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MOVIMIENTOS ARTÍSTICOS CONTEMPORÁNEOS

Profesor: Juan Antonio Sánchez López

TEMA 1:

LA RUPTURA CON LA TRADICIÓN Y EL

POSICIONAMIENTO DE VANGUARDIA

1. COMPRENSIÓN ARTÍSTICA:

Se puede observar un rechazo hacia el arte contemporáneo, la dificultad del arte contemporáneo es comprenderlo.


Sustitución de un sistema ideológico, de actitud personal...(del arte tradicional al arte moderno). Desde la prehistoria hasta las primeras obras impresionistas es el arte tradicional. Con el arte moderno el autor plasma lo que él cree o dispone.

El artista puede reproducir con todo detalle la naturaleza, además de transformarla y mejorarla. Completa lo que la naturaleza no ha hecho. En el arte tradicional el artista no muestra sus ideas ni lo que piensa. Puede hacer verosímil aquello que no es real (la virgen con el niño, ángeles...) todo esto es posible gracias al arte mimético.

Hay tres categorías estéticas:

a) IDEALISMO: Reproducir la realidad, pero embellece la naturaleza con la obra.
b) REALISMO O  NATURALISMO: Reproducir lo que tiene delante. Ni lo embellece ni lo deforma (pre-fotográfico).
c) EXPRESIONISMO: El artista deforma intencionadamente la realidad, pero con una base figurativa. 
       
La obra de arte está formada por: FORMA (belleza) y FONDO (contenido,   

       significado, intención...).

El tema es el texto que el artista toma para expresar lo que le interesa (ejemplo: las   obras futuristas que se interesaban por el movimiento).

Que la obra sea figurativa no significa que la obra tenga que ser lógica, lo que lleva a que porque la obra sea mimética no tiene por qué tomar parte del arte tradicional (figurativo = real).

El arte contemporáneo impone un punto de vista anticonvencional y una libertad que el arte tradicional no tiene. El color influye mucho en la percepción que se va a tener del cuadro.

Dos conceptos ligados a lo que debe ser el cuadro:


     En el mundo contemporáneo la obra es intransitiva, no pretende decir nada ni transmitir nada; en el arte tradicional esto es impensable.

2. CARACTERES DEL ARTE “TRADICIONAL:

Tiene siempre un carácter discursivo. El arte es un elemento que sirve para expresar ideas, por lo tanto es de lujo, de deleite o placer.

En el arte tradicional no hay obra de arte sin un encargo de por medio. Hay veces que imponen como quieren salir, la representación, etc. Debe retratarlo de acorde al nivel que tiene la persona que le encarga el retrato.

Cuando hablamos de arte tradicional tenemos que distinguir entre dos temáticas:

· ELITISTA: Que demanda el público selecto.

· RELIGIOSA: De carácter mediático. Destinada a que sea entendida por todo tipo de público.

Se tiene una imagen falsa del arte tradicional, porque la vemos fuera de contexto y además la vemos mutilada. En el museo la obra se convierte en un objeto de culto.

El arte tradicional se comprende enseguida porque se ve, al contrario que el arte contemporáneo; pero si se profundiza en el análisis de la obra tradicional interpretando símbolos...puede surgir la pregunta de si en el siglo XVII (por ejemplo) podían tener todos esos conocimientos, pero la respuesta está en que la mayoría de esos conocimientos se aprenden por la repetición sistemática de la interpretación de esos símbolos. En el arte tradicional los valores se ponen al alcance de la Psicología, distinto al contemporáneo al alcance del consumo.

ARTE ( MEDIOS DE MASAS

1) TEMÁTICA RELIGIOSA PRESENTA VALORES:

· El valor intimidatorio ( Pretende crear una presión psicológica con angustia, miedo, etc.

·  El valor persuasivo ( Pretende convencer e implicar. Tiene dos fases: La imagen pretende convencernos; y acto seguido, demandar una respuesta al estímulo anterior.

· El valor doctrinal ( Intenta inculcar predominantemente un código ético (ideas de movilización...). En el mundo contemporáneo y los mass-media, permanecen estos mismos valores, solo que vulgarizados y puestos al servicio del consumo.

· El valor sugerente ( Una insinuación sutil y hasta cierto punto poética. El mensaje está tan envuelto en la belleza que éste llega en forma de belleza al espectador (imágenes pintadas o esculpidas de Cristo crucificado). Es un valor en alza en la publicidad (en productos vinculados a lo más íntimo del individuo, por ejemplo, productos de belleza, perfumes).

· El valor didáctico ( Utiliza la imagen para enseñar o ilustrar. Se da mucho en el cómic. Puede darse una incorporación del texto junto a la imagen (en el arte tradicional).

2) EXALTACIÓN Y PROPAGANDA IDEOLÓGICA Y POLÍTICA:

· La propaganda velada (a través de insinuaciones) ( No se revela el verdadero motivo por el que fue creada. Propaganda encubierta baja la belleza de la obra de arte.

· Propaganda manifiesta (explícita) ( Creación de la imagen del poder y del gobernante. No recurre al valor emblemático que tenga la obra de arte.

3. LA “RUPTURA” CONTEMPORÁNEA:

	Prehistoria
	Antigüedad
	E. Media
	Renacimiento
	Barroco
	S. XIX
	S. XX – S. XXI

	
	
	
	
	
	
	

	
	
	
	
	
	
	

	
	
	
	
	
	
	

	
	
	
	
	
	
	

	
	
	
	
	
	
	

	
	
	
	
	
	
	

	
	
	
	
	
	
	

	
	
	
	
	
	
	

	
	
	
	
	
	
	

	
	
	
	
	
	
	

	% En el que el artista es dueño total de la obra de arte


4. EL LUGAR DEL ARTISTA EN LA SOCIEDAD ANTES DEL MUNDO CONTEMPORÁNEO.


EDAD MEDIA

     En la Edad Media, el artista no tiene más remedio que agruparse en un gremio para trabajar profesionalmente. En el Renacimiento, en una sociedad sagrada (divinidad lo más importante), se cede el testigo a una sociedad en la que el individuo adquiere protagonismo. Se dan revoluciones en todos los ámbitos (tecnológico, pensamiento...).

     En la Edad Media, la clientela que más destaca es la Iglesia. En el Renacimiento esa clientela se amplía, ya que no se preocupa sólo en lo divino sino también en el individuo. Por lo tanto, también piden obras de paisajes, individuos... y no sólo de temas religiosos. 

     El arte tiene que servir como objeto de placer, ya que el aristócrata ya es un ser culto y un caballero, y quiere un refinamiento en la obra que esté de acorde a su situación.

     En el arte tradicional no existe obra sin cliente. En el arte contemporáneo el artista crea de “motu propio” y un sector del público (coleccionistas, mecenas...) se acercan a la obra para adquirirla. El proceso ha cambiado: la obra ya no es primero encargada y luego creada; ahora el artista crea y el público interesado adquiere.

     La posición / valoración del artista ha sido cambiante. En las sociedades prehistóricas el artista / sacerdote crea y a la vez dota a la obra de una de una función virtual. El artista intenta que sus imágenes se hagan realidad para beneficio de la comunidad (caza, fertilidad). El artista reproduce la realidad ( MIMETISMO.
     La caída en picado del prestigio del artista se produce en las fuertes culturas / civilizaciones jerarquizadas, como Egipto o Mesopotamia. La modificación de la estructura social hace que se separe al artista del sacerdote, pasando el artista de dominador a dominado. Todos los artistas de esta época son anónimos y sometidos. 

     La única excepción de civilización de este periodo donde conocemos a los autores, es la griega. El motivo es el sistema democrático que rige en Grecia, donde el artista firma como tal.

     En el resto de culturas, el oficio de artista se considera servil, ya que se trabaja con las manos (implica pagar más impuestos, no podían llevar armas, en tiempos de guerra las tropas se alojaban en sus casas...). Tiene que someterse a las reglas establecidas y forman gremios (proyección religiosa / benéfica). Los gremios tenían un patrón, que les protegía, según el oficio en el que hubiese destacado en su vida.

     Artista – Oficio servil – Trabajan con las manos.

     Liberal – Intelecto.

     Miguel Ángel: “No se pinta con las manos, sino con el cerebro”.

     No sólo un cambio de vida de lo sagrado a lo profano, también cambios sociales ( vida cotidiana ( emigración (del campo a la ciudad). Sociedad civil de carácter laico.

RENACIMIENTO

     Hay un cambio de mentalidad, pierde fuerza el egocentrismo medieval (divinidad) para pasar al antropocentrismo (el individuo). También influyen las distintas revoluciones tecnológicas.

     El aristócrata ya no es iletrado, inculto...ahora se trata de un caballero culturizado y hace ostentación de su título. 

     Por otro lado, debemos tener en cuenta el paso de la vida en el campo a la vida en la ciudad. Surge la clase caballeresca de carácter civil / laico. A partir del Renacimiento el artista sale del anonimato y se afirma como individuo. Cuenta con una trayectoria profesional y crea su estilo.

     La sociedad comienza a valorar el arte entendiéndolo ahora como un objeto de prestigio. Se observa un cambio de actitud en la relación cliente – artista. El cliente no quiere que el artista siga sus pautas a ciegas, ahora quiere que el artista proponga varias ofertas que plasmen lo que quiere conseguir el cliente. En el Renacimiento el concepto de arte es total: músicos, escritores, pintores, escultores... El señor mantiene a los artistas en su casa, a cambio, los artistas crean obras que exalten la valía del señor.

     Por otro lado, aparece la figura del mecenas, cumpliendo la función de “cazatalentos” (es capaz de sacar del anonimato al artista que conozca). Las obras se exponen en recintos exclusivos del señor, clasificados en clásicos o contemporáneos. Estas salas son el germen de los museos actuales, sin embargo, eran de carácter privado o exclusivo.

El artista establece una relación de complicidad con el señor y se afirma como profesional, tanto a nivel formal como intelectual. Se forma intelectualmente para separarse lo más posible de lo normal. Consecuencia ( el artista diversifica y se especializa (retrato: la clase pudiente es la única que tiene derecho a la inmortalidad, “no muero por completo”, también hay paisajistas, bodegones...).

     A partir del Renacimiento, el artista se afirma como individuo, rompe el anonimato, se afirma profesional pero a nivel social e intelectual. Corta vínculos con la artesanía (manualidad), se especializa, diversifica su actividad.

     Además se produce la creación del estilo del artista (siempre dentro de unos márgenes que van a tener que respetar). Se encuentran con una supeditación al MECENAS.

     Lo que el cliente busca es proponer al artista un tema y que el artista ofrezca, dentro de los márgenes que le ponen la época y la sociedad, que el artista tenga cierta complicidad con el tema que se le propone.

     En la obra  “El David” de Donatello, tenemos la idea del mecenas como cazatalentos y no sólo como aquél que da el dinero para que se lleven a cabo las obras.

     NORMALIZACIÓN: Dos tipos de obras en los gabinetes de arte particulares ( esculturas antiguas y arte contemporáneo (del Renacimiento) ( estos gabinetes son los antecedentes a los museos.

     EL ARTISTA: Lanza mensajes subliminales. En el Renacimiento, el artista es un profesional que tiene interés por lo teórico, por aprender. Se afirma profesionalmente a nivel social e intelectual. Esto hace que surja una especialización del artista en una determinada parcela de la amplitud artística, por ejemplo: retratistas, paisajistas, bodegonistas de representar seres inanimados...

     El artista es también apreciado por el cliente, en ese momento, porque es el que puede proporcionarle la inmortalidad.

Ya no hablamos de una temática tan encorsetada, mayor libertad.

     TRATADO: Repertorio de los asuntos que preocupaban a la profesión ( técnica, historia, aplicaciones prácticas, puesta de conocimientos al servicio de sus compañeros de profesión. Ejemplo: Estudio de la musculatura del hombre. En un principio son los artistas los que enseñan anatomía a los médicos, interés por el conocimiento científico.

     ANAMORFOSIS: Deformar la obra para que ópticamente se vea bien según su ubicación. Deformar intencionadamente para que con la distancia adecuada se observe bien.

     Paso importante en el Renacimiento respecto a que el artista empieza a tener iniciativa. A partir de aquí, especialización en una determinada faceta de la producción. El artista va a pensar en las múltiples técnicas, experimentará con el diseño arquitectónico.

     Intervienen en aspectos del teatro: diseño ( vestuario, decorado), diversificación de la faceta del artista.

     Preocupación por ir enganchándose a una obra de arte total. Realizan proyectos de obras que luego serán ejecutadas por otros artistas (que no son los que realizan el boceto o dibujo). Por ejemplo: Picasso realiza (diseña) el telón para el ballet PARADE. 

     Otro rasgo de novedad es que también en esta época además de retratar a otros, se empezará a retratar a sí mismo. Deja el anonimato y un individuo que se encuentra a la sombra del cliente. Cuando el artista se refleja a sí mismo, se muestra como es,  tanto en el exterior como en el interior. A través del autorretrato ( mensajes subliminales ( para ser reconocido como ser de una categoría más alta (y no sólo como simple retratista).

     El artista se presenta como un aristócrata, ya que las apariencias en este momento (siglo XVI) importan mucho. “Trasfondo subjetivo...”.

     Optimismo hacia lo juvenil y bien vestido. Optimismo en el autorretrato. Se va retratando y se va mostrando la transformación del personaje. Se nota en dos aspectos:

· La mirada y ceño más marcado.

· El color (fuerza gestual, que permite extraer más fuerza en el retrato final, representa al artista en la vejez) sombras, texturas...

     En el arte contemporáneo, el artista se autodiviniza de forma abierta. Por ejemplo: Gangin se pinta el arco de divinidad sobre su cabeza.

     Con Van Gogh, según el color que utilice se pueden reconocer las distintas etapas psicológicas por las que está pasando el artista. Por ejemplo: Tonos anaranjados ( Optimismo. Azul ( ( optimismo. Líneas onduladas ( Confusión.

     Subjetividad + color utilizado, hay que tenerlo muy en cuenta a la hora de observar una obra.

     También hay que explicarlo con Picasso, artista que se somete a sí mismo a una revisión caricaturesca. Ironía y aspectos caricaturescos en sus obras.

     La experiencia cubista retrata desde distintos puntos los aspectos del artista en una misma obra.

     En el Renacimiento, la sociedad rinde tributo a los artistas contemporáneos, aunque aun sean considerados como gente de oficios serviles. Ya no sólo se retratan a ellos de forma individual sino que con más gente.

     Aunque en sus obras “reivindiquen” que no son un oficio servil, no se convierte en una reivindicación multitudinaria, sino que son individuales y son de forma independiente de cada uno de los artistas. Por ejemplo: Las Meninas de Velásquez (noble (él) + realeza).

5. LA POSICIÓN DEL ARTISTA COMO INDIVIDUO.

1) NACIMIENTO: El medio influye en los artistas. Se muestra en Picasso por ejemplo.
2) LA CAPACIDAD ARTÍSTICA: Cualidades intelectuales artísticas. Capacidad de trabajo.
3) El hecho de que estuviese ligado a un determinado grupo, influirá en sus obras (orden religiosa, taller...).
4) Mayor o menor aceptación del público. ¿A quién desea complacer el artista? Al publico distinto, rebeldía a las normas, quiere complacerse a sí mismo, nos conduce a la VANGUARDIA.
6. LA CONSIDERACIÓN DEL ARTISTA POR LA SOCIEDAD:

     Resumido en las fotocopias y lo dado anteriormente en otros puntos del tema.

7. CONCEPTO DE IDEA DE “VANGUARDIA”:

No es un estilo, sino una actitud. Existen dos aceptaciones del concepto de vanguardia:



    Un determinado estilo o corriente es consecuencia de la degradación del estilo anterior. La vanguardia es una revolución a nivel creativo, histórico y conceptual (último cuarto del siglo XIX / primeras décadas del siglo XX es la vanguardia. Inicio del impresionismo, 1874, fue la primera exposición).

    El término vanguardia aparece ligado al concepto modernidad referidas a unas tendencias renovadas en el arte que se enfrentan a lo establecido. La diferencia con lo anterior no está en el “qué hicieron” sino en el “como lo hicieron”. Las vanguardias son un movimiento de ruptura por parte de artistas que buscan un nuevo lenguaje con la intención de reivindicar tres cosas:

· La autonomía del artista, la independencia.

· La libertad creativa para plasmar, plantear o hacer como quiera su obra.

· Autonomía del arte.

    Los planteamientos de vanguardia vienen acompañados de manifiestos, proclamados o escritos, conde se exponen unas determinadas propuestas.

    El CUBISMO tiene lugar porque el crítico que visita la exposición dice que lo pintado le recuerda a unos cubos, de ahí el nombre que se le da.

    Se establece una relación entre la pintura y el arte. En el arte tradicional la literatura se mantiene fuera y ajena del arte. En el arte contemporáneo es la literatura la que recurre al arte, y ésta forma parte integrante del movimiento.

¿Qué NO es vanguardia y qué SÍ es vanguardia?

    No es un fenómeno unitario, si no que existen múltiples formas de vanguardia que dependen de la época, sociedad, sujeto creativo y del planteamiento artístico. Se establecen cuatro etapas (dentro del arte contemporáneo):

a) Primeras vanguardias o vanguardias históricas: En el sentido estricto. Movimiento que protagoniza la ruptura.

b) Segundas vanguardias: Movimiento en el arte después de 1945. Son aquellas tendencias que nacen a partir del periodo de estabilización. Proceden a un movimiento de crítica y revisión de las primeras.

c) Últimas tendencias: Creaciones en el arte producidas en las décadas de los 60 – 70 aproximadamente.

d) Arte actual.

    No a todas las corrientes contemporáneas las podemos llamar vanguardia. El arte contemporáneo admite la pluralidad de las formas. Una vez que se ha roto con el arte tradicional, en vez de hablar de secuencialidad (contemporánea), se da la simultaneidad.

    Vanguardia ligada a la modernidad, esto nos lleva a la idea de lo moderno, propio de la época presente, pero el término moderno no solamente admite una referencia cronológica sino que también una referencia al concepto, es decir, conceptual.

    El término moderno aparece en 1886, cuando el poeta Baudelaire publica en Le Fígaro la definición teórica más estricta de la actitud del nuevo tipo de artista que exige la sociedad moderna. Según esto, el artista moderno es un artista comprometido con los nuevos tiempos que asume el cambio, la novedad, lo insólito que aparece en el vivir cotidiano; es un artista independiente, defensor de su propia subjetividad que se enfrenta duramente a la tradición establecida de un arte vuelto al pasado y trata de reproducir ideales de equilibrio y estabilidad con validez general.

    Baudelaire pide al artista una militancia o compromiso con las carencias para denunciar lo que le parezca mal, además de que el artista rompa con toda dependencia: el cliente, el resto de los artistas, etc, de esta forma, su emancipación como artista será posible.

    Aparece un nuevo elemento para poder comprender el arte contemporáneo que es la TENSIÓN, que es el desafío que el artista lanza a la sociedad una vez que asume su condición de artista moderno, y esto se palpa en una serie de rasgos:

1) Plantear la confrontación entre lo temporal y lo inmutable, el artista no tiene pretensión de que la obra sea creada para durar eternamente, la crea porque le apetece.

2) Exige un cambio de actitud por parte del observador, es decir, Baudelaire pide un compromiso no sólo por parte del artista, sino también por parte del público. Le exige su intervención e incluso su repulsa.

3) Estimular la participación y el despertar de la percepción, esto afecta tanto al artista como al observador. La obra exige un mayor esfuerzo de mirar porque quizás no pueda captarse a primera vista.

4) Factor riesgo, la vanguardia y la tensión cuentan con este factor, es necesario que alguien lance la primera propuesta para que los demás artistas la sigan.

RASGOS DEL ARTISTA DE VANGUARDIA:

1) El artista de vanguardia rechaza los modelos tradicionales de representación y los valores en los que se sustentan, es decir, no sólo el qué se hace sino también el cómo y el por qué se hace.
2) El artista de vanguardia rompe las convenciones legadas por el Renacimiento, que son el claro-oscuro, la perspectiva y la academia.
3) Negar la existencia de un modelo universal de belleza para indagar en las bellezas dispersas, cambiantes y subjetivas. Esto persigue el objetivo de que el artista proponga lo que para él o para ella es bello.
4) Proclama la libertad y la ruptura más por voluntad que por estética.
5) Deja de depender del mecenas, de la servidumbre del encargo y de las academias para independizarse por cuenta propia.
6) Asumir una actitud de auto-reflexión, es decir, asumir la libre indagación en los procesos creativos, en los medios y en los lenguajes artísticos, es decir, plantear una experimentación.
7) Plantear la relación entre el arte y la vida. El arte tiene una utilidad práctica hasta el punto de que puede ser también entendido como un juguete. La Revolución Francesa estimula el espíritu independiente del artista.
CARACTERES DEL ARTE DE VANGUARDIA:

1) Es un arte que defiende la no dependencia del objeto extremo y la búsqueda y reconocimiento de sus rasgos distintivos. En virtud de esta idea, los elementos simples pasan a ser principios fundamentales.
2) En el arte de vanguardia hay materiales y objetos no artísticos que se incorporan como elementos para crear arte; fundamentalmente dos tipos de creación: el collage y el ready-made (se construyen imágenes absurdas).
La pintura contemporánea es consciente de su condición bidimensional: rechaza la ilusión de profundidad y se constituye y se presenta como un elemento eminentemente plano. Pintura ( Manchar la tela con el color y cruzarla con la línea.

La escultura fue un arte sometido a un proceso de crítica por parte de la vanguardia. Queda deliberadamente separada del público y eso produce un distanciamiento. El camino de la escultura hacia la vanguardia hace que ésta no se tome como “aburrida”. Utiliza numerosas soluciones:

· La valoración del hueco en igualdad de condiciones con la masa.

· Ausencia del pedestal.- Esto persigue dos objetivos: la anulación del distanciamiento y una desmitificación. Esta desmitificación se realiza para llevar a cabo una democratización de la estatua.

· La escultura se integra en el paisaje.

3) La negación de los procedimientos convencionales para realizar algo “bien hecho”.
4) Frente a la visión objetiva tradicional, el arte moderno ensaya las múltiples posibilidades de una visión subjetiva.
5) Construcción de un mundo imaginario sin lógica.
COMPORTAMIENTO DEL ARTE DE VANGUARDIA:

a) AUTOGOBIERNO: El arte depende del artista y de la interacción de medios que él quiere utilizar para expresar la obra. No depende de la religión, ni política, ni filosofía...

b) Actuación del arte sobre la sociedad: Persigue la transformación del tiempo presente como futuro inmediato.

c) Choque entre la vanguardia y la sociedad: Se secuencializa en cuatro fases:

Insurrección (rebelión del artista) ( Tensión (se provoca el) ( Pulso (pretende despertar a la sociedad, debe concluir con el diálogo) ( Diálogo.

No siempre es posible que se dé este proceso. Cuando no es posible se producen dos situaciones que afectan a la actitud del artista:

a) Marginalidad: Rechazo que la sociedad hace al artista y todo lo que éste hace.

b) Autoexclusión: Cuando el artista establece la ruptura con la sociedad. Trabaja al margen de la sociedad.  Decide vivir aparte. 

8. RUPTURA CON LOS CONTENIDOS. FUNCIÓN DEL OBJETO Y LAS TÉCNICAS.

El artista forma un grupo, pero no por presión, legislación, ni por una militancia...El movimiento es:

· Espontáneo. 

· Abierto a todo tipo de creadores, además tiene una pretensión total. También es abierto a la permanencia de sus componentes.

· Es efímero, tiene una vida limitada. Algo tan tremendamente rico tiene una vida limitada

En el mismo seno del movimiento aparecen dos tendencias: tendencia innovadora y tendencia crítica.

El objetivo para crear el movimiento ( La idea de trabajar juntos para desarrollar un determinado enfoque. Puesta en común en torno a inquietudes comunes. El trabajo en común se complementa con el principio de individualidad, que en última instancia lo que persigue es el desarrollo de un enfoque.

El TEATRO se puede repetir varias veces y el BODY ART sólo se puede representar una única vez. El BODY ART  no utiliza objetos, se utiliza a sí mismo, es decir, construcción de la obra de arte con el cuerpo del propio artista. Puede ser:

· ACTION ART.

· PERFORMANCE (representación).

· HAPPENING (acontecimiento)


Arte tradicional





Arte mimético (copia, imitación). 


Se basa siempre en una representación convincente que es reconocida por parte del público.


El arte tradicional siempre triunfa.





Cuando alguien es capaz de reconocer visualmente la obra.





Provoca alegría en el individuo independientemente del nivel cultural.
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Prima la forma. A partir de la belleza se ve lo que él quiere transmitir.
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EXPRESIONISMOO





Quiere destacar el contenido.
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Cuadro Espejo





Refleja algo. Ejemplo: Un paisaje, persona...el cuadro la refleja o retrata.





Cuadro Ventana





Muestra algo o cuenta algo. Primero debe ser un cuadro espejo. Ejemplo: Cuadro de una guerra. Refleja los personajes y muestra el hecho.
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MENSAJE





RECEPTOR





Hacemos referencia al





CLIENTE





OBRA





PÚBLICO





ARTISTA





intermediario





ARTISTA





OBRA





PÚBLICO





COLECCIONISTA


GALERISTA


MECENAS





No existe la obra sin el cliente





Creación artística de propio modo





ARTE


TRADICIONAL





ARTE


CONTEMPORÁNEO





ACTITUD





CAMBIOS





TRANSFORMACIÓN





RUPTURA





RUPTURA





ANIQUILACIÓN





PROGRESO





OBJETIVO





PROCESO





Personal del artista





Desarrolla iniciativas para conseguir un





METÁFORA GUERRERA


(no es vanguardia)





La oposición o cuestionamiento al sistema. INCONFORMISMO ante el sistema. Aunque una cosa esté bien, siempre hay lugar para mejorarla. Voluntad de continuismo con lo anterior. Existe una renovación, el artista pretende un cambio y continuidad del arte. El arte se readapta, se transforma, cambia...





El arte anterior a un determinado momento (no es aceptado), corte radical que persigue la destrucción de todo lo anterior a lo que se hace. Trauma, corte.





Ruptura traumática y total con lo anterior.





METÁFORA ORGÁNICA


(sí  es vanguardia)
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