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Vanguardias anteriores a la Crisis de 1929 
 
Abstraccionismo (abstracción geométrica y constructivismo; el expresionismo abstracto es posterior a la 
Segunda Guerra Mundial). Vasili Kandinski, Rodchenko, Malevich, Piet Mondrian. 
 
Dadaísmo (Marcel Duchamp, Jean Arp, Francis Picabia, Max Ernst). 
 
El movimiento expresionista siguió desarrollándose (George Grosz, Emil Nolde, Oskar Kokoschka, Amedeo 
Modigliani, José Gutiérrez Solana). 
 
Bauhaus, escuela de diseño fundada en Weimar en 1919 (cerrada en 1933 bajo el nazismo) y que tuvo 
repercusiones en todas las artes visuales, pero especialmente en el diseño y la divulgación del 
funcionalismo y el racionalismo arquitectónico (Walter Gropius, Mies Van der Rohe, Le Corbusier, Escuela 
de Chicago (arquitectura) -que se había iniciado a finales del siglo XIX-). 
 
Desde una perspectiva muy diferente, triunfaba en las artes decorativas el estilo denominado Art decó. 
 
Las posibilidades expresivas de la fotografía más allá de la mera reproducción de la realidad son exploradas 
por artistas como László Moholy-Nagy o Man Ray. 
 
Vanguardias y "Antivanguardias" anteriores a la Segunda Guerra Mundial 
 
El Cura Hidalgo. Mural del Palacio de Gobierno de Guadalajara (México). José Clemente Orozco. 
 
Surrealismo, emparentado estrechamente con dadá, proviene de la aplicación al arte de la teoría 
psicoanalítica de Freud por un grupo intelectual muy cohesionado en torno a André Bretón (entre el primer -
1924- y el segundo -1929- manifiesto surrealista) cuya ruptura no disminuyó sino que extendió el impacto 
artístico del movimiento (Giorgio de Chirico, René Magritte, Salvador Dalí, Joan Miró, Escher). 
 
Muralismo mexicano, representado por la tríada de fuertes personalidades (muchas veces enfrentados entre 
sí) formada por José Clemente Orozco, Diego Rivera y David Alfaro Siqueiros. Otros artistas mexicanos, 
vinculados al movimiento muralista, aplicaron técnicas y estilo diferentes, como Frida Kahlo. 
 
Organicismo arquitectónico (con precedentes como Louis Sullivan, Rudolf Steiner, Antoni Gaudí o el 
urbanista Arturo Soria -proyecto de ciudad lineal en Madrid-, se desarrolló por Frank Lloyd Wright, Erik 
Gunnar Asplund o Alvar Aalto; posteriormente Bruno Zevi y otros). 
 
El funcionalismo racionalista continuó con el denominado Estilo Internacional, representado por el Congreso 
Internacional de Arquitectura Moderna (reunido en varias ocasiones, entre 1928 y 1959) y particularmente 
por la Exhibición Internacional de Arquitectura Moderna de 1932 organizada por Philip Johnson en el MOMA 
de Nueva York, que pretendía conciliar las diferentes tendencias arquitectónicas de lo que venía 
denominándose Arquitectura Moderna o Movimiento Moderno. 
Desde una perspectiva completamente antivanguardista, los artes impulsados desde el poder por los 
regímenes totalitarios: 
 
Realismo socialista. El estalinismo optó por impulsar un arte fácilmente comprensible por las masas, tras las 
experiencias vanguardistas de los años veinte (constructivismo), que pasaron a calificarse de elitismo 
burgués. 
Arte nazi (en:Art of the Third Reich), en la Alemania nazi de los años treinta y cuarenta. Se definía como 
arte ario, propio de una raza superior y opuesto al arte degenerado (que identificaba como el arte de los 
deficientes mentales y de las razas inferiores, y definía como una degeneración del gusto artístico que los 
judíos pretenderían imponer con la etiquetas de vanguardia, abstracto o expresionista). 
El arte fascista, entendido como el realizado en el periodo de entreguerras en la Italia fascista, incluso 
impulsado por el movimiento fascista, fue mucho más diverso, incluyendo manifestaciones vanguardistas 
como el futurismo y de arquitectura racionalista, pero también manifestaciones clasicistas más cercanas al 
arte nazi. 
 
Arte contemporáneo de la segunda mitad del siglo XX 
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Arte contemporáneo entre 1945 y 1960: el informalismo 
La destrucción de Europa por la guerra y la emigración de artistas, coleccionistas, críticos e historiadores, 
convierten a Nueva York en el nuevo centro mundial del arte. 
 
Informalismo o expresionismo abstracto (Jackson Pollock, Antoni Tàpies) 
Op-art 
arte cinético 
La escultura: Henry Moore, Eduardo Chillida, Jorge Oteiza, Pablo Serrano 
 
Arte contemporáneo entre 1960 y 1975: el pop-art (Andy Warhol, Roy Lichtenstein) 
 
arte conceptual (conceptual-art o idea-art), que incluye o se relaciona con multitud de manifestaciones, 
estilos o movimientos: Videoarte, happening, Fluxus, (George Maciunas, Joseph Beuys, Nam June Paik, 
John Cage, Wolf Vostell, Charlotte Moorman), action-art, performance, arte povera (desarrollado en Italia), 
land-art, body-art, Process art, etc. 
En 1968 Lucy Lippard y John Chandler publicaron La desmaterialización del arte (revista Art International) 
donde analizaban el proceso de transformación que percibían en el arte contemporáneo: los artistas habían 
intensificado la gradual desaparición del objeto a favor del concepto y del arte efímero; muchos de los 
minimalistas (Morris, Smithson, Andre) emprendían trabajos en los que "el arte como idea" o la realización 
de obras en escenarios naturales (Land Art) eran los nuevos campos de experimentación o vías de escape 
al callejón sin salida en el que según ellos se debatían las poéticas más formalistas. 
 
Fue a principios de los sesenta cuando se hizo patente, tanto en el ámbito artístico estadounidense como el 
europeo, la cristalización y difusión de un nuevo tipo de arte, de unos nuevos comportamientos y de una 
nueva manera de entender arte y vida. Nuevos escenarios (la calle, el desierto, las costas australianas, la 
montaña, es decir, cualquier lugar de la naturaleza) reemplazaron los lugares habituales donde el arte solía 
exponerse. Los valores prevalecientes en el arte a lo largo de los siglos, y que el arte moderno y las 
vanguardias sólo habían reinterpretado, sin cuestionar de modo radical (la armonía, el cromatismo, la 
composición, la masa, etc.) eran repudiados en beneficio de otros (lo efímero, lo pobre, el proceso, la 
analogía, etc.). Los medios tradicionales parecían no ser ya los apropiados para ser mensajes en sí mismos 
(lecturas artísticas de la semiología y de Mac Luhan). 
 
A fines de los años sesenta ya se estaban produciendo algunas manifestaciones artísticas que parecían 
exigir para el arte la misma libertad y desprecio de los convencionalismos y valores establecidos, y la misma 
búsqueda de nuevos programas de vida y de sociedad que la juventud revolucionaria del 68 reclamaba en 
los campus universitarios y las calles desde Praga hasta México, pasando por París y Stanford. Arte pobre, 
Land art, Arte conceptual, Anti-form, Process art, Earth works, Arte microemotivo, etc. Entre las primeras 
manifestaciones del Land Art, figuran la celebrada en la Dwan Gallery de Nueva York, en 1968, con el título 
de "Earth Works", y al año siguiente, la presentada en el White Museum de Ithaca, como "Earth Art". Con la 
exposición celebrada en el Museo de Leverkusen, en octubre de 1969, se aspiraba a hacer el primer 
balance del Arte conceptual en su tendencia analítica, lírica y desmaterializada, a la que siguió "Op Losse 
Schereeven", en el Museo Stedelijk de Ámsterdam, con la que se produjo el reconocimiento museístico y 
europeo del Arte Conceptual, el Land Art, el Anti-form y el Earth Works. Finalmente, con la exposición 
celebrada en el Museo Cívico de Turín, en 1970, denominada "Conceptual art/ Arte Povera/ Land Art", se 
llega a la consagración oficial de los nuevos comportamientos artísticos. 
 
 
 


