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Introducción 

Esta investigación indaga en los efectos de la cultura visual moderna en el desarrollo de los 

movimientos vanguardistas europeos y su impacto en la producción poética modernista de Gran 

Bretaña y los Estados Unidos. Se tomará como modelo de referencia la poesía puesto que es el 

género más representativo que se presta a experimentaciones radicales en términos de forma y 

contenido además de registrar el valor de shock de la industria publicitaria y temas relativos a la 

modernidad: atracción hacia el ritmo frenético de la ciudad, la percepción psicológica de la 

velocidad tal como se experimenta por medio del automóvil y del avión, el rechazo de las 

instituciones y los códigos morales y la fascinación por el cine y la fotografía. Este dinamismo 

del mundo moderno requiere que los mensajes sean procesados con mayor rapidez, y las 

imágenes aventajan a las palabras en despertar el interés de los transeúntes. Aparte de la 

proliferación de imágenes en la sociedad del siglo XX, la abstracción en la pintura forma parte 

de la cultura visual moderna, contribuyendo a la innovación de la poesía. Este hecho puede 

evidenciarse en las lecturas y los escritos de los poetas modernistas acerca de las estrategias 

representacionales además de las amistades y las colaboraciones con varios artistas. La 

abstracción se convirtió en una moda, en un producto supremo dentro de los círculos 
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vanguardistas que se opuso a las prácticas miméticas en la cultura prevalente. El poeta se 

aprovecha del imaginario visual, dado que las imágenes captan la atención del lector más rápida 

y efectivamente que el discurso racional. 

 Con el fin de construir un marco transatlántico, se consideran las estrategias visuales 

utilizadas por los movimientos experimentales europeos y su consiguiente desarrollo, adaptación 

y transformación en las escuelas imagistas y vorticistas de Londres así como las manifestaciones 

del Modernismo norteamericano. El vanguardismo europeo coincidió con un momento de crisis, 

a saber, el comienzo de la Primera Guerra mundial, el progreso tecnológico y el surgimiento de 

las desigualdades socioeconómicas derivadas de un crecimiento de la población sin precedentes 

que urgía al consumo de productos a una escala mayor que en épocas anteriores. A consecuencia 

de estos factores socioculturales, el individuo experimentó una sensación de alienación y 

escepticismo, lo cual produjo actitudes inconformistas con respecto a la clase dirigente. Estas 

características son afines a una serie de movimientos experimentales que proliferaron en las 

primeras décadas del siglo veinte, es decir, el Cubismo, el Futurismo, el Expresionismo, el 

Dadaísmo y el Surrealismo, y cuya finalidad consistía en renovar la teoría y la práctica del arte. 

Estas vanguardias continentales actuaban como centros de poder que dictaban el canon estético, 

prevaleciendo sobre otros movimientos prominentes tales como los originados en Gran Bretaña y 

los Estados Unidos. Aunque los escritores anglo-norteamericanos asimilaron las innovaciones de 

la vanguardia, también desarrollaron una poesía local y nacional que necesita tenerse en cuenta. 

Este proyecto investiga la recepción de la cultura visual vanguardista así como las estrategias 

comunes y propias de los movimientos anglófonos—Imagismo, Vorticismo, Modernismo 

norteamericano—. Acercar estas tradiciones estéticas al experimentalismo europeo revela hasta 

qué punto las vanguardias continentales fueron dogmáticas al camuflar otras manifestaciones 
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artísticas menores. Por lo tanto, cada movimiento, ya sea más o menos influyente, adopta el 

medio visual como estandarte político de la estética. 

Los poetas que este estudio tendrá en cuenta son aquellos cuya relación con la cultura 

visual modernista es más notable. En Inglaterra y los Estados Unidos, Ezra Pound, T.S. Eliot, 

Hart Crane, E.E. Cummings, Marianne Moore, Wallace Stevens, William Carlos Williams y las 

escuelas Imagista y Vorticista utilizan estrategias visuales en sus poemas. Las composiciones de 

estos poetas participan de la interacción de palabras e imágenes, ya sean visualmente 

materializadas en el texto o sugeridas mentalmente. De este modo, se evita cualquier ornamento 

retórico que impide ver al objeto en su forma esencial. La finalidad de este marco multicultural 

entre Europa, Gran Bretaña y los Estados Unidos consiste en plantear la oposición entre palabra 

e imagen y las implicaciones del giro visual en la vanguardia anglófona. 

Investigadores de varios campos han reconocido la importancia de estudiar la cultura 

visual. W.J.T. Mitchell afirma con acierto que el giro pictórico no consiste en un retorno a la 

concepción mimética de la realidad que resalte la semejanza entre la copia y el original, ni 

tampoco en la reformulación de una metafísica centrada en la noción de lo presente. Más bien, se 

trata de “un redescubrimiento postlingüístico y postsemiótico de la imagen en base a la compleja 

interrelación entre la visualidad, el aparato, las instituciones, el discurso, los cuerpos y el sentido 

figurado” (16).1 Para Mitchell el giro visual responde a una cuestión de poder que subyace al 

aparato del estado y las prácticas del discurso. Las imágenes, por lo tanto, crean nuevas formas 

que condicionan al espectador, dividiendo sujetos y objetos que nos descubren la jerarquía de la 

proyección óptica. En su análisis Mitchell recurre al modelo iconológico de Panofsky y a las 

reflexiones de Althusser acerca de la ideología para demostrar que la iconología atiende a “un 

	  	  	  	  	  	  	  	  	  	  	  	  	  	  	  	  	  	  	  	  	  	  	  	  	  	  	  	  	  	  	  	  	  	  	  	  	  	  	  	  	  	  	  	  	  	  	  	  	  	  	  	  	  	  	  	  	  	  	  	  	  
1 Todas las traducciones son de la autora, a no ser que se indique lo contrario.  
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encuentro social con el Otro,” mientras que la ideología consiste en “las proyecciones 

construidas por el sujeto soberano” (34). Es decir, no podemos rehuir la iconología y la ideología 

en el momento de interpretar correctamente el significado de las imágenes dentro de las 

estructuras mentales y sociales del siglo XX. El enfoque de Mitchell es central a la concepción 

poética de la modernidad, puesto que ayuda a decodificar el orden de la mirada. En la línea de la 

cultura visual, John Berger analiza prácticas intrínsecamente asociadas con los medios de 

comunicación, la publicidad y el cine. Según su planteamiento, la industria publicitaria ofrece un 

producto que crea una imagen glamurosa del comprador (132). La cultura visual es el producto 

de una nueva subjetividad que privilegia el sentido de la vista como el más eficiente en procesar 

mensajes que causan una reacción inmediata.  

Dentro de la Escuela de Frankfurt, Theodor F. Adorno, Max Horkheimer y Walter 

Benjamin han criticado la función de la cultura de masas en reducir la creación artística a 

intercambios capitalistas. En la misma línea de pensamiento, Clement Greenberg afirma que el 

arte de vanguardia y modernista se distancia del mercantilismo, aunque el artista, 

paradójicamente no tiene más opción que permanecer conectado al mercado o al estado. En el 

campo de la teoría crítica, Renato Poggioli, Peter Bürger y Marjorie Perloff se han centrado 

respectivamente en el estudio de la vanguardia en términos relativos al activismo social, su 

ruptura con el gusto burgués y las intersecciones artísticas. A diferencia de estos críticos de la 

cultura visual y de la teoría de vanguardia, en mi investigación encuentro que la poesía y el arte 

experimental se comprenden más certeramente al examinar la relación entre las formas de ver en 

la modernidad y una sociedad capitalista y mecanizada que impacta en la tendencia hacia la 

abstracción. 

El hecho de que el arte es un fenómeno social y participa de los intercambios comerciales 
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puede percibirse en el uso de la abstracción y la figuración, las cuales adoptaron una posición 

dominante en los círculos vanguardistas, apelando a hombres de negocios cultivados o 

conocedores del arte. El aumento de los objetos de producción en masa también hizo posible 

crear un tipo de arte que reaccionaba contra la institución del museo, como puede observarse en 

los readymades de Duchamp y Picabia. Asimismo, la emergencia del cine, donde el proletariado 

y la burguesía se encuentran, revela relaciones novedosas, espacios y modelos de 

comportamiento que impulsaron la democratización de la cultura y las formas de arte. Los poetas 

eran conscientes de la prevalencia de la cultura visual moderna y se sirvieron de oportunidades 

facilitadas por la industria publicitaria y el libre mercado para difundir sus obras. En este sentido, 

la abstracción les permitió atender temas relativos a la modernidad tales como los peligros de la 

mecanización excesiva, la relación entre el pasado y el presente, así como el sentimiento hacia 

lugar derivado de los espacios urbanos o rurales.  

 

Capítulos 

Esta tesis se divide en una introducción y seis capítulos principales que abordan la imagen 

poética en la expresión estética de comienzos del siglo XX. De forma introductoria, se realiza un 

resumen del principio ecfrástico puesto que presenta cuestiones plásticas, poéticas y teóricas que 

guardan relación con la dinámica existente entre palabra e imagen. En la lengua griega ec 

significa ‘hacia fuera’ y frasis ‘hablar’, razón por la cual la écfrasis se refiere a la descripción o 

interpretación literaria de una obra de arte visual. Este concepto ayuda a articular un discurso 

liminal que localiza las fronteras entre lo visual y textual, lo estético y lo social, lo ético y lo 

político. En este sentido, los presupuestos platónicos y aristotélicos acerca de la mímesis y la 

écfrasis así como el lema horaciano de la “ut pictura poesis” muestran la oposición entre palabra 
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e imagen. En la Antigüedad clásica, la noción de mímesis apuntaba a la representación de la 

naturaleza. Según Platón, las formas que habitan el reino de las ideas son creadas por un ente 

divino, mientras las cosas concretas percibidas por el hombre en el mundo son representaciones 

vagas. Al distanciarse del referente a partir de la representación, todo arte, ya sea verbal o visual, 

es una ilusión. En esta línea de investigación las teorías de Murray Krieger en Écfrasis: la ilusión 

del signo natural (1992), Norman Bryson en Teoría visual: pintura e interpretación (1991) y 

Mieke Bal en Leyendo a ‘Rembrandt’: más allá de la oposición palabra-imagen (1991) se 

tendrán en cuenta, particularmente en lo que se refiere a la interpretación de imágenes y su 

adaptación al discurso poético modernista. Aunque estos críticos se centran en formas de 

representación, sus argumentos ayudan a distinguir la transformación del principio ecfrástico 

dentro de los modelos de la abstracción que lo separan de las estructuras miméticas.  

La écfrasis nos descubre la dimensión filosófica que subyace al significado y al 

significante, al tiempo que disputa la premisa de Lessing de que el arte y la literatura no guardan 

relación. En su ensayo “Laokoön: un ensayo sobre los límites de la pintura y la poesía” (1766), el 

crítico alemán argumenta que las formas visuales de representación se apoyan en el espacio, 

mientras que el arte verbal depende de la temporalidad. Este paradigma ya no se sostiene en la 

poesía vanguardista, puesto que tiende al elemento visual, ya sea sugerido mentalmente o 

materializado en el texto y, por tanto, se apoya igualmente en lo espacial y temporal. A 

diferencia de los postulados de Lessing, la tradición decimonónica y romántica privilegiaba el 

lenguaje por encima de la imagen pictórica, puesto que contribuía a la expansión de la 

imaginación. Los tratados estéticos de Burke, Shelley y Kant prueban que en los siglos XVIII y 

XIX el lenguaje literario era el medio privilegiado para comunicar la experiencia interior. En 

concreto, lo sublime apela a la capacidad de la mente para aprehender un fenómeno que por 
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fuerza o tamaño termina por escaparse al entendimiento humano. Además de la atracción hacia 

las formas verbales de expresión sugeridas por el concepto de lo sublime, los Románticos se 

interesaron por los fenómenos interartísticos desde una perspectiva que incluía todas las artes. 

Richard Wagner es un caso representativo de este efecto combinatorio. Su Gesamtkunstwerk, u 

obra total, sienta precedentes en la definición de una estética interdisciplinaria que rompe las 

barreras entre la creación pictórica y literaria. Esta concepción metafórica, aplicada exitosamente 

por los románticos y simbolistas franceses, socava la separación entre las categorías estéticas a la 

vez que fusiona varias formas artísticas que incluyen el signo visual y el verbal.  

La colaboración entre las artes visuales y la poesía sienta las bases del proyecto de 

vanguardia. Mientras que en épocas pasadas se describían los objetos estéticos de naturaleza real 

o imaginaria, la poesía modernista se centra en la pintura y escultura abstractas así como en las 

nuevas artes mecánicas de la fotografía y el cine. Estos poemas son, por lo general, recreaciones, 

elaboraciones o reinterpretaciones. La écfrasis se presta a una serie de mediaciones entre el signo 

verbal y visual, la imagen mecánica y el mundo, ampliando la separación entre la realidad y la 

creación artística. Por una parte, la poesía moderna complica la relación con las artes pictóricas y 

escultóricas dado que están dominadas por la abstracción, la cual no guarda parecido con la 

realidad. Los poemas de Mina Loy sobre los cuadros de Wyndham Lewis o las esculturas de 

Constantin Brancusi no implican una reproducción fidedigna de la realidad, sino más bien una 

recreación subjetiva por parte del poeta. Por otra parte, la écfrasis se percibe en poemas sobre 

fotografías o películas, lo cual complica la relación con el referente. El texto actúa como 

mediador de las artes mecánicas y los duplicados del objeto representados, ya sean negativos o 

múltiples proyecciones fílmicas, cuestionando la idea de originalidad. La poesía sobre las 

fotografías de William Carlos Williams y Marianne Moore así como la poesía de H.D. y Hart 
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Crane sobre el cine reflejan la evolución de la écfrasis en el advenimiento de la modernidad. Esta 

interrelación verbal y visual invita a reflexionar acerca del arte, la verdad y el engaño en la 

modernidad, dado que la similitud del objeto reproducido por estos artefactos tecnológicos 

guarda un sorprendente parecido con nuestra realidad, pero en realidad no es más que un 

simulacro. En síntesis, los escritores modernos generan una extensa red de intervalos que 

complican la relación entre el referente y la poesía. Esta circunstancia da lugar a tensiones que 

evidencian los límites tenues entre el arte y la vida. El espectador o el lector se ve obligado 

dilucidar cuestiones teóricas inherentes a la comprensión de los discursos interartísticos. Debido 

a la estrecha relación entre la palabra y la imagen en la poesía moderna, es necesario retomar los 

conceptos enraizados en la Antigüedad clásica y su transformación en la edad de la 

reproductibilidad mecánica. La decodificación de esta poesía necesita considerar técnicas de 

desplazamiento de un significado a otro, de modo similar a lo que Michael Riffaterre denomina 

derivación hipogramática.2 Por este motivo, la écfrasis se transforma en un recurso interpretativo 

que recrea al objeto. Tal como afirma Mitchell, “la imagen es el signo que finge no ser un signo, 

disfrazándose de (o, para el que cree, realmente alcanzando) inmediatez y presencia natural,” 

haciendo que el espectador establezca una conexión con el mundo exterior. Por el contrario, “la 

palabra es la ‘otra,’ creación arbitraria de voluntad humana que interrumpe la presencia natural al 

introducir elementos en el mundo—tiempo, consciencia, historia, y la intervención alienante de 

mediación simbólica” (43). El engaño que personifica la imagen y la artificialidad del lenguaje 

	  	  	  	  	  	  	  	  	  	  	  	  	  	  	  	  	  	  	  	  	  	  	  	  	  	  	  	  	  	  	  	  	  	  	  	  	  	  	  	  	  	  	  	  	  	  	  	  	  	  	  	  	  	  	  	  	  	  	  	  	  
2 En Semiótica de la poesía (1978), Michael Riffaterre proporciona un enfoque estructuralista basado en la 

decodificación de la poesía. Su noción más celebrada es su derivación hipogramática. Como bien afirma, este 

mecanismo consiste en que “una palabra o frase se poetiza cuando se refiere a (aun si una frase sigue los patrones de 

sí misma) a un grupo de palabras preexistente” (23). Aunque el modelo semiótico de Riffaterre se refiere 

exclusivamente a textos literarios, este enfoque se presta a la poesía constituida por signos pictóricos y lingüísticos.  
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en el poema ecfrástico produce un efecto que, en vez de mostrar al lector un objeto común, 

genera una impresión de desconexión con el mundo. El signo verbal media con el visual para 

interpretar una imagen que no se parece a la realidad.  

El primer capítulo, “Vanguardismo europeo, capital y cultura moderna visual,” investiga 

los movimientos europeos vanguardistas que influyeron en la consolidación del Modernismo 

norteamericano y británico gracias a fructíferos intercambios transatlánticos. En primer lugar, se 

desarrolla un marco cultural que examina la interconexión del capital con la cultura visual 

moderna y el dominio del arte puesto que las relaciones de producción y distribución en el 

mercado influyen notablemente en la estética del siglo XX. La industria publicitaria triunfa al 

promover el producto para que el público lo consuma. Imitando el aparato comercial, los 

vanguardistas apelan a la vista del espectador para ganar visibilidad en el dominio del arte. Con 

el fin de estudiar estas relaciones entre el arte y la sociedad de consumo, este capítulo se referirá 

a una serie de pensadores que sentaron precedentes dentro de la teoría estética del vanguardismo 

europeo. Siguiendo el enfoque marxista de la Escuela de Frankfurt, especialmente de Theodor F. 

Adorno y Max Horkheimer en la Dialéctica de la Ilustración (1968), se discuten las condiciones 

sociales, históricas e ideológicas que afectan al pensamiento vanguardista. En su Teoría estética 

(1970), Adorno sostiene que la creación artística refleja la negatividad del momento presente, lo 

cual genera una reacción crítica contra las convenciones y la comodificación del arte. Otras 

posturas que servirán para comprender el fenómeno de la vanguardia corresponden a Peter 

Bürger, quien en su Teoría de la vanguardia (1974) distingue una estética que desafía el 

concepto burgués de la autonomía del arte a favor de una tendencia a entender el arte como 

práctica. La exploración de la industria cultural expuesta por Adorno y Horkheimer así como el 

argumento propuesto por Bürger de que el arte experimental pretende reintegrarse en la vida 
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cotidiana son esenciales para comprender el uso de técnicas de producción en masa en el 

Modernismo europeo y norteamericano.  

Este primer capítulo comienza con el análisis de la función del mercado en la articulación 

del Cubismo. Los empresarios jóvenes y cultos mostraron gran interés por este movimiento 

artístico, llegando a invertir cuantiosas cantidades de dinero en la compra de sus obras y en la 

promoción de las exhibiciones cubistas. Daniel-Henri Kahnweiler es el máximo representante 

que muestra la relación entre el Cubismo y los intercambios comerciales, puesto que adquirió la 

obra de Pablo Picasso, George Braque y Fernand Léger, entre otros, para que pudieran 

sobrevivir. Kahnweiler también posibilitó la colaboración interdisciplinaria entre Pablo Picasso y 

Max Jacob además de André Derain y Guillaume Apollinaire, lo cual demuestra las relaciones 

interartísticas que se forjaron en la vanguardia. 

El Futurismo3 ocupó una posición importante debido a que participó en procesos de 

modernización que ensalzaban la velocidad automovilística y la vida metropolitana. Los 

futuristas italianos compartían el ataque a las instituciones y el compromiso con la reforma 

social. Según Poggioli, el activismo de sello experimental muestra “el auténtico goce del 

dinamismo, un gusto por la acción, un entusiasmo por el deporte y la fascinación emotiva por la 

aventura” (25). Esta actitud enérgica tiene que dirigirse contra cualquier autoridad considerada 

opresiva o errónea. La acción colectiva, por lo tanto, adopta una posición antagónica y nihilista 

	  	  	  	  	  	  	  	  	  	  	  	  	  	  	  	  	  	  	  	  	  	  	  	  	  	  	  	  	  	  	  	  	  	  	  	  	  	  	  	  	  	  	  	  	  	  	  	  	  	  	  	  	  	  	  	  	  	  	  	  	  
3 En La historicidad de la experiencia: modernidad, vanguardia y el evento (2001), Ziarek examina la poesía 

vanguardista de Velimir Khlebnikov partiendo de las críticas a la modernidad que giran entorno a la tecnología, el 

evento y la diferencia sexual. Retomando los postulados filosóficos de Martin Heidegger, Walter Benjamin, Jean-

François Lyotard y Luce Irigaray, Ziarek aporta una visión novedosa que contribuye a la comprensión de la poesía 

vanguardista a través de diferentes teorías críticas del siglo XX. Del mismo modo, Marjorie Perloff en El 

movimiento futurista: vanguardia, preguerra y el lenguaje de ruptura (2003) analiza la producción literaria y 

artística basándose en los manifiestos y la acción provocadora del Futurismo en Italia y Rusia. Estas aportaciones 

son importantes para el presente proyecto debido a su carácter interdisciplinario y crítico. 
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que amenaza con erradicar el sistema. La expresión de Marinetti “la guerra, la única higiene del 

mundo”4 ilustra el intento por erradicar los males del presente. A diferencia de la celebración de 

Marinetti, las tendencias primitivistas del arte y la literatura rusos consideran las contradicciones 

de un momento histórico caracterizado por sus innovaciones tecnológicas y el deseo por retomar 

la inocencia arcádica del pasado.  

El Expresionismo supuso una crítica al aparato del capital, especialmente en lo que 

respecta a su potencial para promover conflictos beligerantes que terminarían en millones de 

muertes. Además de estas actitudes enérgicas, los dadaístas de Suiza, Alemania y Francia 

demostraron un sentido nihilista que abogaba por la destrucción del arte y de la vanguardia en sí. 

Peter Bürger en su Teoría de la vanguardia (1984) precisamente documenta la capacidad de la 

vanguardia de sintetizar la estética y la vida, al tiempo que desafía a la institución del arte. Los 

vanguardistas, en general, abogaban por un arte del futuro, puesto que eran conscientes de que 

sus paradigmas no serían aceptados en el momento presente sino, más bien, en generaciones 

posteriores. 

Finalmente, el Dadaísmo en Nueva York y el Surrealismo, inmersos en la cultura 

industrial y formas de escenificación provocadora, desestabilizaron la conciencia frívola de la 

burguesía, descubriendo las carencias de una sociedad gobernada por las leyes de la oferta y la 

demanda. En la línea de esta crítica a la cultura de masas, Clement Greenberg en “Avant-Garde y 

el Kitsch” (1939) manifiesta que el arte modernista y de vanguardia se posiciona en contra de las 

estructuras capitalistas y del comunismo dado que se consideran formas opresivas para la 

creatividad. Sin embargo, el artista no tiene más opción que permanecer conectado a la economía 

del libre mercado o al aparato estatal para asegurar su sustento. En ese sentido, el arte dadaísta y 

surrealista corre el riesgo de ser confundido con el kitsch, cuando precisamente se presenta como 
	  	  	  	  	  	  	  	  	  	  	  	  	  	  	  	  	  	  	  	  	  	  	  	  	  	  	  	  	  	  	  	  	  	  	  	  	  	  	  	  	  	  	  	  	  	  	  	  	  	  	  	  	  	  	  	  	  	  	  	  	  
4 “Manifiesto del futurismo,” publicado en el periódico Le Figaro el 20 de febrero de 1909. 
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una alternativa crítica a esta tendencia alienante. Asimismo, Adorno en Teoría estética (1970) 

desentraña la reciprocidad entre el arte y la sociedad. Según sus planteamientos, el exceso de 

reificación a principios del siglo XX motiva que el arte descubra la falta de autenticidad en la 

sociedad, aunque, paradójicamente, no puede efectuar cambios. Este tipo de arte que se distancia 

de la sociedad revela aquello de lo que la cultura de masas carece. La abstracción parece 

responder a lo que Adorno define como “contenido verdadero,” dado que “es incapaz de indicar 

lo que todavía tiene que ser, aunque todavía deba buscarlo, protestando contra la ignominia de lo 

que no cambia” (22). Este arte apunta al elemento socio-histórico reprimido al utilizar formas 

complejas seculares opuestas a funciones ritualísticas o de la realeza que muestran una carencia 

en el momento presente. Todas estas manifestaciones vanguardistas se abordarán en este estudio 

debido al impacto que provocaron en el Modernismo británico y norteamericano. 

El segundo capítulo, “Imagismo, modernidad y antigüedad: La fenomenología de la 

imagen,” define la poesía siguiendo los postulados estéticos de la filosofía de la percepción y 

movimientos pictóricos tales como el Impresionismo y el Cubismo. A principios del siglo XIX, 

las imágenes en la estética, la psicología y la filosofía se basaban en una epistemología que partía 

de las impresiones sensoriales, lo cual desafiaba el conocimiento abstracto derivado de las ideas. 

Esta investigación tendrá en cuenta la fenomenología de Maurice Merleau-Ponty, la filosofía 

vitalista de Henri Bergson y el empirismo de John Locke puesto que son fundamentales para 

descifrar los aspectos visuales en la poesía, especialmente dentro del movimiento imagista de 

Londres. En este sentido, Ezra Pound y T.S. Eliot se familiarizaron con esta tradición filosófica y 

con el Simbolismo francés de poetas como Charles Baudelaire, Arthur Rimbaud and Stéphane 

Mallarmé. Sin embargo, es necesario matizar que el Simbolismo pensaba que la misión del arte 

consistía en la búsqueda de absolutos partiendo de medios indirectos y ambiguos, mientras que el 
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Imagismo se entregaba a la presentación directa y breve del asunto poético, lo cual suponía un 

retorno a los valores clásicos. Para Pound y Eliot, la imagen, más que el símbolo, se consideraba 

el vehículo más eficaz para captar la visión del mundo exterior mediante la percepción emotiva 

del sujeto. En generaciones posteriores, la imagen se convertiría en un producto de la cultura de 

masas que reproduciría los movimientos económicos. 

La premisa principal dentro del Imagismo es que la imagen poética parte de la interacción 

entre el mundo, el sujeto observador y el objeto fenomenológico. Se destaca que el receptor de 

impresiones percibe el objeto en un momento determinado. La realidad del elemento no 

desaparece ante los ojos del sujeto sino que presenta una amplia gama de posibilidades que 

nuestro campo de visión no puede abarcar en su totalidad. Todo este sistema perceptivo coincide 

con la tendencia hacia la concreción y la precisión del lenguaje predicadas por el Imagismo. A 

pesar de que el sujeto es quien recibe impresiones sensoriales, es la manifestación del fenómeno 

en sí mismo lo que establece la realidad e incita al sujeto receptor a describir la imagen 

contemplada a través de un lenguaje estético. Es decir, el fenómeno es lo verdaderamente 

esencial, y no el observador, para poner en marcha la escritura poética. Los poetas del Imagismo 

creían firmemente en el potencial inmediato, directo y objetivo de las imágenes. Su 

posicionamiento podría ser acertado si tenemos en cuenta que la expresión artística dentro del 

experimentalismo ya no es mimética. Sin embargo, sus afirmaciones sobre la inmediatez 

dependen del potencial visual del arte pictórico y de la experiencia perceptiva del observador 

para componer su poesía, pues estas son también formas de mediación. El lenguaje expresivo del 

Imagismo puede entenderse con mayor precisión cuando se apela al aspecto objetivo del 

fenómeno y su transformación subjetiva en el dominio poético. Este capítulo analiza el 

movimiento británico dentro de la tradición de la filosofía de las ideas y de las impresiones. 
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Después se indagará en la fenomenología de la industria publicitaria en las revistas más 

influyentes. El movimiento británico se benefició de la economía del libre mercado para 

promover a sus poetas y, a cambio, revistas como Poesía, el Egoísta o la Pequeña revista 

anunciaron objetos de producción en masa. En otras ocasiones, circulaban ideas de la esfera 

contracultural—feminismo, anarquismo, sindicalismo—con el fin de avanzar los intereses 

sociales. Además del significado de las revistas para el desarrollo del Imagismo, se considerará 

el papel de la Antigüedad clásica de Grecia y de China como modelo de originalidad, entendida 

ésta como la fuente del origen y de la novedad. Poemas como “Abanico para el señor imperial” 

de Ezra Pound, “Sitalkas” de H.D., “Londres” de F.S. Flint y “Bromio” de Richard Aldington 

abordan temas que giran en torno a la mitología de las tradiciones milenarias vistas desde una 

perspectiva moderna. La vinculación del Imagismo con la fenomenología de la percepción de la 

imagen es fundamental para reflexionar en las implicaciones filosóficas de la contemplación del 

mundo.  

El tercer capítulo, “Vorticismo, cultura de masas y estética maquinista: politizando el 

vanguardismo nacional,” investiga el impacto del modernismo europeo en el nacimiento del 

Vorticismo5 en Gran Bretaña. Se presta especial atención al modo en que los vorticistas 

	  	  	  	  	  	  	  	  	  	  	  	  	  	  	  	  	  	  	  	  	  	  	  	  	  	  	  	  	  	  	  	  	  	  	  	  	  	  	  	  	  	  	  	  	  	  	  	  	  	  	  	  	  	  	  	  	  	  	  	  	  
5 El último estudio del Vorticism, las ediciones del número especial del Anuario internacional de estudios del 

Futurismo (2015), Vorticismo: nuevas perspectivas (2013) de Mark Antliff y Scott W. Klein, y Paul Edwards en 

BLAST: Vorticismo 1914-1918 (2000) engloban una amplia variedad de contextos, temas y artistas que contribuyen 

al desarrollo de la crítica del Vorticismo. Rebecca Beasley también ha aportado nuevas perspectivas en obras tales 

como Pound y la cultura visual del Modernismo (2007). Reed Way Dasenbrock en El Vorticismo literario de Ezra 

Pound y Wyndham Lewis: hacia la condición de la pintura (1985) interpreta al vórtice en términos de la síntesis del 

cubismo y el futurismo para explicar las implicaciones plásticas y literarias del movimiento londinense. Estudios 

anteriores tales como los de Timothy Materer y Richard Cork en Vórtice: Pound, Eliot y Lewis (1979) y Vorticismo 

y sus aliados (1974) aportan perspectivas literarias y artísticas que se centran en autores específicos y sus teorías 

creativas. En 1976 Richard Cork publicó una de las más importantes obras del Vorticismo, Vorticismo y arte 

abstracto en la primera época mecánica (2 vols), que implica una profunda exégesis de la evolución del 
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recurrieron a medios que pertenecen a la cultura de masas para así publicitar su programa 

nacional estético en oposición a la influencia europea. Una parte fundamental consiste en la 

exploración de los elementos de la estética maquinista y su adaptación al contexto londinense. El 

escultor Jacob Epstein con obras como El Torso en metal del “Taladro para roca” es un 

extraordinario caso de estudio que evidencia la relación problemática de los vorticistas con la 

tecnología. Si en un principio ciertamente creían que la máquina había contribuido al avance de 

nuestra vida cotidiana, más tarde adoptaron una actitud crítica hacia sus efectos alienantes. La 

circulación de ESTALLIDO, pequeña revista ideológica del movimiento, fue un medio 

propagandístico que ayudó a dar visibilidad a los vorticistas, quienes hicieron uso de la imagen 

en sus obras para definir su identidad interdisciplinaria. La originalidad del Vorticismo radica 

precisamente en su esfuerzo por enlazar las artes visuales con la literatura desde una perspectiva 

que refleja la alianza entre la abstracción y la máquina. Las colaboraciones interartísticas de los 

miembros del movimiento vorticista prueban su interés en crear una imaginación tecnológica que 

se extiende a las artes visuales y verbales, lo cual se puede apreciar en Wyndham Lewis, puesto 

que fue un pintor y escritor implicado en los dilemas derivados del uso de la maquinaria en la 

Primera Guerra Mundial. Asimismo, Ezra Pound tomó como modelo la idea de “masas en 

relación” de su amigo Henri Gaudier-Brzeska para apelar a una poesía basada en las propiedades 

plásticas de la escultura. En el plano de la fotografía, Alvin Langdon Coburn con sus 

vortógrafos, más conocidos como fotografías abstractas, innovó el arte vorticista promoviendo 

intercambios transatlánticos entre los Estados Unidos y Gran Bretaña. A diferencia de la estética 

	  	  	  	  	  	  	  	  	  	  	  	  	  	  	  	  	  	  	  	  	  	  	  	  	  	  	  	  	  	  	  	  	  	  	  	  	  	  	  	  	  	  	  	  	  	  	  	  	  	  	  	  	  	  	  	  	  	  	  	  	  	  	  	  	  	  	  	  	  	  	  	  	  	  	  	  	  	  	  	  	  	  	  	  	  	  	  	  	  	  	  	  	  	  	  	  	  	  	  	  	  	  	  	  	  	  	  	  	  	  	  	  	  	  	  	  	  	  	  	  	  	  	  	  	  	  	  	  	  	  	  	  	  	  	  	  	  	  	  	  	  	  	  	  	  	  	  	  	  	  	  	  	  	  	  	  	  	  	  	  	  	  	  	  	  	  	  	  	  	  	  	  	  	  	  	  	  	  	  	  	  	  	  	  	  	  	  	  	  	  	  	  	  	  	  	  
movimiento desde su origen. La recuperación de correspondencia y documentos ofrece, sin duda alguna, una visión 

única del vórtice inglés. Para concluir, Vorticismo y la vanguardia británica (1972) de W.C. Wees refleja el impacto 

de la Primera Guerra Mundial, el surgimiento de las sufragistas además de las revueltas políticas y religiosas en 

Irlanda que influyeron en la radicalidad del Vorticismo.  
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masculinista del Vorticismo, la obra literaria y visual de Jessica Dismorr y Helen Saunders es 

esencial para comprender la formación de imágenes andróginas. Este análisis pretende 

reflexionar en la manipulación de los modelos masculinos por parte de estas artistas para 

reaccionar contra los encorsetados roles de género y moralidad así como para dar visibilidad a la 

feminidad dentro del campo de la vanguardia. “Monólogo” de Dismorr y “Una visión de barro” 

de Saunders mezclan elementos masculinos y femeninos en estos poemas que contrastan con la 

excesiva virilidad de sus composiciones visuales vorticistas. Teniendo en cuenta la importancia 

de la máquina al principio del siglo XX, este capítulo defiende que la imagen vorticista es un 

producto tecnológico de la modernidad que contribuyó al surgimiento de la identidad nacional 

del vanguardismo británico.  

El capítulo cuatro, “Las repercusiones del Vorticismo: feminismo y los poemas 

ecfrásticos de Mina Loy,” explora la transformación del vocabulario cubista y futurista en la 

poética feminista de Mina Loy, quien pone énfasis en el potencial revolucionario de las mujeres. 

Loy parece estar fascinada por los cuadros y las esculturas de artistas vorticistas tales como 

Wyndham Lewis y Constantin Brancusi, puesto que se centran en aspectos primitivos que 

revelan la importancia de los rituales de fertilidad y las capacidades reproductivas, unas de las 

características que distinguen a las mujeres de los hombres. En este sentido el manifiesto 

feminista de Loy define un espacio que considera la visión de la feminidad en sus poemas 

ecfrásticos. 

En el quinto capítulo, “Modernismos transatlánticos e identidad visual norteamericana,” 

se aborda el impacto del vanguardismo europeo en la estética autóctona del Modernismo 
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norteamericano.6 A principios del siglo XX, movimientos tales como el Cubismo, el Futurismo, 

el Expresionismo, el Dadaísmo y el Surrealismo fueron aceptados en los Estados Unidos debido 

a que rompieron con la tradición mimética que perduraba durante siglos. Este arte vanguardista 

manipuló aspectos formales con motivo de reflexionar en una serie de procesos sociales que 

tuvieron lugar a la vuelta del siglo XX. El Modernismo norteamericano se alineó con el 

capitalismo en lo que respecta a que ambos fenómenos implicaban un profundo cambio de las 

cuestiones sociales. La irracionalidad del mercado y la imposibilidad de frenar sus movimientos 

hizo que el arte y la poesía modernistas de los Estados Unidos recurrieran a la abstracción para 

contrarrestar los efectos desproporcionados del capitalismo. En este capítulo se dirige atención a 

artistas visuales tales como Charles Demuth, Charles Sheeler, Marsden Hartley, Alfred Stieglitz 

y Paul Strand, puesto que su intención era emanciparse de la influencia europea al celebrar los 

paisajes rurales y urbanos de los Estados Unidos. El Armory Show, la galería 291 y la revista 

Camera Work de Stieglitz son puntos de mención necesaria para alcanzar un profundo 

entendimiento del escenario artístico del momento. No obstante, estos artistas terminaron por 

distanciarse de las innovaciones vanguardistas para crear una expresión estética basada en el 

sentido del lugar, es decir, la tierra propia de los Estados Unidos. De este modo, William Carlos 

Williams con su poema “La Gran figura,” que apunta a un típico escenario urbano del país, fue el 

punto de partida para que Demuth creara su Figura cinco en oro. Por su parte, Hart Crane con 

“Al puente de Brooklyn” encontró su fuente de inspiración en Nueva York interpretada de 

	  	  	  	  	  	  	  	  	  	  	  	  	  	  	  	  	  	  	  	  	  	  	  	  	  	  	  	  	  	  	  	  	  	  	  	  	  	  	  	  	  	  	  	  	  	  	  	  	  	  	  	  	  	  	  	  	  	  	  	  	  
6 En la línea del Modernismo norteamericano, Abstracción pictórica en la poesía norteamericana: la 

contemporaneidad del modernismo (1989) de Charles Altieri y La revolución en las artes visuales y la poesía 

contemporánea de William Carlos Williams (1994) de Peter Halter examinan la poética estadounidense desde una 

perspectiva que combina las estrategias visuales y verbales. Concediendo un valor primordial a la abstracción 

plástica, tanto Altieri como Halter se centran en una variedad de poetas norteamericanos influidos por la tendencia 

hacia la abstracción en la poesía modernista. 
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Joseph Stella. Tanto Williams como Crane se centraron en la arquitectura urbana y los paisajes 

industriales más comunes, emulando las estrategias pictóricas de los artistas precisionistas 

Charles Demuth, Charles Sheeler y Joseph Stella. El sentido del lugar también puede apreciarse 

en los espacios naturales de la geografía americana. Wallace Stevens se centró en el entorno de 

Florida en “La idea de orden en Key West,” mientras que Robert Frost escribió poemas acerca 

del paisaje de la costa oeste californiana y New Hampshire, como puede observarse en 

“Deteniéndome en los bosques en una tarde cubierta de nieve.” Del mismo modo, Marianne 

Moore compuso su poema “Pulpo” después de su experiencia en el Monte Rainier.  En las artes 

visuales, Arthur Dove en Nubes y agua, Marsden Hartley en Isla de Jotham (ahora Fox), a lo 

lejos del lugar indio, Georgetown, Main. Boca del río Kennebec, Faro Seguin a la izquierda y 

Georgia O’Keeffe en Lugar negro II también reflexionaron en el sentido del lugar derivado de 

los paisajes sublimes encontrados en Long Island, Main y Nuevo México. Tanto los 

precisionistas como los artistas modernistas utilizaron la pintura como medio para promover los 

espacios urbanos y naturales de los Estados Unidos, participando del aparato de la cultura visual 

moderna. En contraposición a esta tendencia, Gertrude Stein en Botones tiernos, T.S. Eliot en La 

tierra baldía y Ezra Pound en sus Cantos manifestaron desapego por su lugar de nacimiento y se 

comprometieron a recuperar lugares lejanos para así reflexionar en su aislamiento de los Estados 

Unidos y en la influencia que ejercieron en su poética las culturas e historias del pasado que 

habían caído en el olvido. Este sentido del lugar y del desapego al lugar es esencial para 

considerar dos puntos de vista divergentes en la evolución de la expresión estética 

norteamericana. 
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El sexto capítulo, “Modernismo norteamericano, poesía y las artes mecánicas: la écfrasis 

de la luz y el movimiento,” aborda el impacto de la imagen fotográfica y cinematográfica7 en la 

poesía modernista. El análisis se centra en el movimiento precisionista de Alfred Stieglitz y Paul 

Strand, quienes se organizaron en torno a la revista Camera Work y la galería 291. Estos 

fotógrafos se preocuparon por la realidad urbana de los Estados Unidos: máquinas, rascacielos, 

elementos naturales o ciudades compuestas de formas geométricas. Asimismo, William Carlos 

Williams y Marianne Moore en el género de la poesía presentan el material del mundo de tal 

modo que recuerda a las fotografías instantáneas de individuos y paisajes modernos. Su poesía 

tiene consecuencias significativas en la interpretación de la paralización del tiempo en la 

escritura poética. El poema “Joven sicomoro” de Williams recurre a la fotografía “Lluvias de 

primavera” de Stieglitz, lo cual muestra el potencial del arte mecánico para sugerir emociones en 

el poeta. En cuanto al poema de Moore “A un hombre abriéndose camino entre la multitud,” se 

puede percibir que se basa en la fotografía de “E. Gordon Craig” de Edward Steichen. Moore 

realiza una reinterpretación de Craig concentrándose en los rasgos faciales y en la visión 

transcendental de la figura del retratado. Del mismo modo, los experimentos cinematográficos de 

Sergei Eisenstein, Marcel Duchamp y Fernand Léger, entre otros, hacen hincapié en la 

importancia de la luz y el movimiento. Técnicas como el “primer plano” y el “montaje” son el 

equivalente de la imagen poética en tanto en cuanto interrumpen el orden secuencial de la 

narración a favor del mundo onírico del inconsciente. Los poemas ecfrásticos basados en 

películas, tales como “Proyector” de Hilda Doolittle, “Chaplinesco” de Hart Crane y “Película-

rostro” de Mina Loy nos ayudan a entender la conexión existente entre la luz y el movimiento en 

la creación de una nueva composición que se distancia de la fuente fílmica originaria. 
	  	  	  	  	  	  	  	  	  	  	  	  	  	  	  	  	  	  	  	  	  	  	  	  	  	  	  	  	  	  	  	  	  	  	  	  	  	  	  	  	  	  	  	  	  	  	  	  	  	  	  	  	  	  	  	  	  	  	  	  	  
7 Para un análisis de las artes mecánicas, ver “La obra de arte en la época de su reproductibilidad técnica” (1936) de 

Walter Benjamin. 
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Conclusiones 

De este estudio se concluye que existe una intrínseca relación entre la proliferación de imágenes 

en la actividad artística, la perpetuación del capitalismo y los modelos pictóricos de abstracción, 

puesto que la atención del consumidor se capta más eficazmente a través de la percepción visual 

que del pensamiento racional. En concreto, la producción literaria revela el impacto de la 

sociedad de consumo al participar en los métodos publicitarios adoptados por la economía 

capitalista. En la misma dirección, esta investigación ha probado que la poesía anglo-

norteamericana se fundamenta en el lenguaje vanguardista europeo—Cubismo, Futurismo, 

Dadaísmo, Expresionismo alemán, Surrealismo francés—especialmente, en lo referente al uso de 

estrategias publicitarias procedentes de la cultura de masas. Como se desprende de este estudio, 

la poesía modernista en Gran Bretaña y los Estados Unidos parte de las técnicas visuales 

utilizadas por los vanguardistas europeos como método de promoción que incita a la adquisición 

del producto artístico. En torno a esta dinámica mercantil se ha descubierto que la relación entre 

la sociedad de consumo y la experiencia óptica aportan un mayor entendimiento de la poesía 

experimental. Partiendo de un análisis interdisciplinario y transatlántico de la poesía de 

vanguardia, se ha probado que las imágenes revelan el excesivo materialismo de la cultura 

moderna. Esta actitud puede percibirse en la tendencia a fusionar géneros mayores y menores 

que cuestionan las nociones tradicionales del gusto. 

Una de las primeras conclusiones que se extraen de este análisis es que los movimientos 

centrales a la vanguardia europea participaron activamente de los procesos industriales y 

comerciales, creando un nuevo tipo de estética que se distancia de cuestiones del arte retiniano. 

La teoría vanguardista de Poggioli, Adorno, Bürger y Greenberg ha sido fundamental para 

entender el origen y desarrollo del Cubismo, Futurismo, Expresionismo, Dadaísmo y 
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Surrealismo, así como su recepción en Gran Bretaña y los Estados Unidos. La revisión de estas 

teorías ha conectado estos movimientos con la cultura visual del siglo XX y las estructuras 

capitalistas a modo de reflexionar en la síntesis de formas de arte popular y tradicional. 

Después de probar la imbricación del experimentalismo europeo en la cultura industrial, 

esta tesis ha demostrado la interdependencia del Imagismo con la fenomenología de la 

percepción. La construcción de la imagen de este movimiento muestra las relaciones entre el 

receptor, el objeto percibido y el mundo fenomenológico, incluyendo la publicidad y la prensa, 

lo que pone de manifiesto su implicación en prácticas de producción en masa y las instituciones 

comerciales. Por otra parte, la revalorización del pasado es un aspecto que evidencia el intento de 

llegar a la originalidad recreando mundos y espacios lejanos. Tanto la fenomenología publicitaria 

como la poética manifiestan una inmersión de la imagen en procesos estéticos y comerciales que 

formarían la poética imagista. La objetividad a la que aspiraban Pound, H.D., Lowell, Flint y 

Aldington no consistía en la reproducción concreta y directa de la realidad, sino en una 

interacción entre el sujeto, el objeto y el mundo exterior. De este modo no consiguieron evitar la 

mediación con el referente. 

Como parte de la evolución del vanguardismo británico, se ha deducido que el 

Vorticismo supuso una radicalización de los preceptos imagistas. Los Vorticistas recibieron 

influencias del experimentalismo europeo en el plano de la cultura de masas y las referencias 

tecnológicas. No obstante, los Vorticistas terminaron por atacar a las principales tendencias 

vanguardistas del continente, siendo éstas el Cubismo y el Futurismo. De esta reacción se puede 

deducir que el Vorticismo adquirió resonancias nacionalistas que pretendían conferir visibilidad 

a su programa en un plano nacional e internacional. Pound, Lewis y Gaudier-Brzeska resaltaron 

la peculiaridad de la estética del vórtice, en particular, su compromiso con el ambiente 
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londinense y su crítica a los efectos destructivos de la guerra. En otro orden de cosas, de las 

mujeres vorticistas como Saunders y Dismorr, se infiere que ocuparon una posición menos 

relevante pero que aportaron una visión andrógina al movimiento que invita a reflexionar en la 

imagen del vórtice desde una perspectiva de género. A pesar de los esfuerzos de todos estos 

artistas, el Vorticismo no obtuvo el éxito y la recepción esperados. 

La poesía ecfrástica de Loy acerca de Lewis y Gaudier-Brzeska es otra cuestión que esta 

investigación ha tratado. La interpretación de la naturaleza primitiva de estas obras es intrínseca 

a la crítica feminista. En este sentido se ha prestado especial atención a la valoración de la 

realidad femenina y a los roles reproductivos como alternativa a las definiciones masculinistas. 

La poética de Loy puede contribuir a abrir nuevas perspectivas a los estudios del Vorticismo 

dentro del vanguardismo europeo al tener en cuenta las innovaciones radicales en el plano del 

arte y asuntos de género. 

Una vez analizados los movimientos vanguardistas británicos, este proyecto ha 

demostrado que el Modernismo norteamericano surge a partir de los intercambios transatlánticos, 

es decir, la llegada de expatriados europeos y el éxodo de artistas norteamericanos a Francia y 

Alemania.  En consecuencia, eventos como el Armory Show y la inauguración de galerías como 

la 291 avanzaron la estética de los Estados Unidos. De ahí se desprende que, después de un 

período influido por la vanguardia europea asentada en Nueva York, los poetas y artistas 

norteamericanos desarrollaron un fuerte sentido del lugar. De este modo, Williams, Crane y los 

pintores precisionistas reflejaron la arquitectura urbana y los paisajes industriales. Desde un 

punto de vista ecocrítico, Stevens, Frost y Moore centraron sus esfuerzos por desentrañar la 

esencia de los espacios naturales de su entorno. En el plano del arte plástico, Hartley, O’Keeffe y 

Dove hicieron lo propio, anunciando una estética visual de tintes ecológicos. En el extremo 
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opuesto, la poética de Stein, Eliot y Pound refleja el influjo y la sofisticación europeas, muy 

distante de la perspectiva nacional de sus compatriotas. 

Por último, se ha concluido que un aspecto esencial de la cultura visual moderna lo 

constituyen las artes mecánicas como la fotografía y el cine, puesto que forman parte de la 

cultura popular y de masas en lo referente a la rapidez de la creación y distribución de imágenes. 

Los poemas de Moore y Williams sobre fotografías, por basarse en la palabra como materia 

principal de creación, expresan la verdad del referente fotográfico, además de exponernos a 

cuestiones de orden ontológico. En cuanto al cine, los poemas de Crane, H.D. y Loy reflexionan 

en los efectos de la suspensión de la incredulidad y la relajación de los sentidos. La poesía se 

sirve de los dilemas filosóficos derivados del movimiento y el estatismo, dado que estos 

conceptos reflejan las tensiones entre la vida y la muerte, el engaño y la verdad, la colectividad y 

la individualidad. 

Como se puede observar, este estudio de la imagen poética traza sus orígenes desde la 

constitución fenomenológica de la imagen en el imagismo hasta su conversión en producto 

cultural dentro del Vorticismo y el Modernismo norteamericano. La estética de la imagen sirve 

para despertar conciencia en un público insensibilizado por actitudes alienantes, al tiempo que 

muestra las ideosincracias del desarrollo urbanístico y comercial en Europa y los Estados 

Unidos. Los movimientos vanguardistas llaman la atención del lector utilizando las mismas 

estrategias de impacto que la industria publicitaria, concediendo mayor relevancia al acto visual 

que al textual. La importancia de este estudio para la teoría literaria, la poesía y la estética 

modernista radica en que incorpora la percepción visual dentro del análisis textual además de 

perspectivas interdisciplinarias y transnacionales. De este modo se pretende facilitar la 

comprensión del fenómeno vanguardista puesto que incluso hoy guarda relación con 
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manifestaciones radicales del arte contemporáneo. En última instancia este estudio comparativo 

invita a pensar de forma interdisciplinaria y trans-cultural con el fin de transmitir un 

conocimiento completo de los discursos interartísticos dentro del Modernismo europeo y 

norteamericano. 
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