Movimientos Artísticos                                                                                               Manuel Amaro Torres Contemporáneos


TEMA 2:

EN TORNO A LA CIENCIA Y A SU SUEÑO:

IMPRESIONISMO, NEOIMPRESIONISMO, SIMBOLISMO.

1) ANTECEDENTES DEL IMPRESIONISMO:

Hay dos lugares donde se reunían los pintores en el siglo XIX: el café y el taller, que permitían que los jóvenes artistas discutieran sobre la pintura, literatura, crítica...

Aquí se dará el “mundillo cultural” del siglo XIX, se formará el movimiento. Destaca el Café GUERBOIS, frecuentado por varios jóvenes, destacando a EDUARD MANET (autor de “Olimpia”)..

También coincidían en talleres. Taller de un artista consagrado para cambiar impresiones.

En el café, los posicionamientos de los artistas se volvía más críticos, hablaban de su disconformidad con el mundo, era un lugar propicio para la crítica.

Requisitos que tenían que cumplir los artistas ( formación en un taller ( se convertía en un negocio, ya que cobraban previamente una cantidad en concepto de matrícula. Éstas no eran igualitarias, eran jerárquicas, en función de lo que el pintor quisiera pagar, el maestro le prestaría más o menos servicios. Estos servicios van desde quedarse en una esquina pintando (autorizado por el maestro hasta que el maestro le cedía modelos que posaban para sus cuadros. La matrícula máxima venía cuando el maestro accedía a proporcionarle algunas orientaciones de su cosecha particular.

Según lo que pagues, tendrás determinados servicios. La enseñanza artística a la mujer estaba limitada o restringida en la mayoría de los casos. No tenían acceso a estar junto a los modelos que posaban, son limitaciones para la mujer. Incluso se llega a poner en duda la capacidad de la mujer para ser artista. Simplemente podían pintar cosas sencillas (paisajes, bodegones...). Para la mujer este oficio sería una afición. 

Los jóvenes pintores que crearon el movimiento impresionista tuvieron suerte con el maestro que frecuentaba el taller, CHARLES GLEYRE, ya que será un pintor importante en el adoctrinamiento porque no era académico de pensamiento. Le preocupa que sus alumnos aprendieran y les proporcionaba libertad de pensamiento y de creación. Era un maestro barato porque no supo responder de manera muy positiva ante los jóvenes pintores.

DEGAS, por el contrario que otros jóvenes, venía de una familia adinerada y aristócrata, por lo tanto, su formación será excelente al recorrer el mundo, museo a museo, donde estudiará en directo a los grandes pintores. Esto significa que no se mezcla con los otros artistas, llegando a ser el más progresista del grupo.

GLEYRE propondrá a los alumnos la pintura al aire libre, aunque esto vaya en contra de las tesis de la academia, porque según ésta, era una pintura improvisada. Además estimulaba la capacidad creativa que tuviera el alumno. En el taller surgían diferencias. Hay un primer condicionante que va uniendo a los cinco jóvenes (MONET, PISARRO, SISLEY, RENOIR y DEGAS) al estar dividido el taller en los novatos y en los más veteranos, los más veteranos intentaban excluir a los jóvenes, de modo que estos cinco artistas se unieron.

Entre las recomendaciones que GLEYRE, da a sus alumnos es pintar al aire libre, a “plaine air”, esto no figuraba en las reglas de la academia porque se le tachaba de creación de entretenimiento y no de creación artística. También estimulaba la originalidad creativa.

¿Cómo llega a formarse el embrión de los impresionistas? Esto viene ligado a la dinámica del taller. Aquí surgían diferencias entre los alumnos. Hay un primer condicionante que une a estos jóvenes artistas, es que había alumnos jóvenes y novatos. Los veteranos querían ganarse la simpatía del profesor, eliminaban la competencia y marginaban a los jóvenes, y esto hace que los jóvenes se unan. Dentro de los jóvenes, presentan la motivación común de pintar al aire libre.

La obra de MONET (él hizo el retrato de Renoir), obras del impresionismo, se basan en la pintura basándose en el color. Los antecedentes los encontramos en Venecia (pintura rica en color, de carácter aristocrática). Se ve la importancia del color. El pintor diluye el contorno y la línea que tenía por ejemplo en pinturas de Botticelli. Se quiere recoger la impresión que se queda en la retina. Hay intentos de fundir el objeto con el entorno que le rodea.

¿Por qué en Venecia se toma esta vía, que es distinta a la de Florencia? Venecia, al ser una ciudad entre oriente y occidente, se le llamaba  “Puerta de Oriente”. Ese contacto con el mundo oriental hace que se impregne la sociedad veneciana de esa influencia. Se crean grandes clases que se dedican al comercio, una aristocracia rica que es la clientela. Esta aristocracia ostenta su riqueza a través de posesión de arte. 

Los colores se crean a partir de minerales. Esas piedras molidas (lapislácilus), creaban el color ultramarino de los fondos y esto encarecía el cuadro. Estas experimentaciones intentaban complacer las ansias de conseguir arte por parte de la aristocracia, para que consiguieran lo más fascinante, novedoso y ostentoso. Esto hace que el color predomine sobre la forma. A la pintura de Venecia se le llamaba  la de manchas. “No importa tanto  la imagen del objeto como el impacto visual”.

En el cuadro de “La salvación de San Marcos”, si quitamos a su protagonista, ni no conocemos la historia, sólo veríamos manchas de color que sin el apoyo del objeto principal no distinguiríamos el entorno.

En otro cuadro, en el de “la mano y la espada”, no hay una perspectiva estudiada, ni matemática, ni geométrica. Se hace una composición en registro (se parcela el fondo en barras verticales y según los colores que les doy a cada parte, se crea profundidad). Con perspectiva se crea profundidad. Con distintos colores se crea una profundidad fingida que llega a ser más realista. Se yuxtaponen de abajo a arriba los distintos registros divididos en bandas horizontales o verticales.

Dentro de los registros tenemos:

· Registro activo: El que invade.

· Registro pasivo: el que escribe la agresión cromática de su anterior.
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Desde el punto de vista técnico-formal, el cuadro de Velásquez en el que aparece un jardín, está relacionado con el impresionismo. Velásquez lo dibujó a pleno aire. ¿Qué le diferencia desde el punto de vista conceptual e ideológico? Velásquez dota de un significado al paisaje. Esos paisajes muestran el paso del tiempo. Tiene ese concepto fatalista de la vida que hay en la época pero en la impresionista no tiene ese significado.

Hay que tener tres puntos en cuenta para entender el impresionismo:

1) Antecedentes (desde Venecia).

2) Influencia cercana. Charles Gleyre y, uno de los grandes pintores paisajistas, Camille Corot, que representa la figura del autor de éxito. Realizaba un tipo de paisaje de estilo bucólico (pastoril); un paisaje idílico, es decir, una naturaleza inventada. Tomaba nota de elementos del paisaje y luego realizaba la obra en el taller. Poseía una obra oficial y una privada, ya que experimentaba con esas obras que no enseñaba. Corot influye en los pintores impresionistas en privado. Además, pedían que nunca contaran lo que les enseñaba.

3) Evolución histórica del concepto científico de color. El color no ha tenido siempre la misma concepción.

· PRE SIGLO XI: Se basa en la concepción de los tres colores antropológicos: BLANCO-ROJO-NEGRO.

· SIGLO XI – XIII: Se crea una jerarquía del color, en la que se ordenan por importancia y se añaden nuevos colores: 

(+) BLANCO – AZUL – ROJO – PÚRPURA – VERDE – AMARILLO –  NEGRO (-)

· SIGLO XIII – XV: Se introduce un nuevo matiz. El azul y el amarillo se revalorizan de forma extraordinaria. El azul es positivo porque representa el hielo, mientras que el amarillo es negativo porque representa lo sucio.

· SIGLO XVI: BLANCO – GRIS – NEGRO. La invención de la imprenta origina el consumo mediático.

· SIGLO XVII: Concretamente 1666, ya que Isaac Newton demuestra que la luz está compuesta de los siete colores del arco iris: AZUL, AMARILLO, ROJO, VERDE, ANARANJADO, AÑIL, VIOLETA (antiguo púrpura).

Se destacan el blanco y negro, a partir de este momento, porque no son considerados auténticos colores. El blanco se obtiene con la mezcla de todos estos colores, y el negro es la negación de la luz.

2) ¿Cuándo es considerado el impresionismo un movimiento de vanguardia? ¿Cuál es el origen del término impresionismo?
Impresionismo se entiende en sentido general y particular. Con el sentido general, estamos haciendo alusión al efecto visual que recibía inicialmente un artista cuando contemplaba el tema de una pintura, es decir, el efecto general que el artista lograba captar en el lienzo, es decir, la impresión era un paso intermedio hacia la pintura terminada de modo semejante a un boceto rápido y espontáneo. Esto era lo que los artistas académicos entendían como impresión.

En sentido particular es cuando se aplica a la primera pintura de vanguardia (1874). Los pintores (Renoir, Monet, Degas...) presentan sus obras al salón (exposición de la academia) y sucede lo esperado. Como no se adecua a los conceptos de la Academia, fueron rechazados. Lo insólito en este caso, es que la relación de estos pintores permite generar un grupo, que organizan una exposición paralela y alternativa independiente de la Academia (esto no se había planteado antes, se considera la primera vanguardia.). El lugar de exposición es el estudio del fotógrafo Nadar. 

El cuadro que bautiza al movimiento impresionista es “Sol al amanecer” de Monet, los críticos de la Academia no lo ven bien. Cuando el crítico Louis Leroy escribió la crónica de crítica de la expresión de los pintores, los llama “la exposición de los impresionistas”. Los artistas estaban divididos por el nombre que le iban a poner al movimiento, y esta crítica los unió.

Los dos nombres que se debatían eran: “el grupo de los independientes” y “el grupo de los naturalistas”. Tenían dos grupos que lideraban, el primero Degas, y el segundo Zola. ¿Por qué eligen dichos nombres? El primero quería hacer referencia al carácter rupturista y de vanguardia (fuera de la Academia) y el segundo grupo alude al procedimiento, técnica o motivo de inspiración. Lo que la Academia consideraba como polémico es que ellos lo consideraban como un cuadro acabado, terminado (estos bocetos).

Dentro del movimiento hay dos grupos: Impresionismo ortodoxo (netamente impresionista, Monet, Pissarro, Sisley) e impresionismo heterodoxo (crítica y revisión al movimiento desde dentro, Degas y Renoir, el primero es el más crítico con el movimiento en el aspecto temático, cuestiona la relación del ser humano con la naturaleza).

3) IMPRESIONISMO ORTODOXO:
ESTUDIO DE LA OBRA DE MONET:
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La luz va creciendo, tiene su reflejo oportuno sobre la superficie del agua. El impresionismo no sólo elige el momento del día, sino que quiere contrastar la luz tanto en un medio estático (cielo) como en un medio dinámico (el agua). El agua no es inmóvil y si se refleja la luz aquí, crea reverberaciones. Hay también un elemento en discordia: el aire, que puede estar invisible o no, cuando hay bruma y es un elemento que actúa a modo de filtro (estado entre sólido y gaseoso).

También hay otra cuestión interesante en estas obras, la figura humana, que aparece empequeñecida y se camufla con la naturaleza, pero esto no tiene un significado, un contenido simbólico. Cómo la luz influye en la figura humana y la desdibuja. Se contrasta la imagen real y el reflejo de este objeto. La forma que es en tres dimensiones, cuando se refleja, se desdibuja y se integra con el fluido.

Otras cuestiones relativas al color: 

Hay trazos hechos a modo de pequeños segmentos, pinceladas fragmentadas y el color se reparte a base de pequeños segmentos que intentan captar el llamado color elusivo, “pincelada nerviosa” en forma de S. Esto se ve en el zigzag del reflejo del sol en el agua y adquiere un carácter dinámico.

Este cuadro es prácticamente monocromo (prácticamente se compone de un solo color y sus variantes tonales). El cielo es uniforme y el agua al estar en movimiento, se emplean las pinceladas nerviosas, el color elusivo.

El análisis del color tonal (color que adaptan los elementos de la naturaleza al ser iluminados por el Sol). Dependiendo de la intensidad de la luz y las características del objeto, el color varía. El estudio del color local interesa a los impresionistas.
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La composición en los registros (bandas horizontales). En este cuadro hay dos registros, en el cielo, es terso, uniforme, y el del agua, que parece un mosaico de pinceladas fragmentadas. El color monocromo provoca una ilusión de unidad. El horizonte está diluido.
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Hay un circuito cromático. Interacción entre pintura y fotografía. Hay un gran registro, que es el verde. El circuito cromático es utilizar el color de un modo estratégico, como si fuese una señal para trazar una dirección. El módulo para crear el circuito es el blanco y el rojo, el blanco y el rojo... También es importante ver el modo de interactuar de la pintura y la fotografía.

Así pues, existe un circuito cromático, se utiliza el color de un modo estratégico como si fuese una señal para trazar una dirección. Es altamente ortodoxo del impresionismo carente de significado. Desde el punto de vista compositivo sería un cuadro, pero también se relacionará con los avances tecnológicos como la fotografía que influye de gran manera en los pintores. Vemos dos registros (partimos del color): hay un gran registro, que sería el verde (alrededor de ¾ partes del cuadro), el artista utiliza esta composición tan simple para solucionar la ubicación de los elementos del cuadro; el segundo registro se usa para ubicar las referencias al paisaje. 

Lo que está más cerca es lo que esta debajo, y lo que está más lejos es lo que está arriba. Utiliza el color blanco del pavo con el toque rojo, así es como traza el circuito cromático. Llega un momento en el que los pavos dejan de ser nítidos y a partir del 5º se convierten en una mancha.

El cuadro empieza con un pavo, propio de la fotografía, no se trata de un encuadre pictórico. Un componente importante de la modernidad, interacción de la fotografía y la pintura.
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      Este cuadro forma parte de una serie.

      En este cuadro vamos a ver el papel de los registros:

· Registro Activo: El que invade.

· Registro pasivo: El que es invadido.

Es un cuadro donde hay muchos registros, un registro puede ser activo o pasivo a la vez, o doblemente activo o doblemente pasivo.
· La vegetación se introduce e invade al río, que es un registro pasivo.

· El tercer registro invade al cielo, pero también invade al agua del río con su reflejo, con lo que se trata de un registro doblemente activo.

· El registro acuático será doblemente pasivo, porque es invadido por el tercer y primer registro.

La primera mano de color es un color rojo, es intenso, que se neutraliza o contrasta con el color violeta del cielo y el agua. El color verde oscuro es importante, es un color intermediario que plantea un duelo entre los dos colores nombrados anteriormente. No quita protagonismo a ningún color, pero sí marca el terreno.
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Introducimos el concepto de serie, que no se puede entender igual que en el arte tradicional (repetición casi industrial de una obra). En el arte contemporáneo se entiende la serie como la repetición de una obra con una función investigadora, no con una finalidad mercantil (cuando un artista repite un cuadro es porque quiere profundizar un determinado aspecto o cosa).

A través de este cuadro, Monet realiza un experimento a través de 40 cuadros del mismo objetivo con 40 encuadres. Si Monet observaba que cambiaba la luz, cogía y pintaba otro cuadro. Realizó 40 cuadros donde retrata el efecto matutino, amanecer, atardecer, a pleno sol...

Monet elige la catedral de Rouen porque a diferencia de un paisaje acuático (que es cambiante), la catedral es estática, y qué hay más estático que un edificio. Lo que él intenta es captar la relación entre el objeto y la luz.

La propia técnica del artista tiene que adaptarse a la manera en que se debe pintar la fachada, por ejemplo: si hay bruma presente, las líneas se remarcan.. Algunos cuadros tienen una pincelad más gruesa, otros más fina...

Monet se obsesionó tanto que alquiló una habitación enfrente de la catedral. Simultaneó trabajo de varios cuadros, ya que cuando cambiaba la luz, se pasaba a otro cuadro y así con cada cambio de luz. La luz hace que se transforme, no sólo en el día, sino también en las estaciones.

Así pues, elige el tema de la catedral para ver el efecto de la luz sobre un elemento estático, por eso elige un edificio. Intenta captar la relación entre el objeto y la luz.
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El edificio invade el registro superior y el registro inferior, con lo que podemos decir que ambos registros son pasivos, pero con una peculiaridad, gracias al remarcar la base de la arquitectura, lo que sucede es que el espectador hace visible el horizonte y se crea un eje perpendicular que hace lógicas todas las partes del cuadro. La técnica y el color son similares a la de “Sol al amanecer”.
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Recoge el ambiente de la estación y recoge un tema del que el arte aún, apenas había recogido. A Monet le atrae también el ambiente de la estación, que era un lugar donde la aparición del tren era un gran espectáculo. La estación era un sitio idóneo para retratar un instante fugaz. 

En la estación Monet simultanea varias pinturas, dependiendo de la intensidad de la humareda, y cambia el color, distintas variaciones sobre el color. Esto le hizo desarrollar una técnica muy densa, pastosa, para captar esa idea. Surge lo que se llama, la facetación. Hay opiniones e impresiones personales de Monet:

“ En el momento de la salida de los trenes, el humo de las locomotoras es tan denso que casi no se distingue nada, es maravilloso, una verdadera fantasmagoría. Hago lo que considero mejor para expresar lo que experimento ante la naturaleza para fijar mis sensaciones”.

La arquitectura no es un motivo, sino que es la propia esencia del cuadro. La propia arquitectura le da la razón de ser al cuadro, le da todo su sentido, es el corazón de la obra.

En la parte superior, Monet tiene cuidado por aparecer la idea del tejado, que nos sirve para acotar el tema de la obra. Esto es excepcional porque recupera el tratamiento de la línea.

Si se observa la composición del cuadro, Monet representa el escenario que el artista quiere mostrar (la llegada del tren). Este cuadro introduce desde el punto de vista técnico las facetaciones: repartir el color a base de pequeños registros cromáticos cuadrados y yuxtapuestos (puesto uno junto el otro).
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Esto nos hace ver una de las experiencias más importantes dentro del impresionismo. ¿Cuáles son los modos con los que Monet afronta esta investigación?:

· CARÁCTER COMPOSITIVO: La táctica es ir paulatinamente acercando el encuadre del tema. Se produce un acercamiento hasta que el espectador pierde la referencia del alrededor, es entonces cuando se llega a esa abstracción natural. Cuando no sabemos lo que vemos.

· CARÁCTER TÉCNICO: Procedimiento plástico a la hora de extender el color. Los primeros cuadros son convencionalmente impresionistas. Obras pastosas, muchas capas, cuando nos vamos acercando, la pintura se va haciendo más tensa.

En los últimos cuadros, la tendencia de Monet no va a ser tanto representar el detalle de esas plantas como el efecto de esas flores flotando entre otras plantas. Conforme ese enfoque se acerque se ve más el reflejo de la planta y también la propia planta en el agua. Lo que los hace más complejos. Se confunde todo de tal manera que no tiene ningún punto de referencia, todo forma parte de una unidad, lo que hace que roce la abstracción.

Esta obra no tiene ningún registro, se tiende a dar un aspecto uniforme al cuadro. El único elemento que te puede organizar es el puente. El puente tiene la misión de dar un punto de orientación, para saber por donde vamos.

Desde el punto de vista técnico, el puente tiene un tratamiento plástico que es más de dibujo que plástico. Recobra la línea, algo no común del impresionismo ortodoxo (el puente). Es una serie más ambiciosa que la catedral.
    ESTUDIO DE LA OBRA DE CAMILLE PISSARRO:

Representa la visión más rutinaria del impresionismo. Son cuadros monótonos. Surgen voces  sobre que tanta casita, tanto río...están bien, pero no para siempre, para un rato.

Revela el carácter rutinario. Es un pintor desde el punto de vista artístico, mediano. Es interesante como formador. Es un pintor cuya edad supera a la de los impresionistas, por lo que ejerce un cierto papel de formador para los jóvenes, aunque sintonicen. Ejerce papel de patriarca.

En cierto modo, los jóvenes lo tienen como un referente. Particularmente, además de influencia como consejero, la influencia se proyecta sobre dos artistas post-impresionistas como son GAUGUIN y CEZANNE.

[image: image27.jpg]


[image: image28.jpg]



[image: image29.jpg]


intención ideológica (contrario al “ángelus”, hombres que paran de trabajar y rezan).

Busca el equilibrio entre la forma y la luz. Es un constructor de paisajes, Pissarro va a reivindicar el papel del dibujo en el cuadro, esto es, un paisaje sobrio, significa crear un entramado lineal para vertebrar todo el cuadro.

Una evolución personal, en sus últimos cuadros se percibe un aclaración de la paleta, y al mismo tiempo una pincelada casi en forma de puntos.

Este cuadro tiene un gran registro, que es el ocre, y el registro superior, el azul. Con las zonas más oscuras vamos creando un efecto de zig-zag que nos aporta profundidad. La casa está sólidamente construida , muy marcada a base de aristas, hay una geometrización estricta. Este cuadro difiere de Monet (que tendía a difuminar la arista), Pissarro potencia la línea de la arista. 

Es importante el papel que obtiene el elemento vegetal que incorpora Pissarro al cuadro, es que la vegetación no es frondosa, pierde la hoja (al contrario que Monet, más frondoso). Lo hace porque en esta época los árboles son un entramado geométrico y sistema lineal y radial.

Se trata de un circuito lineal, una serie de líneas de vectores que hacen que se nos marquen todas las direcciones. No es un cuadro llamativo desde el punto de vista de los colores, es más un dibujo, un paisaje dibujístico.
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En otras obras de Pizarro, como “Paisaje campestre”, se observa la otra cara de Pissarro, cambia la paleta, hay una suave aclaración cromática. Pincelada en forma de punto y el entramado de los árboles. Otras obra destacada puede ser “La carretilla”.

ESTUDIO DE LA OBRA DE ALFRED SISLEY:
Se trata de un pintor de síntesis, que concilia el estilo de Monet y el de Pissarro.
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Es un pintor ecléctico, quiere decir que gracias a esa síntesis lleva la pintura hacia otros elementos a veces sorprendentes. Hace evolucionar la pintura hacia otros elementos.
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El color tiene una particularidad, Sisley es de carácter melancólico, tiene una serie de altibajos en su estado de ánimo. Esto puede derivar hacia una visión particular. En el impresionismo debe de haber objetividad, una persona melancólica pierde la objetividad por la subjetividad. El artista aplica el color de un modo no objetivo, aplica la subjetividad.

Los cuadros de la nieve pueden hacer referencia a un artista romántico, también el Canal de San Martín, realiza cuadros de forma académica. La aplicación del color no es objetiva y es casualidad de el estado de ánimo del artista, es romántico.

4) IMPRESIONISMO HETERODOXO:
Renoir cuestiona al impresionismo a través de la temática, y Degas desde el punto de vista teórico, el verdadero crítico es este último.

ESTUDIO DE LA OBRA DE RENOIR:

Renoir es heterodoxo porque devuelve el protagonismo a la figura humana, pero en particular a la mujer. En su juventud, Renoir trata a la mujer desde un punto de vista erótico, lírico...pero al final de su etapa trata a la mujer hasta de un punto de vista obsceno (un viejo verde), no representa la imagen de la mujer de forma poética, va más allá del erotismo. Así pues:

· Devuelve el protagonismo a la figura humana, especialmente a la mujer.

· Trabaja la figura humana del mismo modo que el impresionismo ha tratado otros temas. El objetivo de la obra es la incidencia de la luz sobre el cuerpo humano.

· En los cuadros de juventud donde aparece la mujer hay una tímida recuperación del contenido, el cuadro va a volver a decirnos algo, hay una intención de significar algo. En un cuadro como “La lectora”, Renoir quiere decir que la mujer también es inteligente.

· El sentido decorativo del cuadro.

· El tratarse de un heterodoxo más circunstancial que convencido. Renoir no es un artista comprometido doctrinalmente.

· Es una pintura tremendamente sensual, en el sentido de sensitiva, muy rica en color (llega a ser hasta neobarroca).
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Este cuadro tiene truco, porque Renoir tomó notas y apuntes y retrató a muchas parejas, fue muchas veces a este sitio, con lo que el cuadro es un resultado de varias visitas a este sitio. Esto no sería impresionista ortodoxo porque no es el momento concreto. Renoir ofrece un barroquismo. La figura humana es protagonista del cuadro.

El cuadro se realiza en el taller (aire viciado), no se hace en el lugar, lo que rompe también con el impresionismo ortodoxo. Renoir experimenta con la mezcla de los colores para crear colores más llamativos. Mezcla óleo con laca. Esas tonalidades dan un efecto de irrealidad. 

Hay tres obras importantes sobre la mujer, sobre el estudio de la figura humana femenina:

1) “La primera salida”.

2) “El palco”.

3) “La lectora”.

[image: image38.jpg]


[image: image39.jpg]


      

Coloca la cortina amarilla como fondo para separarla del fondo e individualizar a la chica. Aparecen dos registros. El perfil de la mujer es perfectamente limpio, y el público está indefinido, por un criterio impresionista (el público está lejos), y otro criterio es introducir la sensación de bullicio del público. Introduce varias antítesis:

· Un registro con una figura y un registro con muchas figuras (lo único frente a lo múltiple).

· También da la antítesis de lo liso, lo uniforme  frente a lo confuso (el bullicio).

· Hay contrastes de color, como el amarillo y azul, que contrasta con el oscuro del vestido.

· Aparecen los tres colores primarios, el rojo de las flores, el azul del sombrero y el amarillo de la cortina, que contrasta con lo oscuro del vestido.

· El perfil de la chica, Renoir estudia el color local, es decir, el color que tiene el objeto en función de la intensidad de la luz.
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Elige una situación que no depende del espacio natural, es una luz artificial que se proyecta sobre el rostro, que hace brillar los colores de la piel al recibir esa luz. Esa luz que ilumina de manera especial la cara y el libro es el aspecto más destacado del cuadro. A través de esa pincelada, hace uso de ese color elusivo (hay esa pincelada nerviosa). Hace que destaque el rojo de los labios, incluso, incluyendo un toque de sensualidad, y también el color castaño de las cejas y los ojos, y el contorno del ojo. También es interesante el cabello como algo que se diluye al recibir la incidencia de la luz. Esto resalta también por los colores con los que se contrasta.

Desde el punto de vista de la temática, plantea un tema, el tema de la mujer que lee, un tema muy conocido a lo largo de la Historia del arte. Hay una observación interesante: antes, a este tipo de pinturas, casi profanas, la mujer que lee no es la virgen, como en países occidentales católicos, los protestantes sí pintaban a la mujer como Renoir. Durante siglos ha habido una concepción de la misoginia, que viene a decir que todas las ruinas de la humanidad vienen de Eva, cuando le da la manzana a Adán. Según esto, la mujer se ve como algo “malo”, la única mujer que se salva es la virgen.

A la mujer, en los países occidentales católicos se le niegan estos aspectos (de lectura...), se piensa que las mujeres sólo deben tratar temas intrascendentales. Renoir presenta una visión de la mujer, hace un esfuerzo por reivindicarla, la dota de un carácter inteligente, y también la dota de belleza.

El gesto de la muchacha es muy importante, con una expresión del rostro austera, severa, seria, podemos intuir que se trata de una lectura seria, a través del lenguaje del gesto, Renoir da a entender que no es una lectura frívola, es algo serio (un ensayo...).

La mujer es el objeto y sujeto, un objeto bello pintado desde el punto de vista formal y de la pintura impresionista, pero a la vez dotando de significado a la imagen a través del gesto. Los católicos recalcan la diferencia entre la virgen y las demás mujeres con la lectura.
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Renoir la retrata en un momento cotidiano. Ella ocupa prácticamente toda la superficie del cuadro, se enorgullece de ser admirada, mira al espectador...y el contrapunto es la figura de Edmond Renoir, que aparece ajeno a lo que hace la modelo, y no está viendo la función, está mirando hacia algún sitio superior en el que debe estar pasando algo interesante.

La seda blanca la contrasta con lo negro, y la piel de la modelo, muy blanca, tiene semejanza al mármol de las figuras clásicas.
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Este desnudo puede ser en un jardín muy frondoso, la vegetación se funde con el cuerpo de la mujer. La luz incide en la parte superior de los senos, esto es porque la vegetación crece en altura, posiblemente la modelo esté por debajo de unos árboles, lo que hace que haya zonas más encendidas y zonas más tenues. Se trata otra vez de ese estudio del color local.

La vegetación se insinúa más por el color que por el tratamiento, no hay una descripción como tal de la representación. Retrata un tema impresionista con la figura humana. Los últimos cuadros de Renoir son de una pintura neobarroca.
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Cabe destacar a FRAGONARD y BOUCHER (siglo XVIII de la corte de Luis XV), también a RUBENS. Los dos primeros se puede decir que hacían una pintura pornográfica, decoraban los palacios reales...se recrean en el desnudo carnoso, voluptuoso. En un cuadro de Boucher, una de las protagonistas es una amante de Luis XV. De Rubens podemos destacar “Las tres gracias”, todo esto lleva a Renoir. Todos estos cuadros de Renoir se llaman “Las bañistas”.

[image: image49.jpg]



En este caso, el neobarroquismo se conforma en cuanto a los colorines, son también cuadros que proclaman la alegría de vivir a través de esa sensualidad desbordante. Es una obra que supera al impresionismo, no tiene nada que ver con los principios del impresionismo, hay una explosión de color.

Características generales de Renoir: La técnica que desarrolla para pintar desnudos adopta un tratamiento neobarroco inspirado tanto en la pintura flamenca (Rubens) y en la pintura del rococó francés. Junto a la recuperación de la figura humana, también introduce una tímida recuperación del contenido, es decir, una obra vagamente connotada (el cuadro va a volver a decirnos algo). Desde el punto de vista técnico introduce una sensación de hedonismo (placer) visual a través de la materia pictórica.

ESTUDIO DE LA OBRA DE DEGAS:

“Ningún arte es tan poco espontáneo como el mío, lo que yo hago es el resultado de la reflexión del estudio de los maestros, cuestión de inspiración de carácter y de observación”.

Degas propone una profunda elaboración del cuadro, diferente del carácter espontáneo de otros autores. El pintor impresionista típico es impulsivo y antirreflexivo a diferencia de Degas, que propone que el cuadro tiene que ser pausado. Desafía a la tradición y conservadurismo, aunque no hay que tratarlo como conservador. 

La validez de la tradición como lección permanente para el pintor moderno. El artista tiene que volver a implicarse en todo lo que supone la obra, no puede ser un intérprete. Retorno al dominio absoluto de la obra por parte del artista. Se trata de un artista que muestra cambios a lo largo de su carera; no es sólo cambio temático, sino también técnico. Se preocupa por introducir temas del mundo moderno: establecimientos públicos, músicos, cafés y las bailarinas en especial.

PRIMERA ETAPA:

La obra de Degas en el primer momento (Etapa clásica) es muy compleja desde el punto de vista técnico y compositivo. Son cuadros intransitivos, no tienen ningún mensaje desde el punto de vista del simbolismo; hablan del artista que los realiza, es una demostración de conocimientos, así muestra su arte como pintor y toma como pretexto estos asuntos.

SEGUNDA ETAPA:

Estos temas de carácter bullicioso se sustituyen por temas intimistas. Pasa de un cuadro de asunto público al cuadro de asunto íntimo; del cuadro de muchas figuras al de una sola figura. Además, se da un cambio técnico, ya que Degas irá abandonando el óleo y utiliza el pastel. El cambio temático da origen a una especialización iconográfica, ya que Degas retrata a la mujer, el desnudo femenino, y se concentra en esas figuras de forma idealizada. 

Degas será el artita con mejor preparación integral que le viene por su posición social y su inquietud personal. Permanece una temporada en EE.UU., y cuando vuelve tiene claro los temas que quiere tratar.
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y así focalizar cada uno de los elementos del cuadro. Es algo no exactamente impresionista, manipula el color para resaltar los elementos del cuadro, uso arbitrario del color. Sobre un espacio vacío se sitúan los elementos pero según los principios renacentistas.

Crea dos ejes que se cruzan, uno de ellos lo crea la valla y el otro los jockeys o jinetes, que dejan un espacio central donde se sitúa el suelo blanco. Usa estratégicamente el color, en este caso es el rojo, para señalizar los ejes compositivos o cerrar la estructura interna del cuadro, el color no es predominante sino que aparece de forma puntual. Además, utiliza la gama de un mismo color: el castaño, todo lo que puede dar de sí este color, aparece representado. En la confrontación de los elementos que aparecen en el cuadro, Degas da volumen a estos elementos mediante las sombras proyectadas en el suelo, de esta forma se cuestiona la bidimensionalidad del impresionismo, se quiere volver a la idea de meter el espacio dentro del cuadro. 

Sí es de carácter impresionista el tratamiento queda a la masa de gente que aparece como público, no hay intención de individualizar a la gente, intenta recrear el murmullo a través de la forma. El cuadro da la sensación de una falsa espontaneidad. El artista nos hace creer que vemos una escena captada fotográficamente pero no es así, ya que se realizó mediante la toma de una serie de notas y apuntes por parte del artista.

A Degas no le importa la identidad ni la personalidad de las bailarinas, lo demuestra al aparecer las bailarinas de forma partida, no se le ve la cara. Simplemente las pinta para estudiar la incidencia de la luz sobre la figura humana, esto puede parecer impresionista, pero lo novedoso es que reciben todo el impacto de la luz del escenario desde abajo, lo curioso es que esa luz es artificial. Aquí se inicia la serie de las bailarinas de Degas.

El suelo es castaño oscuro para destacar el maquillaje, la figura y la falda de la bailarina. Vuelve a usar arbitrariamente el color. También hay que mencionar los reflejos que produce la luz sobre la tela de gasa del vestido de la bailarina. Las figuras de las bailarinas superiores son reducidas al anonimato ya que lo que le interesa destacar es la bailarina principal.

      

Entre los dos ejes (abajo y esquina de la habitación) introduce unas distancias equidistantes que nos permiten introducir una serie de líneas que crean el entramado del suelo (utiliza el parquet).

El maestro tiene los pies en escuadra y marca la doble direccionalidad, ya que también se dirige a la bailarina que tiene enfrente con un pie y con el otro sigue las líneas del suelo, con la ayuda del bastón. La posición central del maestro crea un vector que se une con la parte delantera y otra línea que se une con la parte posterior.

El circuito cromático se crea mediante los lazos de distintos colores que tienen en la espalda las bailarinas, si se une la posición de los lazos se crea una línea que da la vuelta entera.

Lo que culmina el ejercicio pictórico es la otra perspectiva que llena de aire la escena, que es invisible, pero que está ahí, lo consigue a través de la ventana, que permite que la habitación se llene de aire. La perspectiva o enfoque de Degas es la perspectiva en ojo de cerradura (el encuadre de la obra está realizado desde un extremo).

El espacio vacío es muy importante aquí, lo verdaderamente importante, más que el tema o las figuras.


Degas rinde homenaje a la figura del cuerpo femenino desnudo, pero da una visión poética de la mujer en la intimidad. El artista intenta ofrecer una crónica en la que no introduce ninguna connotación especial, sólo se trata de rendir culto a la belleza. Puede aparecer como un voyeur (mirón). 

En 1886, se produce la última exposición de los impresionistas.

      TERCERA ETAPA:

Como denominador común, los cuadros de la tercera etapa, “El barreño”, “Mujer peinándose” y “Mujer secándose”, son situaciones, imágenes de la mujer en su intimidad, que parece que nadie mira, pero se representan de manera fotográfica. El encuadre de éstos son muy singulares, se trata de encuadres en picado.

Frente a la imagen estática aparece el cuerpo humano en movimiento, con un matiz importante ya que es un movimiento espontáneo que quiere captar el gesto. Son cuadros con mucha fuerza, Degas lo consigue mediante la técnica: abandona el óleo por el pastel y lo aplica de manera que nos recuerda a la manera veneciana, superponiendo una capa encima de otra. Esta idea y la maestría que Degas va a conseguir va a hacer que consiga los efectos que quiere. Juega con las posibilidades que le da el pastel.


La mujer aparece sin identidad. Su espalda tiene zonas más iluminadas que otras. Juega con la composición de los colores y la luz. El primer registro sería el bodegón y el segundo el barreño donde está la mujer. El mantel tiene una función pictórica que intenta hacer que la luz se refleje. El blanco tiene la capacidad de convertirse en una emulsión luminosa. En el mantel se aprecian las líneas que deja como huella la utilización del pastel. 




5) NEOIMPRESIONISMO:

Es el intento de darle una cobertura científica similar a las leyes de la óptica y dar más seriedad al impresionismo. SEURAT intentará seguir la continuidad de Monet, Renoir, etc. Se preocupa sobre todo de mostrar que la pintura tiene verdaderamente una óptica empírica basada en una óptica de laboratorio. Seurat pretende que el pintor y el científico coincidan en el aparato teórico (la óptica); esta propuesta sólo podría proceder de un pintor como este ya que es un hombre reflexivo, con paciencia, flemático, etc. Esto se ve reflejado en la técnica utilizada: puntillismo.

Es una corriente personificada en un individuo concreto. Es algo personalizado en la figura de dos pintores: Seurat y Signac. Nace y muere con estos dos.

ESTUDIO DE LA OBRA DE SEURAT:
A lo largo del tiempo irá perfeccionando el puntillismo.

La propia figura es luminosa por sí misma. Seurat está experimentando la capacidad que tiene el cuerpo de reflejar luz. Cuestiona la relación que ha tenido la luz con el cuerpo. Frente a la tendencia habitual de las impresionistas de convertir el paisaje como elemento principal del cuadro, Seurat lo hará de una forma muy particular. Toma como pretexto un cuerpo bello para ver como incide la luz. La figura cambia de registro conceptual en el cuadro, se deshumaniza, hasta el punto de que termina convirtiéndose en un muñeco. Esto obedece a algo fundamental ( le niega a la figura la capacidad de acaparar el protagonismo del cuadro ( porque pretende que la figura se integre en el conjunto del cuadro. Como consecuencia de esto, los cuadros de Seurat se irán convirtiendo en algo más geométrico. Primero a base de líneas perpendiculares, y en las últimas obras, será sustituido por las líneas curvas.


“Un domingo por la tarde en la isla de Grande-Jatte”
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“La parada”


“El circo”

ESTUDIO DE LA OBRA DE SIGNAC:

Su aportación más importante será la de teórico o historiador. Escribió: “De Eugene Delacroix a los impresionistas”. Considerado el primer libro de pintura moderna. La figura de Signac es importante porque su modo de pintar difiere de su maestro Seurat. La pincelada es mucho más gruesa y además pasa del punto a modo de segmento.

Este modo de pintar influirá en el fauvismo y en la obra de Matisse y Derain.

“Costa Azul” o “Costa Azzurra”

Se observa el cambio de pincelada respecto a Seurat.
6) SIMBOLISMO:

Otorga el máximo protagonismo a la pasión. Prima el instinto visceral. En el caso del romanticismo, la pasión es consciente; el simbolismo ante todo procura la evasión y la huída, con lo cual, lo que utiliza es todo aquello que pueda hacer aflorar la pasión de una manera superficial, aquello que haga adormecer al sujeto y lo lleve a otro mundo (alcohol, drogas, etc.) por medios artificiales; por último, el surrealismo permanece en el estado de la inconsciencia, por ello será parte del mundo de los sueños. El artista sólo tiene que mirar hacia adentro.

El cuadro tiene que decir algo, ya que tiene que hacer de portavoz de lo que los artistas quieren decir. Tiene una serie de temas específicos (“El mito de Salomé”).


ESTUDIO DE LA OBRA DE GUSTAVE MOREAU:
Es el simbolista ortodoxo. A diferencia de él, Puvis de Chavannes sería el simbolista atípico. Redon, sería el simbolista particular, aunque sus cuadros serán más surrealistas que simbolistas.

Moreau representa el movimiento en su totalidad, que podemos definir con el simbolismo dionisiaco (instinto animal que todos tenemos), distinto a apolíneo.

En sintonía con el simbolismo, da rienda suelta al carácter dionisiaco; tiene su obra inscrita dentro del signo de las pasiones. Recurre a un mundo imaginario de carácter oriental, porque es donde el lujo adquiere increíbles límites y tiene gran riqueza sensual y sensitiva (la cultura oriental).

La belleza medusea, es lo principal de los cuadros de Moreau, aproxima el mito de Salomé al icono mitológico de Medusa, pero también al concepto de horror fascinante (el hombre sabe que el acercamiento a la mujer será fatal pero no puede resistirse). Sus cuadros tienen un gran eclecticismo de culturas: hay referencias orientales, hindúes, árabes...

Estrecha relación entre la literatura y la pintura. Los poemas tienen el mismo tema que el que se refleja en los cuadros. Ambos buscan lo mismo, la musicalidad del lenguaje, ya sea en poemas o en cuadros.

Los cuadros simbolistas están cargados de connotaciones. Moreau utiliza una técnica subjetiva, realizando cuadros muy densos, rica en pasta, es decir, con gran cantidad de pintura, combinada con la incorporación de caligrafía.

En las zonas planas del cuadro aparecen las caligrafías. Se da un proceso de depuración: de lo más recargado a lo más simple, llegando a una abstracción casi total. Comienza siendo un pintor literario, que se ciñe al texto que tiene que representar. Con el paso del tiempo irá introduciendo elementos que son frutos de la imaginación del artista, siendo esto un pre-surrealismo.

“La danza de Salomé”


“La aparición”



La cabeza aparece levitando y ella sale totalmente desnuda, el remordimiento, la tortura, pero no se asusta por la presencia de la aparición, sino que se encara con la cabeza de San Juan.

Desde el punto de vista pictórico, la arquitectura no está tan elaborada, está esgrafiada, no se nos muestra como una ambientación arquitectónica, sino que aparece como un simple decorado, con esto quiere decirnos que lo importante es el tema y no la anécdota que le rodea, para ello la arquitectura no es en tres dimensiones, sino que está pintada de una forma plana.

“Hada con grifos”
“Dalila”

Utiliza la misma pose que en el cuadro anterior pero esta vez para realzar la maldad del personaje. Acentúa el rostro para que veamos que tiene un carácter fatal. Los complementos que la rodean avalan el carácter del personaje. El fondo con facetaciones.

“Los Ángeles de Sodoma”
Visión más simplificada y casi abstracta. Tema que procede del campo de la literatura y más exactamente de la Biblia. El tema sigue siendo simbolista pero ya la técnica va cambiando.

Moureau toma de la historia de la Biblia lo que le interesa. Irá tratando el tema de forma subjetiva y selecciona lo que quiere: los vengadores del castigo divino (una vez que consiguen su objetivo vuelven a su lugar). 

Cuadro compuesto a través de registros cromáticos: activo (detrás de los ángeles, la zona de la luz) y un pasivo.

Crea una antítesis: la luz donde viven los ángeles, rompe el registro pasivo y retornan a la luz.

El registro pasivo es la zona oscura, y el activo es la zona de la luz. El registro activo invade el pasivo, y se crea una antítesis porque el registro que invade, lo hace de arriba-abajo, las figuras parecen sombras fantasmagóricas, sobre esa mancha Moureau insinúa unos puntos que son los ojos y alrededor de la cabeza, le pone una aureola para dotarlo del carácter divino que tienen los ángeles. La espalda apunta hacia arriba, lo que muestra la transición hacia la parte de arriba del cuadro.

Distinción entre lo orgánico y lo inorgánico. Lo inorgánico sería la arquitectura y lo orgánico la naturaleza. Esto hace que haya una simbiosis total entre el fondo y las figuras.

ESTUDIO DE LA OBRA DE PUVIS DE CHAVANNE:

La conexión no es ni a través de la mitología ni con el tema de la mujer fatal, ni de la elaboración de unos arquetipos del mundo fabuloso. La conexión se realiza a través del sueño que él entiende como la suspensión de los estados anímicos.

“Usted me dice que el artista rectifica las cosas según sus sueños. Me gustaría mejor decir que ordena las cosas según su sueño pues estoy convencido de que en la concepción mejor ordenada se encuentra también la más bella, me gusta el orden porque quiero pasionalmente la claridad”.

Concilia la tradición clásica de la pintura con las preocupaciones conceptuales (temas del simbolismo). La conexión se verifica a través del sueño; hay que introducir un aspecto que le diferencia de Redon: Cuando Puvis pinta, él pinta lo que recuerda de un sueño, es consciente de lo que pinta (diferente a Redon, que añade del sueño a la realidad). Es un pre-surrealista porque representa el sueño en sí, es decir, de manera literal.

Hablamos de un pintor de alegoría con raíces clásicas profundas. Su gran objetivo era convertirse en el heredero de los grandes pintores muralistas del Barroco, pero sobre todo del Renacimiento.

Lleva a cabo una adaptación de la pintura mural a la pintura de caballete. Colorido etéreo (tonos claros e incluso transparentes) porque la pintura muralista pretende introducir el paisaje en el edificio. 

La pintura mural es una pintura simplificada, ya que tiene que ser permanente y atemporal. Los personajes tienden a tener una pose solemne, ser hieráticos.

“Mujeres al borde del mar”

El tratamiento iconográfico es lo que más llama la atención. Aparecen tres mujeres cada una en una posición. La composición de este cuadro llama mucho la atención: interpreta a las mujeres acorde a una iconografía greco-latina, lo que recuerda al mito de la venus saliendo del mar.




Utiliza referentes plásticos y más concretamente escultóricos. El cuadro parece que está cortado, de forma que el espectador tiene que recurrir a la construcción mental del cuadro. El cuadro plantea una reflexión de una pregunta: ¿Quiénes somos, de dónde venimos y a dónde vamos? Chavanne recurre al registro: primero un gran registro rectangular limitado por la línea del horizonte (hay una línea blanca que separa ambas tonalidades azules). Un segundo registro está dividido por una línea diagonal. La figura más importante es la de la mujer que está de pie, que marca el eje de simetría de la composición.


En cuanto al color, en cada registro introduce unas manchas que dan sensación de volumen, ya que si no, los colores serían muy planos. Los elementos florales evitan que la composición sea excesivamente geométrica. La figura central está abstraída en otra cosa que no es peinarse. Es mucho más profundo y pesimista, está reflexionando, todo esto lleva a la muerte (tema principal en las obras de Chavanne).

“La esperanza”

Pretende ser una reflexión en torno a los desastres de la guerra, sobre todo en el ámbito de los perdedores, por ello, recurre a una composición muy clásica, a una personificación de la esperanza que, incluso, comparte ciertos atributos a la paz.
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Como fondo, aparece un campo desolado, asolado, quemado, etc., en el cual en primer término aparece la figura de una niña encima de un paño blanco y con una rama de olivo en la mano. Lo que más llama la atención del desnudo sobre el paño para resaltar el cuerpo femenino pero no con carga erótica sino la inocencia, porque el pintor quiere mostrar la idea del renacer después de la guerra. La única nota de vida en el paisaje es el montículo en el que está la niña, lo que significa que con la vuelta de la paz vuelve la vida. Símbolo de paz: rama de olivo. Las flores aparecen donde la niña y no en el fondo porque aún no se ha empezado a renacer por allí. 

Le importa el orden, la claridad...para que la historia quede más clara aparece al fondo del cuadro unas ruinas y varias cruces como de cementerio. Zona donde aun está la muerte, a diferencia que en la zona primera, donde reina la vida.


“La decapitación de San Juan Bautista”

Se retorna a la verdadera fuente evangélica del tema, no se representa a Salomé como mujer fatal, y además como personaje secundario. La vestimenta de ella no es nada llamativa para que el verdadero protagonista sea el único objeto principal. Efecto de compensación, hay una figura en cada lado.

[image: image4.jpg]




San Juan proclama su inocencia, de manera que mira de frente al espectador con las manos y brazos abiertos. La cabeza de San Juan pasa a ser el centro geométrico (compositivo) y teológico del cuadro.

Se da la penetración de dos figuras triangulares: la de San Juan y la del árbol. Hay dos vectores que van desde los extremos al centro. Cuadro tremendamente estático y únicamente la posición del verdugo introduce algo de movimiento. Introduce una ambigüedad la figura del verdugo: parece que está cortando la cabeza de San Juan, pero también puede cortar una rama del árbol. El árbol viene a ser una imagen metafórica del fin de la vida de San Juan Bautista, se siega la vida del personaje y la metáfora de la vida que hace el árbol.

Es una pintura sobria y austera. Introduce una gradación lumínica: va creando zonas de luces y sombras para incrementar el protagonismo de San Juan.

“El pobre pescador”

Es la obra maestra de Chavanne. Rivera de un río donde aparecen tres figuras: un niño encima de un paño rojo (metáfora de vida), un chico vestido de azul y un adulto encima de una banca, esto nos hace ver que el pintor recurre a un tema existencial: las tres edades del hombre. Reflexión del ser humano en el mundo y el papel que tiene éste.

[image: image5.jpg]



Los colores y gestos que tienen cada una de las figuras son elementos importantes del cuadro. El niño recostado en un campo florido, la infancia es la edad más feliz del ser humano.

El muchacho vestido de azul, coge flores del campo, lleno de esperanza, ilusión...dispuesto a recoger todo lo que le proponga la vida. Las flores están focalizadas en algunos casos, no está con tantas flores como el niño.

Con el adulto, las flores desaparecen. Tiene una pose cabizbaja, en una barca donde reflexiona y hay una clara imagen que conduce a la muerte. Referencia la mitología clásica. Ya no espera nada de la vida, espera que llegue la muerte. A esto, hay que añadir las tonalidades grises.

Recuerda a la imagen de Cristo como “Ecce-Homo” (tema de la pasión), más símbolo del hombre hundido, abatido y totalmente solo, abandonado, despreciado y traicionado.  Segmenta la superficie del lienzo a base de registros denticulados.  Construye los cuadros con muy pocas figuras (a pesar de la cantidad de superficie sobrante). Así, valora y representa cada figura mejor y e mayor manera (aisladas). Las tres figuras están relacionadas mediante el triángulo y formas entre sí. Lago “metálico” para reafirmar la idea de lago “muerto”.

ESTUDIO DE LA OBRA DE ODILON REDON:
Puente entre el simbolismo y surrealismo, ya que se encuentra (como individuo, pintor e iconógrafo) entre la visión y la reflexión (no pinta lo que sueña, sino el sueño mismo).

Calificó su pintura como “el afán por poner la lógica de lo visible al servicio de lo invisible” (a partir de lo invisible llega a lo visible). El artista no puede seguir recurriendo a la naturaleza. Se le conoce como “narrador de la imaginación del subconsciente”; el modo de hacerlo es recurrir a la contemplación transfigurada de la realidad (elementos conocidos para traducir lo invisible). Recorre el trayecto de lo real y lo irreal (siempre desde lo invisible a lo visible). Va dotando a su pintura de un sentido metafórico, y tiende a veces a lo monstruoso.

“Los ojos cerrados”

Intenta reflejar el pensamiento secreto o la presencia interior del sueño (figura sumida en el letargo, no duerme, reflexión interior). No se sabe si duerme, acaba de despertarse...pero sí muestra un estado de permanente melancolía.
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Utiliza el pastel (técnica entre lápiz y óleo), lo que le permite dejar zonas más boceteadas (menos acabadas) y otras más acabadas. Insinúa una superficie acuática de donde sale la figura.

“Orfeo”

Proceso de lo metamórfico y monstruoso, pero con una simplificación formal (mito de Orfeo y Eurídice). El autor aporta un toque de misoginia, le persiguen, aunque él no quiere saber nada de mujer. Entonces, todos ellos se abalanzan sobre él y lo despedazan (tirándolo después por un acantilado). Aparece un grafismo o dibujo muy definido y preciso, y eso se opone al tratamiento abstracto y plano de fondo.


“El cíclope”

[image: image7.jpg]



Hay un desenlace trágico por los celos: la ninfa Galatea está enamorada de Acis, pero también es el objeto de deseo de Polifemo. Hay una gran cantidad de colorido, un estallido de color.

“El silencio”

Es la obra que marca la transición al movimiento surrealista, la sensación de inacabado triunfa en el cuadro. Triunfo absoluto de una obra del subconsciente y la presencia de una escritura automática sin que el autor ejerza algún tipo de control. Hay una zona de movimiento que no está en el motivo central. 

� INCLUDEPICTURE "http://gallery.euroweb.hu/art/v/velazque/1641-50/08innoce.jpg" \* MERGEFORMATINET ���





En este cuadro del Papa  “Inocencio X” de Velázquez, en los detalles de la mano se refleja la fugacidad del tiempo. En el anillo de la mano, tallado con una piedra preciosa (poliedro con sus aristas totalmente definidas) y Velásquez cuenta que la fuerza de la luz se posa en esa piedra y crea esa sensación visual. Es la mezcla óptica, reconocimiento del objeto en la distancia.








� INCLUDEPICTURE "http://www.ibiblio.org/wm/paint/auth/velazquez/velazquez.meninas.jpg" \* MERGEFORMATINET ���





En “Las Meninas” también se ve lo de la mezcla óptica en un ramillete que está en el traje de la infanta más pequeñita. Aquí identificamos esto en la distancia. 





� INCLUDEPICTURE "http://www.iupui.edu/~lmena1/velazquez/venus.jpg" \* MERGEFORMATINET ���





También se ve el efecto de la mezcla óptica en el cuadro “La venus en el espejo” de Velásquez. El reflejo en el espejo se ve mejor en la distancia y eso tiene un carácter total impresionista .





� INCLUDEPICTURE "http://www.escribeyloedito.com/Monet%20Impression,%20Soleil%20levant%201873.jpg" \* MERGEFORMATINET ���





“Impresión sobre el amanecer” o “Impresión Sol naciente”. Una obra sin contenido, representa el instante de la salida del sol por encima del mar. Se percibe el Sol como una bola de fuego que se eleva sobre el mar.





Los impresionistas siente predilección por estos momentos, porque revelan un espectro visual para un pintor.





“Impresión sobre el amanecer”





“Los pavos”





� INCLUDEPICTURE "http://images.google.es/url?q=http://www.artehistoria.com/tienda/banco/jpg/MOP11429.jpg" \* MERGEFORMATINET ���





�





� INCLUDEPICTURE "http://www.gsbmennonite.com/mt-archives/Monet%20-%20Banks%20of%20the%20Seine,%20Vetheuil,%201880.jpg" \* MERGEFORMATINET ���





“Paisajes a las orillas del Sena”





�





“La catedral de Rouen”





� INCLUDEPICTURE "http://geocities.yahoo.com.br/maritp31/rouen.jpg" \* MERGEFORMATINET ���





“Crepúsculo”





� INCLUDEPICTURE "http://www1.folha.uol.com.br/folha/turismo/europa/images/monet02.jpg" \* MERGEFORMATINET ���





� HYPERLINK "http://www.monetart.us/print-detail-asp/id-39330/from-/mode-big/Claude_Monet-Dusk_-_Crepusculo.htm" �� INCLUDEPICTURE "http://www.monetart.us/images/MISC/large/P3AP781.jpg" \* MERGEFORMATINET ����





Hay ciudades que pueden interesar a un pintor y otras que no. A un impresionista le pueden interesar lugares como Venecia, arquitectura sobre el agua, también Londres, Suecia, Noruega... La ciudad representada en este cuadro es Venecia. La intención de Monet es ubicar, por las peculiaridades de esta ciudad, un edificio que flota. El edificio es una masa cromática, el nexo de los dos registros.





“El Parlamento de Londres”





� INCLUDEPICTURE "http://www.artehistoria.com/tienda/banco/jpg/MOP11556.jpg" \* MERGEFORMATINET ���





Se trata de un cuadro bicromo (dos colores). Se plasman arquitecturas góticas o neogóticas como sucede en este cuadro, esto es así por el carácter del bloque y la cantidad de líneas a desarrollar por parte del pintor. La arquitectura hiere al cielo y también al agua. El color oscuro rivaliza con el color del cielo y del agua. Hay dos registros, y entre ellos, la masa cromática. Respecto a las terminaciones, las pinceladas secas se funden con el color del fondo.





“Estación de Saint-Nazaire (o Lazare)”





� INCLUDEPICTURE "http://rsta.pucmm.edu.do/biblioteca/pinacoteca/impresionismo/imagenes/estacion%20de%20saint%20lazare%20monet.jpg" \* MERGEFORMATINET ���





Es un cuadro emblemático por un motivo, aparece el hecho de que la arquitectura que toma para el cuadro no es una catedral ni nada de eso, es un edificio que nace de la Revolución Industrial, es un edificio que significa la modernidad, la vanguardia. Así pues, el hecho de que se retrate una estación significa que retrata un templo de la modernidad.





“Las ninfeas”





� INCLUDEPICTURE "http://www.svreeland.com/ls-monet-1.jpg" \* MERGEFORMATINET ���





El motivo no es otro que una serie de plantas acuáticas. Este motivo lo elige para hacer una propuesta experimental. Es un estanque de la localidad de Giverny y constituye la referencia para acabar el cuadro como abstracto. No lo hace deliberadamente, sino que es una abstracción natural, consecuencia de un determinado encuadre. Esta obra tiene un importante volumen cuantitativo y cualitativo. Monet hace unos 80 m cuadrados de tela de superficie del lienzo para dar cuerpo a esta serie.
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“Los tejados rojos”





� INCLUDEPICTURE "http://iridia.ulb.ac.be/~latinne/images/pissarro.gif" \* MERGEFORMATINET ���





Pincelada más plana, más granulosa, más tipo punto. Tendencia a geometrizar los volúmenes. De aquí la influencia a Cezanne y al cubismo. Pizarro es un pintor cuya temática es de carácter monográfico, dedicado a la pintura de paisajes. Pissarro hace de la vida en el campo el motivo principal de su pintura. Este motivo se hace de un modo objetivo, de modo intransitivo, como un fotógrafo o un reportero, con una visión paternalista, no tiene ninguna 





“La ciudad en invierno”





� INCLUDEPICTURE "http://members.shaw.ca/keithheidorn/wxdrphotos/masters/pissarro.jpg" \* MERGEFORMATINET ���





Pissarro juega con la nieve, pero se mantiene la estructura interna del cuadro anterior. Se trata de un paisaje invernal.





“El pueblo de Voisins”





Gran registro del cielo y un punto de fuga en la calle. Se trata de un cuadro con un cromatismo más vivo, más claro, recuerda a Monet. Sisley tiende a colocar las sombras en tono azulado. 





Construye determinado elementos del cuadro a base de manchas (nubes).





La influencia de Pissarro se ve en la tendencia al geometrismo y al entramado lineal.





� INCLUDEPICTURE "http://gemaelde-archiv.gemaelde-webshop.de/gemaelde/std2/alfred-sisley-dorf-von-voisins-09089.jpg" \* MERGEFORMATINET ���





“Visión de pueblo”





“El canal de San Martín”





“Paisaje invernal”





� INCLUDEPICTURE "http://www.idadora.it/AlbumFoto/Gallery/Hobby/Nevicata%20(Sisley).JPG" \* MERGEFORMATINET ���





� INCLUDEPICTURE "http://p.giroud.free.fr/sisley/canal_st_martin.jpg" \* MERGEFORMATINET ���





“Le moulin de la Galette”





� INCLUDEPICTURE "http://p.giroud.free.fr/sisley/canal_st_martin1.jpg" \* MERGEFORMATINET ���








No hay registros, construye un punto de fuga al final de la calle, delimitado por las aceras de la calle.





� INCLUDEPICTURE "http://abelard.chez-alice.fr/images2/Bvd%20argen2.JPG" \* MERGEFORMATINET ���





� INCLUDEPICTURE "http://www.ibiblio.org/louvre/paint/auth/renoir/moulin-galette/renoir.moulin-galette.jpg" \* MERGEFORMATINET ���





Este sitio es un lugar de encuentro de los jóvenes de París, es un lugar muy clásico, un típico, lo retrata Picasso (cuando ya estaba de capa caída este local). Este lugar no lo hubiera pintado nunca Monet. Representa la figura humana desde distintos puntos de vista. La figura humana tiende a fundirse en el ambiente, porque la luz artificial sobre la piel da ese efecto.





“La primera salida”





� INCLUDEPICTURE "http://www.buymasterpiece.com/images/ma125.jpg" \* MERGEFORMATINET ���





Es el momento en que una muchacha es presentada en sociedad y hace su primera salida. Comparte el mundo de los adultos, pasa de ser una niña a una mujer. Cuando descubre el mundo que le “había estado prohibido”, la mujer se queda con la boca abierta. Renoir retrata la fascinación de la mujer al descubrir esto.





El encuadre, lo que hace el pintor es situarse justo detrás de la muchacha, hace el papel de voyeur, observar sin ser visto, observar el gesto de fascinación de la muchacha (boca abierta, ojos abiertos).





“La lectora”





� INCLUDEPICTURE "http://www.epdlp.com/fotos/renoir09.jpg" \* MERGEFORMATINET ���





Esta obra es doblemente interesante, tan interesante desde el punto de vista de la temática como el punto de vista formal.





Se observa el estudio del color local, ese color especial que recibe un cuerpo al ser iluminado de una u otra manera.





“El palco”





� INCLUDEPICTURE "http://www.spanisharts.com/history/del_impres_s.XX/impresionismo/renoir_palco400.jpg" \* MERGEFORMATINET ���





Modelos: Mimí López y Edmond Renoir.





Vemos un cuadro donde ante todo se presenta una visión costumbrista, no es como los dos anteriores. Lo que pretende plantear es rendir tributo a la belleza femenina, la presenta como reinando en todo su esplendor. Es costumbrista porque representa una escena de género. Renoir elige para ello a esta modelo, y la elige precisamente por lo que era estimada su belleza en la época, se decía que se acercaba a los elementos de la belleza clásica o antigua, podía ser una venus, tiene ese arquetipo de belleza de carácter clásico, es una modelo muy estimada por eso.





“Torso de mujer al sol”





� INCLUDEPICTURE "http://www.yurimarcialis.it/impressionisti/renoir/2.jpg" \* MERGEFORMATINET ���





La mujer, lejos de ser captada en su intimidad, es convertida en objeto de deseo. Este cuadro lo podemos relacionar con el de “La lectora” en cuanto al tratamiento formal (objeto de estudio). Este cuadro se diferencia de los otros desnudos, se aplica el impresionismo en todo el cuerpo. Establece una función entre dos motivos impresionistas: el cuerpo y la naturaleza.


Intenta confrontar un mismo fenómeno, como es la luz sobre dos elementos distintos, la naturaleza y el desnudo. Como se comporta la luz al mismo tiempo sobre la naturaleza y el desnudo.





� INCLUDEPICTURE "http://www.guiarte.com/pezagua/images/renoir1.jpg" \* MERGEFORMATINET ���





� INCLUDEPICTURE "http://www.artehistoria.com/genios/jpg/REB15109.jpg" \* MERGEFORMATINET ���





“Caballos de carrera”





� INCLUDEPICTURE "http://rsta.pucmm.edu.do/biblioteca/pinacoteca/impresionismo/imagenes/caballos%20de%20carrera%20degas.jpg" \* MERGEFORMATINET ���





Este cuadro se une a la gran cantidad de obras que hay con este tema como tema central: el tema de las carreras de caballos en los hipódromos. Tema intrascendente, llama la atención el contraste entre el tema y la composición. Lo primero que hace es plantear el encuadre totalmente fotográfico, hace que el cuadro esté planteado para que el público pueda entrar en él; abre el campo visual del cuadro gracias al suelo blanco





“Los músicos de la ópera de París”





� INCLUDEPICTURE "http://artquizz.free.fr/dansetmusique/musiciens/degas22.jpg" \* MERGEFORMATINET ���





Cuadro que se compone con registros, no con perspectivas como el cuadro anterior. Quiere potenciar por una parte la presencia de los músicos, y por otra parte, en la superior, a las bailarinas. Parece una fotografía de prensa. Degas destacó a cada personaje (músicos) individualmente y posteriormente realizó la composición. En la obra parece a primera vista que lo realmente importante son los músicos, y no es así, ya que lo novedoso está arriba, no sólo por la temática sino también por el tratamiento.





“Fin de arabesco”





� INCLUDEPICTURE "http://www.artehistoria.com/genios/jpg/DEF01675.jpg" \* MERGEFORMATINET ���





Composición similar a la obra anterior. Hay un gran registro dominado por la bailarina y otro en la parte superior, donde se encuentran el resto de compañeras que ya han terminado el baile. Son personajes secundarios. Degas reduce la figura de la bailarina a dos círculos concéntricos, uno, que sería la cabeza y otro superior que lo envuelve, se trata de la falda. Para estabilizar la composición nos ofrece la verticalidad del pie, y crea una gran diagonal marcada por los dos brazos extendidos, esto se equilibra con la otra pierna que está levantada. La mano izquierda de la bailarina está arqueada, de forma que Degas crea esa directriz que nos lleva hasta las otras bailarinas. La otra mano crea otra dirección que nos lleva al ramo y así salir del cuadro.





“La estrella bailando sobre la escena”





� INCLUDEPICTURE "http://www.aldeaeducativa.com/small/impresiondegas3.jpg" \* MERGEFORMATINET ���





Se representa el espectáculo en su momento culminante. Degas introduce unas líneas y ejes muy destacados. La composición con esa diagonal que separa los dos registros permite al artista crear una antítesis que enfrenta al lleno contra el vacío, la figura única frente a lo múltiple, la multicromía frente a la monocromía. Los dos registros están disociados, no hay intención de unirlos. El registro inferior aparece en primer plano, y la bailarina parece saltar del cuadro, esto viene del deseo de eliminar la barrera entre realidad y ficción. La diagonal se mantiene rígida.








“La clase de baile”





� INCLUDEPICTURE "http://rsta.pucmm.edu.do/biblioteca/pinacoteca/impresionismo/imagenes/clase%20de%20baile%20degas.jpg" \* MERGEFORMATINET ���





Aquí hay un homenaje a la pintura clásica. Tenemos referencias desde Piero Della Francesa a Mantenga, Botticelli e incluso Ghirlandaio.





En realidad no se representa la escena en el momento culminante, sino en un momento de descanso que ha interrumpido la clase. Esta situación que ha elegido Degas es ideal para que cree una composición con una gran fuerza, lo que le permite demostrar su habilidad como pintor. En primer lugar, crea la atmósfera donde se va a desenvolver la clase de baile, esto lo hace recurriendo a la perspectiva geométrica (tipo Piero Della Francesca), la define mediante tres ejes, la habitación está formada por una serie de pilastras que crean unos elementos verticales.





CAILLEBOTTE fue discípulo de Degas, aunque no de forma profesional, es alguien que no tiene los recursos del maestro, por lo tanto la obra será mucho más tosca. “Los alisadores del parquet”.








� INCLUDEPICTURE "http://www.eumed.net/cursecon/7/caillebotte.jpg" \* MERGEFORMATINET ���





� INCLUDEPICTURE "http://www.artdreamguide.com/adg/_arti/_m/_moris/img/_jpg/moris_02.jpg" \* MERGEFORMATINET ���





BERTHÉ MORISOT, pintora que también imita a Degas en cuanto a las obras. Lo más impresionista es como la luz incide en la gasa y en la figura. Retrata a una amiga suya que acaba de tener un hijo. “La cuna”.





“El barreño”





� INCLUDEPICTURE "http://flyyy.excite.es/flyweb/cards/5772s.jpg" \* MERGEFORMATINET ���





Obra más conseguida desde todos los puntos. El encuadre es un picado, esto es insólito desde el punto de vista pictórico. Esto hace que la composición esté forzada por el encuadre y por la disposición de los elementos.





Retrata una naturaleza muerta (bodegones) que nos permite acceder al segundo registro.





“Mujer secándose”





� INCLUDEPICTURE "http://usuarios.lycos.es/abscyr1961/images/arte_degas.jpg" \* MERGEFORMATINET ���





El pastel es mucho más agresivo, a medida que se familiariza con esta técnica se reconcilia con la naturaleza de la técnica, a pesar de que en un principio pretendiera sustituir la pintura por el pastel.





“Mujer peinándose”: Es una obra de factura similar a la anterior, aunque el pastel es más difuminado.
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En estos dos cuadros se dan las líneas perpendiculares. Representa la llegada del circo a la ciudad. Un acontecimiento tan dinámico, Seurat hace que esté rígido, dividido en parcelas rectangulares. La presencia de la arquitectura acentúa más esta disposición perpendicular.








� INCLUDEPICTURE "http://www.epdlp.com/fotos/seurat04.jpg" \* MERGEFORMATINET ���





Se reflejan las líneas curvas. Utiliza los tres colores primarios más el blanco. Partes de la escena aparecen cortadas, dependiendo del encuadre. Tremendamente dinámico: el látigo, las mujeres, el caballo y la curva...contrasta con la grada porque la estructura es con líneas perpendiculares.








� INCLUDEPICTURE "http://rsta.pucmm.edu.do/biblioteca/pinacoteca/vanguardias/imagenes/seurat%20el%20circo.jpg" \* MERGEFORMATINET ���





� INCLUDEPICTURE "http://www.nootope.net/romain/Images/signac/signacaper.jpg" \* MERGEFORMATINET ���  No es el cuadro exacto.





Con el paso del tiempo irá resolviendo el cuadro con un mayor número de personas. Jugará con la arquitectura de pantalla (repetir la misma planta de edificio en todo el cuadro) eso crea unas transparencias y sombras que son de gran ayuda a Moureau para el tema que trata.





� INCLUDEPICTURE "http://www.uv.es/entresiglos/oleza/img/salome.jpg" \* MERGEFORMATINET ���





Aquí se observa como pasando de representar el guión literal a introducir elementos propios. En este cuadro muestra una parte de la historia de Salomé inventada por él mismo (la cabeza de Juan se le aparece a Salomé justo después de que ésta le hubiese besado cuando fue asesinado).





Esta obra se puede considerar pre-surrealista, ya que la aparición viene de la mente de Salomé, el cuadro nos muestra eso: Salomé se imagina la aparición como consecuencia del remordimiento.

















� INCLUDEPICTURE "http://redescolar.ilce.edu.mx/redescolar/proyectos/acercarte/veinte/veinte2/simbol22.jpg" \* MERGEFORMATINET ���





� INCLUDEPICTURE "http://www.artehistoria.com/genios/jpg/MOH03250.jpg" \* MERGEFORMATINET ���





En este cuadro, el fondo está resuelto como una gran masa de color y con gran simplicidad. La pose del hada es insinuante para realzar la belleza.








� INCLUDEPICTURE "http://art.pro.tok2.com/M/Moreau/mor80.jpg" \* MERGEFORMATINET ���
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