
Bloque 6. La universalización del arte desde la segunda mitad del siglo XX
Tras la II Guerra Mundial el mundo se parte en dos bloques y se desarrolla la Guerra Fría. EE.UU. consolida su hegemonía en el mundo occidental gracias a su liderazgo económico, acentuado con el Plan Marshall, y a su superioridad tecnológica.

En estos años la mayor parte de los artistas europeos de las vanguardias se instalan en Estados Unidos (Nueva York sucede a París como epicentro de la creación artística, y la vanguardia desaparece de la URSS) y mantienen unas relaciones muy fluidas. En este ambiente se acentúan muchas de las corrientes que se habían iniciado en el período de entreguerras.

Hay una enorme cantidad de corrientes artísticas a partir de la II Guerra Mundial. Cada pintor se siente autónomo, creador y seguidor único de cada tendencia. 

1. Explica el papel desempeñado en el proceso de universalización del arte por los medios de comunicación de masas y las exposiciones y ferias internacionales de arte.
2. Describe las características de otras tendencias arquitectónicas: High Tech, postmoderna, y la deconstrucción.

Después de la Segunda Guerra Mundial muchos arquitectos europeos se instalan en Estados Unidos, donde se acentúan muchas de las corrientes que se habían iniciado en el período de entreguerras.

LE CORBUSIER

Este arquitecto racionalista siguió trabajando en Francia, pero dio un giro a su obra tras la II Guerra Mundial con el empleo de encofrados de hormigón a la vista.

l'Unité d'Habitation en Marsella (1945)

La Unidad habitacional de Marsella se concibió como un gran prisma levantado mediante pilares de hormigón. Esta obra pretendió diseñar casas para una vida más racional y solidaria.

Capilla de Notre Dame du Haut, en Ronchamp (1954)

Bella iglesia con un exterior casi escultórico (muros blancos y rugosos, techumbre en forma de barca y rodeada por torres cilíndricas) y un interior excavado como una caverna mística de luz polícroma.

MIES VAN DER ROHE

Tras la II Guerra Mundial Rohe emigró a E.E.U.U., donde sigue construyendo de manera racionalista 

Seagram building de Nueva York (1954-58)

Construcción racionalista de Van der Rohe y Philip Johnson. Es un edificio rectangular apoyado en pilares metálicos, que gana en esbeltez e iluminación por el empleo masivo del vidrio. Al exterior está recubierto de bronce, lo que le da el aspecto de una gigantesca escultura.

FRANK LLOYD WRIGHT

Tras la II Guerra Mundial la arquitectura organicista de Wright se interesa por las formas curvas.

Museo Guggenheim de Nueva York (1944-1959)

El exterior es una imponente masa curva que va girando y aumentando su anchura a medida que se eleva, lo que crea un gran contraste con las formas rectilíneas de los rascacielos de Manhattan. El espacio interior es un gran vacío central rematado por un amplio lucernario circular y delimitado por una rampa helicoidal definida por la alternancia de parapetos claros y vanos oscuros.
Tras la II Guerra Mundial las teorías organicistas aún encontraron fuerte implantación en la escuela finlandesa, con autores como Alvar Aalto y Eero Saarinen (Aeropuerto John Fitzgerald Kennedy).

Y aún en los años 60 y 70 tenemos alguna obra organicista importante más, como las de Oscar Niemeyer (diseña la nueva capital de Brasil, Brasilia, donde destaca el Palacio de Congresos) o Jorn Utzon (Teatro de la Ópera de Sydney).

Teatro de la Ópera de Sydney (1973)


La idea volumétrica de este edificio aún se adscribía a los postulados organicistas. Como Sydney es ciudad marítima, Utzon pretende representar una serie de conchas blancas que se yerguen sobre plataformas bajo las que se disponen los dos auditorios de que consta.

Pero en realidad, ya desde los años 60 las propuestas del movimiento moderno y el Organicismo entran en crisis y se ven superadas por los estilos posmodernos: tardomodernismo y posmodernismo.

Tardomodernismo

Realmente no es una ruptura con la arquitectura moderna, sino un intento de revisión y perfeccionamiento de los principios racionalistas y organicistas.

Centro Georges Pompidou de París

Es el edificio más destacado del tardomodernismo, construido por Renzo Piano y Richard Rogers. Erigido entre 1971 y 1977, fue concebido como un gran prisma horizontal de seis plantas diáfanas, al cual se le adhieren en el exterior incontables tuberías, pasillos, ascensores y escaleras mecánicas. Tecnológicamente, está construido como un gran mecano articulado. En la fachada principal, una escalera mecánica encerrada en un tubo de vidrio asciende desde la calle.
Posmodernismo


El Posmodernismo no rechaza de manera radical el lenguaje moderno, sino que lo revisa y coge algunas de sus propuestas, que mezcla con otras de los arquitectos tardomodernos y con aspectos del historicismo. En general buscan la aceptación del gran público, por lo que crean espacios espectaculares, cargados de simbolismo y profusamente decorados. Arquitectos destacados de esrte estilo son Michael Graves (destaca su Edificio Portland, Oregón, 1982), Ricardo Bofill (destacan sus Arcades du Lac o los Espacios de Abraxas, en París).

PHILIP JOHNSON

Rascacielos de la compañía AT&T (1979-1984), en Nueva York.

Mostró en esta construcción las características del estilo posmodernista. Este edificio tuvo gran resonancia internacional y se convirtió en verdadero símbolo o referente del posmodernismo. El propósito de Jhonson era retomar reeditar ciertos planteamientos historicistas: claramente inspirado en la estética del renacentista Palladio, todo el edificio evoca las estrías de una pilastra. El uso de granito contrasta con los rascacielos de metal y vidrio que lo circundan.
La arquitectura de finales del siglo XX y principios del XXI no responde a ningún criterio común, cada autor diseña sus propias propuestas sin un estilo predominante. La multiplicidad de propuestas es enorme. Destacaremos alguna más importante:

El deconstructivismo

Influidos por el expresionismo y el constructivismo ruso, la deconstrucción es una nueva corriente estética basada en formas agudas y en la ruptura abrupta de los planos. Para la concepción de sus proyectos se valen ya de las nuevas tecnologías, de programas informáticos especializados.

FRANK GEHRY


Es el iniciador de este movimiento, al diseñar su propia casa de California.

Museo Guggenheim de Bilbao (1997)

Edificio magnífico y uno de los más importantes del siglo XX. Consta de una portentosa estructura metálica que se cubre en el exterior con placas de titanio. Su aspecto exterior es como una inmensa escultura abstracta; pero también es como un mensaje simbólico de la ría de Bilbao donde está, pues se asemeja a un navío en ella varado, o a un animal marino. Los espacios interiores buscan la visión tridimensional mediante un efecto de curvas.

Deconstructivistas destacados son Daniel Libeskind (Museo judío de Berlín) o Bernard Tshumi.

La vuelta al clasicismo

Corriente que busca presentar propuestas de inspiración clasicista, con un equilibrio de formas que les otorga gran armonía.

RAFAEL MONEO

Máximo representante de esta corriente. Busca una arquitectura imperecedera, exenta de la modernidad pasajera, que está condicionada por el destino y el entorno. Sus obras tienen una decoración austera y son aparentemente simples y funcionales, pero todo esto no elimina su carácter monumental.

El uso de materiales innobles, como el ladrillo o el hormigón, no resta grandiosidad a su obra, como vemos en la remodelación de la Estación de Atocha o en el Museo de Arte romano de Mérida.

Su gran obra fue la ampliación del Museo del Prado (2007). En Ávila tiene el edificio del Mercado Grande.

Arquitectura High-Tech

Corriente extendida en los últimos años por todo el mundo. Sus obras son símbolo de las renovaciones urbanas y de la prosperidad económica del mundo anterior a la crisis de 2008.

Son tantos los arquitectos high-tech que es difícil concretar rasgos comunes a todos ellos. Se caracterizan por establecer una clara vinculación entre arquitectura e ingeniería y por aplicar las últimas tecnologías tanto al diseño como a la construcción. Son considerados continuadores del tardomodernismo porque emplean materiales industriales y porque otorgan a la estructura un carácter ornamental, pero,  además, buscan diseños futuristas, originales. Con acero y cristal crean estructuras translúcidas e ingrávidas.

Destacados urbanistas son Norman Foster (Bancos de Hong Kong y Shanghai, intervenciones urbanísticas en Londres o Berlín) y Santiago Calatrava (combina arquitectura e ingeniería en edificios cuyo entramado estructural es parte del ornamento, como en la Ciudad de las Artes y las Ciencias de Valencia o en multitud de puentes).

3. Explica y compara el Informalismo europeo y el Expresionismo Abstracto norteamericano.

Expresionismo abstracto norteamericano 

Supone una drástica ruptura con la tradición figurativa de la pintura estadounidense. Esta escuela se caracteriza porque tiene influencias muy diversas: el surrealismo llegado de Europa con la guerra, las influencias orientales, las influencias autóctonas y del arte mural mexicano, y Picasso. Sus obras no buscan la representación objetiva de la realidad, sino que buscan expresar los sentimientos del autor y suscitar las emociones del espectador. Buscan el vacío pictórico, el valor de la mancha y la autoexpresión directa sobre el lienzo sin controlar racionalmente el proceso de ejecución. Suelen ser cuadros de gran tamaño.
JACKSON POLLOCK (1912-1956)
Tal vez el representante más importante sea este norteamericano que no utilizaba el pincel, sino que hacía chorrear la pintura sobre el lienzo (técnica conocida como dripping), situado horizontalmente sobre el suelo del estudio. El movimiento del artista durante la ejecución (como un diálogo entre el artista y la obra) era tan importante como el resultado final, y por eso se llamó a este tipo de trabajos “action painting” (pintura de acción) o MANCHISMO.
One: number 31 (1950)
Enorme lienzo de 2,7x5´31 metros, es el “action painting” más destacado de Pollock. Se ve claramente la técnica del drippin, renunciando al pincel, lol que convierte la creación en una experiencia vital y de interacción entre el artista y la obra.

Otros artistas que forman parte de la escuela expresionista de Nueva York son Robert Motherwell, Willem de Kooning, Mark Tobey o Franz Kline.
El informalismo abstracto europeo

En la Europa devastada por la guerra la creación artística quedó relegada y las vanguardias desmanteladas, así como París postergada por Nueva York. En este contexto, a la par que en EE.UU. se desarrollaba el expresionismo abstracto, en Europa tuvo lugar un tímido resurgir de la abstracción que, como en EE.UU., también partía del surrealismo. Pero como estas propuestas fueron incapaces de mostrar un carácter unitario ni unos principios teóricos, conceptuales o filosóficos cohesionados, no se habla de vanguardia, acuñándose para ellas el término de Informalismo (que en realidad engloba a corrientes muy diversas de los años 50 y 60, como el tachismo, la abstracción lírica, la pintura sígnica, el informalismo matérico o la pintura gestual). Como autores destacados podemos citar a Jean Dubuffet, Karel Appel o Pierre Alecchinsky. En España también hay grandes informalistas.

EN ESPAÑA, al acabar la Guerra Civil la dictadura impidió la normal continuación de la pintura de vanguardia española (Franco exigió un arte al servicio de sus valores fascistas, lo que impulsó una línea oficialista de ensalzamiento a la figura del dictador y de los principios de su régimen). Pero los artistas que poseían inquietudes vanguardistas pudieron abrirse paso con una actividad prácticamente clandestina, hasta que en los años 50 y 60 se integraron en el informalismo europeo. Destacan dos grupos:

Grupo DAU AL SET, en Barcelona

Este grupo creó el llamado ARTE MATÉRICO: investigan el uso de arenas, yeso, arpilleras, alambres, maderas etc., con los que buscan el volumen, la tercera dimensión de un lienzo, que es plano (elaboran cuadros con volumen o cuadros escultura). El grupo juega con texturas y colores para provocar sensaciones, sin representar objetos o personas (es arte abstracto). Se integrarán en el llamado “arte pobre” que reutiliza lo abandonado por la sociedad de consumo, las basuras, mezclado con los materiales pictóricos tradicionales.
ANTONIO TÁPIES (1923)
Uno de los mejores representantes del Arte matérico y gran representante del Informalismo europeo.

Pintura (1955)

Se encuentra en el Museo Nacional de Arte Reina Sofía, y pertenece al período más radicalmente matérico de Tápies, con un estilo austero, con colores neutros, de la tierra, y profusión de signos (cruz, T de Tàpies, cruz en aspa (X), 4 por los cuatro elementos y los cuatro puntos cardinales etc.).
MANUEL MILLARES (1926-1972)
El otro gran representante español de la pintura matérica. Su obra se caracteriza por la acumulación de trozos de arpillera cosidos sobre el bastidor y pintados posteriormente.

Grupo EL PASO, en Madrid

Compuesto principalmente por Rafael Canogar, Antonio Saura y el escultor Pablo Serrano. Todos ellos parten de una abstracción intelectual de origen europea y evolucionan hacia un expresionismo de gran calado español. Se fijarán en El Greco, Velázquez, Goya etc. para transmitir sus emociones y su desesperanza social con trazos violentos de muy pocos colores como negro, blanco, rojo, gris. Posteriormente irán evolucionando hacia un cierto figurativismo.
ANTONIO SAURA
Saura inicia una producción basada en motivos restringidos de la morfología humana, que trabaja obsesivamente en diferentes series de obras como las denominadas Damas, Cabezas, y Crucifixiones. Es la llamada PINTURA GESTUAL, que encuentra sus raíces en métodos utilizados por el surrealismo y ofrece una profunda reflexión sobre la propia singularidad de la psicología hispánica que culmina en la Guerra Civil española, cuyo contexto histórico marca el trabajo del artista.

Saura apoya directamente el tubo sobre la tela o lo aplica con espátulas y otros utensilios, utilizando un colorido reducido principalmente a blancos y negros, o en palabras del propio artista, a «luz y tinieblas»
Gritón (o Grito) 07

Ejemplo de su pintura gestual. El Grito simboliza la rebeldía, la denuncia de la realidad española a través de imágenes pertenecientes a la iconografía de los maestros del pasado (como las inspiradas en la Crucifixión de Velázquez), que se transcriben en su obra en un gesto pictórico expresionista.
OTRAS CORRIENTES ABSTRACTAS: Abstracción geométrica, Abstracción post-pictórica, minimalismo y Op-art.

La abstracción geométrica

La corriente geométrica de la abstracción (neoplasticismo, suprematismo etc.) continúa tras la II Guerra Mundial, ya que autores como Mondrian o Nagy se trasladaron a E.E.U.U., influyendo en jóvenes artistas como Barnett Newman o Mark Rothko, que en realidad pueden ser considerados como una variedad geométrica dentro del expresionismo abstracto norteamericano.

4. Explica la Abstracción post-pictórica

Surge en los años 60 como reacción contra el subjetivismo y el carácter instintivo e irracional del expresionismo abstracto norteamericano. Es una reacción antiexpresionista. Los nuevos artistas (Frank Stella, Morris Louis o Ad Reinhardt)) evitarán la implicación emocional en cuadros que podemos incluir como evolución de la abstracción geométrica de Rothko y Newman. El calificativo “postpictórica” se refiere a su rechazo de las cualidades “pictóricas” que reflejan la personalidad del autor, como la pincelada expresiva o la libre combinación de manchas y trazos. La pintura debía ser impersonal y quedar reducida a superficies de colores claramente definidas.
FRANK STELLA
Reconocido por su trabajo en el área de la abstracción post-pictórica.
Ctesíphon III,
Es una obra de 1968, de gran formato (3x6 metros) y está ejecutado con pintura acrílica fluorescente, que da una gran vivacidad a los colores, aplicados en tintas planas sobre franjas bien delimitadas. Esta obra es un ejemplo del dinamismo que puede adquirir una composición realizada con giros y cambios de dirección.

5. Explica el minimalismo.

Como definición es la tendencia a reducir a lo esencial, a simplificar todo a lo mínimo.
Como movimiento artístico surge en Estados Unidos a comienzos de la década de los 60, continuando la tradición geométrica norteamericana y reaccionando contra el abusivo predominio de las corrientes realistas y el pop-art por parte de museos y coleccionistas. Esta tendencia supuso la culminación del reduccionismo propuesto en su día por los constructivistas rusos y por el neoplasticismo holandés.

El minimalismo recurre a composiciones geométricas de colores puros para plantear un arte de carácter reduccionista. Los minimalistas reducen a la mínima expresión los elementos de su arte: sobre una superficie de color monócromo pintan diferentes líneas creando figuras geométricas. Como pintores destacan Art Reinhardt, Robert Ryman, R Agnes Martin etc. En su vertiente escultórica destaca Carl André.

CARL ANDRÉ
Escultor estadounidense, figura prominente dentro del minimalismo desde finales de la década de 1960.Trabajó con objetos idénticos producidos en serie, con los que componía la obra según un sistema de módulos matemáticos, reflejando la repetición de unidades. André trabajó con una gran diversidad de materiales, incluidas las placas de metal y de madera.
Equivalente VII (1966)

Obra creada en 1966, más tarde destruida y rehecha en 1969. Consiste en una serie de 120 ladrillos dispuestos en un rectángulo sobre el suelo del museo Tate Gallery de Londres. Su exposición allí provocó una encendida polémica en la prensa.
6. Explica el Arte Cinético y el Op-Art.

El Op-art

Dentro del ámbito de la pintura geométrica, en los años 60 se fueron definiendo diferentes corrientes que vincularon la creación y la tecnología a través de una formulación matemática de las relaciones entre forma y color. La más importante es la llamada Op-art, con autores como Vasarely, Morellet o Jesús Rafael Soto, que centraron su trabajo en el estudio entre espacio y color con el fin de provocar vibraciones en la retina, es decir, generar una “experiencia física” en el espectador. Para ello usan la llamada “seriación”, la repetición ilimitada de un módulo geométrico.

VÍCTOR VASARELY (1906-1997)
Nació en Hungría y se interesó por el arte abstracto. Se trasladó a París, donde se convirtió en el padre del Op-Art al desarrollar un modelo propio de arte abstracto geométrico, con efectos ópticos de movimiento, ambigüedad de formas y perspectivas, e imágenes inestables. Realiza obras bidimensionales que sugieren visualmente el movimiento, y obras tridimensionales que requieren el desplazamiento del espectador.

Vega 200 (1968)

Cuadro abstracto con motivos geométricos. El cuadro consiste en una combinación simple de pocos elementos: círculos rodeados de un borde sobre un cuadrado. Sólo cambian los colores, seis (mates y brillantes), que contrastan uno claro contra uno oscuro.

Lo que salta a la vista es una esfera que quiere sobresalir de un fondo plano, pero si se mira fijamente la esfera está compuesta de formas planas (círculos insertos en un cuadrado). O bien al contrario, es una esfera que se desinfla y tiende a volverse plana.

8. Distingue y explica algunas las principales corrientes figurativas: Pop Art, Nueva Figuración, Hiperrealismo.
A pesar del auge alcanzado por la abstracción durante la posguerra de la II Guerra Mundial, nunca desapareció del todo el arte representativo. 
La Nueva figuración 

Tras la Guerra continuó habiendo artistas que siguieron haciendo un arte figurativo, como Dubuffet, Francis Bacon, o los españoles Eduardo Arroyo o El Grupo Crónica.

FRANCIS BACON (1909-1992)

Británico enamorado de la pintura barroca española, cultiva una figuración expresionista y a veces desgarrada (heredada del espíritu trágico y expresionista peculiar del informalismo) que, partiendo de la descomposición de la figura y del espacio va creando atmósferas de inquietud y desasosiego.

El Papa que grita (a partir del retrato de Inocencio X) (1953)

Se inspira en el retrato que Velázquez hizo en 1650 a Inocencio X como personaje todopoderoso del siglo XVII, cuadro que fue reinterpretada por Francis Bacon en más de cuarenta pinturas, estudios y bocetos tres siglos después, desde 1940.

Pero como primera impresión el retrato de Bacon muestra un personaje de aspecto espeluznante: vemos un rostro con rasgos exagerados y deformados, como es normal en todas sus obras; la elegante sotana del Sumo Pontífice del siglo XVII aquí se transforma en un simple batín de hospital; y al personaje, en vez de en una actitud regia lo vemos gritando sobre un trono que parece haberse transformado en una silla eléctrica, que se ilumina para darle una descarga mortal.

Artísticamente le fascinaba la obra de Velázquez, pero al personaje retratado lo eligió para convertirlo en el emblema de los horrores cometidos en nombre de la religión a lo largo de la historia. Por eso nos presenta un personaje exageradamente expresivo, con los puños cerrados, con un rostro cadavérico, transformado en una imagen realmente fantasmagórica.
EL GRUPO CRÓNICA (Manolo Valdés y Rafael Solbes) en España

Grupo neofigurativo que nace del surrealismo y del informalismo abstracto, y se inspira en el pop art. Su obra se centra en la realización de collages en los que parodia los retratos reales y las obras de Velázquez o Goya, aunque su intención es una crítica hacia el franquismo.

Obras importantes son Las meninas, El Guernica, Felipe IV, Escuela de París, Que se escapan etc.
El Pop Art
Este estilo es una vuelta a la figuración. Se originó en Londres durante los años 1950 y 60, cuando Hamilton o Paolozzi llevaron a cabo una revisión de las posibilidades artísticas de la cultura de masas de la época, usando con ironía y marcado sentido crítico estereotipos visuales comunes en la vida diaria del hombre medio, procedentes de la publicidad, el cine o el cómic. Es un reflejo de la sociedad de consumo propia de la posguerra.

El Pop art se apoyó en la iconografía y en las técnicas de los medios de masas (publicidad, cine, comic), descubriendo al espectador el interés estético de objetos que habían sido despreciados por la “alta cultura”. Utilizaban las imágenes y los diseños de la sociedad de masas para darles otro significado.
El pop-art alcanzó su momento cumbre en los años sesenta en los Estado Unidos, país que mejor representaba el modelo de sociedad de consumo capitalista y donde la publicidad, televisión, cine etc. había llegado a lo máximo en la iconografía y en las técnicas de los medios de masas. 
ROY LICHTENSTEIN (1923-1998)
Sus cuadros son como ampliaciones desmesuradas de viñetas de cómic. Utilizó constantemente los estereotipos de género más simples (asuntos sentimentales para las chicas y bélicos para los chicos). Estos cuadros descubrían el gran valor decorativo que tenían. Utiliza pintura plástica.
ANDY WARHOL (1930-1987)
Tal vez el artista más importante del estilo. Se inspira en el cartel publicitario y en la fotografía de consumo, con lo que las imágenes de los medios de masas adquieren una significación estética e ideológica completamente nueva. Utilizará la serigrafía para repetir en sus lienzos objetos o personas muy conocidas por la sociedad de la época, mitos populares que se repiten sucesivas veces (rostro de Marilyn, bote de sopas Campbell, botellas de Coca-Cola) 
Marilyn Monroe (1967)

Desde la trágica muerte de Marilyn Monroe por sobredosis de barbitúricos en 1962, Warhol comienza a trabajar en multitud de obras que tienen a la actriz como protagonista. Y es que el maestro del arte pop estaba tan interesado en mostrar en sus obras productos del consumo de masas, que no pudo desperdiciar la oportunidad de mostrar a la actriz como un producto más perteneciente a la cultura popular y elaborar un discurso sobre la juventud, el devenir y la propia muerte.

Las obras realizadas por Warhol sobre Marilyn Monroe están basadas en la fotografía tomada por Gene Korman para la película Niágara. En total realizó en torno a 50 obras basándose en esa imagen, pero destaca la serie de 10 variaciones de color creadas mediante la técnica serigráfica conocida como “Marilyn Series”.

Las 10 serigrafías con la misma imagen, pero distintos colores, fueron creadas en 1967 y tienen unas dimensiones de 91 x 91 cm.

El Hiperrealismo
Es un género de pintura y escultura que trata de imitar la objetividad de la cámara fotográfica en su función de reproducir lo más fielmente posible la realidad, las tres dimensiones, hasta el último detalle por mínimo que sea. Este movimiento surge en Estados Unidos y Europa a finales de los años 60 y principios de los 70 como reacción ante la preponderancia del arte abstracto y el dominio del Pop Art.

En el hiperrealismo es fundamental la técnica pictórica, y el resultado son cuadros de gran calidad que reflejan de manera fidedigna todos los detalles. Su creador es el norteamericano Richard Estes, que partiendo de fotografías de espacios urbanos tomadas en distintos momentos pinta cuadros atemporales sin representaciones humanas.

En esta línea habría que incluir también el arte urbano, la pintura callejera conocida como grafitti.
ANTONIO LÓPEZ GARCÍA
Hiperrealista español de primer orden. Sus numerosas obras tienen como protagonista a Madrid, cuyos exteriores e interiores aparecen reflejados con todo lujo de detalles. Son sumamente importantes cada una de las pinceladas, ya que él busca plasmar con todas ellas la esencia del objeto o el paisaje representado.

La Gran Vía madrileña en 1974

En este famoso cuadro vemos la importancia de cada detalle, como si fuera una fotografía, y de cada una de las pinceladas, ya que busca plasmar con todas ellas la esencia de una de las arterias urbanas más importantes e históricas de Madrid.

El carácter hiperrealista de esta obra es muy personal y diferente a la de otros autores. Elige representar la avenida en las horas del amanecer, cuando esta calle aparece completamente vacía, con un aspecto totalmente diferente al habitual donde siempre hay gente, tráfico y bullicio. En realidad, lo que él quiso pintar es el silencio que existe mientras la gran ciudad duerme, y de esta forma el hiperrealismo de Antonio López llega a convertirse en algo irreal, porque esa vista de Madrid en general y de la Gran Vía en particular no existe. Nunca está así de vacía y de silenciosa.

7. Explica el Arte Conceptual
NUEVAS FORMAS DE REPRESENTAR LA REALIDAD

Arte Povera (arte pobre)

En Europa, la relación con los materiales de desecho surgida en el pop-art cristalizó en el arte Povera.

Es un movimiento originado en Italia a finales de los sesenta como reacción europea ante el predominio del acero o del plástico y como crítica a la tecnología y la industrialización, por lo que pone en valor los materiales industriales de desecho (placas de plomo o cristal, telas, etc.) y la materia natural (tierra, vegetación, madera, hojas, rocas, carbón o arcilla etc.), materiales considerados pobres, de muy fácil obtención y carentes de valor.

Usa materiales sin significación cultural, de los que no importa su procedencia ni uso, y que son reutilizados o transformados por el artista para provocar una reflexión entre el objeto y su forma, a través de la manipulación del material y la observación de sus cualidades específicas. Sus obras buscan la transformación natural del material con acciones como modelar, estrujar, doblar etc.
Los precursores de este arte son Alberto Burri y Lucio Fontana, y alcanzó su cénit con Mario Merz o Michelangelo Pistoletto.

MARIO MERZ

Este italiano es una de las figuras más representativas del arte povera, y es famoso, sobre todo, porque en 1968 comenzó a confeccionar sus famosos iglúes formados con materiales diversos recogidos en la basura, como botellas, vasos, paraguas o televisiones, iluminados por tubos fluorescentes que transformaban los colores de los materiales y resaltaban sus texturas más inapreciables.

Iglú con árbol

Estructura metálica de hierro, vidrio y ramas de árbol. Merz utiliza la estructura del iglú como una forma de mostrar la interacción constante entre los espacios: el espacio interior de la semiesfera como un espacio de abrigo e intimidad individual y el espacio exterior como el mundo donde se manifiestan todas las actividades sociales y políticas del ser humano. Con el tema del iglú, Merz permite que el observador comprenda cuán importante es el espacio exterior, en unas ocasiones, y, en otras, cuán significativo resulta el espacio interior.

Arte conceptual

Se inscribe en las nuevas tendencias que dejan paso a un acercamiento intelectual al arte, poniendo el acento en los procesos cognitivos de la práctica artística. En el arte conceptual se supera el proceso material en la creación artística en beneficio del concepto; la obra de arte se desmaterializa, se concibe no como un objeto sino como únicamente una idea, un concepto. El ejercicio creador no es importante, pasa a un segundo plano en beneficio de la plasmación de la reflexión del creador.

JOSEPH KOSUTH

El artista más representativo de esta corriente. Sus obras visualizan la relación entre los diferentes planos de expresión, incluyendo la variante lingüística, pero sin realizar comentario alguno.

One and three chairs (Una y tres sillas) (1965)
Se trata de una obra emblemática y gérmen del arte conceptual. Se aproxima a una misma reflexión desde tres perspectivas diversas: mediante el objeto (la silla), su representación (la fotografía de la misma silla), y dos elementos lingüísticos (la palabra que designa al objeto y su definición). Kosuth llama de ese modo la atención sobre un triple código de aproximación a la realidad: un código objetual, un código visual y un código verbal (referente, representación y lenguaje).
9. Explica en qué consisten las siguientes manifestaciones de arte no duradero: Happening, Body Art, Land Art.

10. Describe los planteamientos generales de la postmodernidad, referida a las artes plásticas.

11. Explica brevemente el desarrollo de los nuevos sistemas visuales y las características de su lenguaje expresivo: fotografía, cartel, cine, cómic, producciones televisivas, videoarte, arte por ordenador.

12. Define el concepto de cultura visual de masas y describe sus rasgos esenciales.

143. Explica el origen del Patrimonio Mundial de la Unesco y los objetivos que persigue.
10

