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La importancia de los movimientos
artísticos del siglo XX.

Su importancia radica en que surgieron como respuesta a grandes eventos históricos, como guerras (las 2
guerras mundiales y la guerra fría), cambios sociales, revoluciones y avances tecnológicos  reflejando así las
preocupaciones de la sociedad y rompiendo así mismo con las tradiciones, lo que permitió nuevas formas de
expresión y estimuló la creatividad. También explora el subconsciente, la irracionalidad y la subjetividad,
permitiendo así abrir la puerta a diferentes maneras de interpretar la realidad.. Además, su impacto se sintió no
solo en el arte, sino también en la literatura, la música y el diseño, contribuyendo a un cambio cultural que
todavía se siente hoy. Al desafiar las normas, promovieron un ambiente donde se valoraba la individualidad y la
libertad de expresión. Además estos movimientos permitieron que el arte no solamente fuese algo agradable a
la vista si no que conectará con el espectador a través de emociones, color o incluso en algunos movimientos
con la interactuabilidad y perspectiva. 



Art Nouveau

Dependiendo del país se conoció como Art Nouveau (Bélgica y Francia), Jugendstil(Alemania y
países nórdicos), Sezession (Austria), Modern Style (Reino Unido), Nieuwe Kunst (Países
Bajos), Liberty o Floreale (Italia) y Modernismo (España).
Todas hacen referencia a la intención de crear un arte nuevo, joven, libre y moderno. 
Surgió proximadamente entre 1890 y 1910. Se caracterizó por su enfoque en las líneas curvas,
ornamentación excesiva, formas orgánicas e inspiraciones naturales, como flores y plantas.
Este estilo buscaba romper con las tradiciones del pasado y reflejar un nuevo enfoque en la
belleza y la estética,  Se caracteriza también por los colores pasteles, no dejar espacios en
blanco, la asimetría e Interdisciplinariedad en la arquitectura, la pintura, el diseño gráfico y las
artes decorativas, (teniendo influencia en muebles y  joyas). LosArtistas destacados del
movimiento incluyen a Gustav Klimt, José Clemente Orozco, Alphonse Mucha y Antoni Gaudí.
El Arte Nouveau tuvo un impacto duradero en el desarrollo del diseño moderno y sigue siendo
apreciado por su elegancia y originalidad.

Todo sale del gran libro de la naturaleza; las obras de los hombres
son ya un libro impreso.

Antoni Gaudí



Fauvismo

Surgió alrededor de 1905, en Francia. Su nombre se deriva de “Fauve” bestia en francés. Se
caracterizó por el uso de colores vibrantes (vívidos) y no naturales, aplicados de manera
audaz y espontánea, representación de una  realidad objetiva y emociones del artista, es
muy emocional. Fauvismo es liberar el color con respecto al dibujo, ignorar claroscuros y
perspectivas, expresar sentimientos...Los artistas fauvistas, como Henri Matisse (lider del
movimiento) y André Derain, buscaban expresar emociones a través del color, en lugar de
representar la realidad de manera fiel, también tenian como técnica la pincelada suelta y
simplifificación de  formas. También encontramos a David Alfaro Siqueiros, María
izquierdo (color  intenso y simplificación de líneas) y Maurice Vlaminck como artistas
destacados. Este estilo rompió con las convenciones del arte académico de la época y se
centró en la libertad creativa y explorar el color como expresión. Aunque el Fauvismo tuvo
una vida breve, influyó en movimientos posteriores, como el Expresionismo y el
Modernismo, dejando un legado significativo en la historia del arte. 

El muy conservador crítico Louis Vauxcelles escribe: «Donatello
parmi les Fauves» (Donatello entre las fieras) cuando ve la

exposición del Salón de Otoño de 1905.



Futurismo
Fundamos hoy el «futurismo», porque queremos liberar este
país de su fétida gangrena de profesores, de arqueólogos, de
cicerones y de anticuarios.
Ya durante demasiado tiempo Italia ha sido un mercado de
antiguallas. Nosotros queremos liberarla de los innumerables
museos que la cubren toda de cementerios innumerables.
Filippo Tommaso Marinetti, «Le Figaro», 20 de febrero de
1909.

Surgió en Italia a principios del siglo XX, específicamente en 1909, con el
manifiesto de Filippo Tommaso Marinetti. Este movimiento celebró la
modernidad, la tecnología y la velocidad, reflejando el dinamismo de la vida
contemporánea. Era romper el pasado y abrazar el futuro, reflejar el avance
de acelerado del mundo, es un cambio constante y mirada hacia el futuro.
Los futuristas buscaban romper con el pasado y valoraban la energía de las
ciudades, el progreso industrial y el movimiento, exaltaban  y promovían la
guerra porque la consideraban un medio de renovación y purificación. Para
ellos el cambio era monstruoso y eso reflejaban en su arte comparando el
cambio con monstruos por ejemplo el tren con una serpiente. En el arte, se
caracterizaron por el uso de formas angulares, líneas diagonales, colores
vibrantes (colores fríos y cálidos con contraste) y composiciones que
transmitían acción y velocidad. Aunque el Futurismo tuvo un impacto
significativo en la pintura, la escultura y la literatura, también estuvo
vinculado a ideologías políticas, especialmente el nacionalismo, lo que
generó controversia. Su legado se siente en movimientos posteriores, como
el Modernismo y el Expresionismo. Algunos artistas sobresalientes son:
Roberto Matta (chileno), Julio Le Parc con el retrato de movimiento a través
de una obra estática y recreando el movimiento. 



Expresionismo Alemán

Emergió a principios del siglo XX, particularmente entre 1905 y 1930, como respuesta a la angustia y la
alienación de la vida moderna. Este estilo se caracteriza por el uso de colores intensos, formas
distorsionadas y composiciones emocionantes para expresar sentimientos y experiencias subjetivas. Es
muy subjetivo (refleja emociones), distorsiona la realidad (exagera la apariencia de los humanos), trata
temas oscuros como muerte y soledad. Su objetivo es provocar respuesta emocional en el espectador,
incomodar o crear un sentimiento en un mundo caótico por la guerra, cuestionaba el sentido de la vida,
muerte y guerra. Los artistas expresionistas, como Edvard Munch ( autor del grito), Ernst Ludwig Kirchner
y Emil Nolde, buscaban transmitir la ansiedad, la desesperación y la introspección de la condición
humana. También resaltan artistas como David Alfaro Siqueiros (emociones tristes), Franz Marc (Se
enfoco en animales) y Wssily Kandinsky que se enfoco en la espiritualidad y angustia. Tenemos así
temáticas oscuras y sórdidas: la soledad, la miseria, la muerte, el sexo… Una forma de reflejar la amargura
existencialista de esos años, con una visión trágica del ser humano en la que el individuo va a la deriva en
la sociedad moderna, industrializada, donde se ve alienado, aislado. El movimiento influyó en diversas
disciplinas, incluyendo la pintura, la literatura, el teatro y el cine. A pesar de su breve duración, el
Expresionismo dejó un legado duradero en el arte contemporáneo, abriendo caminos para la exploración
emocional y la individualidad en la creación artística.

La forma en que uno ve depende también de un estado emocional de la mente.
Esta es la razón por la que un motivo puede ser visto de muchas maneras, y

esto es lo que hace que el arte sea tan interesante.
Munch



Dadaismo

Surgió en Europa durante la Primera Guerra Mundial, aproximadamente entre 1916 y 1922. Se originó
como una respuesta de protesta contra la guerra y las convenciones sociales y artísticas de la época.
Los dadaístas, como Tristan Tzara (Fundador), Marcel Duchamp y Hannah Höch (pionera del collage),
promovieron la idea de la irracionalidad, el absurdo y la espontaneidad. Otros artistas destacados son
Jen Arp (esculturas, collage y abstracción) y Felip Ehrenberg. Utilizaban técnicas innovadoras, como
el collage, la poesía automática y el ready-made, para desafiar las nociones tradicionales de lo que se
considera arte. El Dadaísmo cuestionó la lógica y la razón, abriendo el camino a movimientos
posteriores como el Surrealismo. Es irracional,  rechaza la lógica y normas, es absurdo, es motivo de
escándalo y sorpresa, tocaba temas de la situación social y la Política. Su objetivo era despertar la
conciencia sobre guerréas , liberar la creatividad a tráves de lo absurdo. Aunque su duración fue
breve, su impacto en la historia del arte fue significativo, ya que influyó en la vanguardia y en el
pensamiento crítico del siglo XX. 
Dadá es anti-todo. Anti-arte, anti-literatura, anti-dadá incluso…
Dadá es destrucción. Una destrucción creativa si se quiere, pero destrucción. Quizás por ello no duró
demasiado como movimiento.

Dadá no significa nada. Si alguien lo considera inútil, si alguien no quiere perder
su tiempo con una palabra que no significa nada… El primer pensamiento que

revolotea en esas cabezas es de índole bacteriológica…
Tzara



Surrealismo
El hombre que no puede visualizar un caballo

al galope sobre un tomate es un idiota.
Breton

Surgió en Europa en la década de 1920, influenciado por las ideas del psicoanálisis de Sigmund
Freud. Su objetivo era explorar el subconsciente y expresar la realidad más allá de la lógica y la
razón. Las obras se centraban en imágenes oníricas (imágenes de sueños y fantasías de
manera soñada), objetos y figuras que no tienen nada en común, explora miedos ocultos y el
subconsciente, además emplea el exceso de simbolismo, en este tipo de  arte el cerebro tiene
que trabajar, interpretar lo que nos dice la obra. Los surrealistas, como Salvador Dalí, René
Magritte y André Breton (Fundador), emplearon técnicas como el automatismo, el collage y los
sueños para crear obras que desafiaban la percepción convencional. Otros artistas reconocidos
de este movimiento son Remedios Varo (narrativas fantásticas) y Gunther Gerzo (cubos,
rostros). Este movimiento buscaba liberar la imaginación y fusionar lo real con lo fantástico,
creando un mundo donde lo absurdo y lo irracional coexistieran. A lo largo de los años, el
Surrealismo dejó una huella profunda en la literatura, el cine y las artes visuales, influyendo en
numerosas corrientes contemporáneas y manteniendo su relevancia en la cultura actual. Como
eso del subconsciente es algo tremendamente personal, no hay un «estilo surrealista». Cada
autor lo vivía a su manera, pero podemos distinguir en líneas generales dos formas de arte
surrealista:

Una automática, espontánea y fluída, con universos figurativos propios.
Una naturalista, que muestra con figuración a veces hiperrealista el mundo de los sueños y
el inconsciente.

El arte surrealista suele ser incongruente, onírico y muy original.



Constructivismo Ruso

Surgió en Rusia después de la Revolución de Octubre de 1917, alrededor de 1920. Se caracterizó por su
enfoque en la funcionalidad y la utilidad, reflejando los ideales de la nueva sociedad soviética. Este
movimiento tenia como objetivo educar y transmitir ideales comunistas, era funcional y se caracterizaba
por sus formas y estructuras, no ornamentación, utilizable, geometría y abstracción, interacción social
(interactuar con la obra en 3D), colores comunistas rusos (rojo y negro). Los constructivistas, como
Vladimir Tatlin (Fundador) y Alexander Rodchenko, rechazaron el arte por el arte y promovieron un arte
comprometido socialmente que sirviera a la comunidad. Utilizaban materiales modernos y técnicas
innovadoras, enfatizando la geometría y la abstracción. Otros artistas fueron Luis Barrágan y Rufino
Tamayo (solo uso las bases como formas y colores) y Naum Gabo (esculturas). El Constructivismo
también influyó en el diseño gráfico, la escenografía y la arquitectura, buscando integrar el arte en la vida
cotidiana y contribuir a la construcción de una nueva cultura. El constructivismo supuso una identidad
visual para el comunismo soviético y tuvo como objetivo principal llevar el arte al pueblo rescatándolo de
las élites. Eso no significa en modo alguno el cese de la experimentación. Los constructivistas se
centraron en todos los ámbitos creativos y exprerimentaron con todas las disciplinas, técnicas y nuevas
tecnologías, además de continuar la experimentación geométrica suprematista.
 Aunque el movimiento fue reprimido en la década de 1930, su legado perdura en el diseño moderno y la
arquitectura contemporánea.

Las calles son nuestros pinceles, las plazas nuestras paletas…
Vladímir Mayakovsky



Dadaismo
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Movimiento entre guerras
Cuando los soldados alemanes solían venir
a mi estudio y mirar mis fotos de Guernica,

preguntaban ‘¿Hiciste esto?’. Y yo diría,
‘No, tú lo hiciste’.

Pablo Picasso

Surgió entre la Primera y la Segunda Guerra Mundial, es un movimiento cultural y artístico
marcado por inestabilidad política, económica y social, que lleva a los artistas a cuestionarse la
forma de ver la vida y buscar nuevas formas de expresarse.Tiene el objetivo de transmitir la
historia post-guerra y educar políticamente y socialmente a las personas. Los artistas buscaban
reflejar la crisis que se estaba viviendo, las obras reflejaban la angustia y desesperación de la
época, abordaba temas como la guerra,  la alineación y la crisis de identidad. Este movimiento
buscaba explorar la condición social en un mundo cambiante y caótico, toma el arte como el
medio de expresión. Durante este tiempo, surgieron diversos movimientos como el Surrealismo,
el Dadaísmo y el Expresionismo, que reflejaban la angustia y la confusión de la época. Los
artistas exploraron nuevas técnicas y estilos, utilizando el arte como medio para cuestionar la
realidad y expresar el caos emocional. Este período también vio un aumento en la
interdisciplinariedad, con la integración del arte en el cine, la fotografía y la literatura. Aunque
las tensiones políticas y sociales culminaron en la Segunda Guerra Mundial, el legado de este
movimiento sigue influyendo en el arte contemporáneo y en la manera de abordar la creatividad
y la expresión. Los artistas sobresalietes de este movimiento son Diego Rivera, Pablo Picasso,
quien busca ver el mismo contexto desde diferentes perspectivas, David Siqueiros quien refleja
la revolución mexicana. Este movimiento fue más allá del arte, pues muchos artistas se
convirtieron en activistas políticos, utilizando su arte para criticar las injusticias sociales y
políticas, lo que llevo a una mayor conciencia social a través del arte.



Diseño Industrial

Surgió a finales del siglo XIX y se consolidó en el siglo XX, con el objetivo de crear productos que
combinan estética, utilidad y accesibles para el público en general. Este enfoque busca mejorar la calidad
de vida mediante la producción en masa de objetos funcionales, accesibles y visualmente atractivos.  Las
características de este movimiento es que prioriza la funcionalidad y eficiencia, producción en masa,  la
estética moderna, los diseños suelen ser minimalistas y modernos, utilizando líneas y formas simples,
también se caracteriza por ser sostenible y el uso de materiales ecológicos.  Tiene artistas destacadas,
como Charles y Ray Eames, diseñaron muebles que equilibran forma y función, mientras que otros, como
Marcel Breuer, exploraron nuevos materiales y técnicas. Luis Barragán que a través de su arquitectura
emplea  el color y la luz para crear áreas funcionales, Isamu Noguchi realizo esculturas funcionales en
donde el espectador interactuaba con la obra. El diseño industrial también se ve influenciado por
movimientos como el Bauhaus y el Modernismo, que promovieron la integración de arte y tecnología. A lo
largo del tiempo, ha evolucionado para abarcar una amplia gama de productos, desde electrodomésticos
hasta automóviles, y sigue siendo esencial en la creación de objetos que responden a las necesidades
contemporáneas. Su impacto se siente en la vida cotidiana, ya que busca una armonía entre
funcionalidad, estética y sostenibilidad.

¿Qué hace especial a nuestro tiempo? La complejidad y el ritmo vertiginoso de
la vida moderna. Por eso es tan necesario el retorno a la simplicidad.

Luis Barragán



Arte Cinético 

Surgió a mediados del siglo XX y se caracteriza por la incorporación del movimiento como elemento central
en la obra. Este estilo busca crear experiencias visuales dinámicas que involucran al espectador, utilizando
mecanismos móviles, luces y proyecciones. Las obras tienen movimiento o parecen tenerlo, por lo que
suelen interactuar con elementos «exteriores» cómo pueden ser el viento o el agua; algunos tipos de
motores; e incluso la luz o el electromagnetismo. Fue influenciado por el futurismo y el constructivismo,
buscaba la idea de desafiar la idea de estabilidad en el arte, sus características se centran en la creatividad,
uso de la tecnología e influencia de la ciencia, el uso  del color también fue importante para crear esta
sensación de movimiento que envuelve a la audiencia en la obra. Artistas como Alexander Calder, con sus
móviles, y Jesús Rafael Soto, con sus estructuras interactivas, exploraron cómo el movimiento podía
transformar la percepción del arte. También tenemos en artistas destacados a Víctor Vasarely (fundador),
sus obras exploran la ilusión óptica y el movimiento, Jorge De la Vega igualmente con ilusiones óptica, Jean
Tinguely (suizo) con esculturas cinéticas. El arte cinético desafía la noción tradicional de la pintura y la
escultura estáticas, promoviendo la idea de que el arte puede ser un proceso en constante cambio. Además,
el movimiento se relaciona con avances tecnológicos y científicos de la época, reflejando el interés por la
interactividad y la participación del espectador. A pesar de su breve auge, el arte cinético ha influido en
movimientos contemporáneos y sigue siendo relevante en la creación de instalaciones y obras multimedia.

Gabo habla en su Manifiesto Realista de «el error heredado ya del arte egipcio,
que veía en los ritmos estáticos el único medio de creación plástica», por lo tanto

quiere hacer «formas esenciales de nuestra percepción del tiempo real».



Escuela Polaca
«El cartel es un orgullo nacional en Polonia

y su papel en la vida cultural, es de
singular importancia.»

Surgió en la década de 1950, en un contexto de reconstrucción Post-Segunda Guerra Mundial,
se caracterizo por el uso de carteles cinematográfico y teatrales, ya que estos eran el principal
medio de comunicación. Estos carteles hicieron que floreciera un nuevo arte que, sin olvidar la
destrucción de la guerra, proponía un mundo de colores vibrantes y formas sencillas, a menudo
caracterizadas por trazos rápidos y por la técnica del collage. Este movimiento buscaba romper
con el legado del realismo socialista, era una mezcla entre la tradición y la modernidad. Se
caracteriza por su enfoque en la experimentación y la búsqueda de nuevas formas de expresión,
combinando influencias del arte abstracto y el surrealismo, uso innovador del color, tipografía,  
narrativa visual y la abstracción. Su objetivo fue revitalizar el diseño gráfico en un contexto de
cambio social y cultural, utilizando el cartel como medio de expresión artística.Henryk
Tomaszewski es uno de los principales exponentes asi como Tadeusz Kantor y Magdalena
Abakanowicz, quienes exploraron temas de identidad cultural, memoria y la experiencia humana
a través de obras innovadoras en pintura, escultura y teatro. También en México tenemos  a
José Guadalupe Posada creador de  “La Catrina”, aunque fue anterior al movimiento su estilo  de
cartel influencio a la escuela polaca.Este movimiento se destacó por su énfasis en el contexto
social y político de Polonia, así como por su capacidad para fusionar técnicas tradicionales con
vanguardistas. A través de exposiciones y una fuerte presencia en el circuito internacional, la
Escuela Polaca dejó una huella significativa en la escena artística contemporánea,
contribuyendo a la rica diversidad del arte en el siglo XX. Su legado sigue presente en la práctica
artística polaca actual.



Escuela Suiza

Es un movimiento artístico y de diseño gráfico que emergió en la década de 1920 en Suiza. Se caracteriza
por un enfoque en la simplicidad, la claridad y la funcionalidad, utilizando una tipografía sans-serif y una
organización estructurada del espacio. Es conocido también como la Nueva Tipografía, ya que se centro
en la tipografía legible y funcional. La Helvetica creada por Max Miedinger en 1957 es uno de los logros
más emblemáticos de la Escuela Suiza. Se caracterizo por su énfasis en la simplicidad y el uso de rejillas
como base de diseño, es creador de señaleticas y marco un hito en el uso de la tipografía y composición
gráfica. Este estilo enfatiza la legibilidad y la comunicación visual efectiva, rechazando la ornamentación
innecesaria. Artistas y diseñadores destacados, como Max Miedinger y Armin Hofmann, jugaron un papel
clave en su desarrollo. También se caracteriza por el minimalismo, un diseño limpio con uso restringido
de colores y elementos gráficos, fotografía como elemento principal y acento en la funcionalidad. otros
artistas que destacan en este movimiento son Julio Cortázar por el diseño de sus portadas y Agrian
Frutinger creador de la tipografía Frutiger y Univers. Se creó con el objetivo de priorizar la claridad y
eficiencia en la comunicación visual. La Escuela Suiza influyó significativamente en el diseño gráfico
moderno y la comunicación visual a nivel internacional, sentando las bases para prácticas
contemporáneas en branding, tipografía y diseño editorial. Su legado perdura en la búsqueda de un diseño
minimalista y centrado en el usuario, que sigue siendo relevante en el contexto actual del diseño.

Un día sin Helvética. Un diseñador tipográfico neoyorquino de nombre Cyrus
Highsmith trató de pasar “un día sin Helvética”: cada vez que viera algo escrito en esa
fuente tendría que apartar la mirada. No podría tomar ningún transporte con rótulos

en Helvética ni comprar ningún producto que presentase esa fuente en el envoltorio.



Escuela Japonesa
El arte japonés es una de las

manifestaciones artísticas más hermosas,
elegantes y distintivas del mundo. Con una

historia que se extiende por más de mil
años, se ha caracterizado por su atención al
detalle, su simplicidad y su relación con la

naturaleza. Desde la caligrafía hasta la
pintura, pasando por la cerámica y la

arquitectura, el arte japonés ha sido una
fuente de inspiración para artistas de todo

el mundo..

La Escuela Japonesa, se remonta a raíces profundas en la cultura y filosofía del país. A partir del
período Edo (1603-1868), el ukiyo-e, o grabado en madera, se convirtió en una de las formas de
arte más reconocidas, destacándose por su uso de colores vibrantes y temas de paisajes,
actores de kabuki y belleza femenina. Además en esta época Japón experimentó un periodo de
paz y estabilidad bajo el sistema Tokugawa, lo que permitió un florecimiento cultural sin
precedentes. La estética japonesa incorpora conceptos de armonía, equilibrio y transitoriedad
de la vida, estas creencias se reflejan en su arte ya que principalmente las obras hablan de
naturaleza y entorno, es minimalista, ya que predomina la simplicidad en las composiciones y
uso controlado del color, es muy simbolista, tiene significados profundos, reflejando creencias  
culturales, filosóficas y espirituales. Tiene como objetivo capturar momentos efímeros y la
belleza de lo cotidiano, promoviendo una profunda conexión con la naturaleza y emociones
humanas. Con la llegada de la modernidad, artistas como Yayoi Kusama y Takashi Murakami
fusionaron técnicas tradicionales con influencias pop y conceptos contemporáneos, reflejando
la identidad japonesa en un contexto global. Otros artistas destacados de este movimiento son
Hiroshi Yoshida, su trabajo resalta por su estética tradicional y su influencia en el arte
contemporáneo, Rufino Tamayo no es Japonés pero su uso del color y su influencia en la
naturaleza, al igual que Frida Kahlo, aunque es más personal pero su aprecio por la naturaleza y
simplicidad refleja la cultura japonesa.La estética japonesa también ha impactado el diseño
gráfico, la arquitectura y la moda, destacándose por su atención al detalle, la simplicidad y la
conexión con la naturaleza. Esta escuela artística continúa siendo relevante, influyendo en
numerosos artistas alrededor del mundo y enriqueciendo la cultura visual contemporánea.



Conclusión
El estudio de movimientos artísticos como el Arte Nouveau, Fauvismo, Futurismo, Expresionismo Alemán, Dadaísmo,
Surrealismo, Constructivismo Ruso y otros revela un rico entramado de ideas y técnicas que han moldeado el arte
contemporáneo. Cada uno de estos movimientos, surgidos en contextos históricos y sociales particulares, ha contribuido de
manera única a la evolución del arte. Por ejemplo, el Arte Nouveau introdujo la idea de la estética en el diseño cotidiano,
mientras que el Fauvismo rompió con la representación tradicional del color, abriendo la puerta a una mayor libertad
expresiva.

El Futurismo y el Dadaísmo desafiaron las normas convencionales, incorporando el caos y la irracionalidad en sus obras. El
Surrealismo profundizó en lo subconsciente, influenciando a artistas contemporáneos en su exploración de la psicología.
Además, el Constructivismo Ruso y el Diseño Industrial resaltaron la funcionalidad y el compromiso social en el arte.
Movimientos como el Arte Cinético y el Pop Art reflejan la cultura visual actual, fusionando arte y tecnología.

La influencia de la Escuela Polaca, Suiza y Japonesa destaca la diversidad y la riqueza cultural en el arte moderno. En
conjunto, estos movimientos no solo han transformado el lenguaje artístico, sino que también han establecido un diálogo
continuo entre tradición e innovación, vital para el arte contemporáneo.

Cada uno de los movimientos vistos busco romper con el pasado y buscar la forma de expresar lo que estaba pasando
socialmente, cada uno de los movimientos se ven presentes hoy en día y marcaron la nueva era del arte que simplemente
busca lo mismo que todos los movimientos romper con el pasado y el concepto de arte. 
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