Bloque 4. El siglo XIX: el arte de un mundo en transformación
1. Analiza la evolución de la obra de Goya, como pintor y grabador, desde su llegada a la Corte hasta su exilio final en Burdeos.

Aunque Goya fue un pintor contemporáneo del Neoclasicismo, se trata de un artista que supera cualquier encuadre estilístico. Su misma técnica pictórica está muy lejana del Neoclasicismo, y además su estilo sufre una evolución personal muy fuerte a lo largo de su dilatada vida (los cartones para tapices de su primera época y las Pinturas Negras del final de su vida parecen obras de distintos pintores). Se trata de uno de los principales genios de la pintura de todos los tiempos, heredero de los principales pintores del pasado y precedente directo de los principales movimientos pictóricos del siglo XIX y principios del siglo XX (Romanticismo, Realismo, Impresionismo, Expresionismo y Surrealismo). 
Goya es un fiel cronista de su época y utiliza su pintura para denunciar situaciones que no le gustan. Pero va incluso más allá de la realidad concreta y pone en cuestión aspectos como la brutalidad de la guerra, las consecuencias de la barbarie, de la ignorancia, la brujería, etc., precedente del Expresionismo del siglo XX y su pretensión de representar principios generales más allá de la realidad concreta.
En sus retratos Goya es a menudo mordaz, recurre a la caricatura cuando un personaje no le gusta y es capaz de captar la esencia psicológica del personaje retratado, tanto positiva como negativamente.
Goya utiliza una gran cantidad de soportes y técnicas: pintura al fresco, cartones para tapices, pintura al óleo, grabados, etc. En la pintura al óleo y los frescos la pincelada es suelta y vaporosa, a menudo Goya pinta sin dibujo previo. Asimismo la importancia que Goya da a la técnica del grabado tiene mucho que ver con sus ideas ilustradas. El grabado permitía realizar múltiples copias de tal modo que la obra del artista podía alcanzar una amplia difusión. 
Su temática también es variada: religiosa, escenas de género, temas literarios, retrato individual y colectivo, crítica social y de costumbres, “crónica histórica”, “pinturas negras” (de temática inclasificable). 
La obra de Goya es un trasunto fiel de su vida. Optimista en su primera época, cuando la fortuna sonríe al pintor, pesimista cuando su progresiva sordera, los desastres de la Guerra de la Independencia y el Absolutismo de Fernando VII convierten el último período de su vida en un momento triste y dramático. 
Primera fase (1762-1775)

Período de formación y aprendizaje, con un estilo primero barroco y luego academicista y neoclásico gracias a la influencia que recibe de su cuñado Francisco Bayeu en su primera estancia en Madrid.

Sin embargo, tras su viaje a Italia, Goya evoluciona hacia un realismo popular y caricaturesco que se aprecia en las pinturas de El Pilar y en el friso mural al óleo de Aula Dei (vida de la Virgen).

Desde entonces el estilo de Goya es muy personal, sufriendo una gran evolución a lo largo de su vida. 
Segunda fase (1775-1790)

Se trata de un período feliz y optimista en el que Goya va escalando puestos en Madrid.
Cartones preparatorios para la Real Fábrica de Tapices de San Fernando
Pintura decorativa en la que abundan los temas costumbristas y amables: El Quitasol, La Gallinita Ciega, El cacharrero etc. Es una pintura colorista y luminosa en la que dominan los tonos claros.
El Quitasol

Forma parte de la serie de cartones para la serie de tapices destinada a la decoración del comedor del infante Carlos, en el Palacio Real de El Pardo. Como era habitual, Goya elige otra escena costumbrista dentro del ambiente del pueblo. Aparecen dos figuras, una jovencita vestida a la moda francesa, y un criado (acompañantes de las mujeres casadas de elevada clase social) vestido a lo «majo», sin que esté claro  si la escena es de flirteo o simple dama con criado. El color en este cuadro, al igual que el de todos los cartones para tapices, es luminoso y contrastado de vivos tonos, como en el resto de los cartones. 
Destacar la serie Las Estaciones, destinada a los tapices que decoracrían el Palacio del Pardo: La Primavera o las floreras, El verano o la era, El otoño o La vendimia y el Invierno o la Nevada.
Retratos de Corte

En 1785 Goya entra al servicio de Carlos III como pintor de la Corte y además se convierte en el retratista de moda de la clase alta española. Entra en el círculo de infante Luis al que retrata en La familia del Infante Luis. Retratará a los más importantes ministros ilustrados como Floridablanca, Jovellanos, y otros personajes importantes de la corte, como la Duquesa de Alba y su esposo, entre los que destaca el retrato de los Duques de Osuna (Goya destaca a los personajes sobre un fondo neutro. Es una obra en la que domina el color, la luz y la pincelada suelta. Además el retrato va más allá del simple parecido, pues en él se percibe la felicidad y sosiego de la vida de familia que Goya ha reflejado admirablemente).

Tercera fase (1790-1808)

En 1790 Goya sufre una enfermedad que le deja sordo, lo que influirá en la personalidad del pintor, cada vez más pesimista y encerrado en sí mismo, y por supuesto en su obra. También es la época en que Goya desarrolla sus ideales ilustrados por influencia de la Revolución Francesa, y en su obra protesta contra el atraso y la ignorancia españoles personalizados en la brujería y la Inquisición.

Frescos de la ermita de San Antonio (1797)

Una galería de personajes populares presente en el milagro como si se tratase de un espectáculo.
Los Caprichos (1799)

Primera serie de grabados, en los que precisamente trata esos temas de crítica citados.
Retratos

Entre los que destacan los de La Condesa de Chinchón (1800), las Majas Vestida y Desnuda (1801), Manuel Godoy como Príncipe de la Paz, en teoría “general vencedor” sobre Portugal etc.
La Familia de Carlos IV (1800)

Retrato de la familia real que tiene ciertos rasgos de caricatura. Aparentemente, Goya se inspira en las Meninas de Velázquez (incluso se sutorretrata como él, pintando). Sin embargo se trata de un cuadro muy distinto, pues apenas tiene profundidad y los personajes se agolpan en el primer plano. Además muchos de los retratados han sido representados por Goya de una manera caricaturesca (Goya realizó retratos 
individuales preparatorios). La propia composición tiene algo de burla o caricatura, pues en lugar del rey Carlos IV, es la reina María Luisa de Parma la que aparece en el centro de la escena mostrando su verdadera importancia en la Corte. 
Cuarta fase (1808-1824)

En esta etapa España sufre un período convulso de conflictos (Guerra de la Independencia, fracaso de la Revolución Liberal, Absolutismo de Fernando VII, Trienio Liberal etc.). Este período violento incide en el desencanto de Goya, denunciando la guerra: 
Los Desastres de la Guerra:

Serie de grabados sobre la brutalidad de la guerra, en los que la dignidad heroica ha desaparecido. Lo único que aparece en Goya es una serie de víctimas, hombres y mujeres que sufren, padecen y mueren en una gradación de horrores, todo despojado de simbología y parafernalia bélica. 
Grabado número 15 (“Y no hay remedio”).

Pertenece a un grupo de estampas (de la 2 a la 11) que muestran la violencia del conflicto, ésta en concreto desarrolla el tema de los fusilamientos de patriotas. El artista muestra en primer plano al hombre que va a ser ajusticiado, y al fondo los soldados franceses caracterizados por sus uniformes y disparando a otros condenados. Se puede apreciar el contraste de los rostros dramáticos de los condenados con la falta de rostro de los soldados enemigos, de quién solo vemos los uniformes y armas. Está pintada en tinta con tonos oscuros, grises y negros. La figura central del condenado destaca en blanco atado al poste, enfrentado a los tres soldados al fondo ejecutando a patriotas, también destacados con más luz.
Dos de mayo de 1808 (la Carga de los Mamelucos)

Pretende representar el heroismo del pueblo madrileño frenta a la ocupación francesa y la violencia y desigualdad del choque entre un ejército y un pueblo casi desarmado representado por la masa.

Los Fusilamientos del 3 de Mayo
Goya denuncia la brutalidad de cualquier guerra y no sólo de la guerra de España. El drama del fusilamiento de los sublevados en Madrid en 1808 se acentúa con la propia conformación de la escena: el pelotón de fusilamiento se encuentra de espaldas al espectador de modo que los soldados "no tienen cara", están deshumanizados, mientras que los condenados muestran distintas actitudes ante la muerte, sobre todo la desesperación y el terror. Se trata de un auténtico precedente del expresionismo, una obra que influirá en pintores posteriores como Manet o Picasso. 

Tras la Guerra de Independencia, las esperanzas de Goya de reformas en la sociedad española se ven frustradas por la restauración del Absolutismo por parte de Fernando VII. La feroz represión sobre los liberales, amigos de Goya, por haber defendido las ideas ilustradas en las Cortes de Cádiz, le llevan a marginarse de la vida oficial. Su sordera se agudiza en 1919 y acaba por apartarse de la sociedad: 
Los Disparates o Proverbios (a partir de 1815)

Serie de grabados llenos de máquinas y seres imposibles en un ambiente de niebla y oscuridad. 
Pinturas Negras
Espeluznantes frescos que decoran las parede de su casa, la llamada “quinta del sordo”, donde se recluye en 1820. Son La Romería de San Isidro, Lucha a Garrotazos, Saturno devorando a sus hijos, Viejos comiendo sopa y Akelarre, obras sombrías que reflejan el ánimo de un hombre desencantado y sumido en un mundo de pesadilla. La temática siniestra y de desolación recuerda a la de Los Caprichos (brujería, superstición, ignorancia, brutalidad). Algunas imágenes son surrealistas, parecen extraídas de un sueño, y otras son simbólicas, como el desgarrador Saturno, anunciando el expresionismo. En estas obras el color ya no es importante, todo son tonos oscuros, colores negros y terrosos de apariencia desagradable, aplicados con una pincelada rabiosa, completamente suelta y sin dibujo, muy similar a la que más adelante utilizarán los pintores expresionistas. 

Saturno devorando a sus hijos

Representa al titán Cronos, o Saturno en la mitología romana, en el acto de devorar a uno de sus 
hijos. La figura era emblema alegórico del paso del tiempo, pues Crono se comía a los hijos recién nacidos 
de Rea, su mujer, por temor a ser destronado por uno de ellos. El hijo devorado, con un cuerpo ya adulto, 
ocupa el centro de la composición. Emplea una gama de blancos y negros, aplicada en manchas de color 
gruesas, solo rota por el ocre de las carnaciones y el blanco y rojo de la carne del hijo. Goya preludia 
el expresionismo.
Quinta fase (1824-1828)

En 1824 Goya pide permiso a Fernando VII para salir de España y pasa los últimos años de su vida en Burdeos, donde coincide con otros españoles ilustrados exiliados. El genio revive con enorme vitalidad y vuelve a pintar con alegre cromatismo.

La Lechera de Burdeos (1827)
En esta luminosa y colorida obra Goya utiliza una técnica pictórica suelta, consistente en aplicar manchas de color puras, sin mezclar, precedente de las técnicas que utilizarán los impresionistas.

ARQUITECTURA DEL SIGLO XIX
El siglo XIX fue un siglo contradictorio en el aspecto arquitectónico. La Revolución Industrial provocó no sólo unos cambios sociales (aparición de la clase obrera), sino también urbanísticos (barriadas obreras y zonas residenciales) y técnicos (uso de nuevos materiales que las industrias aportarán a los arquitectos).

La arquitectura europea experimentó a mediados del siglo XIX un conflicto entre dos tendencias:

· Por un lado, buena parte de los arquitectos mantuvieron una posición historicista, es decir, recreaban en sus obras los principales estilos artísticos de períodos anteriores sin realizar innovaciones técnicas ni formales. Así surgieron el Neogótico, el Eclecticismo, etc.
· Por otro lado, estaban los defensores de aplicar los avances y los nuevos materiales de la Revolución Industrial a las nuevas construcciones, especialmente la utilización masiva del hierro y el vidrio. Esta tendencia fue defendida durante la primera mitad del siglo XIX sólo por los ingenieros, pero a mediados de siglo, muchos arquitectos habían aceptado la nueva arquitectura del hierro para efectuar sus nuevas realizaciones. La tradicional "arquitectura-arte" basada en materiales pétreos (mármol, ladrillo, sillares...) dejó paso a un nuevo tipo de "arquitectura-ingeniería" basada en los nuevos materiales (hierro, acero, vidrio, cemento armado etc.). Muchas veces ambos tipos de materiales, los tradicionales y los industriales, irán unidos en los mismos edificios. 

Una de las cuestiones fundamentales que se planteó a los arquitectos de la segunda mitad del siglo XIX fue la de la relación entre forma y función. Eran partidarios de crear construcciones artísticas novedosas para adaptarlas a las nuevas funciones que demandaba la sociedad industrial, construcciones con funciones completamente nuevas e inéditas hasta entonces (fábricas, estaciones de ferrocarril, grandes infraestructuras como puentes, viaductos, etc.). Además, había que diseñar de nuevo las ciudades de los países viejos (San Petersburgo, París, Londres) con zonas burguesas o industriales, y crear las de los países nuevos (en Estados Unidos, Canadá).

2. Describe las características y evolución de la arquitectura del hierro en el siglo XIX, en relación con los avances y necesidades de la evolución industrial.

El hierro y el acero son productos típicos de la Revolución Industrial (XVIII) y serán los materiales típicos más utilizados en la arquitectura del siglo XIX por su dureza (hierro) y por su elasticidad (acero). Pero estos materiales tardaron en imponerse por la oposición de los arquitectos académicos tradicionales, que consideraban su uso ingeniería y no arquitectura, por tanto “no un arte”. Finalmente, los arquitectos se rindieron a la evidencia de sus beneficios (abarataba los costes y reducía el tiempo de construcción. Los ingenieros-arquitectos dejaban el hierro y el hormigón al aire), y su uso se difundirá en el siglo XIX para la construcción de puentes, armaduras de edificios como mercados o fábricas, torres, palacios de cristal, enormes pabellones para exposiciones etc.
Ya en 1777 se construyó el primer puente de hierro, el de Coalbrookdale (Gran Bretaña).
Pero es con la llegada de las Exposiciones Universales donde se manifestaba todo el progreso de las naciones industrializadas del XIX, y fueron el marco adecuado para que la arquitectura del hierro se valorara como el nuevo símbolo de la Revolución Industrial. Estas Exposiciones Universales eran un auténtico escaparate de los logros del progreso científico y técnico en las sociedades industriales:
· La primera Exposición Universal fue la de Londres de 1851. En ella destaca el Crystal Palace de Paxton, un enorme pabellón de hierro y cristal (más de 600 m. de largo). Además, se construyó en un tiempo record gracias a que Paxton utilizó un sistema de piezas prefabricadas. No obstante, el edificio recordaba las alargadas catedrales inglesas de planta basilical, el gusto estético de los arquitectos del hierro no se encontraba tan alejado de los criterios historicistas.
· La Exposición Universal de París de 1889 demostró hasta qué punto había revolucionado la arquitectura el uso del hierro. El protagonista de esta exposición fue la Galería de Máquinas, que cubría un gigantesco espacio de 48.000 m. cuadrados sin soportes intermedios. 
La Torre Eiffel

Construida para la Expo de 1889 como símbolo de la nueva arquitectura, la ciudad decidió conservarla y hoy es el emblema de París y de la nueva arquitectura, a pesar de que fue criticada por muchos intelectuales. Representaba un record de altura, con 300 m. En esta obra, como en toda la exposición, Eiffel utilizó las vigas de hierro a cara vista sin recubrimiento de ninguna clase. Es todo un homenaje a la técnica que, además, creaban formas arquitectónicas completamente originales que ya no recordaban a los estilos arquitectónicos del pasado. 


Las estaciones de ferrocarril fuero otra tipología característica de de la arquitectura del hierro. Destacan las de Sant Lazare y Orsay, en París.
3. Explica las características del neoclasicismo arquitectónico durante el Imperio de Napoleón.

4. Explica las características del historicismo en arquitectura y su evolución hacia el eclecticismo
Es una arquitectura basada en estilos que aparecieron y desaparecieron en épocas anteriores, fundamentalmente medievales, pero que se copian en el XIX.  Así, habrá una arquitectura Neogótica, Neorrománica, Neomudéjar, Neobizantina, o exótica de fuera del continente europeo (hindú, japonesa etc.). A veces se mezclan elementos de varios estilos, Eclecticismo. Hay que tener en cuenta que este estilo se prolongó durante todo el siglo XIX e incluso el XX.
· En Inglaterra, conviviendo con el Neoclasicismo (British Museum), la arquitectura utilizó el Neogótico para edificios religiosos o públicos, como numerosos colegios y universidades. En cambio, prefirieron modelos exóticos de las culturas árabe, hindú o china para sus edificios civiles. En el estilo Neohindú hay que destacar el Pabellón Real de Brighton, de John Nash, inspirado en la exótica India recién incorporada al territorio del Imperio Británico.
Parlamento de Londres (Palacio de Westminster), de 1835.
Construido por Charles Barry, es el mejor ejemplo del estilo neogótico. Se caracteriza por la acusada verticalidad de pilares y molduras. El palacio contiene más de mil habitaciones, siendo las más importantes las correspondientes a los Salones de la Cámara de los Lores y la Cámara de los Comunes. El palacio también incluye salas de reunión, bibliotecas, pasillos, comedores, bares y gimnasios. Es el lugar donde se realizan importantes ceremonias de Estado. Una de las características más notables del palacio es la torre del reloj, otra atracción turística que alberga la campana llamada Big Ben.
· En Francia, Violet-le-Duc restaura las principales catedrales góticas del siglo XIII. Pero es París el gran foco del Historicismo, debido a la radical transformación urbanística de la ciudad realizada durante el Segundo Imperio de Napoleón III (1848-1870) por el Barón Haussmann. En este caso, la inspiración del Historicismo Parisino son el Barroco del siglo XVII (Neobarroco es el Teatro de la Opera de París, de Charles Garnier, modelo de muchos edificios civiles posteriores) y el mundo clásico romano (el Nuevo Louvre, 1852).
· En Alemania destaca el Neogótico de la catedral de Colonia.

· En EE.UU. destaca el Neogótico de la catedral de San Patricio en Nueva York.
· En España hay neogótico (catedral de San Sebastián o de Castellón) y neorrománico (basílica de Covadonga), pero también un estilo nacional propio como el Neomudéjar (Edificio de Correos de Zaragoza, abundantes plazas de toros como Las Ventas etc.).

5. Explica las características y principales tendencias de la arquitectura modernista.

A finales de siglo XIX (desde aproximadamente 1890 hasta la I Guerra Mundial) surge en Europa y Estados Unidos, contemporáneo a la escuela de Chicago, el modernismo. Este estilo artístico tiene su origen en un estilo decorativo británico denominado Arts and Crafts (Artes y oficios) basado en la vuelta a la artesanía frente al auge de la producción industrial en serie, que tendrá mucha influencia en la arquitectura modernista. Es una reacción contra la vulgaridad de ciertos edificios historicistas y la fealdad de los productos industriales.
El Modernismo no se propone simplemente imitar las formas artísticas de lenguajes anteriores como los historicistas, estéticamente pretende ser original. Es un movimiento preocupado por la belleza estética. Las formas modernistas están dominadas por la curva y la línea sinuosa inspirada en la naturaleza. Los edificios modernistas parecen "orgánicos", formas vivas que recuerdan animales o plantas que crecen. Son edificios asimétricos en la distribución de puertas, ventanas, muros etc.
A veces puede buscar influencias en las arquitecturas medievales, sobre todo, en el gótico, pero con un toque de transformación, de nacimiento de la naturaleza, como si fuese algo natural y no producto de un taller de un arquitecto (flores, olas marinas, algas, cabellos femeninos, animales como pavos reales o cisnes etc.) 
Algunos autores resaltan también el aspecto surrealista u onírico de las formas modernistas.
El Modernismo tiene distintas escuelas, según los países:
Modernismo belga: VÍCTOR HORTA

A él se debe la decoración del Hotel Tassel y del Hotel Solvay, en Bruselas.
Modernismo francés: HÉCTOR GUIMARD

Este arquitecto francés trabajó en las estaciones del Metro de París, en las que utilizó una colorista mezcla de bronce y vidrio de formas sinuosas y orgánicas con un sentido decorativo extraordinario.

Modernismo Austríaco: OTTO WAGNER
Busca espacios amplios y volúmenes simples, como en la Casa Mayólica de Viena
Modernismo español

En España el modernismo se da sobre todo en Cataluña, la región más avanzada de la Península, siendo Barcelona la ciudad con mayor número de edificios de este estilo

LLUIS DOMENECH I MUNTANER (1850-1923)

Realizó el Palau de la Música de Barcelona 
ANTONI GAUDÍ (1852-1926).
Tiene una primera etapa historicista en la que vuelve la mirada al arte mudéjar (La Casa Vicens, en cuya fachada juega con la decoración de azulejos de dos colores y arcos que recuerdan a los mudéjares) y al Gótico (Colegio Teresiano de Barcelona, que usa arcos ojivales), pero interpretados de manera muy libre y original. A este estilo también puede adscribirse su obra más famosa:
La Sagrada Familia
Obra neogótica del final de su vida que dejó inacabada y que recuerda una Catedral Gótica de enorme tamaño, diseñada con cinco naves, tres fachadas y 18 torres. Sin embargo, al profundizar en los detalles, los elementos góticos desaparecen, y el edificio parece inspirarse en una gigantesca caverna pétrea. Por tanto, Gaudí combina detalles inspirados en la historia y en la naturaleza mezclados de una manera surrealista y caprichosa. Es una utopía arquitectónica colosal llena de imaginación.

De todo su gran diseño, solamente terminó la portada del Nacimiento con sus cuatro torres. Esta fachada es como una cueva en la que las estalactitas se van convirtiendo en animales, santos, plantas, y en la que los muros se deshacen como ceras derretidas jugando con claroscuros.
En su segunda etapa Gaudí se despega de todo elemento historicista y con absoluta libertad vuelve su mirada a las formas y detalles de la naturaleza que traslada a su obra como si fueran seres vivos. Sus grandes obras se deben a la relación con la familia Güell, que le encarga muchas obras, y a la construcción del Paseo de Gracia durante la transformación urbanística de Barcelona:

Parque Guell 
Diseña un espacio utópico de paz y naturaleza, frente a la agresividad de la Barcelona industrial. Traza caminos interiores sin destruir la naturaleza del lugar, construyendo puentes que salvan los desniveles y adaptando muros y columnas a la geología. Se accede por unas escalinatas. En este parque diseña una gruta artificial y un espacio comunitario (plaza de reunión) decorado con bancos corridos ondulantes de variados mosaicos coloristas, columnas-árboles etc. Todo diseñado con grandes dosis de creatividad y originalidad.
Casa Batlló (1904)
Edificio de líneas curvas y sinuosas que hacen de él un “ente vivo”. El muro está recubierto de cerámicas y cristales de colores que varían de tonalidad según la luz. Todo recuerda la leyenda de San Jorge y el dragón: el tejado irregular recuerda a un dragón dormido, la cornisa parece las escamas, los balcones parecen formas óseas, y la chimenea semeja una espada. El interior está lleno de detalles decorativos.

Casa Milá (1906)

De formas también ondulantes, la fachada parece una montaña de piedra rugosa, llena de huecos, reflejando una naturaleza geológica (por eso se la conoce también como la Pedrera). En el tejado desarrolló un paisaje abstracto con chimeneas que recuerdan al fuego o a cabezas humanas.

En Castilla y León Gaudí construyó el Palacio Episcopal de Astorga y La casa de Botines de León. En Cantabria El Capricho en Comillas
6. Especifica las aportaciones de la Escuela de Chicago a la arquitectura.

En Estados Unidos está apareciendo en esta época una arquitectura nueva en sus planteamientos urbanísticos: calles muy largas (en Nueva York algunas llegan a los 20 Km.) y edificios de gran altura. En este país no había una tradición de estilos que atase a los arquitectos.

El origen del estilo está en los incendios de Chicago de 1871 y 1874, que destruyeron la ciudad. Había que reconstruirla en un clima de especulación (el precio del suelo era carísimo) y con la aplicación de nuevos servicios (electricidad, gas, ascensores etc.). Así aparecerá la escuela de Chicago, que tendrá un principio pragmático por el que sus edificios siempre buscarán lo práctico frente a lo bello, lo útil o funcional antes que lo estético. Es una arquitectura racionalista más que sensorial. Además, por el altísimo precio del suelo buscará la verticalidad, siendo los precursores de los rascacielos del siglo XX.

La gran aportación fue la utilización de las estructuras en esqueleto a partir de vigas de hierro, iniciando así el método característico de construcción del siglo XX. Con ello se pretendía crear una nueva estructura metálica resistente al fuego, pero lo más importante es que el nuevo sistema suponía que los muros dejaban de tener una función sustentante y se convertían en muros-cortina que simplemente cerraban el edificio y en los que se puede abrir infinidad de vanos; además, la estructura de metal permite elevar edificios sin el grosor y el peso de la piedra. Con el descubrimiento del ascensor eléctrico la limitación de altura desaparecía del todo.

Estas construcciones combinaban el acero, el hormigón y el vidrio.

RICHARDSON (1838-1886)
Construye el primer edificio de la Escuela de Chicago, los Almacenes Marshall.

WILLIAM LE BARON (1832-1907)

Construye el primer edificio con estructura de hierro, el Home Insurance Company, de diez alturas.
LOUIS SULLIVAN (1856-1924)

Continuó la definición del modelo clásico de rascacielos, con fachadas abiertas mediante ventanales y estructura triple: un nivel inferior de finalidad comercial, que destacaba por su diafanidad; el nivel medio, formado por pisos idénticos; y la cornisa. El edificio debía ser práctico y responder a las necesidades para las que fue concebido. Entre sus obras destacan los Almacenes Carson y el Auditorio de Chicago.
Auditorio de Chicago


Es un edificio de la ciudad de Chicago proyectado por los arquitectos Dankmar Adler y Louis Sullivan y su construcción se terminó en 1889, siendo hasta 1892 el más alto de la ciudad. Es un edificio de complejo programa, destinado a funciones de teatro de la ópera, para seis mil espectadores, hotel y oficinas. Los protorrascacielos de Chicago habían insistido en la estética del bloque, pensando las fachadas como un elemento de simple cerramiento externo. Para Sullivan, en el Auditorium, la fachada cobra vitalidad propia, estableciéndose la gradación y densificación de macizos y huecos, como en los palacios del Quattrocento florentino. Los primeros pisos son de granito en rústica mientras que los altos de arenisca. El resultado es la estratificación compensada en sentido vertical y horizontal, y la comprensión del edificio como un todo íntegro y no como la simple multiplicación de plantas que eran los protorrascacielos al uso.
7. Describe las características y objetivos de las remodelaciones urbanas de París, Barcelona y Madrid en la segunda mitad del siglo XIX.

Se desarrolló especialmente en las grandes ciudades industriales a causa del creciente éxodo rural. El crecimiento urbano era tan rápido que amenazaba con convertir a las ciudades en algo caótico y desordenado, y la solución que se adoptó fue la construcción para la burguesía de amplios "ensanches" de calles amplias y rectas con una preferencia por los planos ortogonales (en cuadrícula) 
Nuevamente, el modelo del nuevo urbanismo fue París. El Barón Haussman se encargó de la reconstrucción de la ciudad tras la Revolución de 1848., y destruyó los tortuosos barrios obreros del París antiguo, creando en su lugar una elegante red de grandes avenidas rectas y anchas. Esta estructura urbana no sólo buscaba ser práctica, sino que manifestaba los ideales de las clases dirigentes del Segundo Imperio Francés (Napoleón III), por lo que una parte de la planificación urbana está centrada de manera radial en torno al Arco de la Estrella que conmemora las victorias de Napoleón I 

En España hay que destacar el Ensanche de Barcelona, planificado por Ildefonso Cerdá y formado por una monótona estructura de calles en cuadrícula. Cerdá se plantea cuestiones muy importantes en la urbanística moderna: por un lado, al realizar la Diagonal responde a la necesidad de un tráfico rodado rápido que pueda llegar a cualquier punto del ensanche; por otro lado, crea unas manzanas de planta cuadrada achaflanadas que en el diseño original incluirían amplios jardines en su interior. Con ello daba importancia a la calidad de vida en el interior de la ciudad industrial (la especulación posterior eliminó estas zonas verdes).

El Ensanche de Madrid (conocido como Plan Castro por su promotor, Carlos María de Castro) se hizo para acomodar el crecimiento ordenado de la ciudad a una separación de barrios por clases sociales.
8. Describe las características del Romanticismo en la pintura de Ingres y de Delacroix.

Con la caída de Napoleón en 1814 volvieron los reyes absolutistas (Restauración), que trataron de borrar la revolución napoleónica y su estilo, el neoclasicismo. Pero la consecuencia es que hubo un grito de libertad frente a la Restauración absolutista, a la vez que también frente a las rígidas academias neoclásicas. Este grito lo recogió el romanticismo, estilo que predominó en Europa entre 1.814 y 1.830.
El movimiento romántico (literatura, música, filosofía y arte) rompe con la tradición y el orden establecido en nombre de la libertad personal, tanto en el plano social (liberalismo político y económico) como artístico, donde de nuevo “lo racional da paso al sentimiento”. Va muy unido a las revoluciones liberales de 1820 y 1830 porque se caracteriza por la subjetividad, la rebeldía y el triunfo de las pasiones.

La pasión y rebeldía afecta también a la vida personal de los intelectuales y artistas, que buscan la evasión en otras épocas históricas, en lugares exóticos, refugiándose en su interior, o plasmando la exaltación de las revoluciones o de la naturaleza.

El Romanticismo también se considera precursor del Nacionalismo, pues no sólo defiende la individualidad de cada persona sino también de cada nación. De ahí su apoyo a las revoluciones liberales y nacionalistas, como la griega frente a los turcos.

La pintura romántica
Supone un rechazo de las normas neoclásicas y una vuelta a los valores de la pintura barroca:

· Cierto abandono del dibujo (valor neoclásico) y potenciación del color.
· Composiciones con gran movimiento, líneas oblicuas.

· Gestos dramáticos. En los temas bélicos se cambia el triunfalismo y el heroísmo neoclásico por el sufrimiento y el horror de los soldados.

· Focos de luz potentes junto a zonas de sombras (tenebrismo barroco).

· Se pintan temas en los que el hombre se ve zarandeado por la política (revoluciones) o por la naturaleza (naufragios, desastres naturales etc.). Las representaciones del paisaje son subjetivas, representando estado de ánimo (tormentas, fuertes oleajes etc.).

Francia
INGRES (1780-1867)


Discípulo de David. Cuando otros jóvenes pintores ya en el siglo XIX se decantaban por el Romanticismo, él defendió la pureza de la línea y el dibujo (en este sentido es aún pintor neoclásico). Pero en cambio trata temas usuales entre los románticos, como los ambientes exóticos orientales y los sensuales y eróticos desnudos femeninos (el gran tema de su obra). Destacan La Gran Odalisca, La Bañista etc.

El baño turco (1862)

Esta obra orientalista representa un grupo de mujeres desnudas en un harén. Rectangular en su origen, el pintor le dará forma de tondo o medallón para acentuar el carácter furtivo de la mirada que lo contempla, que parece espiar a través de una cerradura. 

Ingres puebla el cuadro de docenas de mujeres desnudas, alrededor de una piscina, en posturas y actitudes distintas: estiradas, tomando café, charlando, bailando, sentadas o tumbadas. Muchas de estas bañistas acaban de salir del agua y se las ve secándose o durmiendo. En el primer plano, a la derecha, hay una manta roja y una mesita con una serie de objetos (tetera, jarra, taza) formando un bodegón. 

 En el primer plano están una mujer vuelta de espaldas, tocando un laúd, que recuerda a La bañista de Valpinçon (casi idéntica, variando la posición del brazo para mostrar un pecho),y la odalisca con los brazos levantados, que representaba a su mujer. Los demás cuerpos están yuxtapuestos en diferentes planos, sin cruzar sus miradas. El erotismo del cuadro es suave y no provocó gran escándalo, aunque es de notar la curiosa osadía de Ingres al representar en este cuadro una escena de caricias lésbicas entre dos de las mujeres (una aparece con corona como si fuera la Sultana o primera esposa).
THÈODORE GERICAULT (1791-1824)

El verdadero creador de la pintura romántica francesa.

La Balsa de la Medusa
Es su gran obra, y narra un hecho real que conmocionó a la opinión pública, un naufragio francés en las costas africanas. Al contrario que en el neoclasicismo, aquí no hay héroes ni gloria, sólo desesperación y muerte.
EUGÉNE DELACROIX (1798-1863)
El gran pintor romántico francés, de la época de la Restauración borbónica y la Monarquía de Luis Felipe de Orleáns (1830-48). Su obra refleja las pasiones del Romanticismo y está muy influida por Rubens, en la preocupación por la representación del movimiento y la acumulación de los personajes.

La Matanza de Quios (1824)
Muestra la sangrienta represalia de los turcos contra la sublevación de los griegos. El cuadro es toda una declaración política de apoyo al movimiento nacionalista griego, denunciando la barbarie turca y alientando el apoyo de Francia a los griegos, herederos de la civilización más antigua de Europa (para el Romanticismo la Independencia Griega es una lucha entre la civilización y la barbarie). La obra refleja el dramatismo de la escena, las diferentes actitudes de sus protagonistas y el movimiento.

Otras obras, como Grecia moribunda sobre las ruinas de Missolonghi, van en esta misma línea. Allí murió Lord Byron (representado por la mano que asoma entre las piedras derruidas).
La Libertad guiando al pueblo (1830)
Conmemora y exalta la Revolución de 1830, la sublevación de París contra Carlos X. Delacroix toma partido por la revolución que derroca al tirano. La acción del pueblo se pinta de forma heroica, dirigida por la personificación de la libertad, simbolizada por una mujer irreal o ensoñada que ondea una bandera tricolor en el centro del cuadro (representa a la vez a la Libertad y a Francia). La faceta de "cronista" la manifiesta Delacroix en el cuidado por representar fielmente a los diferentes grupos sociales que participan en la revolución, unidos por la libertad (burgueses, trabajadores de los talleres etc.).
Las Mujeres de Argel, Fanáticos de Tánger o la Muerte de Sardanápalo
En 1832 Delacroix estuvo en el Norte de África, y dejó muchos ejemplos de su estancia allí, cuadros con una nueva manera de aplicar la luz y el color, aplicados en temas de inspiración árabe. Son obras típicas del escapismo romántico y su admiración por las culturas exóticas y ambientes lejanos y pintorescos.

La escuela de Barbizón

En Francia hay una escuela que se dedica al paisajismo, la Escuela de Barbizón. Reunidos en torno al pueblo de Barbizon, cercano al bosque de Fontainebleau, dejaron París para refugiarse en un pequeño pueblo como actitud de abierta oposición al sistema vigente, no sólo en el ámbito plástico, sino también en el orden social (por eso a veces se les incluirá en el Realismo pictórico francés, que surgió en reacción al más formalista Romanticismo de Gericault o Delacroix). Sus estudios de la luz casi impresionistas hacen que realmente ya no deban ser considerados románticos, sino un primer paso hacia la pintura realista. Destacan Theodore Rousseau (El roble) y Camille Corot (El puente de Nantes).
Inglaterra
El sistema parlamentario británico evitó las revoluciones, por lo que los artistas románticos se centraron en la naturaleza. Hay dos extraordinarios paisajistas.
CONSTABLE (1776-1837)

Paisajista moderno, pintó al aire libre y aplicando gran cantidad de pasta de color, a veces con espátula. Su preocupación eran los detalles anecdóticos (el trabajo en el campo, el movimiento de las hojas de un árbol) y el efecto de la luz en la naturaleza. Refleja los cielos nubosos y lluviosos británicos. 
El carro del heno (1821)
Su obra más destacada, muestra un carro de heno cerca de un molino sobre el río Stour en el pueblo de Flatford, donde Constable pasó su infancia. El molino de Flatford pertenecía al padre de Constable, y la casa del lado izquierdo pertenecía a un vecino, Willy Lott, y ha sobrevivido hasta el día de hoy prácticamente sin alteraciones, pero no queda ninguno de los árboles que pueden verse en el cuadro.
En primer plano, dos figuras vadean el río conduciendo un carro de heno vacío, viejo y destartalado. Parece haberse atascado en una zona de agua estancada. Dos caballos tiran del carro. Aparece un perro, lo que pone de manifiesto el interés de Constable por los detalles. Al fondo se pueden ver amplios campos de heno. Una luz cálida baña toda la composición.
Constable presenta en sus paisajes la vida campesina tal como lo veía, con sencillez, sin idealizaciones, un universo natural en el que el ser humano, los animales y el paisaje conviven en armonía. Como en todas las obras de Constable, destaca el estudio del cielo y la luz. Las condiciones atmosféricas muestran un cielo típicamente inglés, cubierto de nubes, que pasa en seguida de la lluvia al sol.
TURNER (1775-1851)

El otro gran paisajista inglés. Es precursor del impresionismo porque se dedicó a la representación de lo fugaz, la captación de los efectos fugaces de la luz en la naturaleza, en la atmósfera, la niebla etc. Utilizó colores exuberantes. Ejemplo de sus obras es Tormenta de nieve en alta mar (1842), en el que un barco pide socorro en medio de una tormenta en la que cielo, humo y agua se unen.
Lluvia, vapor y velocidad (1844)

Pinta a un tren que corre a lo largo de las vías. El paisaje está definido muy vagamente, como en muchas otras obras de Turner. Los elementos sólidos (el tren, el puente) apenas están insinuados, desaparecen en la atmósfera neblinosa e irreal del cuadro. Se difuminan y mezclan la neblina que exhala el agua, la lluvia que pone un velo ante el cielo y el vapor de la locomotora.

A diferencia de otros pintores de la época, que despreciaban la industrialización y no veían en el progreso industrial temas merecedores de tratamiento pictórico, Turner admiraba la técnica moderna y por ello pinta la locomotora más moderna de su género y el entonces vanguardista puente de Maidenhead. Pero no se trata de ningún homenaje al ferrocarril ni a la revolución industrial, el tren es usado como recurso para representar un objeto a gran velocidad, para desmaterializar la forma.
Alemania
El pintor del paisaje romántico es FRIEDRICH (1774-1840). Representa la naturaleza de una manera mística, casi religiosa. Las figuras de espaldas, mirando a la inmensidad de una naturaleza inalcanzable y difuminada, representan la soledad. Destacan Viajero en un mar de niebla, y el mar de hielo.
9. Explica el Realismo y su aparición en el contexto de los cambios sociales y culturales de mediados del siglo XIX.
Sobre 1840 el romanticismo en Francia daba muestras de cansancio y dejó paso a un estilo más cercano a la realidad social. Durante la Revolución industrial los impulsos espirituales de los románticos se quedan obsoletos delante el rápido desarrollo de las técnicas de producción y el surgimiento de una nueva sociedad, con dos clases sociales paralelas, pero con aspiraciones contrarias: la burguesía y la clase obrera. Las clases obreras vivían situaciones de explotación terribles y poco a poco la sociedad va concienciándose de esta realidad, de ahí que apareciese un estilo artístico que proponía la observación objetiva de la realidad y buscaba lo concreto, lo verdadero, la denuncia, “el realismo”. 
Los pintores realistas encuentran el motivo de sus obras en las clases trabajadoras, pero se niegan a idealizar las imágenes. Se representa al ser humano en sus labores, con cansancio, con la dureza del trabajo diario. El enfoque es directo, sin simbolismo ni poesía. La verdad dura y sudorosa.
La revolución de 1848, en la que participó activamente el proletariado, cambió la evolución de los tres grandes pintores realistas franceses, llevándolos al realismo.
GUSTAVE COURBET (1819-1877)
Es el pintor más destacado de esta corriente. Nacido en una familia acomodada, la feroz represión que ahogó en sangre la Revolución de 1848 transforma su arte abandonando la representación de los detalles y transformando su pintura en un campo de batalla social. Se identificó con el socialismo, siempre desafió la tradición y eligió temas de la vida cotidiana en el contexto rural. Son pinturas testimonio de la durísima realidad del proletariado, como se ve en El picapedrero.

El entierro en Ornans (1849)

Con esta obra maestra Courbet marcó el nacimiento del realismo. Pinta con el máximo realismo un episodio banal, un entierro de pueblo (posiblemente el de su propio abuelo materno, republicano convencido) al que asiste toda la comunidad de la población de Ornans, las plañideras oficiales, y la familia del pintor, resultando un conjunto de 46 personas a tamaño natural representados con enormes dosis de veracidad. La expresión de los rostros que no muestra ningún sentimiento de dolor entre los asistentes, la muerte se vive como un hecho cotidiano.
El claroscuro del paisaje envuelve la representación verídica de las clases desheredadas mostradas a escala monumental. El tema, la composición y el color contribuyen al dramatismo, siempre muy realista.

Sobremesa en Ornans (1849)

Es una escena costumbrista a escala monumental.
El estudio del pintor.

Expuesto y rechazado en la Exposición Universal de 1855, lo expuso en un pabellón propio con la etiqueta de “realista”, lo que bautiza al estilo.

JEAN FRANCOIS MILLET (1814-1875)

El cambio en su pintura también se produce con la Revolución de 1848, que le llevó a instalarse en el pueblecito de Barbizón, con los paisajistas de esa escuela. Allí Millet orientó su pintura hacia el tema de los campesinos, cuya vida retrató con maestría. Pero lo hace con un carácter casi glorificador, exaltando la pureza de esa vida campesina que los avances de la industria amenazaban destruir y desentendiéndose de de su dura realidad social, lo que realmente le aleja del realismo social.
Las espigadoras (1857)

Representa el espigueo, el derecho secular de las mujeres pobres y de los niños de Barbizon de llevarse el grano abandonado en los campos, después de la cosecha.
El Ángelus (1867)

Una pareja de campesinos reza el ángelus a las doce del mediodía, como era la costumbre. Muestra una visión dulcificada del campesinado que hizo que tuviera enorme éxito en los Salones parisinos (donde se expuso en 1867) entre la burguesía, para quien los campesinos de Millet eran trabajadores buenos, religiosos, ignorantes y sin inquietudes revolucionarias, es decir, dóciles.

HONORÉ DAUMIER (1808-1879)
Es el cronista de la deshumanizada vida obrera, de personajes humildes y marginados, en obras como La Huelga, La lavandera, o el Vagón de tercera clase.

Gran dibujante, también realizó abundantes caricaturas de crítica social y política.
En España la pintura realista se manifestó en distintos géneros:

· Paisaje: destaca Carlos de Haes, con una pincelada rápida y suelta.
· Pintura historicista, que representa hechos relevantes de la historia de España: destacan Eduardo Rosales (Isabel la Católica dictando su testamento), José Casado del Alisal (La rendición de Bailén, El juramento de las Cortes de Cádiz, retrato de Espartero) y Antonio Gisbert (destaca El fusilamiento de Torrijos).
· La gran figura del XIX español es Mariano Fortuny, que destaca por la minuciosidad y precisión de su trazo, el uso metódico del color y un uso de la luz adecuado. Pintó La Vicaría, La batalla de Tetuán y escenas exóticas marroquíes (como la odalisca).
10. Describe las características generales de Impresionismo.
A mediados del siglo XIX se inician los estudios de Chevreul sobre la óptica, sobre la refracción de la luz y la descomposición de los colores. Se descubre que el color no es una realidad inmutable, como dijeron Leonardo o Alberti, sino que depende de la percepción individual. Es el resultado de la mezcla de los colores primarios en la retina humana, así que la impresión que deja la luz y el color en la retina es instantánea e irrepetible. Esto se convierte en el fundamento del nuevo movimiento impresionista.
Las características más importantes del estilo impresionista son:
· Teoría de los colores: existen tres colores primarios (amarillo, rojo y azul) y tres complementarios (violeta, verde y naranja), pero según la teoría impresionista la mezcla de color no debe venir dada ya por el pincel, sino que se debe pintar con colores primarios en toques tan próximos que debe ser el ojo del espectador quien los mezcle y produzca los complementarios.
· Captación de la luz: una de sus obsesiones será la captación instantánea de la luz sobre cada objeto, que es un momento efímero. Por ello, la pintura impresionista será una pintura rápida, del momento, del efecto de la luz concreta e irrepetible que hay que plasmar en el lienzo. No importa ni la perspectiva ni siquiera el dibujo, sólo la luz.
· Pinceladas sueltas: huyen de la pintura plana y lisa. Utilizan mucha materia y prefieren la mancha pastosa, aunque cada uno de los pintores impresionistas tiene sus características pinceladas.
· Pintura al aire libre (plein air): los pintores impresionistas huyen del taller. La luz hay que captarla en la naturaleza, de ahí que todos ellos, excepto Degas, pintaron directamente del natural, de ese momento único e irrepetible 

Ya pintores anteriores como Tiziano, Velázquez, Rembrandt, Goya, la Escuela de Barbizón y los paisajistas ingleses habían tenido rasgos más o menos definidos de estas tendencias impresionistas en sus toques cromáticos sueltos. A esto hay que añadir la influencia de las estampas japonesas, de colores planos y simples y con un tratamiento sintético de la luz y la sombra.
Estos pintores del nuevo estilo, cansados de ser sistemáticamente despreciados y excluidos de los salones parisinos, donde se exponía la pintura oficial y normalmente académica, se constituyeron en grupo y expusieron su obra en la antigua vivienda del fotógrafo Nadar, en junio de 1874. Esta exposición supuso un gran escándalo y el arranque histórico del impresionismo.
Tradicionalmente se ha considerado al Impresionismo como un movimiento revolucionario cuando, en realidad, es el epílogo de una concepción artística iniciada en el Renacimiento, la de reproducir la naturaleza y las personas de manera fiel (y el realismo llevado hasta sus últimas consecuencias había llevado a la reproducción de la realidad sin ninguna creatividad). Pero a mitad del siglo XIX se produce el descubrimiento del daguerrotipo y la fotografía, que vendrán a sustituir a la pintura en esas funciones. Por eso las vanguardias del siglo XX seguirán caminos diferentes al de la representación de la realidad.

EDOUARD MANET (1832-1883)

Es el gran precursor de la pintura impresionista. Manet rompió con toda la pintura anterior tan academicista y abrió nuevas perspectivas que no quisieron ser aceptadas por la burguesía del momento por entenderlas como excesivamente provocativas, casi pornográficas. Será un pintor influido por Tiziano, Velázquez y, sobre todo, Goya (Fusilamiento de Queretano, Olimpia). Sus obras van a ser tan frontalmente rechazadas que él y sus seguidores, durante años, serán unos pintores totalmente marginados por la sociedad parisina. Por ello crean en 1863 el Salón de los Rechazados, para exponer las obras no admitidas en el Salón oficial de París.
El almuerzo sobre la hierba
Lienzo que expuso en el Salón de los rechazados en 1863, levantando una tormenta de burlas y discusiones. Con marcada influencia de Tiziano, nos presenta a unos amigos sobre un campo rodeados de árboles, ellos vestidos, ella desnuda. En este lienzo no hay modelado (dibujo y volumen), todo lo representado (cuerpos, paños, ramas de árboles etc.) el pintor lo resuelve mediante grandes pinceladas de colores planos. Toda la escena se pinta de una forma radicalmente nueva, como una yuxtaposición de zonas claras y oscuras.
Olimpia
Inspirado en la Maja de Goya, este cuadro provocó un escándalo de enormes proporciones, la crítica y el público lo tacharon de inmoral y de mal gusto. También bajo la influencia de Tiziano, es un desnudo de gran blancura con una esclava negra que porta un ramillete de florea de vivos colores. El tratamiento de las sombras, el engrosamiento de los contornos, la simplificación de las formas en grandes planos y la aplicación de la luz y el color, tonos claros sobre claros y oscuros sobre oscuros, dan las pautas de este cuadro. Otra cosa a destacar es el desparpajo con que Olimpia mira al espectador, frente a las miradas de los desnudos de Tiziano (las Venus del veneciano miraban pudorosamente, Olympia es desafiante, retadora).

Bar del Folies Bergére

Con una paleta de ricos colores muestra el esplendor de la noche parisina, reflejada en un espejo tras una camarera que se muestra ausente.  
Retrato de Zola

Homenaje a su amigo escritor, gran defensor de su pintura. Lo representa en su estudio.

Manet no obtuvo gran reconocimiento oficial y público a su pintura, pero sus aportaciones sí las apreció un grupo de jóvenes escritores y artistas que se reunían con él en el café Gerbois para discusiones culturales y que serían los que formarían en casa de Nadar, en 1874, el grupo impresionista. 
CLAUDE MONET (1840-1926)

Fue tal vez el pintor más fiel a los principios impresionistas, que nunca abandonará. Toda su obra es una glorificación de la luz y la pintura al aire libre (influido por Turner y Manet).

Impresión, sol naciente (1872)
Presenta este lienzo en la exposición del fotógrafo Nadar de 1874, y precisamente por la opinión despectiva de un crítico dará el nombre a todo el grupo impresionista. Muestra un amanacer rojo, sucio, pobre, de un sol sin fuerza en un puerto, y una línea zigzagueante en el agua que refleja ese sol. Vemos dos pequeñas barcas negras y se vislumbran las formas de unos veleros. Todo es manchas de color. Hay influencia de Turner.

Desde los años 90 pinta varias series que buscan la “captación del instante”, buscando las variaciones atmosféricas y los juegos de luces y sombras:

Serie de La Estación de Saint-Lazare (1877)
Diez cuadros en los que lo único que le preocupa es la captación de los efectos de la luz en el humo y el vapor del ferrocarril. Simboliza el impacto del ferrocarril en el mundo moderno.

Serie de la Catedral de Ruan (1891-95)
Serie de cinco cuadros en los que capta las variaciones de luz sobre su fachada en diferentes momentos: con sol, lluvia, bruma, amaneciendo, en el atardecer.

Serie sobre el Parlamento de Londres (1903)

Capta distintas vistas de la mole neogótica disuelta en la bruma y la luz inglesa.

Serie de las Ninfeas (1914-18)
Series infinitas de nenúfares en estanques o arroyos donde, con influencia de las estampas japonesas, tratará de captar los colores de las flores acuáticas en mil matices y colores.

Instalado desde joven en el pueblecito de Argenteuil, allí pintó también luminosas marinas con veleros blancos llenos de luz veraniega, y estampas de ese pueblo, el río, el puente etc.
PIERRE-AUGUSTE RENOIR (1841-1919)
Fue uno de los creadores del impresionismo porque en sus lienzos nos muestra la sociedad urbana y la alegría en las relaciones sociales (influencia de la pintura realista) bajo el imperio de la luz y de sus efectos.

Debido a su formación como decorador de porcelanas, su obra tiene, siendo la excepción entre los impresionistas, un gran decorativismo (detallismo en objetos).

El Baile en el Moulin de la Galette (1876)

Renoir en este cuadro representa un baile en el Moulin de la Galette, merendero popular del parisino barrio de Montmartre. La luz que proviene de lámparas entre los árboles se refleja en las ropas. En el primer plano, abajo a la derecha se ven unas diagonales creadas por unos bancos y una mesa donde están sentados amigos del pintor; casi en el centro se ve a una pareja bailando que produce la sensación de que toda la fiesta gire en torno a ellos.

Con toques de color sueltos y superpuestos Renoir pinta una multitud compleja, bailando o charlando, pero reunida en una armoniosa unidad, consiguiendo una gran vivacidad, una unidad entre la atmósfera y el movimiento, que viene dado por la ondulación de las cabezas.

Se presentan naturalezas muertas, como el jarrón y los vasos sobre la mesa, con gran detallismo.
Desayuno de los remeros (1881)

El cuadro muestra un grupo de amigos de Renoir descansando en una terraza de restaurante sobre el río Sena. La escena muestra un clima de alegría popular que lo asemeja al cuadro del baile. En este cuadro Renoir capturó una gran cantidad de luz que proviene, sobre todo de la gran abertura en el balcón, detrás del hombre en camiseta y sombrero. Las camisetas de ambos hombres y el mantel de mesa actúan en conjunto para reflejar esa luz y enviarla a través de toda la composición. A diferencia de otras obras impresionistas, en esta se puede apreciar cierta nitidez en las formas.
Posteriormente, su deseo de comprender a Ingres y un viaje a Italia hicieron cambiar sus temas y su estilo. La espontaneidad de su pintura inicial deja paso a una preparación mayor del cuadro y a una definición mayor de los perfiles de las figuras, pero sin perder la pincelada impresionista. Pinta sobre todo desnudos femeninos (Las grandes bañistas, y varias bañistas, de influencia Rubeniana) y retratos de niñas.

EDGAR DEGAS (1834-1917)
El pintor del grupo impresionista más independiente, como Renoir. Tenía una formación académica y una admiración por el Renacimiento que nunca abandonó totalmente, por lo que en su obra el dibujo tendrá mucha importancia. Pero desde los años 70 se adentra en la modernidad, participando en las exposiciones impresionistas. En contra de los otros del grupo preferirá los temas urbanos, de iluminación artificial, sobre los temas de la naturaleza al aire libre.

Son famosísimas sus series sobre las bailarinas, los desnudos, el circo y las carreras de caballos. Fue un maestro en la utilización del “pastel”. Obra importante es “El ajenjo” (1876).

En España se extendieron los planteamientos impresionistas a partir de los pintores becados en París:
· Joaquín Sorolla (1863-1923) que pintó escenas costumbristas como Ayamonte, Cosiendo velas, Mujeres paseando por la playa, niños en la playa etc. Pinta la luz del mediterráneo

· Darío de Regoyos (1856-1913) autor de Paseo por San Sebastián (la Concha) y Los almendros en flor.
· Santiago Rusiñol (1861-1931) que hizo una serie magnífica sobre los jardines de Aranjuez.

Impresionismo paisajista
Destacan pintores como Alfred Sisley y Camille Pisarro, influenciados por la Escuela de Barbizon (Corot) y los paisajistas británicos (Turner y Constable).
Neoimpresionismo puntillista (puntillismo o divisionismo)
Quiso llegar más allá del impresionismo e intentó dar fundamento científico al proceso visual en la pintura, es decir, no solo dar referencias a las leyes ópticas, sino que, a base de ellas, llegar a instituir una ciencia de la pintura. Para ello instauraron el puntillismo, que consiste en la división del tono en sus componentes, es decir, en pequeñas manchas de colores puros (puntos) que por su proximidad reproducen en el ojo del espectador la unidad del tono.

GEORGE SEURAT (1859-1891) 

Fue el pintor que inició esta técnica, e inspiró a seguidores puntillistas como el también francés Paul Signac. De Surat destacan cuadros como Un baño es Asniéres (1884)
Tarde de domingo en la isla de la Grande Jatte.

Inició esta técnica y la presentó en esta obra. El pintor trabaja sobre una temática impresionista en un escenario al aire libre, pero cambia su elaboración: no hay expresiones ni gestos captados instantáneamente, la composición se elabora con líneas horizontales y verticales, los cuerpos son formas casi geométricas y forman ángulos rectos con las sombras, no se busca ni el volumen ni la profundidad, la luz no es natural sino compuesta científicamente. Todo se reduce a una lógica geométrica.

11.Define el concepto de postimpresionismo y especifica las aportaciones de Cézanne y Van Gogh como precursores de las grandes corrientes artísticas del siglo XX.
Hacia 1880 surgen unas nuevas corrientes pictóricas que hacen que pintores vinculados en ciertos momentos al impresionismo evolucionen hacia nuevas formas, rechazando el naturalismo y buscando expresión y simbolismo en sus obras. Cada uno de ellos tiene diferente personalidad pictórica y siguen caminos a veces diametralmente opuestos, pero les une la rebeldía social y técnica que presentan. Sus manifestaciones artísticas van a preludiar las vanguardias posteriores del siglo XX: Cézanne el cubismo, Van Gogh el expresionismo y el fauvismo y Gauguin el fauvismo, ingenuismo y primitivismo.
PAUL CEZANNE (1839-1906)
Pretendió triunfar en París, pero tuvo que vivir en su Provenza natal donde trabajará sin ser excesivamente conocido por el mundo artístico. De su época de impresionista le quedará su gusto a pintar al aire libre (morirá en el campo de un ataque al corazón cuando pintaba). Pintaba bodegones y retratos de sus convecinos buscando un ejercicio de reducción de la realidad a la geometría, al cilindro, al cono, a la esfera (objetos reducidos a sus líneas esenciales), es decir, se interesa por la estructura de la naturaleza y recupera la forma y el volumen (vislumbra cierto cubismo). Sus obras básicas buscan la simplificación y la síntesis de la realidad. Su pintura descompone las imágenes en planos de color uniforme, pero de fronteras imprecisas.

Bodegones (manzanas y naranjas)

La relación entre planos, volúmenes, colores y espacio, entre superficie y profundidad, produce una unidad que confiere gran realismo. Luz, color y formas se cohesionan. Destaca la geometría de los volúmenes.

Jugadores de cartas

Como en los bodegones, en los retratos de los vecinos la luz, el color y las formas se cohesionan. Y también destaca la geometría de los volúmenes.

En La montaña de Saint-Victoire preludia el cubismo (construye en este cuadro un sistema de representación de la realidad obviando lo anecdótico y centrándose exclusivamente en el volumen), y Las grandes bañistas representa el triunfo del equilibrio geométrico.
VINCENT VAN GOGH (1853-1890)
Holandés. Pintor rechazado por la sociedad, no pudo resistir su presión porque era un hombre con una profundísima inestabilidad interior que se refleja en lo atormentado de su pintura. Su vida pictórica fue muy corta (10 años) pero muy influyente y reconocida.

Tras una etapa inicial en su país, se establece en 1880 en Bruselas, donde se inscribió en la Academia de Bellas Artes para estudiar dibujo y perspectiva. En esta época realizó esbozos y dibujos basados en las pinturas de Jean-François Millet, representando personajes de campesinos y mineros, modelos de la vida cotidiana, pintándolos muy realistas y con tonalidades oscuras. Destaca El sembrador (1881).
Cuando llega a París en 1886 conoce a los pintores impresionistas y postimpresionistas y sus teorías sobre los colores y la luz. Influido por ellos pinta al aire libre, su paleta es luminosa y clara, y su pincelada flamígera (de una inestabilidad que parece reflejar su personalidad. Van Gogh expresaba su desequilibrio mental y su impotencia frente a la sociedad con color y pinceladas ondulantes).

En 1888 se instaló en Arlés, al sur de Francia, y pasó todo el verano pintando paisajes al aire libre de campos de trigo y segadores.
Campos de trigo

Para realizar la composición colocaba en el fondo del cuadro toda la parte arquitectónica, con torres de iglesia, chimeneas, casas, pueblos, en una fina franja a la altura del horizonte, mientras que el primer plano lo reservaba para los campos y la vegetación.

El segador
El lienzo El Segador se pintó en el mes de junio, cuando la cosecha estaba casi a punto, como se puede apreciar en el campo de trigo maduro que hay detrás del sembrador. Con los colores azul y púrpura, y los amarillos relucientes del sol y el cielo consiguió un bello contraste cromático.
Habitación de Vincent en Arles

Hay varias versiones de esta habitación, donde la quietud y el reposo de un dormitorio queda desestabilizado por el espacio claustrofóbico y la inestabilidad de algunos objetos que nos producen inquietud.

Naturaleza Muerta: Girasoles 
Con mucha aplicación de color pinta cuadros de girasoles, con gran imaginación y fuerza expresiva. Pintó cuatro versiones (con tres, cinco, doce y quince girasoles).
Autorretratos

Con unos fondos ondulantes, son autorretratos que muestran su alma atormentada y un reflejo de locura en sus pupilas. Locura que le hará amenazar de muerte a su amigo Gauguin, instalado con él en Arlés, y, arrepentido, se cortará una oreja. Ingresado en un psiquiátrico. Poco después de salir del centro se suicidará.
Naturaleza Muerta: Lirios
Pintado en el sanatorio, da una impresión de plantas vivas y mutantes en sus retorcimientos.

La Noche Estrellada
Pintado en el sanatorio psiquiátrico, en este cuadro vemos perfectamente su técnica tan característica e irrepetible. En él vemos un cielo surcado de mil volutas y remolinos de colores y estrellas sobre un pueblo tranquilo, y un ciprés flamígero en primer término.

Escenas en Auvers-sur-Oise

Trasladado a Auvers-sur-Oise, localidad cercana a París, Van Gogh volvió a refugiarse en la pintura con gran entusiasmo. Le gustaban sus paisajes (por ejemplo, campos de Auvers-sur-Oise), y pinta La iglesia de Auvers-sur Oise, en el que las formas curvas y en movimiento, junto con el color expresivo, transforman la apacible silueta de una iglesia rural en un motivo dramático y violento.

PAUL GAUGUIN (1848-1903)
Fue el artista más rompedor con las convenciones sociales. De vocación tardía, se inicia como pintor en las exposiciones impresionistas. Radical y apasionado, pronto abandonará los principios impresionistas de pintar al aire libre las impresiones para pasar a pintar en su estudio sobre apuntes tomados en el exterior, pero reflexionados y seleccionados por él. El dibujo se convierte en personal, simbólico e incluso infantil. El color adquiere total protagonismo y no concuerda con la realidad (claro precedente del fauvismo).

Visión después del sermón (lucha de Jacob con el Ángel)
Pintado en una estancia en Bretaña, en esta obra pretende representar, según él mismo señala, la «simplicidad rústica y supersticiosa» En primer plano vemos una serie de figuras de mujeres bretonas con sus características cofias, orando, mientras al fondo vemos la supuesta visión que tienen las devotas a la salida de la iglesia tras el sermón, donde aparece Jacob luchando con el ángel.

Paul Gauguin rehúsa manejar la perspectiva tradicional, por lo que consigue un efecto de figuras planas. Los colores también han experimentado un cambio importante, son colores puros, sin mezclar, que reafirman el efecto de la planitud. El contorno de las figuras empieza a estar muy delimitado, resaltado, y las figuras son áreas planas de color, según el estilo del “Cloisonismo”, típico de estos momentos.

Es considerada como una de las primeras obras del estilo simbolista en el que empieza a trabajar el artista desde ese momento. El simbolismo es una nueva concepción sobre la función y objeto de la pintura, y propugna una pintura de contenido poético. Los simbolistas reaccionan contra los valores del materialismo de la sociedad industrial, reivindicando la búsqueda interior y la verdad universal, y para ello se sirven de los sueños que gracias a Freud ya no conciben únicamente como imágenes irreales, sino como un medio de expresión de la realidad.

Cristo Amarillo
Pintado también con la técnica del “Cloisonismo”, con áreas planas de color y bordes resaltados.
Decepcionado con el Impresionismo, Gauguin sentía que la pintura tradicional europea se había vuelto muy repetitiva e imitativa y carecía de amplitud simbólica. En contraste, el arte de África y Asia le parecían llenos de simbolismo místico y vigor Por ello en 1887 emigrará al Caribe y luego a Tahití, donde creará sus nuevos modelos. Huyendo del mundo civilizado y del progreso, busca una naturaleza extraña, lejana y exótica, con gentes no adulteradas por el progreso, con una autenticidad y una ingenuidad primitivas.
El Mercado (Ta Matete)

Esta obra se pintó durante la primera estancia de Gauguin en la Polinesia (1891-1893), cuando realizó bellas pinturas que describían la vida en Tahití. En ellas es notable su cuidado con los delineados de las características físicas polinesias.
En esta y otras etapas de residencia en Tahití Gauguin pintó abundantes lienzos sobre las mujeres de Tahití, como Mujeres tahitianas en la playa. Siempre les muestra con formas rotundas y serenas en un decorado simple con planos superpuestos.

HENRI DE TOULOUSE-LAUTREC (1864-1901)

De ascendencia noble, estuvo lisiado físicamente, lo que le llevó a refugiarse en la pintura. Será el cronista de la vida nocturna de Montmartre, del mundo efímero y brillante de los espectáculos parisinos. Pintó una serie sobre las bailarinas del Moulin Rouge y otra sobre las prostitutas y la prostitución.
Él se definía como un "dibujante que pintaba". Sus cuadros al pastel están firmemente dibujados con un trazo curvo, lo que le hace precedente del cartel contemporáneo.

Moulin Rouge La Goulue
Los carteles como éste, quizá el más famoso, parecen más bocetos rápidos para ser vehículos de información que cuadros de tipo tradicional. 

12. Explica las características de la renovación escultórica emprendida por Rodin.

Auguste Rodin (1840-1917), francés, es el gran escultor de finales del siglo XIX Es muy naturalista y es una de las más grandes figuras del arte escultórico universal.

Rodin huye del idealismo en sus esculturas. Estudia a Miguel Ángel, de quien tomará la "terribilitá" que vemos en muchas de sus obras. Consigue una técnica impresionista con la rugosidad de las superficies y con la multiplicación de los planos obtiene efectos de luz y fuerza colorista.

La edad de bronce (1878)

Es un bronce. Un hombre joven, desnudo, con un gesto de cierta angustia se lleva su brazo derecho a la cabeza. Nos recuerda un tanto a los esclavos de Miguel Ángel.

Las puertas del Infierno (1880)

Bronce que le costó realizar 20 años y está sin terminar. Es una reelaboración de las Puertas del Paraíso de Ghiberti. Las figuras retorcidas y angustiadas, irregularmente dispuestas, recuerdan el Juicio Final de Miguel Ángel.

El Pensador (1881)
Bronce. Es a destacar la indiscutible influencia de Miguel Ángel en su “terribilitá”, músculos tensos, concentración del rostro, manos fortísimas, movimiento contenido. Los músculos se convierten en diferentes campos, planos de luz.

Los burgueses de Calais (1885)

Bronce. Representa un hecho histórico medieval, en el que unos ciudadanos de Calais (Francia) van a Inglaterra como siervos encadenados al no poder pagar la ciudad los impuestos al rey de Inglaterra. Tragedia en los rostros, enormes manos rugosas y sarmentosas, planos de luces en los diferentes espacios que señalan los caminos a seguir por la escultura del siglo XX.

El Beso (1886)

Mármol. Es la apoteosis de la belleza y el movimiento. Hay multiplicación de planos y una composición circular. Es el triunfo de la curva.

Monumento a Balzac (1891)

Bronce. No es propiamente un retrato del escritor francés, sino más bien una manifestación del poder del genio. No pudo fundirse hasta 1939, ya que su ruptura era tan evidente para su tiempo que hubo que esperar a que madurasen los gustos.

13. Explica los cambios que se producen en el siglo XIX en las relaciones entre artistas y clientes, referidos a la pintura.
Función Social del Arte
Desde el siglo XVIII París era la capital artística de Europa, tal como Florencia lo había sido en el S.XV y Roma en el S.XVI y XVII, y allí aparecen los primeros movimientos de ruptura de la tradición clásica.

El arte es, desde siempre, un espejo en el que se refleja la sociedad; cuando se producen profundas transformaciones en el seno de la misma, necesariamente cambia la forma en que el arte la refleja. Entre los siglos XVIII y XIX diversos acontecimientos como la Revolución Francesa, la Revolución Industrial, la expansión colonial, el capitalismo financiero, los avances técnicos y científicos, el desarrollo de las comunicaciones y los transportes, fueron transformando las estructuras políticas y económicas de Europa, el modo de vida y el pensamiento de las personas. La sociedad se hizo más compleja y diversa y tal diversidad ya no pudo ser expresada artísticamente por un único “estilo de época”.

A partir de la segunda mitad del siglo XIX, la historia del arte ya no es sólo la de los maestros de mayor fama y talento de cada época; sino también la de los distintos movimientos y grupos de artistas que se nuclean alrededor de ellos, simultánea y/o sucesivamente. Cada uno con su propia forma estilística y su propio modo de pensar y entender el arte y su relación con la sociedad, desafiando las convenciones del arte oficial y abriendo nuevos horizontes a la pintura y a las demás artes plásticas.

Por otra parte, el Arte pierde las funciones sociales que tuvo en el pasado; ya no será la expresión y la herramienta de un poder para exhibir su grandeza, o la representación del esplendor y magnificencia de una fe religiosa. Los encargos del Estado, la Iglesia y otras instituciones se reducen muchísimo. Desde este siglo, el arte deja de expresar un único espíritu de época, una unidad cultural; comienza a ser un medio para expresar el sentir individual del artista y, de este modo, a través de sus individualidades, reflejar el individualismo creciente en la sociedad y la diversidad de las sociedades modernas. El arte deja de ser exclusivamente un objeto de consumo de las clases privilegiadas y se constituye como una manifestación cultural más, como la música, el teatro o la literatura; sale de los ámbitos aristocráticos para ser accesible a un público más amplio, multiplicándose los canales de difusión a través de museos, galerías de arte, salones y exposiciones nacionales e internacionales, comentarios y publicaciones en diarios y revistas.

Valoración Social del Artista

La ruptura con la tradición tiene como consecuencias el divorcio entre lo que el artista desea expresar en su obra y lo que el gusto del público, siempre más conservador, espera encontrar. Además, aunque el prestigio intelectual conquistado en los siglos anteriores, que lo diferencia claramente del simple artesano, no varía, el artista se ha liberado del cliente o del mecenas protector que condicionaba su labor, pero al costo de haber perdido la seguridad económica; si sigue los dictados de la Academia y del gusto del comprador, tendrá éxito; si pretende innovar siguiendo sus propias ideas, no podrá vivir de su arte.

Modo de Trabajo del Artista

Desde el Barroco había surgido el mercado de arte, lo que implica que el artista, si quiere vivir de su trabajo, tiene que vender sus obras una vez realizadas (no las hace por encargo), y para ello es necesario que se haga conocido. La única manera de salir del anonimato durante el siglo XIX era exponiendo en el “Salón Oficial” de la Academia; si sus obras eran aceptadas, la crítica de arte (nueva profesión aparecida durante el siglo XVIII) lo elogiaría, recibiría encargos del gobierno y la burguesía adinerada compraría sus obras. Pero la Academia sólo aceptaba en el Salón aquellas obras que se ajustaban a las rígidas reglas del neoclasicismo oficial que ella misma fijaba; un estilo pomposo y artificial, de correcto dibujo, teatral iluminación y constante imitación de la antigüedad greco-romana; con temas establecidos, totalmente alejados de la realidad de la época. Hoy, los ganadores de los premios de esos salones han sido olvidados y, en cambio, aquellos artistas rechazados por el Salón fueron los verdaderos renovadores de las artes plásticas modernas: los Impresionistas y los Postimpresionistas (Cézanne, Van Gogh, Seurat, Gauguin). De ellos parten las principales corrientes pictóricas del siglo XX; sin embargo, muchos vivieron en la pobreza y sólo fueron reconocidos después de su muerte.
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