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MIRÓ
O carnaval de arlequín
 Mulleres e paxaros á luz da lua.

O carnaval de arlequín
Joan Miró (1893-1983)
As obras máis coñecidas recollen motivos extraídos do reino da memoria e o subconsciente con fantasía e imaxinación, son das máis orixinais do século XX. 
	A obra anterior a 1920 mostra unha ampla gama de influencias, entre as que se contan as brillantes cores dos fauvistas, as formas fragmentadas do cubismo e as bidimensionales dos frescos románicos cataláns.
En 1920 trasladouse a París, atopándose con Pablo Picasso, onde, baixo a influencia dos poetas e escritores surrealistas, foi madurando o seu estilo. 	
	Miró arrinca da memoria, da fantasía e do irracional para crear obras que son transposicións visuais da poesía surrealista.

Autor: Miró. Obra: O entroido do arlequín; Data: 1924-25. Localización Museo de Buffalo, USA. Técnica:  óleo sobre tea.  Formato 66 x 93 cm. Estilo: Pre-surrealismo. 
O Entroido do Arlequín.  Esta obra é considerada o inicio do surrealismo de Miró consecuencia das alucinacións provocadas pola fame nunha situación de penurias económica
     Miró expresaba a súa situación: 
“Pinteino no meu taller da rue Blomet. Os meus amigos daquel entón eran os surrealistas. Tentei plasmar as alucinacións que producía a fame que pasaba. 
	Non é que pintase o que vía en soños, como propugnaban entón Breton e os seus, senón que a fame provocábame unha especie de transo parecido ao que experimentan os orientais. Entón realizaba debuxos preparatorios do plan xeral da obra, para saber en que sitio debía colocar cada cousa. 
	Despois de meditar moito o que me propoñía facer comecei a pintar e sobre a marcha introducía todos os cambios que cría convenientes. Recoñezo que O Bosco interesábame moito, pero eu non pensaba nel cando traballaba no Entroido
Na tea aparecen xa elementos que se repetirán despois noutras obras: a escaleira que é a da fuxír e a evasión, pero tamén a da elevación, os animais e sobre todo os insectos, que sempre me interesaron moito. 
	A esfera escura que aparece á dereita é unha representación do globo terráqueo, pois entón obsesionábame xa unha idea: Teño que conquistar o mundo!, o gato que o tiña sempre xunto a min cando pintaba. O triángulo negro que aparece na xanela representa a torre Eiffel. 
	Trataba de profundar o lado máxico das cousas. Por exemplo, a coliflor ten unha vida secreta e iso era o que á miña interesábame e non o seu aspecto exterior. Durante ese ano frecuentei moito a compañía dos poetas porque pensaba que era necesario ir máis aló do feito plástico, para alcanzar a poesía. Miro, 1938
O cadro, realizado  a partir de bosquexos previos, é unha representación irracional e racional. 
	Irracional, lúdica ou poético polo baile de seres fantásticos  nun espazo racional ortogonal de perspectiva clásica.
ICONOGRAFÍA.  O que vemos:
No centro:
       - Na parte inferior unha botella esquemática (a lámpada de Aladino) que ao ser descorchada  provoca que salga o fume branco dos soños de muller; mentres o fume ou cor negro transfórmase nun brazo que atravesa o cadro e acaba nunha man branca que sostén a escaleira símbolo da evasión cara á liberdade. A cinta branca e o brazo negro son os eixos  que dividen o cadro verticalmente e horizontalmente. 
       -Á súa esquerda unha guitarrista  de busto vermello e cabeza amarela , o  brazo esquerdo inicia coa guitarra unha canción como simboliza o pentagrama que parece ser seguida polo  trino do  paxaro vermello sobre fondo amarelo; o seu brazo dereito sostén unha cinta coas cores da bandeira española.


Á esquerda 
 -  O arlequín  con gran bigote (collido por un pequeno insecto azulado que parece perder sangue e pon 3 enormes ovos en relación ao seu pequeno tamaño simbolizando a creación)  ten barba de poucos pelos, leva chapeu , traxe de arlequin con paxarela, fuma nunha  pipa da que sae fume.
	 O pescozo é moi longo  e no seu corpo presenta un oco alusión  ao estómago baleiro pola fame que padece o pintor.
	O arlequín leva nunha man  unha pequena paleta triangular de pintor  e na outra man unha frauta que se vai transformar nunha vela e o fume transfórmase nun dragón que parece xogar cunhas pelotas.   Debaixo do arlequín un insecto con ás de gran cromatismo de cores  primarias amarelo, azul e vermello; sae dun dado  e xoga como un malabarista cunha pequena pelota. Este insecto simbolizaría a vida alegre e desenfadada. É unha imaxe que calquera neno diríanos que parece unha caixa de sorpresa da que sae  o insecto tan cromático.
Máis cara á esquerda chegamos á escaleira coa altura e distancia  en  perspectiva clásica. Na parte alta percíbese unha orella e máis arriba un ollo símbolo do ser humano que se evade pola escaleira para alcanzar a súa liberdade ou elevarse do terreal ao espiritual. Moi preto do ollo un cartabón: simboloxía da masonería da idea do home como creador e construtor.  
      Preto da orella: serían 2 peixes voadores ou como din outras interpretacións sirenas.
      Na parte central  da escaleira aparece unha gran esfera de negro e branco como a lúa (cara visible e oculta)
Na parte inferior  e entre as patas da escaleira un paxaro que se pode interpretar como elemento de elevación espiritual ou no sentido freudiano como símbolo do órgano xenital masculino  entre as pernas ( escaleiras).
    -   sobre o chan aparecen formas xeométricas como un cilindro coa parte superior azul sobre a que parece  nadar un ollo-peixe.
Á dereita
-   Sobre  o chan 2 gatos vestidos de arlequín que xogan cun ovillo.  
-    Á esquerda  do gato amarelo xorde unha forma de insecto, talvez libélula, con grandes ás azuis que parte  duns grandes ovos, o inferior con media lúa.  Da cabeza sae a chama vermella.. As formas sinuosas parecen vincularse ou asociarse  co feminino
·-  Unha mesa  (alusión á comida e á fame) en escorzo de cor azul sobre unha soa pata e na que están presentes distintas representacións eobxectos.
  - Encima da mesa un globo terráqueo que está atravesado  por unha frecha; simboliza o ansia de saír da pobreza e conquistar o mundo . 
     -       Na parte superior ábrese unha xanela  rodeada por unha especie de verme  que aparenta tamén un cigarro brando co seu filtro amarelo e de novo un cartabón. Esta xanela aberta símbolo da liberdade e da ilusión   permite ver   unha lúa en forma de araña , unha  forma piramidal, a torre Eiffel e no centro en forma de chama unha árbore vermella.
ANÁLISE FORMAL:
            Na escena pódese dicir que existe horror vacui 
            Na composición pódense percibir 2 eixos  uno vertical a sinuosa forma branca e o horizontal o brazo negro  sinuoso  que divide o  chan e a parede e 2 espazos de cores diferentes  a parede de cor beigue claro e o chan  de beigue escuro.
              Outros eixos son a vertical da escaleira que se contrarresta coa vertical do marco da xanela  e a liña  sinuosa do verme-cigarrrillo, o escorzo da mesa
	Na composición das figuras predominan as liñas curvas e formas circulares que dotan de dinamismo á escena. 
	O cadro ten gran cromatismo. cores primarias, secundarios e complementarios de forma plana; destacan sobre todo  os  primarios  (amarelo, vermello, azul) separados por branco e negro
Tratamento do espazo.  Miró representa os elementos surrealistas nun espazo ou perspectiva clásica. O chan elévase, a cor da parede máis claro, o escorzo da mesa  e  a cor azul da xanela crean efecto de profundidade. 
   Tratamento das figuras é antinaturalista mesturando miniaturas de obxectos reais como guitarra, dado, gatos ...  con outros elementos inventados, da imaxinación.  Todos estes elementos vermes, amebas, insectos parecen flotar. 
	O ritmo está marcado polas cores sobre todos os brillantes primarios que moven os nosos ollos e crean dinamismo.   

Mulleres e paxaros á luz da lua
Obra: Mulleres e paxaros á luz da lúa Autor: Joan Miró. Data: realizada en 1949 . Óleo sobre lenzo Situado no Tate Gallery, Londres. Estilo- época: Este cadro pertence ás Vangardas, concretamente ao surrealismo español abstracto
O surrealismo é un período artístico do S. XX a continuación do dadaísmo, e foi iniciado polo francés Andrés Bretón baixo o signo da sedución e o autoritarismo.
	 Era definido como: o autoritarismo psíquico mediante o cal se expón o pensamento en ausencia de todo control sobre a razón, fóra da preocupación estética ou moral.
	 Este movemento rexeitaba a Burguesía polas súas ideas libertarias, e caracterízase pola ruptura coa realidade para crear un mundo entre soño e realidade. 
	Acóllese á psicanálise freudiano, e exprésase mediante este. 
	Tamén persegue o impacto ao espectador creando imaxes sorprendentes, poderosas e cargadas de sentido e mensaxes.
Joan Miró é un pintor que desenvolveu unha figuración moi detallista, na que creou todo un universo persoal de símbolos e iconas como a lúa, as estrelas, os insectos, etc, que facían referencia á súa conexión coa terra. 
	Cando se instalou en Paris integrouse no grupo surrealista. 
	Aínda que sempre mantivo a súa característica iconografía, posteriormente Miró tendeu cara a unha maior abstracción, elaborando cadros con fondos neutros que remiten á observación da bóveda celeste, como Mulleres e paxaro á luz da lúa.
Este cadro é de óleo sobre lenzo,  onde o predominio é do debuxo, con cores bastante cálidas. 
	En canto á luminosidade ou foco de luz, podemos observar que provén das cores brancas. A perspectiva é frontal, cun punto de vista alto, e unha composición aberta nun espazo exterior.
	 O xénero pictórico é a arte abstracta. 
	A temática representa de maneira informal e imaxinativa varios personaxes extraídos da natureza.
	 A identificación dos personaxes queda aberta á imaxinación de quen contempla a pintura e son os corpos  o que nos dan as pistas do que representan, unha muller, un paxaro e unha estrela. 
	Estas figuras adáptanse ao marco.

WRIGHT: 
A casa da fervenza (Casa Kauffman)
 Museo Guggenheim de Nova York 
A casa da fervenza (Casa Kauffman

A ARQUITECTURA DO SlGLO XX
 
       Na 1ª 1/2 do S. XX a arquitectura  debátese entre 2 tendencias non sempre contrapostas: o organicismo e o funcionalismo (ou racionalismo). A 1ª utiliza materiais e formas naturais e tenta integrar o edificio no medio natural con tendencia a construír edificios singulares. A 2ª non interesa da estética senón da o adecuación do edificio ás necesidades, á función á que se destina. Os funcionalistas preocúpanse do urbanismo, da cidade moderna tentando facela útil e agradable.
F. LL. Wright (Organicismo)
Frank Lloyd Wright, discípulo e colaborador de Sullivan, escola de Chicago, continua a mesma liña e elabora estilo e doutrina oposto á Escola de Chicago. Pola personalidade de Wright, USA supera o eclecticismo e reencontra o camiño a unha arquitectura libre e audaz.
     As súas preocupacións diferían das dos pioneiros do seu país. Wright aplicou á casa, como recinto e acubillo individual, principios orgánicos. Estuda as arquitecturas xaponesa, precolombina, gótica, exipcia, etc.; a obra de WRIGHT é a síntese da evolución norteamericana e de impulsos actuais do resto do mundo. 
F. LL. Wright (Organicismo)
Frank Lloyd Wright, discípulo e colaborador de Sullivan, escola de Chicago, continua a mesma liña e elabora estilo e doutrina oposto á Escola de Chicago. Pola personalidade de Wright, USA supera o eclecticismo e reencontra o camiño a unha arquitectura libre e audaz.
     As súas preocupacións diferían das dos pioneiros do seu país. Wright aplicou á casa, como recinto e acubillo individual, principios orgánicos. Estuda as arquitecturas xaponesa, precolombina, gótica, exipcia, etc.; a obra de WRIGHT é a síntese da evolución norteamericana e de impulsos actuais do resto do mundo. 
Obra: Casa Kaufman ou " Casa da Fervenza“; no estado de Pensylvania; Arquitecto: Frank LLoyd WRIGHT;  data: 1936-1939.  Estilo. Racionalismo organicista; Tipoloxía:   Arquitectura civil; Casa residencial  de la familia Kaufman.  Na actualidade Museo da Western Pensylvania Conservancy
ANÁLISE:
        	A casa é modelo de arquitectura organicista, de características foron definidas por Wright: integrar edificio e natureza, integrar os novos materiais cos do lugar, atender gusto e psicoloxía do cliente e a función á que se destina. 
                A casa constrúese sobre a fervenza  parecendo que a auga orixínase na propia casa, efecto visual e sonoro do son da auga ao  precipitarse.
	Materiais:  Usa a pedra do lugar con aparello irregular en mamposteria para os elementos verticais, o formigón armado nas grandes terrazas horizontais; o vidro  nas grandes ventás de estrutura metálica, cor vermella, integrando o exterior e iluminan o interior. 
Na Casa da Fervenza o xogo de volumes está magnifica-mente calculado:	O peso duns mantén en pé aos outros (o voladizo da terraza, sen ningún punto de apoio, resultou tan audaz que os obreiros se negaban a retirar os encofrados xa que crían que non se sostería). 
A casa estrutúrase a partir dun núcleo central, a cheminea vertical; a partir de aí expándese o espazo  en sentido centrífugo mediante  terrazas de formigón en diferentes direccións que vistas desde  o alto crean o efecto de espazo cruciforme. As plataformas das terrazas dan aspecto plástico e escultórico.
	Conta 3 plantas:
1ª planta: gran salón coa cheminea; termina coa terraza voladiza en soportes encaixados na roca e vigas de cemento. No interior parece é que a fervenza mana da propia casa. Neste espazo as paredes e a cheminea son de pedra: o exterior pétreo intégrase no interior. 
	2ª planta: dormitorios e baños e expándese nunha nova terraza  perpendicular á anterior.
	3ª planta: menores dimensións, estudo e dormitorio; de novo expándese a nova terraza.
	O arquitecto integra edificio e natureza. Edificio dinámico con contrastes entre verticais das paredes e horizontais das terrazas e entre a cor da pedra , os elementos metálicos e o branco do formigón.
CONTEXTO :                                                        
	O racionalismo é un movemento de varios arquitectos con puntos comúns:  o uso e valor de novos materiais; importancia da función do edificio rexeitando o ornamental; defensa dos volumes simples e xeométricos.  Nesta tendencia racionalista funcional se atopa Le Corbusier.
· 	Wright incorpora unha visión diferente o RACIONALISMO ORGANICISTA con influencia da arquitectura  xaponesa, de características sinaladas e outras:  a recuperación dos materiais tradicionais xunto cos novos, integración do edificio na natureza,  conservar a funcionalidade atendendo aos gustos, psicoloxía da persoas  e  preferencia por un urbanismo en horizontal fronte ao vertical do rañaceos.
·  	Entre as súas obras : A casa Robie, prototipo da chamada Casa da Pradería.; o Museo Guggenheim de Nova York ( 1944-1959) cun  espazo determinado no seu interior por unha rampla en espiral que os visitantes deben    descender mentres contemplan os cadro.
Esta tendencia tivo varios continuadores como Alvar Aalto, ; e varios edificios que reflicten a súa    influencia como  : a terminal do aeroporto J.F Kennedy de Nova York obra de Eero  Sarinen  ou a ópera de Sidney  cunha cuberta de cascarones coma se fosen grandes ver ou cunchas.
Museo Guggenheim de Nova York 
OBRA: Museo Guggenheim de Nova York. (1943-59). Localización: Nueva York, USA; Arquitecto: Frank Lloyd Wright Proyecto: 1943 Finalización: 1959; Promotor: Solomon Guggenheim; Estilo: organicismo funcionalista.
Ultima obra é o Museo Guggenheim de Nova York. (1943-59) coa súa rampla helicoidal, como a cuncha dun caracol, que ao exterior vese como un enorme cono investido. 
	O edificio supuxo unha revolución desde o punto de vista museográfico xa que non ten salas senón un espazo continuo no que as obras aparecen sucesivamente ante os ollos do espectador a medida que este ascende pola rampla.
Deseñado en 1943, o Museo Guggenheim de Nova York é do máis influente do xenial arquitecto norteamericano Frank Lloyd Wright.
	O elemento máis destacado é a súa rampla en espiral. Para Wright a rampla respondía á necesidade de facer máis intuitivo para o visitante o percorrido da exposición. 
	Para o visitante do museo era máis sinxelo entrar no edificio, subir a través dun ascensor ata o nivel superior e ir descendendo pola rampla aos poucos ao redor dun patio aberto que proporciona luminosidade ao edificio, a traves dun gran lucernario. 
	Wright dicía que na maioría dos museos, o público debía atravesar longas galerías de exposición, e volver percorrelas para dirixirse á saída. 
	Solomon Guggenheim quedou marabillado coa idea da espiral ascendente e apoiou o proxecto. Entre 1943 e 1956, o inicio da construción sufriu numerosos atrasos, debido a cambios no emprazamento do museo finalmente en 1956 púidose comezar a construción do museo, Wright non o vería terminado, xa que ata Outubro de 1959 o museo non se abriu, Wright faleceu en abril dese mesmo ano.
Entre os artistas, o proxecto non obtivo apoios, nunha carta asinada por numerosos artistas e dirixida ao director do museo, expoñían que os muros inclinados e a rampla non eran adecuados para a exposición de pintura. 
	O director defendeuse argumentando que tanto Solomon Guggenheim como Wright pensaban que as paredes inclinadas favorecerían a mellor perspectiva e iluminación das obras de arte, considerándoa unha solución nova e que podía servir de precedente de futuro O exterior destaca pola simpleza de liñas e a súa cor branca que o fai destacar entre as construcións de ladrillo ocre e cemento gris próximas ao museo. 
	Na fachada combí-nanse perfectamente liñas rectas con liñas curvas procedentes da rampla. 
	En 1992 engadíuselle unha torre rectangular que distorsiona a estrutura orixinal do edificio.
	 A plasticidade é unha das características máis importantes deste edificio, transmite sensación de movemento. Esta caracterís-tica e a distribución interior fano un dos edificios máis influentes da arquitectura do Século XX.

MIES VAN DER ROHE
Pabellón de Alemania en Barcelona 
Segram Building en Nova York

O FUNCIONALISMO en arquitectura
 Mies Van der Rohe (funcionalismo); 
	Formado na escola alemá da BAUHAUS que pretendía explorar as posibilidades dos novos materiais (formigón, aceiro, vidro...) para crear unha estética da sociedade industrial  (a industrialización e o progreso non teñen por que estar rifados coa arte), Van der Rohe aspira á máxima simplificación estrutural. 
	Os rañaceos de Chicago son simples  prismas con esqueleto de aceiro recubertos de vidro, sen elementos decorativo, homenaxe á linguaxe rectilíneo e racional do funcionalismo. 
Os edificios de Rohe apenas chaman hoxe a atención xa que en todas as grandes cidades do mundo a zona de oficinas está infestada de edificios similares, éxito das solucións de Rohe pola súa perfecta adecuación á súa función e a súa claridade estrutural.
OBRA: O Pavillón de Alemaña para a Exposición Universal celebrada en Barcelona en 1929 AUTOR:  o seu construtor foi Mies Van der Rohe. ESTILO – Corrente: Arquitectura Moderna, dentro do Racionalismo de principios do S.XX, o artista foi director da Bauhaus na súa última etapa.
É un edificio onde Van der Rohe separa por 1ª vez os elementos sustentantes dos encargados de definir espazos, ofrecendo a posibilidade dunha configuración de planta variable. 
	
	A cuberta apóiase en 8 pilares de aceiro, que non son paredes con función sustentante senón elementos intercalados. 
	
	O edificio está composto por 2 sistemas completamente separados. 
	O edificio estaba construído sobre un podium cuberto de travertino, sobre o que ademais do edificio había 2 estanques. O acceso producíase a través dunha pequena escaleira tangencial ao podium. 
	
	A estrutura posuía 8 pilares de aceiro que sostiñan unha cuberta plana
É un edificio onde Van der Rohe separa por 1ª vez os elementos sustentantes dos encargados de definir espazos, ofrecendo a posibilidade dunha configuración de planta variable. 
	
	A cuberta apóiase en 8 pilares de aceiro, que non son paredes con función sustentante senón elementos intercalados. 
	
	O edificio está composto por 2 sistemas completamente separados. 
	O edificio estaba construído sobre un podium cuberto de travertino, sobre o que ademais do edificio había 2 estanques. O acceso producíase a través dunha pequena escaleira tangencial ao podium. 
	
	A estrutura posuía 8 pilares de aceiro que sostiñan unha cuberta plana
A impresión total é a dun espazo luxoso creado con planos perpendiculares nas 3 dimensións.
	
	Complementaban a obra unha escultura de Georg Kolbe: Der Morgen («A Mañá»), un escaso mobiliario formado por cadeiras, cun deseño do propio arquitecto chamado Cadeira Barcelona, (fito importante na Hª do deseño de mobiliario do  S.XX).
	
	Unha cortina vermella e unha alfombra negra, que combinados coa cor amarelada do mármore ónice da parede, imitaban as cores da bandeira alemán
	
Entre o mármore puído, os pilares cromados, o vidro e a auga da piscina situada, no exterior esténdese un amplo espectro de reflexións e superposicións; cada movemento ofrécenos unha visión distinta do ceo e a paisaxe do pavillón alemán.
	
	Trátase dun espazo aberto e que flúe en todas direccións, de maneira que oscila de forma maxistral entre a figuración e a disolución. 
O pavillón foi derrubado en 1930, vendéndose aquelas partes recuperables e derrubándose.
	 En 1983, o Concello de Barcelona creou a Fundación Mies Van der Rohe dedicada á reconstrución e posterior explotación dunha réplica do pavillón alemán. 

Segram Building en Nova York
OBRA: O Edificio Seagran  Seagram Buillding ; data 1956; localización Nova York – USA. AUTOR:  o seu construtor foi Mies Van der Rohe. ESTILO – Corrente: Arquitectura Moderna, dentro do Racionalismo de principios do S.XX. Fora director da Bauhaus na súa última etapa.
A tendencia á xeometrización elegante de Mies van der Rohe adquire plenitude na construción dos rañaceos USA.
Mies van der Rohe, fora director da Bauhaus, abandona Alemaña co nazismo; desde entón en USA, país sen leis que limitasen a altura dos edificios, en expansión das cidades e especulación no chan dos centros urbanos, convidaba á construción de edificios en altura, converténdose por iso os skyline desde 1930 nun acento de identidade.
Van der Rohe, dalle dimensión estética novedosa. Concibe os rañaceos como Caixas de cristal, construídos cunha estrutura de aceiro uniforme, perfectamente prismática, e recubertos dun muro de cristal.
· A 1ª mostra deste xeito de concibir o rañaceos experiméntaa nos Apartamentos Lake Shore Drive de Chicago, e outros edificios na mesma cidade.
· 	Será o Seagram a verdadeira obra mestra ao unir :
- Simplicidade absoluta das formas concisas coa ...
- Elegancia das grandes edificacións da arquitectura clásica de todos os tempos. 
	
· O Seagram é a culminación estética do seu lema menos é máis e referente inicial do chamado Estilo Internacional.
	Marca pauta imitada por décadas. 
	
· Construído para a corporación Seagram, fundada cos beneficios obtidos por un contrabandista durante a Lei Seca, alcanza os 157 metros en 39 pisos
É un edificio de oficinas, con clara funcionalidade da construción. Segue outra máxima da arquitectura racionalista: a forma segue á función. 
Busca a amplitude de espazos e luminosidade natural do interior. A solución será un exemplo perfecto de “muro cortina” ou exterior totalmente acristalado.
Conta, polo autor, dunha praza urbanizada diante da fachada principal, algo pouco común. VAN DER ROHE prefire a contemplación natural por iso construíu a praza para velo. 
	A praza amplía a visión de todo o rañaceos e permite contemplar de forma directa a entrada ao edificio, un soportal sobre pilares de aceiro.
A estrutura completa da torre ten diferenciados 3 niveis construtivos:
Entrada, a modo de pórtico.
Muro cortina de amplas ventás
Corpo cego, de remate en altura como gran dintel
O resultado do conxunto é extraordinario, a pesar de que pola continuada imitación poda resultar menos sorprendente. 
· É así en 1º lugar pola perfecta racionalidade, que non se contrapón ao perfecto logro da harmonía, a proporción e o equilibrio plásticos.
· Tamén pola abraiante simplicidade, pola incomprensible sensación de lixeireza, e porque non podía irse máis lonxe no logro da perfección xeométrica. 
· Tamén pola súa excelencia construtiva: pola  elección e disposición dos seus materiais; polos recursos técnicos de sorprendente meticulosidade, así o deseño das súas persianas, que só teñen tres posicións para que a diferenza de altura dos usuarios non rompa a uniformidade estética de todo o exterior.
Nos materiais usa vigas de aceiro, perfilados de dobre I en bronce, que lle dan o toque delicado a todo o exterior da fachada, e vidro rosado nas amplas ventás do muro cortina.


LE CORBUSIER
 A casa Saboya 
FUNCIONALISMO: Le Corbusier.
 O funcionalismo é unha das grandes tendencias, xunto co organicismo, da arquitectura do S. XX, cuxos postulados permanecen en boa medida vixentes na actualidade. 
A máxima aspiración é acadar a perfecta adecuación do edificio á función, eliminando ou reducindo elementos ornamentais, con-siderados superfluos, ou estorbo. Un dos integrantes da corrente, Adolf Loos, titulou moi significativamente un dos seus libros: Ornamento e pecado. 
Le Corbusier propón abaratar custos da arquitectura pola estandari-zación, para achegar a arquitectura de calidade ás clases populares e renuncia á construción de casas para ricos e edificios singulares (o que el denomina espazo estrambótico.
A casa Saboya - Villa Saboya. Cronoloxía / data de construción: 1929-31. Autor: Le Corbusier: Localización:  En  Poissy-sur – Seine, cerca de París Estilo: Arquitectura racionalista funcional. Material: aceiro, vidro , cemento. Villa Saboya é un modelo da posta na practica das ideas do arquitecto,  amosa unha grande sobriedade. É un exemplo da chamada arquitectura racionalista ou Movemento Moderno.
Quizá o máis importante arquitecto da corrente funcional sexa o francés Le Corbusier.
	Obsesionado polos problemas urbanísticos, moitas das solucións que hoxe son habituais na arquitectura debémosllas. 
	Na Casa Saboya, Le Corbusier expón unha solución racional, económica e funcional de vivenda unifamiliar. 
	
	A casa é un simple cubo con grandes ventás para aproveitar ao máximo a luz solar e materiais baratos (ladrillo etc.) nun intento de poñer a arquitectura ao alcance das clases menos favorecidas (o tentou na famosa Unidade de habitación de Marsella).
	 A pureza de liñas, a exaltación das rectas e a ausencia de elementos decorativos son características da escola racionalista.
O seu aspecto exterior é xeomé-trico, forma de paralelípedo, levan-tándose do chan sobre pilotes  de formigón arma-do, para illar a casa de la humidade. Pintada de branco e rodeada co xardín    
O edificio supón a aplicación práctica dos principios definidos polo arquitecto no seu artigo: Os cinco puntos para unha nova arquitectura:
1. -Uso de pilotes como substitutos dos pilares e columnas, o cal permite elevar a construción sobre o chan.
2. -Planta libre. 
3. -Fachada libre, sen función sutentante, na que corre unha ...
4. -xanela horizontal e 
5.  -teito plano sobre o que se sitúa unha terraza-xardín. 
Todo iso conséguese co uso do formigón armado, entón unha novidade.
    Sorprende a modernidade? do edificio, moi similar aos que hoxe constrúen as administracións públicas (Concellos, Xunta...) para Colexios, Casas de cultura etc., proba da eficacia das solucións de Le Corbusier e da súa influencia na arquitectura actual. 

Le Corbusier tiña preocupación polo urbanismo, polo desenvolvemento harmónico das cidades para que sexan á vez habitables e funcionais.     
           Interesado polos problemas do crecemento da poboación urbana, opinaba que os problemas urbanísticos resolveríanse agrupando as vivendas en grandes bloques, que albergasen centos de familias cun adecuado nivel de comodidade.     
          As súas concepcións seguen vixentes na actualidade cando observamos edificios de varias plantas con grandes cristaleiras ou levantados sobre estacas de formigón que liberan as zonas baixas para aparcadoiros  ou locais comerciais. 
     Pero tamén soubo adaptar as posibilidades estéticas e expresivas do hormigon visto como na igrexa de Ronchamp ou o  Parlamento de Chandirgar  na  India.
POLLOK: 
Uno: Número 31 (1950, MOMA) 
O EXPRESIONISMO ABSTRACTO.
É o estilo de pintura predominante nos12 anos seguintes á 2ªG M. 
	Iniciouno un grupo de artistas como reacción á ansiedade producida pola era nuclear e a guerra fría. Baixo a influencia da filosofía existencialista, os expresionistas abstractos, ou pintores da acción, elaboraron partindo do surrealismo un novo enfoque artístico.
	 A pintura converteuse nunha contrapartida da propia vida: un proceso continuado no que o artista se enfronta a riscos comparables e supera os dilemas mediante unha serie de decisións conscientes e inconscientes, como resposta ás esixencias externas e interna. 
Jackson POLLOCK (1912-56)
 
       Foi o principal herdeiro do estilo de Arshile GORKY; pronto fai o seu modo de traballar máis radical; utiliza a técnica chamada dripping: furaba as bases de botes de pintura de esmalte e déixaos gotear sobre o lenzo que normalmente ten unha base previa de óleo, formando unha maraña de cores.
	Un escritor norteamericano, Tom Wolfe, no seu libro A palabra pintada  explica que esta clase de artistas, como moitos dos actuais, saen do anonimato grazas a unha serie de críticos que enxalzaron a súa obra con comentarios que son para partirse da risa. 
Clement Greenberg, o descubridor de POLLOCK, explica así a súa obra: 
	A forza de Pollock atópase nas superficies enfáticas dos seus cadros, que constitúen o intento do artista por manter e intensificar aquela espesa e fulixinosa falta de relevo que empezou, pero só empezou, a ser o principal obxectivo do Cubismo máis avanzado.
Autor : Pollock, Jackson  ( 1912-1956); Título: Composición nº Uno  Cronoloxía .   1950 ;  Técnica : óleo, esmalt sobre lenzo. Estilo: Expresionismo abstracto; Localización actual: MoMa de Nova York ; Formato: 2,69 x 5 m. É un lenzo de gran formato no que segue o procedemento habitual do autor e non ten marco; primeiro  pintaba e logo recortaba.  A idea do pintor era conseguir un estado de inspiración  para mediante o " automatismo " conseguir unha representación libre, era a Action painting.
RESULTADO
        Son liñas e trazos enérxicos  que van e veñen como nun bulebule. 
As cores  puras non interactúan entre eles, os superpón: amarelos, grises, azuis, negros, como manchas ou  como choreando ( dripping.).
Non hai un tema; como no jazz a obra vaise realizando e formando ao executar, xurdindo múltiples variacións.
Non hai un centro de atención ou punto de tensión senón que a mirada percorre todo o cadro cara aos bordos, o importante é o acto de pintar "actión painting"
  
RESULTADO
        Son liñas e trazos enérxicos  que van e veñen como nun bulebule. 
As cores  puras non interactúan entre eles, os superpón: amarelos, grises, azuis, negros, como manchas ou  como choreando ( dripping.).
Non hai un tema; como no jazz a obra vaise realizando e formando ao executar, xurdindo múltiples variacións.
Non hai un centro de atención ou punto de tensión senón que a mirada percorre todo o cadro cara aos bordos, o importante é o acto de pintar "actión painting"
  
CONTEXTO, AUTOR :
          Acabada 2ªGM  e destruída Europa dous grandes centros de poder configúranse e pronto inician a loita  pola influencia no mundo: A guerra fría. O foco da arte occidental vai de París a Nova York, alí nacen novas correntes como o EXPRESIONISMO ABSTRACTO que contará rapidamente co apoio da crítica e da CIA no enfrontamento coa orientación soviética pola pintura realista e o rexeitamento da  pintura  abstracta.
J. POLLOCK estivo nas súas 1ªs. obras influenciado pola pintura europea de Picasso, Miró, Ernst e dos muralistas mexicanos  como Orozco e Rivera que influíron nas súas obras fóra de gran formato e a súa expresividade.
	
O descubrimento da expresión irraccional e totémicas dos indios americanos faille abandonar as influencias europeas e inicia cara a 1939 un novo camiño na pintura:
A pintura xestual e automática baseada no driping e no Actión painting  cadros sen punto de tensión ou centro ata 1953 no que retorna á figuración expresionista ata a morte no 1956
QUE É  O EXPRESIONISMO ABSTRACTO
Xorde en Nova York no momento de crise da IIGM, favorecido pola apertura do Museo de Arte  Moderna de N. YORK  e a Galería de Peggy Guggenheim.
 En 1942 un grupo favorable á arte da vangarda aglutínase ao redor da ESCOLA DE NOVA YORK destacando as características: 
· Cadros de gran formato
· AUTOMATISMO usando a pincelada visceral ou xestual, reflectindo a expresividade do pintor de forma instantánea (action painting: ben mediante driping ou goteo ou splashing ou chorreado)
      
A crítica fo favorable a este movemento. 
Durante a guerra fría esta arte "libre" serviu de propaganda fronte ao realismo social soviético.


TAPIES:
Pintura (1955, Museo Nacional de arte Reina Sofía)
ANTONI TÀPIES 
	Escultor e artista plástico naceu en Barcelona en 1923. Pertenceu a unha acomodada familia catalá do S. XIX de tradición libreira -amor pola lectura-.
	
	 Sufriu enfermidade pulmonar e abandona os estudos de Dereito. No comezo da súa andaina artística, cara aos anos corenta, expuxo as súas 1ªs pezas, destacando a súa obra gráfica. 
	Polos estragos da II GM e o impacto da bomba atómica, expresou o seu interese polo po, a terra, a materia e os átomos a través de técnicas innovadoras, chegando a ser estes elementos parte fundamental de todas as súas pinturas matéricas. 
	
	Con influencias de Klee e Miró, aumentou as súas composicións iconográficas, incorporando maior expresividade e comunicación con texturas intensas ademais dalgúns elementos xeométricos. 
Nos anos cincuenta a súa fama consolídase a nivel  internacional e nos sesenta empezan a aparecer na súa obra os primeiros elementos de identidade como signos representativos de Cataluña, pisadas, escrituras e obxectos cotiáns. 
	Tápies foi un artista de recoñecido compromiso político que deixaba que as súas ideas reflectísense na súa arte, así denunciou a ditadura nos seus cadros, ata os oitenta onde se restaurou o estado de dereito e renovou as súas propostas con técnicas en aerosol, verniz ou goma-escuma, creando esculturas de bronce. 
	Nesta etapa deixouse influenciar pola arte e a filosofía oriental acentuando a énfase na identidade da natureza e no ser humano, pero tamén na materia ou o universo que expuña a nova xeración de científicos.
OBRA: Pintura, 1955. Autor: Antoni Tàpies. Fecha: 1955 Técnica: Técnica mixta sobre lienzo; Dimensiones: 96 x 145 cm;  (procedente de la ordenación de fondos del Museo Español de Arte Contemporáneo, MEAC); estilo  ou corrente:  Pintura da 2ª metade do S. XX / INFORMALISMO
ANÁLISE DA OBRA.
	
	Na obra de TÀPIES destaca o seu compromiso, non só coa súa época, senón co propio labor artístico. 
	Compromiso que o levou a unha exploración incansable no pictórico e escultórico, sempre ávido de profundar en novas incógnitas e nunca freado polo rexeitamento dunha sociedade moitas veces constrinxida ao redor de empolvadas ideas acerca do que debe ser a arte e o papel do artista.
	O termo Técnica Mixta refírese á técnica de utilizar dúas ou máis técnicas artísticas como debuxo, acrílico ou colaxe, combinadas nunha única obra. 
	Isto vainos a axudar a potenciar a dimensión espacial da nosa imaxinación na pintura.
Aínda que cada unha das técnicas é versátil, engadir medios diferentes pode dar a unha obra unha maior consciencia sensorial e unha riqueza de texturas.
	
	Podemos traballar a técnica mixta mesturando acrílico e óleo, lapis e colaxe ou debuxo e fotografía. 
	
	Pódense engadir elementos atopados na superficie da obra, o que dá dimensións escultóricas á peza ou incluír elementos externos como area, follas ou calquera outro elemento.
	
	Desta maneira, desenvolverase o aspecto propiamente sensorial, e sobre todo a liberdade creativa, que non atende tanto á perfección dos detalles e os modelos previos ou repetitivos, e si atende ao sentido do movemento orixinal e as súas calidades, potencia o novo e imaxinativo e estimula a sensibilidade.
Nalgunhas ocasións a mestura de técnicas pode ser moi resaltada, mentres que noutras esta diversidade de medios pode aparecer velada e inapreciable a 1ª vista. Mesturar técnicas ofrece aos artistas posibilidades infinitas para a creación artística. 
	Non é o fin o que interesa das técnicas mixtas;  interesa a característica móbil de entrar e saír por calquera sitio que vai axudar a potenciar a nosa imaxinación e ganas de crear desde as nosas sensacións, desde nós mesmos, acentuando o poder partir dos propios estímulos e coa curiosidade ante o que vai sucedendo.
[bookmark: _GoBack]

CARL  ANDRÉ: 
Equivalente VIII (exemplo de minimalismo)
CARL ANDRE (1935- ), escultor e poeta USA, figura prominente no movemento coñecido como minimalismo.
	En 1957 trasladouse a vivir a Nova York, e coñece a Frank Stella co que comparte estudo en 1959. 
	
	Traballou durante 4 anos para a compañía Pennsylvania Railway, antes de alcanzar a fama internacional como MINIMALISTA a finais dos 1960. 
	
	As 1ªs obras de Andre, como A última escaleira (1959, Tate Gallery, Londres), mostraban unha forte influencia das esculturas de Brancusi.
	
	En 1964 participa na mostra colectiva "8 Youngs Americans" con  obras de distintos escultores coa linguaxe minimalista. 
· En 1965 expón por 1ª vez individual na Galería Tibor de Nagy. 
· 	Traballou con obxectos idénticos producidos en serie cos que compoñía a obra por un sistema de módulos matemáticos, reflectindo a repetición de unidades, como vagóns e coches cama nun ferrocarril. 
· 	En 1972 a Tate Gallery adquiriu a obra Equivalente VIII (1966, máis tarde destruída e refeita en 1969).
 
· 	Consiste nunha serie de 120 ladrillos dispostos nun rectángulo sobre o chan do museo e que haberían de provocar, catro anos máis tarde, unha acesa polémica na prensa. 
	ANDRE traballou cunha gran diversidade de materiais, incluídas as placas de metal e de madeira.
ANDRE é escultor atípico: non traballa o material, non esculpe, talla ou modela substancialmente o material.  
	Coloca as obras sen pedestal, ao nivel do chan e do espectador, integrándoas totalmente no espazo para o que están pensadas.
	Aínda que fixo obras para instalar no exterior, o peso principal na súa obra téñeno as pezas pensadas para que o espectador as ignore se o quere facer, tal e como explicou algunha vez ANDRE.
*Equivalente VIII 
Título da ESCULTURA: Equivalente VIII  AUTOR: Carl André; Estilo: movemento do Minimalismo. DATA: 1966, máis tarde destruída e refeita en 1969. Materiais nun rectángulo/cubo de 6 X 10, ladrillos en 2 capas; serie de 120 ladrillos dispostos sobre o chan do museo Tate Modern Gallery de Londres.
	
	O minimalismo xorde en USA nos anos 60. Antíteses do Pop Art e do Realismo, máis importantes  para museos e coleccionistas; os artistas buscaron reivindicar a súa posición. Así nace este estilo, influído polo constructivismo e a formulación reduccionista de Ad Reinhardt (pintor e escritor USA, pioneiro da arte conceptual e o minimalismo).
	Caracterízase pola redución dos detalles ao máximo, aposta pola sinxeleza e descarta os elementos sobrantes. Usa cores puras, predomina a forma xeométrica simple, dando orde e precisión.
Os materiais que máis usaba ANDRÉ eran placas de metal, madeira e materiais industriais, atraído polas formas xeométricas que representaban as preocupacións da época.
	Equivalente VIII:
	A escultura é unha serie de 120 ladrillos refractarios  colocados nun rectángulo de 6 ladrilos x 10 en dúas capas. 
	A forma de cada un dos ladrillos é distinta, pero teñen a mesma masa, o mesmo peso e o mesmo volume, o que é fai ser equivalentes.	
	 Disponse directamente sobre o chan porque así convértese en parte do espazo, facendo que o espectador se relacione coa obra. 
	Atópase no Tate Modern, Londres.
	Na súa inauguración causou moita polémica e críticas por parte da prensa xa que moita xente consideraba que a cifra de 2.000 libras aproximadamente que se gastaron os contribuíntes era excesiva por uns ladrillos;  a día de hoxe o seu valor rolda os 850.000.
J. KOSUTH
 
Una y tres sillas  (exemplo de arte conceptual)
One and Three Chairs (Una y tres sillas); Joseph Kosuth Toledo, Ohio, EE.UU. Data:  1965;  Materia: Fotografía en branco e negro e cadeira; Técnica: Ampliación fotográfica; Técnica descritiva:  Obra formada por unha cadeira de madeira, a fotografía da cadeira e ampliación fotográfica da definición da voz «cadeira» no dicionario Dimensións: Peza dereita: 52 x 80 cm / Peza esquerda: 110 x 60 cm / Peza central: 81 x 40 x 51 cms. Categoría:  Escultura. Estilo / corrente: arte conceptual.
Joseph Kosuth, de USA (1945) é un connotado artista do denominado “arte conceptual”.  Nado en Toledo (Ohio) en 1945. A Kosuth pertence a obra One and three chairs ('Unha e tres cadeiras', París, 1965), feita en 1965 nas súas chamadas investigacións,, é unha das pezas máis coñecidas da arte conceptual moderno. 
	Nela hai unha cadeira, ou en realidade tres: a cadeira real, (objeto útil) a súa fotografía (representación icónica) e a súa definición de dicionario nun panel (representación verbal). 	
	
	Esta vinculación entre as cousas e as palabras e imaxes con que as simbolizamos  é estudada pola semiótica ou ciencia dos signos. 
Joseph KOSUTH escribiu: “A arte que eu denomino conceptual o é porque se basea nunha investigación ao redor da natureza da arte.” 
	One and Three Chairs (Unha e tres cadeiras) considérase unha das 1ªs obras conceptuais que o artista crea, seguindo un criterio «antiformalista» e que, cun sentido tautolóxico, aproxímase a unha mesma reflexión desde 3 perspectivas diversas: 
· 	Polo o obxecto (a cadeira),
· 	A súa representación ou índice (a fotografía da mesma cadeira),
· 	Dous elementos lingüísticos (a palabra que designa ao obxecto e a súa definición
Kosuth chama a atención sobre o triplo código de aproximación á realidade: 
	código obxetual
	código visual 
	código verbal 
(referente, representación e linguaxe).
	É unha obra emblemática, da arte conceptual que algúns críticos, consideraron, en contradición coas intencións de Kosuth, un exemplo de formalismo, pola definición de formalismo de Clement Greenberg: aquilo que remite en exclusiva a arte, ao feito de que unha obra só fala da obra mesma. 
	
	Esta autodefinición da obra de arte sería “a regra dos artistas conceptuais, que construíron todo un sistema de análise teórica que permite definir unha obra de arte, unha actividade artística e o modo en que esta atopa a súa vía de realidade”
Para este artista, influenciado por M. Duchamp, a obxectivo da arte non é crear obxectos de arte. O plus estético que ten unha obra de arte como tal, é irreal. 
	Se só o obxecto de arte (unha pintura) é arte, entón non hai arte fora da arte (Duchamp). 
	Para Kosuth as solucións proveñen da filosofía da linguaxe. 
	A imaxe da cadeira (a fotografía) non é a cadeira. E o concepto de cadeira en si mesmo (a definición extraída do dicionario), tampouco. Ambas dimensións representan algo que non é o obxecto real.
	
	Con isto, Kosuth alenta a propia destrución do obxecto da arte tal como concibímolo. Para os seus fins sérvese de elementos de uso cotián; daqueles que usualmente son caracterizados como non artísticos


ANDY WARHOL
Marilyn Monroe (pop art)
POP ART:
 Tras o imperio da abstracción e do expresionismo abstracto, unha arte que se afasta por completo do interese da poboación media, irrompe unha nova arte, que se bautizou co nome de popular. 
	As fontes de inspiración están na rúa, ao alcance de todos: os letreiros luminosos, os botes de sopa, os artistas soados, os recipientes de xabón para lavadoras, as latas de bebida, programas de televisión, anuncios en xornais e revistas, as botellas de Coca-Cola ... convértense en ICONAS para estes artistas.
	
Co POP ART aparece a imaxe de América, pero os 1ºs pasos en Inglaterra: 
	En 1952 unha serie de artistas reuníanse en Londres, no Institute of Contemporary Arts; presentaron obras nas que o tema o que se vía na TV, nas revistas de entretemento, na publicidade, etc.
Obra pioneira deste grupo (Grupo Independente) é a de Richard HAMILTON, Just What is it that Makes Today´s Homes so Different, so Appealing? (1956) [Qúe é exactamente o que fai aos fogares de hoxe en día tan diferentes, tan atractivos?]. 
Na Pop Art un obxecto da sociedade de consumo que contén significados concretos de reclamo comercial e de presentación funcional se lle da novo significado ao presentar o produto illado, pero posto en evidencia -procedemento do DADÁ- polo que o obxecto cárgase de significados secundario, perde contido primario e asume outro xenérico  da civilización de consumo. 
	
	Presúmese que os artistas pop desenvolven a crítica irónica, amarga da civilización invadida polos obxectos de consumo; crítica da sociedade fetichista .
	Así é como viuse en Europa a operación pop.	
Pero ocorreu algo que nos induce a sospeitar mesmo da intención inicial dos artistas pop; chegouse a un punto en que, elixindo como obxecto de interese estético aqueles obxectos banais que pasaban desapercibidos na socieda-de de consumo, a arte pop permitiunos atopar neles una certa beleza. 
A arte pop pon en evidencia trazos dos obxectos da sociedade de consumo que manifestaron unha nova harmonía e graza, logradas ao dar nova énfase a eses trazos. 	O estilo dos cómics converteuse (Na obra de Roy Lichtenstein) nunha estrutura de tipo xeométrico, moi agradable á vista. 	
Pola arte Pop vemos cómics, máquinas de escribir, latas de sopa ou  envases de bebidas por un filtro de obra de arte pop, atopándoos tan interesantes que mesmo decidimos coller estes obxectos cotiáns e poñelo na mesa ou na librería, porque agora resúltanos agradable. 
	Nese sentido o pop non é revolucionario: os artistas desta tendencia reconciliáronse coa sociedade de consumo, o que contrasta coa hipótese inicial de que quería ou debía ser unha crítica irónica desa sociedade de consumo. Se tivo -dubidoso- o inicial carácter crítico ou subversivo, este perdeuse enseguida .
WARHOl converteuse no artista máis soado deste movemento; os seus 1ºs pasos deunos no mundo publicitario; o que fixo despois foi unha prolongación, unha multiplicación dos símbolos cos que sempre traballara; a súa técnica favorita é a serigrafía  para fabricar en serie, como unha fábrica: acabouse a obra de arte única! o mesmo cadro pode ser vendido infinidade de veces:
 Marilyn Monroe en diferentes cores (como Elizabeth Taylor ou Elvis Presley), botes de Sopa repetidos ata o infinito
 
Unha e outra vez recóllense os símbolos da sociedade americana e convérteos en obras de arte, sacralízaos ao situalos nos museos: un Velázquez ten o mesmo valor que unha botella de Coca-Cola; e o mesmo tempo desacraliza ás obras de arte  consagradas nos  mesmos museos.
Obra: Marilyn Monroe; Autor: Andrew Warhola [Andy Warhol] (1928-1987); Data: 1964; estilo: Pop Art. Pintura do século XX; Técnica: Serigrafía sobre lenzo.
	
Polo tanto, o Pop Art, movemento artístico de mediados do S. XX, desenvólvese con forza na década de 1960 como reacción ante as correntes artísticas da época, sobre todo, do Expresionismo abstracto desenvolto despois da 2ª G M, considerado baleiro e elitista, demasiado elaborado e abstracto, moi afastado da sociedade.
	O adxectivo popular non refire as manifestacións folklóricas dun pobo, senón a subcultura das economías capitalistas máis desenvolvidas. 
	O Pop Art será a plasmación práctica da idea que o escocés Eduardo Paolozzi tivera xa en 1947, cando reunindo diversos obxectos atopados na súa vida cotiá, construíu unha obra que reunía aquilo que constituía á sociedade da súa época. Titulouse I was a Rich Man's Plaything, na que por 1ª vez aparecía a palabra Pop.
	
Se recorre sistematicamente ao uso de obxectos cotiáns da sociedade de consumo, de produtos do mercado, de todo.
	Pretenden elevar á categoría de arte todos aqueles produtos cuxa difusión se realiza grazas á publicidade dos "mass-media": historietas de cómics, fotografías de estrelas do cinema, da televisión, anuncios comerciais, fotonovelas, etc.
	Non leva implícita carga crítica algunha, si certa crítica da sociedade de consumo ao presentala fóra do seu contexto para que a relación do espectador co produto sorprenda e obríguelle a reparar no que cotidianamente tenlle alienado.
	Con estas formulacións acabábase coa sacralización da obra de arte (xa o facía o Dadaísmo) que deixaba de ser algo que só se vise nos museos..
Un dos cadros máis coñecidos de WARHOL é a reprodución de múltiples imaxes da fotografía de Marilyn Monroe -sex-symbol e inalcanzable deusa do cinema-, coloreada sen atender ao detalle, de tons planos e extremados. 
	A obra encádrase nas litografías dos sesenta (Liz Taylor, James Dean, bote de sopas Campbell, botellas de Coca Cola, Mickey mouse, ...).
	Todos son símbolos da sociedade de consumo sen significado, non hai sentido oculto nin denuncia. Warhol só reflicta a aparencia das cousas, non xulga, non opina, non tiña nada que dicir.
	Na súa pintura usa de imaxes sacadas da vida diaria (práctica normal nos artistas do pop) e outra constante: a repetición en serie dos temas. Característica unida ao seu particular proceso creativo ligado ao uso de técnicas de arte aplicada (fotografías proxectadas na tea, calcos similares ás técnicas de fregado, sistemas industriais como o serigráfico). 
	A Warhol gustáballe o aspecto impersonal a que levaba este sistema de traballo. A mesma cara da famosa Marilyn retratada en serie resaltaba a superficialidade e banalidade da fama.
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