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1 
Contexto histórico

En el siglo XX las artes figurativas experimentan una transformación tan profunda que en uno de sus movimientos, la abstracción, pierde su carácter de representación de los visible, es decir, dejan de ser figurativas. Esta revolución morfológica no depende de los arbitrios de una generación de artistas, ya que estos no hacen más que traducir las concepciones intelectuales y sociales de un momento histórico; por tanto, son los cambios filosóficos, científicos y políticos los QUE EXIGEN DEL ARTE UNA FORMA DIFERENTE DE AFRONTAR LA REALIDAD.

Los avances de la física, la matemática, la medicina y la filosofía, colocan al artista en la coyuntura de buscar nuevas formas de expresión artística; si el arquitecto del Renacimiento se sentía orgulloso de dominar el espacio y el pintor barroco había conseguido "amaestrarlo" dentro de la tela, el pintor de 1900 se entera con asombro que el espacio no es eso, sino una realidad curvilínea de la que se habla en términos difíciles de entender en los primeros trabajos de EINSTEIN; si el pintor clásico retrataba los rasgos y en algunos casos el carácter del hombre, el retratista que a principios de siglo se coloca ante un ser humano intuye que la realidad es mucho más compleja y que todo un mundo misterioso se esconde tras las envolturas somáticas; y ha de esforzarse por buscar en la psiquis y desvelar la angustia; si en otros siglos bastaba con pintar muebles y objetos parecidos a los que los ojos contemplaban, ahoran saben los pintores que la estructura de la materia es muchísimo más compleja y que ha de tratar de llevar al lienzo esa complejidad.

En la encrucijada de 1900 concurren también  procesos deshumanizadore. La situación política internacional con bloques armados y tensiones intermitentes deja entrever la amenaza de un conflicto que puede afectar al continente europeo. Y de manera similar, los problemas de la industrialización y el hacinamiento de las masas humanas en megalópolis agravan las tensiones del hombre que se asoma al siglo XX. 

La pintura y la escultura se encuentran  en el umbral de nuevo siglo con un gigantesco desafío. Se rompe con el pasado, se produce la ruptura con el arte histórico. Si el arte es un lenguaje, al artista tiene que inventar nuevas "palabras" (formas), las nuevas gramáticas que le permitan expresar este mundo de revelaciones y tensiones.

El tremendo marasmo de la Primera Guerra Mundial pone de manifiesto que todos los adelantos técnicos se ponben al servicio de la destrucción de la humanidad; tras esta guerra, los fascismos y la consecuente explosión de la Segunda Guerra Mundial. El horror y la angustia del individuo del siglo XX se refleja en la explosión de las bombas atómicas de Hiroshima y Nagasaki.

Todo ello provoca intensas alteraciones demográficas, económicas y psicológicas; las artes plásticas se convierten en testimonios de esta época convulsa. El arte contemporáneo, por tanto, ya no se queda en la captación externa de la realidad, sino que persigue la expresión de las vivencias interiores del artista. Un artista solitario y rechazado socialmente que busca a otros individuos para conformar un movimiento que exprese sus inquietudes. 

Así surgen las VANGUARDIAS XE "VANGUARDIAS"  del siglo  XX, interrelacionadas en sus objetivos de suponer las avanzadillas de la innovación; también porque se apoyan en manifiestos teóricos en los que expresan sus intenciones creativas, su inclinación estética y sus posturas ante el mundo que les toca vivir.
2 El concepto de Vanguardia
A lo largo del siglo XIX, se desarrollan una serie de corrientes artísticas -Romanticismo, Realismo, Impresionismo- que anuncian la ruptura definitiva con el arte tradicional. En ellas subyace un afán de constante búsqueda de nuevas soluciones, por las que el arte entra en una fase definida por algunos historiadores como "revolución permanente" y que conducirá  a las innovaciones de Cézanne, Van Gogh i Gauguin (Postimpresionismo) de finales de siglo.

Este proceso va acompañado de una nueva actitud del artista, que se caracterizará por:

a) La ruptura con la sociedad tradicional -"épater le bourgeois"-, que exige de los artistas una determinada respuesta, que se niegan a aceptar, tanto desde el punto de vista social, como académico.

b) La búsqueda de un nuevo lenguaje artístico, que surge como fruto de una constante investigación.

c) La defensa de su libertad creadora por encima de todos los convencionalismos establecidos.


Con estos precedentes se inicia un siglo XX extremadamente dinámico en la búsqueda de nuevas fórmulas expresivas, que darán lugar a las denominadas Vanguardias artísticas se definen como: Aquellas escuelas o tendencias artísticas, con intención renovadora, de avance y exploración. 


Se caracterizan por lo siguiente:

a) Partidarios de una constante renovación, convierten el arte del siglo XX en un arte inestable, voluble y efímero. De hecho, una vanguardia es superada inmediatamente por otra.

b) Estos movimientos artísticos son numerosos y de breve duración. Su constante búsqueda les mantiene en una permanente insatisfacción. Es el siglo de los "ismos".

c) Crean un arte provocativo, que pone siempre en entredicho los valores establecidos.

d) Su espíritu investigador no tiene límites. Todo vale. No hay fronteras para el artista ni para el arte.

e) La obra se intelectualiza, de manera que es el resultado de una reflexión filosófica del hacer artístico. De hecho, la mayoría de los movimientos se apoyan en un manifiesto.

f) Las vanguardias son el reflejo de la convulsión del pensamiento filosófico y científico, que cuestionaba la coherencia y límites de lo racional.

Cronológicamente se denominan Vanguardias Históricas a los movimientos surgidos antes de 1945, con el fin de poder seguir usando el término Vanguardia para definir los "ismos" que se crean a partir de esta fecha y con el fin de mantener viva la esencia del concepto, es decir, un arte en contínua renovación y con espíritu investigador.
3 El Expresionismo

3.1 Características Generales:
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EL EXPRESIONISMO SE DEFINE COMO:

MOVIMIENTO ARTÍSTICO EN EL QUE PREDOMINA EL SENTIMIENTO, EXPRESADO A TRAVÉS DE EMOCIONES INTENSAS, VIOLENTAS, DESASOSEGADORAS (ANGUSTIA, DOLOR, SUFRIMIENTO, TRISTEZA, SOLEDAD, MUERTE), SOMETIENDO EL OBJETO A LA VISIÓN SUBJETIVA DEL ARTISTA Y DONDE EL COLOR SE UTILIZA COMO ELEMENTO PICTÓRICO EXPRESIVO FUNDAMENTAL.
Concretar unos límites cronológicos y geográficos en este movimiento es una tarea difícil, dada la abundancia de precedentes y la amplia gama de ramificaciones que surgen tras los artistas y grupos más representativos que se centran geográficamente en Noruega y Alemania y cronológicamente desde la última década del siglo XIX hasta las primeras del siglo XX. Por otra parte, posteriormente, el expresionismo se manifestará esporádicamente en muchas de las grandes figuras de este siglo -Picasso, Kandinsky, Klee, Pollock, entre otros- utilizado como un recurso pictórico más. 
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Anteriormente, hubo otros artistas que de manera esporádica expresaron esta misma tendencia, sobre todo a partir del Romanticismo. Ya en la obra de Goya -a quien se ha de considerar como el precursor de la pintura contemporánea- se perciben detalles expresionistas, tanto en el fondo como en la forma. Igualmente las tendencias filosóficas del siglo XIX -ideas revolucionarias, pesimismo, angustia frente a la realidad, agresividad- van preparando el camino hacia la aparición del expresionismo como corriente artística.

Las características fundamentales del Expresionismo son las siguientes:

1) [image: image14.jpg]


Nace como respuesta a la frialdad y objetividad del Impresionismo.

2) Movimiento que se hace extensivo a todas las artes (música, poesía, cine, teatro, escultura).

3) Diversidad estilística de los artistas, que emplean una gran variedad de formas expresivas, pues cada grupo o artista trabaja con independencia de los demás.

4) Técnicamente, emplean un colorido intenso y agresivo, aplicando, a veces, violentamente la pasta pictórica, de manera que la superficie del cuadro resulta "agredida" por la subjetividad y apasionamiento del artista.

5) Al igual que en el "fauvismo", la aplicación del color es arbitraria, dado que el artista no se siente obligado a escoger sus colores con un sentido de verosimilitud.

6) Hay una distorsión de las formas, que responden a la subjetividad del artista, puesto que elabora una realidad reinterpretada por él. Esta deformación pretende generar una inquietud en el espectador, que contempla con desasosiego el cuadro. La temática, muy diversa, tiene como nexo común un gusto por lo morboso, lo fantástico, lo pervertido, lo sexual, lo indefinido, aunque también se trataran temas cotidianos en los que los personajes muestran expresiones inquietantes.

Pese a ser un movimiento con una amplia representación en grupos y artistas, se centrará la atención en el gran precursor del movimiento, EDVARD MUNCH y en los dos grupos más representativos, DIE BRÜCKE y DER BLAUE REITER. 

3.2 Edvard Munch (1863‑1944), 

	EL GRITO: la composición se centra en una figura distorsionada de un personaje que grita sujetándose la cabeza con las manos en actitud desesperada, situado en un puente, que se resuelve con una perspectiva en diagonal, a cuyo fondo aparecen las siluetas de unos personajes ajenos a la actitud de la figura central. El resto del cuadro es un paisaje desolado, en el que confluyen tierra, mar y cielo. En el cuadro hay un predominio de la línea sinuosa y ondulante, generando una sensación de inquietud que acentúa la desesperación del personaje central y refleja un estado de extrema soledad e incomunicación. La realidad deformada es el resultado de la visión subjetiva del autor, a través de la que expresa su angustia e inquietud. El contraste de colores cálidos y fríos y el aire mortecino de toda la composición, aumentan la sensación de desasosiego que emana del cuadro.
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Nace en Noruega, país desconectado de las corrientes vanguardistas europeas. No es extraño, pues, que pronto viaje a otros países europeos (Francia, Italia y Alemania), donde toma contacto con las nuevas tendencias artísticas. Fruto de estas influencias y de una vida plagada de desgracias, surge su estilo pictórico, que es precedente directo del Expresionismo. A través de la línea sinuosa, de la deformación de la realidad, del colorido arbitrario y agresivo, crea unas obras impregnadas de una subjetividad teñída de tristeza, soledad y desesperación. Munch no ve el lado hermoso de la realidad, sino que, como consecuencia de sus vivencias personales, la afea intencionadamente para provocar al espectador y transmitirle una visión pesimista de la vida.

Por eso, en su temática predomina lo morboso, lo inquietante; temas como la enfermedad y la muerte son frecuentes en sus obras. Además de la Danza de la Vida, Pubertad y otras, su obra más conocida es EL GRITO.:

Munch es el precedente directo de los grupos que surgirán en Alemania a partir de la primera década del siglo XX: DIE BRÜCKE y DER BLAUE REITER.

3.3 
Die Brücke (El Puente): 
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Grupo que se forma en la ciudad alemana de Dresde en 1905. Participan de la misma preocupación que tuvo el movimiento fauve por el color, pero con la marcada diferencia en la temática. Frente a la visión hedonista del fauvismo, aparecerá una visión atormentada y macabra de la vida, reflejo de un mundo agitado y de un ambiente prerrevolucionario, del que ellos se erigen como portavoces. Por ello, las obras de Die Brücke tienen un profundo sustrato de crítica social. Su representante más significativo es ERNST LUDWIG KIRCHNER (1880-1938), pintor de trazos angulosos y paleta estridente, con la que crea un sensación de tensión y ambigüedad que emana de los personajes, destacando siempre el aspecto más oscuro y agresivo de los mismos, que refuerza con la arbitrariedad del color. Esto es claramente perceptible en su obra CINCO MUJERES EN LA CALLE. Otro miembro destacado de este grupo fue EMIL NOLDE, una de cuyas obras más conocidas -SUSANA Y LOS VIEJOS- es también reflejo de esa visión negativa y pesimista de la vida, tan típicamente expresionista. El grupo se disolvió en 1913.

3.4 Der Blaue Reiter (El Caballo Azul): 
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Se forma en Munich este nuevo grupo en 1911. Más numeroso y abierto que el anterior, ya que no se hacen portavoces de ningún programa común y desaparece la intencionalidad social, se opone a DIE BRÜCKE, al considerar su expresionismo demasiado exagerado y violento, siendo sustituido por otro más suave y sutil, más elaborado, que surge de una rigurosa reflexión sobre el color. El movimiento nace en torno a la figura de VASILY KANDINSKY, que escribe el libro "De lo espiritual en el arte", publicado en 1912. En esta obra plantea una nueva visión del arte, intentando llegar a la esencia espiritual de la realidad a través del mensaje implícito en los colores, vehículos trasmisores de las emociones interiores. Esta prioridad por el mensaje del color le llevará paulatinamente a prescindir de la figuración y asomarse al mundo de la abstracción, de la que él será uno de los precursores. El nombre del grupo se tomó de un cuadro de Kandinsky que tenía ese título. Sus principales representantes son los siguientes: 

· FRANZ MARC (1880-1916): Entre sus obras destacan CABALLOS ROJOS y EL SUEÑO, en las que se pone de manifiesto su predilección por la pintura de animales que le sirven como vehículos de sus obsesiones y símbolos de su aspiración por una vida más pura, en plena armonía con la naturaleza.

· AUGUST MACKE (1887-1914): En sus obras DOS MUCHACHAS POR LA NOCHE y RESTAURANTE EN EL JARDIN, expresa, mediante el color, el lirismo de un mundo en armonía y feliz, en el que se desenvuelven personajes sosegados y escenas de sociedad, reflejo de una vida tranquila y ociosa.

Escribía Marc en su diario: "Yo y el color, somos uno. Soy pintor". Esta frase condensa la gran aportación del Fauvismo y del Expresionismo: darle al color el protagonismo en la pintura, aunque con una intencionalidad bien distinta. A partir de ellos, la reflexión sobre el color se mantendrá, en mayor o menor medida, en todos los movimientos del siglo XX. 

4 El movimiento Fauve (Matisse).
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Estas ideas expresan la fuerza del color por sí misma; de él emana la luz y el brillo y no al revés -la luz generadora del color-, como sucedía con los impresionistas. Igualmente, Van Gogh le dio un protagonismo especial al color en la mayoría de sus obras, donde la exuberancia cromática trascendía la realidad. 

Estos precedentes, de finales del XIX, son los que propicia a principios de siglo XX el surgimiento del FAUVISMO, primer movimiento artístico del siglo. Se define como:

"AQUELLA CORRIENTE PICTORICA QUE EMPLEA SOLAMENTE  TONOS PLANOS INVENTADOS, SIN RELACION CON LA REALIDAD. EL COLOR DA UNIDAD AL CUADRO, TRASCENDIENDO EL OBJETO MISMO. LA FORMA SE OBTIENE  MEDIANTE UN TRAZO FIRME Y VIGOROSO, EN EL QUE SE NIEGAN LAS LUCES Y LAS SOMBRAS, DE TAL MANERA QUE SE IMPOSIBILITA LA PROFUNDIDAD ESPACIAL.” 
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El fauvismo, que nace como un movimiento de rebeldía contra todo, se caracterizó por:

1) El color es el gran protagonista del cuadro; brillante y plano.

2) El color se aplica de forma arbitraria (mar violeta, caballo azul, árbol con hojas de distintos colores, etc.), independientemente de sus referentes reales.  

3) El color es agresivo, estridente, de tonos prioritariamente cálidos, utilizado de manera apasionada.

4) El color adquiere una dimensión fundamentalmente decorativa, de tal manera que los demás aspectos quedan en segundo término, hasta tal punto que el color arrasa y somete los objetos representados en el cuadro, generando un desajuste entre dibujo y color. Se aplica libremente, no teniendo más límites que los del propio cuadro. Por ello, a veces, un mismo tono engloba distintos objetos.
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	La Danza
	La habitación Roja


5) Para identificar el objeto en su forma, se recupera la línea enérgica, de gruesos y definidos trazos.

6) Desaparece la luz y, con ella, la profundidad, de tal modo que se tiende al plano único.

7) Los temas son cotidianos e intrascendentes, siendo las formas representadas de manera esquemática, muy influenciadas por el japonesismo. 

8) Subyace en el movimiento fauve un espíritu lúdico, expresión de la alegría de vivir.
4.1 Henri Matisse (1869‑1954).

Pintor francés, es la figura más importante del fauvismo, cuyo espíritu innovador impregnará otros movimientos del siglo XX. Se forma en la Escuela de Bellas Artes, donde ingresa en 1895, y en el taller de Gustave Moreau (1826-1898), uno de los grandes pintores simbolistas, del que hizo suya la frase: 
"El color debe ser pensado, soñado, imaginado".
En su proceso de aprendizaje adquieren una especial relevancia las influencias del impresionismo, de Van Gogh, de Cézanne y Gauguin. Sus obras más importantes son la DANZA, LA MÚSICA, LA HABITACIÓN ROJA.
5 Picasso y el cubismo

Cuando Picasso dijo: "Yo no busco, encuentro", se hacía eco del nuevo espíritu de los artistas del siglo XX, fundamentado en la investigación constante y en la libertad creadora, que lleva a abrir nuevos e insospechados horizontes en el arte. 

Pablo Ruiz Picasso (1881-1973) es, junto con Braque, el fundador del Cubismo. Hijo de un pintor, nació en Málaga, donde vivió los primeros diez años de su vida. Después de una estancia de la familia en La Coruña (1891-1895), se establecen en Barcelona, ciudad que le influirá decisivamente en su formación artística y donde desarrollará su etapa de aprendizaje, destacando la obra CIENCIA Y CARIDAD (1897). Este oleo sobre tela (197 x 250 cm.), que pinta a los 16 años, pone de manifiesto la depurada técnica del joven Picasso. Es un cuadro figurativo, muy académico, de composición equilibrada y cuyo tema se centra en el dolor, que, en mayor o menor grado, acompañará toda su obra. 

El ambiente de la bohemia modernista catalana prepara al joven pintor para su vida en París, donde llega por primera vez en 1900. A partir de este momento, se acusan en Picasso sucesivamente una serie de influencias que marcarán una trayectoria en su biografía artística, la cual se puede resumir en varias etapas en las que se pone de manifiesto el espíritu innovador del artista.
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	Autorretrato
	Familia
	Arlequines


5.1 Época Azul (1901-1904): 

Influenciada por las duras condiciones de vida que le tocó vivir, se caracteriza por el uso monocromo de los tonos fríos (especialmente el azul), que refuerzan la sensación de desamparo y se aproximan a las tendencias expresionistas. Formalmente se define por una simplicidad de las líneas y un alargamiento de las figuras. Los temas son trágicos y pesimistas: ciegos, mendigos, gente triste. Como obras más representativas de esta época están: LA VIDA, AUTORRETRATO EN AZUL y LA MATERNIDAD. 
5.2 
Época Rosa (1905-1907): 

La mejora de su situación personal le lleva a suavizar los tonos, ablandando las formas que dejan de ser angulosas. Prefiere el color rosa, que domina toda la composición y crea un ambiente amable y delicado; sus temas predilectos se relacionan con el mundo del circo. Destacan en este período: LA FAMILIA DE ARLEQUINES y EL EQUILIBRISTA DE LA BOLA.

5.3 Época Cubista (1907-1914): 

El CUBISMO es, en sus orígenes, el resultado de una serie de coincidencias, que tienen lugar en 1907:

1. El impacto que provocó en Picasso las exposiciones retrospectivas de CÉZANNE, de las que toma conciencia de una nueva forma de expresar la realidad, a través de la reducción de la misma a sus formas geométricas más simples. Cézanne había dicho: "Consideremos la naturaleza por el cilindro, la esfera, el cono".

2. La exposición de arte negro africano, que, por su primitivismo y simplificación de líneas, le recuerdan  las figuras de arte ibérico; esto introduce en su obra la línea enérgica y definidora de las formas, la pérdida de la tridimensionalidad por la ausencia de sombreados y la aplicación plana de los colores, así como un esquematismo en la representación de las figuras. Esta exposición recogía el interés de los artistas europeos por un tipo de arte desprovisto de la "superficialidad" y "complejidad" del arte europeo clásico. Ya Gauguin había dicho que la pintura debía ser ingenua y simple, como la que pintan los niños.

3. Su relación con Braque, le supuso un constante intercambio de ideas sobre nuevas formas de pintar, guiados por un espíritu de investigación e innovación permanente. Ambos reflejan en sus obras la misma intención en cuanto a la representación de la realidad, como se puede apreciar en la obra que Braque terminó en 1907 titulada L'ESTAQUE.
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En este mismo año y unido a estas circunstancias, Picasso pinta LAS SEÑORITAS DE AVIGNON (Museo de Arte Moderno de Nueva York, óleo sobre tela 244 x 234 cm.), obra que, sin ser cubista, es, sin duda, el punto del partida del CUBISMO. En ella se pone de manifiesto el carácter exhaustivo al que somete la preparación de algunas de sus obras más conocidas. A través de diversos bocetos, va llegando por eliminación al tema final representado que le satisface. Así, en esta obra que, en su origen pretende reflejar un tema de carácter moral -el vicio y sus secuelas-, los bocetos previos tienen más componentes de los que el resultado final muestra. En un principio, el tema se centraba en una escena de un burdel de la calle Avinyó de Barcelona, donde aparecían dos figuras -un marinero vestido de azul y una figura con una calavera en la mano- que luego serán eliminadas en consonancia con la pérdida de importancia del tema en la obra; porque otros valores pictóricos son los que adquieren el protagonismo en los cuadros. Como resultado final, la obra no expresa ninguna temática específica y es la representación de cinco mujeres distribuídas de la siguiente forma: la situada a la izquierda (desde el punto de vista del espectador), aparece de pie y de perfil y sometida a una exagerada rigidez, que recuerda el hieratismo del arte egipcio; en el centro, dos figuras de frente, con posturas clásicas (a cuyos pies aparece un bodegón) y, a la derecha, las dos restantes, superpuestas, una agachada y la otra de pie, con un aire propio del primitivismo africano. Las dos mujeres de los extremos descorren las cortinas de un escenario, apareciendo la escena. Esta acción sorprende a la que está agachada, que gira violentamente el rostro hacia el espectador. Resalta el interés por la forma, que se manifiesta en unas figuras planas de contornos muy delimitados, por líneas firmes, enérgicas, de grueso trazo y formas angulosas, que acentúan el escaso interés  por la profundidad y la tridimensionalidad, desapareciendo el concepto de perspectiva renacentista que había imperado hasta entonces en la pintura, imponiéndose un nuevo concepto de distribución escénica donde predomina la frontalidad y las formas planas. El color se aplica con gran libertad, no sujeto a su referente real, ni a su condición de expresar diferentes focos lumínicos y volúmenes. La luz se difunde por todo el cuadro, sin someterse a ninguna ley física. Los rostros muy innovadores mezclan el primitivismo africano con el hieratismo egipcio y soluciones que anuncian el cubismo, puesto que se van alejando de la realidad tradicional y aproximándose a un exagerado geometrismo.

En definitiva, el cuadro es el precedente inmediato del cubismo, puesto que en él se apuntan algunas de las claves del mismo.

El origen del término cubismo se debe a una anécdota entre Matisse y Braque. Parece ser que en 1908, Matisse, al contemplar los paisajes de Braque, en una exposición en París, se refirió a ellos como "petites cubes". A partir de esta frase, un crítico de arte, llamado Louis Vauxcelles, bautizó este tipo de pintura como CUBISMO.

EL CUBISMO SE DEFINE COMO AQUEL MOVIMIENTO QUE SE PREOCUPA POR EL ANÁLISIS DE LA FORMA, DESDE VARIOS PUNTOS DE VISTA, REDUCIDOS A SU ESENCIA GEOMÉTRICA Y REPRESENTADOS A LA VEZ EN UN MISMO LIENZO.
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A partir de este momento se inicia el movimiento cubista, que se desarrollará entre 1907 y 1914, y que se fundamenta en las experiencias e innovaciones realizadas por Picasso y Braque. El cubismo es una nueva "escritura de la realidad" (Kahnweiler), un nuevo lenguaje artístico que rompe definitivamente con la pintura tradicional. Se caracteriza por lo siguiente:

1. El tema pierde importancia y se hace reiterativo. En realidad es un medio para desarrollar el análisis de la forma. Son frecuentes los objetos, los rostros, los bodegones y los paisajes. Como el trabajo solía realizarse en el estudio y no "au plein air", abundaron los objetos que se hallan en el mismo.  

2. Descomposición de la forma. Gusto por las formas geométricas y angulosas, que representan porciones simultáneas del objeto pintado, sin que éste desaparezca por completo. El objeto es descompuesto en diversos planos, acción que supone una nueva manera de representar la realidad, que se aleja de las formas tradicionales. El resultado final exige una nueva actitud ante la obra pictórica, pues obliga al espectador a un ejercicio de reconstrucción del objeto real representado. 

3. El color pierde importancia. Siempre con gran libertad cromática, se prefieren los tonos monocromos y apagados. Sólo al final del movimiento cubista, recuperará el color su variedad, aunque de forma limitada. 

En definitiva, supone la desaparición de la perspectiva y visión espacial del renacimiento, pues rompe con la idea de que la visión del hombre era "monocular, fija e instantánea" y abre caminos a nuevas formas de ver, en las que tiempo y espacio se representan simultáneamente en la misma obra. El resultado es otra realidad inventada y distinta, propia de una pintura muy intelectual, fruto de una constante actitud investigadora. La forma descompuesta es un primer paso a la abstracción, aunque en el cubismo nunca se pierde la referencia al objeto real representado. Este movimiento pasa por una serie de etapas, progresivamente más próximas a la abstracción y que se caracterizan por una mayor abundancia de planos simultáneos hasta el punto en que la figuración aparece tan distorsionada que llega a perder su identidad. SIN EMBARGO, PICASSO SIEMPRE EVITO ALEJARSE DEL OBJETO REAL. Por esto las distintas formas cubistas tienden al principio hacia una mayor abstracción para luego,el movimiento recuperar el objeto real.

Las etapas del movimiento cubista son las siguientes: CUBISMO ANALITICO y CUBISMO SINTETICO.
	El CUBISMO ANALITICO es aquél en el que las formas se desintegran, mostrando sus componentes volumínicos esenciales. Se caracteriza por su exagerado geometrismo y por su monocromía, dándole una apariencia poliédrica como reflejo de la multiplicidad de los ángulos de visión. Pese a esta descomposición, en un primer momento, en los cuadros queda claramente reconocible el objeto real representado y se mantiene una cierta tridimensionalidad  (como se puede apreciar en el cuadro de MUCHACHA CON MANDOLINA, o LA FABRICA DE HORTA DE EBRO).
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	EL CUBISMO HERMÉTICO. La etapa anterior evolucionó hacia una exagerada desintegración del objeto, hasta el punto de resultar prácticamente irreconocible, hermético. Es lo que algunos han definido como CUBISMO HERMETICO (RETRATO DE KAHNWEILER, PAISAJE DE CERET). El cuadro resulta extremadamente abstracto, pues la labor de reconstrucción de la figura se hace difícil debido a la complejidad de puntos de vista representados.
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	El CUBISMO SINTETICO nace del temor de los creadores del cubismo a perder el referente real, por la exagerada desintegración de la forma. A partir de 1912 Picasso y Braque se replantearon sus puntos de vista, introduciendo en los cuadros objetos reales, que orientasen al espectador en la reconstrucción del tema: letras, partes de periódico, rejillas, etc. (LA BOTELLA DEL VIEJO MARC), que, en ocasiones son pintadas, y, otras veces, se pegan directamente en el lienzo ("collage"), lo que supone una novedad en la pintura, por cuanto que se introducen materiales no propiamente pictóricos en la elaboración de un cuadro. A partir de este momento, el color comienza a vibrar en las obras cubistas, buscándose la legibilidad del objeto a través de una selección de los puntos de vista más importantes del mismo, UNA SINTESIS, lo que supone una reducción del número de planos, que favorecen la recuperación de la forma. Las obras más significativas de esta etapa son: NATURALEZA MUERTA CON VIOLIN y LOS TRES MUSICOS
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5.4 Después del cubismo: El Guernika

Después de la etapa cubista, la capacidad de renovación picassiana se desbordará tras el estallido de la gran guerra, alternando las más variadas fórmulas expresivas (cubista -que ya marcará en mayor o menor grado el resto de su obra-, realista, clásica, expresionista, surrealista), culminando esta fase con la obra del GUERNIKA, que conjuga todas estas experiencias e investigaciones que inquietaban al pintor. 

En 1937, Picasso se compromete, por encargo de la República Española, a pintar un gran mural para la Exposición Internacional de París. Para este cuadro buscaba un tema que reflejase los horrores de la guerra. El 26 de abril de 1937 tuvo lugar el bombardeo de Guernika. El 1 de Mayo, Picasso se impresionó profundamente con las noticias y fotografías que aparecen en la prensa sobre este hecho. A partir de este momento empieza una febril actividad, que le lleva a pintar su obra más espectacular en tan sólo un mes. Picasso trabaja con bocetos, componiendo y recomponiendo una y otra vez, hasta que logra la idea definitiva, que se traduce en un gigantesco mural de 3,5 x 7,77 metros. A partir de un hecho real, Picasso universaliza de forma simbólica la irracionalidad de la guerra. El resultado es una obra de denuncia y de protesta contra la violencia y los horrores de la misma, que causó honda impresión cuando fue expuesta, dada la actualidad del tema y la genial violencia expresiva con que había sido tratada. El cuadro presenta (de derecha a izquierda) los siguientes personajes: 

· Una mujer con los brazos en alto que se arroja desde un edificio en llamas. 
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Figura femenina agachada, en actitud de correr hacia el centro del lienzo, sobre la cual aparece por una ventana la cabeza y el brazo de otra mujer que sostiene un quinqué.

· En el centro, un caballo moribundo, con una pica clavada en su lomo, entre cuyas patas aparece el cadáver desmembrado de un guerrero, que aún sostiene una espada rota.

· En la parte izquierda, una mujer, que grita desgarradoramente, con un niño muerto en brazos, que se antepone a un toro, que contempla la escena.

· Entre la cabeza del toro y la del caballo vuela un pájaro con el pico entreabierto.

· Todo el conjunto está presidido por el ojo de la noche, cuya pupila es una bombilla eléctrica.

A pesar de la apariencia de libertad en que están distribuidos los personajes, la obra está rigurosamente construida. La composición del cuadro recuerda un tríptico: el panel central, en su parte superior, está ocupado por el caballo y la figura portadora del quinqué; en la inferior, la figura del guerrero muerto y la mujer agachada conectan con los paneles laterales, de tal manera que el derecho se completa con la mujer que se arroja desde el edificio y, el izquierdo, con el toro y la mujer con el niño muerto en brazos. El tríptico se unifica por medio de un gran triángulo central, más iluminado que el resto del cuadro, siendo su vértice superior, el quinqué, y los inferiores una mano del guerrero muerto y la pierna de la mujer agachada.

El simbolismo del Guernika se ha prestado y se sigue prestando a múltiples interpretaciones, entre otras razones, porque Picasso jamás reveló el significado exacto de las figuras, aunque el de alguna de ellas es evidente: el toro, como símbolo de brutalidad; las mujeres y el niño como víctimas de la guerra; el guerrero, como símbolo de la destrucción. En todo caso, la idea más general se refleja en la inquietud y el desasosiego que se trasluce de toda la composición, con agitados escorzos y violentos contrastes de luces y sombras. El uso de pocos colores (negros, grises y blancos), crea el marco adecuado para un tema tan trágico, tratado con las técnicas del cubismo y del expresionismo.

A partir del Guernika, y siguiendo la estela expresiva de esta obra, Picasso entra en una fase de compromiso y denuncia de la guerra y la injusticia (SEGUNDA GUERRA MUNDIAL).

Desde 1945, comienza la última etapa, con residencia en ANTIBES, caracterizada por un nuevo optimismo, una exaltación de la vida, una alegría vital y lúdica, que combinará con la investigación en distintos materiales (grabados, escultura y cerámica) y reflexiones pictóricas personales sobre grandes obras del pasado (LAS MENINAS DE VELAZQUEZ, LAS MUJERES DE ARGEL, LA BACANAL DE POUSSIN). Picasso muere el 8 de Abril de 1973. Su espíritu polifacético (pintor, escritor, ceramista, escultor, grabador e ilustrador) fue tan amplio y variado, que difícilmente se le puede encasillar en una tendencia determinada.

6 
El movimiento Surrealista

6.1 Definición y contexto histórico.

Se entiende por Surrealismo XE "Surrealismo"  aquella tendencia artística que surge en Francia en 1924. Creada por André Breton, se caracteriza por la ausencia de controles racionales sobre la expresión, usando gran cantidad de imágenes de procedencia psíquica, onírica y subjetiva, procurando reflejar lo inconsciente y lo subconsciente, en oposición a lo real y objetivo. De hecho el término Surrealismo es un galicismo, cuya correcta traducción al castellano es Suprarrealismo, haciendo referencia a que lo subjetivo, irracional y onírico está más allá, por encima, de lo real.

Este movimiento se apoya en el Manifiesto del Surrealismo, publicado por André Breton, obra que señala el punto de partida de una de las propuestas más radicales y de mayor trascendencia para el lenguaje artístico del siglo XX, puesto que el Surrealismo supuso una nueva visión de la realidad, una nueva relación del artista con su obra y una nueva técnica de ejecución de la misma.

El Surrealismo nace en el contexto de los "felices años veinte", como reacción a una época de desasosiego intelectual y de desconcierto de la sociedad, tras la Primera Guerra Mundial, porque frente a la negación artística del Dadaísmo, en mundo tan desesperanzado, el Surrealismo opondrá una actitud positiva, que se basaba en la convicción de que aún era posible alumbrar un mundo nuevo en un mundo mejor.

El Surrealismo tuvo como precedentes artísticos dos vanguardias que crearon el espíritu y los medios para su formación: el Dadísmo y la pintura metafísica de Giorgio de Chirico

6.2 Características generales

a) Influencia de Sigmund Freud y de los estudios sobre el subconsciente. Los surrealistas exploran el subconsciente humano intentando liberarlo de todo tipo de obsesión y ambigüedad. Las imágenes producidas quieren demostrar la riqueza y variedad de la mente humana, que contiene un mundo real sin contacto con el mundo exterior, de manera que lo que se hace es ampliar la realidad al poner en contacto dos mundos aparentemente separados.
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	Giorgio de Chirico


b) Pretende liberar el inconsciente de todo control que pueda ejercer sobre él la razón, la moral o las buenas costumbres. Por ello, emplea la técnica del automatismo, con la intención de que surja ese mundo espontáneamente. La mano del pintor se libera de toda dirección y navega libremente sobre el lienzo, formando imágenes, formas que se consideran resultado del subconsciente. Por ello, aparecen nuevas técnicas como el "frottage" (dibujo espontáneo obtenido mediante frotamiento).
c) Esta fórmula de continua investigación, les hace introducir en el arte mundos nuevos, como son los sueños, la locura, los estados alucinatorios o los fenómenos parapsicológicos. Por ello, se sienten atraídos por las corrientes artísticas de los niños, los enfermos mentales o los pueblos primitivos, entendiendo que son manifestaciones más instintivas y menos sometidas al control racional.

Como dice su propio fundador en el Manifiesto Surrealista: "Se trata de un automatismo psíquico puro que permite expresar el interior de la mente en ausencia de cualquier control ejercido por la razón y al margen de cualquier preocupación estética o moral".
La plasmación de estas ideas en el lienzo no estaba limitada por los dos lenguajes artísticos vigentes en la época de su nacimiento: la abstracción y la figuración. El empleo de uno u otro lenguaje permite hablar de un surrealismo figurativo -Dalí, Ernst, Magritte- y un surrealismo no objetivo, cercano al lenguaje abstracto -Miró, Tanguy-.

6.3 El Surrealismo figurativo.

6.3.1 Salvador Dali (1904-1989):

Es la figura más representativa de esta corriente. Nace en Figueres (Girona), ingresa en la Escuela de Bellas Artes de San Fernando en Madrid, donde se formó en el más puro academicismo, pero interesándose por los movimientos de vanguardia, cubismo y pintura metafísica, lo que combinado con las lecturas freudianas, le orientó bien pronto hacia el Surrealismo, no siendo uno de sus miembros fundadores. Dentro del ambiente intelectual de la Generación del 27, tomó contacto y amistad con Buñuel y Lorca, incorporándose en 1928 al grupo Surrealista en París, donde realiza una exposición de gran éxito, hasta el punto que Breton lo consideró uno de los renovadores del movimiento. Inicia su relación con Gala Eluard, que se convertiría en su musa, amante y esposa, modelo de muchas de sus obras. A diferencia de otros artistas de la época, su extravagancia le facilitó la convivencia con el régimen franquista. Después de una estancia en Estados Unidos, fijó su residencia en España, donde construyó una casa en Port Lligat. Muere en Figueres en 1989. Artista polifacético, colaboró en el cine con Buñuel y Hitchcok.  


Su producción surrealista se caracteriza por:

a) Mezcla un virtuoso realismo académico, de rico cromatismo, acabado y perfilado dibujo, levemente sombreado, con las más insólitas deformaciones, que hacen referencia a imágenes oníricas y llevan a un mundo delirante.
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b) Combina lo humano y lo monstruoso, a veces con connotaciones macabras. 

c) Gusto por la repetición de motivos en un mismo cuadro (relojes, cajones, etc.), muchas veces ambientados en paisajes de Cadaqués. Muchos de esos motivos los repite en obras diferentes.

d) En su temática mezcla elementos oníricos que hacen referencia al erotismo, la religión y la muerte.

e) Fue un pintor muy prolífico, de abundante producción.

f) Su obra extravagante busca confundir, desconcertar. Dalí gustaba de llamar la atención y  provocar a la moral burguesa. Decía en 1958: "Llamar la atención durante una hora es difícil, yo he llamado la atención todos los días durante veinte años".

g) Define su método surrealista de trabajo como MÉTODO PARANOICO-CRÍTICO XE "MÉTODO PARANOICO-CRITICO" , que permite al espectador ver al tiempo varios objetos en una misma forma. Asociando formas diferentes hace referencia a una nueva realidad, que nace de su mente y que obliga a la colaboración activa del espectador del cuadro. Decía Dalí:"Creo haber sistematizado la confusión, y, por lo tanto, haber ayudado a desacreditar completamente el mundo de la realidad".
6.3.2 René Magritte (1868-1967):


Sus obras se caracterizan por una reproducción fiel de la realidad, enmarcadas en situaciones extrañas, impropias y paradójicas, que cuestionan la percepción de la realidad. El realismo de sus obras elude la referencia al mundo de los sueños, con lo que la perturbación, la contradicción es todavía más inquientante. Obras: MANIAS DE GRANDEZA, FALSO ESPEJO, LA CLAVE DE LOS CAMPOS, EL IMPERIO DE LA LUZ.

6.3.3 Max Ernst (1891-1976):

En sus obras, el protagonismo suele darse a la naturaleza exuberante, salvaje, monstruosa y llena de fantasía, generalmente de verdes intensos, que hacer referencia a la angustia, degradación y hostilidad del ser humano. Obras: LA ALEGRIA DE VIVIR, LA NINFA ECO, NAPOLEαN EN EL DESIERTO.

6.4 El Surrealismo no objetivo:

6.4.1 Joan Miró (1893-1983):

Nació en Barcelona, en el seno de una familia de tradición artesana, pasando los primeros años de su vida en la localidad tarraconense de Montroig. La primera etapa de su pintura estuvo influenciada por Cézanne y los fauves, exponiendo en París en 1921, pasando desde entonces los inviernos en París y los veranos en Montroig. En 1924 hizo amistad con los componentes del grupo Surrealista. Hacia 1934 se inicia su período salvaje, en el que su obra parece una premonición de las guerras que se avecinan. Durante los años cuarenta pinta su famosa serie de CONSTELACIONES e inicia su formación como grabador y ceramista, actividades a las que dedicará buena parte de su hacer artístico, hasta su muerte en Palma de Mallorca en 1983. En los últimos años de su vida tuvo el reconocimiento internacional, realizándose exposiciones de su obra en diversos lugares: París, Tokio, Kioto, Osaka, Zurich, etc. En 1975 se crea en Barcelona la Fundación Miró, no sólo como centro de custodia de su obra, sino como centro activo para la promoción del arte catalán e internacional. Su obra presenta las siguientes características:

a) Máxima depuración y simplicidad. Proceso de simplificación que tiende a reducir la pintura a sus elementos esenciales: linea, color y composición.

b) Aplica los colores de forma plana, y aunque algunos de sus cuadros son de muy policromos, en su proceso de simplificación llegó a utilizar exclusivamente los colores primarios, separados entre sí por negro o blanco.

c) Su colorido tiene la luminosidad y la brillantez de la luz mediterránea.

d) La espontaneidad y la frescura en la ejecución de sus obras, recuerda el dibujo infantil. Consigue crear una pintura fresca, irreal, inocente, relajante y descansada.

e) A menudo hay linea que actúan como elementos unificadores de la diversidad de objetos.

f) Los objetos aparecen como signos muy simples de su mundo interior y no como son en la Naturaleza.
6.4.2 Yves Tanguy (1900-1955):

Pintor de lenta y minuciosa ejecución, que se percibe en la precisión de su dibujo, es considerado como el más puro y auténtico de los Surrealistas. Crea el mundo más escondido de los que muestran los surrealistas: horizontes lejanos bajo cielos inmensos, menhires vegetales, guijarros de formas blandas, humaredas, cabellos que flotan, nubarrones fugaces. Un espacio inmovilizado en el silencio, un espacio desolado que recuerda los paisajes marinos. Su colorido es opaco, de paleta gris y poco variada, de colores terrosos, que acentúan la inquietud y el desasosiego que emana de toda su obra: CITA DE LAS PARALELAS, EL TIEMPO AMUEBLADO, COMPOSICIÓN (MUERTO ACECHANDO A SU FAMILIA), TODAVÍA Y SIEMPRE, NUMEROS IMAGINARIOS.

Este siglo será un momento de tránsito hacia la nueva arquitectura del siglo XX. Por eso será un siglo de profundos cambios y de distintas tendencias. 
El movimiento "fauve" se puede considerar constituído a partir del Salón de Otoño de 1905, en el que un grupo de artistas, capitaneados por Matisse, exponen sus obras. A pesar del rechazo generalizado, se vuelven a reunir en 1906 en el Salón de los Independientes. El nombre del grupo surge a partir de la frase emitida por el crítico Louis Vauxcelles que, sobre esta segunda exposición, dijo al referirse a una escultura de Donatello, que estaba en la misma sala: "Donatello, parmi les fauves" (Donatello entre las fieras). De ahí el término "fauvismo", referido a este grupo de existencia efímera, dado que en 1908, desaparece como tal, al seguir sus miembros distintas trayectorias pictóricas.








Cuando Gauguin reflexionaba sobre el color y manifestaba que no tenía por qué coincidir exactamente con la Naturaleza, estaba iniciando el camino hacia la total independencia del color con respecto a la realidad. Para él, la propia imaginación del artista es la que decide el color a aplicar en cualquier objeto. Decía Gauguin: 


"¿Cómo aparece este árbol para usted? ¿Verde? Pues póngale el mejor verde de la paleta. ¿Y esta sombra? ¿Azul? Pues píntela lo más azul posible."








Dice Argan (historiador del Arte): 


"La deformación expresionista no es la caricatura de la realidad; es la belleza que, al pasar de la dimensión de lo ideal a la de lo real, invierte su propio significado y se convierte en fealdad."








Cuando Van Gogh escribía a su hermano Theo, en relación con su cuadro TRIGAL CON CUERVOS: "Son vastas extensiones de trigo bajo cielos tempestuosos, y no he tenido dificultades para intentar expresar la melancolía, la soledad extrema", estaba convirtiendo el color en un medio de expresión de sus sentimientos más íntimos, iniciando una profunda unión entre la vida interior del artista y el arte y transformándolo en la "expresión" subjetiva de los sentimientos del artista.
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