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1 
El Realismo. Courbet.

1.1 Características generales

En las décadas centrales del siglo XIX  se va a producir un nuevo cambio de gusto que tratará de reaccionar contra el Romanticismo, su vuelta al pasado y su idealización de la historia y de la naturaleza. Esta reacción será el REALISMO: un movimiento artístico que implicará un interés por todo lo que significa la realidad concreta y cotidiana.  Se halla, pues, a caballo (temporalmente hablando) entre el ROMANTICISMO y el IMPRESIONISMO. Sus principales representantes serán COURBET, DAUMIER, MILLET Y COROT.

A este cambio de gusto y de mentalidad colaboraron determinadas circunstancias sociales, políticas y económicas:

a) Es la burguesía, y no la aristocracia, la que condiciona los encargos a los artistas, con el consiguiente cambio de los temas, que ya no serán de evasión, sino temas basados en la vida de esa burguesía. Pero, por otra parte, en la pintura realista se halla implícita una cierta crítica social hacia esa misma burguesía, que acapara el progreso y expande el capitalismo industrial sin misericordia sobre las clases sociales menos favorecidas.

b) Los artistas se van a concienciar ante los problemas sociales que va a generar la Revolución Industrial: trabajo infantil, bajos salarios, viviendas insalubres, etc. Esta concienciación obliga a los artistas a convertirse en denunciantes de estas realidades sociales que consideran injustas y a esgrimir argumentos socialistas y revolucionarios.

c) La aparición de la corriente filosófica del POSITIVISMO XE "POSITIVISMO"  (AUGUSTO COMTE), que considera como únicas fuentes válidas del conocimiento a la observación y la experimentación. Esta tendencia filosófica va acompañada de un amplio desarrollo de las ciencias, como la química, la biología, etc., que renovará toda la ciencia anterior, aportando una imagen del hombre, ya no basada en la fe, sino en los hechos.

EL REALISMO NO SUPONE UN CAMBIO EN LA TECNICA PICTORICA, pues se sigue pintando AL OLEO SOBRE LIENZO, aunque aumenta la importancia de las litografías y de la CARICATURA XE "CARICATURA"  en el periódico, como medio de crítica social (en este aspectó destacó DAUMIER). Lo que sí se produce es un CAMBIO EN LA TEMATICA, apareciendo el tema de la FATIGA EN EL TRABAJO, y despertando escaso interés la pintura religiosa. 

En conclusión: EL REALISMO SE NIEGA A IDEALIZAR LAS IMAGENES Y NO EMPLEARA NUNCA SIMBOLOS, rechazando todo lo que sea abstracto e intemporal.
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	Millet. Angelus
	Millet. El aventador
	Daumier. La lavandera


1.2    Gustave Courbet (1819‑1877)

Vivió 58 años. Es el gran teórico y caudillo del realismo puro.  Es muy curiosa su formación como autodidacta en el museo del Louvre, copiando a los autores holandeses y flamencos (Rembrandt, Franz Hals), a Velazquez y a los venecianos, que le influyeron de forma decisiva. La influencia de Rubens se aprecia en sus desnudos femeninos y la influencia española en el uso de colores cálidos y ciertos efectos de tenebrismo, al embetunar sus lienzos. En sus años de aprendizaje realizó muchos autorretratos, tales como AUTORRETRATO CON UN PERRO NEGRO, llenos de ironía. 

Ideológicamente está muy relacionado con los intelectuales revolucionarios de su tiempo: Baudelaire, Proudhon y Champfleury, llegando a estar comprometido políticamente durante el movimiento revolucionario de la Comuna en 1871.

Será a partir de 1848 cuando llegue a su madurez realista, a través del famoso cuadro de LOS PICAPEDREROS. Es ya una pintura en la que aparece el proletariado y la idea de pobreza y de cansancio con todo su realismo. Por esta obra empezó a ser considerado como un pintor revolucionario y comprometido políticamente. Su otra gran obra es el ENTIERRO EN ORNANS, picapedreros su pueblo natal, obra que resultó muy escandalosa. Es un lienzo enorme, de más de 4 metros. El formato era muy importante ya que se reservaban los grandes lienzos para temas de historia o de gran transcendencia y no se empleaban nunca en temas cotidianos, de género o de paisaje, en el que aparecen como formando un friso de sarcófago, con isocefalia y paisaje horizontal, un conjunto de personajes, que, según explicó Courbet, son sus familiares en el entierro de su abuelo. Pero lo realmente novedoso en la AUSENCIA DEL DIFUNTO. Un enorme despliegue de personajes y de lienzo para enterrar a ¿quién?. Fue   considerado  un   cuadro extravagante y escandaloso, siendo rechazado por la crítica. Estéticamente, resulta un cuadro frío por la gama de colores: blanco, negro, gris y cremas. Por su composición inferior recuerda al Entierro del conde Orgaz.
En otras obras suyas, como las BAÑISTAS, LAS SEÑORITAS DEL SENA…, tomó como modelos a prostitutas, chocando con la rígida moral burguesa y polemizando con ella.
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	Courbet. Autorretrato con perro.
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	Courbet. Picapedreros
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	Courbet. Entierro en Ornans


En su obra EL ENCUENTRO o BON JOUR, MONSIEUR COURBET, aparece el propio Courbet, con su barba a lo asirio, un criado y su protector Monsieur Bruyas (hombre millonario y extravagante). En esta obra el mecenas se inclina ante el artista, que presenta una actitud arrogante y elitista. El cuadro, colorista, destaca el instante de forma casi fotográfica y es un manifiesto del valor del artista frente a lo burgués.

En 1855 presenta el ESTUDIO DEL PINTOR, en una exposición montada con todos los cuadros rechazados por el Salón, siendo el origen del Salón de los Rechazados. El catálogo de esta exposición contenía EL MANIFIESTO DEL REALISMO. Este cuadro también se conoce con el título ALEGORIA REAL. Es un interior centrado sobre el pintor Courbet que está trabajando. No es sólo un autorretrato, sino también una autoapoteosis. Esta terminando un cuadro de paisaje y un niño le mira. Tras ellos, desnuda, está la musa VERDAD, que personifica a sus modelos vivientes. A la izquierda del lienzo aparecen todos los tipos sociales que le han impresionado: un cura, un cazador, un payaso, un vendedor ambulante, una prostituta, etc. A su derecha aparecen personajes reales, como expresión del manifiesto  realista:

· Baudelaire leyendo (alegoría de la Poesía)

· Un matrimonio burgués (alegoría del amor mundano)
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	Courbet. Estudio del Pintor


· Una jovén pareja de amantes que se besa al fondo (alegoría del amor libre)

· Champfleury (la prosa)

· Proudhon (la filosofía social) y otros personajes que llenan esta ALEGORIA REAL.
En la Revolución de 1871 recibió el puesto de encargado de Bellas Artes y mandó destruir la columna napoleónica de la plaza Vendôme al entenderla como un símbolo del imperialismo, lo que le obligó a exiliarse a Suiza.

En conclusión, Courbet, expresó a través de su pintura:

· Nuevos temas sociales: la pobreza, la masa obrera, los marginales… 

· El espíritu crítico a la burguesía.

· El derecho del artista a crear su propia obra, sin condicionamientos académicos, a darle al artista la condición de superior a lo burgués.

2 El Impresionismo.

2.1 Origen del movimiento y antecedentes:

El Impresionismo es el movimiento pictórico propio de las últimas décadas del siglo XIX (1869‑1886). Su origen será francés, pero será el resultado de una larga evolución de la pintura, siendo, a la vez, un fenómeno de época y un resultado al que llegaron grandes pintores en las etapas últimas de su evolución. Se puede hallar impresionismo en los óleos de VELAZQUEZ, sobre los JARDINES DE LA VILLA MEDICIS y en la LECHERA DE BURDEOS de Goya. En el siglo XIX, los precedentes más cercanos se encuentran en los pintores de paisajes de la Escuela de Barbizon, los paisajistas ingleses CONSTABLE y TURNER.
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   El nombre de este movimiento surgió en abril de 1874, durante la exposición celebrada en casa del fotógrafo NADAR, gran mecenas de esa época. Estaban presentes en ella Claude MONET, Alfred SISLEY, Paul CEZANNE, Auguste RENOIR, Edgar DEGAS, etc. Un lienzo de MONET había sido bautizado IMPRESSION, SOLEIL LEVANT. Fue el crítico de la revista CHARIVARI, Louis Leroy, quien puso nombre (al criticarlo de forma peyorativa) a este movimiento pictórico.

2.2 Objetivos

El Impresionismo parte de un planteamiento REALISTA: intenta reproducir LA IMPRESIÓN QUE LOS OBJETOS, LOS PERSONAJES O LA NATURALEZA PRODUCEN, DURANTE UN INSTANTE, EN EL PINTOR. Este movimiento transformó la pintura introduciendo:

· La idea de lo instantáneo

· El empleo de colores en forma de manchas

· La valoración de los tonos claros

· La preferencia  por  la representación de fenómenos atmosféricos fugaces: la nieve, la niebla, o incluso, la  floración de los jardines.
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	Sisley. Nevada
	Renoir. Barquero.
	Degas.


2.3 Transformaciones revolucionarias:

a) Un CAMBIO DE TECNICA: (inspirada en el EMPLEO DE LA TECNICA FOTOGRAFICA) pretende plasmar en el lienzo el instante y por tanto exige la pintura al AIRE LIBRE (au plein air).

b) Una ejecución rápida: de ahí que los lienzos, con esta técnica, presentaran la apariencia de ESTAR SIN TERMINAR, siendo rechazados por el público de la época.

c) El uso científico de los colores: atendiendo a la LEY DE LOS COLORES DE CHEVREUL

d) Los impresionistas NO MEZCLARAN LOS COLORES EN LA PALETA ANTES DE COLOCARLOS EN EL LIENZO, SINO QUE COLOCARAN, UNA JUNTO  A LA OTRA, DOS PINCELADAS, CADA UNA DE UN COLOR PRIMARIO. CONSIDERABAN QUE EL OJO HUMANO ERA Y ES CAPAZ DE MEZCLARLOS EN LA RETINA Y VER SOLO EL COLOR BINARIO.

e) Uso de pinceladas específicas de cada autor. Así habrá pinceladas en forma de comas, como las famosas VIRGULES  de Monet, aunque mayoritariamente se emplearán MANCHAS DE COLOR.

f) Objetivo: LA CAPTACION DE LA LUZ EN UN INSTANTE DADO. Por tanto será un movimiento que valorará enormemente la luz del día, con sus distintas atmósferas, estableciéndose diferencias entre autores impresionistas en función de su ubicación geográfica. La luminosidad del impresionismo valenciano (Sorolla) no se encontrará en el francés, mucho más neblinoso, como el de MONET.

g) La luz de los impresionistas no es la luz dirigida en forma de foco que empleaban los pintores barrocos, sino que es una luz suave y difuminada que, en forma de atmósfera, cubre los objetos y los desmaterializa.

h) La forma, a partir del Impresionismo, va a perder su perfecta delimitación a través de la línea e incluso su propia entidad, porque la teoría de los colores de Chevreul, la aplicación del color mediante pinceladas y manchas de color, la obsesión por la luz y el instante, convierten al Impresionismo en el principio del fin del realismo, pese a ser éste su punto de partida, difuminando las formas y reduciéndolas a su mínima expresión figurativa.

i) La temática pierde importancia; ya no serán temas heroicos o moralizantes, como en el Neoclásico, ni dramáticos y exóticos como en el Romanticismo, sino que al importar sólo la captación del instante la misma imagen se repetirá sucesivas veces, en distintas fases del día o del año. Temas poco pictóricos antes cobran señalada importancia. Son: las estaciones de ferrocarril, los merenderos junto al Sena (Argenteuil), el Moulin Rouge, que expresan la vida urbana y burguesa de fin de siglo. Pero también se preocupan por la respuesta de la NATURALEZA ANTE LA LUZ Y EL AGUA, pintando reflejos de sol entre las hojas de los árboles, el sol cayendo en forma de manchas sobre una persona, el movimiento del agua o los reflejos de los objetos en los ríos...

2.4 Claude Monet (1840‑1926):

  Fue sin duda el fundador e impulsor del movimiento impresionista, además de darle nombre involuntariamente a esta corriente a través de una de sus obras (IMPRESION SOLEIL LEVANT). Se dedicó a la pintura de PAISAJES, generó que cultivó tras su viaje a Inglaterra donde descubrió a los paisajistas CONSTABLE y TURNER, que fueron sus directos predecesores. Permanecerá fiel al movimiento hasta su muerte, no como los otros impresionistas que buscarán nuevas vías para su pintura, como Renoir.
	Obras de Monet
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	Impresión Soleil Levant
	Catedral de Rouen
	Nenúfares
	Barcos


   Su principal preocupación fue reflejar  las sensaciones proporcionadas al pintor por la luz y el color. Asímismo, fue quien inició la manera de pintar propiamente impresionista, junto con RENOIR, en sus obras sobre la GRENOUILLERE, merendero de una isla del Sena. Por ello no le preocupará repetir temática, pues su interés es captar la luz en un momento dado. De ahí que sean famosas sus series sobre LA GARE DE SAINT LAZARE o la CATEDRAL DE ROUEN, desdibujando las formas entre la niebla o el humo de las máquinas de tren, a fin de conseguir la atmósfera propia del cuadro. Los últimos años de su vida, ya casi ciego, los pasó pintando los nenúfares de su jardin de Giverny. Es la serie de las NINFEAS. En esta obra, la forma ha desaparecido por completo, sustituida por manchas de color; siendo por ello considerada esta serie como uno de los puntos de partida del arte abstracto.

En líneas generales, el Impresionismo es el punto final de la estética realista. Pretendía ser tan real y verdadero al intentar captar la realidad lumínica y atmosférica de un instante, que abrió nuevas vías a la pintura al reducir la forma a manchas de color.
2.5 El “luminismo” de Sorolla

Joaquín Sorolla y Bastida (Valencia 1.860 - Cercedilla 1.923) fue un pintor español cultivador de ese género tan famoso y apreciado que llamamos impresionismo. Si bien nació cuando el movimiento en Francia estaba ya en pleno apogeo, por tanto sus pinturas son tardías, reúne todas las características que conocemos bien: gusto por el aire libre, búsqueda de lo momentáneo y fugaz, captación de los efectos de la luz, ausencia del negro y de los contornos, pinceladas pequeñas, sueltas e independientes.

La temática de Sorolla es variada pero dos temas son muy reiterativos: las playas y las costumbres y trajes populares.

· En el primer caso, numerosos óleos nos muestran la arena, el agua, el cielo y los cuerpos desnudos de niños o vestidos de adultos en las playas de Valencia. 
· En el segundo, la Hispanic Society de Nueva York encargó a Sorolla la representación de trajes regionales y la plasmación en lienzos de la cultura y fiestas populares de la España de la época.

Cuando contaba 18 años visitó el museo de El Prado y se sintió fascinado por la pintura de El Greco, Ribera y Velázquez. La casa-museo de Sorolla en Madrid expone gran número de cuadros y bocetos en lo que fue la residencia y el taller del pintor. La Hispanic Society de Nueva York reúne la colección de visiones de España por regiones. Algunos críticos de arte han llegado a llamar a su impresionismo "luminismo" debido a la extraordinaria presencia de la potente luz mediterránea en sus obras.
Obras fundamentales son:

	Sorolla acudía a menudo con su caballete a las playas de su Valencia natal (El Saler, Malvarrosa) para captar la esencia de la luz y la atmósfera mediterránea. En este caso los cuerpos desnudos de los niños son la excusa para tratar la luz y las sombras, los reflejos y el aire. Debes observar las sombras malvas, marrones e incluso blancas así como los maravillosos reflejos del agua sobre la piel infantil expuesta al sol. 
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	Sorolla. Niños en la playa
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	Radiante y luminosa esta escena con una madre y su hijito al borde del mar. El niño está cubierto por la blanca toalla con la que le ha embozado su madre, a la que mira con recelo (seguro que no quería salir del agua), mientras ella contempla maravillada a su hijo, que le parece lo más bonito del mundo. La barca encallada, las olas y el bañista de la derecha componen un cuadro precioso de gran armonía cromática. En esta obra quedan patentes los rasgos impresionistas, no hay negro ni contornos y la captación de la atmósfera y el instante es muy lograda.

	Sorolla. Después del Baño
	

	Los marineros hacen un alto en el duro trabajo cotidiano para comer en su propia embarcación. La radiante y cegadora luz queda fuera puesto que están al abrigo de la vela de la barca y se disponen a comer pan con guiso marinero. Cinco adultos y el niño degustan el pescado bañados por la luz nacarada que da la vela y afanándose por saciar el hambre. Resulta curioso observar sus atuendos y sus rostros, tostados por el sol, el aspecto curioso y sorprendido del chiquillo y las posturas incómodas y apresuradas de todos ellos. Para que te percates de los detalles puedes buscar:

· Pie descalzo.

· Cuchara de palo.

· Boyas marineras.

· Pañuelo de cabeza a la moda actual.
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	Sorolla. Comida en la Barca


3 El post-impresionismo
3.1 Introducción:
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El Post‑Impresionismo abarca el período comprendido entre 1886 y 1906. Es un movimiento que pretende REVISAR EL IMPRESIONISMO, sobre todo porque percibe que el Impresionismo es un callejón sin salida que progresivamente va abandonando la forma. El Post-Impresionismo REACCIONAR CONTRA ESTO Y BUSCA IMPONER DE NUEVO LA FORMA DENTRO DEL CUADRO. 

   Estas palabras encerraban el peligro de que en la obra desapareciera la forma y el cuadro perdiera su estructura y su contacto con la realidad, objetivo que estaba alejado de los principios iniciales del impresionismo, que no pretendía alejarse de la realidad. Esta encrucijada, difícil de solucionar, es lo que ha recibido el nombre de crisis del Impresionismo.

   El camino de salida lo aportarán los Post‑Impresionistas al reivindicar nuevamente la forma (el dibujo frente al color), aunque ni el color ni la imagen respondan necesariamente a la realidad, PUDIENDO UTILIZARSE COMO EXPRESION DE VALORES SUBJETIVOS Y SIMBOLICOS.
3.2 Paul Cezanne (1839‑1906):
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Durante su juventud había participado en las exposiciones de los impresionistas (Primer Salón), pero pronto se decepcionó del movimiento y hacia los cuarenta años abandonó Paris, refugiándose en Aix‑en‑Provence, donde, gracias a una posición económica desahogada, creó un estilo muy original. Pronto descubrió a un pintor clasicista: POUSSIN, a partir del cual comenzaría a trazar sus composiciones equilibradas, basadas en líneas y manchas perfectamente ordenadas a la manera clásica.

Cezanne comprendió que la fiel transcripción de lo que momentáneamente se ve, tiene menos importancia que las sensaciones que el propio pintor experimenta al ver un objeto o la naturaleza. Establecía como motor de la pintura la propia experiencia visual. 

Esta idea le apartó del impresionismo e inició una pintura en la que EXPRESABA UNOS CONTENIDOS A TRAVES DE SUS LINEAS Y COLORES, SIENDO ASI EL PRIMERO EN UTILIZAR LA COMPOSICION PARA DESCRIBIR IDEAS. LO QUE LE IMPORTA ES DESTACAR EL SENTIDO PLASTICO Y CONSTRUCTIVO DE LA PINTURA.
Por eso decía:

"La naturaleza puede expresarse por el cubo, el cono y el cilindro. Quienquiera que sepa pintar estas sencillas formas puede pintar la naturaleza."


En sus pinturas no hay distinción entre dibujo, color, línea y plano, mezclándolos mediante pequeñas pinceladas muy características (parecen hechas con rotuladores). Esta pintura le  llevará a la  simplificación  de los  objetos, tal como se aprecia en sus BODEGONES, hasta REDUCIRLOS A SIMPLES FORMAS GEOMETRICAS ‑ cilindros, conos, triángulos ‑. El mismo proceso de crear un modelado lo emplea con las figuras humanas, como en LA MUJER DE LA CAFETERA, EL MUCHACHO DEL CHALECOO ROJO o LOS JUGADORES DE CARTAS.

CEZANNE ROMPE CON LA PERSPECTIVA LINEAL DEL RENACIMIENTO Y ES UN PRECEDENTE DIRECTO DEL CUBISMO, al hacer desaparecer los distintos niveles de profundidad dentro del cuadro y preferir un único plano.

En su obra se distinguen los bodegones, las representaciones de figuras aisladas, como los citados, o inmersas en la naturaleza, como las BAÑISTAS y particularmente los paisajes provenzales entre los que destacan los referidos a la Montaña de Santa Victoria.

Aislado en Aix, pintó sin descanso, almacenando sus obras  y siendo un pintor desconocido hasta que en el Salón de Otoño de 1908 fue presentada su obra póstuma, revelándolo como uno de los grandes genios de la pintura, pues abrió nuevas vías  al  hacer pictórico, sea hacia el cubismo, sea a la geometrización de las formas y de ahí a la abstracción geométrica.
3.3 Vincent van Gogh (1853‑1890):
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   Es un autor cuya obra está en estrecha relación con su atormentada vida. Desde su juventud, pasada en la región belga del Borinage, en el sórdido ambiente de las minas, hasta su estancia en el soleado Arlés, donde enloquece, su vida se desarrolla angustiosamente. Su desahogo espiritual será la pintura. Se conoce su vida y pensamientos a través de sus cartas a su hermano Théo.
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En su primera etapa se sintió influido por pintores realistas como Millet y Rembrandt. Pintaba campesinos y trabajadores muy desproporcionados, pues estaba empezando a pintar (ERA AUTODIDACTA); aparecen en esta fase los CONTORNOS FUERTES Y ANGULOSOS, LA TEMATICA RURAL Y EL CARACTER EXPRESIVO DE SUS OBRAS. Emplea en esta fase colores más oscuros que en las posteriores, como en LOS COMEDORES DE PATATAS. En 1886, al borde de una fuerte depresión, se marchó a París con su hermano Théo, abandonando Bélgica.

2. Entre  1886‑1889 entró en contacto con los impresionistas y con Toulouse‑Lautrec, haciendo íntima amistad con GAUGUIN, quien confirmó su creencia de que el COLOR EXPRESA ALGO POR SI MISMO. (El color tiene propiedades expresivas inherentes, desligadas de su utilidad descriptiva. Esta idea es básica en la pintura de Van Gogh. Él pretendía que por medio de los colores podía crear una pintura capaz de consolar al desesperado).
3. [image: image30.jpg]


De 1888 a 1889 estuvo en Arlés con Gauguin. Su contacto con un paisaje y una luz tan brillante como la de Provenza y tan distinta de la parisina le permitieron pintar algunas de sus obras maestras. Su COLORIDO SE HACE INTENSO y los colores SE REPARTEN EN FORMA DE AMPLIOS PLANOS DELIMITADOS POR CONTORNOS FIRMES, AL IGUAL QUE LO HACEN LOS JAPONESES. De este período son:

· LOS GIRASOLES, donde trabaja con gamas de amarillo, que son muy difíciles de conseguir y alude a un simbolismo solar y cósmico.

· EL DORMITORIO DE ARLES: obra que expresa una curiosa sensación de reposo, poco frecuente en sus trabajos.

· CAFE NOCTURNO, donde emplea el color amarillo con un sentido simbólico ("sugiere emoción en un temperamento apasionado") y el rojo y el verde ("expresan las terribles pasiones de la humanidad y la idea de que el café es un sitiio donde uno puede destruirse"). El empleo de pinceladas largas y ondulantes es un reflejo de la pasión perturbada que consumía al pintor. 

Desde este momento, su pintura se caracteriza por:
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Ser enormemente expresiva de sus estados de ánimo. Creía que el mejor arte era el que reflejaba los sufrimientos de los pobres (hay que recordar que fue misionero laico).

· Vibrar el color en sus cuadros, prefiriendo los colores puros de intensa luminosidad, haciendo desaparecer las sombras y recibe influencias de la pintura japonesa. Entre sus colores favoritos destacará el AMARILLO, QUE EMPLEA CON SENTIDO SIMBOLICO.La relación con Gauguin se deterioró (siempre fue tormentosa), agrediéndole y cortándose Van Gogh su oreja. Separados definitivamente y tras sufrir varios ataques de locura, Vincent ingresó voluntariamente en un asilo
4. Los últimos años de su vida (1889‑1890) alterna los períodos de lucidez, en los que pintaba, con los de locura. Se suicidó al final en Auvers sur Oise. Pinturas  que manifiestan en esta fase final una DISTORSION EN EL DIBUJO, UNAS FORMAS VIOLENTAS, UNAS PINCELADAS CURVAS Y ALARGADAS Y UNA FUERTE EXPRESIVIDAD, que denotan su locura final; pero no son la obra de un loco, pues pintaba en sus fases de lucidez. El COLOR HA GANADO EN FINURA, HABIENDO MENORES CONTRASTES ENTRE LOS COLORES COMPLEMENTARIOS, como en el RETRATO DEL DOCTOR GACHET.

Durante su vida expuso muy poco. Su gran influencia se inició a partir de sus exposiciones póstumas de 1900. Su obra influirá en el FAUVISMO, EL EXPRESIONISMO.
3.4 Paul Gauguin (1848‑1903):

Tuvo una vida novelesca e inició su faceta pictórica a los 35 años, abandonando a su familia (cinco hijos) y una excelente posición económica para dedicarse a pintar. Es un hombre que hizo honor al mito del pintor‑bohemio‑vagabundo. Convivió temporalmente con Van Gogh en Arlés y después se estableció en Panamá y luego en Martinica, antes de marchar a Haití, donde pasó la mayor parte de su vida.

Características:

1. GAUGUIN EXPRESÓ LA IDEA DE LA PINTURA COMO RUPTURA. Decía: "si nuestra vida está enferma, nuestro arte también tiene que estarlo y sólo podemos devolverle la salud empezando de nuevo como niños o como salvajes". 

2. Recurrirá a la TEMATICA PRIMITIVISTA DE LOS INDIGENAS DE HAITI, que serán característicos de sus cuadros.

3. DISPONDRA EL COLOR EN FORMA DE MANCHAS GRANDES, EMPLEANDO COLORES PUROS Y PLANOS. Por ello se le considera un precedente directo del FAUVISMO. 
	
	

	Nafea Faa ipoipo?
	Cristo Amarillo


4. Sus cuadros tienen la apariencia de vidrieras, pues sus figuras quedan bien contorneadas con líneas oscuras (técnica de CLOISSONÉE), como si fueran imágenes emplomadas o talladas en madera,(como el CRISTO AMARILLO. Por ello, los cuadros de Gauguin aportan sensaciones poéticas y relajadas. 

5. RENUNCIA A LA PERSPECTIVA Y SUPRIME EL MODELADO Y LAS SOMBRAS, por influencia de la pintura japonesa, alejándose del ideal de belleza del Renacimiento y proponiendo IDEALES DE BELLEZA ORIENTALES. 

6. Su obra le da al color una independencia de la realidad, raiz del fauvismo,  y su primitivismo será la base de la pintura "naif",(ingenua). 

3.5 Toulouse-Lautrec (1864-1901): 
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	Jane Avril


Nace en Albi. Era descendiente de los Condes de Tolouse. De pequeño tuvo un accidente en el que se rompió las piernas, de manera que no pudo crecer. Convertido en un enano, intentará olvidar su tragedia por medio del alcohol y de la vida bohemia parisina. Vivirá en Momtmatre, frecuentando el Moulin Rouge y el Moulin de la Galette, cabarets que harà immortales a través de sus obras, pues tomaba apuntes de bailarinas y de tipos singulares. Sus características son:
· Trazos dibujísticos nerviosos y sincopados. Abreviaciones inestables de las formas nacidas de la necesidad de tomar rápidos apuntes del instante a representar.

· Influencia de las estampas japonesas que potenciaban la simplicidad formal frente a la compleja elaboración figurativa del clasicismo.

· Planos cromáticos sin sombrear, amplios y homogéneos

· Capta los aspectos psicológicos del mundo que ve en su dibujo. Va más allá de las sensaciones ópticas del Impresionismo.

· Trabaja técnicas novedosas: utiliza el dibujo, el pastel y la litografía, porque o bien son medios rápidos o bien son concisos.

· Su técnica pictórica sigue tres pasos: esbozo a carboncillo, aplicación del color por medio de rápidas pinceladas (primero los tonos cálidos y ocres, después los frios, negro y, finalmente, pintura del fondo con pinceladas verdes que transparentaban el fondo del soporte).

En definitiva, Tolouse-Lautrec recupera nuevamente la forma para la pintura, una forma ágil y nerviosa, renovará las técnicas de pintar con la valoración de los medios más rápidos (carboncillo, dibujo rápido, pastel, etc.). Inmortalizará las estampas de la vida nocturna parisina de final de siglo i, sobre todo, será el creador del cartel,  origen del cartel publicitario (cartelismo). 
4 La escultura: Rodin

	[image: image19.png]



	[image: image20.png]



	[image: image21.jpg]




	Rodin. La Catedral
	Rodin. Burgueses de Calais
	Rodin. El Beso


Auguste Rodin (París, 12 de noviembre de 1840 - Meudon, 17 de noviembre de 1917) fue un escultor francés.

Enmarcado en el academicismo más absoluto de la escuela escultórica neoclásica, François-Auguste-René Rodin, nacido en París el año 1840, es el escultor encargado no sólo de poner fin a más de dos siglos en busca de la mímesis en las artes tridimensionales, sino que además de dar un nuevo rumbo a la ya obsoleta concepción del monumento y la escultura pública, es por esto que Rodin ha sido denominado "el primer moderno" en la historia del arte.

Educado en la Escuela de Artes Decorativas de París, un ámbito no sólo ajeno al de las bellas artes, sino además menospreciado por éstas, Rodin dedicó gran parte de su juventud a acumular conocimientos sobre anatomía que en más de una oportunidad le valieron la envidia y el descontento de los escultores reconocidos como tales por la Academia de Bellas Artes de París. Célebre fue el escándalo en torno a su escultura La edad de bronce (1875), de la cual se dijo que, debido a su perfección, los moldes habían sido sacados directamente del cuerpo del modelo y no de una arcilla hecha por el artista, como se debe hacer en el método del vaciado en Bronce: tal acusación era deshonrosa para cualquier escultor y Rodin, contando con la ayuda de amistades influyentes como el pintor y escultor impresionista Edgar Degas, logró salir de la disputa no sólo victorioso, sino que además con una fama que lo puso inmediatamente entre los artistas más importantes de París.

Posterior a este escándalo su escultura se dividió en dos líneas distintas. 
· La primera, a la cual denominó "alimentaria", era la escultura decorativa de la cual vivía y, como su nombre lo dice, se alimentaba a sí mismo y a sus amantes, entre las cuales se contó su amiga y ayudante la escultora Camille Claudel. 
· La segunda, más popular y transgresora, es conocida como su obra pura y trascendente en la historia del arte occidental.

Pertenecientes a esta última línea de trabajo, podemos encontrar a sus monumentos y encargos más importantes, tales como los Los burgueses de Calais (1884) y el célebre Monumento a Balzac (1897), famoso debido a la revolución de la escultura en el espacio público generada por su elaboración. Para Rodin el artista no debía ser un esclavo del modelo, al contrario: era el artista el que escogía, con su propio ojo y sensibilidad, al objeto a representar y por medio de su imaginación era capaz de modificarlo para crear así una imagen totalmente nueva a los ojos del mundo. Es por esto que, en una mirada anatómicamente estricta, podría decirse que las figuras que construye carecen de una lógica en cuanto a las proporciones, pues las proporciones son dadas por las exigencias del sentimiento que se ha querido plasmar y no por reglas biológicas. Rodin había estudiado la anatomía no para ser dominado por ella, sino que para usar al cuerpo humano como una herramienta de expresión de la psicología y los sentimientos humanos.

Estas ideas las podemos ver plasmadas en su obra más importante, Las puertas del infierno (1880-1917), para las que en un comienzo fueron pensadas las figuras El pensador (Le Penseur), El beso (Le Baiser) y Dánae (La Danaide). Estas puertas, originalmente hechas para un supuesto museo de artes decorativas de París que nunca fue creado, tienen como tema el Infierno de Dante Alighieri, y en ellas Rodin plasma algunos pasajes de este libro usando como narración los cuerpos de los personajes involucrados. La figura central, El pensador, es un retrato del Poeta Dante, el cual se ve afectado por lo que está viendo (Frisos con las figuras pecadoras bajo él) e influenciado por las fuerzas divinas que anuncian la desgracia sobre su cabeza (Tres sombras o retrato triple de Adán). Los historiadores del Arte también coinciden en esta escultura a la propia figura de Rodin: un hombre que se aterra frente al mundo en el cual le toca vivir, en el que la tecnología da paso a milagros como el cine, y está justo en el centro, donde debe elegir entre enmarcarse en la tradición o revolucionar las artes escultóricas.
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	Rodin. Monumento a Balzac
	Rodin. Dánae
	Rodin. Las puertas del Infierno


El proceso por el cual están hechas sus esculturas es el vaciado, y aunque en la actualidad conocemos estas piezas trabajadas en bronce, en su época Rodin elaboraba estas piezas en yeso: vaciaba el yeso, material usado como borrador y desechado por los escultores, como una manera de criticar al circuito del arte y a la escultura en mármol (blanco igual que el yeso, pero infinitamente más costoso), reconocida como la única oficial. Su mensaje era claro, la imagen es superior al material en el cual está construida.

La contemporaneidad de Rodin no sólo radica en el gran cuestionamiento acerca de la validez de la formación académica en las bellas artes, sino que además en aspectos puramente plásticos como lo son el uso de la serie (utilizar varias veces la misma imagen en diferentes contextos, formatos y tamaños), el collage (unión y separación de distintas piezas para generar imágenes nuevas), la importancia del soporte (que hasta la época era un pedestal altísimo que separaba al público de la obra, eliminado por Rodin por considerarlo demasiado elitista), y el uso de la anatomía como una herramienta para la manifestación de la espiritualidad humana.

Entre las influencias más importantes de Rodin se encuentran Miguel Ángel y la casi desconocida obra escultórica de Edgar Degas.

5 Evolución de los estilos pictóricos des de el siglo XVIII hasta principios del XX 

	S. XVII
	. 
	BARROCO Y ROCOCÓ

(ART DE L’ANTIC RÈGIM)
	
	



	1750-1820
	
	GOYA: 

ABRIRÁ NUEVOS CAMINOS, QUE NO SERAN SEGUIDOS HASTA FINAL DEL SIGLO:

· Subjetivdad en la pintura.

· Expresionismo en el color.

· Tratamiento impresionista de algunas obras.

És un artista no sometido a ningún tipo de limitación creadora.
	Principio dominante: LIBERTAD CREADORA PARA EL ARTISTA.

.

	1850
	ACADEMICISMO
	DIVORCIO ENTRE ACADEMIAS Y RENOVACIÓN CREADORA
	ROMANTICISMO (Libertad creadora)
	


	S. XIX
	HISTORICISMOS
	
	
	

	
	
	
	
	

	1850-1870
	ESCUELA DE BARBIZON: Paisajismo que investiga sobre la incidencia de la luz en los objetos y trabaja “au plein air”.
	REALISMO
	COURBET: 
La pintura ha de ser camino para dar testimonio de verdades sociales. Nadie puede limitar la libertad creadora del artista.
	



	1870
	NUEVOS CONDICIONANTES:

· Fotografia

· Influencias exteriores: colonialismos

· Estampas japonesas
	NUEVA MIRADA A LA REALIDAD IMPRESIONISMO
	OBSESIONES:

· Luz

· Captación del instante

· Técnica nueva; Pincelada suelta y abocetada.

· Desprecio del tema
	

	
	
	NUEVO LENGUAJE PICTÓRICO
	
	


	
	
	POST-IMPRESIONISMO
	
	

	
	
	
	
	


	1880-1890
	COLOR:

Como lenguaje  visual, simbólico y lúdico. Inocente i poco artificioso.
	COLOR: 

Como lenguaje expresivo. La pintura es también testimonio personal (no social como en el realismo).
	FORMA: 

Pintura como lenguaje de composiciones racionales, estáticas y formales. Una idea se puede expresar a través de una composición.
	Cartelismo. Simplicidad formal.

	
	GAUGUIN
	VAN GOGH
	CEZANNE
	TOULOUSE-LAUTREC



	1890-1916
	
	CONSECUENCIAS
	· RUPTURA CON LA NORMATIVA CREADORA.

· Individualismo creador.

· Arte en constante renovación, revolución. Investigación de nuevos medios de expresión y materiales.

· Artista divorciado de la sociedad y contra ella.

	SIMBOLISMO. FAUVISMO.
	EXPRESIONISMO
	CUBISMO
	ABSTRACCIÓN.


	PARIS Y EL RESTO DE EUROPA HASTA 1945


	VANGUARDIAS

	FIGURATIVAS
	ABSTRACTAS


	FAUVISMO

Matisse
	EXPRESIONISMOS

Munch

Die Brucke: Kirchner

Der Blaue Reiter: Kandinsky, Marc
	CUBISMO

Picasso

Braque
	SURREALISMO

Dalí

Miró...
	
	NEOPLASTICISMO

Mondrian

(pasa a Nueva York durante la Segunda Guerra Mundial)
	ORFISMO

Delaunay
	
	ABSTRACCIÓN LÍRICA

Kandinsky
	VANGUARDISMO RUSO



	CONSTRUCTISMO

Tatlin

El Lissitzky

	SUPREMATISMO

Malevitch

	RAYONISMO

Larionov


	NUEVA YORK DESDE  1945


	VANGUARDIAS

	FIGURATIVAS
	ABSTRACTAS



	
	
	
	TACHISMO (1945) Pollock

	
	
	OP ART (1950) Vassarely
	

	POP ART (1960) Warhol
	PINTURA MATÉRICA (1970) Tàpies
	
	


Chevreuil los clasificó en:


PRIMARIOS: amarillo, rojo, azul.


SECUNDARIOS O BINARIOS: formados al combinar dos colores: el anaranjado (rojo y amarillo), el verde (azul y amarillo) y el violeta (rojo y azul). 


Chevreul observó que un color binario se exaltaba junto a otro primario que no forme parte de su composición (el verde se exalta junto al rojo y a este rojo se le llama COMPLEMENTARIO DEL VERDE). Asímismo los colores complementarios se destruyen si se mezclan en cantidades iguales, dando como resultado un gris.








Monet había llegado a planteamientos que provocaron la crisis del impresionismo. Decía:


"Sólo existe lo que yo veo, esto es, manchas de color. Por tanto, sólo se pueden pintar manchas cromáticas, es decir, luz y color."












- 2 -


