grandes dibujantes, pero sin abandonar el color. La línea figurativa representa la realidad y los objetos con un realismo casi fotográfico. Sin embargo, es frecuente que la relación entre los objetos sea absurda, sin sentido, igual que en los sueños.

MAX ERNST (1891-1976)
Antiguo dadaísta, en 1922 se pasa al surrealismo. En su obra yuxtapone elementos heterogéneos, como si fuera un collage, consiguiendo un extraño efecto, una nueva realidad en la que nada es lo que parece. Esto lo observamos, por ejemplo, en El elefante de las Célebes.

El elefante de las Célebes (ejemplo de comentario completo)
El tema surrealista del cuadro radica en el efecto alucinatorio intentando por el pintor. La monstruosa figura se encuentra en un espacio subacuático, donde hipotéticamente en el cielo se mueven dos peces ante un fondo que a su vez resulta enigmático. El animal representado recuerda a un elefante sólo por su cuerpo redondo y la trompa provista de un puño a la que dotó de una cabeza con cuernos y colmillos. El nombre del monstruo hace referencia a unos versos narrativos con connotaciones sexuales que Max Ernst memorizó en el colegio. En este contexto, la torre de la derecha del cuadro se interpreta como un símbolo fálico. También podría darse una explicación mitológica de la presencia de la mujer desnuda, según la cual Marx Ernst quizá quisiera aludir al rapto de Europa llevado a cabo por Zeus, padre de los dioses, disfrazado de toro. Es posible que el pintor añadiera al final de la trompa del elefante la cabeza con cuernos en referencia a este mito.
El dibujo predomina sobre el color. Los colores dominantes son los fríos, grises, negros y blancos, con pequeños detalles de colores cálidos en las figuras. En cuanto a la luminosidad o foco de luz, lo encontramos tanto en las figuras blancas como los matices finales del cielo. La perspectiva es tanto frontal como lineal, ya que podemos ver cierta lejanía en cuanto a la altura de la figura principal. El punto de vista es alto, con una composición geométrica (con un triángulo la figura principal) y abierta.

En esta obra Ernst traslada a la pintura el principio del collage de papel, sólo que los diversos elementos de la composición no son recortes, sino que son pintados.

RENÉ MAGRITTE (1898-1967)
Pintor belga que mostraba en sus obras una atmósfera misteriosa y extraña, buscando quebrar las fronteras de la percepción. Con imágenes sencillas transmite significados complejos, como se ve en El Espejo falso (el espectador observa el cielo dentro de una pupila).
La llave de los campos

Ejemplo de presencia oculta de lo misterioso. Magritte nos muestra aquí su ironía y su fino sentido del humor. Haciendo gala de la más depurada técnica, compone una escena misteriosa, consiguiendo que el espectador recapacite sobre la realidad de las cosas.

A través de una ventana se divisa un paisaje ondulado y suave, un prado amplio y levemente ascendente con unos árboles frondosos y, sobre ellos, la bóveda de un cielo débilmente azul. Nada turbaría la serenidad de este cuadro si no diese la impresión de quebrarse ante nuestros ojos: el cristal de la ventana por la que miramos salta en mil pedazos en el momento mismo de nuestra contemplación. Se deshace en minúsculos trozos que, misteriosamente, no son transparentes, sino que actúan como elementos de un rompecabezas que reproduce el paisaje visto a través de la ventana. El cristal, una vez roto, parecía que era un cuadro que representaba lo que se nos muestra más allá de la ventana. Pero no existe una explicación única, pues los trozos de cristal que continúan en el marco de la ventana son contradictorios al seguir siendo transparentes.
Hay otros pintores surrealistas importantes como Marcel Duchamp (1887-1968), Marc Chagall (1887-1985) y Giorgio de Chirico (1888-1978).
El Surrealismo tuvo una enorme importancia en España, Dalí y Miró se cuentan entre los principales artistas del Surrealismo. Incluso Picasso se situó muy cerca de este movimiento en alguna fase.

SALVADOR DALÍ (1904-1988)
Hizo de su vida un alegato del absurdo y del surrealismo. Expulsado de la Escuela de Bellas Artes de Madrid irá a París, donde entra en contacto con Miró y Bretón.

Quizá sea el mejor dibujante de los pintores surrealistas, utiliza una técnica minuciosa como si se tratase de un pintor del Renacimiento. Con la línea y el color representa la realidad y los objetos con un realismo casi fotográfico. Sin embargo, como buen surrealista es frecuente que la relación entre los objetos sea absurda, sin sentido, igual que en los sueños.

Dalí utilizaba el llamado “Método paranoico-crítico” para convertir sus visiones oníricas en objetos que pudiera llevar al lienzo. Dicho método consistía en despojar a los objetos de su significado convencional, ablandándolos o cubriéndolos de putrefacción hasta dejarlos irreconocibles. Todo ello contribuía a enfatizar la relación absurda entre los objetos y a dar una imagen de irrealidad con formas fuertemente realistas. 

El juego lúgubre (1929)

Primera obra realmente surrealista de Dalí, y tan escatológica que perturbó a los demás surrealistas. Dalí muestra, sobre todo, su perturbado psiquismo en lo que se refiere a la sexualidad: un robusto pedestal da sostén a una estatua andrógina que se cubre la cara con una mano, como si estuviese avergonzada; la otra mano, enorme, es la mano del masturbador, del onanista. Una forma masculina de espaldas, musculosa, toma a la figura anterior por sus genitales como si la estuviese masturbando. En la base del pedestal un león, y la parte trasera de otro se observa más adelante. El león simboliza la ferocidad, el deseo y a la vez el terror ante la sexualidad.

La imagen principal es la de un rostro, como tantos en su obra de perfil y con ojos cerrados, en cuya boca se encuentra un saltamontes, también una figura relacionada con el temor sexual. Encima del rostro una serie de perturbadoras, extrañas y oníricas figuras: guijarros, sombreros de diversos tipos, cabeza de pájaro, un hombre barbado, el torso de una mujer desnuda mostrando los senos etc. Es una especie de espiral cuya parte central es una gran figura en forma de piedra que presenta una vulva. De la cara de la mujer hacia abajo, diversos trazos y dibujos muy coloreados confluyen en unos glúteos de mujer que parecen sangrar.

Una gran escalera se observa en el extremo inferior derecho (para Freud, la escalera era una representación del terror a las relaciones sexuales). En su parte inferior, un hombre con los calzoncillos manchados de excrementos, barbado, con mirada desorbitada y risa enigmática, porta en la mano un pañuelo ensangrentado; es el símbolo del terrible castigo que, en las angustiosas fantasías del autor, acarrea la práctica sexual: la castración. Una forma antropomorfa con el cráneo sin cabello lo abraza, dando muestras de culpabilidad.

El cielo es azul claro, con marcada luminosidad hacia el horizonte.

Otras obras como El Gran Masturbador (1929) o El nacimiento de los deseos líquidos (1932) señalan sus obsesiones sexuales más profundas.

La persistencia de la memoria (1931)
Su obra más conocida. La secuencia de los relojes derretidos en un paisaje desarticulado es la representación de un sueño que Dalí había experimentado; la cifra en el medio de la pintura es la cara del propio soñador. Dalí deforma hasta convertirlos en una masa blanda los objetos que representan el tiempo, los relojes, simbolizando el rechazo del tiempo como una influencia determinista del ser humano (rechazo a envejecer, al paso inexorable del tiempo), frente al espacio, representado de una manera más realista.

Tras la Guerra Civil vuelve a España, donde elimina lo macabro y lo más surrealista para hacer unas composiciones más dulces, menos críticas y más digeribles. Hizo una serie de cuadros que tienen como protagonista a su esposa Gala. También pintó temas religiosos como la Madonna de Port Ligat, la Crucifixión, El Cristo de San Juan, Las tentaciones de San Antonio etc. Es el período de su gran comercialización y de posturas sociales más extravagantes.

JOAN MIRÓ (1893-1983)

Pasa por el impresionismo, fauvismo y cubismo, llegando en 1924 al surrealismo poético abstracto.
El carnaval del arlequín (1924)

Esta obra se considera como el inicio de la etapa surrealista de Joan Miró. Nos introduce en un universo de formas fantásticas que se mueven en un espacio real. Usa un lenguaje poético de signos que sugieren ensoñación, ingenuidad, fantasía y ambigüedad.

Realizada entre los años 1924 y 1925, en una época en que el artista pasaba por momentos difíciles y de gran penuria, también alimentaria. Según explicó el mismo artista: No es que pintara lo que veía en sueños, intenté plasmar las alucinaciones que me producía el hambre que pasaba. 

Los personajes principales de la composición pictórica son un autómata que toca la guitarra junto a un arlequín con grandes bigotes. Se aprecian también gran cantidad de detalles dominados por la imaginación que se extienden por toda la pintura: un pájaro con alas azules saliendo de un huevo, un par de gatos jugando con un ovillo de lana, peces volando, un insecto que sale de un dado, una escalera con una gran oreja, una esfera oscura o globo terráqueo, figuras alargadas como gusanos etc. Estos objetos que se distribuyen por el espacio dan sensación de flotar en un espacio irreal, pero la habitación presenta un suelo y una pared muy reales, realizados con perfecta perspectiva. En la parte superior derecha una ventana abierta al exterior nos muestra un paisaje a través de una ventana una forma cónica con la que quiso representar la torre Eiffel etc.

La figura y los objetos no están relacionados y parecen debidos a la casualidad y la inspiración espontánea del artista, pero este aparente azar es el resultado de una composición precisa que parte de los principios surrealistas, como se ve en los bocetos preparatorios que realizó.

A partir de los años 30 Miró evolucionó hacia la abstracción, cuando alcanza su particular estilo del abstraccionismo lírico, con equilibrados signos gráficos y deformaciones fantásticas y evocadoras de elementos naturales (pájaros, lunas, estrellas etc.), inmersos en colores vivos y elementales.

Mujeres y pájaros a la luz de la luna (1949)

La temática representa de manera informal e imaginativa varios personajes extraídos de la naturaleza, pero cuya identificación queda abierta a la imaginación de quien contempla la pintura: una mujer, un pájaro y una estrella.
Las Constelaciones
Una de las series abstractas más interesantes de Miró, en la que destaca El Oro del Azul del Cielo. En Las Constelaciones Miró muestra una preferencia por la noche, el momento del sueño, de la oscuridad, cuando surgen estrellas, pavorosos seres femeninos, lunas etc. Sus dibujos son intencionalmente infantiles. A menudo utiliza pictogramas.

A partir de 1945 trabaja la cerámica haciendo grandes murales (edificio de la UNESCO, universidad de Harvard). Es, en definitiva, la suya una visión poéticamente simplificada de la realidad, en la que los impulsos del subconsciente se codifican en signos elementales, inquietantes y alegres.
9. Explica la importancia de los pintores españoles Picasso, Miró y Dalí en el desarrollo de las vanguardias artísticas.

10. Explica la renovación temática, técnica y formal de la escultura en la primera mitad del siglo XX.
Aunque tuvo una evolución menos señalada que la pintura y la arquitectura, los escultores estuvieron unidos a los fenómenos del expresionismo, del cubismo, del dadaísmo, del surrealismo, del futurismo y del expresionismo abstracto. Algunos pintores fueron a la vez grandes escultores.

PABLO GARGALLO (1881-1934)
Aragonés formado en Cataluña. En 1904 viajó a París y muy pronto comenzó a trabajar en el estudio de Picasso y Juan Gris en Montparnasse. Junto con Julio González intentó aplicar a la escultura los principios del cubismo (la escultura cubista plantea la construcción del espacio tridimensional por medio de planos) buscando hacer las figuras con los mínimos elementos y descubrir el vacío. Hizo una serie de diferentes caretas de Greta Garbo donde aparecen unos pocos planos.

El Profeta (1933)

Su obra más importante, representa un orador gritando con el brazo levantado, mientras sujeta un bastón con actitud amenazadora. Se trata de una escultura de 2,35 metros con grandes volúmenes vacíos acotados por elementos curvados que dan una gran fuerza expresiva a la obra. Por tanto, por su diseño es una obra cubista (por el estudio de planos y el efecto del vacío), pero también expresionista por su actitud.

UMBERTO BOCCIONI

Pintor y escultor futurista italiano. Como escultor lo que le interesaba era mostrar la interacción de un objeto en movimiento con el espacio circundante. Despreció a menudo los materiales nobles, como el mármol o el bronce, prefiriendo la madera, el hierro o el cristal.

Formas únicas de continuidad en el espacio (1913)

Famosa escultura futurista de 111 cm de altura realizada en 1913. La versión original se encuentra en yeso (y es una de las pocas piezas originales del artista que se salvaron de la destrucción que ocurrió en una exposición póstuma, celebrada en Italia, cuyas circunstancias permanecen oscuras), y tras su muerte se hicieron algunas fundiciones en bronce, repartidas por algunos museos del mundo.

Boccioni intentó la impresión del movimiento, de la velocidad, típico del futurismo. La escultura excede los límites corpóreos del ser humano y se asemeja a una bandera ondeando en el viento. Parece que el cuerpo que se representa serpentea, luchando contra una fuerza invisible. Aunque el resultado es un retrato en tres dimensiones, el cuerpo en movimiento introduce una cuarta dimensión, el tiempo (en su «lucha» contra esta fuerza invisible, el cuerpo en movimiento va dejando pedazos de sí mismo).
JULIO GONZÁLEZ (1876-1942)
Barcelonés emigrante en París, se hace amigo de Pablo Ruiz Picasso, que le influye con su escultura. Se dedicó sobre todo a la escultura en hierro, usando la forja y soldadura como procedimientos artísticos.

Casi toda su obra está basada en el cubismo, que a fuerza de reducir a figuras geométricas y a líneas puras se convierte casi en una escultura abstracta.

Mujer peinándose ante un espejo (1936)

Obra capital de la escultura moderna. De grandes dimensiones, una mujer reflejándose en el espejo se vislumbra entre formas reordenadas. Es una escultura de gran complejidad conceptual y formal: formalmente es una obra cubista (la escultura cubista plantea la construcción del espacio tridimensional por medio de planos) pero su simbolismo enlaza con el surrealismo. Otros críticos la consideran abstracta.

CONSTANTÍN BRANCUSI (1876-1957)
Escultor rumano de familia muy pobre que con 30 años llega a París (1904), donde le influye el descubrimiento de la escultura ibérica y africana y el cubismo y el primitivismo de Picasso (El Beso).

Esculpió en mármol, madera, piedra y metal. En el período de entreguerras su escultura buscó la geometría pura, desarrollando sobre todo figuras redondeadas de formas naturales. De esta época destacan Mademoiselle Pogani y Pájaro en el espacio, cuyo valor simbólico le enlazan con el surrealismo.

Mademoiselle Pogani 1

Pequeño retrato (45 cm.) de una pintora húngara amiga. La representación es fruto de sus estudios sobre la forma ovoidal y su adaptación al rostro humano. La crítica la despreció, denominándola “huevo con ojos”. La versión original, la 1, es un fundido en bronce. Hay versiones en mármol.

CALDER (1898-1975)

Escultor norteamericano que, tras instalarse en París, experimentó desde 1932 con los llamados “móviles”, formas suspendidas en un espacio indefinido, como juguetes móviles colgantes, que recuerdan a lienzos de Miró. Los móviles de Calder pertenecen al arte cinético, término que se aplica a las obras de arte en las que el movimiento real, o una impresión de movimiento, desempeña un papel esencial.
Langosta, nasa y cola de pez (1939)

Móvil en el que el delicado equilibrio y la curvatura de las formas metálicas crean una imagen de trampa para langostas, al mismo tiempo que el pez estilizado y de intenso colorido y los nueve elementos negros suspendidos debajo nos dan la impresión de que estamos contemplando el esqueleto de un pez. Los elementos metálicos giran airosamente, independientes los unos de los otros, en círculos lentos, al ser puestos en movimiento por las corrientes de aire.
HENRY MOORE (1898-1986)
Escultor inglés conocido por sus obras abstractas, hechas en bronce y mármol. Influido por el maya y azteca, que le marcó para toda su vida. A partir de 1950 la estilización en sus figuras es mucho más evidente y también el paso hacia la abstracción, es cuando empieza a perforar el volumen. Sus obras generalmente representan abstracciones de la figura humana, el cuerpo femenino (como una madre con su hijo o figuras reclinadas) o grupos familiares. Descompone la figura en los trazos más simples (primitivismo) y vacía el espacio interior. A Moore le interesa la relación del volumen con el espacio, no sólo alrededor de la pieza, sino también a través de ella, ya que Moore dejaba vacíos algunos espacios en las esculturas. Sus esculturas generalmente tienen espacios vacíos y formas onduladas, redondeadas.
Figura reclinada
Escultura con varias versiones que expresan admiración por las imágenes de las antiguas culturas americanas. En ellas se advierte la forma orgánica en sus piernas, brazos, pechos o abdomen. La «figura reclinada» no la abandona nunca, es el tema obsesivo de Henry Moore, es la recreación de la presencia del ser humano en la naturaleza. Desde el interior de la Figura reclinada el espacio parece presionar la materia. Los vacíos, tradicionalmente considerados como espacios negativos, se transforman en positivos y tienen el valor de formas interiores que parecen impulsar el crecimiento de la materia.
ALBERTO GIACOMETI (1901-1966)

Estudió Arte en París, ciudad donde coincidió con Picasso, Gargallo, Max Ernst y Miró. Pero a pesar de que se rodeó de amigos que se habían incorporado a la tendencia cubista, Giacometi se vio más influido por el surrealismo y el expresionismo. Le preocupó el estudio de la textura de la escultura, del metal que se transforma en un barro primigenio. Para expresar el abandono y la soledad del hombre alargó sus figuras hasta la indecible. Viajo a España y conoció al Greco.  El Caminante, Diego, el perro, Lotario III.

11. Explica el proceso de configuración y los rasgos esenciales del Movimiento moderno en arquitectura.
El período de entreguerras ve la extensión de la Gran Depresión, el ascenso de los fascismos, la instauración de los regímenes totalitarios, La Guerra Civil Española y finalmente la II Guerra Mundial. A su finalización, de las Conferencias de Yalta y Postdam surge un nuevo orden mundial, con la división del mundo en dos bloques, el capitalista y el comunista (que se ha extendido por media Europa y Asia). Es la denominada Guerra Fría, caracterizada por multitud de enfrentamientos indirectos entre las dos superpotencias (EE.UU. y la U.R.S.S.) en terceros países, sobre todo en el mundo en descolonización, buscando extender sus respectivos sistemas políticos-económicos. La Guerra Fría se prolongó hasta 1991.

Económicamente, tras la II Guerra Mundial surgieron en el bloque occidental democrático las llamadas sociedades del bienestar, que dieron lugar a la llamada sociedad postindustrial (caracterizadas por el pleno empleo, la extensión de las clases medias, el desarrollo del sector servicios etc.). Estas sociedades, a partir de los años 80 vieron la extensión del consumismo, el poder de los medios y la rápida evolución de las telecomunicaciones, que abrían el camino a la era de la información y la globalización.

El movimiento moderno


En Arquitectura, las dos primeras décadas del siglo XX fueron una etapa preparatoria que buscaba soluciones técnicas adecuadas a las inquietudes y problemas planteados por la nueva sociedad. En esta búsqueda está la esencia del movimiento moderno, que trajo cambios fundamentales en la arquitectura y el urbanismo: el uso del hormigón armado, la huida de cualquier ornamentación que ocultase la apariencia natural del edificio, y la construcción a base de volúmenes nítidos y preferentemente cúbicos por influencia de las vanguardias artísticas. Todo esto suponía una reacción contra el historicismo del siglo XIX.


Los primeros signos de esta transformación se dieron con arquitectos formados en el siglo anterior, como Otto Wagner, que provenía del modernismo.


El paso definitivo a la arquitectura moderna la protagonizó el alemán Adolf Loos, con obras como la Casa Steiner, de Viena, 1910, o Villa Müller, en Praga, 1928).


También en Alemania se fundó, en 1907, la Deutscher Werkbund, una asociación de artistas y empresas industriales que querían mejorar la calidad y el diseño de las artes sin renunciar al uso de la máquina. Peter Behrens construye en 1907 la fábrica de turbinas AEG de Berlín, y Walter Gropius la fábrica Fagus en 1911.


En la Exposición universal de Colonia se muestran otras tendencias arquitectónicas conocidas como expresionismo arquitectónico, destacando Henry Van de Velde, Bruno Taut, Erich Mendelsohn etc.


Tras la Primera Guerra Mundial, la necesidad de reconstruir las ciudades permitió el desarrollo de la arquitectura moderna. Vanguardias artísticas como el cubismo o el neoplasticismo holandés influyeron para crear una arquitectura elemental, simple, asimétrica y desornamentada. Destacan la Casa Schröeder en Utrecht, de Gerrit Rietveld (1924), o el Café L´Aubette de Estrasburgo, de Theo Van Doesburg.


En la URSS aparece el Constructivismo (Vladimir Tatlin o Konstantín Melnikov), movimiento caracterizado porque sus arquitectos buscan formas novedosas que representaran el nuevo orden social comunista.
El Racionalismo

Los arquitectos racionalistas presentan planteamientos muy diversos, pero, por constituir las principales personalidades de la arquitectura del siglo XX, se pueden establecer elementos comunes que caracterizan a este estilo arquitectónico (en realidad ya vistos en las obras de principios de siglo):

· Simplicidad de formas. Reivindican las figuras básicas en sus volúmenes: cubos, cilindros o esferas.

· Desaparición de la ornamentación. La posguerra y la nueva realidad social impulsaron la rapidez de las construcciones y el abaratamiento de costes.

· El uso de materiales industriales (acero, hormigón, vidrio) agiliza y economiza la construcción.

· Dinamismo constructivo. Los edificios no son concebidos como espacios estáticos, sino que se les dota de un dinamismo que permite crear diferentes espacios adaptados a necesidades eventuales.
WALTER GROPIUS (1883-1969)

Escuela de Artes de La Bauhaus, en Dessau, Alemania (1925)


Creada en Weimar, la Escuela de Artes de la Bauhaus fue la vanguardia de la renovación artística alemana. Su fundador fue Walter Gropius, que se planteó como objetivo unir el diseño y la producción. Influido por Van Doesburg y el neoplasticismo holandés, su estilo se basaba en geometrías simples y desnudas, articuladas por relaciones dinámicas.


En 1925 la escuela de Artes de la Bauhaus se traslada a Dessau, a un edificio construido por el propio Gropius, ejemplo perfecto de la filosofía estética de la Bauhaus y símbolo de la revolución arquitectónica moderna. Consta de un conjunto de edificios: talleres, escuela de Formación Profesional y viviendas para profesores y alumnos. Se caracteriza por la distinta articulación de sus fachadas y la presencia de vidrio continuado. La escuela se trasladó a Berlín en 1932 y fue cerrada por el régimen nazi.

MIES VAN DER ROHE

Pabellón de Alemania para la Exposición Universal de Barcelona (1929)


Obra simbólica del Movimiento Moderno. Pretendía simbolizar el carácter progresista y democrático de la nueva República alemana de Weimar y su recuperación tras la Primera Guerra Mundial, y se concibió para albergar la recepción oficial presidida por el rey Alfonso XIII a las autoridades alemanas. Construido con vidrio, acero y distintos tipos de mármol, la originalidad de Mies Van der Rohe no radica en el uso de esos materiales, sino en el ideal de modernidad que expresaban a través del rigor de su geometría, de la precisión de sus piezas y de la claridad de su montaje.


Es una obra donde se plasman con particular rotundidad y libertad las ideas del entonces naciente Movimiento Moderno, y está considerado por muchos autores como una de las cuatro piezas canónicas de ese movimiento (junto con el edificio de la Bauhaus de Gropius, la villa Saboya de Le Corbusier y la Casa de la cascada de Wright).


Tras la II Guerra Mundial Van der Rohe emigró a EE.UU., donde construyó el edificio Seagram de Nueva York, edificio rectangular apoyado en pilares metálicos, y recubierto al exterior de vidrio y bronce.

LE CORBUSIER (1887-1965)

Suizo, es otro de los grandes maestros del Racionalismo o Movimiento moderno. Enunció sus “Cinco puntos para una nueva arquitectura”: Pilares para sostener la vivienda y aislarla del suelo; techos-jardín; plantas distribuidas libremente gracias a la ausencia de muros y al sistema de pilares; fachada libre independiente de la estructura; y ventanas longitudinales que dan luminosidad al edificio.

Villa Saboya en Poissy (Francia)(1929)


Edificio construido en Poissy, a las afueras de País, que es un perfecto compendio de sus “cinco puntos para una nueva arquitectura” La Villa Saboya se encuentra hoy restaurada como casa-museo, y está protegida como monumento nacional francés.


Tras la II Guerra Mundial su arquitectura da un giro al empezar a usar encofrados de hormigón a la vista, como se observa en la Unidad habitacional de Marsella (1945), concebida como un gran prisma levantado mediante pilares de hormigón. Por esos años construye su famosa Capilla de Notre Dame du Haut en Ronchamp, edificio de exterior escultórico, interior excavado como una caverna, muros blancos y rugosos y cubierta en forma de barca.

FRANK LLOYD WRIGHT (el Organicismo)

Arquitecto norteamericano formado en la Escuela de Chicago. Pero el contacto con la arquitectura japonesa le llevó al diseño de una arquitectura residencial basada en plantas abiertas y horizontales, con tejados poco inclinados y amplios aleros voladizos, como se observa en su primera gran obra, la Casa Robie de 1910, modelo de la vivienda residencial estadounidense. A su estilo, que en sí es una superación del Racionalismo, se le llama Organicismo (comparte las soluciones técnicas del racionalismo, pero huye del excesivo funcionalismo, tiene un componente menos social, es más individual y poético. Es poético en el sentido que es más humanista y busca la armonía con la naturaleza).

Casa de la Cascada o Casa Kaufmann (1934-37)


Situada junto a la caída de un río, la dispuso para que sus diferentes pisos se adaptasen a los desniveles del terreno. Todo el conjunto se integra perfectamente en el entorno natural, a lo que contribuye el uso de aparejo rústico y de madera vista.
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