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EXPRESIONISMO

Corriente centroeuropea (nunca existió un grupo como tal) que trata de conmover por los gestos, expresar sentimientos personales, el individualismo de cada uno. Donde floreció más abundantemente fue en Alemania.

CAUSAS DE SU APARARICIÓN.

1. LA MÚSICA. Desde principios del S. XIX los artistas fueron siendo más conscientes de la naturaleza de la música, que conmueve por mediación directa sin aprovecharse de la narración.

2. EL ROMANTICISMO. Conocimiento de libertad de expresión. Goya, Delacroix, Friedrich, Turner 

3. EL ROMANTICISMO RENOVADO DE FINALES DEL S. XIX es la base más inmediata. Gauguin y su rechazo a la civilización europea. Van Gogh y la deformación apasionada y sin embargo controlada y su intensificación de los colores. Rodin capaz de trasmitir emoción de forma vigorosa a través de las superficies y posturas.

4. LA TRADICIÓN VENECIANA: la iluminación cromática, colores ricos y pinceladas personales.

5. El GRECO (cuya fama data de principios del S. XX).

6. MIGUEL ÁNGEL: su estilo vehemente y distorsionado del último período.

7. EL BARROCO: Rubens y sus cualidades manifiestamente emocionales. Rembrandt y su uso del color, el claroscuro y el pincel, la línea, hasta en sus temas fue subjetivo y por ser un rechazado social.

8. LA ESCUELA HOLANDESA que desarrollaba tipos de pintura sin necesidad de prestigios académicos. Su interés está en la temática de bajo contenido como naturalezas muertas y paisajes. 

9.  MUNCH y sus imágenes alucinantes con las que dar forma pública a sus angustias personales.

10. LA CÁMARA FOTOGRAFICA: que convirtió el naturalismo en algo trivial.

11. El ART NOUVEAU: explorando las posibilidades expresivas y decorativas de la línea, el color y la forma.

12. LA LITERATURA de: 
                                      DOSTOIEVSKY: y el mundo de sufrimiento y sensibilidad anormal.
                                      IBSEN Y STINDBERG: y la agresividad en modo y contenidos de sus dramas.
                                      Un libro publicado en 1918 de iluminaciones alemanas desde los siglos VIII al XV llamado
                                      Miniaturas expresionistas del Medievo alemán.
                                      Libros sobre el arte popular, neo europeo sobre todo primitivo, del arte de los niños y dementes  
                                      familiarizaban al público sobre expresiones alternativas a lo clásico. 

13. EL PENSAMIENTO. 
                        NIETZCHE: y su brillante y cruda visión de un mundo sin Dios.
14. LOS FAUVISTAS fueron quienes más influyeron.

ETAPAS

1. Pioneros Sturn und drang de finales del S. XVIII que rompió con la cultura mediterránea.
2. Die Brucke (Dresde) 1905/1913. (El Puente)
Der Blaue Reiter (Munich) 1912. (El Jinete Azul)
 
Junto a estos se suele asociar a otros artistas como el vienés Kokoschka y el germanoamericano Feininger.

Sturn und Drang de fines del S. XVIII había sido un intento pionero de romper el dominio que la cultura mediterránea (clásica) con los pueblos del norte.

SITUACIÓN DE ALEMANIA a principios del S. XX.
 
Política y socialmente la Alemania moderna ha sido el país europeo que mayores perturbaciones ha sufrido con los extremos de ciudadanos de izquierdas y de derechas recurriendo a métodos extremos como guerras y batallas.
El mundo artístico alemán estaba fragmentado por la circunstancia del federalismo alemán, cada ciudad importante tenía su vida propia académica institucionalizada. Berlín, la capital, la ciudad por la que tarde o temprano tendría que pasar cualquier movimiento, estaba guardada por la intervención personal del Kaiser. Más tras 1918, el colapso general del gobierno de alemán debilitó enormemente la posición del arte oficial y los grupos y movimientos se multiplicaron rápidamente. Al expresionismo le dieron carácter de un movimiento de protesta política, cuando en realidad pocas obras tienen de ese carácter pero eso le abrió más puertas. 

El movimiento fauve de Paris: Matisse, Vlamink, Derain…tuvo mucha influencia sobre los expresionistas. La Guerra de 1914/18 puso fin a muchas carreras de algunos de los expresionistas punteros dejando una Alemania muy diferente. Tras 1918 suele darse primacía al Dadaísmo, muy efectivo sobre todo en Berlín en los primeros años de posguerra y las experiencias arte industria de Bauhaus y al movimiento de los años veinte contra el expresionismo que se llamaba Nueva Objetividad. Así que el momento importante del expresionismo seria antes de la Guerra, aunque en literatura y arquitectura vendría después.

PERÍODOS. Al expresionismo se la asocia con dos grupos:

1. DIE BRUKE (El Puente) 1905/1913. A él se asocian los siguientes atistas: Ernst Ludwig Kirchner, Erich Heckle, Karl Schmidt Rottluff y Fritz Bleyl, todos estudiantes de arquitectura. No tenían programa, ni teorías, decían: “cualquiera que exprese, directamente y sin disimulos lo que le impulsa a crear está con nosotros”. Habían visto a los fauves, a Munch, a Van Gogh, se interesaron apasionadamente con el arte primitivo. Lo único que tenían en común era trabajar con arrojo y actuar con energía, a ellos se unieron Emil Nolde, Otto Müller y Pechtein.

 Se disolvió en 1913. La opinión conservadora se dedicaba a atacar sus obras acusándolas de peligrosas para la juventud alemana y de pintarrojos lunáticos. Los expresionistas eran para muchos el archienemigo de la decencia artística. En 1910 Nolde Pechstein y otros formaron una fracción disidente.

En 1910 nace la revista Der Sturm de Herwarth Walden y su galería de arte. A través de ella trajo a Berlín todo lo que pudo del movimiento moderno internacional e hicieron de Alemania el escaparte más destacado para la vanguardia europea durante los años anteriores a la Primera Guerra Mundial.

2. DER BLAUE REITER 1912. Lo dirigieron Kandinsky y Marc ellos no trataban solo de manifestarse a sí mismos sino que gradualmente irían modelando un lenguaje más controlado que la formulación de sus mensajes personales. Más que un sello estilístico común compartían una determinada visión del arte, en la que imperaba la libertad creadora del artista y la expresión personal y subjetiva de sus obras. 

El grupo nació como de una escisión de algunos miembros del grupo de la (Nueva Asociación de Artistas de Múnich) fundada en 1909 ocasionado por divergencias estéticas. Tenía pocos puntos en común con Die Brücke, coincidían en su oposición al impresionismo y al positivismo; pero frente a la actitud temperamental, y su plasmación casi fisiológica de la emotividad, Der Blaue Reiter tenía una actitud más refinada y espiritual, pretendían captar la esencia de la realidad a través de la purificación de los instintos. En vez de utilizar la deformación física, optan por su depuración, llegando a la abstracción. La evasión no se encamina hacia el mundo salvaje, sino hacia lo espiritual de la naturaleza y el mundo interior. Se interesaban por el misticismo, el simbolismo y las formas del arte que consideraban más genuinas: el arte primitivo, el popular, el infantil y el de los enfermos mentales. Destacó por el uso de la acuarela, frente al grabado, utilizado por Die Brücke. y daban importancia a la música, que se suele asimilar al color, lo que facilitó la transición de un arte figurativo a uno más abstracto. Mostraron predilección por la forma abstracta, en la que veían un gran contenido simbólico y psicológico, teoría que amplió Kandinski en su obra De lo espiritual en el arte (1912), donde busca una síntesis entre la inteligencia y la emotividad, defendiendo que el arte se comunica con nuestro espíritu interior, y que las obras artísticas pueden ser tan expresivas como la música. Va a expresar el concepto místico del arte, con influencia de la teosofía y la filosofía oriental: el arte es expresión del espíritu, y las formas artísticas su reflejo. Para Kandinski, el arte es un lenguaje universal, accesible a cualquier ser humano. Desarrolló toda una compleja teoría del color: en La Pintura como arte puro (1913) sostiene que la pintura es ya un ente separado, un mundo en sí mismo, una nueva forma del ser, que actúa sobre el espectador a través de la vista y que provoca en él profundas experiencias espirituales.
Der Blaue Reiter organizó diversas exposiciones: entre 1911 y 1913 y tuvo su final con la Primera Guerra Mundial, en la que murieron Marc y Macke, mientras que Kandinski tuvo que volver a Rusia. 

Consideraban pioneros del movimiento (Van Gogh, Gauguin, Cézanne, Rousseau), en el que se incluía tanto a los miembros de Die Brücke y Der Blaue Reiter como a Matisse, Picasso. También se incluyó la música.


VASILI KANDINSKI: de vocación tardía, estudió derecho, economía y política antes de pasarse a la pintura, tras visitar una exposición impresionista en 1895. Desde 1908 su obra fue perdiendo el aspecto temático y figurativo para ganar en expresividad y colorido, iniciando progresivamente el camino hacia la abstracción, y desde 1910 creó cuadros en donde la importancia de la obra residía en la forma y el color, creando planos pictóricos por confrontación de colores. Su abstracción era abierta, con un foco en el centro, empujando con una fuerza centrífuga, derivando las líneas y manchas hacia fuera, con gran riqueza formal y cromática. El propio Kandinski distinguía su obra entre “impresiones”, reflejo directo de la naturaleza exterior (que sería su obra hasta 1910); “improvisaciones”, expresión de signo interno, de carácter espontáneo y de naturaleza espiritual (abstracción expresionista, 1910-1921); y “composiciones”, expresión igualmente interna pero elaborada y formada lentamente (abstracción constructiva, desde 1921).

FRANZ MARC: estudiante de teología, durante un viaje por Europa entre 1902 y 1906 decidió hacerse pintor. Imbuido de un gran misticismo, se consideraba un pintor “expresivo”, intentando expresar su “yo interior”. Su obra fue bastante monotemática, dedicándose principalmente a los animales, especialmente los caballos. Pese a ello, sus tratamientos eran muy variados, con contrastes muy violentos de color, sin perspectiva lineal. Para Marc, el arte era una forma de captar la esencia de las cosas, lo que tradujo en una visión mística y panteísta de la naturaleza, que plasmó sobre todo en los animales, que para él tenían un significado simbólico, representando conceptos como el amor o la muerte. En sus representaciones de animales el color era igualmente simbólico, destacando el azul, el color más espiritual. Las figuras eran simples, esquemáticas, tendiendo a la geometrización tras su contacto con el cubismo. Sin embargo, desengañado también de los animales, comenzó como Kandinski el camino hacia la abstracción, carrera que se vio truncada con su muerte en la contienda mundial. 

NUEVA OBJETIVIDAD. 1918 y 1933. 

Surgió tras la Primera Guerra Mundial como un movimiento de reacción frente al expresionismo, retornando a la figuración realista y a la plasmación objetiva de la realidad circundante, con un marcado componente social y reivindicativo y desapareció con el nazismo. El ambiente de pesimismo que trajo la posguerra propició el abandono por parte de algunos artistas del expresionismo más espiritual y subjetivo, de búsqueda de nuevos lenguajes artísticos, por un arte más comprometido, más realista y objetivo, duro, directo, útil para el desarrollo de la sociedad, un arte revolucionario en su temática, si bien no en la forma. Los artistas se separaron de la abstracción, reflexionando sobre el arte figurativo y rechazando toda actividad que no atendiese a los problemas de la acuciante realidad de la posguerra. Encarnaron este grupo Otto Dix, George Grosz, Max Beckmann, entre otros.  

Frente a la introspección psicológica del expresionismo, el individualismo de Die Brücke o el espiritualismo de Der Blaue Reiter, la Nueva Objetividad propuso el retorno al realismo y a la plasmación objetiva del mundo circundante, con una temática más social y comprometida políticamente. Sin embargo, no renunciaron a los logros técnicos y estéticos del arte de vanguardia, como el colorido fauvista y expresionista, la “visión simultánea” futurista o la aplicación del fotomontaje a la pintura y el grabado del verismo. La recuperación de la figuración fue una consecuencia común en el espacio al final de la guerra: además de la Nueva Objetividad, surgió en Francia el purismo y en Italia la pintura metafísica, precursora del surrealismo. Pero en la Nueva Objetividad este realismo es más comprometido que en otros países, con obras de denuncia social que pretenden desenmascarar la sociedad burguesa de su tiempo, denunciar al estamento político y militar que los ha llevado al desastre de la guerra. Si bien la Nueva Objetividad se opuso al expresionismo por ser un estilo espiritual e individualista, mantuvo en cambio su esencia formal, ya que su carácter grotesco, de deformación de la realidad, de caricaturización de la vida, fue trasladado a la temática social abordada por los nuevos artistas de la posguerra.​

Así, en 1921, un grupo de artistas dadaístas –entre los que se encontraban George Grosz, Otto Dix, y otros… se presentaron. Su objetivo es superar las mezquindades estéticas de la forma a través de una nueva objetividad nacida del disgusto hacia la sociedad burguesa de la explotación”.​

Los principales exponentes de la Nueva Objetividad fueron:

GEORGE GROSZ: procede del dadaísmo, interesado por el arte popular. Mostró desde joven en su obra un intenso disgusto por la vida, que se convirtió tras la guerra en indignación. En su obra analizó fría y metódicamente la sociedad de su tiempo, desmitificando a las clases dirigentes para mostrar su lado más cruel y despótico. Cargó especialmente contra el ejército, la burguesía y el clero, en series como El rostro de la clase dominante (1921) o Ecce Homo (1927), en escenas donde predomina la violencia y el sexo. Sus personajes suelen ser mutilados de guerra, asesinos, suicidas, burgueses ricos y rechonchos, prostitutas, vagabundos, etc., en figuras escuetas, silueteadas en pocos trazos, como muñecos. Técnicamente, empleó recursos de otros estilos, como el espacio geometrizante del cubismo o la captación del movimiento del futurismo.
​
OTTO DIX: iniciado en el realismo tradicional, con influencia de Hodler, Cranach y Durero, en Dix la temática social, patética, directa y macabra de la Nueva Objetividad quedaba enfatizada por la representación realista y minuciosa, casi diáfana, de sus escenas urbanas, pobladas por el mismo tipo de personajes que retrataba Grosz: asesinos, lisiados, prostitutas, burgueses y mendigos. Expuso de manera fría y metódica los horrores de la guerra, las carnicerías y matanzas que presenció como soldado: así, en la serie La Guerra (1924), se inspiró en la obra de Goya y de Callot​.

MAX BECKMANN: de formación académica e inicios cercanos al impresionismo, el horror de la guerra le llevó como a sus compañeros a plasmar de forma cruda la realidad que lo envolvía. Acusó entonces la influencia de antiguos maestros como Grünewald, Brueghel y El Bosco, junto a nuevas aportaciones como el cubismo, del que tomó su concepto de espacio, que se vuelve en su obra un espacio agobiante, casi claustrofóbico, donde las figuras tienen un aspecto de solidez escultórica, con contornos muy delimitados. En su serie El infierno (1919) hizo un retrato dramático del Berlín de posguerra, con escenas de gran violencia, con personajes torturados, que gritan y se retuercen de dolor. 

REALISMO MÁGICO.
 
Surge en paralelo a la Nueva Objetividad. Difundido sobre todo por Franz Roh en su libro Postexpresionismo. Realismo mágico (1925). El realismo mágico se situó más a la derecha de la Nueva Objetividad –aunque fue igualmente eliminado por los nazis- representaba una línea más personal y subjetiva. Frente a la violencia y dramatismo de sus coetáneos objetivos, los realistas mágicos elaboraron una obra más calmada e intemporal, más serena y evocadora, transmisora de una quietud que pretendía apaciguar los ánimos tras la guerra. Su estilo era cercano al de la pintura metafísica italiana, intentando captar la trascendencia de los objetos más allá del mundo visible. 

EXPRESIONISMO AUSTRÍACO 

En Austria, los expresionistas recibieron la influencia del modernismo alemán (Jugendstil) y austríaco (Sezession), así como de los simbolistas Gustav Klimt y Ferdinand Hodler. Destacó por la tensión de la composición gráfica, deformando la realidad de forma subjetiva, con una temática principalmente erótica –representada por Schiele– o psicológica –representada por Kokoschka–. En contraposición al impresionismo y el arte académico decimonónico preponderante en la Austria del cambio de siglo, los jóvenes artistas austríacos siguieron la estela de Klimt en busca de una mayor expresividad, reflejando en sus obras una temática existencial de gran trasfondo filosófico y psicológico, centrado en la vida y la muerte, la enfermedad y el dolor, el sexo y el amor.

Sus principales representantes fueron Egon Schiele, Oskar Kokoschka.

1. EGON SCHIELE: discípulo de Klimt, su obra giró en torno a una temática basada en la sexualidad, la soledad y la incomunicación, con cierto aire de voyeurismo, con obras muy explícitas por las que incluso estuvo preso, acusado de pornografía. Dedicado principalmente al dibujo, otorgó un papel esencial a la línea, con la que basó sus composiciones, con figuras estilizadas inmersas en un espacio opresivo, tenso. Recreó una tipología humana reiterativa, con un canon alargado, esquemático, alejado del naturalismo, con colores vivos, exaltados, destacando el carácter lineal, el contorno.​

2. OSKAR KOKOSCHKA: recibió la influencia de Van Gogh y del pasado clásico, principalmente el barroco (Rembrandt) y la escuela veneciana (Tintoretto, Veronese). También estuvo ligado a la figura de Klimt, así como del arquitecto Adolf Loos. Sin embargo, creó su propio estilo personal, visionario y atormentado, en composiciones donde el espacio cobra gran protagonismo, un espacio denso, sinuoso, donde se ven sumergidas las figuras, que flotan en él inmersas en una corriente centrífuga que produce un movimiento espiral. Su temática solía ser el amor, la sexualidad y la muerte, dedicándose también a veces al retrato y el paisaje. Sus primeras obras tenían un estilo medieval y simbolista cercano a los Nabis o la época azul de Picasso. Desde 1906, en que conoció la obra de Van Gogh, se inició en un tipo de retrato de corte psicológico, que pretendía reflejar el desequilibrio emocional del retratado, con supremacía de la línea sobre el color. Sus obras más puramente expresionistas destacan por las figuras retorcidas, de expresión torturada y apasionamiento romántico, como La esposa del viento (1914). Desde los años 1920 se dedicó más al paisaje, con un cierto aspecto barroco, de pincelada más ligera y colores más brillantes.

PINTURA FIGURATIVA EUROPEA O EXPRESIONISMO FIGURATIVO
 
Aunque durante los años posteriores a la Segunda Guerra Mundial en Europa se empezaba a aceptar de forma generalizada el arte abstracto, los pintores figurativos solían preferir retratar figuras y objetos reconocibles. Pintaban imágenes desafiantes de figuras contemporáneas y de sus entornos cuyo tratamiento era poco sentimental, a veces poéticas pero otras brutales. Entre estos destacan Francis Bacon (1909/1992), Lucian Freud (1922) y Frank Auerbach (1931). Sus obras eran tan experimentales como la de los artistas abstractos: no solo abarcaban diversos estilos de pintura sino varias teorías sobre lo que debía representarse y cómo debía representarse. La representación de los temas de Bacon fue las más controvertida porque su obra incluía figuras inquietantes y en ocasiones violentas en diversos estados de dolor, desesperación, aislamiento u opresión.

Para algunos artistas la pintura figurativa era el único estilo artístico que podía dar sentido a las realidades sociales y políticas.

LUCIAN FREUD (Berlín, 1922 – Londres, 2011)

Pintor y grabador británico, considerado uno de los artistas figurativos más importantes del arte contemporáneo en una época en que lo moderno era el arte abstracto. Famoso por sus gigantescos retratos de desnudos como el de la modelo Kate Moss. Fue un gran amigo del pintor expresionista figurativo Francis Bacon, desde 1959 y hasta su muerte 1992, compartía su visión lúgubre de la condición humana: llena de ansiedad, aislamiento y soledad. 

Se inició en el surrealismo en su juventud, y tras la Segunda Guerra Mundial se convirtió en uno de los principales representantes de la pintura figurativa inglesa como dan fe los variados retratos de su madre.
Recibió la Orden del Mérito del Reino Unido. 
CLAVES

1. Es famoso por sus retratos, del rostro, de medio cuerpo de cuerpo entero o desnudos tanto femeninos como masculinos.
2. En estos raramente aparecen indicios precisos ni de la profesión ni del estatus social de los retratados casi no aparece ningún accesorio nada más que el propio individuo. Si aparece algún elemento es clave para entender el cuadro. 
3. Suele excluir la expresión de sentimientos de los modelos, se concentra en la tensión psicológica y en la relación física entre el cuerpo del modelo y su ubicación. Usa poses poco firmes, casi como cuerpos desparramados, le daban a los retratados una carácter especial. 
4. También tiene tendencia a pintar cuerpos peculiares como la serie de desnudos de Sue Tilley (conocida como Big Sue). 
5. Psicoanaliza a sus personajes y logra captar su psicología, sus miradas son introspectivas. Los temas son las personas y sus vidas que además tienen mucho de autobiográfico, como él dice “cuando tienen que ver con la esperanza, la memoria, la sensualidad, la participación, la verdad..." "Pinto gente, no por lo que quisieran ser, sino por lo que son". Su objetivo según él era “poner a prueba y conmover los sentidos ofreciendo una intensificación de la realidad”. Representa lo real. No una belleza idílica.
6. Aparecen bajo una fuerte luz.
7. Fue un artista alabado por su maestría al representar las carnaciones, muy ricas con muchos matices y con colores neutros. 
8. Sus modelos generalmente eran amigos íntimos o miembros de su familia, personas que le caían bien o mal, hizo pocos retratos por encargo. Algunas veces debía convivir con ellos un tiempo “el sujeto debía de mantenerse en observación día y noche con tal de que cada faceta de la vida del modelo quedara al descubierto”. Tal observación permitía al artista seleccionar los detalles que necesitaba para hacer que sus pinturas fueran independientes sin referencia alguna a sus sujetos originales, lo que podía llevarle un cuadro muchísimo tiempo.
9. También aparecen mucho los modelos acompañados de animales, para poner de manifiesto la parte más animal del ser humano. 
10. Los posados podían durar meses. En una ocasión comenzó a pintar a una mujer al inicio de su embarazo y cuando acabó el cuadro estaba punto de dar a luz a otro hijo.

BIOGRAFÍA: (Berlín,  1922 – Londres,  2011)
Nace en Berlín en 1922. Judío, nieto del creador del psicoanálisis Sigmund Freud e hijo del arquitecto Ernst Ludwig Freud) y Lucie («Lux») Brasch. A los 11 años, en 1933, tras la llegada de Hitler al poder su familia se trasladó a Londres. Tuvo dos hermanos, el escritor y parlamentario Klemens Raphael Freud (1924) y el editor Stephan Gabriel Freud (1921). Su sobrina, Emma Freud, es una prominente productora de radio británica. En 1938 llegaran a Londres emigrados de Alemania sus abuelos Sigmund Freud y Martha Bernays y su tía Anna. Su vida atravesó todo el S. XX.
Lucian recibió la nacionalidad británica en 1939 y ya a con ella se formó como artista y aunque se dice que fue autodidacta, estudió durante un breve período en la Central School of Art de Londres y después con mucho éxito en la Escuela de Pintura y dibujo Cedric Morris's East Anglian, en Dedham. (Cedric Morris fue el maestro que más le influyó) a los 16 años. 
Se alistó como marino mercante en un convoy del Atlántico Norte en 1941, donde, antes de serle invalidado su servicio en 1942, para matar el tiempo varado en el mar realizaba tatuajes a sus camaradas. 
En 1943, El editor ceylanés Tambimuttu lo comisionó para ilustrar un libro de poemas de Nicholas Moore, titulado The Glass Tower.
Su primera exposición individual tuvo lugar en 1944, en la Lefevre Gallery y expuso su celebrado cuadro El cuarto del pintor (The painter's room). Tras la Segunda Guerra Mundial se convierte en uno de los mejores representantes de la pintura figurativa inglesa.
En el verano de 1946, viajó a París antes de continuar a Italia por durante varios meses. Desde entonces viviría y trabajaría en Londres. 
Era un hombre de extremos, de personalidad excéntrica y obsesionada por pintar parecía sumido en una "carrera contra el tiempo para crear gran arte”, pintaba constantemente, a veces tenía a tres modelos en distintos momentos del día en (un período) 24h. Era visto como una persona reservada, casi misteriosa, que elegía cuándo y a quién ver y un conversador fantástico que podía cambiar de registro fácilmente pasando de la poesía, al cotilleo y de nuevo a un tema profundo.
En 1948 contrajo matrimonio por primera vez con Kathleen Garman Epstein, hija del escultor Jacob Epstein, con quien tuvo dos hijas. Con frecuencia, Kathleen posó para él como modelo. Tras su divorcio, se casó en 1953 con Caroline Blackwood, quien se divorció de él en 1959. Con su pareja Bernardine Coverley, tuvo otras dos hijas. Esther Freud, quien es una conocida escritora, casada con el actor David Morrisey y Bella Freud, diseñadora de modas. Tuvo cinco hijos con Suzy Boyt y otros cuatro con Katherine Margaret McAdam. (Además tuvo alrededor de 500 amantes y de los catorce hijos, que se sepa que tuvo, apenas llegó a convivir). Se reconocía egoísta de sí mismo decía: “tengo relaciones si quiero, pero si no quiero, no las tengo”. 
Se arruinó varias veces jugando a los caballos o carreras de perros y curiosamente empezó a dejar el juego cuando comenzó a ganar mucho dinero, porque a él lo que le gustaba era perderlo todo y volver a empezar.
En los últimos años de su vida, la obra de Freud fue muy valorada en los mercados del arte del mundo y, en concreto, en 2008 en la casa Christie`s de Nueva York vendió la obra que lo convirtió entonces en el pintor vivo más cotizado del mundo. Era el lienzo Benefits Supervisor Sleeping (1995), que mostraba a una mujer obesa recostada en un sofá, 
El 20 de julio de 2011, falleció "en paz" en su domicilio de Londres.
ETAPAS Y OBRAS
PRIMERA ETAPA hasta primeros de los años 50

Influida por pintores surrealistas como Otto Dix o Gross.
Hasta poco antes de cumplir 30, son sus primeras pinturas y están ligadas al surrealismo con colores fuertes donde personas, objetos y plantas se yuxtaponen. Los rostros los pintaba con deformidades. No trataba solo de representar la realidad sino que iba un poco más allá, ahondando en su psicología. En esta etapa no borraba ni repintaba los errores, lo que llevaba a unas pinturas a veces grotescas. No tienen un dibujo perfecto pero consigue más expresividad. 
Obras: Refugiados.

SEGUNDA ETAPA.

Pintaba sentado y con un pincel muy fino de muy pocos pelos. Era una pintura fina. Se dijo de él, que era el Ingres del Existencialismo.

1. Hay una primera etapa surrealista por René Magritte y la pintura metafísica de Giorgio de Chirico.

Obras: La habitación del pintor 1944

2. Otra en la que aparta el surrealismo y empieza a realizar retratos. Su obra entonces comienza a tomar una magnitud imponente. Aquí pintó sobre todo de su primera esposa, Kitti Garman. Emplea deformidades para conseguir más expresividad. En estos trabajos trata de emular a Otto Dix y Alberto Durero. 

TERCERA ETAPA. 

A partir de los años 1950. Pinta de pie, con grandes brochazos y con empasto (o impasto)
Empezó a realizar retratos desnudos, sin nada más que la figura, tanto femeninos como masculinos con poses a veces forzadas y deformidades que nos recuerdan al Greco. No son nada eróticos, pinta sus virtudes, sus defectos y deformaciones y generalmente los pinta descansando con poses poco firmes, casi como cuerpos desparramados. 
Pinta lo real, pinta a la gente por lo que son, no por lo que quisieran ser. Son retratos sin piedad, pinturas explicitas de su interior, psicoanaliza a sus personajes. Aquí los críticos comentan su paralelismo con su abuelo. Las miradas de los retratados son introspectivas. Los modelos son los que él quería, podían caerle bien o mal pero le interesaban (amistades, familia, colegas, amantes y niños) Los temas son las personas y sus vidas, y tienen mucho de autobiográfico, como él dice “cuanto tienen que ver con la esperanza, la memoria, la sensualidad, la participación, la verdad.”  No es un pintor pesimista más con sus trazos duros y agresivos transmite una potencia que sobredimensiona la realidad, volviéndola pesada e inevitable. 
Su técnica, el empasto, sumada a la elección de los colores más bien neutros y las poses poco firmes, le daban a los retratados una carácter especial. No era la belleza idílica de las publicidades, sino su reverso: el exceso de lo real.

El primero desnudo que pintó fue uno de su hija y parece de Munch. Pintó también a un artista australiano performer: Leith Bowery, muy grueso y grande. Uno de sus cuadros más famosos es el de Kate Moss, la súpermodelo de los años 90, que tenía obsesión por Freud y quería que él la pintase desnuda, La pintó acostada y embarazada. Freud no quedó satisfecho: "No funcionó el retrato a Kate, no puedo explicar la razón, es como preguntarle a un futbolista por qué no marcó ningún gol, pero sé que algo ahí no está bien", explicó. 
En contadas ocasiones acepta retratos, y los pintó como él quiso. Uno de los retratos era de Kate Moss otro del Baron Thyssen (vestido) e incluso un retrato de pequeño formato del rostro de la reina Isabel II del Reino Unido que causaría controversia, al mostrarla envejecida o más de lo que era. La prensa británica publicó críticas contrapuestas sobre el artista. Un dato de su importancia como artista es que la reina acudió a su estudio, no se desplazó él al palacio. 
Hizo dos retratos a Francis Bacon y muchos de su madre. La relación con su madre era tensa. Ella estaba obsesionada con él, lo protegía mucho y el intentó separarse de ella toda su vida. Más cuando su padre fallece su madre se sume en una depresión e intenta suicidarse. Lucian comienza a pintarla durante cinco os seis años. 
Es a menudo característico que aparezcan las mascotas al lado de su propietario. Ejemplos de retratos de animales y personas en la obra de Freud incluyen Muchacho y Speck (1980-81), Eli y David (2005-06) y Doble retrato (1985-86).
Su pasión por los caballos le llevó a pintar los ejemplares de la escuela en Darlington, donde, además de montarlos, incluso dormía en los establos. De estos, cabe destacar los retratos de Grey Gelding (2003), La yegua Skewbald (2004), y Yegua comiendo heno (Mare Eating Hay) (2006).
Su cuadro A la manera, al estilo de Cézanne (After Cézanne) es notable por su forma inusual y el alto precio que pagó la Galería Nacional de Australia por él. 
También pintó el paisaje desde su estudio, lo que se veía desde su ventana (no salía a pintar) o motivos de su estudio que el encontraba.
En España tenemos cuatro pinturas suyas en el Museo Thyssen-Bornemisza de Madrid, (Reflejo con dos niños, autorretrato, Gran interior, Paddington, Último retrato y Retrato del barón H.H. Thyssen-Bornemisza). Existe otro retrato del barón, de mayor formato.

CUARTA ETAPA

Son desnudos, con la misma técnica pero de formatos más grandes y composiciones más complejas con varios personajes. También hay humor y crítica en sus retratos y desmitifica a los personajes ilustres como en el retrato de Parker Bowels. 

Su estilo tan personal y destacado se tornó, poco a poco, en una marca que todos querían tener. Sin embargo, nada era fácil: quienes querían posar para él, debían pasar largas sesiones tortuosas de diez horas diarias. En la desnudez veía una falta que se exponía y exclama ayuda. Sólo él podía auxiliar esas almas en pena. "Muchas de las mujeres que posan para mí, tienen algún tipo de carencia en su vida y es llenada cuando se encuentran conmigo. Hay un darles algo en mi pintura a ellas. Y necesito que ellas desarrollen dependencia hacia mí, para que así, sigan volviendo", dijo aduciendo su imponente carisma. Las mujeres eran su debilidad o, mejor dicho, lo que lo volvían fuerte. 

FRANCIS BACON (Dublín, Irlanda 1909 Madrid, España 1992) 
Su obra se escapa a cualquier clasificación, el mismo rechazaba ser adscrito a alguna corriente, no obstante se le suele incluir como figura destacada en la denominada Nueva Figuración, tendencia que se desarrolla tras el agotamiento del informalismo o en el Expresionismo Figurativo, o incluso se habla de Arte Existencialista. Recurre a la figuración a contracorriente en la posguerra, donde la abstracción dominaba el panorama artístico. Él es un pintor singular, autodidacta y tardío, con un lenguaje inimitable y una obra extraordinaria, en su estilo mezcla realismo y surrealismo, lo figurativo y lo abstracto, sus experiencias subjetivas y las formas de expresión universales y supra personales, empleando la deformación pictórica y la ambigüedad en el plano intencional, realizó algunas de las pinturas más impactantes y desgarradoras del arte contemporáneo. Su pintura es un referente inconfundible del arte europeo de la segunda mitad del siglo XX. Y en toda su trayectoria pictórica se aprecia una profunda independencia. Es un artista de su tiempo y, por tanto, influido por los hechos históricos y artísticos en los que le tocó vivir, pero a la vez con un lenguaje artístico muy personal que refleja sus angustias y sus sueños. Nos guste o no su, su estilo, no nos deja indiferente.
INFLUENCIAS
Los expresionistas Otto Dix y Max Beckmann.
También le interesaban las películas mudas mostrando la figura humana en estado de locomoción, así como aves y demás animales, pues le fascinaba el movimiento de los seres vivos así que en el influyen los pioneros de la fotografía y el cine Muybridge y Heisenstein, Las secuencias de experimentación con fotografías de Muybridge del movimiento humano y de animales y la secuencia del primer plano de una mujer gritando en la película de Eisenstein El Acorazado Potemkin, dejaron clara su influencia en su obra apreciable en las figuras entrelazadas de muchos cuadros así como en la serie dedicada a los Papas. 
Picasso. Se inició en el arte desarrollando una línea pictórica postpicasiana y basándose en la vía abierta que Picasso dejó entre la figuración y la desfiguración.  
La masacre de los inocentes, óleo de Poussin. 
Bacon admiraba profundamente los retratos de Diego Velázquez. Le obsesionaba especialmente el Retrato del Papa Inocencio X al que regresará una y otra vez versionándolo (hasta 53 retratos) durante las décadas de los años 50 y 60. Le atraían tanto los aspectos técnicos del color lujoso y el virtuosismo en el tratamiento de la tela y la carne, como la maestría de Velázquez para capturar la personalidad del retratado. Bacon orientó la obra siempre a hacer salir del Papa otras sensaciones que veía palpitar en el cuadro como la agonía, la amenaza y el aislamiento. No se trata de una relación puramente formal sino de un proyecto de descomposición que actúa como si fuese una radiografía del cuadro original.
De Rembrandt, otro gran retratista, toma el uso audaz de la luz y de las sombras (claroscuro) sobre fondos vacíos. Debe también al maestro holandés su serialización de autorretratos de sí mismo y de sus seres cercanos.
En Bacon hay algo de la violencia y de la angustia que reflejan las figuras de Goya: de los “desastres”, de los cuadros de la Guerra de la Independencia, de las “pinturas negras” y de los retratos.
Alberto Giacometti. Las figuras de Giacometti están enflaquecidas, a veces mutiladas; Bacon compara a los seres humanos con animales o incluso con reses de carne y sus rostros a menudo contienen una boca gritando silenciosamente. En ambos, los seres humanos aparecen aislados y solitarios.
Recurrió a un sin número de imágenes provenientes de la Historia del Arte, los medios de comunicación masiva, y fotografías e ilustraciones médicas provenientes de manuales diversos. Los retratos los solía hacer desde fotografías. 
También a Grünewald, Cimabue, Miguel Ángel, Tiziano, Degas, Ingres, Van Gogh, Soutin, Egon Schiele, Paul Cézanne, Graham Sutherland, Matthew Smith, Cubismo, Expresionismo, Surrealismo y tenía muy presente la mitología griega. La forma más profunda en que podía plasmar su admiración hacia ellos era tomar alguna de las obras emblemáticas de estos pintores y reinterpretarlas.

CLAVES
1. El motivo principal de sus cuadros es la figura humana desfigurada y alterada hasta un nivel desconocido antes. Aparecen cuerpos mutilados, órganos atrofiados, emplea todo tipo de anomalías anatómicas para dar como resultado una imagen del horror (seres en movimiento, preferentemente hombres, encerrados, deformados, gritando). La carne putrefacta (como símbolo inevitable del ciclo de la vida) la crucifixión como símbolo de crueldad sobre el ser humano (lo asocia al asesinato, matanza, carne mutilada y piel degollada). Son constantes: la crucifixión y animalidad, el aislamiento, la cópula, las crisis, nostalgia, la sexualidad, el sufrimiento, la muerte (sobre todo a partir del suicidio de su pareja en 1972). Recurre a las flechas para señalar algún elemento.
2. Sitúa sus figuras en habitaciones oscuras, impersonales, espacios angustiosos, indeterminados e indefinidos (para ello usa grandes fondos de colores planos y monocromáticos o arquitecturas lineales) que comunican una sensación de aislamiento y claustrofobia, en las que el hombre, vive una soledad intolerable. Sus figuras habitan en unas “jaulas” abstractas en las que palpita un cuerpo abandonado a su propio destino.
3. Muchas veces evoca la violencia de la Segunda Guerra Mundial, entremezclándola con vivencias íntimas suyas (trata de representar la impresión que causan determinados acontecimientos en su vida o su imaginación) Le obsesiona la agresividad del ser vivo y aquello que él entiende como su innata inclinación hacia la violencia. Expresa el drama del hombre expuesto, vulnerable, mutilado, despojado y encerrado el suyo y el de la humanidad: "la soledad, la violencia, la degradación", la angustia, la vida (la vida en la muerte y la muerte en la vida). En cuanto a lo que quiere expresar recurre a la ambigüedad
4. Representa a la figura humana sin sutilezas que lo atenúen, prescinde de lo accesorio. Las escenas son dolorosamente verdaderas.
5. Pinta desde fotografías, no del natural. Recurre a un sin número de imágenes provenientes de la historia del arte, los medios de comunicación masiva y fotografías e ilustraciones médicas provenientes de manuales diversos. Para modelos de sus retratos le es suficiente con instantáneas de un fotomatón, el parecido con personas u objetos no le preocupa, más en las versiones de cuadros de grandes maestros, las fuentes de inspiración son drásticamente transformadas y trascendidas con su intervención. Las secuencias fotográficas de Muybridge también le influyen en su deseo de captar movimiento. Estos clichés que utiliza a menudo estaban desparramados por el suelo de su estudio y manchados de pinturas, estos restos casuales los utiliza e interpreta en sus cuadros. 
6. Emplea una figuración subjetiva, tomando de la vanguardia aquellos elementos que le convienen para conseguir expresar la torturada realidad del hombre contemporáneo: la gestualidad del informalismo, la distorsión expresionista y la evocación onírica surrealista (la emotividad en sus diversas formulaciones). 
7. En cuanto a las composiciones sus seres están ordenados cuidadosamente; sigue normas extraídas de la tradición abstracta geométrica más austera, con la más rigurosa racionalidad compositiva. Contrapone estructuras opuestas; lo deforme, a lo riguroso. La emotividad y racionalidad se conjugan en un equilibrio extraordinariamente fértil y atrayente. Sus visiones se sitúan en un espacio geométrico y abstracto mediante el que consigue una sensación dinámica. El movimiento viene de los planos extrañamente superpuestos, elipses cuboides, círculos o flechas. Los fondos compactos dan coherencia a un conjunto que se convierte en algo unitario. 
8. Existe controversia con respecto a si utiliza o no bocetos. Empieza haciendo todo tipo de manchas. Espera lo que llama “accidente”: la mancha desde la cual saldrá el cuadro. La mancha es el accidente, se basa en una aparente improvisación. Pinta directamente sobre el lienzo.
9. Aunque tiene obra en todo tipo de formato, tamaño y materiales, sus grandes obras las prefiere en óleo sobre lienzo y si es posible, enfrentar a sus figuras en tríos o trípticos, sobre todo desde los años 60. Con él, expresa movimiento y obliga al espectador a cambiar el punto de vista para romper una composición coherente o unitaria e incidir en el subconsciente antes de que podamos racionalizar y entender lo que vemos. También se relacionan con el cine, él quiso hacer cine.
10 Desde los años 60, se convierte en un maestro del color y experimenta con todas las tonalidades que puede conseguir un artista. No se queda con ningún color en exclusiva: rojos, naranjas, amarillos, verdes, azules, violetas… Los fondos uniformes de un colorido fuerte y unitario sirven para proyectar sus figuras y usa uno para todos los cuadros de esa temporada.

BIOGRAFÍA
Pintor anglo­irlandés (irlandés de nacimiento e inglés de adopción) Nació en Dublín en 1909. Tuvo una infancia difícil Su padre, militar inglés retirado, se dedicaba a criar y entrenar caballos de carreras en Dublín. En 1914, debido a la Primera Guerra Mundial su familia se mudó a Londres. Entre 1914 y 1925 la familia vivió intermitentemente entre Inglaterra e Irlanda, por lo que la niñez de Francis transcurrió entre un lugar y otro por ello y por una patología (padecía de asma crónica) que le impedía ir al colegio con asiduidad careció de un marco escolar regular. Tras una infancia marcada por la soledad y la enfermedad, en 1925 se establece en Londres. Homosexual, su padre lo echo de casa al descubrirlo.
COMIENZOS ARTÍSTICOS 
Entre 1927 y 1928 Bacon residió en Berlín y París. Tras una breve estancia en Berlín donde conoce a los expresionistas (Otto Dix, Max Beckmann) se dirigió a Francia, visitando París. En ese período descubrió y admiró La masacre de los inocentes, óleo de Poussin conservado en el Museo Condé sito en dicha localidad. Este cuadro despertó en él, según dijo alguna vez, un gran interés tanto por la boca como por el grito. En la Galería Rosenberg de París, tras visitar una muestra que incluía las figuras antropomorfas de Pablo Picasso, Bacon decidió hacerse pintor. 
De regreso a Londres, tomó algunas clases informales de dibujo y pintura con el artista australiano Roy De Maistre y, trabajando como autodidacta, se inició en el arte desarrollando una línea pictórica postpicasiana y basándose en la vía abierta que Picasso dejó entre la figuración y la desfiguración realizó sus primeras obras a partir de 1929 (acuarelas, gouaches y óleos) pero destruyó parte de esta producción. 
Para 1930 trabajaba en Londres como decorador de interiores y diseñador de muebles modernos. 
En 1937 participó en la muestra de diez Jóvenes Pintores Británicos, organizada por Eric Hall en Agnew's, Londres. 
Estilísticamente se inicia bajo la influencia del surrealismo, aunque observará distintas tendencias a lo largo de su vida. No formará grupo con nadie y el mismo se definía como “huérfano en el arte”. Sin abandonar la exploración de aspectos irracionales, su expresionismo agresivo golpea en nuestra mente para hablarnos de aspectos escondidos de nosotros mismos. 
Es hacia 1944 cuando finalizó su tríptico Tres estudios de figuras al pie de una crucifixión, cuadro tripartito con extrañas criaturas que en su momento generó polémica y es hoy considerado ser uno de los más originales e inquietantes del arte del S. XX. A través de esa obra, que marca el inicio de la madurez artística en la carrera de Bacon, el pintor tácitamente decidió que el tema de sus pinturas sería tanto la vida en la muerte como la muerte en la vida. Buscó expresar su condición vital, ligada ésta también a su lado autodestructivo. Bacon pintó la figura humana expuesta y vulnerable, deformada y mutilada, logrando así expresar "la soledad, la violencia y la degradación". 
En 1945 lo expuso en Londres, junto con los artistas ingleses Henry Moore y Graham Sutherland, este lienzo marcó el punto inicial su carrera plástica con un estilo propio e inconfundible, que años más tarde se tornaría obsesivo y hasta casi redundante o repetitivo.
La visión atormentada de Bacon había de llamar necesariamente la atención de un público traumatizado por la experiencia de la guerra y todos sus males; pero así como los pintores informalistas orientan su angustia existencial hacia la indeterminación de la abstracción matérica, Bacon elige la figura humana como motivo central de sus cuadros.
En 1949, el Museo de Arte Moderno de Nueva York (MOMA), compró una impresionante obra suya titulada Pintura 1946, que presenta dos figuras inciertas, más una de ellas suspendida como si estuviese crucificada. También en 1949 Bacon comenzó a desarrollar una serie de variaciones fantasmagóricas sobre el retrato de Inocencio X de Velázquez, llegando a realizar no menos de cuarenta de esos "papas". Curiosamente, Bacon los pintó guiándose por fotografías y cuando tuvo la oportunidad de contemplar el original de Velázquez en Roma, se negó rotundamente a hacerlo. 
En 1950, la obra de Bacon es incluida en la exposición Los últimos cincuenta años en el arte británico, presentada en la Galería Knoedler de Nueva York. 
1956, el primer autorretrato de Bacon y seis pinturas suyas inspiradas por una imagen de Van Gogh fueron incluidas y exhibidas en la muestra Maestros de la Pintura Británica 1800 a 1950, presentada en el Museo de Arte Moderno de Nueva York.
En 1960, la obra de Bacon figura en Pintura británica 1700­1960, muestra que tiene lugar tanto en Moscú como en Leningrado.  
Desde los años 60, se convierte en un maestro del color y experimenta con todas las tonalidades que puede conseguir un artista. No se queda con ningún color en exclusiva: rojos, naranjas, amarillos, verdes, azules, violetas… Los fondos uniformes de un colorido fuerte y unitario sirven para proyectar sus figuras.

Su obra produce todo tipo de reacciones; desde fobias a filias o aproximaciones más equilibradas como la desarrollada por John Russell. En Inglaterra y los Estados Unidos la prensa fue a menudo hostil con él, lo opuesto a Francia. Fuera de los catálogos oficiales y las publicaciones académicas o especializadas en arte de Bacon, la prensa y los medios de comunicación masiva fueron casi sin excepción tendenciosos y sensacionalistas respecto a su producción; y perpetuaron estereotipos y rumores acerca de la vida privada del artista. No le gustaba llamar la atención. Quería vivir la vida plenamente. Si bien existen numerosas anécdotas acerca suyo, llevaba una vida bastante solitaria y poco dada a escándalos, cuidaba su imagen y la imagen que su obra daba al espectador. Retenía información acerca de su persona y no permitía a nadie publicarla. Debido a ello, el aproximarse a algunos datos biográficos de Bacon desde el plano de la total certitud puede ser arriesgado. Si bien le acompañó la polémica.
RELACIONES
Sádico e incorregiblemente destructivo, su primer su primer gran amor fue el piloto Peter Lacy, (desde 1952 a 1960) con quien tuvo una tormentosa relación. Lacy terminó mudándose a Tánger, donde se suicidó en 1962. Realizó varios retratos suyos; serie titulada Hombre en azul, reflejando su personalidad a través de imágenes drásticamente distorsionadas y a menudo tituladas mediante el uso de iniciales: Estudio de retrato para P .L. (1962) y Estudio para un retrato de P .L. (1964). 
En 1963, Bacon descubrió a George Dyer, su amante y modelo durante otros ocho años. Su relación fue intensa, inestable e imprevisible, Dyer fue la principal fuente de inspiración para muchos de los cuadros entre 1963 y 1971, año en el que Dyer, entonces depresivo y con tendencia al suicidio logra su cometido. Dyer es el más conocidos de sus amantes, en parte se debe a que el artista lo inmortalizó a través de obras suyas en las que representó sus instantes finales sobre el lavatorio de una habitación de hotel, la noche en que se inauguraba la retrospectiva del pintor en el Grand Palais de París. 
Hacia 1975 Bacon inició una relación más estable, con John Edwards, quien subsecuentemente heredó sus bienes.
Los últimos años de su vida venía mucho a España, tenía un nuevo amante José Capelo. El destino quiso que muriese en Madrid en 1992 a consecuencia de una afección cardíaca.
TRABAJO
Cada día para Bacon se dividía en dos. Por la mañana pintaba, poseía la rutina diaria de un trabajador serio. A la tarde se vestía con sobriedad y concurría al pub del que era un incondicional: The Colony Room, para dedicarse a la bebida y eventualmente, dar luego rienda suelta a sus proclividades y apetitos sexuales. 
Pese a no haber completado ninguna educación formal, era un hombre cultivado y se interesaba por asuntos profundos. Sin embargo, a través del sarcasmo o recurriendo al factor sorpresa podía tomar cierta distancia de estos y causar perplejidad, como parte de una estrategia artística. La vaguedad e indeterminación de las palabras de Bacon suelen ir acompañadas de un dejar abiertas varias posibles lectura.
Bacon no solo se interesaba por el arte figurativo sino también por introducir en su propia pintura esa "ambigüedad” permitiendo expresar contenidos autobiográficos desde un plano de vaguedad e imprecisión.
Curioso y desordenado, acumulaba en su taller innumerables recortes de prensa y fotografías de obras de arte del pasado. Su taller estaba tan desordenado, que el artista pisaba frecuentemente sus fuentes visuales de inspiración para poder lograr llevar a cabo su trabajo en el mismo. 
Bacon visitaba el Museo del Prado cada vez que podía hacerlo; a veces incluso en privado, mientras el Museo permanecía cerrado al público. Sus últimos viajes a Madrid se debieron en parte a la relación que mantenía con un español, José Capelo.
OBRA PLÁSTICA
El período en el que se inscribe el arte de Bacon estuvo ampliamente dominado por la abstracción como tendencia artística, el arte figurativo contó con la obra de maestros tales como Picasso, Matisse, Chagall, Dalí y Giacometti, así como también con la producción de nuevos artistas, entre quienes destacaron Balthus y Dubuffet. 
Mucho del arte de Europa que siguió a la Segunda Guerra Mundial, parece reflejar una respuesta a la guerra y sus consecuencias como Francis Bacon y el escultor con base en París Alberto Giacometti. Temáticamente, existen afinidades entre ambos artistas.
En no pocas de sus pinturas Bacon evoca la violencia de la Segunda Guerra Mundial, entremezclándola convivencias íntimas suyas. En su serie de Crucifixiones (1933­1968) y en un cuadro titulado Cabeza rodeada de flancos bovinos de 1954, Bacon rememora tangencial e insistentemente aquello que lo obsesiona: la agresividad del ser vivo y aquello que él entiende como su innata e inexorable inclinación hacia la violencia.
Inicialmente la pintura de Bacon involucró una enorme tensión y una imaginería rayana al sensacionalismo; con el correr de los años, la tensión gradualmente tendió a mermar en su obra y el pintor llegó a crear imágenes que continuaron en cierta medida siendo inquietantes pero que también resultaban exultantes de esteticidad. 
RETRATOS Y AUTORRETRATOS
Constituyen una parte importante de las pinturas de Bacon, entre las que se destaca George Dyer en un espejo de 1968, obra donde el pintor sugiere la vulnerabilidad y la fragilidad del ser.
Bacon hizo retratos prescindiendo de poses tomadas del natural; los desarrolló a partir de fotografías; retrató por lo general a sus compañeros íntimos y amigos, también a gente famosa o por él muy bien conocida. Además de desarrollar varios retratos de Peter Lacy, George Dyer y John Edwards, Bacon retrató también a Henrietta Moraes, Isabel Rawsthorne, Muriel Belcher, Lucian Freud, Peter Beard y Michel Leiris, así como eventualmente también a Hitler, Pío XII y Mick Jagger. 
CRÍTICOS, MEDIOS DE COMUNICACIÓN Y HOMENAJES PÓSTUMOS
En 1998, el director inglés John Maybury realizó una película titulada Love is the Devil (El amor es el demonio) donde se refleja la personalidad de Bacon, donde Derek Jacobi encarnó a Bacon, y George Dyer, fue interpretado Daniel Craig. Pero Love is the Devil no es documental ni biografía oficial ninguna.
Bacon parecía mantenerse ajeno a su éxito y es posible que quienes lo rodeaban se aprovecharan de él. La Galería Marlborough, con quien el artista trabajaba, fue acusada de explotarlo y dosificar la llegada de sus obras al mercado para elevar sus precios. 
Lucian Freud solía por su parte describir a Bacon en términos tan categóricos como elocuentes: «el más sabio y el más salvaje». 
INFLUENCIA EN LAS ARTES
La misteriosa e impredecible personalidad de Bacon llevó a Lucian Freud a retratarlo y a Ronald Kitaj a incluirlo como protagonista en algunas de sus obras. La estética y temas acuñados por Bacon en sus pinturas inspiraron a artistas y creadores diversos, tanto en las artes visuales como en la danza y el cine. 
Entre los artistas plásticos que fueron influenciados por Francis Bacon se encuentran David Hockney, Carlos Alonso, Ygael Tumarkin y Norbert Tadeusz, Damien Hirst. 
También películas como El último tango en París (Bernardo Bertolucci, 1973), La escalera de Jacob (Adrian Lyne, 1990) y La celda (Tarsem Singh, 2000) se inspiran en Bacon. Acerca del personaje llamado Paul y encarnado en El último tango en París por Marlon Brando, el director italiano oportunamente declaró:
Quise que Paul fuera como las figuras que reaparecen obsesivamente en [los retratos de] Bacon: caras consumidas por algo que viene desde adentro. Bernardo Bertolucci.

