
ARTE CONTEMPORANEO 
 
El arte contemporáneo, en sentido literal, es el que se ha producido en nuestra 
época: el arte actual. No obstante, el hecho de que la fijación del concepto se hizo 
históricamente en un determinado momento, el paso del tiempo le hace alejarse 
cada vez más en el pasado del espectador contemporáneo. El concepto de la 
contemporaneidad aplicado al arte puede ser entendido de diferentes maneras: 
 
Extendido al arte de toda la Edad Contemporánea (que comienza a finales del siglo 
XVIII) 
 
Limitado: 
 

El arte del siglo XX (caracterizado por las vanguardias artísticas). 
 

El arte del mundo actual, que en el momento que se definió como término 
historiográfico se entendía era el posterior a la Segunda Guerra Mundial -
1945- (la mayor parte de los museos de arte suelen denominar arte 
contemporáneo a las colecciones de ese período) y actualmente se entiende 
que es el surgido de la caída del muro de Berlín -1989-, 

 
El arte surgido en la historia inmediata del más cercano presente, tomando 
como hito, por ejemplo, el atentado de las Torres Gemelas de Nueva York -
2001-. 

 
Para mayor confusión, el concepto de Arte moderno no se aplica al Arte de la Edad 
Moderna (siglos XV al XVIII), sino a nuestro arte contemporáneo, porque se aplica 
no con un criterio cronológico (periodización), sino estético, definido por su ruptura 
con el academicismo y por su adecuación a renovadas y provocativas teorías del 
arte (arte deshumanizado, arte puro, muerte del arte, crisis del objeto artístico, 
arte independiente, etc. Véase también estudio de la historia del arte). 
 
Lo mismo ocurre con los conceptos de moderno y contemporáneo aplicados a cada 
una de las bellas artes (especialmente de las artes visuales: arquitectura moderna, 
arquitectura contemporánea, pintura moderna y pintura contemporánea, escultura 
moderna o escultura contemporánea); o con el menos usado concepto de arte 
postmoderno (desde los años 1970). 
 
Para las demás bellas artes, esta adjetivación no se usa de forma similar: literatura 
moderna y literatura contemporánea, danza moderna y danza contemporánea 
denotan significados bien diferentes. De forma mucho más clara, el concepto de 
música moderna suele reservarse para la música popular moderna de la industria 
musical de consumo masivo; mientras que el de música contemporánea se hace 
para el de música culta o música clásica del siglo XX. El surgimiento del cine 
(séptimo arte) a finales del siglo XIX, previamente de la fotografía, y 
posteriormente del cómic, hace poco útil la calificación de modernas o 
contemporáneas a ninguna parte de sus producciones. 
 
Es muy común que publicaciones e instituciones asimilen ambas denominaciones, 
englobándolas en el concepto conjunto de Arte moderno y contemporáneo. 
 
 
Impresionismo 
 
El movimiento plástico impresionista se desarrolló a partir de la segunda mitad del 
siglo XIX en Europa —principalmente en Francia— caracterizado, a grandes rasgos, 
por el intento de plasmar la luz (la «impresión» visual) y el instante, sin reparar en 



la identidad de aquello que la proyectaba. Es decir, si sus antecesores pintaban 
formas con identidad, los impresionistas pintarán el momento de luz, más allá de 
las formas que subyacen bajo éste. El movimiento fue bautizado por la crítica como 
Impresionismo con ironía y escepticismo respecto al cuadro de Monet Impresión: 
sol naciente. Siendo diametralmente opuesto a la pintura metafísica, su importancia 
es clave en el desarrollo del arte posterior, especialmente del postimpresionismo y 
las vanguardias. 
 
Técnica y estética impresionista - Colores puros 
  
Claude Monet, Catedral de Ruán. En la entrada principal de la catedral distinguimos 
azul ultramar y violeta para las sombras (colores más saturados que la parte 
superior, más iluminada) al igual que naranja dentro de la misma zona de sombra 
para definir los reflejos en la oscuridad. 
 
La segunda mitad del siglo XIX presenció importantes evoluciones científicas y 
técnicas que permitieron la creación de nuevos pigmentos con los que los pintores 
darían nuevos colores a su pintura, generalmente al óleo. Los pintores consiguieron 
una pureza y saturación del color hasta entonces impensables, en ocasiones, con 
productos no naturales. A partir del uso de colores puros o saturados, los artistas 
dieron lugar a la ley del contraste cromático, es decir: «todo color es relativo a los 
colores que le rodean», y la ley de colores complementarios enriqueciendo el uso 
de colores puros bajo contrastes, generalmente de fríos y cálidos. Las sombras 
pasaron de estar compuestas por colores oscuros a estar compuestas por colores 
fríos o desaturados que, a la vez, creaban ilusión de profundidad. Del mismo modo, 
las luces pasaron de ser claras a ser saturadas y cálidas, resaltando del fondo.  
 
Podemos decir que, rompiendo con la dinámica clásica del claroscuro, más propio 
del dibujo, una sombra podría ser más intensa, clara y saturada que una luz y, sin 
embargo, seguir creando ilusión de sombra y profundidad. Asimismo enriquecieron 
el lenguaje plástico separando los recursos propios del dibujo y aplicando 
únicamente los recursos propios de la pintura: es decir, el color. Para definir la 
forma, su riqueza de color les permitió afinar el volumen mediante más matices 
lumínicos, creando luces dentro de las zonas de sombra y sombras dentro de las 
zonas iluminadas recurriendo únicamente al uso del color. Un buen ejemplo del uso 
de los colores saturados para luces y sombras indistintamente lo encontramos en el 
cuadro La catedral de Ruán de Claude Monet al lado. Este uso de los colores sería 
absorbido después por las primeras vanguardias, especialmente por el fovismo de 
Matisse o Gauguin. 
 
Algunos impresionistas 
 
Frédéric Bazille 
Gustave Caillebotte 
Mary Cassatt 
Paul Cézanne (considerado impresionista, aunque más adelante dejará el grupo y 
se anticipará al constructivismo) 
Edgar Degas 
Armand Guillaumin 
Édouard Manet (aunque podría considerarse pre-impresionista, se le suele 
introducir en el grupo) 
Claude Monet (el más prolífico y quien más definió la estética del grupo) 
Berthe Morisot 
Camille Pissarro 
Pierre-Auguste Renoir 
Alfred Sisley 
Henri Rouart 



Joaquín Sorolla 
 
Paralelamente a la preocupación del impresionismo por la pintura al aire libre 
contra el academicismo oficial y a los intentos de construcción científica de la 
pintura por el llamado puntillismo, se desarrolla una nueva concepción sobre la 
función y objeto de la pintura. Los simbolistas —cuyos precedentes se encuentran 
en William Blake, los nazarenos y los prerrafaelitas— propugnan una pintura de 
contenido poético. 
 
Simbolismo pictórico 
 
Pictóricamente las características más relevantes son las siguientes: 
 
Color: a veces se utilizaban colores fuertes para resaltar el sentido onírico de lo 
sobrenatural. Del mismo modo el uso de colores pasteles, por parte de algunos 
artistas, junto con la difuminación del color, perseguía el mismo objetivo. 
 
Temática: Pervive un interés por lo subjetivo, lo irracional, al igual que en el 
romanticismo. No se quedan en la mera apariencia física del objeto sino que a 
través de él se llega a lo sobrenatural, lo cual va unido a un especial interés por la 
religión. Los pintores y poetas ya no pretenden plasmar el mundo exterior sino el 
de sus sueños y fantasías por medio de la alusión del símbolo. La pintura se 
propone como medio de expresión del estado de ánimo, de las emociones y de las 
ideas del individuo, a través del símbolo o de la idea. 
 
Una de las novedades más importantes, a nivel temático, es el de la mujer fatal. 
Surge la unión entre el Eros y el Thanatos y en ello subyace una nueva relación 
entre sexos. 
 
A la pintura se la define con conceptos como ideista (de ideas), simbolista, 
sintética, subjetiva y decorativa. 
 
Técnicas: Lo que une a los artistas es el deseo de crear una pintura no supeditada a 
la realidad, en oposición al realismo, y en donde cada símbolo tiene una concreción 
propia en la aportación subjetiva del espectador y del pintor. No hay una lectura 
única, sino que cada obra puede remitir cosas distintas a cada individuo. Su 
originalidad, pues, no estriba en la técnica, sino en el contenido. 
 
Los simbolistas españoles estuvieron fuertemente influidos por el arte de los 
precursores, entre los que destacan Gustave Moreau, Pierre Puvis de Chavannes, 
Arnold Böcklin, Edward Burne-Jones y Robert Bresdin. 
 
Arte "contemporáneo" (siglo XX) 
 
En el arte del siglo XX, como en todos los ámbitos de la vida contemporánea, la 
ruptura con los módulos tradicionales es una de las características esenciales. El 
constante cuestionamiento de los convencionalismos convierte en un valor en sí 
misma a la transgresión por el mismo hecho de ser provocativa (épater le 
bourgeoise), con que la provocación termina fijándose como una convención más, y 
por tanto, generadora de oposición tanto desde una óptica subversiva como 
conservadora (todo lo que no es tradición, es plagio -Eugenio D'Ors-). 
 
La propia personalidad del hombre es objeto de cuestionamiento, a través de los 
obscuros caminos del inconsciente desvelados por el psicoanálisis. 
 
El artista ha accedido a su completa libertad, o al menos es lo que de él se espera, 
en una nueva función social que lo equipara a poetas y pensadores (los 



intelectuales) que se supone que han de interpretar la realidad y señalar los 
caminos de futuro. 
Pero es evidente que esta libertad para inventar y crear permite todo tipo de 
excesos, desde los excesos creativos conscientes de las vanguardias que el nazismo 
demonizó como arte degenerado, hasta los subproductos artísticos de consumo 
masivo que la élite desprecia como "de mal gusto": el kitsch (trivialidad y capricho 
sin depurar, deliberada o inconscientemente ajeno a la supuesta finalidad 
trascendental del arte). 
 
Primera mitad del siglo XX: Las "Vanguardias" 
  
Las denominadas vanguardias históricas de la primera mitad del siglo XX tienen su 
fecha de nacimiento en la irrupción de los fauves en el Salón de Otoño parisino de 
1905. La fuerte personalidad y voluntad de estilo de los artistas hace imposible 
clasificar a muchos de ellos en un sólo estilo o movimiento.  
 
A ello también contribuye lo efímero de algunos de estos, que agotan su capacidad 
de atracción o su impacto provocativo en pocos años. Por ejemplo, Picasso suele 
ser clasificado en fases o épocas (azul, rosa, cubista, de los ballets rusos, 
surrealista, de la Suite Vollard, del Gernica, de Vallauris, etc.) que por su 
extraordinaria diversidad y fecundidad parecerían obra de varios artistas diferentes. 
Además, como en el Renacimiento, muchos de estos artistas no se limitan a un 
arte, y son a la vez pintores, grabadores, escultores, fotógrafos, cineastas, etc 
 
Vanguardias anteriores a la Primera Guerra Mundial 
 
Fauvismo (Matisse) - Maurice de Vlaminck – André Derain - Raoul Dufy     
and Van Dongen 
 
El fundamento de este movimiento es el color liberado respecto al dibujo, exaltado 
de contrastes cromáticos. Los artistas fauves van a jugar con la teoría del color: 
ésta se va a basar, principalmente, en entender qué colores son primarios, cuáles 
son secundarios y cuáles son complementarios. Al entender esto, se va a conseguir 
una complementariedad entre colores, lo que producirá un mayor contraste visual, 
una mayor fuerza cromática:  
 
Colores Primarios: rojo, amarillo, azul 
 
Colores Secundarios: se obtienen mezclando colores primarios: rojo + azul 
(violeta); rojo + amarillo (naranja); amarillo + azul (verde). 
 
Complementarios: se entiende por color complementario, el color opuesto a otro: 
para el verde es el rojo, para el azul es el naranja y para el amarillo es el violeta. 
 
En esta búsqueda tan marcada por el color, van a olvidarse otros aspectos como el 
modelado, el claroscuro, la perspectiva la va a traducir en el uso de toques rápidos, 
vigorosos, los trazos toscos y discontinuos, la distorsión, es decir, todo lo contrario, 
aquello que da la sensación de espontaneidad. Parece como si no supieran pintar, 
como si hicieran sus obras de cualquier manera. 
 
Otra característica de esta pintura es su intención de expresar sentimiento (algo 
que ya vimos en su momento con los Nabis). Esto es importante porque tendrá una 
percepción de la naturaleza y de lo que les rodea en función de sus sentimientos. 
El dibujo será un aspecto secundario para estos artistas, sin embargo, Matisse no 
se va a olvidar de él. También va a destacar un aspecto decorativo y líneas 
onduladas. 
 



Defienden una actitud rebelde, de transgredir las normas con respecto a la pintura. 
Buscan, en definitiva, algo diferente, que les haga avanzar en el ámbito artístico. 
Con respecto a los temas, van a ser muy diversos: algunos pintarán el mundo rural, 
otros el ámbito urbano. Los habrá que pintan desnudos, interiores. El aire libre 
(plein air P clara influencia del impresionismo) y la alegría de vivir también van a 
ser recurrentes para otros. 
 
Futurismo (Giacomo Balla, Umberto Boccioni, Carlo Carra, Luigi Russolo, 
Pippo Rizzo, Gino Severini) 
 
El futurismo se caracterizó por el intento de captar la sensación de movimiento. 
Para ello superpuso acciones consecutivas, una especie de fotografía estroboscópica 
o una serie de fotografías tomadas a gran velocidad e impresas en un solo plano 
 
Cubismo (Pablo Picasso y Juan Gris y los Franceses Georges Braque y Jean 
Metzinger, Albert Gleizes, Fernand Léger y Robert Delaunay) 
 
El cubismo es considerado la primera vanguardia ya que rompe con el último 
estatuto renacentista vigente a principios del siglo XX, la perspectiva. En los 
cuadros cubistas desaparece la perspectiva tradicional. Trata las formas de la 
naturaleza por medio de figuras geométricas, fragmentando líneas y superficies. Se 
adopta así la llamada «perspectiva múltiple»: se representan todas las partes de un 
objeto en un mismo plano. 
 
ARTISTA DIFERENTE: Julio González 
 
Fue uno de los artistas modernos más importantes de la primera mitad del siglo XX. 
Nacido en Barcelona, una gran parte de su vida transcurrió en París, como 
contemporáneo y amigo de Pablo Picasso. Sus innovadoras esculturas con 
inclinaciones cubistas en su mayor parte son referencias a la figura humana, 
aunque frecuentemente son abstractas. Es uno de los grandes escultores europeos 
del siglo XX. Dedicó su trabajo, sobre todo, a la escultura en hierro, a menudo de 
grandes proporciones. 
 
Expresionismo (Die Brücke, Der Blaue Reiter, Kirchner, Munch, Schiele) 
 
Su primera manifestación fue en el terreno de la pintura, coincidiendo en el tiempo 
con la aparición del fovismo francés, hecho que convirtió a ambos movimientos 
artísticos en los primeros exponentes de las llamadas “vanguardias históricas”. Más 
que un estilo con características propias comunes fue un movimiento heterogéneo, 
una actitud y una forma de entender el arte que aglutinó a diversos artistas de 
tendencias muy diversas y diferente formación y nivel intelectual. Surgido como 
reacción al impresionismo, frente al naturalismo y el carácter positivista de este 
movimiento de finales del siglo XIX los expresionistas defendían un arte más 
personal e intuitivo, donde predominase la visión interior del artista –la 
“expresión”– frente a la plasmación de la realidad –la “impresión”–. 
 
El expresionismo suele ser entendido como la deformación de la realidad para 
expresar de forma más subjetiva la naturaleza y el ser humano, dando primacía a 
la expresión de los sentimientos más que a la descripción objetiva de la realidad. 
Entendido de esta forma, el expresionismo es extrapolable a cualquier época y 
espacio geográfico. 
 
El movimiento expresionista siguió desarrollándose en Periodo de entreguerras y Crisis 

de 1929 (George Grosz, Emil Nolde, Oskar Kokoschka, Amedeo Modigliani, José 

Gutiérrez Solana). 
 



 
Vanguardias anteriores a la Crisis de 1929 

 
Periodo de entreguerras y Crisis de 1929 
 
Abstraccionismo (abstracción geométrica y constructivismo; 
Vasili Kandinski, Rodchenko, Malevich, Piet Mondrian. – neoplasticismo / 
DE STIJL – SUPREMATISMO -  CONSTRUCTIVISMO  
 
la abstracción pura, en la que no hay referencia alguna a realidades naturales, 
surgió alrededor de 1910, como reacción al realismo, e influido por la aparición de 
la fotografía que provocó la crisis del arte figurativo. Es una de las manifestaciones 
más significativas del arte del siglo XX. Este lenguaje se elaboró a partir de las 
experiencias de vanguardia precedentes. Por un lado, el fauvismo y el 
expresionismo liberaron el color, lo que derivó hacia la abstracción lírica o 
informalismo. Otra vía fue la del cubismo, que hizo hincapié en la conceptualización 
de la forma y de la composición, lo que llevó a otro tipo de abstracción, las 
diferentes abstracciones geométricas y constructivas.  
 
Tanto la abstracción geométrica como la abstracción lírica son a menudo totalmente 
abstractas. Por lo tanto, ya desde sus comienzos, el arte abstracto ha tendido hacia 
dos polos: uno, cuyos orígenes se remontan al fauvismo, es libre y lírico; el otro, 
inspirándose más en el cubismo, es rigurosamente geométrico. 
 
Pero la abstracción como un estilo moderno internacional, coherente, vio sus 
verdaderas bases establecidas por Vasili Kandinski. Su obra ilustra la llamada 
abstracción lírica. Llegó, entre 1910 y 1912, a una abstracción impregnada de 
sentimiento, idealmente representativa de las aspiraciones de los artistas del grupo 
expresionista de Múnich Der Blaue Reiter, del que él mismo formaba parte. A partir 
de 1912, casi todos los artistas europeos hicieron experimentos en esta línea. 
 
Vanguardia rusa 
 
En la misma época, en Rusia, Mijaíl Larionov y Natalia Goncharova llevaron hasta la 
abstracción pura su método de transcripción del fenómeno luminoso, al que 
denominaron rayonismo (Luchizm). Sus dibujos usaban líneas como rayos de luz 
para hacer una construcción. Muchos de los artistas abstractos en Rusia se 
convirtieron en constructivistas creyendo que el arte no era ya nunca más algo 
remoto, sino la vida misma. 
 
Suprematismo 
 
Kasimir Malevich completó su primera obra enteramente abstracta, la suprematista, 
Cuadrado negro en 1915. Otro miembro del grupo suprematista, Liubov Popova, 
creó las Construcciones Arquitectónicas y Construcciones de Fuerza Espacial entre 
1916 y 1921. Malévich, Anton Pevsner y Naum Gabo 
 
Neoplasticismo – DE SITJL 
 
Piet Mondrian fue evolucionando su lenguaje abstracto, de líneas horizontales y 
verticales con rectángulos de color, entre 1915 y 1919, el neoplasticismo fue la 
estética que Mondrian, Theo van Doesburg y otros del grupo De Stijl pretendían 
reformar el medio del futuro. 
 
De Stijl buscaba las leyes universales que gobiernan la realidad visible, pero que se 
encuentran escondidas por las apariencias externas de las cosas. En el año 1924, 
Mondrian dejó de contribuir con sus artículos en el periódico después de que Van 



Doesburg desarrolló su teoría del elementarismo, la cual declaraba a la diagonal 
como un principio compositivo más dinámico que la construcción horizontal y 
vertical. 
 
Más Constructivismo 
 
Torres García – Geer van Velde 
 
Dadaísmo (Marcel Duchamp, Jean Arp, Francis Picabia, Max Ernst). 
 
Dadá se presenta como una ideología total, como una forma de vivir y como un 
rechazo absoluto de toda tradición o esquema anterior 
 
Propugna, en cambio, la desenfrenada libertad del individuo, la espontaneidad, lo 
inmediato, actual y aleatorio, la crónica contra la intemporalidad, la contradicción, 
el no donde los demás dicen sí y el sí donde los demás dicen no; defiende el caos 
contra el orden y la imperfección contra la perfección. 
 
La mayoría de artistas dadaístas tenían un pensamiento nihilista. 
 
El movimiento dadaísta es un movimiento antiartístico, antiliterario y antipoético 
porque cuestiona la existencia del arte, la literatura y la poesía. Por definición, 
cuestiona el propio dadaísmo. 
 
las ideas del antiarte: una absoluta falta de respeto por todos los valores, liberación 
de todos los convencionalismos sociales y morales y destrucción de todo aquello 
que se conoce como arte. Para Duchamp y Picabia el arte está muerto (una rueda 
de bicicleta montada sobre un taburete, un botellero, un orinal, etc.), objetos 
sacados de la realidad y puestos en la esfera del arte por la simple acción y 
voluntad del artista. El deleite estético estaba fuera de sus intenciones y la elección 
de los objetos. 
 
Arp combina las técnicas de automatismo y las oníricas en la misma obra 
desarrollando una iconografía de formas orgánicas que se ha dado en llamar 
escultura biomórfica, en la que se trata de representar lo orgánico como principio 
formativo de la realidad. 
 
Gran parte de lo que el arte actual tiene de provocación viene del dadá. 
 
Bauhaus 
 
la Bauhaus, fue la escuela de diseño, arte y arquitectura fundada en 1919 por 
Walter Gropius en Weimar (Alemania) y cerrada por las autoridades prusianas (en 
manos del partido nazi) en el año 1933. y que tuvo repercusiones en todas las 
artes visuales, pero especialmente en el diseño y la divulgación del funcionalismo y 
el racionalismo arquitectónico (Walter Gropius, Mies Van der Rohe, Le Corbusier, 
Escuela de Chicago  
 
Sus propuestas y declaraciones de intenciones participaban de la idea de una 
necesaria reforma de las enseñanzas artísticas como base para una consiguiente 
transformación de la sociedad burguesa de la época, de acuerdo con la ideología 
socialista de su fundador. La primera fase (1919-1923) fue idealista y romántica, la 
segunda (1923-1925) mucho más racionalista y en la tercera (1925-1929) alcanzó 
su mayor reconocimiento, coincidiendo con su traslado de Weimar a Dessau. En 
1930, bajo la dirección de Mies van der Rohe, se trasladó a Berlín donde cambió por 
completo la orientación de su programa de enseñanza. 
 



La Bauhaus sentó las bases normativas y patrones de lo que hoy conocemos como 
diseño industrial y gráfico; puede decirse que antes de la existencia de la Bauhaus 
estas dos profesiones no existían tal y como fueron concebidas dentro de esta 
escuela. Sin duda la escuela estableció los fundamentos académicos sobre los 
cuales se basaría en gran medida una de las tendencias más predominantes de la 
nueva Arquitectura Moderna, incorporando una nueva estética que abarcaría todos 
los ámbitos de la vida cotidiana: desde la silla en la que usted se sienta hasta la 
página que está leyendo (Heinrich von Eckardt). Dada su importancia las obras de 
la Bauhaus en Weimar y Dessau fueron declaradas como Patrimonio de la 
Humanidad por la Unesco en el año 1996. 
 
Paul Klee llegó a la escuela en 1920. Persona muy culta (además de ser un 
violinista y pintor notable) muy interesado por los problemas teóricos del arte. 
Desarrolló su actividad en el taller de tejidos, dando clases de composición. Su 
enseñanza se basaba en las formas elementales, de las que, según él, se derivaban 
todas las demás. El arte debía descubrir esas formas, desvelarlas, hacerlas visibles. 
Preparaba concienzudamente las clases escribiendo en unos cuadernos que, 
posteriormente fueron publicados en forma de libro. 
 
En 1922 Kandinsky se incorporó al proyecto. Había participado en las reformas 
educativas en la época de la revolución rusa, fundando en la Unión Soviética varias 
escuelas. 
 
Su mente teórica fue decisiva para iniciar el camino hacia un arte más intelectual y 
razonado, donde utilizaban el alma del objeto para esculpirla en la tela con rasgos 
abstractos. 
 
En 1923 Theo van Doesburg, fundador en los Países Bajos del neoplasticismo, 
pintor, arquitecto y teórico, creo en Holanda la revista y el movimiento De Stijl y al 
llegar después a Weimar, ejerció una influencia decisiva en los estudiantes y en 
Gropius que acabaría llevando a la escuela a tomar otro rumbo. 
 
A partir de 1923 se sustituye la anterior tendencia expresionista por la Nueva 
Objetividad, un estilo también expresionista de pintura aunque mucho más sobrio 
que se estaba imponiendo en toda Alemania. La incorporación a la Bauhaus de 
László Moholy-Nagy, un artista muy cercano a Van Doesburg, supuso la 
introducción en la escuela de las ideas del constructivismo ruso 
 
Desde una perspectiva muy diferente, triunfaba en las artes decorativas el estilo 
denominado Art decó. 
 
El Art déco fue un movimiento de diseño popular a partir de 1920 hasta 1939 (cuya 
influencia se extiende hasta la década de 1950 en algunos países), influenciando a 
las artes decorativas tales como arquitectura, diseño interior, y diseño gráfico e 
industrial, también a las artes visuales tales como la moda, pintura, grabado, 
escultura, y cinematografía. 
 
Las posibilidades expresivas de la fotografía más allá de la mera reproducción de la 
realidad son exploradas por artistas como László Moholy-Nagy o Man Ray. 
 
Vanguardias y "Antivanguardias" anteriores a la Segunda Guerra Mundial 
  
Surrealismo 
 
Magritte (1930), Masson (1931), Giacometti y Brauner - Buñuel, Dalí, Paul Éluard, 
Max Ernst, Yves Tanguy y Tristan Tzara, entre otros, se declaran partidarios de 
Breton. Por su parte Jean Arp y Miró, aunque no compartían la decisión política 



tomada por Breton, continuaban participando con interés en las exposiciones 
surrealistas. 
 
Emparentado estrechamente con dadá, proviene de la aplicación al arte de la teoría 
psicoanalítica de Freud por un grupo intelectual muy cohexionado en torno a André 
Bretón (entre el primer -1924- y el segundo -1929- manifiesto surrealista),3 cuya 
ruptura no disminuyó sino que extendió el impacto artístico del movimiento (Giorgio 
de Chirico, René Magritte, Salvador Dalí, Joan Miró, Escher). 
 
Buscaba descubrir una verdad, con escrituras automáticas, sin correcciones 
racionales, utilizando imágenes para expresar sus emociones, pero que nunca 
seguían un razonamiento lógico. 
 
El arte, en esa esfera, no es representación sino comunicación vital directa del 
individuo con el todo. Esa conexión se expresa de forma privilegiada en las 
casualidades significativas (azar objetivo), en las que el deseo del individuo y el 
devenir ajeno a él convergen imprevisiblemente, y en el sueño, donde los 
elementos más dispares se revelan unidos por relaciones secretas. El surrealismo 
propone trasladar esas imágenes al mundo del arte por medio de una asociación 
mental libre, sin la intromisión censora de la conciencia. De ahí que elija como 
método el automatismo, recogiendo en buena medida el testigo de las prácticas 
mediúmnicas espiritistas, aunque cambiando radicalmente su interpretación: lo que 
habla a través del médium no son los espíritus, sino el inconsciente. 
 
El surrealismo tomó del dadaísmo algunas técnicas de fotografía y cinematografía 
así como la fabricación de objetos. Extendieron el principio del collage (el "objeto 
encontrado") al ensamblaje de objetos incongruentes, como en los poemas visibles 
de Max Ernst. Este último inventó el frottage (dibujos compuestos por el roce de 
superficies rugosas contra el papel o el lienzo) y lo aplicó en grandes obras 
 
Dalí utilizaba más la fijación de imágenes tomadas de los sueños, según Breton, 
«...abusando de ellas y poniendo en peligro la credibilidad del surrealismo...»; 
inventó lo que él mismo llamó método paranoico-crítico, 
 
Óscar Domínguez inventó la decalcomanía (aplicar gouache negro sobre un papel el 
cual se coloca encima de otra hoja sobre la que se ejerce una ligera presión, luego 
se despegan antes de que se sequen). los surrealistas desarrollaron otros 
procedimientos que incluyen igualmente el azar: el raspado, el fumage y la 
distribución de arena sobre el lienzo encolado. 
 
Miró fue para Breton el más surrealista de todos, por su automatismo psíquico 
puro. Su surrealismo se desenvuelve entre las primeras obras donde explora sus 
sueños y fantasías infantiles (El Campo labrado), las obras donde el automatismo 
es predominante (Nacimiento del mundo) y las obras en que desarrolla su lenguaje 
de signos y formas biomorfas (Personaje lanzando una piedra). Arp combina las 
técnicas de automatismo y las oníricas en la misma obra desarrollando una 
iconografía de formas orgánicas que se ha dado en llamar escultura biomórfica, en 
la que se trata de representar lo orgánico como principio formativo de la realidad. 
 
René Magritte dotó al surrealismo de una carga conceptual basada en el juego de 
imágenes ambiguas y su significado denotado a través de palabras poniendo en 
cuestión la relación entre un objeto pintado y el real. Paul Delvaux carga a sus 
obras de un espeso erotismo basado en su carácter de extrañamiento en los 
espacios de Giorgio de Chirico. 
 
El surrealismo penetró la actividad de muchos artistas europeos y americanos en 
distintas épocas. Pablo Picasso se alió con el movimiento surrealista en 1925; 



Breton declaraba este acercamiento de Picasso calificándolo de «...surrealista 
dentro del cubismo...». Se consideran surrealistas las obras del período Dinard 
(1928-1930), en que Picasso combina lo monstruoso y lo sublime en la composición 
de figuras medio máquinas medio monstruos de aspecto gigantesco y a veces 
terrorífico. Esta monumentalidad surrealista de Picasso puede ponerse en paralelo 
con la de Henry Moore y en la poesía y el teatro con la de Fernando Arrabal. 
 
 
Arte contemporáneo de la segunda mitad del siglo XX 
 
Arte contemporáneo entre 1945 y 1960: el informalismo 
 
La destrucción de Europa por la guerra y la emigración de artistas, coleccionistas, 
críticos e historiadores, convierten a Nueva York en el nuevo centro mundial del 
arte. 
 
Informalismo 
 
El informalismo es un movimiento pictórico que abarca todas las tendencias 
abstractas y gestuales que se desarrollaron en Francia y el resto de Europa después 
de la Segunda Guerra Mundial, en paralelo con el expresionismo abstracto 
estadounidense. Dentro de él se distinguen diferentes corrientes, como la 
abstracción lírica, la pintura matérica (Antoni Tàpies), la Nueva escuela de París, el 
tachismo, el espacialismo o el art brut. 
 
Características plásticas de esta pintura son: la espontaneidad del gesto, el 
automatismo, el empleo expresivo de la materia, inexistencia de ideas 
preconcebidas, la experiencia de lo hecho hace nacer la idea, la obra es el lugar y el 
momento privilegiado en que el artista se descubre; es el final de la reproducción 
del objeto para la representación del tema que se convierte en la finalidad de la 
pintura, con un aspecto a veces caligráfico, pudiendo hablarse de una «Abstracción 
caligráfica» en relación con la obra de Georges Mathieu, Hans Hartung o Pierre 
Soulages. 
 
Pintores informalistas 
 
Lucio Muñoz 
Antoni Tàpies 
Wols 
Eduardo Chillida 
Jean Degottex 
Jean Dubuffet 
Jean Fautrier 
Grupo Cobra – Karel Apple 
Grupo El Paso - Rafael Canogar, Luis Feito, Manolo Millares, Manuel Rivera, Antonio 
Saura y el escultor Pablo Serrano, Martín Chirino y Manuel Viola 
Hans Hartung 
Georges Mathieu 
Henri Michaux 
Serge Poliakoff 
Jean-Paul Riopelle 
Bernhard Schultze 
Pablo Serrano 
Pierre Soulages 
Nicolas de Staël 
 
 



Expresionismo abstracto (Jackson Pollock, Mark Rothko, De Kooning, Franz 
Kline - Motherwell) 
 
Este tipo de cuadros, con violentos trazos de color en grandes formatos, presenta 
como rasgos distintivos la angustia y el conflicto, lo que actualmente se considera 
que refleja la sociedad en la que surgieron estas obras. 
 
Fue la tendencia principal de la pintura hasta los primeros años 1960 en que surgió 
el Pop Art y el arte minimal (hacia 1962-1963). No obstante, algunos pintores 
minimalistas se ven influidos por el expresionismo abstracto, especialmente por la 
tendencia color-field painting. 
 
op-art - arte cinético 
 
Op-art 
 
El Arte Óptico es un movimiento pictorico nacido en los estados unidosÓ en el año 
1958, conocido mayormente por su acepción en inglés: Op Art; abreviación de 
Optical Art. El Arte Óptico es una corriente artística abstracta, basada en la 
composición pictórica de fenómenos puramente ópticos, sensaciones de movimiento 
en una superficie bidimensional, engañando al ojo humano mediante ilusiones 
ópticas. Se utilizan estructuras de repetición con un orden claro. Frente a otras 
tendencias racionales, el Arte Óptico se basa en principios científicos rigurosos con 
el fin de producir efectos visuales inéditos. 
 
Las mayores influencias artísticas de este movimiento son el suprematismo, el 
constructivismo, el De Stijl o neoplasticismo y el Bauhaus. Además de tener 
importantes influencias intelectuales, psicológicas y científicas sobre la fisiología y 
la percepción. 
 
El Op-Art se caracteriza por varios aspectos: 
 
La ausencia total del movimiento real, todas sus obras son físicamente estáticas, lo 
cual lo diferencia del Arte cinético. 
 
Se pretende crear efectos visuales tales como movimiento aparente, vibración, 
parpadeo o difuminación. 
 
Usa los recursos de líneas paralelas, tanto rectas como sinuosas, contrastes 
cromáticos marcados, ya sea poli o bicromáticos, cambios de forma y tamaño, 
combinación y repetición de formas y figuras, entre otros recursos ópticos. Usa 
también figuras geométricas simples, como rectángulos, triángulos y 
circunferencias en tramados, combinaciones o formaciones complejas. 
 
En muchos casos el observador participa activamente moviéndose o desplazándose 
para poder captar el efecto óptico completamente. 
 
Se usa el acrílico para obtener superficies lisas, limpias y muy bien definidas. 
 
El artista del Op-Art no pretende plasmar en su obra sensaciones o situaciones, no 
existe ningún aspecto emocional en la obra. 
 
Arte cinético 
 
El arte cinético es una corriente de arte en que las obras tienen movimiento o 
parecen tenerlo. 



El arte cinético y el arte óptico son corrientes artísticas basadas en la estética del 
movimiento. Está principalmente representado en el campo de la escultura donde 
uno de los recursos son los componentes móviles de las obras. Pictóricamente, el 
arte cinético también se puede basar en las ilusiones ópticas, en la vibración 
retiniana y en la imposibilidad de nuestro ojo de mirar simultáneamente dos 
superficies coloreadas, violentamente contrastadas. 
 
Jesús soto, Julio Le Parc, D Buren y Jean Tinguely (Que también es Dada) 
 
ARTISTAS UNICOS 
 
Chagall 
Klee 
Julio González 
 
 
La escultura: Henry Moore, Eduardo Chillida, Jorge Oteiza, Pablo Serrano 
 
Subirachs 
 
Arte contemporáneo entre 1960 y 1975: el pop 
  
pop-art (Andy Warhol, Roy Lichtenstein, Richard Hamilton, Mel Ramos, Tom 
Wesselman) 
 
Claes Oldenburg (nacido el 28 de enero de 1929) es un escultor estadounidense, 
pionero del Pop Art. Es conocido sobre todo por sus instalaciones de arte público 
que representan réplicas a gran escala de objetos cotidianos. 
 
El Arte Pop fue un importante movimiento artístico del siglo XX que se caracteriza 
por el empleo de imágenes de la cultura popular tomadas de los medios de 
comunicación, tales como anuncios publicitarios, comic books y objetos culturales 
«mundanos». El arte pop, como la música pop, buscaba utilizar imágenes populares 
en oposición a la elitista cultura existente en el Bellas artes, separándolas de su 
contexto y aislándolas o combinándolas con otras,1 además de resaltar el aspecto 
banal o kitsch de algún elemento cultural, a menudo a través del uso de la ironía. 
 
El arte pop y el «minimalismo» son considerados los últimos movimientos del arte 
moderno y por lo tanto precursores del arte postmoderno, aunque inclusive se les 
llega a considerar como los ejemplos más tempranos de éste. 
 
Minimalismo 
 
Según el diccionario de la Real Academia Española (RAE), el minimalismo es una 
corriente artística que utiliza elementos mínimos y básicos, como colores puros, 
formas geométricas simples, tejidos naturales,etc. 
 
Características: 

 
Abstracción 
 
Economía de lenguaje y medios 
 
Producción y estandarización industrial 
 
Uso literal de los materiales 
 



Austeridad con ausencia de ornamentos 
 
Purismo estructural y funcional 
 
Orden 
 
Geometría elemental rectilínea 
 
Precisión en los acabados 
 
Reducción y síntesis 
 
Sencillez 
 
Concentración 
 
Protagonismo de las fachadas 
 
Desmaterialización 

 
 
representantes principales son: Donald Judd, Sol LeWitt, Carl Andre, Dan Flavin y 
Robert Morris. La pintura minimalista tiene influencias del Constructivismo y sobre 
todo del planteamiento reduccionista. 
 
arte conceptual (conceptual-art o idea-art), que incluye o se relaciona con multitud 
de manifestaciones, estilos o movimientos: happening, action-art, performance, 
arte povera (desarrollado en Italia), land-art, body-art, Process art, etc. 
 
En 1968 Lucy Lippard y John Chandler publicaron La desmaterialización del arte 
(revista Art International) donde analizaban el proceso de transformación que 
percibían en el arte contemporáneo: los artistas habían intensificado la gradual 
desaparición del objeto a favor del concepto y del arte efímero; muchos de los 
minimalistas (Morris, Smithson, Andre) emprendían trabajos en los que "el arte 
como idea" o la realización de obras en escenarios naturales (Land Art) eran los 
nuevos campos de experimentación o vías de escape al callejón sin salida en el que 
según ellos se debatían las poéticas más formalistas. 
 
Fue a principios de los sesenta cuando se hizo patente, tanto en el ámbito artístico 
estadounidense como el europeo, la cristalización y difusión de un nuevo tipo de 
arte, de unos nuevos comportamientos y de una nueva manera de entender arte y 
vida. Nuevos escenarios (la calle, el desierto, las costas australianas, la montaña, 
es decir, cualquier lugar de la naturaleza) reemplazaron los lugares habituales 
donde el arte solía exponerse. Los valores prevalecientes en el arte a lo largo de los 
siglos, y que el arte moderno y las vanguardias sólo habían reinterpretado, sin 
cuestionar de modo radical (la armonía, el cromatismo, la composición, la masa, 
etc.) eran repudiados en beneficio de otros (lo efímero, lo pobre, el proceso, la 
analogía, etc.). Los medios tradicionales parecían no ser ya los apropiados para ser 
mensajes en sí mismos (lecturas artísticas de la semiología y de Mac Luhan). 
 
 
ARTE POVERA 
 
El término arte povera (voz italiana para "arte pobre") es una tendencia dada a 
conocer a finales de los sesenta, cuyos creadores utilizan materiales considerados 
'pobres', de muy fácil obtención: como madera, hojas o rocas placas de plomo o 
cristal, vegetales, telas, carbón o arcilla, o, también, de desecho y, por lo tanto, 



carentes de valor. En un esfuerzo por huir de la comercialización del objeto 
artístico, ocupan el espacio y exigen la intromisión del público. Tratan de provocar 
una reflexión entre el objeto y su forma, a través de la manipulación del material y 
la observación de sus cualidades específicas. 
 
Artistas 

 
Giovanni Anselmo 
 
Carl Andre 
 
Alighiero Boetti 
 
Joseph Beuys 
 
Pier Paolo Calzolari 
 
Piero Manzoni 

 
Richard Long 
 
Mario Merz 
 
Marisa Merz 
 
Michelangelo Pistoletto 
 
Gilberto Zorio 

 
 
El arte "más contemporáneo", desde 1975: deconstrucción y 
postmodernidad 
 
Hiperrealismo (Antonio López García) 
  
Detalle de locomotora, oleo sobe tela 110x90cm. Obra del artista angolino Victor 
Venegas Espinoza premio municipal de arte 2009 Angol, Chile 
 
El hiperrealismo es una tendencia radical de la pintura realista surgida en Estados 
Unidos a finales de los años 60 del siglo XX que propone reproducir la realidad con 
más fidelidad y objetividad que la fotografía. 
 
 
 
instalaciones 
 
arte postmoderno 
 
deconstrucción 
 
art bin (arte del cubo de basura) Damien Hirst, Tracey Emin y Peter Blake.1 
 
Figuración libre – Fluxus - Transvanguardia 
 
Figuración Libre o Figuración libre popular es un movimiento pictórico que surge en 
Francia a finales de los años setenta. Es el equivalente francés a la Bad Painting y 
el Neoexpresionismo en Estados Unidos y Europa, Junge Wilde en Alemania y 



Transvanguardia en Italia. El término Figuration Libre fue acuñado por Ben Vautier, 
artista Fluxus. 
 
Cultivan una pintura figurativa, espontánea, primitiva, con gran intensidad 
cromática. Sus fuentes de inspiración son la historieta y el rock, así como otros 
elementos de la cultura de masas, como la publicidad, los dibujos animados o el 
cine. 
 
Es una de las tendencias neoicónicas o neorrepresentativas que surgieron en 
Europa y los Estados Unidos en la misma época, volviendo a las figuraciones 
después de que la Pintura abstracta dominara a mediados del siglo XX. Otras 
tendencias del mismo tipo son el neoexpresionismo (Alemania), la transvanguardia 
(Italia) y la Nueva imagen (Estados Unidos). En cierto sentido, todas estas 
corrientes reaccionaban contra la deshumanización del minimalismo y del arte 
conceptual. 
 
Su primera exposición se celebró en 1981, en el apartamento privado del crítico de 
arte Bernard Lamarche-Vadel. En ella mostraron sus cuadros los pintores franceses 
Combas, Di Rosa, Alberola, Blais, Blanchard, Boisrond, Maurige y Viollet. Su 
ideología era populista y anticultural. Reclamaban la total libertad y espontaneidad 
de la expresión. El grupo se formó, pues, en 1981 por Robert Combas, Remi 
Blanchard, François Boisrond y Hervé Di Rosa.1 Otras figuras son Richard Di Rosa y 
Louis Jammes. Entre 1982 y 1985, estos artistas expusieron junto con sus 
compañeros estadounidenses Keith Haring, Jean-Michel Basquiat, Kenny Scharf en 
Nueva York, Londres, Pittsburgh y París.  
 
neofiguración, ya desarrollada décadas antes, es revalorada a partir del último 
cuarto del siglo XX (Lucian Freud, Francis Bacon) 
 

 
Otros Movimientos postmodernos 
 
Arquitectura postmoderna 
 
Transvanguardia 
 
Neoexpresionismo 
 
Neomanierismo Guillermo Pérez-Villalta 
 
Simulacionismo 
 
Bad painting 
 
Neo-pop 
 
Nueva imagen 
 
Superflat 


