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Fundamentos del arte ii

Fundamentos de Arte II se presenta como continuacion de la materia Fundamentos de Arte I. Sus contenidos son una continuacién cronoldgica de los avances técnicos y tendencias creativas caracteristicos de los movimientos y etapas posteriores a los tratados en Fundamentos de arte I. La estructura de la materia presenta los diferentes movimientos,
caracteristicas y artistas mas representativos de cada etapa. Al finalizar las dos materias de Fundamentos de Arte, el alumno tendrad un imagen muy completa de la evolucion histérica del arte y unas bases firmes a la hora de valorar y opinar sobre las obras artisticas.En cada bloque se expone un contexto histérico que ayuda a entender las tendencias
artisticas predominantes de cada etapa. El temario ofrece una imagen global de los diferentes campos creativos abordando caracteristicas especificas de la pintura, escultura, artes escénicas, vestuario, mobiliario y complementos.A continuacién puedes ver los temas y contenidos de la asignatura. Descubre en este articulo los fundamentos del arte en
29 de Bachillerato, explorando sus conceptos clave y su importancia en el desarrollo integral de los estudiantes. Sumérgete en un fascinante mundo de creatividad y expresién artistica. jAcompafianos en este apasionante recorrido! Indice Los niveles de concrecién curricular son un elemento fundamental en la planificacién educativa. En el contexto
del arte de 22 de Bachillerato, es crucial comprender los niveles de concrecion curricular y su aplicacion. Estos niveles se dividen en tres categorias principales: macrocurricular, mesocurricular y microcurricular. 1. Macrocurricular: Este nivel se refiere a las decisiones generales que se toman a nivel educativo, como la legislacion, los curriculos
nacionales y los lineamientos curriculares generales para una etapa educativa especifica. 2. Mesocurricular: En este nivel se establecen los lineamientos mas especificos para un drea o materia en particular, como el arte en 22 de Bachillerato. Aqui se definen los objetivos, contenidos y criterios de evaluacion. 3. Microcurricular: El nivel
microcurricular se enfoca en la planificacién concreta de las actividades, recursos y estrategias pedagodgicas a utilizar en el aula. Es donde se detalla como se llevaran a cabo los objetivos y contenidos establecidos en los niveles anteriores. En resumen, los niveles de concrecién curricular son herramientas clave para la organizacién y desarrollo de la
ensefianza en el arte de 22 de Bachillerato, garantizando una planificaciéon coherente y eficaz. ¢/Qué se enseila en la asignatura de Fundamentos del arte? La asignatura de Fundamentos del arte se centra en introducir a los estudiantes en los conceptos basicos del arte, asi como en explorar la historia y las diferentes formas de expresion artistica. En
este curso, los alumnos aprenden sobre estilos artisticos, técnicas de creacion, movimientos culturales y la influencia del arte en la sociedad. Ademas, se estudian diversos artistas y obras representativas de distintas épocas. En el contexto educativo, los niveles de concrecion curricular son los diferentes grados de detalle en los que se planifica y
desarrolla el curriculo escolar. Los niveles principales son tres: 1. Nivel macrocurricular: Este nivel se enfoca en establecer los objetivos generales y las competencias que se espera que los estudiantes adquieran al finalizar un ciclo educativo. Aqui se definen los grandes bloques tematicos y las directrices generales del curriculo.Te puede interesar:
Las Obras méas Importantes de Isabel Allende: Un Repaso por su Legado Literario 2. Nivel mesocurricular: En este nivel se especifican los contenidos, las metodologias y las evaluaciones que se utilizaran para desarrollar las competencias establecidas en el nivel macrocurricular. Se detalla el plan de estudios y se disenan las actividades de
aprendizaje. 3. Nivel microcurricular: En este nivel se elaboran las unidades didacticas, las programaciones diarias y las tareas especificas que se llevaran a cabo en el aula. Aqui se planifica el dia a dia del proceso de ensefianza y aprendizaje, teniendo en cuenta las necesidades y caracteristicas de los estudiantes. Estos niveles de concreciéon
curricular permiten organizar y estructurar de manera coherente el proceso educativo, garantizando que se cubran de forma sistematica los contenidos y competencias establecidos en los planes de estudio. ¢Qué es Fundamentos del arte II? Fundamentos del arte II es un curso académico que forma parte del plan de estudios en educacién artistica. En
el nivel de concrecién curricular, este curso estaria ubicado en el nivel de curriculo explicito. Esto significa que se detallarian de manera especifica los contenidos, metodologias y evaluaciones que se utilizaran para ensefiar los fundamentos del arte en un segundo nivel de profundizacion. En este nivel, se establecen las estrategias pedagdgicas
concretas que guiaran la ensefianza y el aprendizaje de los estudiantes, tomando en cuenta sus necesidades y capacidades. Es importante resaltar que el nivel de concrecién curricular es fundamental para garantizar una ensefianza de calidad y coherente con los objetivos educativos planteados. ¢Qué se estudia en Historia del Arte en 2 de
bachillerato? La concrecion curricular se refiere al proceso mediante el cual se establecen objetivos, contenidos, criterios de evaluacion y metodologias especificas para cada nivel educativo. En el caso de la Historia del Arte en 2 de bachillerato, el nivel de concreciéon curricular se centra en profundizar en el estudio de diferentes periodos artisticos,
corrientes estéticas, artistas destacados y obras representativas. Los alumnos suelen analizar y contextualizar las obras de arte en su contexto historico, social y cultural, desarrollando habilidades criticas y de apreciacion estética. Los niveles principales de concrecién curricular son tres: nacional, autondémico y centro educativo. El nivel nacional
establece los objetivos generales del curriculo, los contenidos minimos y los estdndares de aprendizaje. A nivel autonémico se adaptan estos contenidos a las particularidades y necesidades de cada comunidad auténoma. Por ultimo, en el nivel de centro educativo se define cémo se llevaran a cabo las programaciones didacticas y se ajustan los
contenidos a las caracteristicas especificas del centro y del alumnado. En resumen, en Historia del Arte en 2 de bachillerato, se estudian aspectos como la evolucién de los estilos artisticos, el analisis de obras emblematicas, la interpretacién de contextos histdricos y la valoracion critica del arte. La concrecién curricular en este nivel educativo se
encarga de establecer los objetivos y contenidos clave para el desarrollo de competencias artisticas y culturales en los estudiantes. ¢Cuadl es la base del arte? En el contexto educativo, los niveles de concrecién curricular son las distintas formas en que se organiza y estructura el curriculo para adaptarlo a las necesidades y caracteristicas de los
estudiantes. Estos niveles nos permiten establecer de manera mas especifica qué se espera que los alumnos aprendan en cada etapa educativa. Los niveles principales de concrecién curricular son:Te puede interesar: Todo lo que necesitas saber sobre qué es un mandala y para qué sirve 1. Nivel Nacional: En este nivel se establecen los objetivos
generales y los contenidos comunes para todo el pais. Es la base sobre la cual se construyen los planes de estudio de cada institucién educativa. 2. Nivel Regional o Autondémico: En este nivel se adaptan los contenidos y objetivos del nivel nacional a las caracteristicas especificas de cada regién o comunidad auténoma. Se consideran aspectos
culturales, sociales y econémicos propios de cada lugar. 3. Nivel Institucional: En este nivel se concretan los objetivos, contenidos y metodologias de ensefanza para cada centro educativo en particular. Se tienen en cuenta las necesidades y recursos especificos de la institucién. Estos niveles de concrecion curricular son fundamentales para
garantizar una educacion de calidad y pertinente para cada contexto educativo. Permiten adaptar el curriculo a las caracteristicas de los estudiantes, promoviendo asi un aprendizaje significativo y relevante. Preguntas Frecuentes ¢Cuadl es la importancia de los fundamentos del arte en el nivel de concrecién curricular de 22 de bachillerato? Los
fundamentos del arte son importantes en el nivel de concrecion curricular de 292 de bachillerato porque contribuyen al desarrollo integral de los estudiantes, fomentando su creatividad, sensibilidad estética y capacidad de andlisis critico. Ademas, el conocimiento de estos fundamentos les permite comprender y apreciar mejor las expresiones artisticas,
enriqueciendo su formacién cultural y su capacidad de expresion personal. ;Qué aspectos especificos abarca el estudio de los fundamentos del arte en este nivel educativo? En el nivel de concrecién curricular, el estudio de los fundamentos del arte abarca aspectos como la historia del arte, los diferentes movimientos artisticos, las técnicas y
materiales utilizados en las obras de arte, la apreciacién estética y la creatividad en la expresion artistica. ¢Cémo se relacionan los fundamentos del arte con otras areas de conocimiento en el curriculo de 22 de bachillerato? En el curriculo de 29 de bachillerato, los fundamentos del arte se relacionan con otras areas de conocimiento a través de la
interdisciplinariedad, donde se integran aspectos de historia, filosofia, literatura y ciencias sociales para comprender mejor la expresion artistica. En conclusion, los fundamentos del arte en 22 de Bachillerato son esenciales para el desarrollo integral de los estudiantes, ampliando su visiéon del mundo y fomentando la creatividad. Estos conocimientos
se encuentran enmarcados dentro de los niveles de concrecidn curricular, los cuales permiten adaptar los contenidos educativos a las necesidades especificas de cada nivel educativo. Es fundamental comprender y aplicar estos niveles para garantizar una ensenanza significativa y coherente con los objetivos pedagdgicos. {Nunca subestimes el poder
de la educacion artistica en la formacién de las personas! Te puede interesar: jClaro! Aqui tienes un titulo sugerido para tu articulo: Consejos utiles para hacer un dibujo creativo con éxito Bienvenidxs a la WEB de Fundamentos Artisticos y a F.A.IIl Aqui encontraréis TEMARIO de Fundamentos artisticos y material que os servira de apoyo para
estudiar . Por M.Manxela[] Seguiremos nuestro TEMARIO-A desarrollado en esta web, para nuestras clases de este curso 24/25. Un desplegable, expuesto arriba en la parte superior de esta pagina. Fundamentos Artisticos [] = Asi mismo, la/el alumna/o elaborara su propio temario e individualmente, en su cuaderno de autoaprendizaje.[] consultar e
investigar ¥. “Mdas que un estilo, lo mio es intentar estar siempre en la frontera de la innovacién”. Zaha Hadid Zaha Hadid fue una de las arquitectas mas afamadas e influyentes de finales del siglo XX e inicios del siglo XXI. Nacié en Bagdad (Iraq) en 1950 en el seno de una familia isldmica y muri6 de un infarto en el afio
2016 en Miami (Estados Unidos). Se consideraba anglo-iraqui. Antes de dedicarse a la arquitectura, estudié Matematicas en la Universidad Americana de Beirut (Libano). Posteriormente se trasladé a vivir a Londres donde estudié Arquitectura. Cuenta con numerosos premios, entre otros con el prestigioso PRITZKER (2004). Fue la primera mujer
arquitecta que ostenta este galardén, considerado como una especie de Premio Nobel de Arquitectura por su importancia. También fue nombrada Dame -el equivalente a Sir en femenino- por la reina Isabel II. De personalidad carismatica y arrolladora, no se conformé solo con sus proyectos arquitecténicos. Su vision omnicomprensiva de la creacion
artistica, y nada jerarquica entre todos los ambitos del arte, le llevé a disenar todo tipo de objetos desde mobiliario hasta cerdmica pasando por joyeria, objetos domésticos, y por supuesto, moda (zapatos, vestidos). Para ella sus disefios eran una extension de su labor de arquitecta. También fue pintora asi como profesora en Harvard, Chicago y
Nueva York entre otras universidades. Abrié su estudio de arquitectura en Londres en 1980 y poco después ya tuvo un rotundo éxito con un hotel muy futurista de Hong-Kong. Como Frank O. Gehry, del que era muy amiga, su arquitectura es muy esteticista y de vanguardia. Nos remite a disefios inspirados en la naturaleza y por lo tanto, organicos. Ha
sido vinculada a la Deconstruccion, como mostré el MoMA de Nueva York en una exposicién llamada Deconstructivist Architecture en 1988. Recordemos que la Deconstruccion parte de complejas reflexiones filoséficas y literarias -debidas al filésofo francés Jacques Derrida- y se ha plasmado en dmbitos tan diferentes como el arte o la gastronomia (ej.
Ferran Adrid). Inspirados en las reflexiones de la teoria literaria de la Deconstruccion, algunos arquitectos comenzaron a desmontar los procesos de disefio y empezaron a realizar proyectos aparentemente irrealizables contradiciendo las convenciones del disefio y de la industria. Ayudados por nuevos programas de disefio y

mejores computadoras y materiales de construccion llegaron a desarrollar las desestructuradas estructuras que hoy se pueden apreciar. La Deconstruccion es simultdneamente anticlasica y antifuncionalista, va mas alla de cualquier propuesta arquitecténica anterior, puesto que niega los principios tradicionales basicos de la historia de la
arquitectura: estabilidad, unidad, armonia... En definitiva, la arquitectura deconstructivista es radicalmente innovadora y pretende convertir a los edificios en auténticas obras de arte, en esculturas. Hadid ha realizado proyectos como urbanista (Seul, Corea del Sur) y ha disefiado mobiliario urbano. Entre sus influencias cabe destacar el arte de
vanguardia, el arte abstracto geométrico ruso: Constructivismo y Suprematismo, en particular de Malevich. Entre las notas distintivas de su arquitectura, resumiendo mucho, podemos sefialar: *Fue evolucionando desde sus proyectos arquitectonicos basados en formas angulosas y rectas hacia un mayor uso de la curva, las espirales, las lineas
sinuosas y la geometria fragmentada caracteristicos de la arquitectura deconstructivista. *Ha sido denominada la “reina de la curva” por las formas ondulantes y geométricas de sus disenos. Son lineas aerodinamicas que transmiten sensacion de movimiento y velocidad. *Gusto por las lineas fluidas. *Sus disefios son unicos, de formas complejas, casi
imposibles, muy esteticistas. Son edificios-esculturas volumétricos, en definitiva, obras de arte. * Busca innovar y sorprender. Su maxima era “romper los limites de la arquitectura”, es decir, convertir los edificios en paisaje y repensar los limites fisicos y formales de las construcciones. *Ha construido sobre todo espacios publicos como bibliotecas,
salas de concierto y museos. Quiere que su arquitectura engrandezca, que aporte experiencias a los usuarios. Mejorar la vida de todos. Esta legendaria arquitecta tuvo una carrera muy prolifica y de hecho realizé mas de treinta edificios diseminados por Asia, Estados Unidos, Europa, etc. Entre sus proyectos mas memorables podemos destacar:

*El Restaurante Moon Soon en Sapporo (Japén), de 1990: disena tanto el edificio como los muebles y la decoracién de interiores. *Vitra Fire Station (Weil am Rhein, Alemania, 1990-93): en este parque de bomberos utiliza volimenes livianos de formas puntiagudas y angulosas. Busca integrar el edificio con el paisaje. *El Pabellon Puente construido
para la Expo de Zaragoza de 2008. Es una de las obras mds representativas de su carrera, muy compleja, que auna ingenieria con arquitectura y el disefio interiores de un espacio de reflexién colectiva sobre el agua y el desarrollo sostenible. *El Museo Nacional de Arte del Siglo XXI en Roma (MAXXI), 2009: de formas serpenteantes inspiradas en las
aguas del rio de Roma, el Tiber. Las paredes curvas que acaparan la atencion de los visitantes no solo son usadas para ser expuestas en el interior, sino también en el exterior, con murales, proyecciones o instalaciones. * Heydar Aliyev Center en Baku (Azerbaiyan), 2013: es uno de sus proyectos mas espectaculares y elegantes. Es un centro cultural
(museo, sala de conferencias, etc.) *EIl Centro Acuatico en Londres para las Olimpiadas del afio 2012. Tiene forma de una ola del mar. *El edifico Opera House de Guangzhou en China (2003-2010): es uno de sus proyectos mas impresionantes por su espectacularidad, dimensiones y monumentalidad. *E]l Hotel Puerta de América de Madrid: es un hotel
de cinco estrellas, Gnico en el mundo porque fue disenado por diecinueve de los mas destacados arquitectos del mundo, entre ellos tres premios Pritzker : Norman Foster, Zaha Hadid y Jean Nouvel. *Algunos de sus edificios son pdstumos. Varios se estaban construyendo cuando se produjo su fallecimiento como un estadio en Qatar para la FIFA
World Cup del afio 2022. Zaha Hadid ha expuesto sus pinturas, proyectos y disefios en exposiciones por medio mundo: Venecia, Madrid, Londres, etc. En conclusidn, esta multidisciplinar artista visionaria, fallecida inesperadamente a los 65 afios fue vanguardia en estado puro, impactante, futurista y organica, tanto en sus proyectos arquitecténicos
como en su memorable labor de disefiadora, pintora y profesora. Siempre intentando ir mas alla de los limites de la arquitectura... ANEXOS IMAGENES Habitaciones disefiadas por Zaha Hadid en el Hotel Puerta de América de Madrid, 2005 Disefios de Zaha Hadid FUENTES DE DOCUMENTACION Los arquitectos britdnicos a
través del Royal Institute of British Architects la otorgaron la Royal Gold Medal (Medalla real de oro). De momento es la Gnica arquitecta que la tiene. Page 2 El COMIC -bande dessinée (bd) en francés, fumeto en italiano, historieta o TBO en espafiol- es el arte de narrar con ilustraciones. La palabra cémic es un ANGLICISMO que deriva de la
expresion comic strip, es decir, tira comica. Ha estado considerado como un “arte menor”. Esa vision peyorativa hoy esta superada. Es el NOVENO ARTE. Pudiera parecer que el comic es un invento americano que poco tiene que ver con la cultura europea. Nada mas lejos de la realidad. Situviéramos que destacar al autor mas relevante del comic
europeo de los afios 30 y décadas posteriores, seria sin duda Georges REMI, méas conocido como HERGE. La denominacién de Hergé procede de las iniciales de su apellido R y su nombre G pronunciadas en francés. Hergé NACIO en Bélgica en el seno de una familia de clase media. Recordaba su INFANCIA como una época gris y mediocre. De
educacién catolica -estudio con los jesuitas-, de jovencillo fue boy scout, como lo seria el propio Tintin. De hecho, ese pasado scout le marcara de por vida: el respeto por la palabra dada, el ser honrado, el hacer buenas obras, la lealtad, etc. De talante reservado, enigmatico y encantador, comenzo dibujando en una revista scout, a partir de 1924 ya
firma sus obras con el seudénimo Hergé. Hergé fue un excelente DIBUJANTE y un GRAN NARRADOR. Trabajador incansable, no se tomaba nunca vacaciones. A Las Aventuras de Tintin le dedicé ;50 afios de su vida! Del mismo modo que el escritor Flaubert proclamaba que él era Madame Bovary o que Cervantes era en cierta medida también Don
Quijote, Hergé podria decir: Tintin, ¢ ést moi. Era claramente una proyeccion de si mismo, pero no solo el joven reportero, sino también del resto de sus personajes. Hergé con Las aventuras de Tintin cre6 a un héroe incontestable, un clasico de la literatura y el arte del siglo XX. Desde su primera aparicion en el diario Le Petit Vingtiéme en 1929,
Tintin se convirtié en uno de los mas célebres personajes de comic. Durante los afios 30, aparte de dedicarse a Tintin, Hergé diversific6 su actividad artistica realizando ilustraciones de periddicos, novelas y disefios publicitarios. La primera aventura de Tintin editada en color fue en 1942 y fue una obra maestra cromatica. El dltimo Tintin se publico
en 1971. Durante la II Guerra Mundial, Hergé publicaba las aventuras de Tintin en el suplemento juvenil del periédico Le Soir, que a la sazdén, estaba controlado por los nazis alemanes; este hecho comprometié seriamente su reputacién y cuando terminé la guerra incluso fue acusado de colaboracionista, algo que él negaba radicalmente.

Las FUENTES DE INSPIRACION de Hergé son muy variadas: desde los grabados japoneses Ukiyo-E, hasta la caligrafia china, y toda una serie de pintores antiguos y modernos. Hergé admiraba a Benjamin Rabier, un ilustrador de los afios 20, también al neoclésico Ingres y al renacentista Holbein, asi como al arte primitivo, las méscaras africanas, el
surrealismo de Joan Mir9, etc. En Las aventuras de Tintin abundan las referencias al arte ya sea antiguo (egipcio), oriental, africano (méscaras) o de los siglos XIX (Sisley) o XX (Picasso). Es formidable como sintetiza el Shanghai art Déco en el Loto Azul (1934). También se inspiraba en la realidad cotidiana, los acontecimientos politicos y sociales de
su tiempo y en otras culturas. Asimismo, el cine fue su gran aficién desde joven, en particular sentia devocién por Charles Chaplin. El lenguaje de Hergé, su vocabulario, es muy cinematografico, lleno de humor y cierto suspense. Hergé esta considerado como el PADRE DEL COMIC EUROPEO. Perfeccionista y visionario, hacia evolucionar a sus
personajes con la actualidad de su época. Asi los vemos en Tintin, pero también en Les Exploits de Quick et Flupke (1930) y en Las Aventuras de Jo, Zette et Jocko (1935) Hergé se DOCUMENTABA concienzudamente sobre las distintas épocas y civilizaciones que trataba en sus publicaciones para ser lo més preciso y realista posible. TINTIN es un
héroe literario viajero, un joven maravilloso que parece tener el don de la ubicuidad puesto que viaja por todo el mundo entre los afios 30 y los 70 del siglo XX. Sus historietas son una magnifica leccién de historia y geografia. Como ha sefialado el tintin6logo Juan Manuel Bonet, Tintin nos ayuda a entender el siglo XX: el colonialismo; el auge de los
totalitarismos; la amenaza bélica de los anos 30; el conflicto chino-japonés; los ganster de Chicago; las busquedas de pecios; los conflictos de Oriente Medio y el papel en ellos del petréleo; los Tiranos Banderas latinoamericanos; la aventura espacial-Tintin estuvo antes en la luna que los americanos-; el Pacto de Varsovia y la Guerra Fria; el trafico de
armas, drogas y esclavos; las falsificaciones de obras de arte; la 6pera; las joyas, etc. También aparecen fendmenos paranormales, pesadillas, la importancia de los suefios ... Es claro que las aventuras de Tintin no son meras obras de divertimento juvenil, sino que tienen un rico trasfondo y mensajes en clave a desentranar por el lector. Tintin

nos fascina porque nos ayuda a ver el mundo con otros ojos: con la mente muy abierta, sin prejuicios, dejdndonos sorprender y aprender, conociendo otras civilizaciones con espiritu de aventura. Como buen reportero le apasiona viajar, es valiente, generoso - no duda en poner en riesgo su vida con tal de ayudar a un amigo Tchang- y es amante de los
animales -especialmente de su particular “Rocinante”, su queridisimo Milou- . Al mismo tiempo es un apasionado del arte y la cultura. También nos encanta el protagonismo coral que tienen todos los personajes como el borrachin capitdn Haddock-una especie de amigo-padre-, Hernandez y Fernandez -prototipicos de los belgas de su época-, el
profesor Tornasol, la genial cantante de épera Castafiore... Desgraciadamente no abundan los personajes femeninos en sus aventuras. Hergé fue el creador de UN NUEVO ESTILO GRAFICO: la linea clara, caracterizada por la simplicidad y claridad del trazo, con dibujos muy depurados. Marca mucho el contorno y no presenta tonos intermedios ni
efectos de luces y sombras, salvo, curiosamente, en sus dibujos de automéviles. Aplicaba el llamado “efecto mascara”, es decir, la combinacién de unos personajes un tanto caricaturescos en entornos lo mas realistas posibles. Asi mismo deseaba que el mensaje que transmitian sus dlbumes fueran de facil comprension. Una faceta menos conocida de
Hergé fue la de COLECCIONISTA. Era un apasionado del arte moderno y en su coleccion reunioé pintura expresionista, Pop Art, abstraccién, Minimal Art... No faltaban entre sus fondos pinturas de artistas contemporaneos como Lucio Fontana, Jean Dubuffet, Andy Warhol o Roy Lichtenstein. Puede parecer paradéjico que Hergé que era un fabuloso
ilustrador y un maestro de la figuracion, viviera rodeado de arte abstracto. Consideraba que era la otra version de si mismo. Hergé, en pleno reconocimiento internacional de su obra, murié en 1983 de leucemia. Su clamoroso éxito se demuestra con un dato: se han vendido més de 250 millones de ejemplares de sus 24 dlbumes en mas

de 100 lenguas y dialectos de todo el mundo. En Louvain-la-Neuve (Bélgica) se encuentra el MUSEE HERGE dedicado a este genial artista y su obra. HERGE, el pintor surrealista René MAGRITTE y el escritor Georges SIMENON son los maximos exponentes de la cultura belga del siglo XX. TINTIN Y HERGE PARA SABER MAS * Héroes del cémic
internacional * Tintin et moi Page 3 THE BEATLES fue una legendaria banda de pop/rock britanica surgida en la ciudad inglesa de Liverpool. Este grupo estuvo en activo durante los anos 60, concretamente desde 1962 hasta que se disolvieron en 1970. Actualmente Paul McCartney y Ringo Starr siguen con sus carreras musicales en solitario.

El término Beatle es un guino simpéatico a dos palabras: beetle que en inglés quiere decir escarabajo y beat, ritmo. Por lo tanto la traduccidn libre de la palabra Beatle podria ser “los escarabajos del ritmo”. Fueron llamados los “Fab Four” (los cuatro fabulosos). Los Beatles no han tenido rival: han sido la mejor banda de musica pop de la historia y sin
duda la més conocida en el mundo entero. Recordemos que POP es la forma abreviada de la palabra “popular”. Es un anglicismo que engloba tendencias musicales muy variadas y eclécticas. Ha ido evolucionando con el tiempo y surgieron en Estados Unidos y en Reino Unido a mediados de los afios 50. Los miembros que formaron los Beatles fueron
un grupo de amigos - musicos de edad parecida y origen socio-cultural similar ya que procedian de un entorno urbano de clase obrera: JOHN LENNON (guitarra ritmica, vocalista), PAUL McCARTNEY (bajo, vocalista), GEORGE HARRISON (guitarra solista, vocalista) y RINGO STARR (bateria, vocalista). John Lennon y Paul McCartney fueron

el alma del grupo ya que escribieron méas de 300 canciones de esta banda y fueron los principales vocalistas de la misma. Comenzaron tocando en clubs de Liverpool (Inglaterra) y Hamburgo (Alemania). Fueron un grupo que revolucioné el mundo de la musica, con sus canciones pegadizas, ritmicas, optimistas, bailables y llenas de vida. Muchos de sus
temas eran de caracter amoroso, con frases del estilo: She is my little girl, I just want to hold your hand, love me do, hold me tight, ... También aluden a la paz, la amistad, la paz, etc. Son recordados por la calidad y la diversidad estilistica de sus composiciones. Dominaron distintos géneros musicales, desde las baladas pop hasta el rock psicodélico,
incorporando a menudo reinterpretaciones de muchos temas clasicos de los afios 40 y 50, en especial de Rock & Roll. Sus influencias eran muy variadas desde el rock hasta la musica india y la clésica (Bach, Beethoven, Tchaikovsky, etc.) Las canciones de los Beatles nacieron para triunfar: aunaban calidad con comercialidad dedicada a un amplio
espectro de publico, de las mas variadas edades, aunque su objetivo esencial eran las adolescentes. Alcanzaron el éxito de inmediato desde su primer single ‘Love Me Do’ (1962) y desataron una auténtica Beatlemania, primero en Gran Bretafia, después en el resto de Europa (incluida Espafia), Estados Unidos...y en el mundo entero. Vendieron mas

de 800 millones de discos. Con ellos el fenémeno fan -ya despertado en Estados Unidos con “el rey del Rock”, Elvis Presley- alcanzé cotas nunca vistas anteriormente, eran masas enfervorizadas en plena histeria colectiva. Surgieron en una época -los 60- de desarrollo econémico y cultural, lejanos ya los ecos de la dramética II Guerra Mundial, en
pleno auge de la sociedad de consumo y de movimientos artisticos como el Pop Art. La imagen de los Beatles fue fundamental para su éxito. Despertaron pasiones alli donde fueron. Su estética fue evolucionando a la par que la moda iba cambiando de los primeros 60 a finales de la década. Se convirtieron en verdaderos iconos de moda impactando
poderosamente en la indumentaria de la época -hasta en los cortes de pelo como el mop-top(fregona)- y con el tiempo en la aparicion de diversas “tribus urbanas” (Mods, Rockers, Punks, etc.) *Actuaron por medio mundo: Copenhague, Estocolmo, Australia, Hong-Kong, Filipinas, Estados Unidos, Canadd, Espafia (Madrid y Barcelona),... En Nueva York
tocaron en un estadio para 56000 personas, fue un auténtico caos con muchos problemas de sonido. *Su mitico estudio donde grabaron casi la totalidad de sus composiciones era el Abbey Road en Londres (llamados EMI desde 1970). Publicaban un single o disco sencillo cada tres meses. *Participaron en varias peliculas como “It’s been a hard day’s
night” (Que noche la de aquel dia), “Yellow Submarine”, “Help”, “Let It Be”... Con frecuencia concedian entrevistas y grababan programas de televisiéon. Todavia hoy en dia se siguen produciendo peliculas-documentales sobre ellos como “Eight Days a Week”. *Sgt. Pepper's Lonely Hearts Club Band (1967) ha sido considerado como el mejor dlbum de
la historia (seguin la revista Rolling Stone en 2012). Las canciones mas exitosas de los Beatles aparecen en los recopilatorios el dlbum rojo y el dlbum azul. Entre ellas podemos destacar: Love me Do Ob-la-di- Ob-la-da She Loves You. De esta cancion viene lo de chica yeyé por el She loves you ye ye ye.... Can't Buy Me Love Yesterday Let it be All my
loving Eight days a week Lucy in the Sky with Diamonds Let it Be Here comes the sun, etc. Discografia En ESPANA actuaron en Madrid y Barcelona en julio de 1965. En nuestro pais surgieron bandas musicales inspiradas en ellos como Los Bravos (La motocicleta, Black is Black), Los Brincos (Mejor, Un sorbito de Champén) o Los Diablos (Un rayo de
sol),Féormula V (Cuéntame)... Anécdotas *Tenian que pagar tantos impuestos con sus éxitos musicales que George Harrison escribio el tema “The taxman” para quejarse de ello... (...)There's one for you, nineteen for me 'Cause I'm the taxman, yeah, I'm the taxman (...) And you're working for no one but me (...) *Steve Jobs consideraba que los Beatles
fueron su modelo de negocio, un trabajo en equipo de cuatro amigos con mucho talento. *En una entrevista John Lennon consider6 que los Beatles eran més famosos que Jesucristo. Esto ocasiond problemas y boicots al grupo, incluso amenazas de muerte, por lo que Lennon tuvo que matizar sus palabras. *Los Beatles no estuvieron exentos

de situaciones dramaticas. A la mayoria de los miembros de este grupo la fama les pasé factura en forma de adicciones, etc. En 1980 el asesinato de John Lennon en Nueva York por parte de un perturbado mental causé una conmocién mundial. Su asesino todavia cumple condena. *George Harrison, “the quiet Beatle”, murié en el afio 2001.

En CONCLUSION, los Beatles son un icono de la cultura popular. Forman parte de nuestro acervo musical. Tuvieron un fuerteimpacto en la musica de su tiempo y en todos los grandes solistas y grupos que surgieron después vinculados a la musica Pop (Michael Jackson, Madonna, etc.) También dejaron su huella en el cine, la literatura, el arte y la
moda de su época. Han sido comparados con Picasso por su caracter innovador, revolucionario, creativo, inico... Fueron la banda con mas niimeros uno en las listas mundiales. Cuatro décadas después de su separacién, la miisica que crearon continta siendo popular jy no nos cansamos de oirlos! ANEXO IMAGENES FUENTES DE DOCUMENTACION
21-mw0000189173 Segtn el Diccionario de la Real Academia de la Lengua (RAE), Pop en su primera acepcion es: “1. m. Estilo musical de origen angloamericano nacido al final de los afios cincuenta del siglo XX, caracterizado por la creacion de canciones de ritmo marcado acompariadas de instrumentos eléctricos y bateria, y que busca lograr una
gran difusién comercial.” Page 4 Es su obra maestra. La realiz6 entre los afios 1925-26. Condensa las caracteristicas esenciales de la Bauhaus: sencillez, desornamentacion, importancia de los paneles de cristal, funcionalismo siguiendo el principio de que “la forma sigue a la funcién”. Tiene planta en forma de doble ele, creando diferentes ejes,
articulando los volimenes de manera similar a las composiciones de Klee o Kandinsky. Nos recuerda por tanto al juego de volimenes del cubismo, del constructivismo ruso..., en definitiva, de las vanguardias ligadas a la Bauhaus. Predominan las lineas rectas y se elimina cualquier referencia decorativa, destacando las amplias superficies acristaladas.
El tejado es plano. Presenta diferentes secciones: Aulas de los estudiantes; Oficinas y administracion; Laboratorios; Residencia de estudiantes; Alrededor de la escuela, se construyes residencias y talleres para los profesores. Los materiales utilizados son acero, hormigén y vidrio. Utiliza nuevos materiales constructivos prefabricados de estética del
diseno industrial. No hay ornamento ninguno ni en el interior ni en el exterior, la Gnica estética visible es la de la desnudez de los elementos arquitectonicos, la de su reiteracién, la de la maxima simplicidad formal. Esta sencillez formal y la adaptaciéon de las formas a la funcion, hizo de este tipo de construcciones un modelo 1til, pragmatico y barato,
lo que permitié que se aplicara a la edificacion de barrios populares. Consecuencia ésta perfectamente coherente con los postulados ideoldgicos y socializantes de los miembros de la Escuela. La Bauhaus creo escuela, y nunca mejor dicho, y hoy es una visita obligada de cualquiera que quiera conocer la esencia y el concepto formal de la arquitectura
racionalista. Otros edificios representativos de Gropius son la Fabrica Fagus en Alemania o la Torre PanAm de Nueva York. Ludwig MIES VAN DER ROHE (1886-1969), también vinculado a la Bauhaus, fue amigo-enemigo de Gropius, siempre en pugna. Su obra va mucho mds alld de la Bauhaus. Su lema “Menos en Méas” hizo fortuna. Se gané su
reputaciéon como gran arquitecto y disefiador con el Pabellon Aleman para la Exposicién Internacional de Barcelona de 1929, hoy reconstruido. Se le suele llamar el Pabellén Barcelona. Dio preeminencia en este edificio a los espacios didfanos y abiertos. Las habitaciones no eran cerradas sino que presentaban muros de cristal y marmol que definian
los espacios y esta idea tendra una influencia esencial en el disefio de interiores contemporéneo. Utilizé materiales muy lujosos que habrian sorprendido a Gropius como marmol, travertino y énice. DECORACION DE INTERIORES Y MOBILIARIO La Bauhaus propugna interiores sobrios y desnudos de ornamentacién. Es la antitesis esteticista e
hiperdecorativa del modernismo. Eran contrarios a la decoracién de interiores burguesa y recargada, con grandes cortinajes y bibelots. Lo que deseaban eran espacios abiertos, con mucha luz y desornamentados. Para decorar los interiores utilizaban colores como el blanco y gris y en algin caso colores primarios que nos recuerdan al grupo de Stijl,
con el que guardan muchas relaciones y semejanzas. Entre los disefiadores principales de muebles, arquitectura e interiores destacaron el propio Walter GROPIUS, Marcel BREUER, y Ludwig MIES VAN DER ROHE. Elsillén F51 fue disefiado junto con un sofa a juego por el arquitecto y disefiador aleman Walter Gropius para su despacho de la
Bauhaus de Weimar. En 1923 Gropius hizo el mobiliario y Gertrud Arndt la alfombra. Else Mdégelin disefi6 el tapiz. Tanto en el edificio de la Bauhaus en Dessau como en el de Weimar existe una reproduccion de estas oficinas. Los sillones F51 hoy en dia los comercializa Tecta en varios colores. El arquitecto y disefiador hingaro MARCEL

BREUER (1902-1981) es la figura que mejor encarna las teorias desarrolladas por Gropius. Breuer ha pasado a la historia como uno de los disefiadores y arquitectos mdas importantes del siglo XX. Con sus muebles de acero tubular y sus edificios de hormigon, es el creador de la vida moderna. En 1925 disefia uno de sus muebles mas famosos, el sillén
Wassily que esta considerado como el primer sillén realizado en tubo de acero. Su forma, sumamente racional, es, todavia hoy muy apreciada. Ademas es muy confortable. La estructura es tubular de acero cromado y el asiento, brazos y respaldo primero de tela y posteriormente de cuero. La ligereza, la transparencia de la forma y la elasticidad de su
estructura son las caracteristicas fundamentales de esta silla en el que son reconocibles algunos elementos del movimiento De Stijl. El empleo de tubos de acero sera uno de los elementos caracteristicos del disefio contemporaneo. No se sabe con certeza quien fue el primero en utilizar el acero tubular, posiblemente fue Breuer. Es el comienzo de una
expansion imparable: centenares de disefiadores disefnan, experimentan y producen muebles metélicos que se convierten en el simbolo del estilo funcional propugnado por Gropius. Los muebles de Breuer hoy en dia se siguen produciendo (Knoll, etc.) También MIES VAN DER ROHE diseii elegantisimos muebles de metal cromado. Es el caso por
ejemplo de la silla con brazos, modelo D 42 de 1927, que gracias a su amplia curvatura resulta sumamente comoda, o de las extraordinarias butacas disefladas para el pabellén aleman de la Exposiciéon mundial de Barcelona de 1929, con una delgada estructura de acero en forma de X sobre la que se apoyan dos cojines forrados de piel: la silla
Barcelona. Otros disefios vinculados a la decoracién de interiores, como las ldmparas de Marianne BRANDT (1893-1983) o de Wilhelm WAGENFELD (1900- 1990) representan la quintaesencia de la Bauhaus. En algtin caso, guardan concomitancias con el Art Déco. BAUHAUS Y ESPANA El movimiento de la Bauhaus influyé tardiamente en Espafia y
se orientaria fundamentalmente hacia la renovacion arquitecténica en la que se inscribieron nombres como Mercadal o José Maria Sert. TRANSCENDENCIA E IMPACTO DE LA BAUHAUS Los artistas, disefiadores y arquitectos de la Bauhaus se trasladaron a ESTADOS UNIDOS donde fueron fermento para la creacion de escuelas como el

célebre Institute of Design de Chicago -fundado por Moholy-Nagy en 1937-, mientras Gropius trabajaria en la prestigiosa universidad de Harvard. Por su parte, Mies van der Rohe se trasladd a Chicago donde dirigié el departamento de arquitectura del Illinois Institute of Technology y disefié su nuevo campus. El IMPACTO de la Bauhaus en el diseno
contemporaneo ha sido brutal y sus efectos todavia perviven. Con el tiempo, la Bauhaus adquirié la reputacion de haber creado un estilo propio a pesar de que éste no fuera uno de sus objetivos. El “ESTILO” BAUHAUS lo podemos definir como sencillo, elegante, sobrio y geométrico, con una gran economia de medios, aunque en la practica crearon
obras muy variadas. El disefio Bauhaus dejo una gran HUELLA: sus productos fueron ampliamente reproducidos asi como su método de ensefianza (que influirfan hasta en las Escuelas espafiolas de Artes y Oficios). Y es que la Bauhaus cobr6 un AUGE espectacular en poco tiempo. En 1979 se inaugur¢ el Archivo Bauhaus en Berlin, un edificio
disenado por Gropius y otros arquitectos. Hoy es un museo que alberga la coleccién Bauhaus mdas completa del mundo. En 2019, con motivo de su centenario, se inauguré un nuevo museo en Berlin a cargo del estudio espanol Gonzalez Hinz Zabala. Las voces CRITICAS a la Bauhaus tampoco han faltado. En opinién de Tom Wolfe ha sido mitificado en
exceso, provocando cierto papanatismo y sobrevaloracién. Ha propiciado un uso y un abuso del funcionalismo: homogeneizacién, ausencia de ornamentacién, casas como fabricas y fabricas como casas. En CONCLUSION, y a pesar de sus detractores, para bien o para mal, la Bauhaus se ha convertido en el paradigma del disefio moderno, de plena
vigencia aun hoy en dia. PARA SABER MAS M52087573ab0.htm]l €N REDUCIDA La Bauhaus est4 considerada como el paradigma del disefio moderno y la escuela de arte mas influyente de la historia. El término Bauhaus quiere decir en alemén “casa de la construccién”. La Bauhaus fue una escuela de disefio, arquitectura y artes aplicadas, que
surgié en Alemania en 1919. Perduré hasta 1933 al ser clausurada por los nazis. La Bauhaus cambi6 tres veces de sede, por eso podemos distinguir varias etapas: 12 etapa: Weimar (1919-25): Gropius estuvo a cargo de la direccion hasta 1928. 22 etapa: Dessau (1926-32) Entre 1926 y 1932 la Bauhaus se establecié en Dessau. Meyer era el director. 32
etapa: Berlin fue la ultima sede (1932-33). Mies van der Rohe fue su director y con él paso a ser una escuela privada. En la Bauhaus confluyeron las mas diversas tendencias artisticas de vanguardia (Suprematismo, Expresionismo, Neoplasticismo, etc.) La Bauhaus fue fundada por el arquitecto aleman Walter Gropius (1883-1969). Los objetivos de la
Bauhaus eran: terminar con la divisién entre arte e industria. Buscaban crear un arte moderno, funcional y desornamentado, un “arte total” donde confluyeran todas las artes y el disefio en sus miultiples vertientes. Buscaban la calidad de los objetos, aunque fueran hechos industrialmente. Fomentaron la produccién de disenos en masa, funcionales
pero estéticos. Reformaron radicalmente los estudios artisticos (metodologia, contenidos, relacion maestros-alumnos). Llevaron a cabo un intrépido y eficaz programa de formacion artistica. Sus profesores fueron artistas de primera fila como Paul Klee, Wassily Kandinsky o Marcel Breuer. Page 5 La vinculacion entre el Surrealismo y el cine fue muy
estrecha. El cineasta més vinculado a este movimiento fue sin duda el aragonés Luis BUNUEL (1900-1983). Conocido internacionalmente como uno de los directores de cine méas destacados del siglo XX, sus peliculas, provocadoras y sorprendentes, intentan socavar los convencionalismos sociales y morales de su época, y en especial el catolicismo. A
inicios de los anos 20 viviéo en Madrid, en la Residencia de Estudiantes, donde conocié a Salvador Dali y a Federico Garcia Lorca. Realiz6 su primer viaje a Paris en 1924, donde frecuenté a numerosos artistas espafioles y se introdujo en el movimiento surrealista. Buiiuel fue un pionero del surrealismo cinematografico. En sus peliculas no hay una
logica narrativa y lineal, sino que en ellas aflora el suefio, lo absurdo, lo irracional y la sexualidad que se debate entre el deseo y la realidad. A diferencia de otros cineastas vinculados al Surrealismo como Man Ray o Hans Richter, Bufiuel nunca da preeminencia a valores artisticos. Las imagenes violentas y crueles son parte esencial de sus peliculas
intentando provocar respuestas no solo intelectuales sino también emocionales en el espectador. Con DALI colaboré en sus obras mas surreales: Un Perro Andaluz, Un Chien Andalou (1929) y La Edad de Oro, L'age d'or (1930). En el corto film mudo Un Perro Andaluz la fuente de inspiracién fue el mundo onirico de Buifiuel y Dali. En esta obra
intentaron plasmar el automatismo puro, liberado de las rigideces de la razon, la légica, la tradicion narrativa y la unidad temporal. En esta sorprendente pelicula a muchos niveles, muestra actos de violencia fisica irracional y deseo sexual descarnado. Una de las méas célebres escenas de esta pelicula forma parte de las mas desasosegantes de toda la
historia del cine: es la del ojo de una mujer rebanado con un cuchilla. En la escena final, la “roméntica” imagen de una pareja feliz deviene en el mismo hombre y mujer enterrados en la arena. Las posiciones de sus cuerpos y sus cabezas inclinadas son reminiscencias de la célebre pintura de Millet, El Angelus, (1859), obra que obsesioné a Dali gran
parte de su vida. Tanto Buiiuel como Dali consideraban que esta pelicula no podia ser analizada con pardmetros racionalistas. Para Dali, este film “consistia en una simple notificacion de hechos... enigmaticos, incoherentes, irracionales, absurdos, inexplicables.” Por su parte, Buiuel mostré su extrafieza con el hecho de que la burguesia aplaudiera
esta obra, porque el buscaba precisamente lo contrario. En 1930 Bufiuel realizé la Edad de Oro, otra pelicula emblematica de su producciéon. Fue su segunda colaboracién con Dali y un paso mas en su ataque a lo establecido, concretamente a los considerados por aquel entonces pilares de la sociedad: la iglesia, el estado, la familia. La combinacién
surrealista de sexo, violencia e imagenes inconexas hicieron el resto. Una muestra: en una de las escenas, aparece Jesucristo como un lider de una banda de libertinos sexuales que secuestraban y torturaban a mujeres jévenes en un castillo. Los personajes parecian actuar como en suefios, o0 mas bien pesadillas en una atmdsfera de deseo sexual,
frustracion y fracaso. Con esta pelicula Bunuel si consiguié su objetivo provocador y en la premiere de la misma hubo disturbios y se destruyeron pinturas surrealistas que estaban en el lobby del cine. El periddico Le Figaro la calificé de “obscena, asquerosa y sin tacto”. Las referencias anticatolicas propiciaron el disgusto del propio Dali, que rehusé
volver a trabajar con Bunuel. Recordemos que Dali andando el tiempo se convirtié en un devoto catoélico a su manera. El Vizconde de Noailles, que sufrago los gastos de la pelicula, fue amenazado con la excomunion. Esta pelicula fue censurada hasta 1979. En 1932 rodé el documental Las Hurdes, conocido también como "Tierra sin pan". En él refleja
la miseria descarnada que se vivia en esa comarca extremena. Es de un realismo casi surreal por lo que muestra. En este caso, la realidad supera a la ficcién. Buiiuel perteneci6 al Partido Comunista espafiol y durante la guerra civil espafiola fue uno de los fundadores de la Alianza de Intelectuales Antifascistas para la Defensa de la Cultura. En 1938
regresé a Hollywood para realizar peliculas de propaganda republicana. En 1946 se trasladé a México, donde realiz6 algunas peliculas como El 4ngel exterminador (1962). En ese pais dirigié 20 peliculas con las que gand multiples reconocimientos a nivel internacional, que lo convirtieron en uno de los mas relevantes directores espanoles de la
historia del cine. Al final de su vida dirigi6 en Espafia obras como Viridiana (1961) o Tristana (1970). Entre sus actrices fetiche descuella la francesa Catherine Deneuve y la mejicana Silvia Pinal. Sus peliculas no son reconfortantes ni amables, en ocasiones tienen una fuerte carga de denuncia social. Pretende incomodar al espectador, son pura
vanguardia. Bufiuel gané numerosos galardones internacionales como el el Oscar a la Mejor Pelicula de habla no inglesa por El discreto encanto de la burguesia y (1972) y la iinica Palma de Oro de Cannes al cine espafiol por Viridiana en 1961. Poco antes de morir escribié junto a Jean-Claude Carriére un libro con sus memorias llamado Mi ultimo
suspiro, en el que recoge todas sus vivencias. En conclusién, Luis Bufiuel fue un personaje clave del cine espafiol, no solo por sus peliculas, sino también por su papel como critico de cine y como figura representativa del surrealismo internacional. Para él, el surrealismo no era un estado de animo sino “una manera de ver la vida”. Page 6 La escalera
de caracol es una metafora que podria resumir la vida de Coco Chanel: su ascension social, cultural y econdémica, su relacién con el éxito y la fama, y al mismo tiempo su soledad, sus altibajos amorosos y su coraza con la que se protegia del mundo. Por otro lado, la escalera de su Maison de Paris en su vida era su lugar emblematico ya que le
encantaba observar desde ella a las modelos, dando los tltimos retoques a sus disenos antes de ser mostrados en los desfiles. Gabrielle Bonheur “Coco” Chanel nacié el 19 de agosto de 1883 en Saumur (Francia) y murié en Paris un domingo, el 10 de enero de 1971, precisamente el inico dia de la semana que no trabajaba. Tuvo una vida de novela o
de pelicula, llena de luces y sombras, de golpes maestros y genialidades. Como Tamara de Lempicka, era una gran fabuladora sobre sus vivencias, marcadas por diversos traumas -como el abandono de su padre- o la muerte en accidente de trafico del que fuera su gran amor, el britdnico rico y cultivado Arthur Edward “Boy” Capel. A los 12 afios se
queda huérfana de madre e ingresa con sus dos hermanas en la Abadia de Aubazine para ser educada por las monjas ya que su padre no se hizo cargo de ella. En ese monasterio-orfanato aprendid a coser y se quedo fascinada con el arte sacro, en particular las vidrieras de la iglesia, futura fuente de inspiracién para su logotipo. Desde muy joven
trabajo como dependienta de una merceria y como corista por las noches. Muy solicitada por los oficiales, se enamoré de uno de ellos, un jinete de buena familia, gracias al cual se inicia como sombrerera en Paris. En 1910, con tan solo 27 afios, abrié su propia casa de modas en el 21 de la Rue Cambon parisina, y dos anos mas tarde, en Deauville y
Biarritz, estallé su fama. Chanel no fue una disefiadora mas. Fue una creadora de vanguardia que revolucioné la moda propiciando la formacion de un nuevo paradigma de mujer: moderna, elegante, sofisticada y libre, ajena a corsés e imposiciones. Favorecio asi, la emancipacion de la mujer a través de la indumentaria. Es la innovadora que fulmina
la moda decimonoénica con sus disefios de inspiraciéon masculina, un tanto andréginos en sus inicios, pero de una gran feminidad al mismo tiempo. Fomento el corte de pelo Bob. Aun asi, recordemos que fue su rival, el disefiador Paul POIRET (1879-1944), apodado “el Magnifico”, uno de los primeros modistas en eliminar el corsé de la vestimenta
femenina, aunque su creacién de una silueta tubular era bastante incomoda para andar. Y conviene recordar que el artista multifacético granadino Mariano FORTUNY (1871-1949) revolucion6 el mundo de la moda a inicios del siglo XX con sus fascinantes disenos -sin corsé y pegados al cuerpo- de inspiracion griega como el vestido Delphos, creado
en la temprana fecha de ;1907! anterior a Chanel y en paralelo a Poiret. Las actrices y aristocratas mas modernas no dudaron en llevar este vestido del que incluso, hoy en dia se siguen haciendo versiones. Chanel, en sintonia con su época, transformo la silueta femenina de una manera revolucionaria: acortd la falda, eliminé el corsé, liber¢ la cintura,
favorecio la libertad de movimientos. Esta nueva silueta sencilla que tiene mucho que ver con el sobrio funcionalismo arquitecténico de su tiempo, lo plasmoé en su diseflo mas iconico y revolucionario: la Petite Robe Noir (PRN) o Little Black Dress (LBD), un vestido negro de céctel que creé en 1926. Se hizo tan famoso que lo denominaron con el
“modelo Ford T de Chanel”. Chanel fue una de las primeras disenadoras en valorar el negro como el color epitome de la elegancia. Hasta entonces era un color de luto y el color de la servidumbre. In 1912-13, la actriz Suzanne Orlandi fue una de las primeras mujeres en llevar este vestido hecho de terciopelo. Sea como fuere, el LBD es un diseiio
clasico, atemporal. Supuso en cierta medida la democratizacién de la moda porque este atuendo podia ser facilmente imitado. El largo de la falda tenia que ser justo por debajo de la rodilla, lo que se conoce como “el largo Chanel”. Le horrorizaban las minifaldas y que los hombres y mujeres vistieran igual. Le encantaban los pantalones y los tejidos
de punto. Interpreté de una forma nueva la feminidad, convencida de que la independencia proporciona el poder. Chanel también puso de moda broncearse la piel. Para ella el aroma era tan importante como la indumentaria por eso se dedicara también a crear perfumes. Asimismo, fue la primera modista disefadora de joyas con diamantes. La
revista Time la eligié como una de las 100 figuras mas influyentes del siglo XX. Chanel se coded con lo mas granado de la intelectualidad y los artistas de la época. Fue amiga de la mitica Misia Sert y también de su marido, el pintor espaiol José Maria Sert; viajaba con el cineasta Visconti; también trat6 a Picasso y Dali; defendié a muerte a Diaghilev -
le costed su entierro en Venecia- y apoy6 sin ambages al musico Igor Stravinsky costeando sus colaboraciones con los Ballets Rusos para que él tuviera trabajo. También ayudd con frecuencia a Jean Cocteau, especialmente para que abandonara sus adicciones. Fue una apasionada de la literatura como se pudo comprobar en la exposicién Coco
Chanel, la donna che legge en Venecia. En los afos treinta empezé a disefiar para Hollywood: Marlene Dietrich, Greta Garbo, Gloria Swanson... La escritora Colette escribié su vida. Al estallar la IT Guerra Mundial cerré su casa de modas y se convirtié en sospechosa colaboracionista de los nazis por sus amistades con un oficial aleman. Después de
pasar un tiempo en Suiza, en los afios cincuenta reaparecié en el mundo de la alta costura con gran éxito. Sus disefios mas emblematicos, aparte del LBD, son: *Las camelias. *Los zapatos bicolores. *El bolso 2.55. *El sastre (traje en dos piezas) Chanel en tweed. Para este traje de chaqueta se inspir6 en el uniforme de su orfanato. *El perfume Chanel
n? 5. *Los collares de perlas. *El rouge Chanel. Page 7 La montafa Sainte Victoire, el paisaje de la Provenza favorito del pintor Cézanne Detalles de Jugadores de cartas de Cézanne «Todo en la naturaleza esta modelado segun la esfera, el cilindro y el cono». “El dibujo y el color no son diferentes, a medida que se pinta se va dibujando; cuanto mas
armonioso es el color, més se precisa el dibujo. Cuando el color es mas rico, la forma esta en plenitud. Los contrastes y la relacién de las formas constituyen el secreto del dibujo y del contorno. La linea y el modelado no existen. El dibujo es producido por el contraste o por la relaciéon de los tonos. El dibujo sin colores es una abstracciéon. Dibujo y color
no son diferentes. En la naturaleza todo tiene color". Paul Cézanne El pintor francés de origen italiano Paul CEZANNE (1839-1906) est4 considerado como “el padre del arte moderno”. Fue una de las figuras més destacadas del postimpresionismo. Nacié en la ciudad de Aix-en-Provence en el seno de una familia acomodada y vivié casi toda su vida en
el sur de Francia, en la Provenza. Fue amigo de la infancia del escritor realista Emile Zola que le retraté en su novela L oeuvre (la obra) para gran enfado del pintor. No fue un pintor precoz. Tuvo una sélida formacién clésica. Viajé a Paris donde estudié en la prestigiosa Académie Suisse y entré en contacto con el Impresionismo y sus pintores, aunque
nunca le consideraron ni se consideré a si mismo impresionista, aunque expuso en ocasiones con ellos. En Paris frecuentaba el Museo del Louvre donde copiaba la obra de los grandes maestros como Rembrandt, Caravaggio o Goya. Fue un pintor muy innovador. Tenia influencias de la pintura de El Greco. Estaba interesado en la simplificacion de las
formas, en reducirlas a su esencia geométrica: “Todo en la naturaleza se modela segun la esfera, el cono, el cilindro. Hay que aprender a pintar sobre la base de estas figuras simples; después se podra hacer todo lo que se quiera.” Queria "convertir al impresionismo en algo mas solido y duradero, como el arte de los museos". Trabajoé obsesionado por
la composicién y decidido a negar la distincién entre dibujo, linea, plano y color. Plantea una nueva construccion del espacio. La pintura de Cézanne se centro casi siempre en los mismos géneros pictéricos: bodegones, paisajes -de la Provenza- y retratos. No recurre al claroscuro y huye de la bisqueda de dinamismo. Hace composiciones muy
rigurosas en base a lineas geométricas (verticales, horizontales.) Marca mucho los volimenes y los planos, no es nada etéreo. Llegé a los limites de la abstracciéon. Entre su genial produccion destacamos las baiiistas, los jugadores de carta, la montana de St.Victoire y sus increibles bodegones. Los cuadros terminan siendo una creaciéon mental, se
alejan paulatinamente del modelo Mientras vivio, Cézanne fue un pintor ignorado en gran parte por la critica y el publico, siendo apreciado sélo por algunos artistas entre los que se incluian, entre otros, Vincent van Gogh y Paul Gauguin. Fue uno de los artistas mas influyentes del siglo XIX preludiando el advenimiento del Cubismo, movimiento de
vanguardia que no se entiende sin él. Su influencia fue profunda en Picasso y en otros artistas de ese movimiento como Braque o Juan Gris. Hay una frase, atribuida tanto Matisse como a Picasso, segun la cual «Cézanne es el padre de todos nosotros». Henri Matisse, admiraba su dominio del color y Pablo Picasso se basé en su forma de componer los
planos para crear el arte cubista. Al final de su vida, enfermo de diabetes, empezé a gozar de una cierta fama y reconocimiento, aunque solo con su muerte le llegé el éxito. La exposicion retrospectiva de Cézanne del afio 1907 en Paris le situé como uno de los artistas mas influyentes del siglo XIX suponiendo su definitiva consagracion. Y es que
Cézanne, al crear un lenguaje plastico nuevo, marcaria de forma indeleble el arte contemporaneo. Hoy en dia goza de un enorme prestigio y sus pinturas alcanzan precios exorbitantes en las subastas. Page 8 Pablo Ruiz PICASSO (1881-1973) es el tinico artista que ademas de tener su época, compartida con sus contemporaneos, tiene

sus etapas propias e individuales. Sus épocas son de las que hacen época, tan variadas y hasta opuestas. La época de Picasso ha durado cerca de un siglo y podriamos decir que sus influjos siguen perdurando en el arte contemporaneo. Nacio el 25 de octubre en Malaga en 1881 en el seno de una familia de la pequeia burguesia andaluza. Su padre,
José, era profesor de dibujo en la Escuela de Artes y Oficios de su ciudad natal. En 1891 el padre, que fue su primer maestro, fue nombrado catedratico de instituto en La Coruia y la familia emigro alli. En Galicia, el nifio Pablo empez6 a pintar (Chica descalza). Fue un dibujante nato desde su mas tierna infancia. En 1896 se establecieron

en Barcelona y Picasso comienza a estudiar en la escuela de la Lonja. En la ciudad condal tendria su primer taller donde pinta dentro de la ténica de la pintura espanola del momento: Ciencia y caridad, el Monaguillo, La primera comunién. Paulatinamente abandona el academicismo adquirido en su casa y en sus ensefianzas y se vincula

al Modernismo a través del grupo Els Quatre Gats de Barcelona. Fundado por Romeu, este local -que todavia existe- era una especie de cabaret intelectual admirable, donde se impartian conferencias, recitales de poesia modernista, presentaban espectéaculos, exponian cuadros... y se reunian los amigos-pintores Ramén Casas, Hermen Anglada
Camarasa, Santiago Rusifiol, etc. Picasso recibe alli la influencia parisina, sobre todo de Ramén Casas, que viajaba alli continuamente. De estos inicios a caballo entre el MODERNISMO y el POSTIMPRESIONISMO (1899-1900) nos dejara obras impagables como su Moulin de la Galette (1900). Esta pintura tiene poco que ver con la vision alegre y
desenfada de Renoir sobre el mismo tema. En Picasso el acento es mas protervo y nocturno, con senoras de aspecto dudoso y misterioso. En ese viaje a Paris de 1900 fue vital su amistad con el gran pintor Isidro Nonell que le influyé muchisimo. Picasso dejo Espafia en 1904 para establecerse definitivamente en Francia, unas veces en Paris, otras en
el sur de del pais galo, entre otras zonas. Pero conviene recordar que visitaba frecuentemente su pais natal y que nunca renuncié a su espaiolismo, lindando en lo patriotero y la espafiolada (la manola, el torero..) a la que dio una dimensién universal. Como ha senalado Julidn Géallego, sus épocas tienen un comun denominador: Espafia y lo espafiol.
A inicios del siglo XX vive entre Barcelona, Mdalaga, Madrid y Paris, donde como hemos dicho se establecera definitivamente en 1904 (en el barrio de los artistas, Montmartre). En Madrid fundé una revista llamada “Arte Joven” que solo dur6 dos nimeros. Vuelve a Paris y expone ya desde el principio en las grandes galerias parisienses como la del
genial marchante Ambroise Vollard. Pinta por aquel entonces muchos temas modernistas, mucha Manola, mucho mantén de Manila... Expone también en Barcelona en la mitica Sala Parés. Aunque se han seflalado numerosas etapas en su produccién artistica, vamos a sintetizar algunas de las mas relevantes: etapa azul, etapa rosa, etapa cubista y
etapa surrealista. Su ETAPA AZUL se desarrolla cronolégicamente entre los afios 1901-1904. Es una época marcada por el Modernismo tefiido de Simbolismo. Emplea el color azul sistematicamente. El azul es el color modernista y simbolista por excelencia. Recordemos el libro de poemas “Azul” de Rubén Dario. Es un color lleno de carga poética,
amarga y nostdlgica. En este periodo pinta maternidades, escenas circenses, ciegos, musicos, retratos (con influencia de El Greco), etc. Algunos de estos temas se haran presentes a lo largo de toda su produccién pléstica. A la etapa azul le sucede la ROSA (1905-1906), de corte duraciéon pero muy fructifera. Picasso emplea tonos
ocres, rosas, gamas calientes... Parece que la vida le empieza a sonreir, ve la “vie en rose”, ya no pasa hambre, estd teniendo amigos y entabla relaciones con su primera musa conocida, Fernande Olivier, quien por cierto, andando el tiempo escribiria uno de los mejores libros sobre el artista malaguefio llamado “Picasso et ses amis”. Conoce también
al gran poeta Apollinaire, André Salmon, Max Jacob... En 1905 Picasso viaja a Holanda, momento del surgimiento del Fauvismo en Paris que causaran una verdadera revolucion en el Salén de Otofio de Paris. En 1906 conoce a Matisse y seran amigos hasta que el pintor francés muera. Por aquel entonces, Picasso, como el resto de los artistas
vanguardistas de la época, se sentira fascinado por el arte primitivo, las méscaras africanas, el arte ibero o el romanico, el arte anticlasico, en definitiva y comienza a fraguarse su siguiente etapa: La ETAPA CUBISTA (1908-1916). Con la revolucién cubista, se aplica un procedimiento escultérico a la pintura que la descompone en planos,
destruyéndose asi, el sistema de representacion basado en la perspectiva albertiana vigente desde el siglo XV. Realiza bodegones muy cézannianos de tonos verdosos, marrones y beige. Las senoritas de Aviiion, la obra seminal del Cubismo, la inicia en 1906, y la continua en 1907. Desconcertd profundamente a todo el mundo, incluso a sus amigos.



Georges Braque dijo de ellas que era como si nos quisiera hacer comer estopa o beber petréleo. No la entendian ni les gustaba. Pero en las modas estéticas, una vez dado el primer paso, todo es empezar. Rompe heroicamente con todo lo anterior, como si no hubiera hecho nada antes. Era una facultad suya, siempre innovando, siempre creando. La
época rosa funcionaba muy bien econémicamente. Pero él decide hacer tdbula rasa y empezar de nuevo. Renuncia a tener un estilo con etiquetas que tenga en el mercado una aceptacién inmediata. El1 Cubismo tardé afios y afios en entenderse, en venderse y en ser aceptado. Como afirmé sagazmente el critico de arte Eugenio D’Ors, era la Cuaresma -
austeridad de la paleta cubista- después del Carnaval fauvista, tan rico en estridente colorido. Durante los afios 1908-12 desarrolla el Cubismo analitico. Poco después empieza el Cubismo sintético (1912-16) que coincide con que la ruptura de Picasso con Fernande mientras entra en su vida una nueva musa y amante, muy discreta, llamada Marcelle
Humbert que él va a llamar Jolie Eve. Muri6 en 1916. Fue la musa del cubismo sintético. Con el Cubismo sintético hay una especie de relajamiento, de alegria de vivir tanto en las formas (se admiten curvas) como en los colores que comienzan a ser espléndidos, como la base de color azul, alusién al cielo o el mar. Mas que partir del andlisis del objeto
(el analitico), el sintético parte de una composicidn casi geométrica, abstracta. Juan GRIS fue el més célebre cultivador de esta tendencia. Se relacionan los objetos entre ellos. Consistia en organizar el cuadro en formas geométricas abstractas y dentro de ellas, incrustar a los objetos. Hay una alusién cada vez mas poética y lejana a la realidad.
Admiten muy pocos elementos, perfectamente reconocibles, y en si mismos son intrascendentes. Elementos cubistas: dado, naipes, la botella, pipa, frutero, copa, periédico, las frutas, el velador, y muy pocas cosas mas, siempre las mismas cosas de una manera o de otra. No trataban de mostrar la realidad exterior. La realidad la habian reducido de
una manera arquetipica a una serie de elementos que se repiten. Los artistas cubistas (Braque, Gris, Picasso) utilizaron el collage que es el sistema que consiste, en lugar de pintar, en pegar papel o tela o cualquier otra materia, al lienzo con cola. En rigor no podemos decir que Picasso fuera el inventor del collage pero si su mas extraordinario
cultivador. EI collage les va a evitar la imitacién de ciertos objetos. Por ejemplo, para simular madera pegan un trozo de papel. Picasso también lo empleara en la escultura, con una originalidad absoluta. Otra etapa muy importante de su produccién es la “vuelta al orden” o el periodo CLASICO o grecorromano, que surge a raiz de un viaje a Italia. Esta
etapa fascinante se desarrolld entre los afios 1917-1927 y coincidié también con su colaboracidn, a través de su amigo Jean Cocteau con los Ballets Rusos de Diaghilev. Se casa con una bailarina rusa llamada Olga Koplova a la que hara algunos de los retratos mdas impresionantes de su produccién. Sus amigos estan desolados porque piensan que se ha
vuelto un cursi. Picasso da un giro copernicano -al menos temporalmente- y se convierte en un refinado burgués amante del lujo que viviria por aquel entonces en el barrio méas distinguido de Paris. Vuelve a temas neocubistas, se hace también expresionista -de un feismo que ha sido denominado como “belleza otra, belleza distinta”-, y frecuentemente
rompe con la belleza académica, para volver mds tarde a ella. Su etapa SURREALISTA se desarrolla entre los afios 1928-1932. Aunque ha sido muy discutido su paso por el Surrealismo, “no podia ganar nada de los surrealistas” dijo de ello Gertrude Stein, lo cierto es que los integrantes de ese movimiento le tenian por uno de los suyos. André Breton
lo elogiaba muchisimo, escribié cosas maravillosas sobre él. Les encantaba el rechazo de Picasso a la realidad convencional. En esta etapa sus obras se pueblan de personajes monstruosos, de gran tamano y formas distorsionadas. De esta etapa destacan Banistas al borde del mar o El suefio. Picasso colaboro con los surrealistas y fue el autor de la
portada mas famosa de la revista surrealista MINOTAURE, con un hombre-toro muy picassiano, valga la redundancia. Después de esta etapa surrealista, seguirian otras como el PERIODO EXPRESIONISTA de 1937 (el Guernica) y el PERIODO VALLAURIS (de 1947-1973), mientras se sucedian sus amantes, sus hijos, y su tltima esposa, Jacqueline
Roque. El Guernica de Picasso, el mejor cuadro de historia del siglo XX en palabras de Francisco Calvo Serraler, 1937, MNCARS La produccién artistica de Picasso se conserva en museos y colecciones publicas y privadas de todo el mundo. Ademds, existen varios Museos Picasso repartidos entre Espafia y Francia: en Barcelona, Méalaga, Buitrago de
Lozoya, Paris y Antibes. Los restos del mas grande artista del siglo XX reposan en uno de sus castillos, el de Vauvenargues, en el sur de Francia, al lado de su admirada montafia de Saint Victoire, tan querida y tan pintada, por Cézanne. Finalmente, hay que sefialar que a Picasso no hay disciplina artistica que no le atrajera: la pintura, el grabado, la
ilustracion, la ceramica, el disefio de vestuario para ballet, la escenografia, las joyas...y por supuesto la escultura. La escultura fue un capitulo esencial de su produccion artistica presente a lo largo de toda su carrera. De hecho realizé casi setecientas piezas, todas ellas -hasta 1912- mediante técnicas tradicionales como el modelado en barro y la talla
en madera. En conclusién, Picasso es uno de los grandes genios de la historia del arte de todos los tiempos. Su influencia sera crucial en los artistas de los siglos XX y XXI. Esquema Andlisis del cuadro "Las sefioritas de Avifién" aqui. PARA SABER MAS Video de la UNED sobre "Picasso, tradicién y vanguardia" Page 9 Las sefioritas de Avignon, Picasso,
MoMA de Nueva York. Fuente de la imagen: Wikipedia El Cubismo fue un movimiento de vanguardia verdaderamente revolucionario, que tuvo enormes repercusiones en el &mbito artistico durante el siglo XX. Surgio en Francia ligado a dos artistas: uno espanol, Pablo Picasso y otro francés, Georges Braque. Fue una corriente pictérica de

caracter formalista, es decir, les interesa la pintura desde el punto de vista formal, de las formas, sin ningun tipo de implicaciones politicas o socioldgicas. Realizaran obras de caracter experimental, buscando nuevas formas de expresién. Pese al aspecto de algunos cuadros cubistas la forma siempre fue respetada, no cruzando nunca el umbral de lo
abstracto. El término Cubismo fue acunado por el critico francés Louis Vauxcelles, el mismo que habia desdefiado a los fauvistasmotejandolos de fauves (fieras); en el caso de Braque y sus pinturas de L'Estaque, Vauxcelles dijo, despreciativamente, que era una pintura compuesta por «pequenos cubos». Se origind asi el concepto de «cubismo». Su
fase de méaximo esplendor se produce entre los aflos 1909-1911. Los pintores méas representativos del Cubismo fueron Picasso, Braque y el madrilefio Juan Gris. La base de este movimiento de vanguardia fue el pintor posimpresionista Cézanne, quien ya habia intentado “tratar la naturaleza en términos de cilindros, conos y esferas” y también en el
arte primitivo (arte africano, ocednico etc.) Estos artistas reaccionaron inicialmente contra la brillantez cromaética de los expresionistas, y por eso redujeron la gama cromatica a un repertorio de grises, pardos, marrones y tonos verdosos. Los temas abarcan desde retratos y naturalezas muertas urbanas hasta paisajes, etc. Picasso decia “pinto las
cosas como las pienso, no como las veo”. Abandonaron la belleza clasicista. El cubismo rompid con el sistema artistico heredado desde el Renacimiento, un sistema que se basaba en la imitacién de la realidad, vista y representada a través de la perspectiva. Caracteristicas generales del CUBISMO: a. Rechazo del modelado cléasico y de la perspectiva.
b. El cubismo trata las formas de la naturaleza mediante “cubos”. Se tiende asi a una geometrizacién, esquematizacion y simplificacion de las formas. Aunque se aproximan a la abstraccién, no llegan a desarrollarla totalmente. c. El cubismo pretende representar la “cuarta dimensiéon” de los objetos. La cuarta dimension vendria a ser la suma de todas
las perspectivas. Los cubistas trataran de representar los objetos uniendo los diferentes puntos de vista. En un cuadro cubista una persona puede aparecer de frente y de perfil. Multiplican los puntos de vista, apareciendo con ella la cuarta dimensién. Yuxtaponen unos planos encima de otros. d. Existe una primacia total de la linea y de la forma,
puesto que se trata de crear volimenes, en detrimento de la luz y el color. El punto de partida del cubismo fue el cuadro de Pablo Picasso LAS SENORITAS DE AVINON (1907), que representa a cinco prostitutas en burdel de la calle Avifién de Barcelona. Se ha sefialado que la pintura de vanguardia naci6 en Francia en 1907 con este revolucionario
cuadro. Es ademas, la obra germinal del lenguaje cubista. Mas sorprendente que el tema -que nos retrotrae a los desnudos renacentistas y barrocos- fue su técnica de grandes planos de color quebrados; no hay separacion clara entre las lineas que delimitan las figuras y las que dibujan los elementos del entorno. La sensacién de profundidad es escasa
y todo parece mas bien un bajorrelieve de configuracion arbitraria. En origen, la composicién de las Sefioritas estd relacionada con las tltimas Bafiistas de Cézanne y con obras de €l derivadas, como las de Matisse La alegria de vivir y Lujo, calma y voluptuosidad, a la que trata de oponerse conceptualmente; pero sobre todo esta influida directamente
por la estética antiacadémica de la escultura arcaica griega, egipcia, ibérica y negro africana. Es patente la influencia del arte del antiguo Egipto en la figura de la izquierda, mientras que el arte ibérico influye en el modelado de las cabezas, algunas de las cuales fueron violentadas en el otofo, tras el contacto de Picasso con las esculturas africanas.
El gran valor del arte africano era que integraba figura y espacio en un mismo término. El espacio no es ya un contenedor estatico de figuras, sino que puede ser sujeto de deformaciones, exactamente igual que ellas; o sea, se convierte en forma dindmica. La figura, gracias a la multiplicidad de planos, puede verse de frente, de perfil y de espaldas a
un tiempo, como la mujer en cuclillas de la derecha, con lo que se rompe el sentido del volumen y la perspectiva tradicional. Cuando mostré Las sefioritas a sus amigos quedaron extrafiados, con excepcion del marchante Daniel Henri Kahnweiler. Permanecid arrinconado hasta que en 1920, sin haberlo visto siquiera, lo compré el coleccionista Jacques
Doucet. En 1925 fue publicado por los surrealistas y en 1937 se expuso por vez primera. Esta obra capital del arte contemporaneo es una de las principales atracciones del Museo MOMA de Nueva York. El cubismo tuvo dos fases: el cubismo analitico y el cubismo sintético. Después del momento inicial se fragua el cubismo analitico (1908-12) es el
mas criptico de todos, donde forma y fondo se entremezclan, se confunden. Es la alusidon a elementos formales esenciales de un objeto (curvas de la caja de un violin; en la guitarra, las cuerdas con el agujero del alma; de las partituras unas lineas del pentagrama etc.) Es como si el pintor recogiera una serie de datos, de perfiles o de planos de los
objetos y los yuxtapusiera. Esta época cubista es muy musical: la geometria musical del cubismo analitico tiene mucho que ver con los musicos parisienses del momento y también por la pasion de los cubistas por Bach. Entre 1912-1914 aparece el cubismo sintético: los cuadros empiezan a perder el aspecto fragmentado y la realidad se reconstruye a
base de planos de color. Los objetos se pueden ver desde diferentes puntos de vista, desde dentro y desde fuera. El cubismo sintético lo inicié Braque al poner papel collé pegado directamente en la pintura. Estas obras son mas sencillas y parecen estar ensambladas, formadas por diversos materiales cotidianos como tiras de papel de periddico,
cajetillas de cigarros o cajas de cerillas. El Cubismo tuvo pronto multiples seguidores y su INFLUENCIA fue mucho mas alld de esta corriente artistica. De hecho no ha habido ningin movimiento vanguardista que haya realizado alguna aportacién formal desde entonces, que, de alguna manera no haya partido del cubismo, el genuino punto de
arranque de todo el arte de vanguardia del siglo XX. Las repercusiones del cubismo en el la decoracién de Interiores se plasmarian en el art déco, en la Bauhaus y en el neoplasticismo holandés (grupo De Stijl). El comienzo de la Primera Guerra Mundial fracciona el cubismo, que seguira subsistiendo en experiencias como el Purismo,

el constructivismo ruso o el llamado cubismo érfico con Delaunay o en la obra del francés Fernand Léger. E1 Cubismo es esencial como movimiento pues da pie al resto de las vanguardias europeas del siglo XX. Fue el francés Apollinaire quien lo adapto en la literatura. Busca recomponer la realidad mezclando imagenes y conceptos al azar. Una de sus
aportaciones fue el caligrama. Igualmente, en defensa de la pintura cubista escribié Los pintores cubistas (1913). En conclusién, el cubismo fue uno de los principales y mas influyentes movimientos de vanguardia del siglo XX. Rellena este esquema sobre el Cubismo PARA SABER MAS Page 10 El Surrealismo fue un movimiento de vanguardia
artistico-literario surgido en Francia a partir del Dadaismo, en el primer cuarto del siglo XX. En concreto, fue fundado en 1924 en Paris, capital por aquel entonces del arte mas vanguardista. Aunque la difusién del Surrealismo se produjo en la década de los afios 20 y 30 -coincidiendo en el tiempo con otros estilos artisticos como el Art Déco- su
influencia serd profunda y perceptible en buena parte del arte del siglo XX. Mediante Manifiestos, esto es, documentos de caracter reivindicativo, muy usuales en los movimientos vanguardistas, expusieron su ideario estético. Su punto de partida fue la publicacion del “Primer Manifiesto Surrealista” por el escritor francés André BRETON,

auténtico pope o idedlogo del grupo, que actué como verdadero dictador artistico dando carta de naturaleza sobre quién o qué era o no surrealista. Mas que un movimiento artistico, se ha considerado al Surrealismo como una revolucion, donde prima la fantasia, el deseo y la imaginacidn sobre lo racional, mesurado y convencional. Los surrealistas,
en lineas generales, fueron un grupo compacto y dogmatico aglutinado en torno a su “lider”, Breton. Crearon revistas surrealistas como “Minotauro” o “La Revolucion Surrealista” donde se publicaban textos, dibujos o fotografias de esta corriente artistica. E1 Surrealismo trata de plasmar el mundo de los suefios, del subconsciente, la fantasia y la
imaginacion que escapan a la razéon humana. Entre la dicotomia mimesis o fantasia planteada ya por los griegos, los surrealistas optan claramente por dar rienda suelta a la fantasia y la imaginacion desbordante. Heredan de romanticos y simbolistas la valoracion del mundo de los suefios que enlazan con las teorias del célebre psiquiatra

vienés Sigmund FREUD. Por lo general, los surrealistas eran libertarios y dogméaticos. Nacieron para escandalizar y si no lo hicieran no serian surrealistas comme il faut. Reivindicaban el azar o la sorpresa, sin ninguna intencién de crear cosas bellas o morales, bien al contrario, luchaban contra los convencionalismos sociales. Paraddjicamente, la
postura de los Surrealistas hacia la mujer fue veladamente misdgina, por mas que algunas artistas aparecieron vinculadas a este movimiento como las pintoras Leonora CARRINGTON, Remedios VARO, Maruja MALLO o la fotégrafa Dora MAAR. Se les considera los nuevos “roménticos” ya que el Surrealismo vendria a ser como una herencia ultima del
Romanticismo (componentes literarios, imaginativos, valoracion de la libertad absoluta). Pero el Surrealismo es también heredero del Dadaismo: la actitud polémica frente a la realidad, la actitud de unir arte con vida, etc. En principio era un movimiento de y para escritores, pero de inmediato se vislumbraron las enormes posibilidades que ofrecia a la
pintura y la escultura. No existia ninguna técnica precisa que diera unidad formal al Surrealismo pictérico o escultérico. Cada artista elegia la opcién que mads le convenia, generalmente decantandose hacia el automatismo, esto es, la ejecucién mecdnica de actos sin la participacién de la conciencia y la razén. Joan MIRO y André MASSON ejemplifican
esta tendencia. De otra, cada vez adquirié més fuerza la opinién de quienes creian que la figuracién naturalista podria ser un recurso igual de valido. Es el caso de Salvador DALI, René MAGRITTE, Paul DELVAUX o Yves TANGUY. En todos ellos son frecuentes las referencias oniricas, es decir, vinculadas al mundo de los suefios. El Surrealismo
presenta multiples influencias, rastreables desde la Edad Media, incluyendo el Renacimiento, Manierismo, Barroco, siglo XVIII, XIX o XX. Entre las mas destacables descuellan el pintor flamenco EL BOSCO, el manierista ARCIMBOLDO, el simbolista Odilon REDON o el pintor metafisico, muy vinculado al Surrealismo, el italiano Giorgio DE CHIRICO.
El italiano nacido en Grecia Giorgio DE CHIRICO (1888-1978) pertenecid a una corriente artistica llamada pintura metafisica y ejercié un enorme influjo en los artistas surrealistas. Fue un precursor del Surrealismo en toda regla. Su pintura se basa en composiciones oniricas en grandes y misteriosos escenarios arquitecténicos con enigmaticos
maniquies y esculturas vinculadas al mundo cldsico. En 1925 participé en la primera exposicién surrealista para ser, poco después expulsado del grupo por el propio Breton, quien anteriormente, habia admirado muchisimo su obra. Los precursores del Surrealismo no son solo artistas plasticos, también escritores como Jonathan Swift (autor de

los Viajes de Gulliver), Charles Baudelaire o Edgar Allen Poe. Recordemos que en el primer manifiesto del Surrealismo, André Breton incluye una extensa lista de precursores del Surrealismo entre los que encontramos los escritores citados. El Surrealismo abarcé diversos medios artisticos, aparte de la pintura y la escultura, como la fotografia (Man
Ray, Dora Maar), el cine (Luis Bufiuel, Dali, Man Ray), la moda (Dali y Elsa Schiaparelli), la producciéon de objetos heterdclitos (Dali, Oscar Dominguez), el disefio grafico y publicitario, el mobiliario y la decoracién de interiores, etc. El arte surrealista investigd nuevas técnicas, como el frottage que consiste en pasar una mina de grafito sobre un papel
puesto sobre una superficie en relieve. Fue “inventado” en 1925 por Max Ernst. Es una técnica tipicamente matérica de creaciéon de imagenes a partir de texturas. Es experimental y automatica. En los afios 30 y 40, Max Ernst utilizard mucho el frottage. Otra técnicas vinculadas a los surrealistas son la decalcomania (aplicar gouache negro sobre un
papel el cual se coloca encima de otra hoja sobre la que se ejerce una ligera presion, luego se despegan antes de que se sequen), el cadaver exquisito (en la cual varios artistas dibujaban las distintas partes de una figura o de un texto sin ver lo que el anterior habia hecho pasdndose el papel doblado) o la pintura automatica. Los surrealistas mostraron
interés, ademads, por el arte realizado por pueblos primitivos, el arte infantil, el de los dementes, etc. Podemos distinguir varias etapas del Surrealismo, desde su fundacién en 1924 hasta el final de la Segunda Guerra Mundial. Su expansion abarcé no solo Europa, sino otras partes del mundo como Estados Unidos, América o incluso Jap6n. En

una primera etapa, durante los anos 20 se va configurando el movimiento: se celebra la primera exposicidén surrealista en Paris en 1925. Ya desde sus inicios, se produce la politizaciéon de este movimiento, con la adhesioén de su lider, André Breton, al Partido Comunista francés. Durante una segunda etapa, en la década de los afios 30, el Surrealismo
se expande por toda Europa, Estados Unidos, Japén, etc. En 1938 tuvo lugar en Paris la Exposicién Internacional del Surrealismo que marcé el apogeo de este movimiento antes de la guerra. Participaron entre otros, Marcel Duchamp, Salvador Dali, Man Ray y Oscar Dominguez. Una tercera etapa coincide con el estallido de la Segunda Guerra
Mundial, ya que casi todos los miembros del grupo se trasladan a Estados Unidos, donde fueron el germen para los futuros movimientos americanos de posguerra (Expresionismo Abstracto -Action Painting- y el Pop Art). La influencia del Surrealismo es palpable en muchos artistas de vanguardia, tanto europeos como americanos, aunque no puedan
ser considerados en su totalidad como surrealistas. Es el caso por ejemplo, de Pablo PICASSO del que Breton escribié maravillas y al que terminé calificando como “surrealista dentro del Cubismo”. La vinculacién de Picasso con este movimiento de vanguardia se produjo especialmente en 1925. Entre los artistas méas relevantes del Surrealismo
destaca el artista aleman Max ERNST (1891-1976), uno de los mas importantes y versatiles. Desarrollo a partir de 1919 la técnica del collage, que tendemos a considerar un invento cubista, cuando en verdad los cubistas lo que realizaban eran papier collés, esto es, papeles pegados. Ernst crea collages no solo con papeles, sino con objetos que
aluden a imé&genes vinculadas a la ciencia, literatura, religion, no estrictamente relacionados con las bellas artes. Estos collages deslumbraron a Breton, a Paul Eluard y a Gala. En cierto sentido todas las artes visuales surrealistas no son mds que hijas del collage, el collage es la verdadera fuente de toda la plastica surrealista. Implica la sorpresa, lo
nuevo, lo enigmatico. Los belgas Paul DELVAUX (1897-1994) y particularmente René MAGRITTE (1898-1967) realizaron algunas de las obras surrealistas mas asombrosas. En 1923 Magritte conocié el arte de Giorgio de Chirico que le acerca al movimiento surrealista y del 1927 al 1930 Magritte vive en Paris en contacto con los artistas parisienses
de ese movimiento. Su produccién artistica se caracteriza por la asociacion libre e inesperada de elementos sin conexién alguna con efectos misteriosos y sorprendentes. Los objetos le interesan a Magritte profundamente como materia artistica y cuanto méas banal y ordinario, mejor. Por ello serd un precedente del Pop Art y del Arte conceptual. En su
repertorio de imagenes destacan los hombres vestidos de negro, la mujer desnuda, la tierra, el cielo o el mar y diversos objetos cotidianos como la célebre Esto no es una pipa (1928-29). También realizara ilustraciones e incluso disefios de moda. El Surrealismo es, junto al Cubismo, la vanguardia en la que la presencia de artistas espanoles es mas
notoria: Joan MIRO, Salvador DAL y Oscar DOMINGUEZ, entre otros, son figuras claves en este movimiento. También Remedios VARO, Maruja MALLO, Eugenio F. GRANELL, etc. En conclusion, el surrealismo fue uno de los principales movimientos de vanguardia del siglo XX, con gran difusion internacional. Abarcd las artes mas variadas (pintura,
escultura, cine, fotografia, moda). PowerPoint aqui PARA SABER MAS Recursos en Red Page 11 “M4és que un estilo, lo mio es intentar estar siempre en la frontera de la innovacién”. Zaha Hadid Zaha Hadid fue una de las arquitectas mas afamadas e influyentes de finales del siglo XX e inicios del siglo XXI. Nacié en

Bagdad (Iraq) en 1950 en el seno de una familia isldmica y murié de un infarto en el afno 2016 en Miami (Estados Unidos). Se consideraba anglo-iraqui. Antes de dedicarse a la arquitectura, estudié Matematicas en la Universidad Americana de Beirut (Libano). Posteriormente se traslado a vivir a Londres donde estudié Arquitectura. Cuenta con
numerosos premios, entre otros con el prestigioso PRITZKER (2004). Fue la primera mujer arquitecta que ostenta este galardén, considerado como una especie de Premio Nobel de Arquitectura por su importancia. También fue nombrada Dame -el equivalente a Sir en femenino- por la reina Isabel II. De personalidad carismatica y arrolladora, no se
conformé solo con sus proyectos arquitecténicos. Su visidon omnicomprensiva de la creacién artistica, y nada jerarquica entre todos los ambitos del arte, le llevd a disenar todo tipo de objetos desde mobiliario hasta cerdmica pasando por joyeria, objetos domésticos, y por supuesto, moda (zapatos, vestidos). Para ella sus disefios eran una extensién de
su labor de arquitecta. También fue pintora asi como profesora en Harvard, Chicago y Nueva York entre otras universidades. Abrid su estudio de arquitectura en Londres en 1980 y poco después ya tuvo un rotundo éxito con un hotel muy futurista de Hong-Kong. Como Frank O. Gehry, del que era muy amiga, su arquitectura es muy esteticista y de
vanguardia. Nos remite a disefios inspirados en la naturaleza y por lo tanto, orgédnicos. Ha sido vinculada a la Deconstruccion, como mostré el MoMA de Nueva York en una exposiciéon llamada Deconstructivist Architecture en 1988. Recordemos que la Deconstruccién parte de complejas reflexiones filosdficas y literarias -debidas al filésofo francés
Jacques Derrida- y se ha plasmado en ambitos tan diferentes como el arte o la gastronomia (ej. Ferran Adria). Inspirados en las reflexiones de la teoria literaria de la Deconstruccion, algunos arquitectos comenzaron a desmontar los procesos de disefio y empezaron a realizar proyectos aparentemente irrealizables contradiciendo las convenciones del
disefio y de la industria. Ayudados por nuevos programas de disefio y mejores computadoras y materiales de construccion llegaron a desarrollar las desestructuradas estructuras que hoy se pueden apreciar. La Deconstruccion es simultdneamente anticlasica y antifuncionalista, va més alla de cualquier propuesta arquitecténica anterior, puesto que
niega los principios tradicionales basicos de la historia de la arquitectura: estabilidad, unidad, armonia... En definitiva, la arquitectura deconstructivista es radicalmente innovadora y pretende convertir a los edificios en auténticas obras de arte, en esculturas. Hadid ha realizado proyectos como urbanista (Setl, Corea del Sur) y ha disefiado
mobiliario urbano. Entre sus influencias cabe destacar el arte de vanguardia, el arte abstracto geométrico ruso: Constructivismo y Suprematismo, en particular de Malevich. Entre las notas distintivas de su arquitectura, resumiendo mucho, podemos sefalar: *Fue evolucionando desde sus proyectos arquitecténicos basados en formas angulosas y
rectas hacia un mayor uso de la curva, las espirales, las lineas sinuosas y la geometria fragmentada caracteristicos de la arquitectura deconstructivista. *Ha sido denominada la “reina de la curva” por las formas ondulantes y geométricas de sus disefios. Son lineas aerodinamicas que transmiten sensacién de movimiento y velocidad. *Gusto por las
lineas fluidas. *Sus disefios son unicos, de formas complejas, casi imposibles, muy esteticistas. Son edificios-esculturas volumétricos, en definitiva, obras de arte. * Busca innovar y sorprender. Su maxima era “romper los limites de la arquitectura”, es decir, convertir los edificios en paisaje y repensar los limites fisicos y formales de las construcciones.
*Ha construido sobre todo espacios publicos como bibliotecas, salas de concierto y museos. Quiere que su arquitectura engrandezca, que aporte experiencias a los usuarios. Mejorar la vida de todos. Esta legendaria arquitecta tuvo una carrera muy prolifica y de hecho realizé mas de treinta edificios diseminados por Asia, Estados Unidos, Europa, etc.
Entre sus proyectos mas memorables podemos destacar: *El Restaurante Moon Soon en Sapporo (Japon), de 1990: disefia tanto el edificio como los muebles y la decoracion de interiores. *Vitra Fire Station (Weil am Rhein, Alemania, 1990-93): en este parque de bomberos utiliza volimenes livianos de formas puntiagudas y angulosas. Busca integrar el
edificio con el paisaje. *El Pabellon Puente construido para la Expo de Zaragoza de 2008. Es una de las obras mas representativas de su carrera, muy compleja, que aina ingenieria con arquitectura y el diseflo interiores de un espacio de reflexion colectiva sobre el agua y el desarrollo sostenible. *El Museo Nacional de Arte del Siglo XXI en

Roma (MAXXI), 2009: de formas serpenteantes inspiradas en las aguas del rio de Roma, el Tiber. Las paredes curvas que acaparan la atencién de los visitantes no solo son usadas para ser expuestas en el interior, sino también en el exterior, con murales, proyecciones o instalaciones. * Heydar Aliyev Center en Baku (Azerbaiyan), 2013: es uno de sus
proyectos mas espectaculares y elegantes. Es un centro cultural (museo, sala de conferencias, etc.) *El Centro Acuatico en Londres para las Olimpiadas del afio 2012. Tiene forma de una ola del mar. *El edifico Opera House de Guangzhou en China (2003-2010): es uno de sus proyectos mas impresionantes por su espectacularidad, dimensiones y
monumentalidad. *El Hotel Puerta de América de Madrid: es un hotel de cinco estrellas, tnico en el mundo porque fue disenado por diecinueve de los méas destacados arquitectos del mundo, entre ellos tres premios Pritzker : Norman Foster, Zaha Hadid y Jean Nouvel. *Algunos de sus edificios son péstumos. Varios se estaban construyendo cuando se
produjo su fallecimiento como un estadio en Qatar para la FIFA World Cup del afio 2022. Zaha Hadid ha expuesto sus pinturas, proyectos y disefios en exposiciones por medio mundo: Venecia, Madrid, Londres, etc. En conclusién, esta multidisciplinar artista visionaria, fallecida inesperadamente a los 65 afios fue vanguardia en estado puro,
impactante, futurista y organica, tanto en sus proyectos arquitecténicos como en su memorable labor de disefiadora, pintora y profesora. Siempre intentando ir mds alla de los limites de la arquitectura... ANEXOS IMAGENES Habitaciones disefladas por Zaha Hadid en el Hotel Puerta de América de Madrid, 2005 Disefios de Zaha
Hadid FUENTES DE DOCUMENTACION Los arquitectos briténicos a través del Royal Institute of British Architects la otorgaron la Royal Gold Medal (Medalla real de oro). De momento es la Uinica arquitecta que la tiene. Page 12 Sir Alfred Hitchcock no es solo un maestro incontestable del género de suspense, es uno de los grandes cineastas de
todos los tiempos. Es una figura capital de la cultura del siglo XX, equivalente a Picasso en el &mbito artistico. HITCHCOCK, Una Vida de Cine (1899-1980) Hitchcock, conocido como Hitch, nacié en el seno de una familia catélica de ancestros irlandeses en Leytonstone, cerca de Londres, el 13 de agosto de 1899 y murié en Los Angeles (Estados
Unidos) en 1980. Su estricto padre era tendero. Hitch se formoé en el colegio de los Jesuitas y realizé estudios de Ingenieria asi como de Historia del Arte, Dibujo y Pintura en la Universidad de Londres. Desde muy joven, obligado por necesidades familiares, al fallecer su padre, trabajé en varios empleos hasta dedicarse a la direccién cinematografica.
De caracter observador y solitario, ya desde jovencito le encantaba el teatro y el cine (Charles Chaplin...). También le gustaba mucho leer (Poe, Chesterton) y escribir. Con 27 anos se casé con Alma Reville -con la que tuvo una hija, Patricia-. Alma fue una figura clave en su vida, gran colaboradora en la mayor parte de sus peliculas, como ayudante de
direccion y coguionista. Hitchcock era un hombre de calculadas rutinas: cada dia llevaba el mismo tipo de traje oscuro -tenia docenas de ellos idénticos-, comia en su oficina, y cuando viajaba a Nueva York o Paris dormia en el mismo hotel. Fue un director y productor de cine creativo y inico, que ha tenido una enorme trascendencia en la historia del
cine. Esta considerado como el director de cine mas imitado del mundo. Fue un cineasta muy prolifico. Su larga carrera se expanda en casi sesenta anos -comienza en los afios 20 y termina en los 70- y abarca més de cincuenta peliculas. Muchos de sus films tienen su inconfundible toque personal y han pasado a la posteridad como

grandes clésicos del cine de todos los tiempos: La Ventana Indiscreta, Extrafios en un Tren, Encadenados, Vértigo, Con la muerte en los talones, Los Pajaros, Psicosis...Sobre algunas de sus peliculas otros directores de cine han hecho sus propias versiones, de calidad muy inferior a los originales. Su fortuna critica ha sido oscilante. Por un lado, fue un
director con un gran éxito de publico. Buena parte de sus peliculas fueron muy exitosas. Pero, por otro lado, no conté con el favor de la critica de cine, especialmente los circulos de intelectuales europeos y americanos que veian en él mas a un entertainer, un mero cineasta comercial, que un artista. No le perdonaban su éxito, su riqueza, su
celebridad y conexién con el publico. Aunque obtuvo varios galardones, es significativo que no le dieran ni un solo Oscar. Afortunadamente, en los afios 50, los criticos de cine franceses ligados a la revista Cahiers du Cinéma fueron los primeros en considerar las peliculas de Hitchcock como obras artisticas. En particular, la valoracién positiva que
realiz6 Truffaut y que plasmé en libro de entrevistas que dedicé a Hitchcock, propicid la reivindicacion del “maestro del suspense” poniendo de manifiesto la enorme valia de sus peliculas -cine en estado puro- y el gran talento que se aprecia en toda su obra. Sobre Hitchcock existe una copiosa bibliografia. También se han realizado exposiciones y
peliculas dedicadas monograficamente a él. Notas Distintivas de la Cinematografia de Hitchcock *La personalidad de un director de cine como Hitchcock es tan grande que imprime su sello peculiar a toda su producciéon. Tiene un estilo propio y genuino. Su obra va mas alla de los estereotipos del género de suspense. El fino humor britanico y la ironia
no suelen faltar en sus films. Sus peliculas pueden ser también clasificadas, segin los casos, como dramas, comedias, aventuras, romances, incluso terror (Psicosis), referencias bélicas (Naufragos, Sabotaje), etc. *Para Hitchcock el cine es sobre todo y ante todo imagen y lenguaje visual. Aunque los actores, los didlogos o el argumento sean
esenciales, Hitch pretendia relatar sus historias y sobrecoger al espectador mediante recursos escénicos y efectos visuales-auditivos de gran impacto. Como consigui6 con creces, por ejemplo, en Psicosis. No le importaba excesivamente la 16gica de los hechos -logic is dull (aburrida)- decia, ni la total verosimilitud de sus relatos, como en Vértigo o Los
Pajaros. Podia, llegado el caso, sacrificar la verosimilitud en beneficio de la emocién pura. Hitchcock se quejaba de que los criticos de cine tienden a valorar mas la calidad literaria de una pelicula que su calidad cinematografica. El cine es fruto de la obra de un director, ya que en definitiva, es el que maneja los hilos. *Fue un consumado maestro en
manipular al espectador para conseguir que se mantuviera en vilo, se identificara con algiin personaje. Supo conectar con el publico al que siempre tenia en cuenta. Se ha dicho que mas que dirigir peliculas, dirigia espectadores. Es cine de autor. * Hitchcock fue un gran innovador: se aparte de caminos trillados, de clichés habituales del género de
suspense. En vez de situar las acciones en ambientes macabros o insdlitos, sitia los acontecimientos en medios cotidianos, entre personas normales y corrientes que ven sus vidas transformadas por algin acontecimiento extraordinario. Experimentaba con recursos escénicos, efectos visuales o auditivos para sobrecoger al espectador, como la
bombilla escondida en el vaso de leche en Sospecha (Suspicion, 1941). Dominaba la técnica cinematografica y en ese aspecto es sumamente perfeccionista. Recurria constantemente a imagenes de un gran impacto, primeros planos de detalles que se hacian gigantes en la pantalla. Filmé como nadie el miedo y se reconocia a si mismo como una
persona sumamente miedosa. *Hitchcock dominaba todos los elementos del film y controlaba estrictamente cada aspecto de sus peliculas. Supo rodearse de los mejores colaboradores de su época: guionistas, directores de fotografia, técnicos, escendgrafos, disefiadores, musicos, etc. Muchas de sus peliculas se basan en la obra de autores de
renombre como Daphne du Maurier, Patricia Highsmith, Graham Greene, Joseph Conrad, Raymond Chandler, John Steinbeck... *En sus inicios, Hitchcock realizé peliculas mudas. En su opinidn, las peliculas mudas son la forma mdés pura del cine. *Valoraba mucho el sonido y la musica. La banda sonora es esencial en las tramas de suspense, ya que
ayuda a crear expectacion en los momentos algidos, como en la escena de la ducha de Psicosis. *El magnetismo de sus peliculas emana también de sus actores y actrices, entre los que se encuentran algunos de los mas fascinantes de toda la historia del cine como Ingrid Bergman, Kim Novak, Joan Fontaine, Julie Andrews, Alida Valli, Grace Kelly, Tippi
Hedren, Marlene Dietrich, Cary Grant, James Stewart, Gary Cooper, Sean Connery, Henry Fonda, Paul Newman, etc. Por lo demas, para Hitchcock los actores deberian ser tratados como “cattle” (ganado). *Presenta un gran interés en mostrar la profundidad psicoldgica de sus personajes, ricos en matices y sutilezas. Sus peliculas son un excelente
andlisis de la naturaleza humana. Se centra mucho en desvelar el alma de los protagonistas, su comportamiento, obsesiones, miedos, deseos, etc. En ocasiones plantea dilemas morales. Le obsesiona el dualismo humano, la doble personalidad y el sentido de culpa. Aunque se ha subrayado la preeminencia de la imagen sobre los didlogos en sus
peliculas, en la mayoria de sus films son realmente inteligentes, ingeniosos y divertidos. *Utiliza el MacGuffin: senuelos o falsas pistas para desconcertar al espectador. *Como trasfondo de sus peliculas, encontramos entre intrigas, asesinatos e indagaciones policiacas, historias de amor maravillosas, irreales, auténticas, imposibles, sorprendentes... de
todo un poco. No siempre acaban con un “Happy ending”. *Las mujeres cobran un gran protagonismo en sus peliculas y no responden solo al arquetipo de rubia misteriosa de belleza glacial. Aparecen mujeres de gran personalidad y valia, de todas las edades, fisicos y condiciones sociales: arquitectas, espias, fotografas, doctoras psicoanalistas,
escritoras, oficinistas, etc. Tampoco faltan las femmes fatales -morenas o rubias- como la espléndida Alida Valli en El proceso Paradine o Kim Novak en Vértigo. Y también mujeres malvadas como el ama de llaves de Rebeca. Sus musas rubias favoritas fueron Ingrid Bergman, Grace Kelly y Tippi Hedren. Las madres de sus peliculas suelen ser
autoritarias y dominadoras. Sus héroes masculinos suelen ser hombres inocentes acusados falsamente de crimenes que no han cometido. Los villanos, por el contrario, con frecuencia adoptan la apariencia de dandis seductores. Hay que sefalar que algunas celebridades masculinas como Cary Grant, Gregory Peck o James Stewart no querian
interpretar a personajes malvados, o sus productores no lo permitian. *Aunque no pretendia reflejar fielmente la realidad de su época, si que encontramos referencias al contexto histérico de la misma, por ejemplo a la inminente II Guerra Mundial que se cernia sobre Europa (en Alarma en el Tren, 1938), a la Guerra Fria con el mundo dividido en dos
bloques antagodnicos (Cortina Rasgada, 1966), etc. *Desde sus primeras peliculas, concretamente desde El Enemigo de las Rubias de 1927, realiza cameos en todos sus films. *Fue un genio publicitario de si mismo, parangonable, en este sentido con Dali. Hitchcock y el Arte La relacion de Hitchcock con el arte fue muy estrecha. Su trabajo como
disenador de sets (decorados) en la década de los afios 20 fue esencial para su posterior preocupacion por la direccion artistica en sus peliculas. Las referencias a la pintura, la arquitectura, los museos, los artistas, son frecuentes en sus peliculas. Se recrea en las casas, desde mansiones hasta moteles asi como muestra la esencia de las ciudades:
Londres (El enemigo de las rubias), San Francisco (Vértigo), Nueva York (Saboteador, 1942), etc. O de regiones como la bellisima Costa Azul en Atrapa a un Ladrén (1955). Las casas de Hitchcock te van adelantando el argumento. Su concepcion del espacio es Unica: los decorados, el mobiliario, los objetos. Es como si iluminaran las escenas. El rodaje
en mansiones de los mas variados estilos, se convirtié en una de sus seflas de identidad a lo largo de toda su carrera. Las referencias a Frank Lloyd Wright son muy evidentes en Con la Muerte en los Talones (1959): la casa Van Damm fue concebida especificamente para esta pelicula y esta claramente inspirada en ese arquitecto norteamericano, uno
de los méas importantes de todo el siglo XX. Los interiores de la casa son obras maestras del engafio ya que casi nada es lo que parece. Asi por ejemplo, las paredes supuestamente son de piedra caliza, pero en realidad estdn hechas de yeso; la mayor parte de las ventanas no tienen vidrio ya que éste provocaria reflejos en la camara, etc. En Con la
Muerte en los Talones muestra, ademas, obras de arquitectura de vanguardia como el edificio de las Naciones Unidas de Oscar Niemeyer, Le Corbusier y Wallace K. Harrison y algunos interiores del Hotel Plaza de Nueva York. Por lo que se refiere a la pintura, se ha sefialado la fuerte influencia de Edward HOPPER en Hitchcock. Asi por ejemplo, The
house by the Railroad (La casa al lado de las vias del tren) inspiré la casa de Norman Bates en su pelicula Psicosis (1960). La vivienda del cuadro de Hopper es una tipica mansion estilo Segundo Imperio francés y victoriano britanico del nimero 18 de la Avenida Conger de Haverstraw, Nueva York. En el caso de la casa de Psicosis, ha perdido las
mansardas francesas y es de lineas mas sobrias y depuradas. Fue disenada por Joseph Hurley y Robert Clatworthy. Hitchcock y la Moda Es posible trazar la historia de buena parte de la moda del siglo XX a través de las peliculas de Hitchcock. Desde sus inicios de peliculas mudas -donde encontramos las flappers y la moda Déco en films

como Champagne- hasta la indumentaria de los afios 30, 40, 50, 60 y 70. Y es que Hitchcock concedia gran importancia al vestuario de sus films. Sus personajes suelen ir elegantemente ataviados, donde no faltan los detallismos en los accesorios como tocados, joyas, maquillaje, que incluso se percibe en sus peliculas en blanco y negro. La vestimenta
era un recurso mas para reflejar la personalidad y condicion social de sus personajes, tanto masculinos como femeninos. En algunas casos, la indumentaria sirve para mostrar la evolucion de los mismos. Es el caso de de Sospecha. En Sospecha, la protagonista, magistralmente interpretada por Joan Fontaine, presenta en los inicios de la pelicula un
aspecto de mujer intelectual, pero un tanto apocada que, al conocer al seductor oportunista e irresistible interpretado por Cary Grant se produce su transformacion en una mujer enamorada y muy glamurosa. Esa transformacion se opera también en la arquitectura: entre la mansion estilo Tudor donde vivia con sus padres a una opulenta casa
georgiana, donde por extrano que parezca, hay algun cuadro que otro de inspiracién cubista al lado de recargados bibelots. En Vértigo la indumentaria adquiere tintes de verdadero fetichismo para el protagonista, que se debate entre una mujer sofiada y una mujer real. Las referencias a Dior o Balenciaga se aprecian en muchas de sus peliculas y al
parecer estos disefiadores colaboraron con él. La genial disefiadora Edith HEAD, desde el film Encadenados y a partir de la década de los 50, se convirtié en la responsable del vestuario de sus peliculas. Sus disefios sofisticados y elegantes contribuyeron de manera decisiva a que ganase ocho Oscars. Es la mujer con mayor nimero de estatuillas de la
historia del cine. En ocasiones, Hitchcock conté con artistas como el surrealista DALI para que disefiaran el vestuario de algunas escenas. Es el caso de la pelicula Recuerda, en la que no solo disefié la escenografia de la escena del suefio, sino también sino también algin vestido de Ingrid Bergman para ese film. Entre las peliculas con los disefios més
impresionados de Edith HEAD descuellan Los Pajaros, Con la muerte en los talones y Atrapa a un ladrén. En esta ultima, los disefios que luce Grace Kelly -como la amplia falda en blanco y ajustado corpifio en negro- responde al periodo ‘New Look’ impuesto por Dior en esa época. Peliculas y Etapas en la Cinematografias de Hitchcock Sintetizando
mucho, podemos destacar dos grandes etapas en la produccién cinematografica de Hitchcock: 1.Etapa Britédnica (1925-1939) Alfred Hitchcock comenz6 su carrera cinematografica en su Reino Unido natal. Durante casi dos décadas alli rodé 24 peliculas, nueve de ellas mudas, convirtiéndose bien pronto en el director méas popular de su pais. *The
Lodger: A Story of the London Fog (El enemigo de las Rubias), 1927. Esta pelicula muda, aunque fue la tercera de su filmografia, estd considerada como la primera auténticamente hitchcockniana. En ella aina romance con intriga y suspense asi como mostrar a un inocente falsamente culpable. Presenta influencias del cine expresionista aleméan. La
trama transcurre en Londres donde un asesino en serie -inspirado en Jack el Destripador- se dedica a asesinar a mujeres rubias. En esta pelicula hace su primer cameo. *Blackmail (Chantaje) 1929. También se tradujo en espafol como La Muchacha de Londres, 1929. En este film una joven, novia de un detective, comete un homicidio y tiene que ser
arrestada por su novio. Fue la primera pelicula sonora del cine inglés. En ella hay una interesante escena de persecucion en el Museo Britanico. Fue un gran éxito. *Murder (Asesinato), 1930. En esta pelicula utiliza la “voz en off” como mondlogo interior de un personaje, algo que, simultdneamente hara el surrealista Luis Bufiuel en La Edad de

Oro por las mismas fechas (1930). *The 39 Steps (39 escalones), 1935 Esta pelicula es su obra maestra de su etapa britanica de los afios 30. En este film aparece por primera vez un MacGuffin: una falsa pista, un elemento esencial para los personajes pero accesorio para el espectador. En esta pelicula el MacGuffin es la formula secreta que recuerda
el memorista circense. *The Lady Vanishes (Alarma en el tren), 1938 Maravillosa pelicula donde domina el suspense, el amor y el humor a partes iguales. En apariencia una dulce ancianita britanica -que en realidad es una valerosa espia- desaparece de un tren. La estética y la falta de ética de los “malos” es claramente una referencia a los nazis. En
muchos aspectos, este film presagia de manera premonitoria la inminente II Guerra Mundial. Junto con 39 escalones es la mejor pelicula de su etapa inglesa y la que le abrié las puertas de Hollywood de forma incontestable. 2.Etapa Americana (Hollywood, 1940-1980) En los afios 40 Hitchcock se establece con su familia en Estados Unidos. Su primer
gran éxito en América es la fascinante pelicula Rebeca (1940). Rebeca es una vuelta de tuerca al cuento de la Cenicienta siendo el personaje interpretado por Joan Fontaine su personificacion y la malvada ama de llaves, la sefiora Danvers, una de sus hermanastras. La mansién neogética y ecléctica de la campina inglesa, Manderley, adquiere un gran
protagonismo en el film, es un personaje mas. Por esta pelicula Hitchcock fue nominado al Oscar de mejor director sin llegar a conseguirlo, al igual que sucedera en otras cuatro ocasiones. Pero Rebeca si obtuvo el Oscar a la mejor pelicula. Por lo demaés, hay que sefialar que esta pelicula influyé en la denominacién espafiola de la prenda rebeca, ya
que su protagonista la llevaba en este film. En su etapa americana experimenta con diversos registros y tematicas, creando peliculas memorables como: Sospecha, Naufragos, La Soga, Extrafios en un Tren, La Ventana Indiscreta, Vértigo, Con la Muerte en los Talones, Psicosis, Los Pajaros, Marni, Cortina Rasgada, La Trama, etc. Por otro lado, es a
mediados de la década de los cincuenta cuando su figura comienza a ser reivindicada por los jévenes criticos franceses, que le ensalzan como cineasta-artista y no un mero director de cine comercial. A mediados de los afios 50 Hitchcock comenzé a trabajar con la Paramount, productora que le otorgé el control creativo de las peliculas en su totalidad
tanto como director como productor. En 1960, Hitchcock se establece permanentemente en Universal Pictures, con la que realizé y financio su obra maestra, Los P4jaros, asi como todas sus peliculas posteriores. *Suspicion, (Sospecha) 1941 Sospecha es una deliciosa pelicula en la que los ingeniosos y divertidos didlogos de Cary Grant parecen, en la
primera parte del film, emular el humorismo de una pelicula de los Hermanos Marx. La segunda parte del film es suspense en estado puro. Joan Fontaine gané un Oscar por esta pelicula. *Lifeboat (Naufragos), 1942. Se basa en un guion de John Steinbeck y es un thriller con trasfondo bélico. La accién transcurre durante la II Guerra Mundial cuando,
tras naufragar un barco bombardeado por los alemanes, un grupo de supervivientes navega en una barca salvavidas donde pronto afloran las tensiones entre los tripulantes. Los didlogos, la profundidad psicoldgica de los personajes, los dilemas morales que plantea... hacen de esta pelicula una de sus obras maestras aunque sea mucho menos
conocida que otras de su produccion. Fue rodada completamente en un estudio, lo que implico una gran complejidad técnica. *Spellbound (Recuerda), 1945 No sélo es una bellisima historia de amor entre una Ingrid Bergman y un Gregory Peck inconmensurables, sino un film un tanto surrealista y freudiano dada la importancia que se concede el
mundo de los suefios y a su interpretacion en clave psicoanalitica. Dali, como ya se ha sefialado anteriormente, colaboré en este film. Fue un gran éxito. *En 1948 realiz6 su primera pelicula a color, Rope (La Soga). Es una pelicula de gran dificultad técnica, rodada en un tnico plano secuencia sdlo interrumpido por la necesidad de cambiar cada rollo,
lo cual complicé mucho el teatro. Esta pelicula es teatro llevado al cine. *Rear Window, (La Ventana Indiscreta), 1954 Rear Window, la ventana trasera, fue traducida libremente al espafiol por La Ventana Indiscreta. Esta pelicula es clave en su filmografia y fue un rotundo éxito. Es un fascinante y brillante andlisis sobre la curiosidad humana obsesiva
y el voyeurismo a través de los ojos de su protagonista, interpretado por el gran James Stewart, un fotégrafo inmovilizado en el salon de su casa por culpa de una pierna escayolada. El protagonista estaba inspirado, al parecer, en el fotografo Robert Capa. Desde ahi, dispone de una atalaya perfecta para observar un microcosmos del mundo del bloque
de enfrente de su ventana. En cada casa que observa se cuentan historias que aluden -cada una de ellas por si mismas- a un género cinematografico: thriller, comedia roméntica, el drama... Se ha dicho que esta pelicula es un espejo de la sociedad en general y de la clase media neoyorquina en particular. Nos ofrece, asimismo, un interesante analisis
sobre las complejas relaciones humanas (amistad, amor, odio). *Vértigo, 1958 Vértigo esta considerada una de las mejores peliculas de todos los tiempos, la obra maestra de Hitchcock, a pesar de la escasa popularidad que obtuvo en su momento entre el publico. Se caracteriza técnicamente por el uso de una llamativa narrativa audiovisual por parte
del director. En una de las escenas mas célebres de esta pelicula, en la torre campanario, desplaza la cdmara en direccién opuesta al zoom. A este efecto se le ha denominado “Efecto Vértigo”. Por lo demaés usa de forma atrevida los colores, como el verde y rojo, de fuerte impacto emocional. La trama de intriga psicoldgica es intrincada y compleja,
susceptible de ser interpretada de muchas maneras posibles. Al parecer, se inspira en un relato del romanticismo francés del siglo XIX del escritor Gérard de Nerval llamado Aurélia. Fue su pelicula mas personal y reveladora de la obsesion del protagonista por “esculpir” -metaféricamente hablando- una mujer para transformarla en su ideal. Es un
film ensofador y lirico sobre las relaciones entre el amor y la muerte. Juega entre la realidad y el deseo, Eros y Thanatos. *North by Northwest ( Con la Muerte en los Talones), 1959 La Muerte en los Talones fue uno de sus mayores éxitos, es una pelicula deslumbrante. Es prodigioso su dominio de la narrativa y la tensién. En ella atina espionaje,
romance, humor, aventuras y referencias artisticas (Frank Lloyd Wright). Impresionantes las secuencias del protagonista perseguido por una avioneta o en la nariz de Abraham Lincoln del Monte Rushmore. *Psycho (Psicosis), 1960 Junto con la pelicula Con la Muerte en los Talones, este film representa el méximo éxito de la carrera de Alfred
Hitchcock, tanto desde el punto de vista comercial como artistico. La escena del asesinato en la ducha es una de las mas célebres de la historia del cine. Esta pelicula marca un punto de inflexion en su obra. Es la precursora del género de terror, con ciertas dosis de humor macabro. Serd imitada, entre otros, en los Psycho killers.

Sobre Psicosis, Hitchcock sefald en el libro de entrevistas que le realizé Truffaut en los afios 60: “Mi principal satisfaccién es que la pelicula haya actuado sobre el publico, lo que més me interesa. En Psicosis el argumento me importa poco, los personajes me importan poco; lo que me importa es que los trozos del film, la fotografia, la banda sonora y
todo lo que es puramente técnico hacian gritar al publico. Creo que es para nosotros una gran satisfaccién utilizar el arte cinematografico para crear una emocion de masas. Y, con Psicosis lo hemos conseguido. No es un mensaje lo que ha intrigado al publico. No es una gran interpretacion lo que ha conmovido al publico. No es una novela de prestigio
lo que ha cautivado al publico. Lo que ha emocionado al publico ha sido el film puro”. The Birds, (Los Pajaros), 1963 Los Pajaros fue, posiblemente, su ultima obra maestra. La trama de la pelicula se basa en una novela de Daphne du Maurier, inspirada, al parecer, por un hecho real ocurrido en California en el ano 1951: una lluvia de pajaros ataco a
una poblacién que huian despavoridos ante la violencia de las aves. Una especie de El suefio de la razén produce monstruos de Goya pero en cine. Lo cierto es que Hitchcock utiliza como recurso y estrategia narrativa la ausencia de explicacién del ataque de los pajaros, propiciando asi, la intriga y las més diversas sugerencias interpretativas. Se ha
senalado que pudo ser por algun tipo de venganza o que quiere mostrar la amenaza de catastrofes que se cierne sobre nosotros. Técnicamente, Hitchcock trabaja fotograma a fotograma para crear las nubes de pajaros, utilizando el color (sobre todo el verde) como recurso visual y narrativo. Tippi Hedren, la protagonista principal -que casi perdié un
ojo con el ataque de las aves-, considerd que el rodaje fue muy duro y peligroso. En esta pelicula Hitchcock usé de forma pionera maquinas y artilugios e incluso algunas aves mecdanicas. Para ello contd con la ayuda de Walt Disney que le proporcioné una tecnologia de efectos especiales para mezclar la animacion con la accién real. A finales de la
década de los afios 60 su actividad comenzd a decaer, agravada ademads por problemas de salud de Alma Reville y de él mismo. De la década de los 60 destacan también sus peliculas controvertida Marnie -protagonizada por Tippi Hedren y el impresionante Sean Connery- y Cortina Rasgada, un thriller con connotaciones politicas de la Guerra Fria
donde sobresale la interpretacién magistral de Paul Newman y Julie Andrews. Su ultima pelicula, La Trama, fue rodada en el afio 1976. Por lo demas, hay que sefialar, que Hitchcock acrecenté su fama mundial no solo por sus peliculas cinematograficas, sino por las series de television Alfred Hitchcock Presenta compuesta por mas de 300 episodios
donde realizaba una introduccién especial en cada programa y La Hora de Alfred Hitchcock. Tuvieron un gran éxito de audiencia. El legado impresionante que deja Hitchcock, su huella e influencia en la historia del cine y en las series de television ha sido profunda: desde peliculas de espionaje -como las protagonizadas por James Bond-, hasta
comedias romanticas, dramas, thrillers e incluso peliculas de terror. Las imdgenes de muchas de sus peliculas como las miticas Los Pajaros o Psicosis son verdaderos iconos culturales del siglo XX. En conclusidn, la obra de Hitchcock es admirada en todo el mundo. Vivié por y para su trabajo de cineasta. Y fue, ha sido y sera una figura esencial de la
historia del cine con maytsculas. POWERPOINT AQUI FUENTES DE IMAGENES Y DOCUMENTACION Qué grande es el cine: www.imdb.es Page 13 Retrato de Beethoven realizado por Joseph Karl Stieler en 1820. Fuente: Wikipedia.Ludwig van Beethoven (1770-1827) Ludwig VAN BEETHOVEN es, probablemente, el mas célebre compositor del
periodo roméntico y uno de los grandes musicos de todos los tiempos. Fue también director de orquesta y pianista. Vivio a caballo entre los siglos XVIII y XIX. Beethoven nacié en Bonn (Alemania) en 1770. Su familia era de ancestros belgas y tuvo una abuela espafiola. Le llamaban "el espafol" por su tez morena y €l siempre sintié querencia por todo
lo hispéanico. En su ciudad natal se conserva su casa-museo. Muri6 en 1827 en Viena (Austria). Naci6 en el seno de una problematica familia: tuvo una infancia dificil ya que su padre era alcohdlico y violento. Al descubrir el talento musical de su hijo le impuso un estricto régimen de estudios de piano. Su madre murié de tuberculosis.Vivié buena parte
de su vida en Viena, considerada la capital mundial de la musica en aquel entonces. En la capital austriaca conoci6é a Mozart, y posteriormente a Haydn, quien lo invité a estudiar con él en la capital austriaca donde acude en 1792 para instalarse definitivamente. Sufrié frecuentes desengafios amorosos (nunca se casé) y tuvo salud quebradiza. En 1801
comienzan los primeros sintomas de sordera, a los que seguiran problemas psicoldgicos, por lo que en 1812 redacta el conocido como Testamento de Heiligenstadt, casi al borde del suicidio. Contd con numerosos mecenas (aristocratas y eclesidsticos principalmente) pero tuvo muchos problemas econdémicas en su vida. Fue un genio, pero un genio
pobre.De espiritu perfeccionista, hizo multiples correcciones de sus manuscritos, por lo que su catdlogo de obras no es tan abundante como cabria esperar. Oscilan entre el clasicismo y el romanticismo.Entre sus obras méas conocidas destacan: Sinfonia n? 5 Para Elisa Claro de luna (Sonata) Himno a la Alegria (Sinfonia n? 9). La compuso ya sordo.La
sinfonia Heroica (la 32): se la dedicé a Napoledén aunque decepcionado por su deriva politica cuando se autocoroné emperador, le quito la dedicatoria.Una 6pera: Fidelio.El Himno a la Alegria es el himno de la Uniéon Europea y ha sido versionada por muchos cantantes como Miguel Rios. Beethoven ejemplifica el ideal de genio romdantico, de gran éxito
en vida, pero marcado por la sordera que empail6 sus ultimos afios, como le ocurrié a Goya. Ha sido una figura mitica del nacionalismo aleman. Su pervivencia en nuestra cultura es innegable, como lo demuestra el hecho de que sean habituales los conciertos de sus composiciones y sean numerosas las peliculas sobre su vida y obra. Su legado musical
abarca desde el Clasicismo hasta los inicios del Romanticismo musical. Su estilo sinfénico influiria en las siguiente generaciones de compositores y se proyecta hasta bien entrado el siglo XX. En definitiva, es uno de los grandes genios de la musica de todos los tiempos.Beethoven versionado por el artista Pop, Andy Warhol, 1987. Fuente de la imagen:
sobre BeethovenEspléndida mini serie de la BBC sobre Beethoven Page 14 Con el término Modernismo o Art Nouveau designamos la corriente estética, ligada a la arquitectura y a las artes decorativas fundamentalmente, que se desarrolla en Europa entre los afios 1890-1910. Esta etapa corresponde con el periodo denominado Belle Epoque. Presenta
una idea de modernidad, una voluntad renovadora, aunque podemos considerarlo como el Gltimo gran movimiento artistico del siglo XIX, antes que el primero del siglo XX. El término Modernismo se acuila poco antes de 1900 y responde a la euforia de una generacion que se considera diferente a la anterior, es la generacion del aeroplano, teléfono,
luz eléctrica, etc. cimas jamdas conseguidas anteriormente. La expresion Art Nouveau fue empleada por primera vez por Edmond Picard en 1894, en la revista belga L."Art moderne para calificar la produccién artistica de Henry van de Velde. Aunque al parecer el nombre fue inventado por el propio Van de Velde. De Bélgica pasé a Francia donde en
1895 en Paris, S. Bing, un coleccionista de arte japonés, abrié una galeria especializada en artes decorativas llamada La Maison de 1’Art Nouveau. El Modernismo o Art Nouveau se convirtio en el estilo moderno por excelencia, frente a los historicismos eclécticos del siglo XIX. Surgié en Europa siendo los centros creadores del Modernismo mdés
importantes Bruselas (Victor Horta), Barcelona (Gaudi), Glasgow (Charles Rennie Mackintosh), Viena, Praga y Paris. Rara es la ciudad europea que no tiene en su patrimonio arquitecténico algun edificio modernista. El Modernismo nacié con pretensiones de universalidad, de convertirse en un estilo internacional presentando distintas
denominaciones segun los paises: Modern Style en Gran Bretafia, Secessionstil o la Secesién vienesa en Austria, Art Nouveau en Francia, Liberty o Floreale en Italia, Jugendstil en Alemania, Modernismo en Espafia... Fue un movimiento cultural de gran complejidad y no muy homogéneo porque en cada pais va a tener sus propias peculiaridades. Asi,
encontraremos una vertiente mas geomeétrica (el caso escocés) y otra mas naturalista (con pasién por la curva-contracurva como se muestra en Bruselas, Nancy o en Barcelona). Son diferentes variantes de un mismo movimiento. Pero comun a todos fue el rechazo de los estilos histéricos y la pretension de imitar algunas formas y procesos de

la naturaleza. El Modernismo fue un movimiento cultural hedonista, que muestra cierto optimismo y alegria de vivir. Busca la belleza y elegancia como muestran la espectacularidad de algunos de sus propuestas (como la arquitectura de Gaudi). El Modernismo es el arte de la burguesia triunfante. Implic6 el “lavado de cara” de las ciudades (puertas,
farolas, picaportes, etc.) Hay un cuidado extremo en todos los detalles. El Modernismo aspiraba a ser un “estilo”, el de la civilizacién industrial. Los motivos decorativos del Modernismo son muy variados. En general son formas estéticas de impacto rapido, de gran exquisitez formal a base de lineas curvas, parabdlicas y serpenteantes, de
estilizaciones naturalistas (florales y animales). Predomina mucho -sobre todo en Francia y Bélgica- el arabesco denominado “golpe de latigo”. Se han visto rasgos comunes sobre todo con el Rococo francés y de hecho se ha dicho que fue una especie de revival de ese estilo francés, por su pasion por las lineas curva y contracurva que ya se
vislumbraban en Van Gogh o en Toulouse-Lautrec. También guarda concomitancias con el estilo Bierdermeier, siendo, ademas, patentes las influencias orientales, sobre todo del arte japonés pero también del arte chino, persa o egipcio. El Modernismo buscaba hacer realidad la idea del arte total o gesamtkunstwerk, propiciando la fusion de la
arquitectura con la pintura, la escultura, las artes decorativas (vidrio, joyeria, ceramica, forja, artes graficas, mobiliario...). Manifestaba la voluntad de embellecer la vida moderna en todas sus manifestaciones desde las viviendas hasta las cuberterias, las telas, los picaportes, los pendientes,... De hecho, Van de Velde llegd a disenar hasta el peinado y
vestuario del ama de casa. Fue un movimiento hiperdecorativo, con una fuerte carga esteticista. FEl disefio fue, en términos generales, muy refinado, y no se escatimé en la calidad y variedad de los materiales. Cuidaron mucho los acabados artesanales y la apariencia artistica de todos los elementos, pero se mostré también audaz en el empleo de
nuevos materiales y en la adopciéon de estructuras industriales. Con frecuencia el Modernismo es meramente epidérmico, es decir, solo se aprecia en los motivos decorativos, pero no en el resto de la construcciéon. Conciben el espacio generado desde el interior hasta el exterior, encubriéndolo artisticamente. Los criticos al Modernismo lo
denominaron un tanto despectivamente como estilo “cerveceria” o estilo Nouille (fideo). En Espafia llegé con cierto retraso. El modernismo se extendio por medio de revistas de arte y moda, por la publicidad, las exposiciones universales, etc. En conclusion, el Art Nouveau o Modernismo fue un movimiento esteticista de gran difusion e influencia en
la historia del arte y del disefio. Paraddjicamente ya que pretende ser un estilo “moderno” y en ocasiones tiende la mirada al pasado: asi se explica que aparezcan elementos ornamentales tomados de la tradiciéon (neogético) y otras etapas. ART NOUVEAU from ANA GALVAN ROMARATE-ZABALA PARA SABER MAS Page 15 Imagen de la obra mas
célebre de Rodin: el Pensador. Esta imagen nos muestra la espectacular escultura denominada “EL PENSADOR” del célebre artista francés AUGUSTE RODIN, uno de los grandes escultores de todos los tiempos. Vivio a caballo entre los siglos XIX y XX (1840-1917), gozando de gran prestigio en vida -tuvo un taller con numerosos discipulos y
encargos- aungue sus obras no estuvieron exentas de polémica. Busto de Rodin en bronce realizado por su discipula y amante, Camille Claudel, 1899. Museo Rodin. Fuente de la imagen: Wikipedia Esta escultura se conserva en el MUSEO RODIN DE PARIS aunque existen multiples versiones -mas de veinte- por muchos museos del mundo. El
Pensador esté fundido en bronce y estd fechada en 1880 por lo tanto pertenece al arte contemporéaneo. ESTILISTICAMENTE cabe adscribir esta obra al impresionismo -por su aspecto abocetado e inacabado-, al expresionismo -por la fuerza expresiva que denota- y al simbolismo ya que es una escultura polisémica susceptible de ser interpretada de
diversas formas. La Puerta del Infierno, Rodin. Museo Rodin, Paris. Fuente de la imagen: musee-rodin.fr Firma de Rodin en El Pensador Detalle de la Puerta del Infierno con el Pensador en primer término El Pensador fue realizada ex profeso para el Museo de Artes Decorativas de Paris,
en concreto para el timpano de Las Puertas del Infierno, aunque realizo versiones de mayor tamafio de caracter auténomo, es decir, como personaje aislado. El proyecto de las Puertas del Infierno nunca llegé a terminarlo y le ocupd buena parte de su vida artistica (1880-1917). E1 COMITENTE fue el gobierno francés. Sus fuentes

de INSPIRACION oscilan entre lo literario y lo artistico. Lo literario porque el proyecto de las Puertas del Infierno se basa en la Divina Comedia del escritor medieval italiano Dante Alighieri. Dante Alighieri, detalle del fresco de Luca Signorelli en la Capilla de San Brizio de la Catedral de Orvieto, 1499. Fuente de la imagen: Wikipedia.
Y desde el punto de vista artistico son evidentes las influencias de la escultura griega y sobre todo de su admirado Miguel Angel (escultura de la tumba que representa a Lorenzo de Medici en Florencia; pinturas de la Capilla Sixtina, etc.) Retrato funerario de Lorenzo de Medici realizado por Miguel Angel en la Capilla de los Medici,
Iglesia de San Lorenzo, Florencia, 1526.Fuente de la imagen: artehistoria.com El Pensador nos muestra a un hombre totalmente desnudo de mediana edad, fornido y de anatomia herctlea. Es una escultura exenta o de bulto redondo sedente: compositivamente se crea a base de lineas diagonales en zigzag. Fuente de la imagen:

Versioén de la escultura el Pensador del Museo de Tokio. Fuente de la imagen: Wikipedia. Inclina su cabeza sobre el dorso de su mano en actitud pensativa y preocupada. De hecho ha sido INTERPRETADO, en primer lugar como el poeta Dante, que observa en su descenso a los Infiernos el horror de los pecados que alli se muestran. También se ha
considerado que esta figura es la quintaesencia del filésofo pensativo, ensimismado en sus pensamientos. Otra hipdtesis pone el acento en el gesto de lamento o pena que trasmite: segiin Celeste Farge, curator del Museo Britdnico, el gesto de apoyar la cabeza sobre la mano ya en Grecia era un simbolo de tristeza y duelo. El profeta Jeremias,
Miguel Angel, Capilla Sixtina. Fuente de la imagen: artehistoria.com También lo veremos en el Jeremias de la Capilla Sixtina de Miguel Angel. Finalmente se considera que puede simbolizar al alter ego del artista, un retrato de si mismo. De hecho, en la tumba de Rodin en Meudon hay una versién del pensador. Version de la
escultura el Pensador en la tumba de Rodin en Meudon. Fuente de la imagen: Museo de Meudon. Sea como fuere, en el fondo el tema de esta escultura es un pretexto para el andlisis de la anatomia humana, una anatomia de superficies rugosas y abocetadas, llena de pathos, que nos recuerdan la terribilita miguelangelesca. En CONCLUSION, el
pensador es un hito en la escultura moderna, la obra més célebre de Rodin, que marcara de forma profunda la escultura y el arte contemporaneo. El Pensador reinterpretado con fines politicos o publicitarios "Le Panseur" de Charles Léandre, journal satirique "Le Rire", 11 mayo 1907. Fuente de la imagen: Fuente de la imagen: Page 16
El puente Charing Cross de Londres, André Dérain, 1906, Wikipedia. E1 FAUVISMO, la pasién por el COLOR. Henri MATISSE EIl primer movimiento de vanguardia del siglo XX fue expresionista, concretamente francés y fue denominado Fauvismo. Conviene subrayar que el Expresionismo fue un fenémeno tunico pero con dos focos bien
distintos: francés y alemén, cada uno en relacién con sus tradiciones artisticas, que tendran amplias consecuencias en el desarrollo del siglo XX. Los “padres” directos del expresionismo fueron entre otros, Van Gogh, Gauguin, y Munch. Y Goya fue su precedente lejano. Buscaban “expresar” a través del arte su mundo interior. Enfatizaban la fuerza
expresiva del color aplicando tonos distintos a los que pueden verse en la realidad, por ejemplo, arboles amarillo limén o rostros de color verde esmeralda. Es lo que denominamos como el uso arbitrario del color. Creian que a través de los colores podian expresar sentimientos. No buscan la representacion naturalista, por ello, rechazaron la paleta de
tonos empleada por los impresionistas. Al expresionismo francés se le denomina Fauvismo. No fueron un grupo como tal. No firmaron ningin manifiesto ni menos atin se presentaron como un movimiento artistico. Fueron un grupo de pintores-amigos, capitaneados por Henri Matisse, que durante un corte periodo de tiempo, -
entre 1903 y 1907 aproximadamente- realizaron un tipo de pintura expresionista. El término fauves, que en francés significa “fieras”, responde a la ocurrencia de un critico, Louis Vauxcelles, cuando visitaba el Salén de Otofio de 1905 en Paris. El Salén de Otofio de 1905 ha pasado a los anales de la historia del arte como el escenario donde los fauves
se dieron a conocer. En esa muestra de 1905 varios pintores expusieron cuadros de colores muy vivos, estridentes y antinaturalistas. En una de las salas se mostraba sobre un pedestal, una escultura de aspecto renacentista y el critico Louis Vauxcelles sentencié mordazmente: "Donatello au milieu des fauves" (Donatello en medio de las fieras). Lo de
“fieras” lo explicaba el critico por la pincelada violenta, directa y vigorosa como un brochazo de estos cuadros de chillones colores. La pasion por el color era la clave. Y asi surgié este movimiento artistico denominado de forma un tanto peyorativa. Como les sucedi6 a otras corrientes estéticas del siglo XX, con el tiempo fue asumido
por critica y publico y posteriormente introducido en la historia del arte sin connotaciones despectivas. Los fauvistas, al igual que los impresionistas, amaban pintar en plein air y representar la vida moderna. Consciente o inconscientemente tenian clarisimas influencias de los postimpresionistas, particularmente de Van Gogh, Cézanne y Gauguin, pero
también de los divisionistas Seurat y especialmente Signac. La tematica de la pintura fauvista difiere poco de los impresionistas y postimpresionistas: retratos, bodegones, paisajes, escenas de interiores, etc. Los fauvistas buscaban simplificar los elementos del cuadro-de hecho en ocasiones dejan partes del lienzo sin pintar- y mostrar la maxima
intensidad de sus sentimientos y emociones. Evitaban matizar los colores, utilizaban colores puros. Deseaban innovar, trasmitir vitalidad, optimismo y frescura, renunciando a la perspectiva clasica, al claroscuro y al modelado de los volimenes. La luz tendia a desaparecer igual que la profundidad. Otra nota distintiva fue la pasién de estos artistas por
el arte negro, especialmente las estatuas y las mascaras africanas. Pertenecieron a la tendencia fauve los pintores André DERAIN, Maurice de VLAMINCK, Raoul DUFY, Albert MARQUET y Henri MANGUIN, entre otros, siendo MATISSE su maximo exponente. La mayoria habian estudiado en el taller del simbolista Gustave Moreau en Paris.

La trascendencia de los fauvistas sera crucial para el surgimiento de vanguardias posteriores, influyendo en innumerables pintores europeos. Como ocurrié con los impresionistas, las figuras del coleccionista, marchante y critico de arte fueron fundamentales para la valoracion de este grupo artistico. Y hay que sefialar que, si bien los coleccionistas
mas interesados en ellos fueron sobre todo alemanes, rusos y norteamericanos, los museos franceses tardaron bastante tiempo en adquirir obras de este movimiento. Henri MATISSE (1869-1954) El francés Henri Matisse es una de los artistas mas formidables del siglo XX, una especie de alter ego de Picasso en su faceta como pintor. Matisse deseaba



crear “un arte de equilibrio, de pureza, que no inquiete ni turbe”, un arte en definitiva, confortable “como un sillén”. Su pintura transmite alegria de vivir, el gozo de pintar, la pasidn por el color, el optimismo, con nula moraleja politica o social. Aunque fue tachado de intrascendente y decorativista, su obra causara un enorme influjo en el arte del
siglo XX. Como Gauguin o Bonnard, estudio leyes pero en ellas descubrié que su vocacion era el arte. Muy laborioso, trabajador y obstinado, estudié pintura en Paris y tuvo la suerte de ser admitido en el taller del simbolista Gustave Moreau. También copiaba libremente obras maestras del Louvre. En Londres se quedo fascinado con la obra

de Turner y aunque €l era del norte de Francia, le encantaba pintar el Mediterraneo de Niza (Costa Azul). Para €l era una satisfacciéon enorme despertarse y pensar que al abrir la ventana, la luz lo inundaria todo. Lujo, calma y voluptuosidad es una de sus obras mas emblematicas. El titulo alude a un poema de Baudelaire de su libro “Las flores del
mal”. Esquema para rellenar PARA SABER MAS Page 17 “Cuando estoy inmerso en mi pintura, no soy consciente de lo que hago. Solo después de pasar un periodo de ‘familiarizacién’ puedo ver lo que he hecho. No me da miedo realizar cambios, destrozar la imagen, etc., porque la pintura tiene vida propia.” Jackson Pollock, 1947-48 BIOGRAFIA.
Jackson POLLOCK es uno de los artistas mas representativas del arte de vanguardia posterior a la II Guerra Mundial. Naci6 en 1912 en Cody (Wyoming), y muri6 el 11 de agosto de 1956 en East Hampton (Nueva York). Era el quinto de cinco hermanos y sus ancestros eran de origen irlandés y escocés. Tuvo una infancia dificil, su padre abandono a su
familia cuando él tenia solo nueve afnos. Ya desde pequefio mostré, como dos de sus hermanos también, inquietudes artisticas. Estudi6é en una escuela de arte de Los Angeles y en Nueva York. En la ciudad de los rascacielos se sintié atraido por la pintura de los grandes maestros que pudo contemplar en el Metropolitan y en el MoMA. Estudi6 pintura
mural y se interesé por las obras de los muralistas mejicanos mas importantes (Orozco, Rivera, Siqueiros). Trabajo durante buena parte de los anos 30, 40 y 50. La vida y la obra de Pollock fue vertiginosa. De caracter neurdtico, violento y autodestructivo, la adiccion al alcohol marcara su vida a sangre y fuego: intoxico sus relaciones -en especial con
su esposa la también pintora Lee KRASNER- y propicié su muerte en estado de embriaguez en un accidente de coche, donde murié una amiga y también quedd gravemente herida su amante -de tan solo 25 afios- el 11 de agosto de 1956. CARRERA ARTISTICA. En sus inicios luché con poco éxito para abrirse camino en el mundo del arte. Sufrié
privaciones y pobreza, y en apenas unos afios pasé de ser un artista casi desconocido a una gran estrella del arte mundial. En ello tuvo mucho que ver Lee KRASNER su fiel y dominante compafiera de vida -se cas6 con ella en 1945-, que creia ciegamente que Pollock era un genio. Lo apoy?6 todo lo que pudo para que triunfase como finalmente

asi pasé. En 1943 Jackson Pollock recibié de la “pope” del mundo del arte moderno, la galerista y coleccionista Peggy Guggenheim, el encargo de crear una pintura para decorar la entrada de su residencia. Se llamaria Mural, hoy considerada una de las obras clave de su trayectoria. Peggy Guggenheim contribuiria a transformar a Pollock en un
artista internacional: en su galeria Art of This Century de Nueva York le dedicé una exposicién monografica en 1943. Betty Parsons, otra influyente galerista neoyorkina, apostd por su obra y paulatinamente, Pollock alcanzd el estrellato en la década de los 50, convirtiéndose en el paradigma del pintor americano de vanguardia. Por fin, los Estados
Unidos podian medirse con Europa en cuanto a la creaciéon de movimientos vanguardistas. De hecho, después de la II Guerra Mundial, Nueva York “robd” a Paris la capitalidad del mundo artistico. Durante la época de la Gran Depresion, los afios 30, Pollock realizé murales realistas de gran tamafio y se interesé por el arte de los indigenas
norteamericanos. En 1939, Pollock visité a un psicoanalista para tratar su alcoholismo -que arrastraba desde su adolescencia- y le recomendé que creara dibujos. Esos dibujos alimentarian sus cuadros. EL DRIPPING. Hacia 1947 Pollock ya habia concretado su técnica innovadora creada a base de cuadros abstractos, con el método del DRIPPING con
el que, andando el tiempo, cosecharia un gran éxito. En su edicién de Agosto de 1949, la revista LIFE le dedicé un articulo en el que ya se consideraba a Pollock como el més grande pintor vivo de los Estados Unidos. Asi las cosas, hoy perdura su figura como el méximo exponente del Expresionismo Abstracto americano. Entre sus obras destacan

el Mural que realizé para Peggy Guggenheim y Composicién nimero 1. Lavender Mist. (1950) MOVIMIENTO ARTISTICO AL QUE SE ADSCRIBE: El EXPRESIONISMO ABSTRACTO AMERICANO también conocido como ACTION PAINTING (pintura de accién o pintura gestual) forma parte de las Segundas Vanguardias que son las que
cronoldégicamente aparecieron después de la I Guerra Mundial. Esta corriente pictérica, de gran originalidad y fuerza creadora, fue fruto de la experiencia comun de una serie de artistas -amigos y companeros- que vivieron en el Nueva York de la década de 1940. Cada uno de ellos tenia un estilo propio y inico. A diferencia de lo que ocurrié en los
movimientos precedentes del Cubismo y el Surrealismo, el Expresionismo Abstracto no parecia seguir una férmula fija. Esta diversidad es una celebracion de la libertad individual de cada artista para expresarse. Recordemos que durante la Segunda Guerra Mundial, Nueva York acogid a los artistas, marchantes y criticos de arte europeos que
cruzaron el océano huyendo de los regimenes totalitarios. Estos artistas trajeron consigo un nuevo arte que mostraban en galerias y exposiciones, y que también divulgarian ejerciendo la docencia. Asi, esta ciudad se convirtio en el caldo de cultivo de nuevas experiencias artisticas. Particularmente relevantes fueron los surrealistas europeos que se
establecieron en Nueva York: crearon una colonia poderosa que ejercié mucha influencia en las nuevas generaciones. De ellos aprendieron la primacia del automatismo, la valoracién de lo irracional, etc. A esta influencia surrealista, los expresionistas abstractos afiadirian las procedentes de filosofias orientales. Podemos rastrear los origenes de la
abstraccion ya desde Kandinsky, aunque los origenes remotos son claramente los encontramos en el siglo XIX, en la instantaneidad del romantico William Turner o en las obras del impresionista Claude Monet, quien por lo demas, fue encumbrado como padre de la modernidad por los jévenes artistas del triunfante expresionismo abstracto
norteamericano y los seguidores de los informalismos europeos. Los expresionistas abstractos americanos concedian una gran importancia al color. Algunos artistas hacian hincapié en el gesto y la expresividad emocional -sobre todo Pollock-, mientras que otros planteaban un discurso més mistico y reposado, es la tendencia de los color fields
(campos de color), representada por Rothko y Newmann entre otros. Entre los pintores del expresionismo abstracto descuellan Jackson Pollock, Franz Kline, Robert Motherwell, Willem de Kooning, Ashile Gorky, Clifford Still, Mark Tobey o Mark Rotko. Es interesante subrayar que, en plena época de Guerra Fria, para un amplio sector de la élite
intelectual del pais, el Expresionismo Abstracto representaba el triunfo de la cultura libre sobre la cultura totalitaria, pues se basaba en la libertad absoluta del artista. Por eso, la Agencia Central de Inteligencia americana (CIA) llev6 a cabo una sutil maniobra, que convirtié a los expresionistas abstractos en un arma propagandistica de la cultura
estadounidense contra la soviética, subvencionando su arte incluso a espaldas de los propios artistas. El Expresionismo Abstracto se difundié por muchos paises, especialmente por Europa donde se la conocié con el nombre genérico de INFORMALISMO y a partir de ahi, se concretara en diversas tendencias como Tachismo (del francés tache,
mancha) o pintura matérica cuando se incorporaron al lienzo otros materiales, como arpilleras, arena, madera, etc. En Espana el INFORMALISMO tuvo un gran desarrollo con grupos como El Paso (Manolo Millares, Luis Feito, Martin Chirino, etc.) o artistas de la talla de Esteban Vicente (pintor espafiol que pertenecié a la Escuela de Nueva York y
que cuenta con museo en Segovia) o Antoni Tapies. La FORTUNA CRITICA de Pollock ha sido oscilante. Después de unos inicios dificiles, donde a duras penas podia llegar a fin de mes, contd, desde mediados de los afios 40 con el apoyo de un elitista circulo del mercado del arte neoyorkino-galeristas, coleccionistas, criticos de arte-. Finalmente, a
partir de los anos 50 llegaria el éxito internacional, convirtiéndose en uno de los artistas mdas cotizados del mundo del arte. Su ultimo afo productivo de trabajo fue en 1953. Su IMPACTO Y TRASCENDENCIA de Pollock en la historia del arte ha sido profunda: en los pintores abstractos americanos y europeos de la segunda mitad del siglo XX. Es un
pintor que recuerda a Van Gogh por su vida atormentada y su final tragico. En el afio 2000 el gran actor Ed Harris interpret6 de una forma magistral la figura de Pollock en la pelicula de homénimo nombre. Sobre la pelicula: Arte y Cine. Pollock (2000) El artista en pleno proceso creativo Detalle de Composiciéon 1. Lavender Mist, 1950.

Otras OBRAS de su produccién: Going West, 1934-36; Coal Mines (Minas de Carbon), c. 1936 Mural, 1943. Encargo de Peggy Guggenheim Guardians of the secret, 1943, San Francisco Museum of Art Autumn Rhythm (Number 30), 1950, MOMA, Nueva York Blue Poles, 1952,
National Gallery, Camberra, Australia La espléndida pelicula sobre Jackson Pollock llamada Pollock (2000), protagonizada por uno de los grandes actores estadounidenses de todos los tiempos, Ed Harris. FUENTES DE IMAGENES Y DOCUMENTACION jarrimad/contemp/pollock.html www.wikiart.org En la misma ciudad de Nueva York, el Museum
of Modern Art, presidido por Nelson Rockefeller, funcioné como una herramienta mas al servicio de esta causa, promoviendo el joven arte americano a través de la adquisicién de gran cantidad de obras y de un programa de exposiciones que viajo por todo el mundo. Entre estas muestras, cabe destacar Twelve Modern American Painters and
Sculptors (1953) o The New American Painting (1958), que itinerd por casi todas las grandes ciudades europeas entre 1958 y 1959. El objetivo dltimo de esta programacion era difundir el estilo de vida americano por todo el mundo. Fuente de la informacién: Page 18 Botero versus Giacometti Desde tiempos
inmemoriales, los artistas ha basado sus investigaciones estéticas y filoséficas en la figura humana. Desde las venus prehistéricas hasta las ultimas vanguardias, la interpretacion de nuestro ser ha sido el eje principal de las artes plasticas, no solo y no siempre en busca de la belleza, sino de la expresién del dolor, de la muerte, del erotismo o del
humor. Dos grandes artistas del siglo XX ejemplifican, de forma radicalmente diferente, la fascinacion por la figura humana en la escultura. Ambos han trabajado el dibujo y la pintura, aunque en el caso de Giacometti es mas conocido por su labor como escultor. El suizo Alberto Giacometti (1901-1966) fue una de los artistas de vanguardia mas
destacados de la Escuela de Paris. Vinculado al Surrealismo en los anos 30 y al Existencialismo después de la II Guerra Mundial, sus esculturas fragiles, filiformes y hieraticas son sus obras mas representativas. Son representaciones masculinas y femeninas exentas, de textura rugosa y aspecto inacabado que expresan la complejidad de la existencia
humana: la angustia, la alienacidn, la soledad. Aparecen en ocasiones, aisladas, en actitud de caminar, desnudas de lo accesorio. Son un simbolo del trauma de la postguerra. El escritor Jean Genet las llamaba “los guardianes de los muertos”. Muestran influencias muy variadas: el arte primitivo, del antiguo Egipto, de Rodin. Giacometti influria en
relevantes escultores como el britdnico Henry Moore. Por su parte, el colombiano Fernando Botero (1932) ha alcanzado justa fama en todo el mundo, y en la actualidad es el artista latinoamericano vivo mas cotizado. Su estilo figurativo se conoce con el nombre de “boterismo”. En una época en la que la obesidad es pandémica, sus obras representan
animales, figuras mitoldgicas o grupos humanos encantadoramente grotescos. Son esculturas pulidas, de formas orondas y voluminosas, pura carnalidad, son obras parddicas, casi caricaturescas, que en el fondo, pretenden y consiguen arrancarnos una sonrisa. Las esculturas de Botero pueblan numerosas ciudades por todo el mundo y las esculturas
de Giacometti engrosan los fondos de museos y colecciones de arte contemporanéo, tanto piblicos como privados. En conclusion y al final, el arte va mas alla de la bisqueda de un canon de figuras esqueléticas o carnales. En estos dos célebres artistas, cuyas obras son inconfundibles, subyacen poéticas diferentes: banal en Botero, existencialista en

Giacometti. PARA SABER MAS ANEXO DE IMAGENES Alberto Giacometti. Fuente de la imagen: Alberto Giacometti. Fuente de la imagen:wikipedia.com Retrato de mujer, Giacometti, 1965. Fuente de la imagen: Hombre caminando, Giacometti, 1960. Fuente de la imagen: wikiart.org
Hombre, Giacometti, Tate, Londres, 1947. Fuente de la imagen: tate.org.uk Mujer, Giacometti, c. 1958, Tate, Londres, Fuente de la imagen: tate.org.uk The City Square, Giacometti, bronce, 1948-49. Fuente de la imagen: kazoart.com Fernando Botero y su autorretrato. Fuente de la imagen: Gato, Botero,
Barcelona, 1990. Fuente de la imagen:wikipedia.org Big bird, Botero, Singapur. Fuente de la imagen: Wikipedia.org Inspirado en el Matrimonio Arnolfini de Van Eyck, Botero, 1978. Fuente: WikiArt.org Naturaleza muerta, Botero, 1967. Fuente de la imagen: WikiArt.org Monalisa, Botero, 1978. Fuente de la imagen:

WikiArt.org Mujer con espejo, Botero, 1987. Escultura en Madrid. Fuente de la imagen: Wikipedia.org Video documental sobre Alberto Giacometti Page 19 Este cuadro recrea la Exposicion Universal de Londres, 1851.Con el término EXPOSICIONES UNIVERSALES denominamos las muestras internacionales surgidas en el siglo XIX con la finalidad de
mostrar al publico los avances técnicos y materiales ligados a la revolucién industrial y al comercio. Estas mega-ferias de exposiciones tuvieron grandes repercusiones en las Bellas Artes, convirtiéndose en acontecimientos de profunda relevancia politica, econémica y social. Organizar una Exposicion Universal era todo un privilegio que otorgaba
prestigio a la ciudad que la organizaba asi como una fuente de modernizacién econémica y de mejoras de las infraestructuras ciudadanas. Las exposiciones universales se basaban en la tradicidn francesa de las ferias industriales nacionales como la que tuvo lugar en Paris en 1844, que gener6 imitadores. En verdad, la primera la exposicién universal
tuvo lugar en Gran Bretana, concretamente en 1851 en Hyde Park, Londres. Luego seguirian otras en Paris, 1867; Viena, 1873; Filadelfia, 1876; Paris, 1878; Melbourne, 1880 y Barcelona en 1888. En la Exposicién Universal de 1851 de Londres, Joseph PAXTON construyé un edificio, que desgraciadamente no se ha conservado, llamado CRYSTAL
PALACE (Palacio de Cristal): fue la primera construccién modular realizada enteramente con hierro y cristal, inspirada en la arquitectura de los invernaderos. Fue el asombro de todo el mundo y se construyé en un tiempo record. Tuvo un gran éxito y se convirtié en una tipologia de edificio imitado en toda Europa. Este edificio fue el precursor de la
arquitectura prefabricada, y con él se demostré la posibilidad de construir edificios bellos en hierro. Y es que la ventaja de este material era evidente: més resistente que la madera y practicamente indestructible, el hierro permitia concebir enormes estructuras, impensables con los materiales tradicionales (piedra y ladrillo). En ESPANA tenemos
numerosos ejemplos de arquitectura de hierro y cristal que siguen la influencia del Crystal Palace de Londres: estaciones de trenes (Atocha), el palacio de cristal del Retiro (Madrid), mercados (del Puerto y Vegueta de Las Palmas), bibliotecas, viaductos, puentes, salas de exposiciones, palacios invernaderos, etc. En Barcelona tuvo lugar en 1888 una
Exposicién Universal que fue un gran éxito. Supuso la modernizacién y embellecimiento de la ciudad, ligada a un nuevo estilo que sera definitorio en ella: el Modernismo.Esta exposicidn fue organizada por la burguesia catalana y cont6 con el apoyo tacito de la monarquia. En ella participaron 22 paises.En 1889 se celebré en Paris una Exposicion
Universal conmemorativa del centenario de la Revolucién francesa, cuya puerta-arco de entrada fue la célebre TORRE EIFFEL. La torre que servia de acceso a la exposicion fue en principio una arquitectura efimera que debia desmontarse una vez acabada la exposicion pero que hoy sigue en pie y es el simbolo de Paris. Es el paradigma del triunfo de
la civilizacién industrial, del progreso y la tecnologia del siglo XIX. Fue el primer edificio construido iinicamente en hierro y se levantd en sélo dos afios porque se utilizaron piezas metalicas prefabricadas. La torre Eiffel tiene forma de piramide con las caras concavas. Consta de cuatro patas arqueadas que se estrechan hacia dentro formando una sola
columna. Inicialmente media 300 metros de altura, pero, en la actualidad, su altura es de 320 metros porque sobre ella se han instalado antenas de radio y television. Ha sido definida como “una especie de tela de arafia transparente”. El color original de la torre fue el amarillo, aunque hoy en dia no quede nada de él. Es pura estructura, no se la
recubrié con ningiin material. Page 20 CRISTOBAL BALENCIAGA (1895-1972), esta considerado como el Maestro por antonomasia de la Alta Costura del siglo XX. El arte hecho moda y la perfeccién personificada. Balenciaga vi6 la luz cerca de San Sebastian (Guipuzcoa, Pais Vasco), en una pequefia villa marinera vasca, llamada GUETARIA, patria
chica de Juan Sebastian Elcano (1476-1526), el primer marino en lograr la hazafia de circunnavegar el globo en la expedicién Magallanes-Elcano (1522). Nacié en el seno de una FAMILIA humilde y catélica. Sentia adoracién por su familia, en especial por su madre. El padre era pescador y la madre costurera. Por el taller de costura de su
madre pasaban lujosos disefios venidos de Paris que llevaban las aristécratas que veraneaban en Guetaria y en San Sebastidn y que su madre arreglaba. Sin duda esos vestidos causarian admiracion en el joven Balenciaga, quien desde pequefio mostré un gran interés por la costura y la moda. Recordemos que San Sebastian, llamada -la bella Easo-
veraneaban lo mas granado de las clases pudientes de los inicios del siglo XX. Alli los monarcas espaioles disfrutaban de los bafios de mar y fueron imitados por ricos burgueses y aristocratas. Entre las clientas de su madre destacaba la marquesa de Casa Torres -abuela de la que luego seria la reina Fabiola de Bélgica-. Esta aristocrata de gusto
exquisito fue su primera mentora: costed sus estudios de costura con un sastre en Burdeos (Francia). Asi, llegé a dominar el oficio de la costura en toda su dimensién, empezando desde abajo. De caracter DISCRETO y reservado -nunca concedia entrevistas-, talento y arrojo no le faltaban asi como una CAPACIDAD DE TRABAJO inagotable y una
busqueda de la excelencia y la perfecciéon hasta en los minimos detalles. También fue un innovador empresario. En San Sebastian trabajé en diversos negocios ligados a la moda hasta que cred su propio taller en 1919, que luego ampliaria con la firma "EISA", su marca en Barcelona y Madrid. Cuando estalla la guerra civil espanola en 1936 viaja a
Londres para luego establecerse en PARIS donde crearia su Maison. Alli presenté su primera coleccién en 1937 con un éxito inmediato e incontestable. Elevé la moda a la categoria de arte. Cecil Beaton lo denominé "el Picasso de la moda". Forjado desde sus inicios en el sistema de la ALTA COSTURA (Haute Couture en francés), conocia a fondo a
modistos, proveedores y clientas, poseia su propio y personalisimo ideario estético, patente a lo largo de toda su carrera, hasta el cierre de su taller en 1968. Conviene recordar que la Alta Costura es el sector de la moda -especificamente parisiense- caracterizada por disefios tnicos y exclusivos de gran calidad y elevado precio. Realizados
artesanalmente, son creaciones firmadas y por tanto, de diseno original. La alta costura es el epitome del lujo. Su CLIENTELA abarcaba desde la realeza (espafola y belga) hasta aristécratas (la duquesa de Windsor, la condesa de Bismarck, la marquesa de LLanzol), actrices (Grace Kelly, Ava Gadner, Ginger Rogers) y celebridades de los afios 30, 40,
50 y 60. Los afos cincuenta y sesenta fueron su época dorada. Entre sus INFLUENCIAS descuella su amiga del alma, la disenadora Madeleine Vionnet y el disefo japonés. Sentia una gran fascinacién por Japén. Sus disefios se CARACTERIZAN por: *Su sentido escultdrico -convierte a la mujer en una joya inserta en un impresionante estuche- y su
estructura arquitecténica. Es austero, sobrio, purista y atemporal. Ello no es dbice para que inserte en sus disefios exquisitos bordados en seda, metal, lentejuelas o cristales. *El permanente homenaje a través de sus trajes al arte espaiiol (El Greco, Zurbaran, Veldzquez, Goya, Zuloaga, etc.) y a la cultura espafiola (toreo y flamenco). *La elegancia y
feminidad que atnan tradiciéon con modernidad y vanguardismo. Fue muy innovador. *Las referencias a otras épocas artisticas como el Renacimiento, el Barroco o el siglo XVIII. Asimismo, le apasionaban los trajes regionales, desde Andalucia al Pais Vasco. *La calidad extraordinaria de tejidos, cortes y estructuras de sus trajes. *La riqueza de

la paleta cromatica de sus disefios. Fueron muy célebres sus trajes de noche de color negro, pero dominaba los rosas, rojos, azules, etc. *Concedia una gran importancia a los accesorios como tocados y joyas. CLAVES de su estilo A lo anteriormente sefialado cabe afiadir: *Pasion por las mangas. Las mangas eran su obsesion. Sus vestidos daban
libertad total de movimiento. Entre las més caracteristicas de sus disenos descuellan las mangas melén. *Los vestidos-saco, cémodos y amplios que diseinid en los afos cincuenta. Este tipo de silueta era absolutamente nueva en la historia de la moda. Contrastan con la tendencia ajustada que era usual en esos anos. *Los vestidos "baby-doll", anifados y
con mucho volumen. *Los vestido o abrigos de linea "tonneau" o en forma de barril y las faldas-globo. *Los vestidos "cola de pavo real", es decir, cortos por delante y largos por detras. *Los vestidos tunica de silueta tubular. *Los favorecedores cuellos desbocados -como los llama Sonsoles Diaz de Rivera-, hija de la marquesa de Llanzol, inspirados en
los kimonos. Permitian lucir la nuca y las joyas. Sobre su fortuna critica y VALORACION: era muy hermético. Rival de Dior, el creador del exitoso New Look (1947), este disefiador francés consideraba a Balenciaga como el maestro de todos nosotros. Por su parte, Coco Chanel dijo de él que era el inico en confeccionar una prenda perfecta de principio
a fin con sus propias manos, directamente sobre la modelo, mientras que todos los demds eran meros “disefiadores”. Fue el modista mds caro de Paris y entre sus clientas estaban las mujeres més ricas del mundo. Dej6é una honda influencia en la moda contemporanea, particularmente en sus discipulos Oscar de la Renta, André Courreges, Emanuel
Ungaro y también en Hubert de Givenchy, recientemente fallecido. Givenchy lo definié como "el arquitecto de la alta costura". El gran escultor vasco Eduardo Chillida, amigo del modisto, le dedic6 una de sus obras, "Homenaje a Balenciaga", 1990: Este disefiador legendario murié en Javea en 1972, solo cuatro afios después de haber cerrado su
Maison ante la eclosion del Prét-a-porter, aunque llego a realizar una coleccion para Air France dentro de los nuevos parametros de la moda "lista para llevar". Desde 1978 la marca que Cristobal Balenciaga puso en marcha en 1919 ha pasado por distintas manos. Hoy pertenece a una multinacional francesa llamada Kering. En su tierra natal,
Guetaria, se conserva un espectacular museo dedicado a su obra. Mas info y fotos del museo en mi blog: Page 21 CENTROS EDUCATIVOS DE BACHILLERATO INFORMACION DE LOS ESTUDIOS
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