FUNDAMENTOS 2. BLOQUE 6. TEMA 1	ART DECÓ. TAMARA DE LEMPICKA. BRANCUSI Y GARGALLO

ART DECÓ 
El art déco según la RAE (también art decó o en inglés art deco) se refiere a una tendencia estética decorativa, creativa y heterogénea, que nace en el París de 1925, se expande por Estados Unidos y llegaría a ser trascendente en todo el mundo. Se inició en las llamadas artes menores y se extendería a las mayores, manifestándose en el diseño interior, diseño industrial, gráfico, moda, grabado, pintura, arquitectura, escultura y cinematografía. En Francia, donde surgiría, duraría hasta finales de los años 30, pero en otros países continuaría hasta los años 50.

Tras la Exposición Universal de 1900 en París, varios artistas franceses (Hector Guimard, Eugène Grasset, Raoul Lachenal, Paul Follot, Maurice Dufrene y Emile Decour) formaron un colectivo dedicado a las artes decorativas de vanguardia. Se llamaron a sí mismos Los modernos. En 1925 organizaron la Exposición International de las Artes Decorativas e Industriales Modernas en París, de la que va a surgir este estilo. 

El término déco se acuñaría más tarde, en la retrospectiva titulada «Les Années 25», llevada a cabo en París en el Museo de Artes Decorativas, 1966; es una apócope de la palabra francesa décoratif.

Al contrario que muchas vanguardias con raíces o intenciones políticas o filosóficas el art déco es casi puramente decorativo, por lo que se considera burgués. Reflejará el optimismo y la prosperidad generalizada en que se instalaría, una joven parte de la sociedad occidental que necesitaba olvidar, dejar atrás el pasado, vivir el momento, mirar al futuro tras la debacle de la Primera Guerra Mundial (1914-1818) y gozaría de los placeres de la vida. Los diseñadores captaron sus preocupaciones, contemporáneas, urbanas, de velocidad, viajes, placer y lujo. Son los llamados locos años veinte. París, entonces y durante la restante década de los veinte y los años treinta, viviría un torbellino de actividad artística que engendraría importantes movimientos artísticos, tendencias vanguardistas y gustos sofisticados en la moda y decoración interior. 

*Los libros no nombran a la Gripe Española como relevante, quedó casi eclipsada tras la Primera Guerra Mundial  aunque es de suponer, que contribuiría negativamente en el sentir de las gentes y una vez superado todo, en los que podían, se comprende el “desenfreno” en el París de entonces. Su deseo de escapismo, se vincularía también a la creciente depresión económica y el fantasma del acercamiento de la Segunda Guerra. 

El art déco es un movimiento de vanguardia ecléctico que aglutinaría muchas referencias de todo su entorno, sin embargo posee una clara identidad propia. 

INFLUENCIAS:
1. En una amalgama de muchos estilos y movimientos diversos de principios del S. XX. Se inspira en las primeras vanguardias: la paleta del fauvismo, la asimetría angulosa del cubismo, el constructivismo (Rodchenko, constructivista, participaría en La Exposición de 1925) y futurismo.
2. Los motivos geométricos de la vertiente geométrica del Art Nouveau: el Modern style de Mackintosh o del Sezessionismo de Josef Hoffmann (de los que evoluciona). 
3. El estilo racionalista de la escuela de La Bauhaus.
4. Los Ballets de Diaguilev.
5. Los diseños de moda de Paul Poiret.
6. Egipto (Howard Carter descubre en 1922 la tumba de Tutankamon). Fue todo un acontecimiento, por primera vez se había descubierto una tumba intacta, con su ajuar, sin ser saqueada previamente, ya que había quedado fortuitamente sepultada. Su descubrimiento puso de moda las formas egipcias. 
7. El arte africano, primitivo y oriente (China, Japón e India) (estaban de moda los viajes a lugares exóticos).
8. La cultura de Jazz y de los pieles rojas norteamericana (desde la colaboración de los soldados negros norteamericanos en la Gran Guerra había surgido una negrofilia).
9. Cultura azteca (el teniente coronel, arqueólogo y explorador inglés Harrison Fawcett conocido Percy Fawcett, junto con su hijo Jack y el amigo de este, Raleigh Rimell, habían desaparecido en extrañas circunstancias en 1925 durante una expedición en la selva amazónica de Brasil buscando una antigua ciudad perdida que creían que era El Dorado, noticia de la que se habría hecho eco la prensa).

El surgimiento del art decó responde también a la necesidad por parte de un gran número de artistas, de regresar a la pureza de las formas y su refinamiento, dejando los diseños exuberantes y las sinuosidades Coup de fuet (curvas) del Art Nouveau. No obstante el art decó parte del este estilo: en la concepción de obra de arte total y en la reinterpretación de sus motivos ornamentales, pero tratando de ser fiel a su época, representando una visión futurista de la Revolución Industrial, generando un nuevo repertorio de formas acordes con los problemas e imágenes de su tiempo, con mucho éxito. No se trata ni de un historicismo, ni un anacronismo. Su significado gira en torno al progreso, el ordenamiento, la ciudad, lo urbano y la maquinaria. 

Es un estilo elegante, funcional, moderno. Utiliza líneas simples, claras, elegantes, equilibradas, geométricas y simétricas, fraccionadas, cristalinas, trapezoidales, facetadas, en zigzag y de intenso cromatismo (influencia fauvista), con bloques cubistas o rectángulos y una tendencia a la monumentalidad y elementos de fuerte presencia en sus composiciones, dejando de lado la moda de 1900. 

El gusto por la simplicidad pone de manifiesto un camino que a principios del S. XX ya habían planteado figuras como el arquitecto Adolf Loos, el diseñador y pintor francés Francis Jourdain, o los creadores del Sezessionismo vienés. 

El art decó es también opulento, como reacción contra la austeridad forzada producto de la Primera Guerra Mundial. 

Como estilo de la edad de las máquinas, utilizó las innovaciones de la época para sus formas: las líneas aerodinámicas (producto de la aviación moderna), la iluminación eléctrica, la radio, el revestimiento marino y los rascacielos. Los materiales que prefiere y utiliza reflejo de la influencia maquinista son: aluminio, acero inoxidable, madera embutida, piel de tiburón (shagreen), además también usa la de cebra.

En DISEÑO GRÁFICO, el art déco  se identifica con el uso de tipografía en negrita, sans-serif (sin serifa), palo seco, el facetado, la línea recta, quebrada o las grecas (opuesto a las curvas sinuosas y naturalistas del Art Nouveau) los patrones en compás (chevrón), el adorno en forma de rayo de sol y el uso de la aerografía.

EL DISEÑO DE INTERIORES DECÓ no solo se aplicó en casas, teatros o rascacielos como el Edificio Chrysler o el Empire State Building sino también en los transatlánticos tan de moda entonces; el SS Normandie, inaugurado en 1935, contaba con muchos diseños art déco en su interior, como un salón comedor cuyo techo y decoración estaba realizada con vidrio de Lalique; el Île de France, el Queen Mary y el Nieuw Amsterdam; asimismo el ferrocarril como el famoso tren Orient Express o en la aviación, como en el avión 1000E Manhattan.

En la ARQUITECTURA hay una tendencia a la monumentalidad y elementos de fuerte presencia, líneas duras, solidez en las formas y los ciertos patrones de ornamento que se ven también en otro tipo de diseños como en los zapatos para señora o parrillas de radiadores.

CARACTERÍSTICAS DEL ART DECÓ:

1. Usa colores fuertes: rojos brillantes, rosas chillones, azules eléctricos, amarillos “sirena”, naranjas “tango”, tonos dorados, plateados y bronceados.
2. Superficies relucientes: por el uso de gruesas capas de laca, espejos, superficies cromadas o niqueladas y cristal.
        3.     Yuxtaposiciones geométricas dinámicas: expresando acción positiva, velocidad y estilo.
        4.     Hace referencias a la naturaleza y las fuerzas naturales: rayos de sol, cataratas, nubes, flora, y fauna  
                estilizados en diseños geométricos abstractos.
       5.      Mezcla materiales exóticos con plásticos y niquelados.
       6.      Apuesta por gigantescos proyectos arquitectónicos.
       7.      Tiene encanto en artículos domésticos.

EVOLUCIÓN
El art decó es una de las tendencias de la época que mejor representan la unión entre la tradición, los últimos estilos artísticos del S. XIX, como un reinterpretado Art Nouveau y la modernidad, que incorpora diferentes repertorios estéticos tanto del pasado como del presente y nuevos materiales que revolucionaron tanto el proceso y el trabajo de los diseñadores, como sus producciones. 
La transición entre el Art Nouveau y el art déco se produce en los primeros años del S. XX y comporta tal diversidad de influencias estilísticas que analizarla y estudiarla resulta de lo más intrincado. 
En el art decó apreciamos por un lado una tendencia exótica: japonesa, africana, china o India. 
Otra tendencia sería la de recuperación CLÁSICA, particularmente del estilo imperio, acaso resurrección nacionalista francesa. (Carece de nombre en los libros de historia). En moda, esta tipología se refleja en que los trajes elevan el talle hasta debajo del pecho, como en los vestidos de 1800. 
En muebles, Emile-Jaques Ruhlmann (que participa en la exposición de 1925) recupera la volumetría del mobiliario napoleónico, pero prescinde del dudoso gusto decorativo de aquel estilo. Es el mayor exponente del ESTILO BOUDOIR, que pone su énfasis en el uso de materiales ricos y suntuosos, muebles lujosos y ambientes exclusivos. Lo cultivó un grupo de diseñadores para una clientela rica. Utilizaban maderas exóticas, como la caoba, ébano, nogal espinoso… con incrustaciones a menudo de marfil o nácar, decoradas con ramas de flores, volutas, motivos geométricos sencillos. 
En arquitectura se conjuga lo arcaico (de Egipto, Mesopotamia y América precolombina) con lo clásico occidental, y surgen edificios de fría y sobria monumentalidad. Tras la Segunda Guerra Mundial, este lenguaje, que fue favorito de los regímenes totalitarios, será condenado por Estados Unidos y hasta finales del S. XX no ingresará en los libros de historia, como si se tratara de un estilo maldito. 
En Estados Unidos, Hollywood y el star system hicieron suya la estética decó, y se desarrolló el ESTILO HOLLYWOOD en la creación de interiores: glamoroso, ingenioso, fantástico, con interiores muy lujosos y decoración geométrica de salas de baile, despachos de los estudios cinematográficos más importantes, residencias de las estrellas del cine, hoteles…
Si bien en los años veinte y treinta París era el centro del arte y la moda de vanguardia, Nueva York lo era de la literatura y las artes escénicas. Hacia 1925 habían aparecido en la ciudad una sociedad elitista, compuesta por ricos mecenas y gente de mundo: poetas, productores, actores y actrices de Hollywood y Broadway que fomentaron un estilo cuyos principales rasgos eran el ingenio, el glamour y la fantasía y que encontró un modo de expresión en el art decó. 
En Estados Unidos la denominación felices años veinte o años locos corresponde al periodo de prosperidad económica que tuvo lugar desde 1920 hasta 1929, como parte del periodo expansivo de un ciclo económico. Esta prosperidad benefició a toda la sociedad e hizo que la economía siguiera creciendo a un ritmo que no se había registrado antes, generando una burbuja especulativa. 

En la Primera Guerra Mundial EEUU había exportado grandes cantidades de armamento y otros productos a los países europeos. Al finalizar la Gran Guerra, la economía de Europa quedó seriamente tocada, muchos países europeos, tenían deudas con EEUU, lo que lógicamente favoreció su economía que además se vio frente a un exceso de demanda, lo que provocó que los ingresos estadounidenses crecieran vertiginosamente mientras Europa se reconstruía. 

La expansión de Estados Unidos se basó en una profunda transformación productiva dominada por la innovación técnica. Esta hizo que aumentase la producción mientras se disminuían costes, obteniendo más beneficios. 

La fábrica Ford innovó en la producción de coches con la cadena de montaje: minimizando operarios y producto, con lo que reducía costos y tiempo de producción (este método se aplicaría a otros sectores como la siderurgia, cristal…). Fue el sistema de producción del modelo de coche T de Ford, que al permitir incrementar la producción reduciendo precios, pudo democratizar su producto. 

Fue en esta época donde se popularizó el uso del teléfono, el automóvil y los electrodomésticos (como estos, eran demasiado caros, se aplicaron por primera vez las ventas a plazos. Esto creó una oleada consumista que hizo que se comprara hasta el extremo de que los consumidores se endeudaran por encima de sus posibilidades). 

Por otro lado se difundió la radio como medio de comunicación masivo, ya que era un dispositivo económico y al alcance de toda la población. 

También tuvieron efectos positivos la demanda en la construcción de rascacielos. Todo esto tuvo una gran influencia en el mercado de trabajo, dejando la tasa de desempleados en Estados Unidos muy baja. Se vivían unos años de excelente bienestar y de gran optimismo frente al futuro. Nueva York se transformaría con espectaculares rascacielos.

Pero esta prosperidad duraría un corto periodo de tiempo hasta la llegada del Crack del 29: finalizaría el 24 de octubre de 1929, conocido como el Jueves Negro y culminaría finalmente con el advenimiento de la Gran Depresión. Ante esta situación el estilo Hollywood, pretendían proporcionar alivio con su glamour, escapismo e ilusiones de grandeza.

LOS RASCACIELOS

En los años posteriores a la Primera Guerra Mundial, los arquitectos europeos y estadounidenses ya habían empezado a simplificar las formas de los edificios y a usar materiales industriales de manera innovadora que caracterizaran la edad moderna. Los rascacielos simbolizaban el progreso, innovación y la modernidad y el estilo art déco parecía prestarse especialmente bien a su diseño. Aunque duró poco tiempo, coincidió con un gran boom inmobiliario en Nueva York a finales de los años veinte. 

En Nueva York sobresaldrían los edificios Chrysler y el Empire State con interiores lujosamente decorados de un estilo geométrico, cuya sintaxis ornamental consistía casi exclusivamente en motivos zig-zag, triángulos, diversas curvas y diseños en una era de prosperidad sin precedentes.

EDIFICIO CHRYSLER. Fue el más alto del mundo hasta que le superó el Empire State Building en 1931 (once meses).

Diseñado por el arquitecto William Van Alen, era considerado por los arquitectos contemporáneos como uno de los mejores edificios de Nueva York. Está construido de albañilería, con estructura de acero y revestimiento metálico. 
 
El exterior del edificio Chrysler tiene muchos ornamentos heroicos: (como las gárgolas a modo de las catedrales góticas) las esquinas de la planta 61, están decoradas con sendos pares de águilas esculpidas por Kenneth Lynch, que tienen una longitud de 3m. y una envergadura de 4,5 m.

En las esquinas de la planta 31 figuran réplicas de las DECORACIONES DEL CAPÓ de los vehículos Chrysler de 1926 TAPACUBOS Y GUARDABARROS, mientras que en las esquinas de la planta 24 hay piñas de 3m. de altura, símbolos de la hospitalidad, que fueron fabricadas en el sitio. 

EMPIRE STATE BUILDING. Su nombre deriva del apodo del Estado de Nueva York. 

Fue el edificio más alto del mundo durante más de cuarenta años, desde su finalización en 1931 hasta 1972. El primero en tener más de 100 pisos. Edificado por el Estudio de Arquitectura Shreve, Lamb and Harmon. 

Las modernistas marquesinas de las entradas de los pisos 33 y 34 conducen a dos pisos de altos corredores de todo el núcleo de ascensores, atravesado por puentes cerrados de acero inoxidable y vidrio en el segundo piso. 

El vestíbulo es de tres pisos de altura. El corredor norte contiene ocho paneles de iluminación, creados por Roy Sparkia y Renée Nemorov en 1963.
 
GRAN BRETAÑA

En Gran Bretaña el estilo art deco se incorporó tardíamente, en los años treinta. Los mejores interiores se crearon para hoteles, como El Hotel Claridge de Londres, El Strand Palace, El Teatro Savoy, el Edificio de la BBC… con decoraciones suntuosas.

Otra rama del art decó tardío que tuvo su apogeo en el año 1937 es el estilo AERODINÁMICO (inglés: streamline o streamlined moderne). Coincide con el tiempo de entreguerras cuando se vivió el gran desarrollo tecnológico de los medios de transporte: trenes, transatlánticos, aviones, zepelines. 
Inspirado en los yates, apareció un estilo fresco y desenfadado en la arquitectura y los interiores hoteleros del sur de Estados Unidos, posee una decoración de líneas paralelas y zigzagueantes, así como volúmenes acuminados (que disminuyen gradualmente acabando en punta) y sugieren la penetración en el aire propia de los vehículos, uso de formas curvas, líneas horizontales largas y a veces elementos náuticos, como barandas y ventanas de portillo. Surgió en el contexto de la Gran Depresión en los Estados Unidos de finales de la década de 1920 y comienzos de 1930. Con el objetivo de captar interés en los consumidores y compradores, se apeló a un cambio en la forma del estilo predominante en el área del diseño y la arquitectura, acorde al nuevo mundo que estaba surgiendo. Este nuevo enfoque tuvo la influencia del futurismo, que glorificaba la velocidad y estaba basado en investigaciones técnico-científicas orientadas a lograr superficies que ofrecieran menor resistencia al avance para aplicaciones de ingeniería. La aerodinámica se aplicó en los más diversos ámbitos del diseño y la arquitectura, desde casas, hoteles, automóviles y hasta objetos que no requerían diseño aerodinámico como sacapuntas de lápices. En el área del diseño industrial se popularizó gracias a diseñadores como Norman Bel Geddes. El estilo se extendió tanto en los Estados Unidos que fue llegado a ser considerado como sinónimo de diseño industrial estadounidense de las décadas de 1930 y 1940. 
La arquitectura aerodinámica se conoce en los países anglosajones como streamline. Las líneas paralelas se emplean como grafismos de velocidad y la presencia de mástiles, barandillas metálicas y ojos de buey confieren a estos edificios un vago aspecto de yates de lujo. En los interiores, molduras resbaladizas confieren dinamismo a los pasillos. La pervivencia de columnas y la estricta simetría emparentan el aerodinámico con el clasicismo art decó. Este es el estilo emblemático de Miami impulsado por los arquitectos Henry Hohauser y Lawrence Murray Dixon y allí denominado tropical decó, pero también el de los edificios madrileños Carrión (Luis Feduchi y Vicente Eced) y Pachá (Luis Gutiérrez Soto). Lejos de perecer, el streamline has sido recuperado por el interiorista Marc Newson en la década del 2000- 2010. 

MOBILIARIO
Dentro del Art Decó el mobiliario desempeño un papel protagonista, los interiores y la decoración, así como el arte de vivir, se concebían como los espacios que verdaderamente servían para asegurar una buena educación y un bienestar psicológico al hombre moderno. En realidad, se trataba de llevar al extremo los planteamientos de la obra de arte total modernista, aunque con una nueva estética más equilibrada y más racional. Así, las formas geométricas y la decoración sobria de los elementos con motivos simplificados, sirven para definir y llenar con contención unas estructuras y esquemas que tienen como objetivo principal responder a la funcionalidad y la confortabilidad.
En mobiliario es difícil establecer las diferentes tendencias porque se entremezclan las referencias y son numerosas.
  
Una de estas tendencias era la de recuperación de lo clásico, particularmente del estilo Imperio (acaso resurrección nacionalista francesa de la época de Napoleón). Émille-Jacques Ruhlmann fue el más distinguido de los decoradores de esta vertiente art decó. Su Palacio del Coleccionista de Arte para la Exposición Internacional del Artes Decorativas de París de 1925 obtuvo el favor entusiasta de la crítica internacional. Recupera el mobiliario clásico (en especial el estilo Imperio y su volumetría, pero sin el dudoso gusto decorativo de aquel) y lo traduce al gusto del S. XX con volúmenes rotundos y contraste de materiales ostentosos. Ofrecía una especie de Alta Ebanistería, paralela a la Alta Costura, pues en cada pieza se trabajaba de dos a cinco meses. 

EN GENERAL LAS CARACTERÍSTICAS DEL ART DECÓ EN MOBILIARIO SON:
1. Formas redondeadas en las esquinas, diseños aerodinámicos mucho más ligeros y al servicio de la funcionalidad. 
2. La búsqueda de sensualidad a partir de las curvas hacia dentro de las estructuras.
3. Diseños de tipo geométrico, como interpretación racional de formas en abanico, a base de triángulos, esquemas radiales o también circulares.
4. Por primera vez aparecen el diseño de muebles modulares. El redondeo de los ángulos permitía el acoplamiento y la unión si hacía falta, de otras piezas intermedias. De este ejercicio, que después el racionalismo llevará al extremo también en el campo arquitectónico, derivó un modo de crear composiciones que resultaban mucho más novedosas y modernas sin abandonar la confortabilidad y la elegancia deseadas.
5. Se incorpora al mobiliario nuevos materiales, fundamentales para el desarrollo del arte del mueble del S. XX. Entre los materiales nuevos hay que destacar LA BAQUELITA, el plástico empleado para formatos y partes diversas nunca visto hasta entonces, las resinas sintéticas o la piel de serpiente y de peces exóticos. Las maderas importadas de lugares remotos fueron igualmente habituales en el art decó, el ÉBANO PULIDO, con la superficie en negro, se convirtió, en una de las predilectas.
6. Muebles lacados. La estética que resultó de utilizar el ébano y otros materiales aportaba sofisticación, resultaban más vistosos y atractivos. Debido al coste alto de la madera, también las imitaciones de sus efectos mediante el uso de lacas fueron recurrentes para los muebles de precio más asequibles, producidos en serie.
Si bien el art decó llegó a ser internacional, su núcleo más importante y el que marcó las bases del propio estilo fue Francia, especialmente PARÍS. 
LOS PRINCIPALES DISEÑADORES EN FRANCIA, aparte de Ruhlmann:
Jean DUNAND
Destaca especialmente. Se especializó en el lacado sobre diseños de inspiración africana y japonesa. Se inició en dicha técnica en 1912, cuando conoció al japonés Seizo SUGAWARA, figura capital para el desarrollo de esta estética en el mobiliario decó. La evolución de su trayectoria artística es un ejemplo claro del paso progresivo del Art Nouveau al art decó en Francia, del abandono del Coup de fouet y de la preferencia por la abstracción y la contención de las líneas geométricas, donde se evidencia la incorporación de referencias derivadas de las vanguardias como el cubismo.
También destacan otros diseñadores como Katsu HAMANAKA y los hermanos JALLOT. 
Es preciso indicar la relevancia de la figura del ilustrador de moda y decorador Paul IRIBE considerado uno de los PRECURSORES DEL ART DECÓ, fue también uno de los creadores que desarrolló esta estética entrelazándola, durante la década de 1920, con los diversos lenguajes artísticos, como por ejemplo la moda, la ilustración de revistas, el cartelismo, el cine y las artes decorativas. Además, es uno de los personajes que ejemplifican la internacionalización del movimiento en Estados Unidos.
ESTADOS UNIDOS. Fue otro de los países relevantes en la producción de mobiliario art decó.
Donald DESKEY.
Este arquitecto desarrollo la estética Decó durante las décadas de las décadas de 1930 y 1940. El inicio de su producción se vincula a la recuperación económica después del crac de 1929, cuando se potenció un nuevo impulso de optimismo y prosperidad social. Fue el principal diseñador del estilo Hollywood en Norte América.
DESKEY se instaló en Nueva York y en 1931 por encargo de la familia Rockefeller y con el showman Samuel L. ROTHAFEL, diseñó los interiores del Radio City Music Hall del Rockefeller Center de Nueva York con el arquitecto Edward Durrel STONE. Todavía en la actualidad, este interesante conjunto es una de las muestras mejor conservadas en la aplicación del art decó en el diseño de interiores. Algunos rasgos de su obra son la decoración geométrica y la incorporación de nuevos materiales que Deskey utilizó muy eficazmente en su producción, como el aluminio, el vidrio o el cuero para revestimientos y mobiliario accesorio.
Es difícil mencionar muebles de un estilo aerodinámico tan genuino como el carrito del edificio Carrión. Aunque algunos diseñadores trataron de imaginar cómodas y mesitas de perfiles curvos que entonaran con la fluidez de los revestimientos.
 
ARTÍCULOS DOMÉSTICOS
También se crearon numerosos artículos de lujo y domésticos: tuvo lugar una gran profusión de artículos producidos en masa para el hogar o como accesorios de buen gusto y fabricados con los materiales más populares de la era modernista. Estructuras tubulares niqueladas sostenían sillas, sillones y mesas, estas últimas con adición de espejos para lograr una superficie reluciente, también se empleaba el cromo y el cristal, en lámparas y apliques a los que se añadían figurillas de bronce o porcelana. 
Una de las figuras más representativas en artículos de menaje es Clarice Cliff que produjo magníficos servicios de mesa y cerámicas decorativas durante los años veinte y treinta, para el mercado nacional y la exportación. Su serie “Bizarre”, “Delicia”, “Patina”… sus servicios de mesa y de té, sus figurillas y sus máscaras para la pared eran inmensamente populares en su época. 
MODA Y JOYERÍA. Encontramos magníficos ejemplos.
MODA

En los años 20 nace un nuevo prototipo de mujer, deportiva y emancipada. El deporte había sido muy influyente en la moda masculina del S. XIX y en esa época ejerció una influencia dominante en el vestuario femenino, un aspecto que los diseñadores tendrán muy en cuenta a la hora de vestir. Por otro lado la Guerra había reducido bastante la población masculina y las mujeres empezaron a ocupar también sus trabajos y asumir nuevas responsabilidades lo que contribuyó a su emancipación. Así surge un estilo nuevo, más juvenil y con un punto masculino. 

La era de la velocidad requería un cuerpo atlético y la silueta femenina se convirtió en la de la jovencita andrógina plana de pecho (a veces se lo aplanaban con una banda) las caderas estrechas, pelo muy corto, vestidos más anchos, sueltos, sin oprimir el cuerpo, rectos y de cintura baja acentuada con un cinturón o banda horizontal, cuellos redondos o en pico, de punto o en rayón para el día y para la noche con cuentas, aplicaciones, hilos de oro o de plata, encaje Cornelli o cubierto de encaje. Eran prendas que dejaban libertad de movimientos. Entre 1925- 28 los largos de las faldas para el día iban por encima de la rodilla o más (previamente iban por debajo) para bailar cómodamente los ritmos de moda: tango, charleston, fox trot… 

Las chaquetas eran holgadas anudadas hacia un lado. Llevaban sombreros, el más famoso de la época el cloché también se adornaban con llamativos complementos como los bordados paillette, A este estilo juvenil los franceses lo llamaban garçone. (Las mujeres más tradicionales en vez de cloché llevaban pamelas grandes con flores).
 
Este estilo se identificó con las jóvenes trabajadoras o de una élite que iba a las fiestas sin carabinas, las FLAPPERS, que rechazaban el comportamiento propio de una dama, llevaban vestidos de flecos, bailaban el Turkey Trot (popularizado por Josephine Baker) y el charlestón. Las piernas y brazos iban al aire o con  medias claras, y bronceados, escotes a la espalda hasta la cintura, el pelo a lo bob o incluso el más atrevido “Eton Crop” pelo muy corto con la raya al lado (entre 1926-27 considerado escandaloso) fumaban con boquilla, bebían licores, conducían y se pintaban los labios en público. Pocas cosas pueden resumir tan perfectamente el espíritu de esos locos y supuestamente felices años como esas mujeres liberadas, que se enfrentan a todas las normas establecidas y piden el voto femenino, además los guantes largos, los bolsos para la calle, estolas de pelo, anillos, broches y zapatos con tacones imposibles son complementos que no podían faltar en una flapper. Sus acompañantes masculinos llevaban los pantalones Oxford, muy anchos en las piernas (el ancho de pernera hacía a la cintura diminuta). 

También los pantalones más adelante, se convertirían en el símbolo de la mujer liberada durante el día.

Los vestidos de noche estaban inspirados en el mundo clásico, largos hasta el tobillo, con escotes en V a la espalda, de tela drapeada y escote delantero plano pero pronunciado a los que se añadían colas y polisones. Las telas caían desde los hombros y llevaban rosetas en las caderas y cintas en el pelo adornadas con penachos de plumas o rosetas, boas de plumas, joyería vistosa o estolas de piel acompañadas de abanicos muy ornamentados.
Los zapatos eran cerrados de tipo Mary Jane con tacón Luis XV (estos se podían adornar con joyas o remaches para las clientas ricas). Este tipo de zapato tenía una tira en el empeine o estaba abotonado a un lado, también se popularizaron los zapatos en T. En los años 30 la punta era más redondeada o abierta. 
Como complementos aparte del sombrero, se popularizó la bisutería, llevaban pulseras de colores, broches, pasadores, collares de perlas blancas de azabache o de abalorios largos hasta la cintura. A medida que avanza la década se utilizaron collares más cortos con muchos abalorios.
Las décadas de 1920 y 1930 acogieron las creaciones de algunos de los grandes nombres de la historia de la moda. Jeanne Lanvin con sus vestidos en tonalidades azules; Jean Patou con su faldas plisadas y vestidos tipo túnica de línea recta y Madeleine Vionnet que rescató la túnica de la antigüedad.
La caída de la bolsa de Wall Street de Nueva York en 1929 también afectó a la moda, ya que la crisis redujo cualquier exceso de decoración. Las faldas se alargaron, la cintura volvió a su posición original y el look de la época fue más suave y femenino. Tejidos que nunca se habían utilizado en la confección de vestidos de día, como el algodón o la lana, fueron los protagonistas de las colecciones presentadas por las dos diseñadoras eternamente enfrentadas que marcaron la época: Coco Chanel y Elsa Schiaparelli.
Fieles apasionadas de las vanguardias, el antagonismo de las dos creadoras suponía el enfrentamiento entre la amiga de los cubistas (Chanel) y la de los surrealistas (Schiaparelli). En cuanto a la moda, mientras Chanel reivindicaba la simplificación de formas y el punto como tejido esencial, Schiaparelli daría a sus diseños de punto un toque de locura y divertimento. Sus colecciones respiraban fantasías gracias a la inspiración de sus amigos surrealistas (Dalí, Cocteau…) diseños ajenos a los oscuros presagios que amenazaban Europa. Una huida de la realidad que Chanel rechazaba.
COCO CHANEL
Las aportaciones de Chanel a la historia de la moda están plenamente vigentes hoy en día: el negro como esencia de elegancia, el bolso con cadenas, el zapato plano o la bisutería de lujo, diferentes piezas de punto (como cárdigans, blazers o sweaters) pantalones, los trajes de chaqueta o tailleurs de lana… Además fue la primera en crear un perfume con su nombre, el mítico Chanel Nº 5. Crearía también le Petit robe noir (litttle black dress en inglés) vestido negro de líneas puras y sin mangas que revolucionaría su época. Un clásico. Para Chanel tener “allure” significaba algo indefinible, el chic, la clase, una manera de vivir y saber estar, la elegancia no forzada… Establecía así las bases de un estilo que ha sobrevivido décadas. 
Muchos de los gustos estéticos preferidos de Gabrielle “Coco” Chanel siguen hoy dominando: mujeres altas y delgadas, de piel morena, el uso de prendas sport y de influencia masculina, la influencia marinera, los trajes como prendas elegantes o la bisutería como sustituto perfectamente aceptable de las joyas. 

Nacida en 1883 en una familia de pocos recursos, se cría en un orfanato y es allí con las monjas donde aprende a coser y son ellas las que con 17 años le consiguen un trabajo como costurera, que pronto abandona para dedicarse al mundo del cabaret. En este mundo se relaciona con muchos hombres adinerados y será uno de sus amantes el que financie su primera tienda, una sombrerería que abre en París en 1909 que rápidamente extenderá a otras ciudades costeras francesas. Y mientras alternaba amantes ricos (se le llega a relacionar incluso con el Duque de Windsor) y mentiras sobre su vida, en 1910 abre por fin su casa de modas en el 21 de la Rue Cambon de Paris, que en pocos años ocupará también los números 27, 29 y 31. A partir de aquí todo son éxitos: en 1921 crea el perfume Nº 5, en 1927 su famoso vestido negro y la generalización del punto. 

Una de las tradiciones más antiguas en cuanto a la vestimenta, es la de asociar el color negro al luto, costumbre que está documentada y se practica desde el Imperio Romano. Por eso no es de extrañar que en un encuentro casual en París el diseñador Paul Poiret le preguntase a Coco Chanel por quién lo llevaba, al verla vestida con un vestido negro. “Por usted” fue la respuesta. Y es que una de las mayores revoluciones de Chanel fue romper este vínculo e introducir ese color en la vida de la mujer como sinónimo de elegancia. Y es que el Petite Robe Noir (PRB), el Little Black Dress (LBD) o simplemente el vestido negro que revolucionó la moda en 1926 y que fue calificado como “el modelo Ford T de Chanel“

La II Guerra Mundial le obliga a cerrar sus tiendas y los años de ocupación nazi, junto con su romance con un oficial alemán así como las acusaciones de haber sido una espía nazi la obligan a exiliarse en 1945 a Suiza. En 1954 regresa a París siguiendo el consejo de la directora de Harper’s Bazaar, Carmel Snow y reabre su negocio. En Francia su regreso no es muy bien recibido (ya que no habían olvidado su comportamiento) y la prensa de moda en Gran Bretaña critican su inmovilismo, pero triunfa en Estados Unidos con su pieza estrella estos años: el traje de tweed. Los 17 años siguientes, en los que trabajó incansablemente hasta su muerte a los 87 años, terminarían por darle la razón a Coco y en la actualidad las creaciones de ambas etapas son fuente continua de inspiración en la moda actual. 

JOYERÍA
La Primera Guerra Mundial supuso una ruptura en el diseño de joyería. Los “Locos Años 20” florecieron con un gusto por el lujo decadente. La moda femenina cambió, adoptando un estilo masculino y estilizado. Por la noche, el último grito fueron los vestidos teatrales y provocativos. El pelo se llevaba “a lo garçonne”, destacando los pendientes.
 
LOS ACCESORIOS se convirtieron en una parte muy importante. Por lo general consistía en piezas de joyas de art deco, con muchas capas de collares de perlas. 

La joyería ART DECO está caracterizada por los diseños geométricos, diversas combinaciones de color y motivos abstractos. Se buscaba conseguir joyas con la expresividad de las diferentes vanguardias. Su geometría de líneas vendría directamente inspirada por la obra de Braque y Picasso a pesar de que la mayor influencia la podemos encontrar en el movimiento futurista. Otras vanguardias, como el fauvismo o el expresionismo inspirarían la paleta cromática. En 1922, la apertura de la tumba de TUTANKAMON, inspiró un revival de lo egipcio. También son comunes las influencias del arte MAYA.

Las piedras preciosas más populares fueron los diamantes. En un comienzo la joyería art déco eran los protagonistas más poco a poco fueron introduciéndose los colores en los diseños (fruto de los viajes a otros países y de la influencia de otras disciplinas artísticas.) Aun así, son muchas y espectaculares las piezas monocromáticas que pueden encontrarse, puesto que la gran innovación introducida en estos diseños era su montaje sobre esqueletos de platino, que las hacía enormemente flexibles y ligeras y permitía trabajos minuciosos y extremadamente detallistas.

Aunque las combinaciones más comunes eran las que mezclaban los diamantes con piedras de color como los zafiros, esmeraldas o rubíes, poco a poco se fue abriendo la veda hasta mezclar y trabajar en igualdad de condiciones estos materiales más nobles con otros de menos valor (coral, jade, madreperla, marfil, ónix y cristal de cuarzo...) como acentos de color junto a los diamantes o en solitario. El metal preferido fue el PLATINO. El primero en introducir estas maravillosas combinaciones fue el propio Cartier, cuya colección Tutti Frutti es conocida ya no sólo por esa combinación de color, sino por ser un trabajo ejemplo y muestra de las tendencias de la época. 

Pero la característica que define mejor a la joyería de este período fue la introducción de las piezas convertibles que podían ser a la vez colgantes, broches o pulseras e incluso tiaras para el cabello.

Unos de los temas más utilizados fueron la de los elementos naturales y los animales (fruto de las influencias del arte típico de aquella época). Las plantas autóctonas como las rosas o los bouquets recargados cedieron paso a palmeras, bambúes y todo tipo de vegetación extranjera. 

La popularidad de los viajes a tierras lejanas y exóticas (China Japón, India) favoreció que aquellas culturas influyeran en sus diseños. Tan pronto se reflejaban a la manera clásica en las piezas, como se trabajaban de manera más original mezclando las turquesas o el ónix. Desde tierras orientales llegaron el jade y el coral, la introducción de escenas con animales fantásticos y la técnica del lacado japonés. 

La técnica japonesa del lacado convirtió petacas o bolsas de mano en auténticas piezas de arte. La industrialización también influiría en la joyería decó, que reflejó el mecanismo y el movimiento mecánico, buscando la movilidad de las piezas al colocarlas de manera simétrica.

El hecho de que el arqueólogo Howard Carter descubriera la tumba de Tutankamon en 1922, llevó aires egipcios a la joyería e introdujo todo tipo de escarabajos y motivos alados, los tocados del Antiguo Egipto y la aplicación de las turquesas, la figuración vegetal, con palmeras y bambú. 

Los animales, animales "retratados", como serpientes, galgos o pekineses y aves exóticas como loros, también tuvieron su protagonismo en la joyería art decó. El animal más representativo de la época fue la pantera de Cartier, que se convirtió en la imagen oficial de la marca, aunque su primera aparición en 1914 tuviera lugar en forma de mascota de las tarjetas de la exposición de Cartier entonces y como estampado en uno de los relojes de aquel evento, no fue oficialmente nombrada imagen de la casa hasta muchísimo más tarde, cuando Jeanne Toussant (directora creativa de la marca entonces) apodada "La Pantera" por su fuerte carácter, oficializara al animal. 

En la década de 1920, el cabello corto a la garçonne potenció el uso de pendientes y collares de varias vueltas que enfatizaron la elegancia de los cuellos. El peluquero Marcel, con su peinado de ondas, favoreció la creación de peinetas, clips de pedrería y broches que adornaban directamente el cabello, o los bandeau que lo recogían en la cara.
Flores, plumas, aves del paraíso, propias de la joyería decó, adornaban sombreros, peinados y abanicos. El bolso más famoso de la época, el pochette incorporó también motivos decó. Paul Poiret marcó la cintura baja en sus vestidos con cinturones de caderas relucientes y los diseños deportivos de Chanel favorecieron el uso del reloj de pulsera. Los trajes de noche de mangas exigieron la creación de brazaletes y pulseras que reprodujeron las formas de animales exóticos, como la serpiente.
En las colecciones y catálogos de las grandes firmas de moda y joyería podemos encontrar diseños clásicos que constatan la calidad atemporal del lujo. El carácter lujoso de una pieza no venía definido solo por un precio elevado. También influyen otros aspectos como la técnica o la calidad de los materiales, así como el estatus social de quien lleva aquella joya. 
Desde siempre en los diseños de joyería, el lujo y la artesanía van juntos en la investigación y la creación de cada pieza. Las firmas Patek Philippe y Cartier son buenos ejemplos; ambas fueron pioneras al aplicar una artesanía cuidadosa, refinada y preciosista en sus creaciones, incluida el diseño de relojería. La suiza Patek Philippe creó en 1968 el primer reloj de pulsera; introdujo un calendario, el cronógrafo y el repetidor de minutos en sus diseños y fabricó el primer reloj de cuarzo del marcado y uno digital.
JACQUES CARTIER

El precursor de los cambios en joyería fue Jacques Cartier, una fuerza de modernidad con sus innovaciones en diseño y materiales. Gran parte de su modernidad le vino de sus frecuentes viajes, sobre todo a Oriente, cultura de la que quedó prendado desde su primer viaje en 1911 en que viajó a la India y aprendió nuevas técnicas, tallas y diseños que causaron sensación en la Europa del momento, como las piezas de la colección Tutti Frutti. Pero la fascinación no fue sólo suya. Jacques Cartier fue testigo en aquellos viajes del gran respeto y admiración que las joyas y relojes parisienses suscitaban en los marajás. Aquellos hombres, dueños de colecciones de piedras preciosas que parecían haber salido de cuentos de aventuras acabaron confiando en el joyero con los ojos cerrados, confiándole sus propias piedras para que las montara en piezas contemporáneas, generalmente en platino. Así Cartier, se convirtió en la marca emblemática de la joyería del S. XX, la favorita de las cortes europeas, las ricas herederas americanas y las estrellas de Hollywood.
 
Con el inicio del S. XX, cuando imperaba el estilo Art Nouveau, descubre con sorpresa y fascinación; el fauvismo, el movimiento expresionista alemán o los ballets rusos de Diaguilev en 1909, Cartier apuesta entonces por las formas abstractas y geométricas. Crea piezas con nuevas formas en lo que entonces se llamó el “estilo moderno”, inaugurando así el futuro estilo art decó y adelantándose a sus rivales en la creación artística. Los diseñadores de la Maison, incitados por Louis Cartier, se anticipan en el uso y combinación de nuevos materiales, como el zafiro o las esmeraldas, con los clásicos diamantes, cuando las líneas sinuosas del Art Nouveau empezaron a desdibujarse. 
Algunas piezas (ornamentos para turbantes, brazaletes de antebrazo, collares de gala) fueron forjadas con formas tradicionales indias, mientras que otras joyas se elaboraron con un estilo completamente nuevo y moderno.
La firma Cartier innovaría con la utilización del platino que a diferencia del oro y la plata nunca se oscurecería y era también más ligero y reluciente, con una solidez que permitía engastar las piezas con delicadeza de un bordado. Apostando por formas poligonales, cuadradas y romboides en las creaciones más pequeñas, se anticipó al estilo decó.
Sus piezas estrella fueron los brazaletes y los broches utilizados en cuellos, solapas, cinturones, zapatos, bolsos, sombreros.
El encargo más espectacular de todos fue la remodelación de las joyas de la corona de Sir Bhupindra Singh, Marajá de Patiala, cliente dueño del collar más grande fabricado por la casa hasta el momento que incluía el famoso diamante De Beers, de 234,69 quilates, y 5 vueltas con 2.390 brillantes, ni más ni menos. Con el tiempo, los marajás más ricos de la India se convirtieron en clientes de Cartier: el Marajá de Kapurthala, el Marajá de Nawanagar, el Aga Khan, el Sultán de Mysore, el Nabab de Rampur, el Nizam de Hyderabad... 

Louis Cartier regalo a su amigo de Santos Dumont (pionero de la aviación) el primer reloj de pulsera en 1901 al escuchar que desconocía el tiempo empleado para su hazaña al no poder despegar los brazos de los mandos para consultar la hora. Ese pequeño gran diseño tuvo tanto éxito y tal demanda que Cartier empezó a comercializarlo en 1908, entonces sólo para clientes selectos, y bajo el nombre de Cartier Santos en honor a su mutua amistad. 

PATEK PHILIPPE & CO 

Es una empresa suiza de relojes de lujo. En la actualidad la familia Stern es la propietaria de la empresa. Su presidente es el multimillonario Henri Stern. Con los años, los relojes Patek Philippe han sido usados por un número notable de personas, incluidos los miembros de la realeza, estrellas de cine y magnates. Es conocido el hecho de que el rey emérito de España, Juan Carlos I de Borbón, suele lucir uno de estos. 

Antoni Patek comenzó haciendo relojes de bolsillo en 1839 en Ginebra, junto con su colega polaco Franciszek Czapek. Se separaron en 1844, y en 1845 Patek se unió con el relojero francés Adrien Philippe, inventor del mecanismo de disolución sin llave. En 1851, se fundó la Patek Philippe & Co. En 1868, Patek Philippe hizo su primer reloj de pulsera. Han sido pioneros en el calendario perpetuo, cronógrafo y repetidor de minutos en los relojes. La compañía fabricó los primeros relojes de cuarzo e incluso un reloj de pulsera digital, Henry Graves Jr. fue el primer propietario del reloj más caro del mundo, un reloj complejísimo con 24 funciones. Luego, fue subastado por 11 millones de dólares.
 
TAMARA DE LEMPICKA (¿Varsovia, Moscú, San petersburgo, 1895/1898? – Cuernavaca, 1980)
Tamara de Lempicka, conocida como Tamara Łempicka (pronunciado Uempitsca) nacida Maria Gurwik-Górska fue una pintora polaca (se cree que era rusa aunque ella lo negaba) que alcanzó la fama en Europa y Estados Unidos con sus retratos y desnudos Art Déco. ​De hecho es la pintora de este estilo por antonomasia. 
La vanguardia de entonces, tanto colegas pintores como críticos de arte, no la respetaban por ser demasiado decó, el decó para algunos, representaba el paradigma de lo kitsch, lo anticuado, reminiscencia de otro siglo. Su pasión por la belleza y el lujo no casaban con el compromiso social o político de muchas corrientes, por lo que era considerada frívola, un personaje esteticista de otra época. Más Lempicka fue despreciada y adorada a partes iguales, ya que no le faltó trabajo como retratista de las élites aristocráticas, fue"la primera artista mujer en ser una estrella del glamour", la retratista más reconocida de su generación entre las altas esferas sociales, favorita de muchas estrellas de Hollywood, se la llamaba "la baronesa con pincel". A través de su red de amistades, fue capaz de exponer sus pinturas en los mejores salones del momento.
Transgresora, independiente y moderna, nació en el seno de una familia adinerada, tanto el lugar como la fecha de su nacimiento es motivo de controversia. Fue educada en un entorno femenino por su abuela, su madre y tía, siendo desde pequeña una niña autoritaria y con carácter. Su madre, Malwina Dekler, era una socialité judía y su padre Boris Gurwik-Górski, un abogado judío ruso que trabajaba para una comercializadora francesa. Fue la segunda de tres hijos y asistió a un internado en Lausana, Suiza. Como hija de familia de buena posición, viajó (su infancia y adolescencia transcurren entre Suiza, Italia, Polonia y Rusia) recibió lecciones de arte, aprendió idiomas y buenos modales. 
Su primera obra, fue un retrato de su hermana en 1910. El invierno de 1911 lo pasó con su abuela en Italia, viaje en el que descubrió su pasión por el arte. 
En 1912, sus padres se divorciaron y Lempicka se mudó a San Petersburgo con su tía Stefa, una mujer bien acomodada en la sociedad rusa. Cuando su madre se casó por segunda vez, ella decidiría vivir por su cuenta y pronto encontró en 1916, al hombre con el que se casaría gracias a los contactos de su tío: el abogado polaco Tadeusz Łempicki (1888-1951) con el que contrajo matrimonio posteriormente en San Petersburgo, llevando una vida lujosa hasta que estalló la Revolución de Octubre de 1917 en Rusia. Su marido fue encarcelado por los bolcheviques y Lempicka tuvo que buscarlo en varias cárceles. Con la ayuda del cónsul sueco logra sacarlo de prisión para trasladarse a Copenhague. Posteriormente se mudaron a Londres y finalmente recalaron en París, a donde también escapó su familia y donde se establecieron, en 1923. En París nacería su única hija, Kizette. Tamara, ya con un nuevo nombre y en calidad de refugiada, asistiría a clase de pintura durante los años veinte con Maurice Denis en la Académie Ranson y con André Lhote en la Académie de la Grande Chaumière, quienes influyeron en su trabajo. 
Sus comienzos profesionales fueron como ilustradora de moda y de hecho en sus pinturas hay como reminiscencias a este medio. No será hasta 1922 donde expondrá por primera vez en el Salón de Autónomos. Su estilo, que a menudo se identifica como "cubismo suave", empezó a cobrar popularidad a partir de este año, aunque no aparecía como mujer en los catálogos. 
Comienza a frecuentar entonces reuniones que comparte con personajes como Jean Cocteau, Joyce, Colette o Isadora Duncan. 
En 1925, presentó su primera exposición individual en Milán, Italia, apoyada por el Conde Emmanuele Castelbarco en la Galería di poesía del mismo conde. Para ello, Lempicka pintó 28 cuadros nuevos en seis meses, un esfuerzo supremo considerando que cada retrato le llevaba cerca de tres semanas de trabajo. En esta época es cuando su producción se revaloriza exponiendo sus cuadros desnudos y realiza distintas muestras individuales y colectivas en el Salón de los Independientes de París.
Esta fascinante artista que tuvo una vida de película, a pesar de su aparente via glamurosa, sufrió intensas depresiones que no le daban tregua. 
En 1927, su cuadro Kizette en el balcón la hace acreedora de su primer premio, un diploma de honor en la Exposición Internacional de Bellas Arte de Burdeos. 
En 1929 se divorcia de Tadeusz y es en ese año que pinta uno de sus trabajos más famosos, Autorretrato en un Bugatti verde. En esta obra, recuerda la trágica muerte de la bailarina estadounidense Isadora Duncan, quien murió estrangulada en 1927, cuando su largo chal se enreda en una de las ruedas posteriores de su Bugatti. ​Ese mismo año conoce al barón húngaro Raoul Kuffner de Diószegh (1886-1961), un coleccionista de su obra con quien viaja a Estados Unidos y se casaría más tarde y participará en la 28 Internacional Exhibition of Painting (Carnegie Institute de Pittsburg) con el retrato del Doctor Boucard, El sueño y Kizette en el balcón. 
Es en el período de entreguerras cuando su producción y fama como artista y encarnación de un estilo de vida libre alcanza su máximo apogeo, con el respaldo de la sociedad y de una parte de la crítica. Pinta retratos de científicos, escritores, intelectuales y gran parte de la antigua nobleza europea exiliada. 
En 1932 visita España: Málaga, Sevilla, Córdoba y Toledo. 
En 1933, Tamara acepta casarse con el barón Raoul Kuffner, aunque no oculta su orientación bisexual. Al poco tiempo, se hace famosa entre la burguesía neoyorquina y expone en varias galerías estadounidenses y europeas. En esos años viaja temporalmente a Chicago, donde trabaja con Willem de Kooning y Georgia O'Keeffe. 
En 1934 se reúne en Italia con el rey español en el exilio Alfonso XIII, a quien le dedica un retrato que se podría admirar por primera vez en Madrid. 

En 1937, expone en el Museo de Jeu de Paume la exposición Las mujeres artistas de Europa. En 1938, ante la amenaza de la Segunda Guerra Mundial, Tamara y el Barón se van a vivir a Estados Unidos, donde se instalaran en la antigua casa de King Vidor en Beverly Hills, California.

Al término de la Guerra, la artista reabre su famoso estudio de la Rue Mechain en París. Durante las siguientes décadas el advenimiento del expresionismo abstracto contribuyó a que el estilo de Lempicka fuera dejado de lado, aunque la artista no detuvo su creación artística en ningún momento. No fue hasta, 1966 cuando el Musee des Arts Decoratifs organiza una exposición conmemorativa en París llamada Les Années ’25, que volvió a levantarse el interés por el estilo de la artista gracias al éxito de la muestra.

En 1941 se inaugura una muestra individual en la Julien Levy Galery, a finales de año hará lo propio en la galería homónima de Los Ángeles y en las Courvoisier Galleries (San Francisco). En 1941, Kizette escapa de París (bajo ocupación nazi) y se va a vivir con su madre a Estados Unidos, donde rehace su vida.

En los años 60, y tras la muerte del Barón, traslada su residencia a Houston para estar más cerca de su hija Kizette. En 1960, Tamara cambia de estilo, pasándose a la abstracción. 

En 1962 muere su esposo y en 1978 ella decide mudarse a Cuernavaca, México, donde adquiere una casa conocida como “Tres Bambús”, y pasará los últimos días de su vejez. Moriría mientras dormía el 18 de marzo de 1980. Kizette, complaciendo el deseo de su madre y acompañada del escultor mexicano Víctor Manuel Contreras (heredero de gran cantidad de las obras de la pintora) subió a un helicóptero y arrojó sus cenizas en el cráter del volcán Popocatépetl. Solo unos años antes, su obra había sido redescubierta con una gran retrospectiva en París. 
OBRAS
Su objetivo como pintora no era copiar la realidad sino crear un nuevo estilo, brillante y de colores luminosos donde predominase la elegancia de las figuras representadas. Y es que Lempicka se especializó en retratos de mujeres decó, con fondos arquitectónicos y rascacielos al fondo, como símbolo de la modernidad, muy abundantes en sus cuadros. En sus obras retrata el nuevo paradigma de la mujer de los años 20 y 30, mujeres que pretenden ser emancipadas, que fuman, conducen su propio coche, adoptan una indumentaria un tanto andrógina, con cabello bob o a lo garçon. Retrató a escritores, actores, artistas, científicos, industriales y muchos nobles de Europa del este exiliados de París. La pintora de la alta sociedad de su tiempo, que hace deporte (el deporte femenino se pone de moda entonces, y el estar moreno como consecuencia de las actividades al aire libre) viaja y disfruta de la vida.
Desde sus primeras obras, Lempicka buscó representar la figura humana. Al respecto comentó Germain Bazin: "Un cuadro de Tamara se representa en general como un bajorrelieve de una sola figura de volúmenes poderosos que llena todo el campo del lienzo, hasta el punto en que, a menudo, la cima de la cabeza está cortada por el borde superior".​ 
Su producción se centra en retratos femeninos y en desnudos de ambos sexos. Siguiendo la tendencia de la pintura art decó, pintaba mujeres etéreas, con ropajes flotantes y dedos largos, si bien dan una impresión férrea y escultural por la pincelada pulida y los marcados contrastes de luces y sombras, son sus mejores ejemplos, junto con los desnudos, también retrató a su hija y a personas relacionadas con la burguesía artística de París y Nueva York. Incluso realizó cuadros de flores.
Sus influencias principales son Botticelli, Bronzino, el retrato manierista en general y el cubismo, pero sin llegar al arte abstracto. Curiosamente, Lempicka empleaba este eclecticismo o fusión de estilos antiguos para representar temas actuales, donde las figuras visten ropajes y peinados de moda. 
[bookmark: _GoBack], de quienes se dice que coleccionan sus pinturas. Madonna se inspiró en ella para su video musical Vogue, de 1990. También aparece un cuadro de Tamara en el vídeo musical de la canción Open Your Heart, de la misma cantante. 
https://youtu.be/GuJQSAiODqI
En 1990, Pablo Sodor estrena en Argentina TAMARA (The Living Movie) que recrea de una forma teatral nunca vista hasta entonces la visita de la pintora a Il Vittoriale degli Italiani, la casa del poeta Gabriele d’Annunzio. 
En el año 2018 se organiza en el Palacio de Gaviria de Madrid la primera retrospectiva de la artista en España. 
OBRAS
1925: LA MODELO / GRUPO DE CUATRO DESNUDOS /RETRATO DE LA DUQUESA DE LA SALLE 
1927: KIZETTE EN EL BALCÓN 
1928: RETRATO DE NANADE HERRERA /RETRATO DE UN HOMBRE O EL SEÑOR TADEUSZ DE LEMPICKI
1929: RETRATO DE LA SEÑORA BUSH / MI RETRATO (AUTORRETRATO EN UN BUGATTI VERDE) / ANDROMEDA  RETRATO DEL DOCTOR BOUCARD /CHICA CON GUANTES /SAINT MORITZ.
1930: RETRATO DE MADAME M.  
1931: RETRATO DE LA SEÑORA BOUCHARD.
1935: MUJER DURMIENDO. 

ESCULTURA
PABLO GARGALLO 
Pablo Emilio Gargallo Catalán (Maella, Zaragoza, 1881- Reus, Tarragona, 1934) 
Escultor y pintor español, uno de los artistas más significativos de la vanguardia española e internacional y uno de los escultores más importantes e innovadores del S. XX. Riguroso, perfeccionista, comprometido con su tiempo. A lo largo de su vida artística combinó paralelamente el clasicismo con la experimentación. Hay una búsqueda constante de nuevas formas escultóricas a través de los materiales escultóricos
Su obra cumbre y la que resume toda su trayectoria es El profeta, de 1933, que incorpora la vanguardia cubista y conjuga el volumen y el vacío, y posee una gran energía de carácter expresionista.
BIOGRAFÍA
Nacido en Maella (Zaragoza) en 1985, a los siete años se traslada con su familia a Barcelona, donde comenzará su formación artística. A los 14 años comenzó su aprendizaje en un taller de alfarería pero pronto fue discípulo de Eusebio Arnau, su verdadero maestro, para quien trabajó en su taller, con el aprendió y dominó todas las técnicas tradicionales  de escultura. 
Se relacionó con los artistas de Els Quatre Gats, como Picasso o Isidro Nonell. Colaboró con Lluís Domènech i Montaner en trabajos escultóricos para sus edificios, como el Palacio de la Música Catalana, el Hospital de San Pablo de Barcelona; y en el Institut Pere Mata de Reus con esculturas de piedra y bronce. 
En 1903 se traslada a París por una beca, allí pudo estudiar la obra de Rodin. 
Pasó parte de su vida en el barrio de Montparnasse de París. En 1903 vivió en la comuna de artistas Bateau-Lavoir con Max Jacob, Juan Gris y Picasso, cuya cabeza modeló en una escultura. Al año siguiente Juan Gris le presentó a Magali Tartanson, con la que se casó en 1915, ella que se encargaba de todo lo cotidiano, para que el pudiese dedicarse a su obra.  
Tras su regreso de Francia en Barcelona esculpió Una diablesa y dos bajorrelieves con el tema de las virtudes capitales.
1912 vuelve a París donde se relaciona con los cubistas y realiza el RETRATO DE PICASSO, de forma realista y rasgos caricaturescos.  En 1914 vuelve a Barcelona donde es nombrado, sin haber ningún concurso u oposición, catedrático de escultura de la Escuela Superior de Artes y Oficios y de la Escuela Elemental de trabajo. 
1918 realizó el busto del actor Acislo Soler. 
Será en su etapa barcelonesa cuando llegue a su madurez escultórica, al aunar su escultura más tradicional con las propuestas más vanguardistas como la incorporación de la supresión del material y la incorporación del vacío para dar volumen. A mediados de los 30 recuperará la escultura de tendencia más clasicista con piezas de formato reducido y carácter más íntimo. Su carácter innovador influirá en muchos artistas contemporáneos.
1934 dos grandes exposiciones una en Barcelona y otra en Nueva York lo consagran y confirman su éxito. 
Siempre se consideró tuberculoso, pero era frágil de pecho, cuando se cansaba cambiaba de material y empleaba uno más blanco como el cobre. La preparación para sus últimas exposiciones le supuso un tremendo esfuerzo. Murió a consecuencia de una neumonía fulminante y murió en Reus (Tarragona) a donde se había desplazado para inaugurar una exposición de su obra. 
Con la Guerra Civil y la Segunda Guerra Mundial fue olvidado. Tras esta, se realizó una retrospectiva en Alemania en 1966 con mucho éxito. 
En 1985 se inauguró el Museo Pablo Gargallo en Zaragoza. 
OBRA
Durante toda su carrera mantuvo simultáneamente dos estilos aparentemente muy distintos: uno clásico, relacionado con el modernismo en sus inicios y con el novecentismo y otro vanguardista en el que experimenta con la desintegración del espacio, las formas y los nuevos materiales. 
Influido por su amigo Julio González, desarrolló un estilo de escultura basado en la creación de objetos tridimensionales de placas planas de metal, usando también papel y cartón. También realizó esculturas más tradicionales en bronce, mármol y otros materiales. 
Entre sus obras se encuentran tres piezas inspiradas en Greta Garbo (actriz muy conocida en su época): Masque de Greta Garbo à la mèche (Máscara de Greta Garbo con mechón), Tête de Greta y los Garbo avec chapeau (Cabeza de Greta Garbo con sombrero) y Masque de Greta Garbo aux cils (Máscara de Greta Garbo con pestañas). Sin embargo, su obra más conocida es su pieza maestra El profeta, de 1933, culminación de su concepto cubista de escultura del hueco y a la vez con una energía expresionista que conecta, por el tema tratado, con la tradición bíblica. Se le considera uno de los artistas más significativos de la vanguardia española e internacional. 
OBRAS:
1904: Los Humildes / La Pareja. 
1907 Pablo Picasso (relieve de la fachada del cine Bosque de Barcelona, donde también esculpió un retrato de Isidro Nonell).
1913 Versiones posteriores: RETRATO DE PICASSO en piedra y MÁSCARA DE PICASSO con versiones en terracota y también en bronce del mismo año.
1915: TORSO DE MUJER /Fauno con barba, Fauno con monóculo, Faunesa con flequillo y Faunesa con pendientes chapa de cobre.
1920: El violinista /Retrato de Ángel Fernández de Soto y Mano de Ángel Fernández de Soto.
1921: El virtuoso /La mujer con la sombrilla. 
1922 Pequeño marinero con pipa. 
1927 El joven de la margarita (El aragonés) / MÁSCARA DE ARLEQUÍN SONRIENDO.
1928 El pastor del águila / KIKI DE MONTPARNASSE
1929 Muchacha de Caspe / Los aurigas olímpicos
1930 GRETA GARBO CON PESTAÑAS / GRETA GARBO CON MECHÓN
1931 BAILARINA ESPAÑOLA /GRETA GARBO CON SOMBRERO
1933 EL PROFETA /Urano / HOMENAJE A MARC CHAGALL 

CONSTANTIN BRANCUSI (Hobița, distrito de Gorj, Rumania, 1876 – París, 1957)
Constantin Brâncuși (Constantin Brancusi en la grafía francesa) 
Fue un escultor, pintor y fotógrafo rumano, ​pionero del arte moderno. Considerado como uno de los grandes escultores del S. XX. Clasificado como abstracto, primitivo o expresivo. Sus obras se encuentran en museos de Francia, Estados Unidos, Rumanía y Australia. Su obra ha influido en nuevos conceptos de la forma en escultura, pintura y diseño industrial y ha servido de inspiración para artistas de la talla de Isamu Noguchi o Andreu Alfaro.
BIOGRAFÍA
Nació en Hobita, 25 km al oeste de la pequeña ciudad de  [tærgu shiú] y 315 km al oeste de la ciudad de  (capital de ) dentro de una numerosa familia campesina. Trabajó como pastor desde los siete años de edad. 
Sin estudios básicos, aprendió a leer por sí mismo. Entre los nueve y once años combinaba su trabajo como ayudante de una tienda con su afición con las tallas de madera, parte importante de la cultura popular de su país, también aprendió a esculpir fabricando herramientas de madera.
Su trabajo llamó la atención de un filántropo, que decidió pagar sus estudios en la Escuela de Arte y Oficios de Craiova (ciudad del distrito Dolj, Rumania) desde 1894 a 1898. Posteriormente continuó sus estudios en la Escuela Nacional de Bellas Artes de Bucarest desde 1898 hasta 1901. 
En 1903 realizó su primer encargo: un Busto del general rumano Carol Davila. Se mudó a Viena (Austria) y Múnich (Alemania) donde perfeccionó sus conocimientos. 
Llegó a París en 1904 para perfeccionar sus estudios, mientras lavaba platos en un restaurante o cantaba en ceremonias de la Iglesia ortodoxa rumana. En 1905 fue admitido en la Escuela de Bellas artes de Paris, donde trabajó en el taller de Mercier. En 1906 participó con algunas esculturas en el Salón de Otoño, donde conoció a Auguste Rodín (1840-1917). Su obra llamó la atención de este, quien le propuso trabajar en su taller. Brancusi rechazó su oferta, aunque siempre consideró que el escultor francés era el punto de partida de la escultura contemporánea, su obra se vio influido por Auguste Rodin y el Impresionismo. En 1909-1910 trabajó con Amedeo Modigliani a quien enseñó a esculpir y con quien mantuvo una profunda amistad. Se vio influido por el impresionismo.
Mantuvo siempre una relación constante con su Rumania natal, adonde regresaba con frecuencia para exhibir sus obras, casi todos los años, en Bucarest. 
Demostró un lenguaje nuevo en su primera obra importante El beso, 1908, primitiva en su sencillez formal fue colocada en una tumba de un amigo en Montparnasse.
A partir de 1910 se dedicó a obras más impersonales y simbólicas lo que le condujo a modelos primitivos, los temas permanentes de esta época son los pájaros en vuelo y las diferentes formas de huevo que realizó en mármol o metal, ejemplo de un estilo contemplativo, sencillo y sensual.  
Hizo dos versiones de Recién nacido una en mármol 1915 y otra en bronce 1920. 
En 1912 el Salón Oficial de Bucarest le otorgó el primer premio de escultura y participó en el Salón de los independientes en París. Experimentó estilos primitivistas al igual que sus contemporáneos Pablo Picasso, Derain y Epstein. 
En 1913 presentó su obra Mademoiselle Pogany en varias ciudades de Estados Unidos ―Nueva York, Chicago y Boston―. 
En 1914 hizo su primera exposición individual en la galería de Alfred Stieglitz en Nueva york que fue todo un éxito con algunas de sus obras más conocidas: Pájaro en el espacio, Musa durmiente y Señorita Pogani y conoció a su protector y mayor coleccionista, el abogado John Quinn.
La primera guerra mundial (1914-1918) no le afectó, debido a su nacionalidad, y se quedó en París, trabajando normalmente. Aunque Brancusi nunca fue miembro de ningún movimiento artístico organizado, en los años veinte frecuentó a Tristan Tzara, Francís Picabiá (1879-1953), Duchamp y a muchos otros dadaístas. Su fama se consolidó en estos años y en 1921, The Little Review le dedica un número especial. 
Entre 1922 y 1925 realizó varias versiones de Pájaro en el espacio la más célebre se halla en Zúrich. 
Fue ya en 1924 cuando visitó Rumania, siendo ya reconocido mundialmente. 
En 1926 viajó nuevamente a Estados Unidos y estuvo hasta 1928. 
En 1930 visitó la India, Egipto y varios países europeos. 
En 1935 recibió el encargo de crear un monumento a los caídos en el parque de la pequeña ciudad de Tärgu Yiú ―25 km al este de su aldea natal, Hóbitza, y 290 km al este de la ciudad de Bucarest (capital de Rumania)―, proyectando una serie de esculturas, que representan la obra más importante que Constantin Brancusi dejó en su propio país. 
Después de 1939 se quedó a vivir en París. Completó su última escultura, el yeso El gran gallo, en 1949. En 1952, obtuvo la nacionalidad francesa y donó al Museo de Arte Moderno de París su taller, con casi cien esculturas. 
En 1955 presentó una retrospectiva de su obra en el Museo Guggenheim de Nueva York. 
Tenía una amplia gama de intereses, desde la ciencia hasta la música. De hecho, era un buen violinista y solía tocar canciones populares rumanas. Entabló amistad y contactos con una parte del círculo intelectual y social de París como el pianista Erik Satie(1866-1925), Henrí Rousseau (1844-1910), el pintor Henrí Matisse (1869-1954). el pintor Marcel Duchamp (1887-1968), el poeta Guillaume Apollinaire, (1880-1918) el pintor Fernand Leger (1881-1955), el pintor Pablo Picasso (1881-1973), el escritor rumano Tristán Tzara (1896-1963) además de otros rumanos como su amigo y filósofo Emil Cioran(1911-1995). 
Brancuși murió en París el 16 de marzo de 1957. Antes de morir manifestó su tristeza por no poder volver a su país. 
Se encuentra enterrado en el cementerio de Montparnasse. 
OBRA
Aunque de origen rumano, se desarrolló y se dio a conocer en París. 
Su obra consta de 1200 fotografías y 215 esculturas. Desde 1908 evolucionó hacia un estilo muy personal, geométrico, con una eliminación de los detalles que le condujo casi a la abstracción, proponiendo una realidad distinta. De esta manera, dejaba de lado el realismo escultórico del S. XIX para dar paso al arte abstracto que se abría camino. 
Uno de los rasgos de su obra es por una parte, la fidelidad a las características intrínsecas de los materiales a lo largo del proceso escultórico y por otro su lenguaje formal simbólico, primitivo, que al mismo tiempo resulta moderno. En lugar de crear nuevas formas, alterado los rasgos de la materia, realzó las propias formas naturales de los materiales. Le encantaba representar la esencia de las cosas, la vitalidad de la forma, creo la unidad entre la sensibilidad y la espiritualidad y revelo al mundo la dimensión sacra de la realidad. Sus obras son el espejo de la cultura y campesino rumano, mezclando lo simple del arte tradicional rumano con el refinamiento del arte parisiense. 
Su obra se caracteriza por sus formas elegantes y la utilización de la sensibilidad de los materiales, la verticalidad, la horizontalidad, el peso, la densidad, pero también la importancia de la luz y el espacio. Se inspira en el arte escultórico prehistórico, arte primitivo y africano sobre todo de este último por lo que tiene de místico y sencillo. Mediante una simplificación extrema de la forma intentaba mostrar la naturaleza subyacente. Trabajó el mármol, piedra caliza, bronce y la madera. En sus obras predomina dos formas simples: el huevo y el cilindro alargado. 
Precursor de las esculturas de Henry Moore o Carl André su obra refleja también las influencias del cubismo y de la pintura de Modigliani. Sus obras en madera, influidas por la ideología budista, se adelantaron al movimiento dadaísta por su naturaleza formal y las texturas empleadas. Con sus formas orgánicas pretendió transmitir la esencia elemental de la vida insinuando el enigma de la realidad interior.
Entre otras obras más conocidas se encuentran: 
1906-10: PÁJARO EN EL ESPACIO/ MADRE O MUSA DURMIENTE 
1908: EL BESO / LA SABIDURÍA  
1910 ADAN Y EVA  en el Museo Guggenheim de Nueva York. 
1911: PROMETEO 
1913: MADEMOISELLE POGANY O LA SEÑORITA POGANY
1915 RECIÉN NACIDO
1919: EL PÁJARO DE ORO 
1920: otra versión de RECIEN NACIDO 
1924: EL COMIENZO DEL MUNDO / EL PÁJARO (1924-49)
1933: LA COLUMNA DEL INFINITO. EL ESPÍRITU DE BUDA.
1941: LA GALLINA y el CONJUNTO ESCULTURAL DE TÂRGU-JIU. 
En Targu Jiu hay un conjunto escultural que se considera la cima de su carrera. En 1938 presenta la Columna del infinito, monumento a los jóvenes fallecidos durante la Primera Guerra Mundial. Conmemora el valor y el sacrificio del pueblo rumano que en 1916 se defendió de la invasión alemana. En el 2004 se terminaron unos trabajos de restauración de la obra primigenia que se encontraba deteriorada. 
Estas obras se encuentran dispuestas en línea recta y son: 
· La Mesa del silencio
· La Puerta del beso
· La Columna del infinito
Este conjunto escultórico simboliza la vida del ser humano. 
La Mesa del silencio y la Puerta del beso se encuentran en el parque principal de la ciudad; entre las mismas se encuentran sillas también hechas por Brâncuși y siguiendo la imaginaria línea determinada por estas dos, se llega a una de las iglesias ortodoxas de la ciudad. Continuando aún más por esta línea, se llega a la Columna del infinito (considerada su obra cumbre) ubicada también en el parque. 
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