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TEMA   11: EL   ARTE   DEL   SIGLO   XX. 

I. Contexto histórico. 

II. Pintura. 
A) Fauvismo 
B) Expresionismo 

-El Puente de Dresde 
-El Jinete Azul 
-Independientes 

C) Arte Abstracto 
-Cromático 
-Geométrico 

D) Cubismo -Analítico 
-Hermético 
-Sintético 

- Pablo Ruiz Picasso 
E) Futurismo 
F) Movimiento Dada 
G) Surrealismo  

-Figurativo 
-Abstracto 

H) La Tercera Escuela de Madrid 
I)  Arte después de 1945 

-Informalismo y Expresionismo 
abstracto  
-Neofiguración 
-Pop-Art 
-Hiper-realismo 
-Arte Conceptual 
-Arte Op y Arte Cinético 
-Últimas tendencias: post-modernismo 

III. Arquitectura. 
A) Introducción 
B) Arquitectura Funcionalista 
C) Arquitectura Orgánica 
D) Tendencias actuales 

IV. Escultura. 
A) Escultura Cubista 
B) Escultura Orgánica 
C) Escultura Móvil o Cinética. 

I. CONTEXTO HISTÓRICO. 

 Las artes figurativas sufrieron una profunda transformación desde finales del siglo XIX debido a los cambios fi-
losóficos, científicos y políticos que el mundo estaba experimentando. 

 Los físicos discutían sobre la naturaleza de la luz, y los pintores postimpresionistas, como Van Gogh o 
Cézanne, buscaron una realidad desconocida detrás de las apariencias lumínicas de los impresionistas. 

 El auge de la fotografía, como documento fidedigno de la realidad, obligó a los artistas a buscar nuevas 
formas de expresión. Inventos como el microscopio descubrieron dimensiones desconocidas que se escond-
ían al ojo humano.  

 Los nuevos conceptos matemáticos re-
volucionan una ciencia considerada 
hasta entonces como inmutable. Tam-
bién, Einstein, con su teoría de la rela-
tividad, revoluciona la idea que se ten-
ía sobre el espacio y el tiempo. 

  Freud con su psicoanálisis abre un 
mundo onírico lleno de posibilidades 
para los artistas. Ahora el pintor bucea 
en la psique y desvela la angustia que 
sufre. 

 También los acontecimientos históricos in-
fluirán de manera trascendental en la so-
ciedad y de manera especial en los artistas. 
Procesos deshumanizadores como la for-

 
La primera Guerra Mundial y la pintura 
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mación de los bloques armados y las tensiones previas a la Primera Guerra Mundial, así como la propia guerra, 
marcarán su forma de expresarse. Muchos de estos artistas morirán o serán hechos prisioneros durante la con-
tienda. Queda de manifiesto la gran potencia destructiva de las nuevas armas que ocasionan masacres antes 
impensables incluso sobre la población civil. En las trincheras los soldados soportan frío, hambre y enfermeda-
des. Se rodean de muerte, lo que se convierte en un espectáculo insoportable. 

 La guerra presenta un balance millonario de muertes, la mayoría de jóvenes entre veinte y cuarenta años 
de ambos bandos, junto a miles de heridos, mutilados y huérfanos. Se hace patente la sensación de 
generación sacrificada, decapitada por la guerra. Las alteraciones psicológicas entre los excombatientes que 
no pueden adaptarse a la vida normal aparecen continuamente reflejadas en la literatura y en el arte. 

 Los campos de cultivo estarán arrasados, las 
líneas de comunicación destruidas, las 
industrias y las minas inutilizadas.  

 Toda esta destrucción es el reflejo de la era de 
odio que se acaba de vivir. Dentro de este 
contexto hay que situar la aparición del 
Movimiento de Vanguardia. Se trata de artistas 
que quieren cambiar el arte y la sociedad en que 
viven. Publicarán un Manifiesto de Vanguardia en 
el que afirman su fe en el progreso, en la 
originalidad y en la innovación. Se tratará de 
cambiar todo lo antiguo por nuevas formas de 
expresión.  

 En pintura se destruye la perspectiva 
renacentista, se utilizan colores arbitrarios, se destruye la forma llegando a la abstracción y se utilizan nuevos 
materiales como trozos de papel, madera, fotos… 

 En escultura se explora el volumen en negativo, con oquedades, se consiguen atrevidos juegos de luz, se aplica 
el movimiento mecánico, se tratan temas ligados a la vida moderna y se utilizan  nuevos materiales como el 
acero, hierro, aluminio, cristal, plástico… 

 Los movimientos artísticos que van a aparecen en la primera mitad del siglo XX son numerosos y diferentes 
entre sí. Muchos de estos movimientos coinciden en el tiempo, se solapan, la mayoría tienen un periodo de 
vigencia corto, y muchos artistas comparten varios de estos movimientos a lo largo de sus carreras. Caben 
destacar el Fauvismo, el Expresionismo, el Arte Abstracto, el Cubismo y el Surrealismo; sin olvidarnos de otros 
como el Futurismo o el Dadaísmo. 

II. PINTURA 

A. Fauvismo. 
 
Se considera el primer estilo revolucionario del siglo XX. Su aparición se fija en 1905, cuando un grupo de pintores a 
cuya cabeza se sitúa  el francés Matisse, exponen sus novedosas obras en el Salón de Otoño parisino. Los críticos les 
llamaron “fauves”, es decir, fieras, por sus colores violentos. El movimiento es muy corto ya que en 1908 se considera 
agotado al seguir cada autor caminos diferentes.  
Las características de este movimiento son: 

 Reacción contra el impresionismo. Critican a los impresionistas porque habían abandonado la forma 
obsesionados por la luz y habían despreciado el mundo interior. Los fauvistas, en cambio, le dan gran 
importancia al objeto y al color. También plasman el mundo interior, las sensaciones que vive el artista.  

 En realidad, tanto el fauvismo como el expresionismo, son dos formas de expresar el mundo interior del 
artista, pero mientras que el fauvismo representa la alegría de vivir, el expresionismo representa la visión 
más negativa de la vida. 

El Profeta. Expresionismo. Hierro y volumen negativo 
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 El color es puro, estridente y plano. Se trata de colores arbitrarios, simbólicos del mundo interior del artista.  
 No existen luces ni sombras. 
 No hay profundidad.  
 El dibujo vuelve a ser fundamental. Los contornos negros y gruesos subrayan los objetos. 
 Los temas como en el impresionismo suelen ser paisajes y naturalezas muertas pero resaltando sus formas 

geométricas, como lo hacía Cézanne. 
 Los principales artistas serán Matisse, Derain y Rouault. 

 
Matisse es el jefe del grupo. Para él  el impresionismo, y sobre todo, el puntillismo habían destrozado los objetos por 
eso era necesario descubrir de nuevo la estructura. Como Cézanne pretendía conseguir la plenitud de la forma, la 
solidez. Entre sus principales obras destacan: El retrato de Madame Matisse, El retrato de la Raya verde(), La 
Odalisca roja, La Danza()… 
 

 
La danza. Matisse 

 
Retrato de la raya verde. Matisse 

 
El cristo de los ultrajes. Roualt 

Rouault pintor de formas patéticas y colores oscuros. Acaba abandonando el fauvismo y se convierte en un pintor 
expresionista. Sus obras recuerdan las vidrieras románicas con gruesas líneas oscuras a modo del plomo que 
separaba los vidrios de colores. Obras suyas son El Cristo de los Ultrajes(), Dos mujeres… 
 
B. Expresionismo. 
 
Este estilo artístico nace aproximadamente al mismo tiempo que el fauvismo, hacia 1905, pero su duración es algo 
mayor, hasta finales de la I guerra Mundial. Su nombre se lo da una revista alemana, “Der Sturm”, en 1910. 
El expresionismo triunfó en Alemania donde el ambiente prebélico y, después, el dolor y la desolación de la I Guerra 
mundial, marcó la obra de muchos artistas del momento.  
 
Las características de este estilo son las siguientes: 
 Plantea los conflictos íntimos del ser humano, su mundo interior, es decir, la angustia y la desesperación. 
 Las expresiones humanas son alucinadas porque corresponden a almas atormentadas, con oscuros deseos o 

miedos profundos. 
 Se trata de  un arte muy subjetivo que expresa lo que siente el artista, de ahí su nombre, expresionismo. Se 

deforma la realidad visible para expresar sentimientos. 
 Los colores que utilizan son arbitrarios y agresivos, pero suelen ser más pesimistas que los usados por el 

fauvismo. 
 La línea rodea las formas y presenta gran violencia y agudeza. Predominan los trazos angulosos y picudos. 

 
Podemos hablar de varios grupos expresionistas: 
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El Puente de Dresde (Die Brucke). Es el primero cronológicamente, aparece entorno a 1905, siendo 
contemporáneo al fauvismo. 

Se caracteriza por su crítica a los academicismos y su expresión angustiosa . Sus principales representantes son 
Emil Nolde y Ernest Kirchner (jefe de la escuela). Los integrantes del grupo se reunían semanalmente en el 
taller de Kirchner para discutir sobre problemas sociales, políticos y artísticos. Las obras que realizaban debían 
ser aprobadas por todos sus integrantes. 
De Nolde destacan: “El limonar”, “Susana y los viejos”… 
De Kirchner: “ La calle de Berlín”, “Impresión domingo”, “El jinete circense”… 

 
El Jinete Azul. Este grupo, creado por el ruso Wassily Kandinsky, surge en Munich en 1913. Junto a Kandinsky 
destacan también Frank Marc, Paul Klee y el austriaco Kokoscha. Muchos de estos artistas acabarán llegando a la 
abstracción. El nombre del grupo proviene del cuadro de Kandinsky titulado precisamente “El jinete azul”.  

Se caracterizan por su interés por el arte medieval y primitivo así como por los movimientos coetáneos del 
Fauvismo y el Cubismo. Obras de Frank Marc son “Caballos azules”, “El sueño”…, de Kokoscha destaca su 
“Novia del viento”. 

 
El jinete azul. Kadinski 

 
El Grito. Munch 

 
La bella romana. Modigliani 

 
Grupo llamado de Independientes. A él corresponden autores de otros países como el noruego Eduard Munch, el 
francés Rouault y el italiano Modigliani.  

De Munch cabe citar obras como “El grito” (1893, una de las primeras obras consideradas expresionistas), “La 
danza de la vida”,”El vampiro”… 
De Modigliani, pintor de figuras femeninas alargadas, blandas y nostálgicas, destacan “Mujer sentada”, 
“Desnudo sentado en el diván (La bella Romana)”… 
De Georges Rouault destacan “La Santa Faz” y “El viejo rey”. Se vuelve un pintor muy interesado por la religión, 
especialmente por la pasión y resurrección de Cristo. 

 
C. El Arte Abstracto. 
 
Se gestó entre 1908 y 1910, y su máximo representante es Kansdinsky. También destaca Paul Klee, ambos serán 
profesores en la escuela de la Bauhaus. 
 
Hay varios tipos de abstracción: la abstracción cromática y la abstracción geométrica. 
 

Abstracción cromática. El color se ordena libremente sin atender a leyes matemáticas, por pura inspiración. Se 
trata de manchas  en las que se consigue la armonía entre formas y colores. Sus principales autores serán 
Kandinsky y Klee, provenientes ambos del expresionismo. 
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Kandinsky publicó su teoría  “De lo espiritual en el arte”, donde explica que el arte no tiene porqué tener una 
temática, ni objetos reconocibles, puede consistir solo en manchas de colores. Para él los elementos gráficos 

punto, línea, plano y espacio  adquieren significado por una descarga de energía dentro de la mente del artista, 
debido a ello, transmiten emociones anímicas. Sus líneas están asociadas a una poética sonora. La línea horizontal 
es la forma más escueta de la posibilidad fría del movimiento, la línea vertical de la cálida. Las líneas radiales le 
dan temperatura al cuadro. 
Obras de Kandinsky() son: “Composición”, “Improvisación”, “Líneas radiales”, “El arco negro”; “Flechas”… De 
Paul Klee(): “El puerto”, “Senecio”… 

 
Abstracción geométrica. Se desarrolla mucho a partir de la II Guerra Mundial, cuando ya el surrealismo toca a su 
fin.  
En este tipo de pintura existe una relación matemática entre las formas coloreadas. Se crearán los cuadros más 
abstractos de la pintura moderna con la utilización de los colores primarios (amarillo, rojo y azul) y del blanco y el 
negro, dispuestos en franjas delimitadas por líneas horizontales y verticales y en fase posterior por diagonales. Se 
consigue un geometrismo frío y racional porque cada rectángulo creado constituye un módulo estático y su 
yuxtaposición genera un ritmo. Este movimiento artístico también se llama Constructivismo o Neoplasticismo. 
Su principal representante es Mondrian() y a sus obras las titulará Composiciones. 

 
Kadinski. 

 
Paul Klee 

 
Mondrian 

D. Cubismo. 
 
Los antecedentes de este estilo hay que buscarlos en el puntillismo  y en la obra de Cézanne. Se considera que el 
cubismo comienza en 1907 con la obra de Picasso “Las señoritas de Avignon”. Juan Gris y  Braque fueron otras dos 
figuras importantes hasta que en el 1914, la guerra, disgrega al grupo cubista. 
Suele atribuirse a Matisse el nombre de cubismo porque llamó “caprichos cúbicos” a las formas que aparecían en los 
primeros cuadros que se expusieron. 
Las principales características de este estilo serán las siguientes: 

 Es un arte intelectual en el que las cosas realmente no son como se ven. 
 Es anti-realista. 
 El volumen es plano, puro y geométrico. 
 Abandona la perspectiva tradicional, porque según el cubismo, no es la única.  
 Las formas geométricas  se observan desde diversos puntos de vista, de frente y de perfil. También se utilizan 

transparencias porque otra forma de ver los objetos es desde el interior. Por tanto no hay un punto de vista 
único y ellos los combinan todos. 

 Los ángulos desde los que se observa el objeto se multiplican para obtener así la cuarta dimensión o suma de 
todas las perspectivas. Para conseguir los diversos puntos de vista se capta la realidad en momentos diversos, 
es decir a través del tiempo. La cuarta dimensión(suma de todas las perspectivas) es el tiempo.  

 El tema carece de importancia, suelen ser objetos de taller, bodegones, naturalezas muertas… No son 
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pinturas al aire libre. 
 La luz desaparece de estos cuadros. 
 Tampoco les interesa el color, utilizan una gama cromática neutra, grises, blancos, verdes claros, incluso 

tenderán a realizar obras monocromas. 

 
Casas en el estanque. Braque 

 
Las señoritas de Avignon. Picasso 

Suelen diferenciarse varias fases dentro del cubismo: 
Cubismo Analítico (1908-1911) 
Se trata de un análisis del objeto que se descompone en tantos planos como puntos de vista . Su apariencia 
poliédrica le asemeja a un puzle. 
Cubismo Hermético (1911-1912) Presenta mayor abstracción, debido a la gran cantidad de puntos de vista 
representados, el objeto es irreconocible, como una maraña de líneas. Se acentúa el monocromatismo 
predominando los grises y azules. 
Cubismo Sintético (1912-1914) Los objetos se hacen más legibles, se mantienen más enteros y sus planos encajan 
como en un rompecabezas. Aumenta el colorido y se añaden a la composición trozos de periódicos, letras, 
collages… 

 
Su principal representante es  el malagueño Pablo Ruiz Picasso. Su obra se divide en varias etapas: 
 

Época de aprendizaje. 
Estudia en La Coruña y en Barcelona y consigue dominar el dibujo y el color con la maestría de Rafael con solo 
catorce años. De esta etapa academicista destacan obras como “La primera comunión” y “Entre la caridad y la 
ciencia” 
Con diecinueve años pasa a formar parte de un grupo de pintores conocidos como “els quatre gats” porque se 
reunían en la taberna barcelonesa del mismo nombre. Entra en contacto con el ambiente bohemio y anarquista. A 
los veintitrés años se establece definitivamente en París.  
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Época Azul.  
Se llama así por los tonos azulados de sus pinturas. La causa es la influencia 
de la fotografía de la época que tenía esa tonalidad y sobre todo por la 
tristeza y el dolor que siente ante el suicidio de un íntimo amigo suyo.  Elige 
el azul por su capacidad simbólica, su atmósfera calmante y su capacidad 
para resaltar   la simplicidad de las líneas. 
La contemplación pesimista de la vida le lleva a denunciar las miserias; 
mendigos, mujeres vencidas por la vida, trágicos ciegos, alcohólicos… Sus 
personajes son angulosos, huesudos… recordando al Greco. Destacan: “La 
vida”, ”El viejo judío()”, ”La comida frugal”… 
 
Época Rosa. 
Las tonalidades se vuelven rosáceas y las formas, antes angulosas  y 
escuálidas, serán ahora llenas y graciosas. Es cuando conoce la obra de 
Matisse (1906)  y enriquece su paleta  con los colores fauvistas, aunque 
sabe que nunca igualará sus vivacidades cromáticas. Insistirá en temas 
relacionados con el circo, los rostros de sus arlequines expresan indiferencia 
sosegada  y romántica melancolía. Destacan: “La familia de saltimbanquis”, 
“El retrato de la señora Canais”, “Maternidades”… 
 
Época Cubista. 

En el verano de 1906 comienza su distorsión de las figuras, 
esquematizándolas al modo arquitectónico y petrificando los 
rostros. Esto se debió a la influencia que ejerció sobre él una 
exposición de escultura africana y a sus estudios del arte Íbero y 
Egipcio. Su primer cuadro considerado cubista será “Las chicas 
de la calle  Avingnon” (mal llamada “Las señoritas de Avignon”), 
iniciado en 1906 y terminado en 1907. En el inicio del cubismo 
incidió mucho también el impacto que sobre Picasso ejerció una 
exposición conmemorativa de la obra de Cezanne. En 1909 
pinta una obra ya plenamente cubista “Paisajes de Horta de 
Ebro”. Iniciará entonces una época de constantes ensayos y 
estudios sobre la expresión cubista y aparecerán los sucesivos 
períodos cubistas: 
analítico, 1908-1911, 
hermético, 1911-1912, 

sintético, 1912-1914. 
 
Época Clásica (1919-1925). 
Al término de la I Guerra Mundial, sin abandonar del todo el cubismo ( 
durante este  periodo pinta sus “Tres músicos“  y las obras propias de su 
llamado “Cubismo curvilíneo“ todas ellas plenamente cubistas), iniciará una 
etapa Clásica, debido a un viaje a Italia y a sus contactos con los ballets rusos. 
Los rostros presentan un dibujo portentoso y las partes inferiores del cuerpo 
solo aparecen apuntadas. Cabe destacar el retrato de su hijo “Pablo vestido 
de payaso”. 
 
Las metamorfosis. 
Comprenden varias fases. Desde 1925 se inicia la fase surrealista, debido a la 
influencia de los escritos de Bretón y la obra de Arp y Miró. Pero la 

 
El viejo judío. Época azul. Picasso 

 
Paisaje de Horta d’Ebre. Picasso 

 
Pablo vestido de payaso 



Tema 11 El arte del siglo XX     © Reme Serrat 
 
 

 
8 

 

representación de lo onírico no deja de ser solo un ensayo, un intermedio, nunca deja de observar la realidad y los 
peligros crecientes que le rodean, el ascenso de los fascismos y el creciente consumismo que desemboca en la crisis 
de 1929. Una obra representativa de esta fase es “Mujer sentada al borde del mar”, con curvas, elipses y 
transparencias. 
 
Después vendrá su fase expresionista, coincidiendo con las guerras. Los trazos se vuelven angulosos y agudos, la 
violencia y el espíritu atormentado invaden sus pinturas. Durante la Guerra Civil española pinta “El Guernica”, “ La 
mujer que llora” , “Naturaleza muerta, cabeza de toro negro, libro, paleta y candelero”… el dibujo se quiebra, las 
deformaciones se hacen agresivas, pero siempre existe algún signo de esperanza. 
Cuando termina la Guerra Civil española empieza la II Guerra Mundial, nueva etapa de sufrimientos, a lo que se une 
la muerte de su gran amigo el escultor Julio González. Ahora pintará “Gato y pájaro” (1939), donde el pájaro 
aparece con el vientre destrozado por el gato, y “Cráneo de buey” . 

 
 

Con la segunda posguerra recupera la esperanza e inicia la llamada época de Antibes. Será en esta ciudad 
mediterránea donde pintará balcones abiertos al azul mar, palomas, temas pastorales alegres: “Los pichones”.  
 
En los años 50 se inicia una nueva guerra, la de Corea, y con ella una nueva fase expresionista, la crueldad y el 
dolor retornan. Destacan:” La matanza de Corea” y “Las Meninas”, donde ni el espacio es lo que la vista contempla, 
ni los seres humanos son por dentro como su rostro sugiere. 
 
En sus últimos años Picasso se dedica además de a pintar, a la cerámica y el grabado. Funde animales con formas 
geométricas y humanas. Aparece la dualidad dolor-alegría y desesperación-esperanza. Encontramos jarras-corzo, 
ánforas-pájaro,  vasos-rostros de mujer… 
 
Para Picasso la pintura debe suscitar incomodidad y aguijonear las conciencias, no es pues, un arte decorativo sino 
que sirve para analizar la sociedad, con este propósito se separa totalmente de la opinión de Matisse. También es 
contrario al humanismo renacentista, sereno y personal, el arte picasiano es angustiado y colectivo. El valor 
principal recae en la libertad del artista y los símbolos que utiliza le permiten crear un mundo propio. 

 
E: Futurismo. 
 
Este término aparece por primera vez en un artículo publicado por el poeta italiano Marinetti en 1909. Para ellos la 
belleza radicaba en la velocidad como expresión se la vorágine de la vida moderna. Característico de este estilo era 
otorgar a los objetos una serie de posiciones sobre un plano con el deseo de representar el movimiento. Pintan 
animales o figuras humanas con varias cabezas o series radiales de brazos y piernas; el sonido se representa por una 
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sucesión de ondas y el color como una vibración de forma prismática. 
Milán, ciudad industrial por excelencia fue su capital artística. El futurismo duró poco porque el cine, con mayor 
capacidad de representar la imagen en movimiento, acabó por desplazarlo. Algunos artistas y obras futuristas fueron: 
Boccióni ( “Dinamismo de un ciclista”) , Duchamp (“Desnudo bajando la escalera”), Balla (“ La niña que corre por un 
balcón”), Carrá (“Los funerales del anarquista Galli”, “ Lo que nos cuenta el tranvía”). 

 
Desnudo bajando la escalera. Duchamp 

 
Los funerales del anarquista Galli. Carra 

 
F: El movimiento Dada. 
 
Este corto movimiento nace en Suiza en 1916, país neutral donde se concentran 
artistas que huyen de la guerra, normalmente de segunda categoría o que aún no 
habían triunfado. Sacan el nombre de un diccionario abierto al azar donde 
apareció esta voz infantil que tan bien simbolizaba lo que pretendían expresar, su 
decepción por la situación mundial, el desencanto personal por su arte 
escasamente considerado y el deseo de llevar a la pintura la misma destrucción 
que estaba asolando a Europa.  En sus primeros manifiestos adoptan el lema de 
Bakunin :” La destrucción también es creación.” Empeñados en escandalizar a la 
burguesía utilizan métodos de atrevida e inagotable inventiva: cuadros hechos con 
basuras, exaltar un orinal a la categoría de obra de arte, mofarse del arte 
tradicional (Duchamp le pone bigotes a una copia de la Gioconda)… Pasada la 
histeria de la guerra, los maestros más auténticos derivan hacia otras posiciones y 
el Dadaísmo se extingue. 
 
 G: Surrealismo. 
 
Este movimiento trata de plasmar el mundo  de los sueños, donde no se esconden ni las ideas ni los deseos. Su 
principal teórico es André Bretón , que como estudiante de medicina, había trabado contacto con las doctrinas de 
Freud y el psicoanálisis, cuyos métodos ,pensó, que se podían aplicar al arte. El Primer Manifiesto del surrealismo 
(1924) define el propósito del grupo de escritores y pintores surrealistas, unir dos estados que en apariencia son 

 
Urinario. Duchamp. Dadaísmo 
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contradictorios, como son el sueño y la realidad, en una especie de realidad absoluta, de surrealidad. La poesía, el 
teatro, el cine, la pintura, la fotografía, se afanan en representar ese mundo aparentemente absurdo ya que los 
fenómenos del subconsciente escapan a la razón. Precedentes de este movimiento son El Bosco, Brueghel, y Goya 
con sus caprichos. 
 
Las características de este movimiento son: 

 Las técnicas utilizadas  son propias de pintores del pasado a los que admiran: perspectiva geométrica y aérea, 
juegos de luces y sombras, aplicación de trozos de papel o revistas, collages… 

 Los motivos de sus cuadros son  máquinas fantásticas, objetos inanimados que cobran vida, cosas 
incongruentes, seres fantásticos, frecuentes temas eróticos… 

 Ruptura con los convencionalismos, se trata de provocar con sus excentricidades. 
 El surrealismo puede ser figurativo o abstracto.  Muchos artistas se mueven dentro de ambas corrientes, aunque 

algunos de ellos solo son surrealistas en alguna fase de su carrera artística, como Joan Miró a quien le disgustaba 
que le etiquetaran de surrealista , pero sin duda su etapa de grafismos infantiles lo es. 
 

El Surrealismo Figurativo. Dentro de esta manifestación artística destacan el italiano Giorgio de Chirico,  poeta 
del misterio con sus ambientes desiertos y sus maniquís solitarios. Entre sus obras cabe mencionar:”El 
vaticinador”, “La estatua silenciosa”, “Héctor y Andrómaca”… 
Otro magnífico artística es René Magritte. De fuerte imaginación, presenta en su obra “ El tiempo detenido” el 
interior de una habitación con una chimenea llameante de donde sale un tren. Otra de sus obras es “La voz de 
los vientos” donde encontramos la premonición de una amenaza sobre la tierra. 
También destaca Marc Chagall , pintor de un arte mágico, donde las personas andan de cabeza o vuelan, las 
casas se apoyan en el tejado, los animales encierran en sus cabezas sueños complejos y el cielo está surcado 
por ángeles músicos. Obras suyas son “Yo y la aldea”, “Autorretrato con siete dedos”, “El tiempo sin orilla”, “El 
sol rojo”… 
Otros grandes pintores surrealistas serían James Ensor, Max Ernst, Picabia, Salvador Dalí( tratado aparte)…. 

 
El hijo del hombre. Magritte 

 
Marc Chagall 

 
Max Ernst 

El surrealismo abstracto  presenta elementos figurativos reconocibles junto a motivos enigmáticos casi 
irreconocibles. Su principal representante es Joan Miró. Tras una etapa inicial esencialmente mediterránea, 
llena de luz y alegría, tiene breves escarceos con el Cubismo y el Dadaísmo. En París, tras una profunda crisis 
interior encuentra su camino en un surrealismo imaginativo, infantilmente onírico y lírico que nunca 
abandonará. De la primera época data su “Carnaval del arlequín”, más tarde  muestra sus primeras esculturas-
objeto, y después de iniciarse en la litografía pinta grandes obras murales y decorados teatrales. En 1950 hace 
los mosaicos-murales del palacio de la UNESCO en París.Desde 1956 residió en Palma de Mallorca donde 
continuó sus litografías y aguafuertes. Su última fase, muy sintética, reduce la expresión a una sola línea 
desarrollada sobre un color único: “El ala de la alondra aureolada de azul de oro llega al corazón de la amapola 
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que duerme sobre el prado engalanado de diamantes”(1967). 
 

 
Carnaval del Arlequín. Joan Miró 

 
El ala de la alondra aureolada de azul.. 

 
Salvador Dalí. 
 
Es uno de los pintores más universales y debatidos del siglo XX. Sus características se pueden resumir en dos líneas 
maestras: surrealismo y provocación.  
Estudia en la Escuela de Bellas Artes de Madrid, de donde se marcha porque juzga incompetentes a sus profesores, 
después en París iniciará el contacto con los surrealistas y a partir de 1929 su tendencia surrealista es totalmente 
clara. 
Sus características principales son: 

- su lenguaje oral-poético 
- su extraordinario dibujo influido por el Renacimiento y el Barroco. 
- su luz transparente y limpia, la del Alto Ampurdán. 
- su imaginación desbordada 
- la presencia del tema erótico 

 
 Ya desde sus inicios le gustó sorprender, provocar. En uno de sus trabajos iniciales “Muchacha en la ventana” el 
dibujo correctísimo, la composición y el color hacen pensar en una obra clásica, pero no así la postura de la 
muchacha vuelta de espaldas al espectador. 

 
La primera etapa surrealista es furiosa y ácida, con formas alargadas  y equívocas: “Persistencia en la memoria”, 
“Premonición de Guerra Civil”… 
La segunda etapa surrealista tiene una composición más clásica o grandiosamente barroca, pero siempre 
inquietante: “Cristo de San Juan de la Cruz”. 
En la etapa final aparece un carácter histórico como en su “Sueño de Cristóbal Colon”, o rinde tributo al arte 
“pompier” del siglo XIX como la “Pesca del atún”. 
Dalí abandona prácticamente la pintura en 1982 al morir su musa y compañera Gala. 
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H. La Tercera escuela de Madrid. 
 
En el periodo de entreguerras Madrid recupera el protagonismo artístico que Barcelona le había quitado, Surgirá en 
la capital un grupo de pintores que, sin tener el protagonismo internacional de los anteriores, renovará el panorama 
artístico, serán llamados la Tercera escuela de Madrid. Entre ellos cabe mencionar a Daniel Vázquez Díaz, de paleta 
sobria y gris y gran entereza y solemnidad en sus figuras: “Frescos para el monasterio de la Rábida” en 1930, “Retrato 
de don Miguel de Unamuno” de 1936. Otro gran artista será José Gutiérrez Solana, que representa magistralmente el 
desgarro, la tragedia y el morbo por lo desagradable, que ya encontramos en la pintura de Valdés Leal o de Goya: “ La 
tertulia del café del Pombo” de 1920. También habría que mencionar a Francisco Gutiérrez Cossío, Benjamín 
Palencia, Ignacio Zuloaga, Zabaleta y Ortega Muñoz. Características de todos ellos es su gran realismo, su profundo 
expresionismo y la gran sobriedad cromática. 
 
I. Arte después de 1945. 
 
Incluiremos varios estilos como: el Informalismo (Arte pobre), el Expresionismo abstracto, la Neofiguración, el Pop-
art, el Híper-realismo, el Arte Conceptual, el Arte Op y el Arte Cinético, y el Post-modernismo. 
 

El informalismo y el Expresionismo abstracto. 
 
Existe un grupo de pintores españoles que tras la Guerra Civil y la incomunicación posterior empiezan a hacer 
resurgir el arte. En Barcelona se funda en 1945 el grupo Dau al Set por iniciativa de Tharrats, en el incluiremos a 
Cuixart y a Tapies. Aunque se inician con pinturas surrealistas, aún figurativas, desde 1948 se pasaran a la 
abstracción. Tapies será quien mejor represente el amor por la expresividad de la materia por ello utilizará mezclas 
de cola, yeso y arena, también óleos con polvo de mármol que parecen relieves, colores terrosos o grises, e incluso 
únicamente el blanco sucio. Puede introducir en sus obras diferentes texturas como tejidos, cuerdas, cartón… que 
ofrecen inquietantes contrastes con superficies pulidas. En su producción reciente Tapies recurre al “Arte Pobre” 
para sobrevalorar materiales míseros y efímeros no considerados anteriormente como plásticos. 
En Madrid, tres años después de la fundación del grupo catalán, se crea el grupo El Paso, por Canogar, Feito, 
Millares y Saura. Su intención es crear un arte fuertemente abstracto y expresionista que no imite nada de lo 
anterior. Especialmente violento por sus contrastes enloquecidos del trazo negro sobre fondo blanco, resulta 
Antonio Saura; Manolo Millares, agresivo y desgarrador, valora la materia incluyendo arpillera, escayola, cuerda… 
todo en un reducido ámbito cromático de  negros, blancos y rojos, alcanzando un relieve casi escultórico. 
Todos estos artistas presentan un furor iconoclasta que les lleva a huir de toda apariencia regular, pero pasada esta 

 
Premonición Guerra Civil 

 
El gran masturbador 
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primera época, los abstractos españoles irán ciñéndose a formas más reposadas e incluso abocarán a un nuevo 
figurativismo. 

 
Antonio Tapies. Obra 

 
Antonio Saura. Cristo 

 
Fuera de España los pintores matéricos también utilizarán mezclas de arena, yeso o arpillera, logrando dar una 
rugosidad tridimensional al lienzo. En EEUU destaca Jackson Pollock que echaba la tela a tierra y dejaba caer sobre 
ella chorros de colores o aluminio derretido que luego mezclaba con los pies. Cabe mencionar su “Retrato y un 
sueño”. 
La abstracción pura llega a tal extremo que se niega cualquier forma y se usa solo el color sin ningún pretexto. Ives 
Klein utiliza un único color en sus cuadros, el azul.  
Llegará un momento que el espectador dejará de prestar atención a la obra de arte, se aburrirá, el artista se sentirá 
incomunicado y volverá a buscar un nuevo lenguaje más figurativo. 
 
La Neofiguración. 
 
Entre los artistas que abandonan la abstracción por la 
figuración podemos mencionar a Dubuffet, con un vocabulario 
infantil, casi primitivo, a Francis Bacon, que crea espacios 
surrealistas sin atmósfera con atormentadas figuras 
contorsionadas y de gran patetismo: “Estudio para el retrato 
de un mueble-cama”. 
 
Pop-Art (arte popular). 
 
Representa en los años 60 el valor iconográfico de la sociedad 
de consumo. Aunque es un arte que no va dirigido al pueblo, toma de él sus intereses y su temática, objetos 
industriales, carteles, embalajes, imágenes conocidas de las grandes urbes, no de la naturaleza… Pretende criticar la 
sociedad de consumo y utiliza imágenes muy conocidas pero con un sentido diferente. Su máximo representante es 
Andy Warhol y sus serigrafías (foto impresiones sobre tela para que queden lo más realistas posible) más conocidas 
son las de “Marilyn Monroe”, “Elvis Presley”, “Lata de sopa Campbell”… 
 
Hiperrealismo. 
 

 
Andy Warhol 
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Esta corriente se inicia en EEUU en los años 60 y pretende 
ser una reproducción manual de las fotografías. Utiliza 
objetos aburridos y sin alma, también objetos de consumo 
como el Pop Art, típicos de las civilizaciones de masas, pero 
para reflejarlos como si de una cámara fotográfica se 
tratase. En Europa no suelen ser objetos de consumo sino 
otros de apariencia intrascendente pero tratados con un 
lirismo casi surrealista. En España hay que mencionar a 
Antonio López, manchego que inicia su andadura artística 
en los años 50, cuando todavía nuestro país buscaba 
desesperadamente los cauces abstractos abiertos por Dau 
al Set. Su trabajo, hecho del natural, trasmite vibraciones 
lumínicas y cromáticas, pero sobre todo, trasmite poesía, 
esa poesía de las cosas sencillas, aparentemente 
descuidadas, que capta el ojo y el corazón del artista, La 
magia de su obra no radica en sus virtudes imitativas o en 

las destrezas manuales, sino en la trascendencia que emanan sus imágenes aparentemente intrascendentes. Obras 
suyas son “Gran Vía”, “El lavabo”, etc. 
 
El Arte Conceptual. 
 
También llamado “Ideal Art” porque la idea dentro de  la obra es mucho más importante que el objeto o el sentido 
por el que la obra se creó. Ahora, lo conceptual priva sobre lo formal. Se trata de un nuevo lenguaje plástico que 
nace alrededor de los años 60 como reacción en contra del “formalismo”. Uno de sus iniciadores fue Marcel 
Duchamp, y otros artistas que hicieron uso del conceptualismo fueron Ives Klein y el italiano Manzoni. Trataban de 
crear nuevos ambientes luminosos, variaciones de la naturaleza. Es un arte antiburgués y anticonsumista que 
quiere romper el tradicional binomio arte-consumidor. Para evitar que la obra de arte tenga poseedor , la convierte 
en efímera o de ubicación imposible, de tal manera que solo se pueda fotografiar, así que cualquiera las puede 
poseer. 
Otro de los grandes representantes del arte conceptual es Christo Javacheff, artista de origen búlgaro que envuelve 
o empaqueta grandes monumentos por un corto periodo de tiempo. En 1955 forró el edificio Reichstag de 
Alemania, en 1985  cubrió el Puente Nuevo de parís, en 1973 creó una cortina de 39 Kms de largo en la Comuna 
francesa de Marin que se conoce como Running Fence, también llenó de miles de sombrillas azules una región de 
Japón, y de sombrillas amarillas California. Su trabajo más reciente es del 2005 cuando colocó 7.503  marcos 
metálicos en el Central Park de Nueva York. 

Cabe destacar también la figura de Smithson que realiza modificaciones de 
la naturaleza, el llamado “Earth Art”, como en su Spiral Jetty en el lago 
salado de Utah (EEUU), enorme espiral de arena y rocas. Sus obras no 
tienen ninguna función utilitaria, son efímeras y gigantescas, realizadas 
gracias a la ayuda de grandes máquinas industriales. 
 
Arte Op y Arte Cinético. 
 
El Arte Op ó Optical Art, es un tipo de pintura que actúa sobre las ilusiones 
perceptivas tales como interferencias de líneas, moarés, centelleos, 
imágenes intercambiables, perspectivas reversibles que retroceden y 
avanzan sucesivamente sin que el ojo pueda fijarlas en el espacio. Entre 
sus numerosos artistas cabe destacar a la inglesa Bridget Riley, el francés 
Morellet y los norteamericanos Kelly, Liebermann, Louis, Noland y Stella. 
Estos últimos se interesan sobre todo por la yuxtaposición de manchas de 

 
Antonio López. Hiperrealismo 

 
Optical Art 
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color liso que animan la superficie del lienzo. Por el contrario, otros artistas, como los europeos y los 
sudamericanos, prefieren emplear ya sea el blanco y negro o bien materiales plásticos, creando a partir de 
elementos en tres dimensiones efectos ópticos que se modifican con el desplazamiento del espectador. A este 
respecto, los cuadros de Bridget Riley, compuestos de trazados blancos y negros de una precisión extrema, actúan 
sobre la vista, a la que deslumbran, provocando una vertiginosa sensación de mareo.  
El éxito del Op Art ha sido inmediato entre el público, por este motivo, se ha extendido  a los más diversos ámbitos 
y a una velocidad que ha  desconcertado a artistas y críticos: el grafismo comercial, la publicidad, la moda… La 
mayor parte de los artistas deploran, sin embargo, la vulgarización de sus creaciones, pero no es este el caso de 
Vasarely, quién, debido a sus concepciones sobre la vocación social del arte, se muestra contento de ver elementos 
de sus obras reproducidos en vestidos y  camisetas en venta en los supermercados.   
 
El arte Cinético se refiere a aquellas realizaciones cuyo principio básico es el movimiento. Esta dinamicidad, virtual o 
real, mecánica, óptica o ambiental, puede ser prevista por el artista o bien provocada de manera incontrolada y 
origina la forma plástica de las realizaciones cinéticas.  
El arte Op, que antes hemos definido, se incluye, a veces, como una derivación del arte Cinético, sobre todo por la 
impresión que produce de movimiento. Son obras cuyas formas parece que se expanden y contraen, avanzan o 
retroceden, simulan girar o desaparecer. Sin embargo, no conllevan un movimiento real, ni de la obra ni del 
espectador, como sucede con el Arte Cinético.  El arte Cinético puede presentar dos modalidades: la del 
movimiento espacial,  denominado cientismo, y la lumínica, espacial o no, llamada luminismo. Esta última 
tendencia abandona progresivamente los materiales y soportes convencionales de la pintura y la escultura, y se 
aproxima a los modelos industriales y científicos.En la modalidad del Arte Cinético destacan las obras de Sempere, 
Agam, Le Parc, Morellet, etc. 
                   
Últimas tendencias.  
 
Son muy heterogéneas, pero es destacable el movimiento llamado Posmodernismo, es decir, lo posterior a lo 
moderno, que nace a finales de los años 70 y 
principios de los 80. La intención era salir de 
la situación artística que se había estancado 
después de la abstracción. Se vivía una 
sensación de agotamiento ante la que el 
postmodernismo ofrecía motivos muy 
imaginativos e iconográficos. Es un grito 
alucinado, esquizofrénico, de rabiosa 
juventud y tremenda vitalidad.  
Los pintores más significativos son Guillermo 
Pérez Villalta y Miquel Barceló. El primero, 
próximo a la “nueva figuración”, utiliza las 
perspectivas al modo clásico y un mundo de 
personajes extraídos de la antigua cultura 
romana. El segundo, que logró proyección 
internacional tras su éxito en la Dokumenta 
de Kassel en 1982, emplea una figuración 
deformada y desenfadada claramente expresionista que refuerza con una gran dosis de calidad matérica, dando así 
a la textura una dimensión trascendente.  

 
Miquel Barceló. Cúpula ONU 
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III. ARQUITECTURA.    

A. Introducción.   
 
En el siglo XX se produce una importante transformación de la arquitectura debido a las nuevas circunstancias que la 
sociedad industrializada presenta, necesidad de nuevos edificios y necesidad de espacio.  
 

 Se abandonan los estilos historicistas y se buscan soluciones nuevas. 
 La arquitectura se manifiesta como la búsqueda de un espacio habitable, se olvida la ornamentación y se crea 

una nueva estética, la belleza de un edificio radica en que cumpla bien su función. Si está bien distribuido, si 
su luz es suficiente  y si es grato para vivir, entonces será bello. 

 Se utilizarán los nuevos materiales como el hierro, el hormigón, el cristal, el plástico… El precedente de esta 
nueva arquitectura es la “Arquitectura del Hierro del XIX” y la “Escuela de Chicago”. 

 
Podemos dividir esta arquitectura en dos escuelas, la funcionalista  (arquitectura funcionalista) y la organicista (la 
arquitectura orgánica). 
 
B. Funcionalismo. 
 
Su precedente es la Escuela de Chicago de finales del s. XIX y su momento de máximo apogeo el periodo de 
entreguerras. Sus principales características vienen definidas en el nombre de la escuela, la función del edificio debe 
estar por encima de su ornamentación, su forma depende de su función, y debe resultar lo mas sencillo posible, por 
ello sus formas serán rectas y sus volúmenes geométricos (cubos, cilindros, conos, esferas…). 
El máximo representante de la escuela funcionalista es el francés Le Corbusier, arquitecto, urbanista, teórico… 
Escribe una obra titulada “Modulor” donde establece proporciones como en la época clásica. 
En todas sus construcciones aplica cinco principios básicos: 

1.- El edificio se debe apoyar siempre sobre pilotes o pilares. Así la casa queda libre, aislada del suelo gracias a los 
pilares. El jardín o la calle puede continuar por debajo del edificio, siguiendo su trazado original, 
independientemente de que se haya edificado. También se eliminan humedades y espacios oscuros. 
2.- Se construyen techos-jardín, es decir, techos que se aprovechan para   colocar solarium, piscinas, o jardines 
para el ocio y esparcimiento de los vecinos. 
3.- Las ventanas tienen disposición longitudinal, más alargadas y con mayor capacidad de iluminación. Al perder el 
muro su función sustentante, se pueden sustituir los macizos por multitud de ventanas. 
4.- La planta es libre, cada piso puede ser distribuido diferente al de arriba o al de abajo, ya que no existen muros 
de carga.  
5.- La fachada también es libre, ya no está sujeta a una ordenación regular impuesta por los muros de carga. 
Ahora, cada piso puede tener una fachada diseñada según sus necesidades. 

 
Las obras que mejor reflejan estos cinco principios básicos son La villa Saboya (1930) en Poissy (Francia), y la Unidad 
de habitación en Marsella (1947), donde la arquitectura se humaniza.  Otra obra será la Villa Garches (1927) que 
constituye la aplicación directa de su “Modulor”.Transcripción matemática de la belleza y el funcionalismo. 
Con el tiempo, pasado ya el primer interés por el cubismo puro, vendrán obras algo diferentes, con superficies que se 
quiebran, se ondulan, de mayor sentido poético y expresionista. Posiblemente le influyó el conocimiento de la obra 
de Gaudí. Un ejemplo será la Iglesia de Ronchamp (1952), con un exterior de superficies en movimiento y un interior 
en el que la entrada de luces se matiza de manera que crea un ambiente sobrecogedor e intimista. Le Corbusier es 
también un gran urbanista, el mejor urbanista racionalista. Aplica a la ciudad sus cinco puntos básicos y llega a crear 
una perfecta “ciudad robot” para el futuro, que no iba a hacerse posible por el momento. 
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Villa Saboya 

 
Bauhaus. Dessau 

 
Otro de los grandes arquitectos funcionalistas es el alemán Walter 
Gropius. Mientras que en Francia y buena parte de Europa se 
mantenía la dicotomía arquitectónica entre técnica y arte, en 
Alemania se habían dado pasos gigantescos para aunar lo uno y lo 
otro. 
Gropius crea en 1919 una escuela de Diseño  y Arquitectura, en la 
ciudad de Weimar,  llamada La Bauhaus. En ella se investigaba toda 
actividad plástica relacionada con la industria, los muebles, las 
lámparas, los tapices, los útiles domésticos, los edificios… Es la primera 
escuela de diseño en la que los estudiantes llegan a realizar todo lo 
que proyectan. Nombres tan prestigiosos como Kandinsky y Paúl Klee 
imparten allí sus clases y realizan múltiples experiencias. Se trata de 
una comunidad de artífices, arquitectos, escultores, pintores…, que 
juntos, crean el nuevo edificio del futuro, que se comprende en su 
totalidad. 
La primera Bauhaus de Weimar se quedará pronto pequeña y 

entonces se construirá otra en 
Dessau, con diseño del propio 
Gropius. Se tratará de cinco 
bloques de edificios que se 
articulan de manera que los volúmenes se mueven en direcciones contrarias y 
una de las vías de comunicación pasa por debajo del edificio que, en este 
punto, está formado por un corredor aéreo. Todo el conjunto es armonioso y 
equilibrado, pero cada bloque es diferente según su función. Usa pilares como 
pies del edificio, como Le Corbusier, y también grandes ventanales 
transparentes que dejan ver el interior y las fachadas de los edificios 
posteriores, consiguiendo la imagen simultanea (idea cubista). Los muros 
pueden ser llenos y macizos o diáfanos y vacíos según convenga a su función 
(carencia de estilo). 
Otras obras de Gropius son el Pabellón industrial de la Werkbund en la 
Exposición de Colonia de 1914, con grandes superficies diáfanas, la , donde los 
diedros de cristal sustituyen a las esquinas tradicionales, y también las 
viviendas del Barrio de Siemenstadt en Berlín.   
En 1934 Gropius se exilió de Alemania al sufrir agresiones de los Nazis a su 
trabajo y a la Bauhaus, vivió después en Inglaterra y en estados Unidos donde 

 
Fábrica Fagus. Gropius 

 
Edificio Segram. Der Rohe 
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sus obras se caracterizaron por las líneas rectas y claras, sin ningún tipo de ornamentación. Morirá en Boston a los 86 
años de edad. 
Mies Van Der Rohe es otro de los grandes arquitectos racionalistas, también alemán, fue director de La Bauhaus 
entre 1930 y 1933, después, al igual que Gropius se trasladará a EEUU a causa del Nazismo. Para él, también la forma 
del edificio depende de la función, de ahí su sencilla geometría, sus materiales ( piedra, mármol, acero, vidrio…) 
usados desnudos y puros, y sus espacios nunca cerrados sino abiertos al exterior, para que se integren en el entorno. 
Los primeros intentos arquitectónicos de Van Der Rohe son aún conservadores, pero en 1919 traza un increíble 
proyecto de rascacielos de metal y vidrio con el que sentó las bases de todos los modernos edificios de gran altura. 
En 1920 hace otro proyecto de altas torres cilíndricas que le hace ponerse a la cabeza de los nuevos tiempos. Para el 
arquitecto el hierro y el hormigón en lo que tienen de sólido e instrumental, no sólo físicamente sino 
simbólicamente, deben ir al interior, como un fuerte esqueleto, mientras que el vidrio era como un brillante velo que 
podía extenderse sobre el esqueleto para formar la piel; “construcción de piel y huesos” llama Mies a esta fórmula. 
Una muestra de esta concepción la constituye el histórico Pabellón alemán de la exposición Internacional de 
Barcelona (hoy reconstruido) y la Casa Tugendhat, en la República Checa. 
En 1930 es nombrado director de La Bauhaus en Dessau. La reorganiza en un clima de disciplina y eficacia pero por 
presiones políticas tiene que trasladarla a Berlín, donde, al fin, decide que es mejor su cierre. 
Asfixiado por la atmósfera política nacionalsocialista de Hitler, decide abandonar Alemania y trasladarse a EEUU. Allí 
encontrará el terreno propicio para desarrollar sus magníficos y proféticos proyectos. En Illinois funda el Instituto de 
tecnología, que, en cierto modo, sigue ,la línea 
experimental de la Bauhaus. 
De esta época cabe destacar el Edificio Seagram de 
Nueva York (1958), y Las torres de apartamentos Lake 
Shore Drive en Chicago. 
 
C. Organicismo. 
 
La crisis creadora provocada por los regímenes 
totalitarios europeos y el estallido de la Segunda 
Guerra Mundial detienen toda actividad constructora 
en Europa. La continuidad de la obra arquitectónica 
se desarrollará en América, donde la joven sociedad, 
ávida de novedades, aceptará de buen grado el 
caudal creativo que venía de Europa. Pero en 
América se había ido desarrollando una arquitectura 
también nueva, absolutamente moderna, pero 
menos intelectual que la europea. Más atractiva y 
alegre que la funcional, es la arquitectura orgánica, 
que toma al hombre como referencia constante, pero no para ordenar medidas, sino en un sentido más individual y 
poético. 
El mejor representante de esta arquitectura es Frank Lloyd Wright , de compleja  personalidad y capacidad de 
trabajo enorme.  Este discípulo de Sullivan integra el edificio en su ambiente natural, huye de la ciudad y considera 
siempre antes de hacer la construcción, para quién va dirigido, según su destinatario será el edificio. 
Siente una profunda admiración por la arquitectura japonesa con la que tiene grandes coincidencias, ya que sus 
espacios internos y externos se confunden. Claros ejemplos de ello los podemos encontrar en su famosa Casa de la 
Cascada (Pensilvania 1935-39), la Casa Willitts en Illinois y la Casa Robie en Chicago. 
De excepcional importancia es su Museo Solomon Guggenheim de Nueva York (1959) con forma de tronco de cono 
invertido, donde una suave rampa interior permite al espectador ver las obras de arte en continuidad, espacio y 
tiempo parecen indisolubles. 
 
D. Últimas tendencias. 

 
Casa de la cascada. Frank Lloid 
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En Italia destaca la figura de otro arquitecto, Pietro Luigi Nervi, que explota todos los recursos de la nueva tecnología 
y los nuevos materiales. Suyo es el Palacete del Deporte de Roma, y el Edificio Pirelli en Milán. este último en 
colaboración con Gio Ponti. 
En los países americanos como México, Venezuela y Brasil, que acababan de conseguir buenos niveles económicos, 
trabajan arquitectos de la talla de Óscar Niemeyer y Lucio Costa. Ambos trazan la capital administrativa de Brasil, 
Brasilia, con una concepción de la arquitectura mitad símbolo, mitad función,. Crear una ciudad de hormigón y cristal 
allí donde el desierto no ofrecía nada.  
En Cataluña el racionalismo tuvo escaso eco durante la República, solo Madrid y Barcelona destacaron como 
innovadoras, pero la guerra Civil truncó los débiles brotes. Ya en las dos últimas décadas cabe destacar la labor de 
arquitectos de la talla de Miguel Fisac, Sáenz de Oiza, Vázquez Molezún, Oriol Bohigas, Bofill ( apartamentos Plexas y 
Xanadu en Calpe, 1967, los apartamentos El Castillo en Sitges, 1968), Fernández Alba, Rafael Moneo( Villa VPRO en 
Hilversum, Holanda)… 
A los anteriores, habría que añadir al  ingeniero valenciano Santiago Calatrava que dota de una peculiar belleza a sus 
construcciones siguiendo una línea iniciada por Eiffel, según la cual la obra de ingeniería puede ser plenamente 
estética. Son magníficos ejemplos el Puente sobre el Bidasoa, en Bilbao, la estación de Lyon, La ciudad de las Ciencias 
y las Artes en Valencia… 

 
 Para acabar de definir a los grandes arquitectos de final del siglo XX es obligado mencionar a Renzo Piano y Richard 
Roges, creadores del Centro Pompidou en París, donde se ha recurrido a la exteriorización de las estructuras, como 
los tubos de ventilación o las escaleras, es lo que se ha llamado “segunda estética de la máquina”; y también al 
canadiense Frank Ghery que se caracteriza por su estilo anticlásico y rebelde en el cual las formas se mueven con una 
libertad orgánica inusitada. Su obra maestra es el Museo Guggenheim de Bilbao, de 1998, donde los espacios 
interiores se curvan e incurvan tridimensionalmente creando una sensación de vitalidad permanente, mientras que al 
exterior las alabeadas cubiertas de titanio le confieren una espectacular belleza que podría tildarse de terrible. 

 
IV. ESCULTURA. 
 
Dentro de la escultura podemos diferenciar dos grandes escuelas, la cubista y la orgánica. 
 

A. El cubismo escultórico. 
 
Su máximo representante es el barcelonés Julio González. Desarrolla su obra entre Cataluña y París, donde es 
contemporáneo y amigo de Picasso y de Gargallo. González se inició en la pintura buscando la simultaneidad de 
perspectivas, pero pronto pasará a la escultura para conseguir el mismo objetivo. 

 
Niemeyer. Brasilia. Brasil 

 
Rafel Moneo. Museo Romano. 

 
Frank Ghery. Museo Gughenheim 
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En su obra incrusta los volúmenes y hay una gran presencia del vacío. Se apoya en la afirmación de Cézanne de que 
hay que descomponer los cuerpos en formas geométricas. Cuando en 1908 comienza su relación con Picasso es 
cuando se convierte en el escultor que mejor plasma el cubismo, junto a Alejandro Archipenko (“Mujer paseando”, 
“Mujer peinándose” ) y al propio Picasso. De este último cabe mencionar obras como “Cabeza”, “El Gallo y la cabra”… 
 
Julio González procedía de una familia de orfebres y conocía la técnica del 
forjado de metales que aplicará a sus esculturas. También utiliza otras 
técnicas como el repujado, la chapa recortada y la soldadura. Su método 
consistía en hacer oquedades para crear volumen. La mayoría de sus obras 
se inspiran en la figura humana, casi siempre femenina, aunque también 
posee muchas otras claramente abstractas. Hay que mencionar su 
“Monserrat”, “Mujer ante el espejo”, “Don Quijote”… La mayor parte de su 
producción se reparte entre en El Museu d´Art de Catalunya, el Museo Reina 
Sofía, el Centro Pompidou, y el IVAM ( Institut Valencià d´Art Modern), 
donde existe una exposición permanente de su obra. 
 
B. La escultura orgánica. 
 

De la misma manera que hay una arquitectura 
orgánica, hay también una versión orgánica en 
la escultura. Ahora, las formas curvas 
sustituyen a la rigidez de los planos cubistas. 
Los cuerpos se constituyen en un solo 
volumen pero ya dentro de la abstracción, 
aunque siempre relacionados con el mundo 
visible. 
Entre los principales autores tendríamos que mencionar a : 
- El rumano Brancusi (1876-1957). Se caracteriza por sus cuerpos ovales de superficies 
de metal extremadamente pulidas, para evitar el claro-oscuro. Prácticamente 
convierte el objeto en un espejo 
creando una nueva dimensión, la del 
reflejo del ambiente externo. Una 
obra a destacar sería “Pájaro en el 

espacio”, donde la esbeltez de una curva inédita, con la forma más 
pura y desnuda, consigue crear belleza. 
 
- El inglés Henry Moore (1898-1986). Sus formas son planas, 
convexas y cóncavas alternativamente, creando un ritmo muy 
dinámico. En su obra se puede apreciar un primitivismo americano 
y un panorama geológico que evocan ciclópeos bloques 
desgastados por la erosión del agua, como si se tratara de cantos 
rodados. Los orificios de sus esculturas tienen el misterio de las 
cavernas y recuerdan las fuerzas de la naturaleza. Entre sus obras 
“Mujer recostada”, “Rey y reina”, “West wind”, “Virgen con el 
niño”, “Grupo familiar”… 
 
- Hans Arp (1886-1966). Nació en Estrasburgo en un momento en 
que la ciudad era alemana aunque después pasará a ser francesa y 
su nombre cambiará de Hans a Jan. Fue uno de los iniciadores del 
movimiento Dada como pintor y como poeta. También investigó en el surrealismo y en sus obras se aprecia 

 
Julio González. Mujer ante el espejo 

 
Pájaro en el espacio. Brancusi 

 
Rey y reina. Henry Moore 
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claramente la reacción contra las artes de la razón. 
Sus esculturas  recuerdan también los cantos rodados y las conchas y piedras gastadas por la erosión y por el paso del 
tiempo. Están animadas por un primitivismo de vida. Entre sus obras destacaríamos “Pastor de nubes”, en Caracas, 
donde corporeiza la forma inestable de la nube, y “Cabra-centauro”, donde se aprecia claramente la continuidad de 
formas convexas y cóncavas. 
 
- El toledano  Alberto Sánchez, que muestra cierto horror al vacío y a los espacios huecos, y se afana por combinar la 
geometría del cubismo, la vida angustiosa del Expresionismo y la tendencia a la abstracción, en formas, que solo 
ligeramente recuerdan el modelo, como “Perro asustado” o “Signo de mujer rural, en el camino, lloviendo”.   
 
- El guipuzcoano Chillida quien abandonó sus estudios de arquitectura para esculpir enormes bloques de  hierro en 
los que parece haber señalado el punto de encuentro entre arquitectura y escultura. Una obra suya es “Abesti 
Gogora”. 
 
C. La escultura móvil o cinética: Calder. 
 

Se trata de una escultura con elementos que se pueden 
mover, gemela de la ingeniería, con obras que se 
sostienen de manera inestable sobre un precario punto 
de apoyo, que giran con el viento o que se mueven de 
forma continua por un sistema descompensado de pesos. 
Su creador es el norteamericano Alex Calder, que utiliza 
el alambre para sus obras estáticas, ya que así, su ligero 
peso hace que el viento sea el motor de sus esculturas.  
Desde 1931 creará obras accionadas por motor, a las que 
llamará Móviles, como el gigantesco realizado para la 
UNESCO (1958). 
El húngaro Nicolás Schoffer por medio del motor 
eléctrico realiza una síntesis de la pintura, la escultura y 
el cine, en combinaciones en las que las formas 
coloreadas se suceden sin interrupción. 

 
Alex Cálder. Móvil 




