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EL ARTE EN LA 2ª MITAD DEL S. XIX  

Contexto 

histórico 

 

En el S. XIX se producen grandes transformaciones que anuncian el mundo moderno. 

- La expansión de la revolución industrial desde Gran Bretaña hacia Europa Occidental y 

América del Norte 

- La aparición de los sistemas políticos liberales y la creación de grandes imperios coloniales. 

- Una nueva sociedad de clases en la que la burguesía se convierte en clase dominante frente al 

proletariado.  

- El rápido crecimiento urbano que crea nuevas necesidades sociales y urbanísticas. 

- La aparición de una cultura de masas y el contacto con otras culturas.  

El arte ya no tendrá la unidad de épocas anteriores: se suceden las tendencias de forma rápida y 

pueden convivir varias a la vez.  

ARQUITECTURA  

Las tendencias renovadoras ïrechazadas por los arquitectos- se van imponiendo al historicismo que sigue 

dominando en el gusto oficial (Escuelas de Bellas Artes). 

La 

arquitectura de 

los nuevos 

materiales 

La nueva arquitectura, hecha  en un principio por ingenieros, trata de dar solución a las 

necesidades surgidas por la revolución industrial empleando nuevos materiales.  

- Los edificios son de nuevo tipo: puentes, estaciones de ferrocarril, invernaderos, 

Exposiciones Universales, bibliotecas, etc.  

- Uso masivo del hierro colado primero y del acero después, junto al hormigón armado y el 

cristal. 

- El edificio se sostiene en un esqueleto de metal y hormigón que permite prescindir de los 

muros y crear  grandes espacios amplios y luminosos.  

- La construcción es más barata y rápida porque muchos elementos constructivos son 

prefabricados y se pueden reutilizar. 

- Funcionalidad del edificio: las formas se subordinan a la función y se rechaza lo decorativo. 

Sin embargo, muchos edificios se recubren total o parcialmente de elementos historicistas.  

El estilo se inicia en Gran Bretaña,  a comienzos del S. XIX, con puentes 

y estaciones (King´s Cross. La primera obra sólo de hierro y cristal es el 

Cristal Palace de Joseph Paxton ïhecho para la Exposición Universal de 

1851 y ya desaparecido-. En la segunda mitad del S. XIX, adquiere gran 

desarrollo en Francia con Henri 

Labrouste  que realiza la Sala de 

lectura de la Biblioteca Nacional. La 

Torre Eiffel ïhecha para la 

Exposición de 1889- del ingeniero 

Eiffel es una exaltación del progreso 

industrial. En España destaca el 

Palacio de Cristal del Retiro 

(Madrid),  que imita al Cristal Palace, la estación de Atocha, etc. 

La escuela de 

Chicago 

Surge en el último tercio del siglo tras un incendio en la ciudad (1871). 

Hereda los principios de la arquitectura anterior y es precursora del 

funcionalismo del S. XX. 

- Su principal aportación es la construcción funcional en altura: el 

rascacielos.  El edificio se sostiene en un esqueleto de hormigón 

armado y acero y se desarrolla a base de módulos. 

- Simplicidad de las formas para resaltar la función: red ventanas 

apaisadas (ventana Chicago).  

William Le Baron Jenney es el padre de la escuela: en Home 

Insurance Building se preocupa por romper la monotonía de la red de 

ventanas. H. Richardson  construyó los Almacenes Marshall ïuna 

obra impactante- y  Sullivan, el principal representante, precursor del funcionalismo y maestro de 

Wrigt. 

El Modernismo 

o  

Art Nouveau 

Se desarrolla desde la última década del  S. XIX hasta la primera guerra mundial (1914) 

- Rechaza la producción creada por la revolución industrial y defiende el trabajo artesanal. 

- Integra todas artes (arquitectura, decoración y mobiliario). Decoración muy colorista. 

- Se inspira en las formas de la naturaleza creando obras de gran refinamiento y  originalidad. 

- Utiliza los nuevos materiales como el hierro y el hormigón.  

En sus representantes están Victor Horta y Antonio Gaudí (uso del color, formas ondulantes e 

imaginativas y fusión arquitectura y escultura). 
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ARTES PLÁSTICAS 

Realismo 

(1848-1875) 
 

Corriente literaria y artística cuyo objetivo es 

representar la realidad de forma objetiva y sin 

prejuicios. Recoge la influencia del 

positivismo, de la fotografía y, en muchos 

artistas, del socialismo.  

- Los temas, que reflejan la realidad 

presente, son el principal interés del artista. 

En muchos casos, son polémicos o 

denuncia social y política. 

- La técnica pictórica no aporta novedades. 

La mayoría de los artistas valoran el dibujo y la línea.  

Precursores: escuela de Barbizon (Corot) y prerrafaelistas. 

Pintores franceses: Courbet, Daumier y Millet . 

Impresionismo 

(1874-1890) 

En este movimiento se encuentra el origen de la pintura moderna por rechazar la idea de 

que el artista ha de contar una historia, el cuadro ser una 

ventana o escaparate para ver el mundo y el espectador 

un objeto pasivo. 

En Paris, en un ambiente de cambio social, surge un 

grupo de pintores ïen torno a Manet- que reacciona 

contra frente a los convencionalismos del arte 

academicista que triunfa en los Salones y  organizan sus 

propias exposiciones.  El término Impresionismo surgió 

tras la 1ª Exposición colectiva en 1874, cuando  cuando 

un crítico ridiculizó el cuadro de Monet,   Impresión, 

soleil lévant.  

- Los antecedentes inmediatos son la escuela de Barbizon (pintura al aire libre) y Manet  

(rompe con los convencionalismos).  

- Gusto por salir a pintar al aire libre. Generalmente óleo sobre lienzo o pastel. 

- Se capta lo que el artista percibe (la apariencia fugaz) por influencia de la fotografía y la 

estampa japonesa 

- La imagen se descompone en pinceladas sueltas  y cortas  y se recompone en la retina 

del espectador; las formas desaparecen disueltas en color y luz. 

- La luz cambiante, que transforma la realidad,  es el principal 

tema del cuadro (ej: series de Monet). 

- Colores luminosos y brillantes. Se yuxtaponen colores 

primarios  (amarillo, rojo y azul) para que se fundan en la 

retina y se potencia la intensidad del color acercando los 

complementarios (teoría de Chevreul). No se usa el negro, 

evitan las sombras y las colorean con los complementarios 

de los colores de los objetos. 

- Composiciones con encuadres originales: escenas 

incompletas o asimétricas (ej. Degas) 

- Los temas  carecen de importancia y no transmiten ningún mensaje. Se aborda la vida 

cotidiana: paseos, ocio, baile, tabernas y  preferencia por el paisaje rural o urbano porque 

en él se observan mejor las variaciones. 

- El espectador participa en el cuadro. 

Pintores franceses: Manet, Monet, Renoir, Degas, Pisarro, Sisley, etc. 

Escultura: Rodin. 

Postimpresionismo 

(1880-1904) 
 

Se aúna la visión física del objeto y el sentimiento del artista hacia lo representado; se 

revaloriza la forma, los temas recuperan importancia, la pincelada es pequeña y pastosa, 

importancia del color utilizado de forma aleatoria. 

 

Pintores: Cezanne, Gauguin, Van Gogh, Toulouse-Lautrec,  
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IMPRESIONISMO  

Eduard 

Manet 

 

Está considerado el precursor del Impresionismo por su ruptura con el academicismo. Su estilo 

está influido por el realismo, por los pintores clásicos (Velázquez, Tiziano) y la estampa japonesa. 

Su pintura es colorista, a base de grandes manchas sin claroscuros. En sus últimos años, adopta el 

Impresionismo y colabora con Monet y Renoir. Su principal innovación es la originalidad de los 

temas en los que, muchas veces combina temas clásicos con contemporáneo como en  el caso del 

El Almuerzo sobre la hierba, Olimpia, el Pífano o El Balcón.  El bar del Folies-Bergére o el 

Ferrocarril  son impresionistas por la temática y la técnica.   

   
 

PRINCIPALES PINTORES IMPRESIONISTAS  

Claude 

 Monet 

Destaca su preocupación por captar de manera instantánea la luz y sus efectos sobre las formas 

y los colores.  Los inicios fueron difíciles, sin reconocimiento de crítica y público, pero en sus 20 

últimos años fue muy admirado. Sus temas preferidos son los paisajes e escenas marinas. 

Impresión, sol naciente dio nombre al grupo impresionista. Realiza series del mismo tema a 

distintas horas del día como al estación del Saint Lazare,  la catedral de Rouen o el Parlamento 

de Londres. En sus últimos años, puede comprar una residencia donde crea un estanque al estilo 

japonés con nenúfares que pinta de forma obsesiva. 

   

 

August 

Renoir 

Su obra es colorista, vital y sensual, a pesar de su dura vida personal. Sus temas representan la 

juventud y la diversión. Se interesa por la figura femenina y, especialmente el desnudo, paisajes 

y flores, y por los efectos de la luz ïsobre todo la que filtra a través de las hojas de los árboles-

sobre la figura humana. Predomina los colores claros pero usa el negro.Entre sus obras de estilo 

más impresionista destacan: Torso de mujer, El columpio y Baile del Moulin de la Galette. En los 

años 80, tras un viaje a Italia,  influido por Rafael recupera el dibujo y las formas: El  almuerzo de 

los remeros. En sus últimos años llega a un equilibrio entre ambas tendencias: Bañistas. 
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Edgar  

Degas 

Su técnica es más clasicista ïpor la importancia que da al dibujo y el volumen- que impresionista 

aunque expone con el grupo. Trabaja preferentemente con luces artificiales propias de los 

espectáculos.  Su mayor originalidad está en los encuadres y composiciones asimétricas por 

influencia de la fotografía. Usa el óleo y el pastel. Primero realiza retratos y pinturas 

historicistas pero su estilo cambia al conocer a Manet, la estampa japonesa y la fotografía, con 

cuadros como  La bebedora de ajenjo. A partir de 1870 realiza series de temas concretos: 

carreras de caballos, bailarinas, planchadoras, mujeres en el aseo. Entre ellas destacan: La clase 

de baile,  El foyer de la danza en la Ópera, la estrella,  LaLa en el circo Fernando, En las 

carreras ante las  tribunas, dos planchadoras, etc. También es escultor, destacando Pequeña 

bailarina de 14 años.. 

 

  

 

RODIN. La renovación de la escultura 

Renueva la escultura al romper con la tradicional estatua-monumento de carácter 

historicista que buscaba el mayor parecido posible con la realidad.  

Su obra une dos tendencias del momento: la forma es impresionista (representación de 

los fugaz) y el contenido es simbolista (expresión del mundo interior o espiritual) 

- Su interés se centra en la representación de figuras que expresan una intensa vida 

interior o sentimientos intensos mediante los gestos, actitudes, juegos de luces y 

sombras, rasguños, etc. No le interesa la reproducción fotográfica de la realidad. 

- Las formas aparecen inacabadas o indefinidas,  sugiriendo que ñtodo cambiaò, en 

un constante movimiento contenido.  

- El volumen es abierto ïel espacio se introduce entre la masa-. 

Los ciudadanos del Calais es una estatua-monumento en la que no narra la escena 

histórica con fidelidad sino que expresa sentimientos y valores como el espíritu de 

sacrificio y la angustia ante la muerte. En el retrato de Balzac, con un rostro potente y extraño quiere expresa 

la grandeza de su obra.  

Su encargo más importante fueron las Puertas del Paraiso,  para no Museo de Artes Decorativas de París,  una 

cantera de figuras que después reproduce individualmente, entre las que destaca El Pensador (representación 

de Dante) que simboliza la capacidad humana para imaginar.  
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LAS ARTES PLÁSTICAS DESPUES DEL IMPRESIONISMO   (finales del S. XIX-principios del S. XX) 

PUNTILLISMO O DIVISIONISMO  Es una escuela pictórica neoimpresionista que aplica de forma más 

científica la doctrina del color. Divide el tono en sus componentes 

mediante el  uso de pequeñas y precisas manchas de color cerca unas de 

otras que se mezclan en la retina del espectador recuperando la forma y 

un tono más brillante. Los cuadros exigen mucha preparación frente a la 

improvisación de los impresionistas. George Seurat es el creador de esta 

escuela que tendría muchos seguidores. Sus principales  obras son Un 

domingo de verano en la Grande Jatte y El baño en Ansiers, con un 

tema muy moderno: la clase media disfrutando de un día de ocio. 

POSTIMPRESIONISMO  

En torno a 1886 (última exposición de los impresionistas) aparecen artistas, influidos por el sentido del color del 

impresionismo, que tratan de recuperar aspectos que éste había abandonado como el dibujo  y  el volumen, y tratan 

de dar más emoción y expresividad a personas y objetos.  Estos artistas abrirán el camino a la pintura 

contemporánea, influyendo directamente en las vanguardias, al rechazar la idea de que el objeto de la pintura es 

imitar la realidad. No forman un grupo, sino que desarrollan estilos personales.  Comparten el interés por los temas 

exóticos y los bajos fondos; por los colores fuertes, utilizados de forma expresiva y por los perfiles bien marcados. 

CÉZANNE (1839-1906) Pintor francés que ha sido considerado el padre de la pintura moderna al ser 

el primero en romper con la concepción tradicional del arte. Solitario y poco 

valorado en vida. Sigue primero las tendencias de la época (romanticismo e 

impresionismo) y termina creando un estilo propio de carácter intelectual, 

con el que trata de captar la esencia de las cosas. Simplifica las formas y las 

reduce a formas geométricas. El volumen de las figuras lo que consigue 

mediante pinceladas constructivas cuadradas y paralelas. El colorido es 

fuerte y contrastado y las sombras coloreadas. Potencia el primero plano y, a 

veces, distorsiona los planos para representar distintos puntos de vista. Pinta 

paisajes, bodegones y desde 1890 se interesa por la figura humana. Entre sus 

obras destacan Bodegón con manzanas, Jugadores de naipes, La montaña 

Sainte Victoire, Las grandes bañistas. Influye en el cubismo. 

VAN GOGH  (1853-1890) 

 

También fue un hombre solitario e incomprendido. En su etapa inicial 

holandesa pinta cuadros realistas de denuncia  social con tonos oscuros (Los 

comedores de patatas).  En París se forma con los impresionistas de los que 

hereda la luz y el colorido. Después crea un estilo propio caracterizado por el 

fuerte simbolismo y la expresión de sus angustias y sentimientos mediante 

un colorido resplandeciente - que no se corresponde con la realidad- 

pincelada densa y sinuosa, y perspectivas extrañas.  

En Arlés,  donde vive inicialmente con Gauguin, realiza Los girasoles y Mi 

cuarto de Arlés. Su estado mental empeora (se corta una oreja y realiza 

Autorretrato con oreja. Su hermano Teo (su único protector) primero le 

ingresa en el sanatorio de Saint Remy donde realiza La Noche estrellada, y y 

después le pone al cuidado del doctor Gachet. En esta época  pinta El retrato 

del doctor Gachet, Iglesia de Ausvers, Campo de trigo con cuervos. Termina 

suicidándose. Influye decisivamente en el expresionismo y también en el 

fauvismo. 

GAUGUIN  (1848-1903) 

 

Pintor y escultor francés. Se inicia en el  Impresionismo que abandonará para 

recuperar la forma de las figuras -delimitada por fuertes contornos- y la 

emoción que consigue con grandes planos de colores puros, planos y vivos 

usados de forma arbitrario; composiciones sencillas sin perspectiva y 

formas muy simples ïcasi abstractas-. Abandona una vida confortable en 

busca del primitivismo . En etapa bretona representa el arcaísmo y 

religiosidad de las campesinas  (Visión después del sermón y  el Cristo 

amarillo) y en la etapa polinesia refleja el exotismo de un mundo no 

contaminado por la civilización (Jovenes tahitianas, Matamúa, ¿Cuándo te 

casas?)  
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TOULOUSE-LAUTREC  

(1864-1901) 

 

 

Pintor y cartelista francés. En muchas de sus  obras refleja el ambiente de la 

vida bohemia del barrio parisino de Montmartre de forma irónica y 

caricaturesca.  

Es el creador del cártel, usando la litografía, y el padre del diseño y la  

publicidad. Su estilo destaca por el dibujo rápido para captar el movimiento, 

colores puros y brillantes y carga irónica. Entre sus obras destacan Baile en el 

Moulin Rouge, La toliette o la litografía,  Moulin Rouge: la Goulue. 

SIMBOLISMO  Corriente literaria y artística surgida en 1886 (Manifiesto de Jean Moréas) 

que frente a la imagen visual de impresionistas y realistas defiende la 

expresión del mundo interior o espiritual. Es un arte figurativo ïde gran 

interés por el dibujo- pero con imágenes 

inventadas o tomadas de los sueños o fantasías. 

Se considera precursora del surrealismo. 

Sus principales representantes son los pintores 

franceses:  

 

GUSTAVE MOREAU (escenas oníricas 

inspiradas en mitos antiguos o bíblicos, 

protagonistas lánguidas, detallismo y escenarios 

grandiosos). La Aparición, Orfeo, etc. 

 

ODILON REDON  (vida interior, visiones 

fantásticas o escenas religiosas o míticas. Buda, 

Ojos cerrados, etc. 

 

ESCULTURA   

La reacción contra el indefinición formal de Impresionismo está representada 

por Aristides Maillol que recupera la forma y el volumen. La simplicidad y 

monumentalidad de sus figuras recuerda a la pintura de Cézanne.  

 

Sus obras principales son: La Noche y la  Mediterránea. 
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EL ARTE EN LA 2ª MITAD DEL SIGLO XIX  

 

 

 

 

 

 

 

 

 

 

 

 

 

 

 

 

 

 

 

I.- LA ARQUITECTURA  

 

No existe un estilo de la época sino que se entrecruzan distintas tendencias. Principalmente se enfrentan dos 

tendencias: el historicismo, que satisface el gusto oficial, y las tendencias renovadoras rechazadas por los 

arquitectos que las ven como ñarquitectura de ingenierosò. 

 

 

1.1. La arquitectura de los nuevos materiales 
 

Representa las corrientes renovadoras que se plantean la resolución de las nuevas necesidades surgidas en la 

sociedad industrial (expansión del ferrocarril, crecimiento urbano,...) utilizando nuevos materiales que llevaran a 

las formas arquitectónicas modernas. Las obras de este estilo eran preferentemente realizadas por ingenieros o 

personas de otras profesiones (Paxton era horticultor) porque los arquitectos no lo consideraban arquitectura ya 

que, según ellos, carecía de valores estéticos.  

 

¶ Los nuevos materiales utilizados son:  

 

- El metal. La 1ª revolución industrial trajo el hierro fundido o colado, con gran cantidad de carbono, por lo 

que pesaba poco y, desde 1860,  se impone el acero. 

 

- El hormigón armado es un material de la 2ª revolución industrial (mezcla de cal  y arcilla previamente 

calcinadas en un horno y machacadas). Se denomina ñarmadoò porque la mezcla se refuerza con varillas de 

hierro en su interior.  

 

- El vidrio , cuya fabricación había progresado mucho en el S. XVIII. 

 

¶ Las nuevas formas constructivas son de gran ligereza y se oponen radicalmente a las tradicionales sólidas y 

macizas.  

 

- El edificio descansa sobre un armazón interno formado por vigas, arcos y  soportes metálicos o de 

hormigón. Los puntos de apoyo se pueden espaciar.  

 

- Los muros pierden su función sustentante con lo que se posibilita la apertura de grandes ventanales que se 

cubren de vidrio. 

 

- Los espacios se caracterizan por la amplitud , que irá en aumento, la gran luminosidad y libertad 

compositiva. 

Contexto histórico  

El siglo XIX es el siglo de las grandes transformaciones que introducen el mundo moderno.  

 

- A nivel económico, el desarrollo y la expansión de la Revolución Industrial desde Gran Bretaña a Europa 

Occidental y América del Norte, conduce a un proceso de desarrollo continuado.  

- A nivel social, la desaparición de la sociedad estamental y sus sustitución por una sociedad de clases. La 

burguesía ïla nueva clase dominante- y el proletariado ïcreado por la industrialización- serán las clases 

principales. La revolución industrial también trajo el rápido crecimiento de las ciudades. 

- A nivel político, la progresiva sustitución de las monarquías absolutas por los sistemas constitucionales y 

la creación de los grandes imperios coloniales en África y Asia por parte de la potencias europeas. 

- A nivel cultural, la aparición de una cultura de masas y el contacto con culturas no europeas.  

 

En el siglo XIX se rompe la unidad artística en el sentido de que no va a dominar un estilo durante un periodo 

amplio; sino que los estilos artísticos, contrapuestos en muchas ocasiones, se suceden rápidamente e incluso se 

desarrollan  contemporáneamente, especialmente a partir de 1880.   
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- Los edificios se pueden desarrollar en altura, superponiendo varios pisos, y aprovechando al máximo el 

espacio edificable. 

 

- La construcción es más barata y rápida ya que muchos de los elementos utilizados son prefabricados y, en 

ocasiones, modelos estándar producidos en grandes cantidades. En la obra sólo habría que montarlos. 

 

- Los elementos de construcción son reutilizables, en caso de que se decida desmontar la obra. 

 

 

¶ Carácter funcional o racionalista ya que la forma se subordina a la función. 

 

 

- La decoración es escasa o inexistente porque se resalta a simplicidad de las formas. Sin embargo, en algunos 

edificios los muros y sobretodo las fachadas, pueden estar revestidos con materiales tradicionales (piedra o 

ladrillo) y con una decoración de tipo historicista que oculta la audacia técnica del edificio. El revestimiento 

ser²a la ñhuellaò de los arquitectos frente a la estructura que es la obra de los ingenieros. 

 

- Los edificios son de nuevo tipo, relacionados con la revolución industrial o las nuevas necesidades urbanas. 

La nueva arquitectura fue impulsada sobre todo por  la  expansión del ferrocarril que exigía audaces puentes y 

estaciones,  y también se usó en fábricas,  muelles, invernaderos,  bibliotecas y las Exposiciones Universales 

que surgieron ahora para dar a conocer los nuevos avances técnicos y exigían arquitecturas efímeras que se 

pudieran desmontar. 

 

 

a)  Inglaterra   

 

En este país se inició,  a comienzos del S. XIX,  la nueva arquitectura  con el uso del hierro para construir 

puentes (Ironbridge en Coalbroakdale) o estaciones ferroviarias (King´s Cross en Londres).  

 

En 1851, para la Exposición Universal de Londres, Joseph Paxton diseñó un edificio emblemático, el Cristal 

Palace.  La originalidad de la obra radica en ser el primer edificio hecho totalmente  en hierro y vidrio, y en la 

fabricación en serie de sus elementos (vigas de hierro y planchas de vidrio). La prefabricación permitió que la 

edificación se redujese a un simple montaje y que éste se concluyese en seis meses. Era de gran amplitud y 

luminosidad con galerías a diversas alturas. El edificio tenía una longitud de 1851 pies para recordar el año de la 

exposición.  El edifico fue desmontado, trasladado y reconstruido de nuevo con algunos cambios en Sydenham 

pero terminó destruido por un incendio en 1936. 

 

 

 

b) Francia 
 

Se  coloca a la cabeza en la 2ª mitad del S. XIX,  aunque en Inglaterra se siguieron haciendo obras notables 

como la estación de St. Pancras en Londres.   

 

 

 

Cristal Palace de Paxton Estación de King´s Cross 
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Henri Labrouste utilizó los nuevos materiales con gran 

creatividad. Su obra maestra es la Sala de Lectura de la 

Biblioteca Nacional, un espacio dilatado y luminoso 

(imprescindible en una biblioteca) conseguido mediante 

cúpulas ligeras de cristal que se alzan sobre arcos y columnas 

metálicas muy finas; una pared de cristal permite ver los 

900.000 volúmenes. También es importante la Biblioteca de 

Santa Genoveva, de estructura metálica en el interior y estilo 

renacentista en el exterior. 

 

 En 1889 se celebró en París una Exposición Universal para 

conmemorar el aniversario de la revolución, y para ella se 

construyeron dos edificios emblemáticos: La Galería de 

Máquinas y la Torre Eiffel de 330 m. de altura, que es una 

exaltación de la nueva arquitectura y del progreso industrial ya que carecía de finalidad concreta (hoy acoge una 

antena de comunicaciones). 

 
Biblioteca Nacional de Santa Genoveva Sala de Máquinas Torre Eiffel 

  
 

 

1.2. La Escuela de Chicago 

 

La arquitectura americana sigue hasta la segunda mitad del siglo XIX las pautas dictadas en Europa. Hacia 

1887, a raíz de la destrucción de la ciudad de Chicago por un incendio, en un momento de fuerte crecimiento 

industrial e inmigración, se empezaron a construir nuevos edificios de todo tipo ensayando nuevas soluciones 

arquitectónicas. Es así como nace la llamada Escuela de Chicago, que hereda 

los principios de la arquitectura del hierro y antecede al funcionalismo del S. 

XX. Sus principales características son: 

 

- La construcción se realiza a partir de un  esqueleto de nuevos materiales: 

acero y hormigón armado. 

- La construcción celular, basada en la repetición de un módulo tantas 

veces sea preciso, bien en anchura o altura. 

- Lo anterior, junto al invento del ascensor eléctrico por Siemens, llevó a la 

aparición del rascacielos, símbolo de las grandes urbes. 

- La red de ventanales apaisados o ñventana Chicagoò. 

- La subordinación de la forma a la función. 

- La simplificación de la decoración para resaltar la función rechazando los 

añadidos historicistas. 

- La belleza plástica viene dada por las necesidades y funciones del 

edificio. 

 

El padre de la escuela es William Le Baron Jenney. En su edificio principal el Home Insurance Building trata 

de romper la monotonía que supone la red de ventanas, lo que se convertirá en la principal preocupación de los 

constructores de rascacielos.  

 

H. Richardson  construyó los Almacenes Marshall que fue una obra impactante. 
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El principal representante es Louis SULLIVAN , discípulo de Jenney, autor del Auditorio de Chicago con 

capacidad para 4.000 personas,  donde juega con las posibilidades expresivas de los nuevos materiales. A partir de 

1890 se dedica a los rascacielos como los Almacenes Carson donde introduce elementos decorativos cercanos al art 

nouveau. Uno de sus discípulos será Wrigth.  

 

 

 

II. - LAS ARTES PLÁSTICAS 

 

Contexto histórico 

La segunda mitad del siglo XIX es un época de cambio económico y social que ha traído la expansión de la 

revolución industrial en Europa. El enriquecimiento de la burguesía contrasta con la miseria de los obreros, que 

empiezan a tomar conciencia de la injusticia. En las revoluciones del 48 aparecen ya las reivindicaciones 

obreras. 

París es la capital del continente europeo ya que lo que aquí ocurre repercute en toda Europa como la 

revolución del 48 o la Comuna de París que siguió a la guerra francoprusiana. Durante estos años, la burguesía 

controla la política y el gusto artístico a través de los Salones anuales o bianuales, el medio por el que los artistas 

exponen su obra y la dan a conocer; frente a ella estará el socialismo y parte de la intelectualidad o los artistas que 

luchan por una mayor libertad. 

 

 

2.1. EL REALISMO  

 

El realismo es una corriente literaria y artística, que se impone a partir de 1850 y su objetivo es representar la 

realidad de forma objetiva y sin prejuicios. Es la manifestación artística del positivismo y, en muchos artistas, del 

socialismo. Esta influida por una nueva técnica: la fotografía. Los artistas más significativos de esta corriente 

utilizan el arte como instrumento de crítica de la sociedad burguesa o de expresión de las condiciones de las clases 

inferiores.  

- El realismo parte del romanticismo, que le ha abierto el camino con  la contemplación de aspectos de la vida 

real como lo popular o el paisaje,  pero elimina los prejuicios subjetivos con los que contemplaba la realidad el 

romanticismo. 

 

- El artista centra su interés en los temas que reflejan la realidad presente (ñlo que est§ all²ò). Muchos temas 

serán ñpol®micosò por representar  la gente corriente o por su gran carga cr²tica. 

 

- La técnica pictórica no aporta ninguna novedad. 

 

LA TRANSICIÓN DEL ROMANTICISIMO AL REALISMO  

La escuela de 

Barbizon 

La influencia de los paisajistas ingleses dio lugar  al nacimiento de una escuela de paisajistas 

conocidos como pintores de Barbizon, una aldea cercana a París y al bosque de Fontainebleau, 

donde trabajaban. Transformaron el género paisajístico al ir desprendiéndose de los perjuicios 

románticos.  Aunque todavía mantienen alguno ya que eligen algún elemento atractivo del 

paisaje. Su interés se centra en la captación de lo concreto  para lo que empiezan a pintar 

directamente del natural por lo que pueden ser calificados de realistas. 

H. Richardson. Almacenes Marshall Sullivan. Auditorio de Chicago Sullivan. Almacenes Carson 
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- Camille Corot (1796-1875) es el principal artífice de este cambio. Utiliza una pincelada 

suelta para representar ambientes tranquilos acariciados por una luz dorada. Su manera de 

concebir la pintura (ñNo importa el lugar u objeto, somet§moslo a la impresi·n primeraò), 

lo convierte en precursor del impresionismo. Fue también un importante retratista. La 

catedral de Chartres y La lectura interrumpida y Agostina son sus obras más destacadas.

  

- Théodore Roosseau (1812-1867) es el director del grupo. Siente debilidad por los árboles 

aislados de grandes proporciones. 

Hermandad 

prerrafaelita  

En 1848 aparecen en Inglaterra  una serie de pintores que denuncian  la destrucción que la 

industria está causando en la naturaleza y defienden la vuelta a un estado de pureza que se 

encuentra en la Edad Media y en el trabajo artesanal. Rechazan la pintura academicista por 

considerarla vacía de contenido trascendente. Los temas preferidos se mueven entre la leyenda 

y la religiosidad, en ambientes de ensueño,  que remiten al mundo mágico medieval. Siguen el 

ejemplo de artistas anteriores a Rafael.  

Este grupo tiene relación con el movimiento de Arts &Crafts, encabezado por William Morris, 

que pretendía el resurgimiento de los oficios artesanales.  

 

Dante Gabriel Rossetti (1828-1882) es el principal representante de esta corriente. Su obra 

más conocida es Ecce Ancilla Domini que representa a la Anunciación. Sus mujeres, siempre 

del mismo aspecto, son  jóvenes con sugerentes cabelleras rojizas. 

 

 

b) Los pintores realistas franceses 

¶ GUSTAVE COURBET (1819-1877) 

 

Nacido en el seno de una familia terrateniente, adopta una ideología socialista y revolucionaria aunque su 

ideología no condiciona la pintura. Es el pintor realista por excelencia: afronta la realidad prescindiendo de 

cualquier prejuicio. Considera que la realidad no es para el artista nada distinto de lo que es para los demás: un 

conjunto de imágenes que capta el ojo. Su preocupación constante es el tema. Es acusado de buscar temas 

extravagantes y feos que se apartan del ideal convencional de elegancia y distinción. No aporta ninguna novedad a 

la técnica pictórica. Su fuente de inspiración son los pintores del S. XVII como Caravaggio o la pintura española. 

 

En 1850 hizo una presentación espectacular en el Salón de París, con varias obras, entre las que destaca 

Entierro en Ornans. Representa una escena cotidiana, tal como él la ve, revelando las actitudes de hipocresía de los 

asistentes (la rutina con que el cura desempeña su oficio, los monaguillos ajenos a la ceremonia, la ausencia de 

dolor en la familia y amigos que parecen estar allí por compromiso). El realismo también aparece en los retratos de 

los personajes rurales cuyos rostros parecen de la misma materia que la tierra.  El  cuadro causó impresión por el 

tema y por la crudeza con que representa a los personajes. 

 

 

 

 

 

 

 

 

 

 

 

 

 

 

 

 

 

 



17. El arte en la segunda mitad del siglo XIX 12 

En Los picapedreros representa la dura realidad de la 

clase trabajadora. El ambiente del cuadro,  negro y 

angustioso,  y  los personajes que aparecen sin rostro, lo 

convierten en símbolo de la explotación.  

 

 

 

 

 

 

 

 

Rechazado en los Salones por su carácter polémico y revolucionario, con ocasión de la Exposición Universal 

de 1855 en París, montó un barracón con sus principales obras, entre otras El estudio del pintor, en la que se 

representa a sí mismo junto a su musa y una nutrida representación de los personajes de su tiempo. Es una 

proclama de sus intereses estéticos: el pintor debe revelar al mundo la verdad. 

 

 

 

 

 

 

 

 

 

 

 

 

 

 

 

 

 

 

 

 

 

 

 

¶ JEAN-FRANÇOIS MILLET  (1814-1875) 

 

Representa el mundo campesino dignificando su trabajo. Los  personajes no aparecen idealizados: van vestido 

con ropas humildes y sufren por  el esfuerzo físico, pero se resignan. Sus obras principales son:  

 
Las espigadoras El  Ángelus 
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¶ HONORÉ DAUMIER (1808-1879) 

 

Muy comprometido socialmente puso al arte al servicio de la revolución y fue el pintor más crítico con la 

sociedad de su tiempo. Destaca como caricaturista en la prensa de la época y es un excepcional dibujante. En su 

pintura mostró la miseria que las gentes, retratadas con gran humanidad, padecían en las ciudades. El dibujo lo 

sustituye por manchas de color. Sus obras principales son: 

 

El vagón de 3ª    La Lavandera     El Motín 

 
 

 

 

 

2.2. EL IMPRESIONISMO  

 

A mediados del S. XIX,  la única forma de llegar a desarrollar una carrera pictórica de éxito era triunfando 

en los Salones que se celebraban anualmente en París. En ellos se imponía un gusto academicista: grandes temas 

mitológicos o históricos enmarcados en una naturaleza embellecida, dibujo muy cuidado, composiciones teatrales y 

superficies muy acabadas ocultando las pinceladas; los cuadros estaban diseñadas como una ventana por la que 

espectador podía ver una escena real.  

El Impresionismo fue un movimiento que surgió como reacción frente a este arte academicista cuando  

un grupo de pintores dejaron a un lado los convencionalismos y  buscaron nuevos cauces de expresión; al ser 

rechazados en los Salones y organizaron sus propias exposiciones. Este será el punto de partida del arte 

contemporáneo. 

Los impresionistas viven en París en un ambiente de efervescencia revolucionaria y cambios sociales. La 

ciudad se llena de artistas e intelectuales que se reúnen en los cafés donde discuten de arte, política, etc.  

 

a) El origen del término.  

 

El término Impresionismo apareció con la 1ª exposición colectiva,  que celebra en 1874 en la galería del 

fotógrafo Nadar,  La Sociedad de pintores, escultores y artistas creada por un grupo de artistas. Monet expuso, 

entre otras obras, una vista del puerto de El Havre, con el sol entre las brumas del amanecer,  al que dio el título de 

Impresión, soleil lévant. El público y la crítica respondieron de forma implacable con insultos y mofas. Un crítico 

llamado Louis Leroy publicó un artículo demoledor en la revista Charivari sobre la exposición: ñno tiene derecho 

ni rev®s, solo es impresi·nò. A partir de ahora  la palabra dará nombre al grupo. 

 

b) Los antecedentes e influencias 

Los antecedentes se pueden remontarse a Velázquez, Rembrandt, Goya o Turner,  pero más directamente  

en la tradición paisajística del la escuela de Barbizon con su gusto por la pintura la aire libre y en Manet que es 

considerado su precursor. Manet mantuvo relación con el grupo impresionista que lo consideraba su padre 

intelectual y admiraba por haber roto con el academicismo y por mantener su estilo a pesar del constante rechazo 

de sus obras en los Salones.  

Las principales influencias que recibió el Impresionismo fueron de la teoría del color de Chevreul, de la  

fotografía (ofrecía versiones diferentes del mismo hecho) que les llevó a preocuparse por  la percepción de la 

realidad y de la estampa japonesa que utilizaba grandes masas planas de color con casi ausencia de sombra.  
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c) Características generales 

 

Los impresionistas no forman un grupo demasiado coherente, ya que hay diferencias notables entre ellos, pero 

tienen algunos rasgos comunes: 

 

- Pintura en caballete al aire libre a lo que contribuyó la invención en la década de 1840 de los tubos metálicos 

de pintura. Es generalmente al óleo sobre lienzo, aunque algunos emplean el pastel sobre papel. 

 

- Reproducción fiel de las apariencias sin ninguna idealización. Se pinta ñlo que est§ ah²ò, un momento 

concreto, sin importar si el tema es banal o no. Se busca captar la temporalidad, la apariencia fugaz del 

fenómeno que se quiere representar (por influencia de la fotografía y del grabado japonés). Lo fundamental es 

ñlo que el artista percibeò y ñc·mo se siente frente a lo que percibeò.  

 

- La pincelada  es muy característica: suelta, corta, en forma de ñcomaò r§pida y espont§nea, pues se pretende 

captar un instante de ahí la necesidad de cierta rapidez a la hora de pintar. Unas veces es  ligera y otras 

empastada, y aparece al descubierto rechazando el acabado elaborado. 

 

- El dibujo ïla línea- es un valor en retroceso; de hecho, en los impresionistas como Monet desaparece siendo la 

pincelada y el color los valores dominantes; sólo en Renoir se ve una huella dibujística en la manera de cerrar 

sus figuras. 

 

- El modelado tradicional, que utiliza gradaciones de color o luz para modelar o dar volumen a las figuras,  

desaparece. El Impresionismo termina disolviendo las formas y volúmenes en impactos luminosos o 

cromáticos. 

 

- La luz es el elemento esencial.  La luz cambiante es el verdadero tema del cuadro. Observaron como la luz 

transforma los colores y las formas de tal manera que en la naturaleza no existen colores ni formas puras sino 

manchas de color que cambian según la intensidad de la luz que reciben. Algunos artistas como Monet pintarán 

el mismo tema  bajo diversas condiciones de iluminación y atmosféricas.  

 

- El color está en relación directa con la luz. Los cuadros van a ser luminosos, 

claros y brillantes. Aplican las teorías del color de Chevreul. Utilizan colores 

primarios yuxtapuestos (amarillo, rojo y azul) preferentemente; se prescinde la 

mezcla en la paleta  para que la mezcla se produzca en la retina: es lo que se 

llama ñmezcla ·pticaò (ej. la proximidad en el lienzo de azules y amarillos 

produce el efecto de verde) con lo que se consigue más brillantez cromática. 

También aplican la idea  de que la percepción de la intensidad de un color 

depende de los colores que le rodean ya que el color se potencia cuando está 

próximo su complementario; según esto,  el rojo y el verde se potencia 

mutuamente porque son complementarios. Renuncian, en general, al uso del negro porque no existe en la 

naturaleza. Las zonas de sombra se colorean porque se dieron cuenta de que las sombras no eran negras sino 

que incluían complementarios de los colores que tenían los objetos que las proyectaban (ej. un objeto amarillo 

proyecta una sombra matizada de violeta que es su color complementario). Además, evitaban al máximo la 

presencia de sombras pintando, por ejemplo, en las horas centrales del día (sombras más cortas) o con luz 

frontal sobre los personajes (para que las sombras queden detrás de ellos). 

 

- No tienen interés por la profundidad del espacio ya que el cuadro deja de ser una ventana o escaparate, y se 

valora más el plano y el impacto lumínico.  

 

- Por influencia de la fotografía, experimentan con la composición haciendo encuadres audaces como: 

 

o Escenas incompletas que dan la sensación de que el cuadro se extiende  más allá de sus límites, dentro 

de la vida del espectador, ayudando a crear el efecto de inmersión del espectador en la escena. Este 

recorte del encuadre dejando abierto e incompleto el primer plano se denomina ñdesbordamiento del 

primer planoò, y era un recurso muy utilizado por  Degas.  

o Desplazamiento del punto de interés del cuadro a alguno de los lados, en composiciones asimétricas 

que en ocasiones dejaban el centro de la obra vac²o. A esto se le denomina ñencuadre selectivoò, y lo 

utilizaron en alguna ocasión todos los impresionistas. 
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- Los temas pertenecen a la vida cotidiana. Prefieren los paisajes rurales o urbanos porque en ellos había 

multitud de elementos en los que observar la variación a los largo del día: las nubes, en condiciones de sol 

radiante, de lluvia, de viento, de niebla, de humo, etc.  Se interesaron mucho por el agua en marinas, ríos, 

inundaciones, estanques repletos de nenúfares... tratando de reproducir el reflejo de la luz sobre esta u otras 

superficies como la nieve o el suelo mojado. Los paisajes son reales, no compuestos, modernos, con elementos 

considerados feos como el ferrocarril o las estaciones; también hay escenas intrascendentes, o de ocio ïbaile y 

tabernas, paseos o meriendas en días de ocio- reflejando la aparición de un clase media que se puede permitir 

ciertos lujos. Se renuncia a los ñtemas importantesò, con mensaje, tanto religioso como político o social; de 

hecho los temas carecen de importancia son s·lo un pretexto de ah² que se le llame ñmotivoò.  

 

En consecuencia, el Impresionismo deja de lado el enfoque tradicional que exigía al artista contar una historia o 

transmitir un mensaje de tipo moral. El cuadro deja de ser una ventana frente a la que el espectador  es un objeto 

pasivo para convertir a éste en un objeto activo que participa en el cuadro. 

 

c)  MANET. Precursor del Impresionismo 

 

Eduard Manet  (1832-1883) es un pintor muy colorista situado entre el realismo y el impresionismo con un 

estilo difícil de encasillar. Está considerado el precursor del impresionismo,  aunque no pinta paisajes ni se atiene 

estrictamente a los principios impresionistas ïexcepto en alguna de sus obras finales-  y no participa en sus 

exposiciones del grupo ya que pretende ser reconocido oficialmente en los Salones lo que sólo consigue 

parcialmente.   

Su obra está primero influida por el realismo de Courbet. Después se inspiró en los pintores clásicos y barrocos 

(Velázquez, Goya, Tiziano, Rafael) y en la estampa japonesa. Pinta a base de grandes manchas de color muy 

contrastadas evitando el claroscuro (por influencia de la estampa japonesa) o a base de armonías de claro sobre 

claro. La principal novedad de Manet  es la innovación en los temas, combinando -en muchos casos- de forma 

original la influencia de los grandes pintores venecianos y españoles con los temas contemporáneos.  

Desde 1874,  se inclina hacia los temas y técnicas impresionistas colaborando directamente con algunos 

miembros del grupo (Monet y Renoir) junto a los que pinta con frecuencia en Argenteuil, lugar de vacaciones y 

recreo a la orilla del Sena, no lejos de París 

 

El Almuerzo sobre la hierba se considera  una obra clave en la ruptura con el academicismo. Es rechazado en el 

Salón de 1863 y se expuso en el ñSal·n de los rechazadosò. El cuadro provocó un escándalo y  fue rechazado por 

la crítica y el público. (Ver comentario) 

 

Lo mismo ocurrió con Olimpia expuesta en el Salón de 1865. Ahora se trata de una prostituta desnuda que mira 

provocativa al espectador con un fuerte contraste entre en el blanco de su cuerpo y de las sábanas con el fondo 

oscuro, la  criada negra que le entrega flores de un amante y el perro.  El escándalo procedía,  no del desnudo,  sino 

del hecho de ser una mujer corriente que nada tenía que ver  con la mitología. Pero los temas estaban inspirados en 

cuadros clásicos de (Tiziano y Rafael) que se encontraban en el Louvre.  

 
El Almuerzo sobre la hierba Olimpia 
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En su visita a Madrid en 1865  quedó fascinado por los temas españoles y sobre todo con la obra de 

Velázquez. Para hacer El Pífano se inspira en  Pablillos de Valladolid: la  obra  carece de ñaireò rodeando la figura: 

domina el efecto plano de la silueta contorneada en negro contra fondo gris y, sólo, la sombra del pie  da un 

mínimo indicio espacial. El Balcón,  inspirado en Goya,  también provocó rechazo por aparecer personas muy 

conocidas en un tema intrascendente. Aquí destruye la narración ya que los personajes no guardan relación entre sí. 

La unidad de la pintura sólo puede alcanzarse mediante una participación más activa del espectador. La ejecución 

de Maximiliano, también está inspirada en Goya. 

 

En alguna de sus obras finales se aprecia la técnica impresionista,  pintando al aire libre escenas de la vida 

moderna con una paleta clara y pinceladas sueltas. El Ferrocarril, Monet pintando en su estudio flotante y El bar 

del Folies-Bergére   son los principales ejemplos. 
El Ferrocarril Monet pintando en su estudio flotante 

 

 

En El ferrocarril, obra en la que se ve ya la técnica impresionista, se plantea el mismo problema: las 

figuras no se relacionan  entre sí, pero en cambio niñera se relaciona con un personaje exterior (el espectador) 

mientras la niña nos da la espalda. 

 

 En El bar de Folies-Bergére, un teatro de 

variedades, una camarera nos mira de frente de forma 

inexpresiva e indiferente rodeada de objetos muy 

coloristas y en medio del bullicio del local. La camarera,  

junto con la naturaleza muerta que hay sobre el 

mostrador de mármol blanco, es lo único real que 

aparece en el cuadro ya que todo lo demás (el animado 

ambiente del local de variedades y la figura del cliente) 

son reflejos en el espejo del fondo. Llama la atención la 

distorsión deliberada que introduce Manet en los 

reflejos: sólo se podría ver la espalda de la camarera 

reflejada si el espejo estuviera oblicuo respecto a la 

El Pífano El Balcón La ejecución de Maximiliano 
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barra, pero el marco del espejo está perfectamente paralelo respecto al mostrador. Además, si los reflejos siguieran 

las leyes ópticas, el cliente sólo sería visible de espaldas, más acá del mostrador. La ausencia deliberada del cliente 

y su única aparición en el reflejo puede ser  un recurso del pintor  para sumergir al espectador en el cuadro, 

suplantando al cliente, de forma similar al empleo del espejo que hace Velázquez  en Las Meninas. También  sido 

interpretado como una crítica a la frialdad y crueldad de la vida moderna porque en ese lugar las camareras 

ñvend²an bebida y amorò y puede ser esto lo que busque el cliente del espejo. 

 

d) Principales pintores impresionistas 

 
No formaron un grupo totalmente homog®neo. Los ñimpresionistas purosò fueron: Monet, Pisarro y Sisley 

que se decantaron durante la mayor parte de su carrera por temáticas primariamente paisajísticas al ser este motivo 

el que mejor les permitía plasmar la luz del instante. Otros artistas fueron variando su interés hacia otros temas 

como el desnudo femenino en el caso de Renoir y las escenas de interior en el caso de Degas. 

 

¶ CLAUDE MONET  (1840-1926).  

 

Es probablemente el más importante de todos los pintores impresionistas por su preocupación por captar 

de manera instantánea la luz y sus efectos.  

A pesar de sus difíciles inicios, de las dificultades económicas y de la incomprensión del mundo artístico 

hacia sus primeros trabajos, Monet se mantuvo firme en su revolucionaria concepción del lenguaje artístico. Hasta 

la década de 1880 no empezó a tener reconocimiento de público ni de crítica pero durante los 20 últimos años de su 

vida fue considerado como el pintor vivo más célebre de Francia. 

Realiza sobretodo paisajes y escenas marinas por ser donde mejor puede 

trabajar la luz y el color. No le interesa representar los objetos tal cual 

son, sino cómo se refleja la luz en ellos. 

 

Impresión, sol naciente,  1873,  dio nombre al grupo. Tomada al 

natural en el puerto de Le Havre, representa tres botes de remos 

navegando, entre la neblina del amanecer y el humo del puerto, mientras 

el sol lucha por despuntar, creando efectos anaranjados en el mar y en el 

cielo.  El pintor capta el instante. Las figuras de los botes son sólo unas 

manchas oscuras. Al fondo se vislumbran barcos con sus mástiles, 

fábricas, muelles, etc. (Ver comentario) 

 

La Grenouillère  es un ejemplo de estudio de las variaciones del ñcolor localòy de la plasmaci·n de lo 

percibido en lugar de lo sabido. 

 

 

 

Monet pinta series sobre el mismo tema a distintas horas en las que no es el tema sino la luz en constante 

cambio. En La estación de Saint Lazare se ve su interés por lo efímero, plasmado en el tren. La catedral de Rouen 

refleja los efectos de la luz sobre la fachada en distintos momentos del día, al igual que en el Parlamento de 

Londres 

Campo floreciendo en Argentueil Dama con parasol La Grenouillère 
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En 1890, su mejor situación económica le permite comprar una residencia donde crea un estanque con un 

puente de estilo japonés y en el agua proliferan los nenúfares, que serán el tema predominante de su pintura 

prácticamente hasta su muerte en 1926. Como el mismo Monet reconoce, su interés por los nenúfares de su jardín 

llega a ser obsesivo. En el cuadro Nenúfares,  reflejo de nubes se observa el reflejo de una nube sobre las brillantes 

aguas del estanque 
 

Nenúfares,  reflejo de nubes Ninfeas, armonía en verde Ninfeas 

 

 

 

 

  

¶ AUGUSTE RENOIR  (1841-1919).  

 

Desde 1874 hasta 1883 fue junto a Monet el líder del Impresionismo y sus obras siguen los principios de este 

movimiento con una fidelidad total pero en sus obras finales, tras un viaje a Italia,  recupera el dibujo y la forma.  

Su origen humilde le obligó a trabajar decorando porcelanas o pintando  abanicos a partir de cuadros rococós. 

Aunque su vida personal siguió siendo  dura pasando graves dificultades económicas, su obra es la más colorista, 

optimista y vital, y sensual del grupo impresionista.  

 

Los temas de sus obras representan la juventud y la diversión.  Su mayor interés está en la figura humana ïcomo 

Degas- y sobre todo en la figura femenina en diversos ambientes (desnuda en la intimidad, al aire libre o en 

interiores urbanos). El desnudo femenino le obsesiona y, por influencia de Rubens, sus mujeres son de formas 

voluminosas, de rostros rosáceos con mejillas encendidas y labios carnosos. También pinta  paisajes y flores.  

 

Le interesa plasmar los efectos de luz ïsobretodo la que filtra a través de las hojas de los árboles-sobre la figura 

humana. Utiliza los colores claros del Impresionismo, en pinceladas sueltas y gruesas, pero también usará el 

negro. En sus primeros cuadros predominan los tonos azules o rosados, hacia 1870 pasará a un colorido más rico y 

al final de su vida tiende hacia colores más frios.  

 

Entre sus obras de estilo más impresionista destacan: Torso de mujer, El columpio y Baile del Moulin de la Galette. 
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Torso de mujer El Columpio Baile del Moulin de la Galette 

 
 

 

 

 Le Moulin de la Galette (1876) es una escena cotidiana de la vida parisina. Renoir refleja aquí  lo que será 

en una constante en su obra: la alegría de vivir expresada de manera sencilla, en este caso en un baile de la tarde del 

domingo. Busca captar el instante y la inmediatez. (Ver comentario) 

En los años ochenta, tras un viaje a Italia, su admiración por Rafael y su formación inicial, le llevan a 

apartarse un poco de las características impresionista para recuperar  el dibujo y las formas.  

 

El almuerzo de los remeros Bañistas 

 

 

Por ejemplo en El almuerzo de los remeros (1881) donde representa a un grupo de amigos disfrutando de 

una sobremesa en una terraza sobre el Sena donde también se alquilaban barcas para dar paseos por el río. 

En su etapa final encuentra un equilibrio entre la pintura impresionista y su mayor preocupación por el 

dibujo, volviendo a interesarse por el color y las pinceladas sueltas. Usa tonalidades más frías. Por ejemplo, 

Bañistas, 1918. 

 

¶ EDGAR DEGAS (1834-1917). 

 

 No se consideró nunca integrante del movimiento impresionista, aunque participó en sus exposiciones. 

Además de usar el óleo, que es lo habitual en la época, también utilizó el pastel, técnica en la que fue un auténtico 

maestro, y realizó varias esculturas. A esto último se dedica sobretodo al final de su vida cuando le falla la vista. Su 

pincelada es más a base de manchas y las figuras se enmarcan en un dibujo  preciso. Las formas aún conservan 

volumen. 

Degas es un clasicista formado en Italia con el arte de Rafael y después en la Escuela de Bellas de París 

donde estudió a Ingres. En su primera época realizó retratos y pinturas historicistas. A partir de 1862, cuando 

descubre las estampas japonesas y la fotografía y se relaciona con Manet, hay un cambio en su pintura, con obras 

como La bebedora de  ajenjo. 

Su modernidad está sobretodo en los temas contemporáneos, en su interés por captar el movimiento con 

fidelidad y en las posturas más insólitas. Su mayor originalidad está en los encuadres y composiciones 

asimétricas de sus cuadros y los bordes cortados (el campo visual está fraccionado para que el espectador se sienta 

dentro de la obra). 
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Degas trabajó preferentemente con luces artificiales propias de espectáculos como el teatro, ballet, óperas 

o conciertos, a los que era muy aficionado; en algunas obras, también aparece la luz natural.  

  A partir de 1870 comienza a elaborar series de temas concretos: carreras de caballos, bailarinas, 

planchadoras, mujeres en el aseo. La figura humana es la protagonista.  Le interesa el mundo de la danza por el 

movimiento y el colorido. En La clase de danza, el tul, las perspectivas y el encuadre configuran una pintura muy 

novedosa. Aunque prefiere los interiores, también tiene obras en exteriores sobre todo las escenas de caballos, en 

las que utiliza enfoques fotográficos atrevidos, como En las  carreras, ante las tribunas. La influencia de la 

fotografía fue mayor en él que en ningún otro pintor impresionista. 
La bebedora de ajenjo La clase de danza El foyer de la danza en la Ópera 

  
 

 
La estrella El Barreño LaLa en el circo Fernando  

 
 

 

 

Dos planchadoras En las  carreras, ante las tribunas Bailarina de 14 años 

 

 

 

Esta obra, Pequeña bailarina de 14 años, fue la única escultura exhibida por Edgar Degas en una exposición. La 

esculpió en cera pero con el esqueleto de madera de pinceles viejos. Actualmente está en bronce.  
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El pensador 

 
 

2.3. La renovación de la escultura 
 

RODIN  (1840-1917)  

  

Este escultor francés es el renovador de la escultura a la que saca de la crisis a la 

que la estatua-monumento de carácter historicista le ha llevado. Se le  considera el 

padre de la escultura moderna.  

  

En su obra se sintetizan las dos grandes tendencias de la época: apariencia  

impresionista (representación de la realidad como algo fugaz que se desvanece) y 

espíritu simbolista (contenido simbólico y espiritual). 

 

- Su interés se centra en las figuras dotadas de vida o del sentimiento que los 

anima. No le interesa la reproducción fotográfica (incluso cuando se trata de un 

retrato como el de Balzac) sino la expresión de una intensa vida interior. Los 

medios que utiliza para dar vida a las figuras son variados: las actitudes y los 

gestos, los juegos de luces y sombras que surgen de la combinación de huecos 

y protuberancias, las incisiones, los rasguños de las superficies esculpidas. 

 

- Da más importancia a las apariencias de las formas que a las formas mismas. 

Sus figuras son  sinuosas, sin límites claros sugiriendo un movimiento permanente; la luz contribuye a su 

indefinición. Las superficies parece que están inacabadas al modo de Miguel Ángel. 

 

- El movimiento está contenido, sólo sugerido, mediante los gestos.  

 

- Las figuras se introducen en el espacio o dejan que el espacio se introduzcan en ellas: la masa corpórea no es 

cerrada y compacta - como en los neoclásicos-  sino articulada en huecos y protuberancias. 

 

 

Los ciudadanos de Calais es un encargo 

de esta ciudad para conmemorar su toma  

por los ingleses. Tomando como base un 

relato existente (el rey de Inglaterra, 

Eduardo III, que sitiaba la plaza exigió la 

rendición sin condiciones pero prometió 

clemencia si seis de los ciudadanos se 

entregaban de forma humillante: se 

presentarían descalzos, con la cabeza 

descubierta,  sin camisas, con cuerdas al 

cuello y la llaves de Calais en la mano) 

convierte el monumento en un conjunto 

de gran expresividad donde cada 

personaje muestra una actitud diferente. 

La acción se desarrolla en un plano casi al 

nivel del suelo para que el espectador se 

introduzca sin darse cuenta en la escena. 

Aunque es una escultura-monumento  -

algo típico del S. XIX- rompe con los 

principios historicistas: no narra una 

escena histórica sino que convierte la 

angustia ante la muerte y el espíritu de 

sacrificio en un valor intemporal. Esta  renovación estética chocaba con el gusto general y no fue comprendida. El 

Ayuntamiento que la había encargado considera que no glorifica el espíritu de sus ciudadanos. 
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Retrato de Balzac Las Puertas del Paraíso El beso 

 
 

 

El Retrato de Balzac estaba destinado a glorificar al genio de las letras francesas. Lo representa envuelto en 

una amplia bata (como lo había descrito Lamartine) para llevar  todo el interés al rostro potente y extraño que 

expresa el ñmonstruoso cerebroò del escritor. Es una escultura básicamente simbolista: es la trasposición plástica de 

su desmesurada obra literaria. También desencadenó muchas protestas por parte de los creadores de retratos 

oficiales porque para ellos lo fundamental era el parecido.  Fue rechazada por los que se la encargaron. Sin 

embargo,  para el autor es ñel resultado de toda mi vida, el eje de mi est®ticaò y para muchos es su obra m§s 

original e impresionante. 

 

Su encargo más importante fueron las puertas del Museo de Artes Decorativas de París, conocidas como 

Las puertas del Infierno. El trabajo est§ inspirado en el canto del ñInfiernoò de la Divina comedia, de Dante 

Alighieri, un tema típico de la poesía  simbolista. Es una «cantera» de figuras que después serían fundidas y 

contempladas independientemente. 

 

La más famosa de todas ellas es El pensador, fundido en bronce, originariamente situada en la parte 

superior del dintel, que representa al poeta por cuyo pensamiento pasan las escenas de la puerta.  De forma 

independiente, se ha convertido en el símbolo de la escultura de Rodin por su carga psicológica. Representa a un 

hombre sentado, reclinado, con la cabeza ladeada hacia abajo en postura de pensamiento, soledad o preocupación. 

Parece ser el símbolo de la capacidad humana para imaginar. Rodin se ha inspirado en el Moisés o en la tumba de 

los Médicis de Miguel Angel. 

 

En el El Beso en la apreciamos su interés por los diferentes ángulos y puntos de vista (por un lado parece 

que se besan y por otro no), por las formas inacabadas y la sensación de dinamismo, de que todo es cambiante. 
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2.3. LAS ARTES PLÁSTICAS DESPUES DEL IMPRESIONISMO  (finales del S. XIX-principios del S. XX) 

 

¶ EL PUNTILLISMO O DIVISIONISMO  

 

GEORGE SEURAT (1859-1891) es el creador de esta escuela neoimpresionista que se desarrolla entre 1883 y 

1905. Esta tendencia continúa la investigación óptica del Impresionismo y aplica de forma más científica y racional  

los principios de la teoría óptica de los colores de Chevreul. Su técnica consiste en representar dividir el tono en sus 

componentes, mediante pequeñas pinceladas en forma de distintos colores que, al ser percibidos por el ojo, 

recomponen  la unidad de las formas y de la luz.  Creían que está técnica haría los colores más brillantes y fuertes. 

Rechaza la ejecución  improvisada del Impresionismo.  

 

La obra maestra del divisionismo es  Un domingo de verano en la Grande Jatte. Instituto de Arte de Chicago. 

Seurat  empleó más de dos años en los que hizo más de 30 bocetos. El tema es de gran modernidad: una 

muchedumbre disfrutando del ocio de un domingo en una isla junto al Sena pero las figuras por su rigidez resultan 

arcaicas.  Las figuras se sitúan en planos superpuestos. La técnica es un ejemplo de puntillismo: uso de pequeñas y 

precisas manchas de color cerca unas de otras que se mezclan en la retina del espectador.  

 El mismo tema aparece en Un baño en Asniers.  

 

Un domingo de verano en la Grande Jatte Un baño en Asniers 

  

 

 

- EL POSTIMPRESIONISMO  

 

 Hacia 1882 comienza la disolución del grupo impresionista por las divergencias de intereses y de estilo. En 

1886 se celebra la última exposición conjunta. En torno a estas fechas, surgen artistas que, aunque influidos por el 

Impresionismo, abrirán nuevos caminos a la pintura. 

El afán de los impresionistas por captar la luz natural había ido disolviendo las formas en el ambiente y los 

nuevos pintores quieren recuperar el dibujo, el volumen y el sentido del espacio, sin perder el color y dar más 

emoción y expresión a la pintura. No se trata de un grupo sino de individualidades. 

 

Sus características generales son: 

 

- Partiendo del impresionismo cada artista lo revisará con un estilo personal. Cézanne se interesa por el volumen, 

Gauguin por el color, Van Gogh por los sentimientos y Toulouse-Lautrec por el dibujo. 

- Influirá en las vanguardias: Van Gogh en el expresionismo, Gaugin en el fauvismo y Cézanne en el cubismo. 

- En general les une el interés por la forma, el dibujo, el volumen y la expresividad; colores fuertes que sirven 

para definir planos y formas, empleados de forma expresiva; el gusto por lo exótico o los bajos fondos; los 

perfiles bien marcados, etc. 

- Rompen con la idea de imitar la realidad que era el fin de la pintura hasta entonces (los impresionistas también 

querían imitar la naturaleza al captar lo más fielmente posible las ilusiones lumínicas). 
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- PAUL CÉZANNE (1839-1906) 

 

Pintor francés considerado el padre del arte moderno por romper con la concepción tradicional del arte 

como imagen de la realidad. Era un hombre solitario con pocos amigos ïuno de ellos el escritor Zola-. Expuso poco 

antes de 1895 y fue ignorado por el público durante su vida. Es contemporáneo de  los impresionistas y en sus 

primeras obras sigue los estilos de su época -del  romanticismo pasa al impresionismo- pero termina creando un 

estilo propio en el que recupera el dibujo y el volumen mediante formas geométricas basadas en el cilindro, la 

esfera y el cono. Las formas se definen mediante  pinceladas  cuadradas y uniformes, visibles,  que han sido 

llamadas constructivas; todo esto sin renunciar al color de gran intensidad con contrastes y  sombras coloreadas. 

En sus cuadros se potencia el primer plano, resultando comprimidos los demás y realiza pequeñas distorsiones fruto 

de la utilización de más de un punto de vista (bodegones).  

La simplificación de las formas y su geometrización, así como el uso de distintos puntos de vista, lo 

convierten en punto de arranque del cubismo. También influye en los grandes coloristas como Matisse. 

Sus temas preferidos son los bodegones, los paisajes provenzales cercanos a su ciudad natal, Aix-en ï

Provence, y desde 1890 la figura humana reflejada con una mínima expresividad gestual y aspecto inacabado.  

Su época más fecunda es a partir de 1890. Realiza retratos de una sola figura como La mujer de la cafetera, 

1890, un personaje rotundo y monumental, donde todo se reduce a volúmenes puros. En Muchacho del  chaleco 

rojo, logra modelar a través del color. En sus bodegones Manzanas y naranjas, Cebollas y botella, 1895, prescinde 

de lo superfluo para concentrarse en las formas. 

Entre 1890 y 1895 realizará diversas versiones de Los jugadores de cartas. El tema de las bañistas le 

obsesiona. En Las cinco bañistas o en Las grandes bañistas predomina lo lineal y huye de la sensualidad. Las 

formas se simplifican, la gama de colores es sobria y reducida y los contornos muy delimitados. 

 

 

 

Los jugadores de naipes. Museo de Orsay, Paris.  

  

Cezanne pintó cinco lienzos sobre jugadores de cartas entre 

1890-1895. El tema está tomado de la realidad: los jugadores son 

personas reales, campesinos de la Provenza, que están concentrados 

en sus cartas. Para convertir al espectador en un observador de la 

partida,  dirige la atención hacia el centro de la composición donde 

se encuentra la botella y las manos de los dos protagonistas. La 

botella divide el cuadro en dos mitades cada una ocupada por un 

personaje. Su principal preocupación ïque le separa de los 

impresionistas- es el volumen de las figuras. Las personas y objetos 

son simplificadas reduciéndose a formas geométricas. El color lo 

aplicada mediante pinceladas cuadradas y yuxtapuestas de diferentes 

matices para crear las formas y el volumen. Los gestos de los 

personajes son mínimos, contenidos, pero expresan claramente el 

enfrentamiento entre ellos.  

Las grandes bañistas Montaña de Sainte- Victoire 
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- VICENT VAN GOGH  (1853-1890)  

 

Nacido en Holanda. Es también un pintor 

solitario e incomprendido. Su vocación para la pintura la 

descubre  partir de 1880. En su primera etapa holandesa, 

influido por la obra de Millet, pinta asuntos realistas, con 

campesinos como Los comedores de patatas, 1885.  

Después se traslada a París, entrando en contacto 

con los impresionistas  (influencia de la luz y el color), 

con Gauguin y Toulouse Lautrec.  

En 1885 se establece en Arlés,  donde vive con 

Gauguin hasta que surgen problemas entre ellos, y  

entusiasmado por la luz de la Provenza pinta figuras y 

paisajes de formas serpenteantes y flamígeras que 

traducen su fuego interior. Realiza Los girasoles (son 

más energía y luz que flores) y Mi cuarto de Arlés, 

donde utiliza colores puros complementarios, con predominio de azules y verdosos, que sugieren tranquilidad y 

descanso, pero la imagen refleja su estado de ánimo angustioso por la perspectiva oscilante, las paredes inclinadas,  

los objetos inestables y los parches de colores puros sin sombras.   

Su estado mental va empeorando: agrede a Gauguin, se automutiliza cortándose una oreja. Pinta 

Autorretrato con oreja cortada. Ingresa en el sanatorio de Saint Remy, donde realiza La Noche estrellada, 1889,  y 

El jardín del hospital. Su hermano Teo  le envía a Auvers-sur-Oise bajo el cuidado del doctor Gachet. Durante este 

tiempo hace muchas obras: El retrato del doctor Gachet, Iglesia de Ausvers, Campo de trigo con cuervos... pero 

finalmente se suicida dándose un tiro.  

 

Su pintura se caracteriza por: 

 

- Expresión de los sentimientos, sus depresiones y angustias, y fuerte simbolismo  a través del colorido y la 

pincelada.  

- Empleo de colores vivos, puros  (amarillo, azul, rojo, verde), a veces agresivos, con contrastes cromáticos 

no frecuentes (amarillo sobre naranja). Los colores no corresponden con el color de la realidad. 

- Pincelada muy característica, densa (con mucha pasta), alargada y sinuosa,  que provoca una vibración  

óptica, expresión su inestable estado de ánimo. 

- Poco interés por la perspectiva: logra una cierta profundidad espacial usando pinceladas más largas y 

separadas en el primer plano y más pequeñas y compactas al fondo. En los interiores usa juegos extraños 

de perspectivas y de contrastes de luz. 

 

Sus pinceladas intensas y el uso de colores violentos y arbitrarios influirán en el expresionismo y también en el  

fauvismo por su colorido brillante. 

 

Los girasoles Autorretrato con oreja cortada La iglesia de Auvers-sur-Oise 

 
 

  

 


