
Unidad 12: El siglo XIX: un mundo en transformación Departamento de Artes Plásticas 

El arte del siglo XX se ve fuertemente influenciado por la política y 

la sociedad del momento. No escapa a la realidad sino que brota 

de ella. Luego de la Ilustración, que había creado un sentimiento 

de confianza en el ser humano, la razón y la ciencia entraron en 

crisis. Es una época de profundos y acelerados cambios, donde el 

progreso científico y tecnológico deja avances impensados como 

el automóvil, el avión, la televisión, la llegada del hombre a la 

Luna, etc. Todo esto provoca un gran impacto en la sociedad y 

surgen movimientos artísticos como el futurismo. El crecimiento 

industrial y la vida en las ciudades también dejaron su huella en el 

arte, por ejemplo en el arte pop. 

HISTORIA DEL ARTE 

Unidad 14: 
 

El arte del siglo XX 

 
 
 

 

Curso de Hª del Arte de 2º de Bachillerato 

IES José Manuel Blecua de Zaragoza 

Profesor: Jesús Ignacio Bueno Madurga 
 

2º BAC – 3ª evaluación 
 
 
 
Bloque 3. 
 
Desarrollo y evolución del arte europeo  

en el MUNDO MODERNO 
 

U9. El Renacimiento. 

U10. El Barroco. 

U11. El siglo XVIII: Rococó y 

Neoclasicismo. 

U12. Francisco de Goya. 

U13. El arte del siglo XIX. 

U14. El arte del siglo XX. 



Evaluación Meses Unidades 

 
1ª Evaluación 

 

Septiembre U1. El arte y la obra artística 

U2. El arte clásico. Grecia 

 

Octubre 

U3. El arte clásico. Roma 

U4. El arte islámico 

U5. El arte paleocristiano y bizantino 

 

Noviembre-Diciembre 

U6. El arte prerrománico 

U7. El arte románico 

U8. El arte gótico 
Examen 1ª Eval 7 – Diciembre 

 
2ª Evaluación 

 

Enero U9. El arte renacentista 

 

Febrero 

Marzo 

U10. El arte barroco 

U11. El arte del siglo XVIII 

U12. Francisco de Goya 

Examen 2ª Eval 4 – Marzo 
 
3ª Evaluación 

Marzo U13. El arte del siglo XIX 

 

Abril 

U14. El arte del siglo XX 

 

 

Mayo 

Examen 3ª Eval 10 – Mayo 

HISTORIA DEL ARTE 



CONTENIDOS 
Unidad 12: El arte del siglo XX 



ARQUITECTURA DEL SIGLO XX 



 La arquitectura: características generales 



  
 
 
 
 
 
 
 
 
 
 
 
 
 
 
 
 
 
 
 
 
 

http://warp.la/editoriales/construyen-estatua-gigante-
de- 
mao-tse-tung-lider-comunista-chino-warpgeopolitica 

CONTEXTO HISTÓRICO 
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CONTEXTO HISTÓRICO 



CARACTERÍSTICAS  DE  LA  ARQUITECTURA  DEL  S.XX 

•   Liberación del lenguaje arquitectónico de los 

 estilos históricos: libertad absoluta. 

•   Adecuación a las necesidades sociales 

•   Empleo sistemático de los nuevos materiales : 

 hormigón armado, que permite levantar grandes 

 esqueletos. Los muros son de cerramiento y no 

 tectónicos, permiten abrir grandes ventanales 

 ( muro - cortina ) 

•   Formas geométricas , claras y simples. 

•   Se abandona la simetría axial y los espacios se 

 disponen según su función ( form follows function ) 

•   Despojo de toda ornamentación que oculte la 

 estructura del edificio 

•   Nuevos planteamientos urbanísticos : ciudad-jardín 

•   Es la época de los grandes rascacielos y de la 

 arquitectura orgánica ( residencias rurales ) 



 La arquitectura: el racionalismo 



o 
 
 
 
 
 
 

o 
 
 
 
 

o 

o 
 
 

o 
 
 

o 
 
 

o 

 EL  RACIONALISMO 
 
 
 
 
Arquitectura propia del periodo de entreguerras 
(1919-1939). Influida por la arquitectura del XIX y los 
primeros rascacielos y por el modernismo 
geométrico de la Sezession. 
 
Arquitectura basada en la razón que se adecue 
perfectamente a la función para la que ha sido 
pensada 
 
Lo ornamental no tiene cabida 
 
Arquitectura basada en las formas puras y 
geométricas . 
 
Estructuras vistas : no se tapan los materiales 
constructivos, se dejan rebabas… 
 
Edificios sobre pilotes : aíslan y aligeran la sensación 
de pesadez. Comunican el edificio con el entorno 
 
Ventanas horizontales 

o Azoteas - jardín ANTECEDENTE: MODERNISMO 

GEOMÉTRICO. Edificio de la Sezession 



o    Corriente funcionalista 
 
o    Volúmenes nítidos, 

simples, grandes 

o    Nuevos materiales: 
 hormigón, vidrio, hierro 
 
o    Ausencia de decoración 
 
o    Forma adaptada a la 

función 

Protorracionalismo 

FÁBRICA  DE  TURBINAS  AEG  (1907) 
PETER  BEHRENS  (BERLÍN) 



o 
 
 
 
 
o 
 
 
o 
 
o 
 
 
o 

tradición. 

FÁBRICA  FAGUS ( FAGUSWERK )    (ALEMANIA,  1911) 

  WALTER  GROPIUS  Y  ADOLF  MEYER 
 
 
 
 
 
  
 
 
 

Edificio industrial que 
emplea por primera vez 
una fachada de cristal 
 
Conexión interior- 
exterior 
 
Iluminación natural 
 
Sostenida por vigas 
metálicas 
 
Se trata de una fábrica de 
hormas de zapatos. El 
edificio tenía que 
mostrara la ruptura de la 
empresa con años de 

Este pulcro diseño fue rápidamente copiado por 
 todo el mundo 

Racionalismo- 
funcionalismo 



• Cubierta plana y esquinas transparentes 
 
• Muro-cortina (cerramiento) 
 
• Organización cúbica de los volúmenes 
 
• Ausencia de decoración 
 
• Contraste sólido - ligero 

  FÁBRICA  FAGUS 
 ( FAGUSWERK )    (ALEMANIA,  1911) 

WALTER  GROPIUS  Y  ADOLF  MEYER 



 W.  GROPIUS:  LA    BAUHAUS  (WEIMAR,1919) 
  CERRADA  POR  LOS  NAZIS  Y  TRASLADADA  A   DESSAU  EN  1925. 

    CEMENTO  ARMADO,  Y  VIDRIO 
 
 
   Racionalismo-  funcionalismo 
 
 
 
• Escuela de diseño, arquitectura e 
industria. Artista = artesano. Busca crear 
objetos artísticos y artesanales para 

las masas en vez de para los ricos. 
 
• Arts & krafts (diseño y fabricación 
artesanal de productos con destino a la 
industria) lámparas, tapices, muebles… 
 
• Trabajan artistas reconocidos de la 
época: Klee, Kandinsky, Mies van der 
Rohe. 
 
• Fachada de cristal que favorece a luz 
natural en los talleres 
 
• Formas cúbicas y ortogonales. Planta 
en hélice que se adapta a las necesidades 
 
• Pasadizos aéreos que comunican los 
bloques 

 
Los diseños modernistas de 
hormigón, guiados por la filosofía 

de la Bauhaus, pretendían ser 
revolucionarios y anunciaban un 
nuevo mundo socialista. 



APARTAMENTOS 



La Bauhaus constituyó uno de los edificios 
experimentales en el uso de nuevos 

materiales y concepción del espacio (siluetas 
limpias, planta libre, formas sencillas, etc.) 
Reivindicaba la unión de ingenieros y 
arquitectos como tándem beneficioso a la 
hora de edificar. 
La idea era experimentar con formas y 

materiales, siempre que el resultado cumpliera 
el objetivo para el que fue diseñado, de ahí 
nace el FUNCIONALISMO , por el que 
cualquier objeto que alcance el fin para el que 
fue concebido será bello en sí mismo. 



MOBILIARIO  CREADO 
EN  LA  BAUHAUS 



MUJERES DE LA BAUHAUS 

Durante los 14 años en que funcionó la escuela, 
casi el 50% de los alumnos fueron mujeres. En 
total fueron 462 mujeres. La mayoría se formaron 
en los talleres de textil de la escuela —una 
actividad destinada a las mujeres—, pero algunas 
consiguieron entrar en otros cursos inicialmente 
enfocados a los hombres.  
 

Algunas de ellas no lograrían ni siquiera culminar 
sus estudios. Algo que sin embargo no les 
impediría desarrollar una intensa vida creativa y 
profesional. Realizarían tapices y fotografías, 
diseñarían piezas de mobiliario, modernos 
objetos de diseño, vanguardistas cerámicas, 
proyectos de interiorismo e incluso llegarían a ser 
arquitectas.  
 

Entre las alumnas más destacadas de la escuela 
hay que citar a Friedl Dicker, Alma Siedhoff-
Buscher, Margarete Heymann, Marianne 
Brandt, Gunta Stölzl, Anni Albers, Ise Gropius, 
entre otras muchas. 



MUJERES DE LA BAUHAUS 

Anni Alberts Lili Reichs 

Marianne Brandt Ottie Berger 

Alma Siedhoff-Buscher Margarete Heymann 



  LE  CORBUSIER  (1887-1965) 
 NACE  EN  SUIZA  PERO  TRABAJA  SOBRE  TODO  EN  FRANCIA, 
   ARQUITECTO,  URBANISTA,  TEÓRICO  Y  PINTOR. 
 
 
 
 
Escribió tratados de arquitectura y La Carta 
de Atenas. Proyecta tipos de ciudades. 
 

Escribió el libro los cinco puntos de la nueva 
Arquitectura, en los que mostraba los  
principios de la nueva Arquitectura: 
 
•  Construcción sobre pilotis 

 

•  Terrazas-jardín ; aísla del frío 
 

•  Planta libre 
 

•  Ventanas alargadas : más luz natural 
 

•  Fachada  libre : en función de las 
   necesidades de casa piso, 
 

    Contraste entre blanco-negro 
    Proporciones que siguen la perspectiva 
  áurea y una escala, modulor (1,83 cm), 
       que utiliza en todos sus modelos. 

Realizará tanto bloques de edificios como casas unifamiliares 
destinadas a la burquesía. Le preocupaba encontrar la 
fórmula de casas obreras económicas y cómodas. 









• En la azotea piscinas, jardín, 
   gimnasio, pista de atletismo de 

   300m, enfermería, guardería 
 
• Brise-soleil sobre las ventanas 
   para que no de el sol directamente 

Construida siguiendo las 
 proporciones del 

  MODULOR 

UNITÉ  D’HABITATION (MARSELLA)(1947-52) 

 PARA  1600  HABITANTES  Y  337  APARTAMENTOS  DUPLEX  DE  23  TIPOS  DIFERENTES,  HORMIGÓN 
  VISTO  130M  DE  LARGO 
 
 
 
• Casa de apartamentos concebido 
   como un gran bloque rectangular, 
   horizontal 
 
• Viviendas de diferentes tamaños 
   en función de las familias, calles 
   internas cada 3 plantas 
 
• Concebido como un conjunto 
   orgánico que alberga todos los 
   servicios: tiendas, cafeterías, 
   gimnasio… 
 
• En el piso central: centro 
   comercial 

40 pilotis anchos 



 Pilotis, ventanas 
apaisadas, Terrazas 
  ajardinadas,.. 

Una galería protege del sol a 
los habitantes del edificio.l 

 Brise- soleil de hormigón 
Introduce colores que 

recuerdan a los cuadros 
neoplasticistas de Mondrian 

La mayor parte de los 
materiales se dejan al natural. 





UNITÉ: INTERIOR 





•    Planta tradicional de una 
 nave con capillas laterales. 
 Experimenta con líneas 
 menos geométricas y más 
 orgánicas 

•    Muros gruesos de hormigón 

 que se ondula con gran 
 plasticidad y pesadez 

•    La cubierta de hormigón 

 también ondulante no apoya 
 igual sobre todo el muro 

•    Predominio del vano sobre el 

 muro. Muy pocas ventanas 
 cubiertas con cristales de 
 colores. Interior oscuro. 

•    Material rugoso sin trabajar 

Torres (22 m.) 

10 cm de distancia que se cierra 
con cristal= aureola mística 

  LA  IGLESÍA  DE  NOTRE  DAME  DU  HAUT 
 (RONCHAMP)(1952).    PARA  200  PERSONAS.  HORMIGÓN . 
 
 
 
•    Iglesia de peregrinación 





PARLAMENTO  DE  CHANDIGARH 
(NORTE  DE  INDIA) 





o   Uno de los grandes maestros del 
movimiento moderno. Nace en 
Aquisgrán pero trabaja en Berlín y 
EEUU. Recibe encargos de la alta 
burguesía. 6 títulos Honoris Causa. 

o   Levanta estructuras de acero que 

acristala completamente: brillo 
exterior 

o   Geometrismo y pureza de líneas 

o   Desarrolla dos tipologías 
constructivas: 

•   Horizontal : tipo pabellón 

•   Vertical : grandes rascacielos de 
acero y cristal 

MIES  VAN  DER  ROHE (1886-1969) 
“MENOS ES MÁS” 

“La  construcción  debe  ser  un  proceso 
 razonado  que  condujera  a  una  verdad 

indiscutible” 



CASA  FARNSWORTH  (1951) 



CASA  FARNSWORTH (ILLINOIS,1951) 

   FORMAS  PURAS  Y  RELACIÓN  CON  EL  ENTORNO 
 
 
 
 Segunda vivienda 
 para una doctora. 
Se concibe como una 
  casa mirador 

 Se trata de una 
estructura metálica 
con un cerramiento 
  de vidrio. 

Para desligar la casa de cualquier otra intervención humana, Mies decidió 
omitir un camino de acceso y otros elementos de urbanización. La casa 
permanece entre los árboles como si flotara, sin perturbar el crecimiento de 
la hierba, ni la periodicidad y la amplitud del río en su desbordamiento, y 
poder observar desde su interior esta naturaleza intacta. Durante la 
primavera, el río se desborda y asciende hasta 60cm por debajo del forjado 
inferior, 



basamento 

Lago 
Pabellón 
principal 

escalera 

 PABELLÓN  ALEMÁN  DE  LA  EXPOSICIÓN 
INTERNACIONAL  DE  BARCELONA  DE  1929 
 
 
                                                                              Espacio 
                                                                              continuo 
 
 
 
 
  Despachos 
  y servicios 



PABELLÓN  ALEMÁN  DE  LA  EXPOSICIÓN  INTERNACIONAL 
 DE  BARCELONA  DE  1929 

El Pabellón de Barcelona, obra simbólica del Movimiento Moderno, ha sido estudiado e 
interpretado exhaustivamente al tiempo que ha inspirado la obra de varias generaciones de 
arquitectos. Fue diseñado por Ludwig Mies van der Rohe (1886-1969) como pabellón nacional de 
Alemania para la Exposición Internacional de Barcelona de 1929. Construido con vidrio, acero y 
distintos tipos de mármol, el Pabellón se concibió para albergar la recepción oficial presidida por el 
rey Alfonso XIII junto a las autoridades alemanas. 



 PABELLÓN  ALEMÁN  DE  LA  EXPOSICIÓN  INTERNACIONAL 
  DE  BARCELONA  DE  1929 
 
 
 
Cristal, acero y cuatro tipos 

distintos de piedra (travertino 
romano, mármol verde de los 
Alpes, mármol verde antiguo de 
Grecia y ónice dorado del Atlas) 
fueron los materiales utilizados 
en la reconstrucción. Todos ellos 
de las mismas características y 
procedencia que los utilizados 
inicialmente en 1929. 
La originalidad de Mies van der 
Rohe en el uso de los materiales 
no radica en la novedad de los 
mismos 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. 

Edificio de planta libre y cubierta plana que descansa sobre 
pilares cromados cruciformes. La ausencia de decoración se 
contrarresta con la calidad de los materiales. Los tabiques de 
mármol de colores rompen con la uniformidad y pureza de 
 líneas. 





 Pabellón  Alemán  de  la  Exposición 
internacional  de  Barcelona  de  1929 



Influencia de los 
lagos japoneses 

Escultura de 
George Kolbe 



SEAGRAM  BUILDING 
(PARK  AVENUE,MANHATTAN) 

(1954-58)  (158M) 

o  Arquitectura civil. Edificios de oficinas, 

rascacielos (38 plantas). Diseña también la 
plaza que retrasa el edifico de la línea de 
tráfico 

o  Predominio de la verticalidad. Líneas puras 

o  Fachada: las partes metálicas son de bronce y 

los paneles de mármol pulido y cristal rosado 
(muy estético y refleja el prestigio de quien lo 
encarga) 

o  Estéticamente parece muy ligero 





LAKE  SHORE  DRIVE  APARTMENTS 





CROWN  HALL,  ILLINOIS 
 (1950-1969) 

Mies van der Rohe construye 
este edificio para alojar la 
Escuela de Arquitectura, 
Urbanismo y Diseño dentro 
del campus del Instituto 
Tecnológico de Illinois cuya 
planificación había iniciado a 
principios de la década del 
Cuarenta. De los 22 edificios 
que construiría , sólo dos de 
ellos se habían acabado antes 
de 1945. 

Se trata de una enorme caja rectangular completamente vidriada. El forjado de la planta 
de la escuela de Arquitectura está levantado 1,82 m. por encima del nivel del suelo para 
proporcionar luz y ventilación al semisótano que contenía la escuela de Diseño. 







 AÑOS  30:  OTROS  RASCACIELOS 
La legislación de Nueva York obligaba a una estructura escalonada que proyectara la 
  menor sombra posible. 

 CHRYSLER  BUILDING 
Willian  van  Alen  (1931,  Nueva  York) 

 
 
 
 
 
 
 
 
 
 
 
 
 
 
 
 
 
 
 
 
 
 
 
 
 
 
 
 
 
 
 
 
  Art decó 

          EMPIRE  STATE  BUILDING 
Shreve,  Lamb &  Harmon  (1931,  Nueva  York) 
 
     Templo del 

       comercio 
 
      Soportó el 

 choque de un 
  bombardero. 
 
103 plantas, 73 

    ascensores, 
6500 ventanas. 
 
 
         Tras la 
  construcción 
   de la antena 
     alcanza los 
        443,5m. 

319 m 



AÑOS  30:  OTROS  EDIFICIOS 

SANATORIO  DE  PAIMIO 
 Alvar  Aalto  (1933)  Finlandia 

Marca un hito en la arquitectura de Madrid, se 
separa de las ideas de Castro y sigue el modelo 
racionalista vigente. Busca viviendas funcionales, 
ventiladas e iluminadas con patio abierto 

CASA  DE  LAS  FLORES 
 Zuazo  (1930)  Madrid 
 
                                          Aquí vivió 

                                             Rubén Darío 

 Se trata de un sanatorio antituberculoso por lo que 
las medidas de higiene y ventilación fueron 
prioritarias. Se concibe como un gran transatlántico 
blanco. Cada ala está orientada al sol. 



La arquitectura: el organicismo 



o 
 
 
o 
 
 

o 
 
 

o 
 
 
 
 
o 
 
 
 
 
 
 
 
 
 
 
o 

  
 
 
 
 
Tras la 2GM la actividad creadora sufre un parón y 

las corrientes racionalistas tampoco llegan a calar. 
 
Síntesis entre la pureza de la línea recta y el 
dinamismo de la línea curva 
 
Conjuga los nuevos materiales con los extraídos de 
la naturaleza 
 
Espacio continuo y multidireccional e interrelación 
interior-exterior. Los espacios interiores se 
conciben como una unidad. 
 
La arquitectura se adaptará a las necesidades de 
cada familia (individualista) y por lo tanto la planta 
será libre y flexible (de aquí proviene el término 
“organicista” de la necesidad de una arquitectura 
que derive de un organismo vivo como son 
quiénes encargan la obra). 
 
Consideran que se puede cambiar la sociedad a 
través de las mejoras de la vida ambiental. 

EL  ORGANICISMO 



Y   aquí   estoy   ante   ustedes   predicando   la 
arquitectura   orgánica,   declarando   que   es   el 

ideal   moderno  y   la   enseñanza  tan   necesaria 

si   queremos   ver   el   conjunto   de   la   vida,   y 

servir   ahora   al   conjunto  de   la   vida,   sin 

anteponer   ninguna   “tradición”  a   la   gran 
TRADICIÓN. 

No   exaltando  ninguna   forma   fija   sobre 
nosotros,   sea  pasada,   presente   o   futura, 

sino   exaltando  las   sencillas  leyes   del 

sentido   común  — o   del   súper-sentido,   si 

ustedes   lo   prefieren —   que   determina   la   forma 
por   medio   de   la   naturaleza   de  los 

materiales,   de  la   naturaleza  del   propósito… 
¿La   forma   sigue   a   la   función?  Sí,   pero   lo 

que   importa   más   ahora   es  que  la   forma   y   la 

función   son   una. 

F.  L.  Wright,   Organic   Architecture,  1939 

EL  ORGANICISMO 



FRANK  LLOYD  WRIGHT (1867-1959) 

o   Discípulo de Sullivan (Escuela de 

Chicago) 

o   De formación cosmopolita, viajó a 

Tokio y a Yucatán 

o   Realiza todo tipo de edificios pero es 

famoso por su “estilo doméstico”. 

o   El sentido de lo interior como realidad: 

concibe los edificios de dentro hacia 
fuera 

o   Planta libre como continuidad de 

ambientes 

o   Los tabiques nunca se cierran 

o   Materiales naturales 

o   Casa como lugar seguro o refugio 

Para Wright lo importante de una casa eran las habitaciones y no la fachada; si aquella era cómoda y 
estaba bien proyectada por dentro, adaptándose a las necesidades del propietario. Abandonaba así la 
consigna de una perfecta simetría. 



CASAS  DE  F.LLOYD  WRIGHT 
 THE  USONIAN  ARQUITECTURE 

o  Este tipo de obras, que 
 prescindía de todo 
 ornamento, fueron 
 consideradas una ofensa 
 al mal gusto y al decoro. 
 Los arquitectos rompían 
 así con la tradición de 
 muchos siglos. 
o  Se dejan de lado todas las 
 metódicas imitaciones 
 desarrolladas desde la 
 época de Brunelleschi: 
 volutas, molduras y 
 pilastras… 
o  El resultado fue una 
 arquitectura 
 “insoportablemente 
   sencilla y desnuda” para 
       el público tradicional. 
   

Casa Robie 
 
 
 
 
 
 
 
 
 
 
 
 
 
 
 
 
 
 
 
 
 
 
 
 
 
 
 
 
 
 
 
 
 
 
 
Casa Fricke 

Bachman-Wilson House 
  (New Jersey) 
 
 
 
 
 
 
 
 
 
 
 
 
 

La palabra “Usonia” es un juego de palabras 
formado con: “ United States of North America ”. 
Wright aspiraba a crear un “estilo democrático 
americano” que fuera asequible para la gente 
normal. 

David and Gladys House 
(Phoenix) 



CASA  ROBIE (CHICAGO,1908) 

Esta   casa   baja   fue   construida   para   un   fabricante   de 
motocicletas y bicicletas. Se trata de una vivienda baja con 
habitaciones dispuestas en plan abierto y grandes alero que 
protegen  al  comedor  y  al  salón  del  sol  de  mediodía.  El 
geometrismo de la arquitectura se proyecta también en el 
mobiliario. 



o 
 
 

o 
 
 
 
 
o 
 
 
 
 
 
 
o 

o 
 
 
o 

Planta baja: sin divisiones, en torno a la 
chimenea 
 

Planta alta: dormitorios 

o La casa se cubre con cubiertas planas de 
diferentes tamaños y disposición creando 
entrantes y salientes al igual que las rocas sobre 
las que se asienta. 

LA  CASA  KAUFFMAN  O  CASA  DE  LA 
  CASCADA   (1936-39)  PENSILVANIA. 
   RACIONALISMO  ORGANICISTA 
 
 
 
 Arquitectura civil : vivienda. Hormigón armado 
 piedra natural, hierro pintado, vidrio y aluminio. 
 
 Excavada en la roca . Tiene en cuenta  para el 
 diseño y la elección de materiales, el clima del 
 lugar, la humedad…. 
 
 Planta escalonada, adaptada a los desniveles del 
 terreno que no modifica el medio natural. Adopta 
 la forma de la roca sobre la que se asienta (30m). 
 Estructura horizontal 
 
 Sobre un basamento de cemento se levantan dos 
 plantas: 



o   Grandes cristaleras (muro cortina) 
 sobre estructura metálica que 
 fomentan la conexión de la casa con 
 la pradera. Aunque es un espacio 
 abierto permite mantener la 
 privacidad 
 
o    Gran ejemplo de arquitectura 
 integrada en el medio . Monumento 
 Histórico Nacional 
 
o   La chimenea, excavada en la roca, 

articula también el espacio interior de 
la planta baja, que acoge una gran 
sala de estar y la cocina; en las 
plantas superiores se encuentran los 
dormitorios, pero la disposición 
interna de las distintas plantas es 
completamente libre, a la manera de 
Le Corbusier. 

piedra 

 hormigón 
 
                                              Contrapeso 

           de piedra 
 
 
 
 
 
 
 
 
 
 
 

El Organicismo es uno de los estilos arquitectónicos más 
importantes del siglo XX, y Frank Lloyd Wright es su más 
destacado representante. Aprendió con Sullivan, y estaba 
convencido de que cada edificio ha de ser el resultado de su 
función, pero también de su entorno y de los materiales 
empleados. 
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 logarítmica formada 
 por 2 espirales 
 tangentes: 

•    1ª: exterior : menos 

 pendiente, es la 
 galería de obras 

•    2ª interior : más 

 corta, funciona de 
 pasillo 

o   Entre las dos galerías 

hay ascensores 
Salomon R. Guggenheim fue un industrial apasionado por el Arte 

  MUSEO  GUGGENHEIM   (1943-58)  NUEVA  YORK 
   HORMIGÓN  Y  CÚPULA  DE  CRISTAL  DE  NERVIOS  PLANOS 
 
 

o   Arquitectura civil: 

 museo de arte 
 contemporáneo 

o   Planta inclinada de 

 1200 m enrollada 
 alrededor de 5 pisos 

o   Forma de espiral 

Torre 
añadida 
en 1992 



o 
 
 
 
 
 
 
 
 
 
 
o 

 MUSEO  GUGGENHEIM   (1943-58)  NUEVA  YORK 
  HORMIGÓN  Y  CÚPULA  DE  CRISTAL  DE  NERVIOS  PLANOS 
 
 
 
Rompe con la idea 

tradicional de 
sucesión de salas 
cerradas para 
proponer un paseo 
dinámico por el arte. 
 
El museo conjuga la 
funcionalidad con la 
estética , logrando al 
exterior un aspecto 
escultórico que 
además destaca 
sobre la 
ortogonalidad de los 
edificios 
colindantes. 



MUSEO  GUGGENHEIM   (1943-58)  NUEVA  YORK 
HORMIGÓN Y  CÚPULA DE  CRISTAL DE  NERVIOS PLANOS 



o 
 
 
 
 
 
 
 
 
 
 
 
 
o 
 
 

o 
 
 
 
 
 
 
 
 
 
 
o 

 MUSEO  GUGGENHEIM   (1943-58)  NUEVA  YORK 
  HORMIGÓN  Y  CÚPULA  DE  CRISTAL  DE  NERVIOS  PLANOS 
 
 
 
 
Esta disposición 
permite la 
observación de las 
obras de manera 
continua siguiendo la 
línea espacio 
Temporal. 
 
No hay esquinas ni 
sensación de límite. 
 
La iluminación está 
pensada para que 
ilumine pero no se 
refleje sobre la 
superficie de los 
Cuadros. 
 
Las espirales forman 
una especie de pozo 
con forma de embudo. 





 La arquitectura de la segunda mitad del siglo XX 



LA  ARQUITECTURA  EN  LAS  DÉCADAS 
 60-70 

Capilla de la Academia de las fuerzas Armadas 
(Colorado)  (1962) 

Terminal de la TWA Aeropuerto JFK (New York, 
1962) 

Estadio nacional de Tokio  (1964) 

Edificio Torres Blancas (Madrid) 
Sáenz de Oíza (1964-1969) 

Muralla Roja  ( Calpe,  Alicante) 
Ricardo Bofill (1970) 



Edificio Torres Blancas (1968) en Madrid, de Francisco Javier Sáenz de Oiza 



OSCAR  NIEMEYER  EN  BRASILIA: 
CATEDRAL,  CONGRESO  Y  PALACIO  DE  PLANALTO  (SEDE  DEL  GOBIERNO) 



LA  ÓPERA  DE  SIDNEY  (1973) 
J0RN  UTZON 



LOUIS  KHAN  (1901-1974) 

"La monumentalidad es enigmática. No puede crearse 
intencionalmente. No son necesarios ni el material más exquisito 
ni la tecnología más avanzada..." (Louis Kahn). 



ARQUITECTURA  POSTMODERNA:  DÉCADA  DE 
 LOS  80 

Portland 
Building 
 Michael 
  Graves 

• 
 
• 
 
• 
 
 
 
• 
 
 
 
 

• 

Granito rosa 
 
Frontón partido 
 
Hoy pertenece a 
Sony 
 
Gran derroche 
de materiales en 
el interior 
 
Arte kitsch 

  A  T  &  T 
 Building 
Philip  Jhonson 
   (1984) 



en sí, llamando más la 
atención que sus propias 
obras 

  MUSEO  GUGGENHEIM   BILBAO(1997) 

   FRANK GHERY, DECONSTRUCTIVISMO 
 
 
 
o   Bloques de piedra caliza y 
 revestido de láminas de 
 titanio, vidrio . 
 
o   Situado en el muelle de 
 Bilbao presenta un 
 extravagante diseño 
 escultórico. Algunos dicen 
 que representa una carpa 
 chapoteando en el mar y 
 otros el vuelo de las 
 gaviotas 
 
o   Formas ondulantes que 
 reflejan la luz del sol dando 
 aspecto de escamas 
 
o   El edificio es una escultura 

El “efecto Bilbao” fue un tópico usado 
por los políticos de todo el mundo con 
el que fomentar el diseño de edificios 
espectaculares para atraer turistas y 
despertar ciudades adormecidas. 

Este tipo de arquitectura camina hacia la arquitectura 
DECONSTRUCTIVISTA: LA FUNCIÓN SE SEPARA DE LA 
FORMA. No hay ejes ni puntos centrales, la planta es libre. 



MUSEO  GUGGENHEIM  BILBAO(1997) 
FRANK GHERY, DECONSTRUCTIVISMO 

o   Edificio innovador en 

exteriores e interiores 

o   Las formas no se rigen 

por ninguna ley 

o   Se trata de un conjunto 

de volúmenes 
interconectados, unos 
de forma ortogonal 

recubiertos de piedra y 
otros de forma orgánica 
cubiertos de titanio 

o   La conexión de 

volúmenes se hace por 
paneles de vidrio 

o   Coronado por una 

cúpula metálica 



o    Diseñado con un programa informático, 
 Catia , sin el cual las sinuosas curvas no se 
 hubiera podido hacer (innovador) 
 
o    Todo se soporta en los muros y barras 
 metálicas que forman cuadrículas con 
 triangulaciones. 
 
o    Catia determinó cuantas barras debían ir 
 en cada lugar, su disposición y 
 orientación 

 MUSEO  GUGGENHEIM 
  BILBAO(1997) 
FRANK GHERY, DECONSTRUCTIVISMO 



Puppy, la mascota del Guggenheim de Bilbao 



CENTRO  DE  ARTES  CONTEMPORÁNEO  GEORGES  POMPIDOU 
 PIANO  Y  RICHARD  ROGERS  (1977,PARÍS)  HIGH  TECH 

 
 
 
 

• Gran prisma 
     Horizontal de 6 plantas 

 
• El esqueleto del 
    edificio se deja a la 
    vista 

 
• Los espacios interiores  
    pueden modificarse 

 
• Colores de la 
    bandera francesa 

 
• Escaleras mecánicas 
    zigzagueantes que 
    recorren la fachada 
    cubiertas por tubos 
    de cristal. 

 
 

   

Reacción frente a las “cajas de hormigón”. Arquitectura 

barata, fácil y rápida = PRÁCTICA 



Aspecto lúdico y desenfadado: 
colores primarios, ruptura 
frente a la seriedad de los 
museos clásicos. 

CENTRO  DE  ARTES  CONTEMPORÁNEO  GEORGES  POMPIDOU 
 PIANO  Y  RICHARD  ROGERS  (1977,PARÍS)  HIGH  TECH 



AVANZANDO 
EL  S.XXI … 

Terminal 4 del aeropuerto de Barajas 
(Madrid), del equipo Rogers-Lamela 

Torre Agbar (Barcelona), 
de Jean Nouvel 

Viaducto de Millau (Aveyron, Francia), del 
equipo Foster-Michel Virlogeux 

Ciudad de las Artes y de las Ciencias (Valencia), 
de Santiago Calatrava 

Puente del Tercer Milenio (España), de Juan José 
Arenas y Asociados 

Edificio de apartamentos (Barcelona), de 
Toyo Ito y asociados 



LAS  VANGUARDIAS 
HISTÓRICAS 



 Las vanguardias: Introducción 



Introducción 

Se conoce como 

vanguardias* históricas a 

los estilos artísticos que 

aparecieron en la primera 

mitad del siglo XX. Su 

propuesta  rupturista  fue tan 

radical  que,  más  de  un siglo 

después, siguen siendo el 

paradigma del arte de 

vanguardia,  dado  que  en  la 

época  se  produce  en  el  arte 

una  auténtica  revolución  de 

las artes plásticas. 



Introducción 
 
 
 
El   arte   es   reflejo   de   la 

sociedad en la que se 

produce, y los inicios del siglo 

XX fueron momentos 

agitados y complejos, y que 

ante todo se caracterizan por 

la libertad artística. 
 
 
 
 
 
 
 
 
 
 
 
 
 
 
 
 
 
 
 
 
 
 
 
 
 
 
 
 
 



Introducción 
 
 
 
 
 
 
 
 
 
 
 
 
 
 
 
 
 
 
 
 
 
 
 
 
 
 
 
 
 
 
 
 
 
 
 
 
 
 

 

 

 

 

 

 

El Cuarto Estado, Giuseppe da Volpedo, 1901 

Fueron años en los que la búsqueda de lo nuevo convivía con la  

permanencia del pasado: el rechazo de la máquina con aceptación de 

nuevas tecnologías ( que exploraban  o  anticipaban  el  futuro),  la  

agitación  social  y el anarquismo  con  la consolidación de los valores de la 

cultura burguesa… 



Características generales del arte de vanguardia 
 
 

El arte de vanguardia es más una actitud ante el arte que una 1º 
opción estética, que abandonará   la   imitación   de   la 

naturaleza (antinaturalismo*) para centrase en el lenguaje de 

las formas y los colores hasta la desaparición final de lo figurativo. 



Características generales del arte de vanguardia 

La pintura se va a 2º independizar de las 

reglas  tradicionales  de 

expresión a través de: 

 
•  Una actitud   radical   frente 

al color. O se resalta el poder 

del color,   así   el   mar   puede   

ser Amarillo   (Fauvismo)   o  se 

elimina su importacia (cubismo 

analítico). 

• Romper con la 

representación  tridimensional 

y volumétrica imperante desde 

el Renacimiento: no se usa el 

claroscuro, se elimina la 

perspectiva   tradicional   en   el 

cubismo, y además se sustituye 

la visión única por la múltiple 

(cubismo). 
 

• Antinaturalismo (ya citado) 
En blanco II, Wassily Kandinsky, 1923 



 Las vanguardias: el fauvismo 



 El fauvismo y la independencia del color 
 
 
En el Salón de Otoño de París del año 1905 colocaron todas las obras poco 

ortodoxas juntas en la misma sala, donde curiosamente se había ubicado un 

busto renacentista. El crítico de arte Louis Vauxcelles, horrorizado, dijo que 

parecía  un Donatello entre las fieras (fieras = fauves en francés). De ahí el 

nombre de este movimiento. 



 El fauvismo y la independencia del color 

 

El Fauvismo* cuestiona el Arte como  representación de la realidad, 

abogando por un arte subjetivo que expresa sentimientos por medio del 

color. 
 
 
 

“El puente de Charing Cross”, 

André Derain, 1906 
 

Derain no necesita utilizar 

sombras ni gradaciones para 

hacernos ver un luminoso y 

cálido atardecer, con el amarillo 

intenso del cielo reflejándose 

en el río. Edificios azules, 

pavimento turquesa, cielo 

amarillo, árboles y aceras 

rosas… Colores planos que no 

se corresponden con la 

realidad… 
 
 
 
 

¿Qué término 

usamos para 

calificar este uso 

del color alejado 

de la realidad? 



 El fauvismo y la independencia del color 

Sus  características 

principales son: 

1.  Uso de un colorido arbitrario 

 y expresivo (influencia de 

Van Gogh) 
 
 
2.  Violencia   cromática, por 

sus   agresivos   contrastes. 

(influencia de Gauguin) 

3.  Empleo de colores planos, 

sin clarooscuro (influencia 

de Gauguin. 
 
 
4.  Dibujo simple (influencia de 

Cézanne) 
 
 
 

“La raya verde”, Henri Matisse, 1905 



  El fauvismo y la independencia del color 
 
Identifica las cuatro características en esta obra de Henri Matisse “La habitación roja”, 1908. 



Matisse   (1864-1954) 

“Busco un arte de equilibrio, pureza y serenidad, 
desprovisto de temas turbulentos o deprimentes, 
un relajante mental, un buen sillón ” 
 

“No puedo copiar la naturaleza de forma servil. 
Debo interpretarla y someterla al espíritu de la 
pintura” 
 
 

Estudiante de Derecho que, debido a una 
enfermedad, que le mantuvo postrado en 
la cama, pintaba para pasar el tiempo y se 
aficionó a la pintura. 
 

Admiraba a Turner, Cezanne, Van Gogh y el 
simbolismo de Moreau. Tiene un gran 
gusto por lo decorativo. 

 El fauvismo y la independencia del color 



 El fauvismo y la independencia del color 
 
La alegría de vivir  
Henri Matisse 

(1905) Óleo sobre lienzo 

Jairo Martín fueradeclae-vdp.blogspot.com 



El fauvismo y la independencia del color 
 

 
 
 
 
 
 
 
 
 
 
Tema   clásico, el   de   una 

Arcadia   feliz   habitada   por  
pastores ociosos que disfrutan  
de la vida. 

Resulta una obra muy 

optimista. 

La alegría de vivir  
Henri Matisse 

(1905) Óleo sobre lienzo 



La alegría de vivir 
Henri Matisse 

(1905) Óleo sobre lienzo 

Resulta una obra muy optimista y nos recuerda a 

obras anteriores de desnudos colectivos como los de 

Cézanne, Renoir o Gauguin. 

Matisse Cézanne Renoior 
 
 
 
 
 
 
 
 
 
 
 
 
 
Gauguin 

Jairo Martín fueradeclae-vdp.blogspot.com 

 El fauvismo y la independencia del color 



2. Características generales del arte de vanguardia 
 

La alegría de vivir  
Henri Matisse 

(1905) Óleo sobre lienzo 

 
Algunos personajes, como las mujeres que bailan  
en corro los retomará para obras posteriores 
 
 
 
 
 
 
 
 
 
 
 
 
 
 
 
 
 
 
 
 
 
 
 
 
 
 
 
 
 
 
 

La danza, Henri Matisse (1910) 

 El fauvismo y la independencia del color 



o 

Madame  Matisse 
Retrato  con  línea  verde 
    

partes aportando luminosidad y 
relieve por la contraposición de 
tonos 

 
• Contraposición de colores 

complementarios en el fondo: 
rojos- verdes… 
 

• Primero plano y ausencia de 
profundidad. No hay volumen, 
figura plana 
 

• Aspecto melancólico 

Da la sensación 
de iluminación 

• Pintura: retrato de su esposa 
• Trazo negro que delimita 

contornos a la manera romántica 
y que refuerza el contraste 
cromático 

• Grandes manchas de color 
aunque degradadas, empastadas 

 El fauvismo y la independencia del color  
 



• 
 
 
 
 

• 
 
 
 
 
 
 
 
 

• 
 
 
 
 
 
 
 
 

• 
 
 
 
 
• 

 Odalisca  con  calzón  rojo  (1909) 
 
 
 

Tras su viaje a 

Marruecos. Pinta varias 
odaliscas. 
 
Líneas sinuosas y 
arabescos que 
contrastan con las 
rectas del divan, la 
pared… 
 
Odalisca en escorzo. 
Tratamiento de la 
anatomía 
desproporcionado (no 
interesa) 
 
Más volumétrica por el 
contraste de colores de 
la misma gama 
 
Colores contrastados: 
cálidos acercan. “Blancos 
entre brillantes para 
respirar”. 

Le gustan las telas y cerámicas orientales 

 El fauvismo y la independencia del color 





La  danza (1909-1910) 
 

• Composición sencilla de 
personas en círculo 
agarradas danzando 
desnudas 
 

• Logra representar el 
movimiento a través de 
las posturas 
 

• Punto de vista alto 
 

• Fondo azul del cielo y 
verde del cesped 
 

• Figuras delimitadas por 
un trazo negro, 
manchas de color planas 
 

• Ritmo, liberación 
emocional, hedonismo 

Gran habilidad 
para el grafismo 

 El fauvismo y la independencia del color 





La habitación roja (1908) 



La habitación roja (1908) 



Matisse : retratos  y  dibujos 



The Parakeet and the Mermaid (1952) 

Large reclining nude (1935) El caracol (1953) La tristeza del Rey (1952) 



 Las vanguardias: el cubismo 



El cubismo y la ruptura de la perspectiva 
 
 

Cubismo* es  el nombre  que  se  le  dio  al  movimiento desarrollado 

principalmente por el español Pablo Picasso y el francés Georges Braque, 

a comienzos del siglo XX. 
 
 
 
 
 
 
 
 
 
 
 
 
 
 
 
 
 
 
 
 
 
 
 
 
 
 
 
 
 
 
 
 
 
 
 
 
 

Pablo Picasso y Georges Braque 



El cubismo y la ruptura de la perspectiva 
 
 

Se caracteriza por destruir la óptica renacentista con un único punto de vista. 
1º Es capaz de representar varios puntos de vista a la vez en una misma 

imagen, ¡superando así a su rival representativo, la fotografía! 
 
 
 
 
 
 
 
 
 
 
 
 
 
 
 
 
 
 
 
 
 
 
 
 
 
 
 
 
 
 
 
 
 
 
 
 
 
 

  Violín y uvas. Picasso (1912)   Cabeza de mujer. Picasso (1960) 



El cubismo y la ruptura de la perspectiva 
 
 
 

2º 
 
 
 

Al romper la perspectiva se  

rompía  simultáneamente  
con la forma, esto hizo del 

cubismo el arte más 

revolucionario de las 

vanguardias históricas. 



El cubismo y la ruptura de la perspectiva 

3º        El color no tiene importancia, emplea tonos neutros y pardos. 

Retrato de Pablo Picasso, de Juan Gris (1912) 



El cubismo y la ruptura de la perspectiva 
 
 
 

4º 
 
 
 
No  trata  de  captar  la  realidad  
presente ante el artista, sino que  
crea, a partir de la realidad, una  
imagen propia  y nueva  a  partir  

de   la   descomposición  
de  los  objetos  y  el  

espacio. 
 
 
 
 
 
 
 
 
 
 
 
 

 

 

Desayuno, de Juan Gris (1914) 



El cubismo y la ruptura de la perspectiva 
 
 
 

5º 

El espacio del 

cuadro, como 

espacio  físico  (tela), 

puede acoger 

elementos  tomados 

de la realidad, 

aparece así el 

collage*. 

Naturaleza muerta con silla de rejilla, de Picasso (1912) 

http://https/www.artsy.net/artwork/pablo-picasso-still-life-with-chair-caning
http://https/www.artsy.net/artwork/pablo-picasso-still-life-with-chair-caning
















Pablo Picasso, Ciencia y caridad (1897). Óleo sobre lienzo, 197cm × 249,5cm 







Etapa Rosa (1905-1907) 
 

Las obras de esta etapa presentan un modelado sencillo y blando. Los temas son 

más amables que en la etapa azul, centrándose en el circo. Une formas volumétricas 

con manchas planas de color y la gama cromática es contrastada. Las figuras se 

disponen rígidas y no se comunican entre sí. Refuerza esta tristeza o melancolía la 

elección de fondos simples que no nos distraen del tema. Su intención es plasmar la 

Tristeza lírica: dureza de la vida de circo cuya finalidad es hacer reír y disfrutar al 

espectador. 



Familia de 
Saltimbanquis 

(1905,National Gallery 

(Washington) 



Pablo Picasso 
Las señoritas de Avinyó 



Pablo Picasso 
Las señoritas de Avinyó 



Pablo Picasso 
Las señoritas de Avinyó 





Casas en la colina de 
Horta 





Botella,  vaso y  violín (1913 )  
 
 
 
 
 
 
• Cubismo Sintético 
 
• Papier collé o collage 
 
• Bodegón 
 
• Libre construcción del objeto 

liberándola de las leyes de la  
perspectiva 

 
 
 
 

El cubismo descompone 
el objeto y lo vuelve a 
componer desde otro 
punto de vista, el 

simultáneo 



Etapa Clásica 
 
 
 
 
 
 
 
 
 
 
 
 
 
 
 
 
 
 
 
 
 
 
 
 
 



Etapa Clásica:  Arlequines  (1923) 













Las Meninas (1957) 



Merienda en el campo (según Manet) 







1906, es un año crucial en su vida, puesto 
que marcha a París y ya no volverá más a 
España. En esta decisión concurrieron 
varias razones de índole personal, 
sociopolítico y profesional: la muerte de 
su padre; el eludir la incorporación al 
servicio militar; y el deseo de vivir una 
vida bohemia y realizar una brillante 
carrera artística en la ciudad de la 
vanguardia pictórica. 
 
 
Ese mismo año, nada más llegar, 
entablará amistad con Pablo Picasso, lo 
que también será decisivo en su vida. 
Picasso, reconocido ya en París como un 
pintor de talento, por aquel entonces 
estaba investigando en un nuevo estilo 
que recibiría el nombre del cubismo, 
donde militará nuestro pintor hasta su 
muerte. 
 
 
Más en: 
http://algargosarte.blogspot.com.es/2014/10/juan-gris- 
pintor-del-cubismo-sintetico.html 

«Cubismo no es de forma, sino una estética, e incluso un 

estado de ánimo, por lo que es inevitablemente que esté 

conectado con cada manifestación del pensamiento 

contemporáneo. Es posible inventar una técnica, pero no 

se puede inventar toda la complejidad de un estado de 
ánimo». 







La continuidad sinuosa de las líneas de estas pinturas fue pronto sometida a un 

intento de fractura de la forma y empezó a representar superficies volumétricas como 

retículas de planos interrelacionados. Sus composiciones de buena parte de 1911 y 

1912, se realizan dentro de una cuadrícula diagonal, explícitamente dibujada, de la 

que se sirve para descomponer cada elemento. 









 Las vanguardias: el futurismo 





































 Las vanguardias: el expresionismo 























La angustia  (1894) 

« La cámara no podrá competir con el pincel y la paleta hasta que la fotografía pueda ser tomada en 
el cielo o en el infierno. » 

« Igual que Leonardo Da Vinci estudió la anatomía humana y disecó cuerpos, yo intento disecar 
almas. » 





























 Las vanguardias: la abstracción 



















Composición  IV 







































 Las vanguardias: el dadaísmo 





























La  plancha  de  Man  Ray 





Las vanguardias: el surrealismo 







































































































LAS VANGUARDIAS HISTÓRICAS 



Artes Plásticas en 
la  2ª  mitad  del  s. XX 



EL  EXPRESIONISMO  ABSTRACTO  (J.  POLLOCK). 
EL  INFORMALISMO  (M.  MILLARES). 
EL  MINIMAL  ART  (R.  MORRIS). 
LAS  TENDENCIAS  NEOFIGURATIVAS : 

EL  POP-ART  (A.  WARHOL). 
EL  HIPERREALISMO  (ANTONIO  LÓPEZ). 

Principales corrientes 



 El expresionismo abstracto 



• 
 
 
 
 
 
 
 
• 
 
 
 
 
 
 
 
 
 
• 
 
 
 
• 

Partió  del  surrealismo  pero  no  fue  un 
movimiento  coherente  ni  tuvo  programa.  Los 
estilos  de  cada  artista  eran  muy  personales. 
 
 
 
Surge  de  las  tragedias  humanas  de  la  gran 
depresión  económica  (1929)  y  alcanza  su 
madurez  durante  los  primeros  años  de  la  Guerra 
Fría. 
 
 
 
Es  un  arte  que  no  puede  entenderse,  solo  puede 
sentirse  de  forma  intuitiva. 
El  espectador  como  un  segundo  artista  crea  su 

 cuadro  individual. 
 
 
 
 

EXPRESIONISMO 
ABSTRACTO 



(1912-1956) 

Apodado “El Goteador ”, es el padre del Expresionismo Abstracto. Revoluciona el 
 modo de pintar abandonando el caballete en favor del suelo 

“En el suelo me siento más a 
gusto. Me siento más cerca, 
parte de la pintura, ya que de 
esta manera puedo caminar 
alrededor de ella, trabajar en 
los cuatro lados y estar 
literalmente en la pintura.” 
 
 
 
 
 
 
 
 
 
 
 

 Jackson  Pollock 





Pintor y muralista vivió en 
constante lucha contra el 
alcoholismo. Murió en un 
accidente de tráfico. 
Su particular forma de pintar 
se alimenta de influencias 
desde Picasso y el 
Surrealismo hasta los 
muralistas mexicanos como 
Orozco y Siqueiros. A esto se 
suman las teorías de Jung 
sobre el inconsciente y las 
pinturas de indígenas 
americanos y de indios 
navajo. 
La intensa actividad física y 
el nivel de concentración 
que requerían estas obras, 
fueron a menudo 
comparadas con un ritual. 
 

El interés no está en el 

resultado si no en el 
proceso. Orozco Siqueiros 



Action Painting (Dripping) 

Pinta de pie, sobre el lienzo, porque 
quiere formar parte del cuadro. Las 

hebras de pintura están pensadas, no  
hay nada arbitrario. Imposible de  
falsificar. Implicación física y lucha  
emocional. Pintura automática  
surrealista 

Óleo, esmalte y técnica mixta, usa 
brochas y latas agujereadas. 



Composición  nº  1  (1948) 

 COMPOSICIÓN ALL-OVER 
tienen la misma 

importancia el centro del 
cuadro que los bordes. Sin 

principio ni fin. Gran 

formato. 

   MOVIMIENTO 
Logra una arremolinada maraña 

de líneas, salpicaduras y manchas 

de aspecto explosivo. Algunas son 
arbitrarias y otras muy pensadas. 

     Jackson  Pollock: 
 
 
 
AUTOMATISMO 

El subconsciente 
guía la mano del 
artista. No hay una 
idea preconcebida,  
la obra surge en el 
proceso creativo. 
 
 
 
         ESMALTE 

Prefiere  el esmalte, 
más fluido que el 
óleo. No imprima el 
lienzo, la trama es  

visible aportando  

Textura 
  
            PALETA  
        RESTRINGIDA 

    ABSTRACCIÓN 
A pesar de no existir ninguna forma 
reconocible, el espectador intenta 

dar sentido a lo que ve movido por 

la dirección de las líneas. 







Otros  expresionistas  abstractos: Colour  Field  Painting 

Mark  Rothko (1903-1970) 



Mark Rotho fue uno de los más destacados 
pintores abstractos estadounidenses cuyos 
éxito contribuyó a que Nueva York 

reemplazara a París como capital mundial 
del arte de vanguardia. Acabó suicidándose 
en su estudio. 

Autodidacta, sus obras muestran influencias 
expresionistas y surrealistas hasta 1940 
cuando se decanta por la abstracción de 
Colour Field Painting o amplios campos de 
color. 

Su éxito ayudó a sacar el arte abstracto del 
ámbito de minorías a la que estaba 
asociado. 

Busca transmitir emociones profundas 
sobre la condición humana: tragedia, 
éxtasis, fatalidad… 

Le preocupaba también el lugar donde se 
expondría y la iluminación. 



•    Rothko fue un pionero en la pintura 
 abstracta por su tratamiento del color 
•    Utiliza composiciones geométricas 
 basadas en manchas planas de borde 
 difuminado y colores brillantes y 
 luminosos que se funden. 

•     Para lograr este acabado aplica 
 muchas capas semitransparentes 
 intentando representar atmósferas e 
 ingravidez. Trabajo lento y artesanal. 
•    La idea del autor es la experimentación 

de sensaciones a través de la 
contemplación de colores 





: 

Otros  expresionistas  abstractos 

Robert  Delaunay 

•  El pintor y teórico francés, Robert 
 Delaunay, es una de las figuras  
   más relevantes para comprender el 
 nacimiento de la abstracción a 
 principios del siglo XX. 
• Tras su formación como escenógrafo, 

hacia 1905 se interesó por los 
postimpresionistas Gauguin y Seurat 
y por los estudios sobre el color de 
Michel-Eugène Chevreul. 

• Participó en los inicios del cubismo, si 
bien su interés por los contrastes de 
color y la disolución de la forma a 
través de la luz marcarían una nota 
divergente que Guillaume Apollinaire 
clasificaría como orfismo en 1912. 



La familia Delaunay se encontraba en la península Ibérica en el momento en que estalló la Primera 
Guerra Mundial, lo que hizo que permaneciesen en Portugal, primero, y luego en España durante el 
transcurso de la contienda. 
Durante este periodo su pintura volvió a la figuración. Cuando, en 1920, se instalaron de nuevo en 
París, Delaunay conoció a André Breton y Tristan Tzara, que le introdujeron en los nuevos círculos 
dadaístas y surrealistas franceses. En torno a 1930 volvió a inclinarse por la abstracción. 



Rythm  (1939) 



Otros  expresionistas  abstractos: 

Barnet  Newman  y  Ad  Reinhardt 



 El informalismo 



• 
 
 
 
• 
 
 
 
 
 
 
 
 
• 
 
 
 
 
 
 
• 

Se  gesta  de  modo  simultáneo  en  Europa  y  Ámérica 
durante  y  después  de  la  II  Guerra  Mundial . 

Renuncia  a  la  geometría,  los  colores  planos  y  a 

todo  lo  que  suponga  una  elaboración  racional  de  la 
obra  de  Arte.  Hay  que  dejar  fluir  el  impulso 
creador(Sartre,  Heidegger) 

Valora  mucho  la  variedad  técnica  e  insistencia  en 

las  calidades  de  las  materias  y  valoración  de  las 
superficies. 

En  España,  a  finales  de  1950  se  produce  la 

 incorporación  del  arte  español  a  las  corrientes  de 
 vanguardia  con  dos  grupos  de  artistas: 

  •    El  Paso 

  •    Dau  al  Set 
 
 
 
 
 

EL  INFORMALISMO 



El  Paso 
Grupo de artistas españoles creado en 
1957 que definirán la vanguardia de 
posguerra. 

 RAFAEL 
CANOGAR  MANUEL 

MILLARES 

MANUEL 
 RIVERA 

ANTONIO 
 SAURA 

ANTONIO 
 SUAREZ 

LUIS FEITO 



JUANA FRANCÉS 

Única mujer dentro de El Paso. 
Formada en la Academia de San 
Fernando, pronto experimentará con 
diversos estilos y materiales. 

Su primera etapa fue figurativa, influida 
por el expresionismo alemán. Tras el 
estudio de nuevos materiales, su 
pintura evolucionó hacia el 

informalismo, la abstracción y a partir 
de 1957, tras la fundación de El Paso, 
inició una etapa adscrita al 
“ informalismo matérico ”. 



Millares: 
Homúnculo 



• 
 
 
 
• 
 
• 

                                                                                              Obras de Millares en la Colección 
   Antonio Pérez (Cuenca) 
 
 
El uso de la arpillera -que cose, desgarra y remienda, convirtiéndola en la obra misma- y la 

reducción de la paleta al negro, blanco y rojo materializan la crisis del lienzo como único 
soporte posible de la pintura. 
Como sus compañeros de grupo, sostiene que la obra de arte debe ser un revulsivo (la tela 
como campo de batalla), sin por ello perder valor estético. 
 Por la asociación de la arpillera con la mortaja, la idea de muerte material del hombre y sus 

reminiscencias (tumbas y sepulcros) se convierten en el centro de su obra y alcanza su punto 
álgido en su serie Homúnculos. 



Obras de Millares en la Colección 
Antonio Pérez (Cuenca) 



 El minimalismo 



•    El  minimalismo  puede  considerarse  como  la  corriente 
 artística  que  utiliza  la  geometría  elemental  de  las  formas . 
•    Las  formas  establecen  una  estrecha  relación  con  el  espacio 
 que  las  rodea .  Para  ello  el  artista  se  fija  sólo  en  el 
 objeto  y  aleja  toda  connotación  posible. 
•    Eliminar  toda  alusión  simbólica  y  centrar  la  mirada  en 
 cuestiones  puramente  formales:  el  color,  la  escala,  el 
 volumen  o  el  espacio  circundante . 

• Se  habla  de  minimalismo  refiriéndose  a  toda  austeridad 

 estilística ,  al  énfasis  en  la  geometría  y  la  anulación  de  la 
 técnica  expresiva  en  las  obras  de  tres  dimensiones, 
 principalmente. 
 
 
 
 
 

 

EL  MINIMALISMO 
Minimal  Art 



•    Los  minimalistas  pretenden  que  sus  obras  sean  como  los  números, 
 moral  y  metafísicamente  neutrales .  Que  no  demuestren  evidencia 
 de  trabajo,  pues  no  se  valora  la  habilidad  manual . 
 
 
•    Para  ellos  el  trabajo  es  alienante ,  rechazan  el  concepto  heroico 
 de  la  actividad  creadora  y,  sostienen  que  la  labor  física  es  lo 
 menos  importante  del  arte,  preferían  absorber  ideas  más  que 
 técnicas. 
 
 
•    El  minimalismo  no  es  metáfora  ni  símbolo  de  nada. 

SOL LEWITT DAN FLAVIN DONALD JUDD 



La escultura se reduce a formas 
geométricas simples a gran escala. 

Materiales industriales: acero, plásticos, 
neón. 

Tienen en cuenta el entorno y el 
espectador es quien construye la imagen 
en su mente. 
Trabaja con los restos de fieltro (su 
estudio estaba en una antigua fábrica de 
fieltro). 

Robert  Morris  (1931-) 
Pionero  del  minimalismo 



Pintura  minimalista: Frank  Stella 



 El Pop Art 



• 
 
 
 
 
• 
 
 
 
 
• 
 
 
• 
 
 
• 
 
 
 
 
 
 
• 
 
 
• 
 
 
 
 
• 

Surge  en  Londres  a  Mediados  de  los  50  y  fue  el  movimiento  de 
vanguardia  en  EEUU  hasta  los  70 
 
Reacciona  contra  el  expresionismo  abstracto .  Es  figurativo  y 
realista 
 
Celebra  la  sociedad  de  consumo .  Arte  urbano 
 
Todo  puede  ser  arte 
 
Temas  vulgares  y  corrientes ;  botellas  de  Coca-Cola, 
hamburguesas,  tiras  de  cómics,  productos  para  el  hogar…  todo 
lo  creado  por  la  sociedad  de  consumo  occidental . 
 
Óleos,  serigrafías,  técnica  mixta… 
 
Productos  creados  en  serie,  iguales,  no  originales ,  no 
exclusivos,  anónimos. 
 
Irreverente ,  fácil  de  observar  y  recordar  (publicidad) 

Pop  Art  (1958  -1965) 
TODO  ES  BONITO 



Artistas 
 Pop 

ROY LICHTENSTEIN 

EDWARD RUSCHA 

JASPER JOHNS 

ALEX KATZ 

JAMES ROSENQUIST 

 CLAES 
OLDEMBURG 

“Era difícil crear un cuadro lo bastante despreciable como para 
que nadie lo colgara. Todo el mundo lo colgaba todo.” 
 

 Roy Lichtenstein 



Andy  Warhol 
 1928-1987 



 “Quería ser un empresario 
   artístico o un artista 
  empresario. La forma más 
fascinante de arte es el éxito 
    en los negocios” 



 Brillo  box 





 Marylin 
  (1967) 
 
 





The  Factory. El  estudio  de  Andy  Warhol 



El hiperrealismo 



• Los  hiperrealistas  seccionan  la  realidad  con  una 
mirada  muy  minuciosa. 

• Representan  la  realidad  con  la  exactitud  de  una 
cámara  fotográfica. 

• Copian  sus  obras  de  fotografías  proyectadas  sobre 
lienzos. 

• Analizan  con  meticulosidad  la  apariencia superficial  

de  las  cosas(Calidades) 
• El  espectador  contempla  el  cuadro  desde  un  punto  de 

vista  nuevo  y  revelador.  Lo  que  parece  una 
fotografía  no  lo  es,  sorprendiendo  y  cautivando. 

• Es  una  reacción  al  consumismo  y  despersonalización 
del  Pop-Art. 

 
 
 
 
 
 

HIPERREALISMO  (1965-1975) 
NADA  ES  REAL 



Hiperrealismo  internacional : Richard  Estes 





ANTONIO  LÓPEZ  (1936-) 
El  Padre  del  realismo  español 



Sus cuadros representan lo cotidiano. Se desarrollan a lo largo de varios años, décadas 
en ocasiones, con una plasmación lenta, meditada, destilando con cada pincelada lo 
esencia del objeto o paisaje, hasta que el artista consigue plasmar la esencia del mismo 
en el lienzo. Logra un realismo fotográfico 

Lavabo y Espejo 



“El realismo es maravilloso porque es 
 donde todo tiene cabida” 

  Gran  Vía  (1981) 
 



Madrid  desde  Torres  Blancas 





 La escultura española del siglo XX 



Escultura española del siglo XX 

• Las vanguardias artísticas (el cubismo, el expresionismo y 
la abstracción) llegaron a la escultura española del siglo XX 
con un cierto retraso respecto a sus homólogos europeos. 
 

• Jóvenes artistas como Julio González, Ramón Acín y Pablo 
Gargallo, en el primer tercio del siglo XX, y  Eduardo 
Chillida, en la segunda mitad del siglo XX, revolucionaron la 
escultura española, gracias al poder expresivo de las 
formas y al uso de nuevas técnicas y materiales. 



Julio González 
(1876-1942) 

Julio González revolucionó la 
escultura  con  la  técnica  del  hierro 
soldado. 

Entre sus obras podemos destacar 
Monterrat, figura dramática que 
presentó a La Exposición Universal de 
París  de  1937  junto  al  Guernica  de 
Picasso, con su  grito de rabia  esta 
mujer del pueblo representa la lucha 
y   resistencia   antifascista,   y   Mujer 
ante el espejo. 



Pablo Gargallo (1881-1934) 
 

•  Alumno  de  la  Escuela  de  Bellas 
Artes de La Lonja. 

• Frecuentó el café Els Quatre Gats, 
dónde establece amistad con 
Picasso y Casas. 

•  Viajó con frecuencia a París, 
estableciéndose allí en 1923, 
creando un estilo propio. 

 

•  Uso de chapas de hierro recortadas. 
 

•  Incorporación del vacío y el hueco. 

•  Combina planos cóncavos y 
convexos. 

•  En  su obra  coexiste  la  tendencia 
figurativa y la abstracta. 



Gran bailarina 

(1929) 



Greta Garbo con 

pestañas (1930) 



El profeta 
(1933). Bronce Patinado 

 
mejilla 

Fuerza expresiva en el 
grito rostro y brazo 
levantado  
enérgicamente. 
 

Combina la lámina plana 
y el tubo ondulado. 
 

Piel de cordero tratada  
de manera esquemática. 
 

Formado a partir de  
elementos curvos y  
contracurvos, llenos y  
vacíos por los que la luz  
resbala y crea  
volúmenes. 
 

Introduce el concepto de 
vacío como volumen. 



Eduardo Chillida (1924-2002) 
 
 
 
 
 
 
 
 
 
 
 
 
 
 
 
 
 
 
 
 
 
 
 
 
 
 
 
 
 
 

La escultura de Chillida es elegante y están abiertas al dialogo 
con el entorno. 

Hierro,  acero,  mármol,  terracota,  …,  con  una  nueva  visión 
espacial  girando sobre la relación vacío-lleno. 

Se  interesó  por  los  volúmenes  y  los  espacios  encerrados  en 
formas geométricas puras. 



 

Cruces de superficies y 
ángulos que nos 
permiten ver la cara 
interna y externa de las 
superficiesl 
Rigor geométrico entre 
formas llenas y vacías y 
contrastes entre la luz 
y la sombra. 
Muy interesado por los 
valores plásticos de los 
materiales. 
 

El peine de los vientos, 1977 



El peine de los vientos, 1977 



Elogio del agua, 1987 



Elogio del horizonte (1989) 



Chillida Leku 



Pintoras españolas del siglo XX 



 Pintoras españolas del siglo XX 

María Blanchard Maruja Mallo Remedios Varo Carmen Laffon 

Laura Albéniz Pilar Montaner Antonia de Bañuelos Mª Luisa de la Riva 



María Blanchard (1881-1932) fue una pintora española pionera del cubismo. Nació el 6 de 
marzo de 1881 en Santander. A causa de un accidente que tuvo su madre durante el 
embarazo, María nació con una deformidad física en la columna, era jorobada. Por este 
motivo, padeció continuas burlas desde la infancia que le afectarán psicológicamente el resto 
de su vida.  

La pintura será su gran evasión. En 1909 marcha a 
París para estudiar con una beca de la Diputación 
de Santander. Ahí se relacionará con pintores como 
Juan Gris, Diego Rivera, Picavia y Picasso. Formó 
parte del grupo cubista parisino, asimiló sus 
presupuestos y desarrolló una pintura cubista 
introduciendo elementos personales, como es el 
tratamiento del color.  
 

Poco a poco abandonará este estilo y se inclinará 
por la figuración. Se trata de una figuración en la 
que hay cierta influencia constructiva del cubismo. 
Se caracteriza por los colores dramáticos, dibujos 
duros y violentos contrastes. Son imágenes 
intimistas, expresivas, de personajes desvalidos.  

Naturaleza muerta  

 Pintoras españolas del siglo XX 

Thora Vera Hälstrom: Retrato de María Blanchard (1921) Mujer ante el espejo (1922). Colección privada. 



Nature morte (Naturaleza muerta), 1922. Óleo sobre lienzo, 63 x 81 cm. Madrid, Museo Nacional Centro de Arte Reina Sofía. 



Maruja Mallo (1902-1995) fue una de las principales artistas de la Generación 

del 27 española y una importantísima creadora que viajó por todo el mundo y se 

codeó de tú a tú con los grandes de su tiempo. Vivió en París y Nueva York tras 

estallar la guerra civil en España. 

Como artista cultivó un surrealismo muy 

especial. Su estilo pasó por dos etapas 

diferenciadas, una colorista en los años 

20 con temáticas mágicas, cosmopolitas 

y optimistas; y otra sombría y apagada 

en los 30, más caótica y desequilibrada. 

También experimentó en esta etapa 

técnicamente incorporando al lienzo 

materiales orgánicos (ceniza, cal…). 

Después, Mallo va recuperando el 

equilibrio y la armonía, demostrando 

una gran pericia en la pintura figurativa 

y recogiendo objetos y caracolas del 

mar. 
 

Vuelve a su país en los años 60 tras un 

cuarto de siglo de exilio. 

“La Verbena” (1927) 

“Retrato de hombre con escala de colores” (1947) 

 Pintoras españolas del siglo XX 



La verbena, 1927. Óleo sobre lienzo, 119 x 165 cm. Madrid, Museo Nacional Centro de Arte Reina Sofía. 



 Pintoras españolas del siglo XX 

Remedios Varo (1908-1963) nace en Girona en 1908 y muere en México en 1963. En 1927 
se marcha a Madrid para  estudiar  pintura  en  la  Academia  de  San  Fernando,  y  en 1937 a 
París en donde se relaciona  con  el  círculo  de  artistas surrealistas. Durante la II Guerra 
Mundial viaja a México en donde es considerada una gran figura del arte nacional y en donde 
permanecería hasta su muerte en 1963. 

Si bien su pintura evoluciona a partir de 
1935 hacia planteamientos surrealistas, 
mantiene un estilo propio en el que refleja  
un  mundo  armónico y plácido.  
 

Sus lienzos están realizados con la 
minuciosidad de un orfebre y reflejan la 
unidad cósmica y las interconexiones 
entre diferentes planos de la realidad: la 
materia y el espíritu, el mundo animal, el 
humano y el vegetal. Otro de sus grandes 
temas, que fascinó a los surrealistas, es el 
de la mujer maga, más ligada al 
inconsciente que los hombres y dotada de 
poderes superiores.  

Creación de los Pájaros (1957) 



Tailleur pour Dames, 1957. Óleo sobre lienzo, 21,3 x 16 cm. México D.F., Museo de Arte Moderno. 



 Pintoras españolas del siglo XX 

Carmen Laffon (1934-2021) nace en Sevilla en 1934, en una familia culta, progresista y 
acomodada. Sus inicios en la pintura tienen lugar a los 12 años de la mano del pintor Manuel 
González Santos, amigo de la familia y antiguo profesor de dibujo de su padre, por cuya 
indicación ingresa en la Escuela de Bellas Artes de Sevilla, a los 15 años de edad. Carmen 
Laffon terminó sus estudios en la Escuela de Bellas Artes de Madrid. En 1954 viaja a París 
donde queda impresionada con la pintura de Marc Chagall. En su etapa de formación viaja por 
toda Europa (Roma, Viena, Holanda). 

Su estilo se inscribe dentro de la pintura 
figurativa. Pinta, sobre todo, temas 
costumbristas (retratos y paisajes), con 
evidentes influencias del impresionismo 
francés y del expresionismo alemán. 

Puesta de sol en las playas de Sanlúcar de Barrameda (Cádiz) Sevilla desde el río 

El modo de pintar de Carmen Laffón era 
completamente distinto de la 
abstracción que imperaba en los círculos 
creativos de España en aquel momento 
(Manuel Millares, Antonio Saura…). El 
único pintor figurativo era Antonio 
López. 



La novia (The Bride), 1960. Óleo sobre lienzo, 89,5 x 117 cm. Madrid, Museo español de Arte Contemporáneo (MEAC). 


