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IMPRESIONISTAS
Ruptura y Vanguardia del siglo XIX

Obra gráfica

Si miramos hoy en día la pintura impresionista, somos conscientes de que estamos mirando una obra perfecta, de fácil lectura y ya familiar a nuestra cultura y nuestro conocimiento, y no nos damos cuenta de las luchas, de las críticas injustas y de las adversidades que los impresionistas tuvieron que afrontar en la época de sus primeras exposiciones en París.

Antes de 1880, el impresionismo era despreciado por la mayoría del público y la crítica; entre 1880 y 1905, lo admiraron los espíritus iluminados del momento; pero después de 1905, apenas recibió el apoyo de los seguidores de los grandes movimientos: cubismo, fauves y dadaísmo; la señal auténtica de la verdadera revolución artística del nuevo siglo.

Y el fenómeno, que se reducía a cinco o seis protagonistas absolutos antes de 1880, se amplió después hasta volverse irreconocible. Hasta tal punto, que incluso hoy en día es difícil entender qué ha sido realmente el impresionismo, si no se aventura uno hasta los orígenes, hasta el momento en el que naciera, entre algunos pocos artistas en perfecta simbiosis con el paisaje que lo rodeaba, una verdadera relación, una verdadera elección de vida.

La primera manifestación pública de los impresionistas tuvo Iugar durante  la exposición de 1874, pero el gusto ya había sido perfeccionado dos años antes, cuando los protagonistas se encontraban en el Café Guerbois: cuna del movimiento. Es una vez más un café, Iugar reservado de todos los grandes encuentros y reuniones excelentes, artífice del nacimiento de significativos movimientos artísticos y literarios del siglo XX. Nada de en plein air, por ahora. No se empieza por el aire libre, sino por un café cerrado, para debatir, discutir y confrontar ideas para después salir y pintar, y disfrutar completamente de la Iuz natural y de su virginidad. Este principio, que reclama a la vez una aspiración ideal y un método de trabajo, se encuentra en la base de la poética impresionista.

Pintar al aire libre significa, en su esencia, volver a las fuentes de la vida y de la naturaleza que nunca es estática, sino más bien mutante, que varía con el paso continuo del tiempo, con la perpetua disolución y renovación de colores, de luces de formas. Y es esta "naturaleza" hacia la que los impresionistas también quieren reconducir al hombre, convirtiéndolo en uno de los elementos principales de esa atmósfera apartada que buscan. Tal aspecto dominante de la poética impresionista se ve motivado por una visión nueva del mundo, y por el rechazo neto y radical de toda la tradición académica que la pintura oficial hacía prosperar no soló en Francia, sino en toda Europa.

La luz del alba sobre los astilleros y los navíos fondeados en la niebla matutina y sobre las aguas del puerto de El Havre vestido de rosa, es el espléndido lienzo que Monet pintó en 1872, llamado Impresión, sol naciente. Es a éste a quien correspondió el singular destino de sugerir un nombre de bautismo para el movimiento impresionista; movimiento que en seguida establecería aquel grupo de pintores que, desde el 15 de abril al 15 de mayo de 1874, expusieron sus obras en París en los locales prestados por el fotógrafo y caricaturista Nadar en el Boulevard des Capucines.

Aquel primer núcleo de artistas -Claude Monet, Auguste Renoir, Alfred Sisley, Camille Pissarro, Edgar Degas, Paul Cézanne, y la primera mujer del grupo, Berthe Morisot- finalmente pudo liberarse de la tiranía de los Salons, organizando de forma totalmente autónoma una exposición de sus obras. Éste era el único modo de establecer un contacto con el público, más allá de las manifestaciones oficiales y afrontar la realidad de una situación nueva, todavía en evolución. Las reacciones en seguida fueron negativas: el público reía ante los cuadros, mientras que la crítica, unánime, negaba todo tipo de validez de aquel grupo de "inexpertos" que se había atrevido a desafiar las convenciones. Se trataba de vencer los prejuicios, pero más concretamente de modificar la mentalidad y el gusto que se había arraigado fuertemente con el arte oficial de los Salons.
Con todo, el gusto del público y la opinión de la crítica no habían cambiado en veinte años, desde que Coubert - que no tuvo una representación digna en la Gran Exposición Universal de París de 1855- expusiera en el Pabellón del Realismo, sin ninguna ayuda económica externa, un programa completo de renovación del arte que tenía como base "traduire les moeurs, les idées, l'aspect de mon époque, selon mon appréciation, en un mot, faire de l'art vivant". 1

El público se muestra hacia estos pintores no sólo hostil, sino incluso cruel e implacable: se muere de la risa ante sus cuadros, sin preocuparse de si el artista está presente o no; mientras la crítica cuando no ataca cruelmente, prefiere ignorar el fenómeno. 
1 "Traducir las costumbres, la ideas, el aspecto de mi época, según mi apreciación, en resumidas, hacer arte vivo".

Los impresionistas, desilusionados, se alejan de la tumultuosa vida de la capital francesa para refugiarse en las húmedas y profundas soledades del bosque de Fontainebleau. Están decididos a representar la naturaleza, revivir la magia secreta de sus colores y de sus luces, y atrapar, en su mutabilidad, la animación íntima de un momento perfecto, la impresión precisa de un "estado de ánimo", de un arte que finalmente se adhiere a los hechos reflejados por el ojo, al cambio de la hora del día, a su luz perfecta.

La naturaleza, que varía con la multiplicación de sus colores, es una fuente de inspiración absoluta para los impresionistas que trabajan "inmersos en la belleza del paisaje", como revela Monet a los amigos que van a visitarlo a Honfleur. El mismo Monet escribe a su amigo Bazille, quien había regresado a París para hacer algunos exámenes en la facultad de medicina: "en este momento en Honfleur nos hemos reunido un buen grupo; incluso Boudin y Jongkind están aquí, y nuestro entendimiento continúa de forma feliz. Siento verdaderamente que no estés aquí con nosotros, porque entre tal compañía hay mucho que aprender y la naturaleza comienza a hacerse bella; a amarillear, se hace más variada".

El estudio de la luz, filtrada por la pantalla natural y móvil de la vegetación, cubre las figuras de forma variada y entona la atmósfera. Este estudio que los impresionistas habían desarrollado desde los primeros tiempos de la pintura en plein air, se ve intensificado y desarrollado por Renoir en 1876 en dos cuadros significativos de aquel período: Baile al Moulin de la Galette y El columpio. Lo que había sido un efecto de luz extraído a partir de la observación, se convierte en el motivo conductor de la gama cromática del lienzo; de efecto externo se transforma en sentimiento, consecuencia directa de la felicidad con la que se inspira la obra. El arte de Renoir es la expresión de un nuevo hombre sereno, que aparentemente rehúye de las complicaciones problemáticas, dispuesto a atrapar los aspectos más vitales del mundo, las manifestaciones más naturales, filtradas a través de una íntima, casi recelosa, conmoción.

La exposición de 1876, la tercera en orden cronológico para los impresionistas, es una de las más completas y significativas, incluso el mercado comienza a percatarse de su existencia gracias al trabajo de su único comprador, Durand-Ruel, que los dará a conocer también al mercado americano; aunque al inicio, sin conseguir un gran éxito. No obstante, los pintores de después de 1877 no logran encontrar aquella unidad de intereses que había permitido el nacimiento y la evolución de su historia común. Desde este momento continuarán las exposiciones colectivas con una participación variada y diversa de las individuales, pero los destinos y las razones creativas de cada uno divergirán definitivamente. Sisley se traslada a Saint-Mammès, Pissarro se va a Éragny y después a Ruán junto con Gauguin, Cézanne se queda en Aix. Se mantuvieron las convocatorias a los llamados "almuerzos de los impresionistas" que reunían, al menos una vez al mes, a los viejos amigos, Pero incluso estos encuentros, poco a poco, se desvanecieron, pues el recorrido individual de cada uno predominó sobre el grupo y la esencia de lo individual se vio interpretada como una renuncia: la renuncia a compartir la poética de un ideal común.
El año 1886, año en el que empieza la confirmación y el éxito del movimiento, marca a la vez la culminación de la crisis: el grupo que ya ha dejado virtualmente de existir seguirá un período de una plenitud y validez individual. Monet, Renoir, Pissarro, Sisley, Degas, Cézanne, llegados a su madurez artística, superan, cada uno a su modo, las dudas que las nubes poéticas han generado directa o indirectamente,  incidiendo, a veces, sobre sus posibilidades expresivas.

Aquel sol que coloreaba y daba vida al paisaje estaba definitivamente tramontando. Los pintores que antes buscaban en cada cuadro fijar aquella determinada Iuz, siempre en movimiento, como un interminable poema cícIico, ahora estaban pasando del ámbito cerrado del propio jardín a una referencia universal, a una vegetación salvaje que crece, a algo imposible que no se puede alertar, a un aire impalpable que los irá empujando más Iejos.

El arte gráfico impresionista

Podría parecer un contrasentido hablar de arte gráfico y grabado en referencia al arte impresionista: el color, el aire libre y la magia del paisaje que varía con la luz del día no parecen adaptarse a las técnicas del grabado, al blanco y negro realizado en el espacio cerrado de un laboratorio, al trabajo manual del tórculo. No obstante, los impresionistas, comenzando por Manet y Pissarro, en seguida se apasionaron por los procedimientos de estampación y también por la fotografía, que en aquel período en París tenía como figura impulsora a Nadar, amigo y protector del grupo.
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Para los impresionistas el grabado nunca fue el pariente pobre de la pintura. Daubigny, Bracquemond y Jongkind fueron los primeros en acercarse al arte gráfico, pero en seguida la mayor parte de artistas cogieron confianza con las diversas técnicas calcográficas y empezaron a producir un considerable número de obras grabadas. El objetivo principal de los impresionistas era encontrar un procedimiento que garantizase el "efecto esbozo" manteniendo inalterada la tipología de base de su pintura, y el medio técnico se convirtió únicamente en el instrumento para nuevos descubrimientos artísticos.

Félix Bracquemond, precursor de la gráfica impresionista, realiza a lo largo de su carrera alrededor de 800 aguafuertes, dando el pistoletazo de salida a un proceso que se extiende rápidamente entre sus amigos, el artista logró expresar con gran maestría el concepto de la Iuz con el efecto claroscuro realizado por medio del aguafuerte.
Todos aprendieron alguna cosa de Bracquemond: daba consejos, revelaba secretos y prestaba su estudio y sus tórculos a cualquiera que quisiera aprender las técnicas de estampación.

Monet fue el único que siempre rechazó el uso del grabado como medio expresivo de su arte. Consideraba imposible confiar al lenguaje calcográfico la emoción de un momento único e irrepetible como aquel de la impresión. Aunque en realidad a partir de descubrimientos recientes en los archivos del doctor Gachet se han recuperado algunas cartas que demuestran que el mismo Monet había hecho, al menos, dos pruebas de estampación. Por otra parte, el mismo doctor Gachet, médico de confianza de muchos impresionistas y pintor aficionado, había dispuesto un moderno laboratorio de grabado en su casa de Auvers donde muchos artistas iban para experimentar las técnicas del aguafuerte sobre planchas de cobre, en lugar de las más económicas planchas de cinc.

La obra gráfica de los impresionistas sigue diversas influencias estilísticas, pero la mayoría se puede reconducir hacia dos corrientes principales: la de Honoré Daumier, admirado y estimado por Pissarro; y la de Jean Fraçois Millet, seguida por Renoir. La exposición presenta de forma ejemplar la obra gráfica de estos dos artistas con algunos testimonios significativos: Les faneuses de Pisarro, con su luz crepuscular que hace casi místico el clima del ambiente; y Le chapeau épinglé de Renoir, con la representación de una escena tan viva en la dinámica del claroscuro que es para quedarse boquiabierto.

Estas obras, durante muchas décadas ignoradas, se ven ahora redescubiertas y reconducidas a su dignidad de "pequeñas" grandes obras de arte; un mundo inexplorado que merece la admiración del público y de la crítica. Unos pequeños trazados sobre el papel que diferencian la fantasía y la creatividad de artistas que han tenido la valentía de experimentar, de superar su época para dejar una huella imborrable en el arte de todos los tiempos.

Historia del Impresionismo

El impresionismo nace como una evolución a ultranza del realismo y de la Escuela paisajística francesa de finales del siglo XIX ("École de Barbizon").

El preludio se encuentra en 1863, con la creación del "Salon des refusés", a modo de contestación de los Salones Oficiales de Otoño, que mantenían un arte estancado y carente de originalidad.

En 1874, el grupo inicial de artistas organizó en París una exposición independiente de cuadros, en un intento deliberado de conseguir para sus obras una  salida al margen del salón oficial. Uno de los participantes, Claude Monet, expuso un cuadro que llevaba por título Impression, soleil levant varias reseñas de la exposición escogieron este título por considerar que reflejaba la característica predominante de las obras allí expuestas. Un crítico, Louis Lorey, tituló su reseña “La exposición de los impresionistas". Si bien ninguno de los artistas empleaba de buen grado el nombre -se empleaba para describir cuadros de tipos muy diversos-, la denominación hizo fortuna, y lo que había nacido como una ocurrencia de la crítica se transformó en el nombre de uno de los movimientos artísticos más significativos de las postrimerías del siglo XIX.

El impresionismo se corresponde con una transformación social y filosófica; por un lado, el florecimiento de la burguesía, por otro, la llegada del positivismo. La burguesía, como nuevo fenómeno social, trae sus propios usos y costumbres; unos afectan al campo, que deja de ser lugar de trabajo para convertirse en lugar de ocio: las excursiones campestres. Es el mundo retratado por Monet y Renoir. La ciudad, por el contrario, se convierte en nuevo espacio para la nueva clase social: aparecen los flâneurs, paseantes ociosos que se lucen y asisten a conciertos en los bulevares y los jardines de  París. También cobra relevancia la noche y sus habitantes, los locales nocturnos, el paseo, las cantantes de cabaret, el ballet, los cafés y sus tertulias. Es un mundo fascinante, del cual los impresionistas extraen sus temas: en especial Degas o Toulouse-Lautrec.
Porque para ellos se han terminado los temas grandiosos del pasado. El positivismo acarrea una concepción de objetividad de la percepción, leyes del color y de la óptica. Según esto, cualquier objeto natural, visible, afectado por la Iuz y el color, es susceptible de ser representado artísticamente. El cuadro impresionista se vuelca pues en los paisajes, las regatas, las reuniones domingueras, etc. Los impresionistas se agruparon en torno a la figura de Manet, el rechazado de los Salones oficiales y promotor del “Salon des refusés". Ante el nuevo léxico que proponen, de pincelada descompuesta en colores primarios que han de recomponerse en  la retina del espectador, el público reacciona en contra, incapaz de “leer" correctamente el nuevo lenguaje.

Pero el impresionismo cuenta con el apoyo de dos fuerzas sociales emergentes: la crítica de arte, que se encargará de encauzar el gusto del público; y los marchands, los vendedores de arte, que colocan sus cuadros en las mejores colecciones del país.
Las tertulias, los salones extra-oficiales y el propio escándalo se convirtieron en vehículos propagandísticos del nuevo estilo. Dicho estilo cuenta como precedente con los paisajistas de la Escuela de Barbizon, dependiente del último realismo francés. Corot y Millet son las referencias más inmediatas en Francia, apoyados por la innovación de los paisajes de Turner.

Esta tendencia paisajista la desarrollaron los integrantes del denominado Grupo de Batignoles, llamados así por vivir en el barrio del mismo nombre. Éstos son Monet, Boudin, Renoir... También toman referencias, especialmente de color y composición, del Siglo de Oro español. El japonismo, una moda de la época, añadió su parte a través de grabados que enseñaron a los artistas una forma nueva de ver el espacio y de utilizar los colores planos, sin intentar falsificar la realidad del cuadro con la tercera dimensión. Por último, la fotografía fue otro enlace, aunque no está claro si la espontaneidad de la captación del momento la aprende el impresionismo de la fotografía o, más bien, ésta es la alumna de aquél. En cualquier caso, el resultado es una pintura amable, ligera, frecuentemente de paisaje, llena de luz y color, con pinceladas muy cortas que a veces dejan entrever el blanco del lienzo. No son cuadros grandes puesto que responden a encargos privados.

Están alejados de cualquier compromiso social (casi todos los impresionistas se fueron de vacaciones al campo o a Inglaterra durante la represión de los movimientos obreros de la década de 1880) y no tardaron en ser refrendados por una amplia aceptación social, de esta burguesía que se veía retratad en los lienzos impresionistas, al modo en que el mundo noctámbulo parisino se refleja en el espejo de La Barra del Folies-Bergère de Manet.

Técnica

La postura tradicional enseña que cuando la fotografía logró el plasmado real de los objetos, el impresionismo pretendió la representación desde una nueva técnica: el abandono de la paleta de colores mezclados para usar colores puros que se yuxtaponen en la retina del espectador. Pero eso es falso. El impresionismo mezcló a menudo el color en la paleta, lo elaboró, lo preparó, y entonces lo aplicó a la tela previa interpretación del autor y con el aporte exterior de la sensibilidad de cada espectador, porque de lo que se trataba, entre otras cosas, era de descomponer la forma en pinceladas anchas y escuetas que necesitaban forzosamente la participación del que mira.

Los tres problemas claves del impresionismo habían sido la luz, el espacio y el momento. El espacio se enfocaba, desde luego, de un modo totalmente nuevo: el Renacimiento tenía y había legado a la posteridad, un concepto dramático y escenográfico del espacio, pero el impresionismo tenía un concepto aprehensivo y totalizador para cuya captación era absolutamente necesaria la concurrencia de la luz. Para la nueva representación no había que acatar la regla del punto de fuga o de la forma intelectual, se podía apreciar por un detalle, por la relación de dos elementos del cuadro, por un enfoque diferente o por gradación de la intensidad lumínica. Y es que la luz, sobre todo, se enfocó de una manera revolucionaria. Hasta ese momento se trataba de iluminar, de pintar las cosas a la Iuz y con luz. Para los impresionistas se trataba de pintar la luz y las cosas en la luz porque ella es el elemento esencial que envuelve la materia y por eso resulta inseparable de cualquier figura representada. Esa misma luz sería la que daría la posibilidad de plasmar el instante, lo fugaz, por la sencilla razón de que las cosas son diferentes con diferente Iuz. Por eso fue tan importante el impresionismo: rompió definitivamente la iluminación directa que produce el claroscuro y, con ello, anuló todo el sentido dramático que hasta ahora imperaba en el arte y del que tanto había abusado la pintura inmediatamente anterior.

El impacto de la ciencia sobre los pintores fue fundamental, sobre todo en el campo de la investigación óptica y, en especial, en lo referente a los colores y a la estructura de la luz. El hombre de ciencia cuyo nombre suele asociarse a las teorías de los impresionistas sobre el color es el químico francés Eugène Chevreul. En 1839, publicó su libro Los principios de la armonía y el contraste de los colores y su aplicación a las artes. Su principal idea era que los colores en proximidad se influyen recíprocamente, algo que ya habían intuido muchos pintores pero que nunca se había escrito en una teoría concreta y científicamente demostrada. Chevreul también observó que cualquier color visto aisladamente parece estar rodeado por una leve aureola de su color complementario y estudió lo que se conoce como mezcla óptica: experimentando con hilos de lana encontró que dos hilos de tinte distinto parecen un solo y mismo color cuando se los ve juntos a distancia. Todo esto iba a ser una influencia decisiva para los impresionistas porque acabó induciendo a los pintores a mezclar sombras con colores complementarios del color del objeto que las arrojaba y a yuxtaponer colores en el lienzo para que el ojo los fundiese a distancia, produciendo de esta manera colores más intensos de lo que había sido posible conseguir mezclándolos simplemente en la paleta. A su vez, los impresionistas sacaron también partido del descubrimiento de que los colores complementarios yuxtapuestos, si se usan en zonas suficientemente grandes, se intensifican de manera recíproca, mientras que, usados en pequeñas cantidades se funden, reduciéndose a un tono neutro.

Stefano Cecchetto
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OBRAS EN LA EXPOSICIÓN
PIERRE AUGUSTE RENOIR

Sur la plage à Berneval, 1892 c

Puntaseca

14 x 9 cm

PIERRE AUGUSTE RENOIR

Le chapeau épinglé (La fille de Berthe Morisot et sa cousine), 1894 c

Puntaseca

11,5 x 8 cm

PIERRE AUGUSTE RENOIR

Louis Valtat, 1904

Litografía

29,8 x 23,8 cm

PIERRE AUGUSTE RENOIR

Femme nue couchée, tournée à droite, 1906

Aguafuerte

12,2x19,2 cm

24 25

PIERRE AUGUSTE RENOIR

Claude Renoir la tete baissée, 1904

Litografía

19,5 x 19,5 cm

PIERRE AUGUSTE RENOIR

Femme au cep de vigne, 1904

Litografía

17,5 x 11,8 cm

26 27

PIERRE AUGUSTE RENOIR

Le petit paysage, 1908

Aguafuerte

8,9 x 15,5 cm

PIERRE AUGUSTE RENOIR

Baigneuse assise, 1906

Aguafuerte

18,2 x 14,2 cm

28 29

PIERRE AUGUSTE RENOIR

Le Fleuve Scamandre, 1908

Aguafuerte

24 x 18,5 cm

PIERRE AUGUSTE RENOIR

Baigneuse assise, 1906

Aguafuerte

18,2 x 14,2 cm

PIERRE AUGUSTE RENOIR

Richard Wagner, 1900

Litografía

43,5 x 32 cm

PIERRE AUGUSTE RENOIR

Madame Dieterle en buste, 1935

Aguafuerte

22,8 x 17 cm

PIERRE AUGUSTE RENOIR

Peniches sur la Seine, 1897

Litografía

33 x 46,5 cm

PIERRE AUGUSTE RENOIR

Berthe Morisot, 1892

Aguafuerte

11 x 9 cm

ÉDOUARD MANET

Chapeau et guitare, 1862

Aguafuerte

22,3 x 21 cm

ÉDOUARD MANET

Le Fumeur, 1866

Aguafuerte

14 x 13 cm

ÉDOUARD MANET

Le chanteur espagnol ( Le Guitarero), 1861

Aguafuerte

29,8 x 24,6 cm

ÉDOUARD MANET

Le Gamin, 1862

Aguafuerte

20,5 x 14,5 cm

ÉDOUARD MANET

Lola de Valence, 1862

Aguafuerte

23 x 15,8 cm

ÉDOUARD MANET

Les Gitans, 1862

Aguafuerte

28 x 19,8 cm

42 43

ÉDOUARD MANET

La Jeune Fille, 1862

Aguafuerte

20,6 x 11,8 cm

ÉDOUARD MANET

La toilette, 1862

Aguafuerte

23 x 15,8 cm

ÉDOUARD MANET

Le Torero mort, 1868

Aguafuerte

95 x 193 cm

ÉDOUARD MANET

Le petits Chevaliers, 1860

Aguafuerte

24,2 x 37,5 cm

ÉDOUARD MANET

Danseur espagnol (Don Mariano Camprubi), 1862

Aguafuerte

25,4 x 15,6 cm

ÉDOUARD MANET

Le buver d’eau (La Régalade), 1865

Aguafuerte

18,2 x 13,8 cm

ÉDOUARD MANET

Silentum, 1860

Aguafuerte

18,3 x 14,5 cm

ÉDOUARD MANET

Le Garçon et Le Chien, 1861

Aguafuerte

20 x 14 cm

ÉDOUARD MANET

Le Fumeur, 1866

Aguafuerte

15,2 x 12,8 cm

ÉDOUARD MANET

L’infanta Margherita, 1860-61

Aguafuerte

16,3 x 14,9 cm

ÉDOUARD MANET

Marina, 1864

Aguafuerte

12,2 x 18 cm

ÉDOUARD MANET

Les Chats, 1868-69

Aguafuerte

16,5 x 21 cm

ÉDOUARD MANET

Charles Baudelaire (Tourné à Droit), 1869

Aguafuerte

23,8 x 15,5 cm

ÉDOUARD MANET

Le Philosophe, 1865

Aguafuerte

27 x 16,2 cm

ÉDOUARD MANET

Olympia, 1865 -1867

Aguafuerte

8,5 x 17,2 cm

ÉDOUARD MANET

Olympia, 1865 -1867

Aguafuerte

13 x 18,3 cm

ÉDOUARD MANET

L´ Enfant aux Bulles de Savon, 1869

Aguafuerte

8,5 x 17,2 cm

ÉDOUARD MANET

Edgar Poe, 1856

Aguafuerte

19 x 16,2 cm

ÉDOUARD MANET

Berthe Morisot, 1872

Aguafuerte

11,8 x 7,9 cm

ÉDOUARD MANET

L´ Acteur Tragique (Rouviére dans le rôle d›Hamlet), 1865

Aguafuerte

29,2 x 16 cm

ÉDOUARD MANET

Eva Gonzales, 1870

Aguafuerte

23,7 x 15,3 cm

ÉDOUARD MANET

Théodore de Banville (Tourné à Gauche), 1874

Aguafuerte

23,8 x 15,5 cm

ÉDOUARD MANET

La Queue Devant La Boucherie, 1871

Aguafuerte

16,8 x 14,7 cm

ÉDOUARD MANET

Jeanne (Le printemps), 1882

Aguafuerte

15,5 x 10.5 cm

PIERRE BONNARD

Le Boulevard, 1900

Litografía

26,5 x 33 cm

PIERRE BONNARD

La partie de cartes suos la lampe, 1895

Litografía

13 x 23 cm

PIERRE BONNARD

Paysage, 1895

Dibujo

9,4 x 14,4 cm

PIERRE BONNARD

Paysage, 1925

Dibujo

22,5 x 28,5 cm

PIERRE BONNARD

Parisienne, 1893

Litografía

21,8 x 13,9 cm

EDGAR DEGAS

Au Louvre, 1879 – 1880

Aguafuerte

24 x 10 cm

EDGAR DEGAS

Femme nue à la porte de sa chambre, 1890

Litografía/ Heliografía

22,5 x 16,8 cm

EDGAR DEGAS

Danseuse mettant son chausson, 1892

Aguafuerte

18 x 11,5 cm
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EDGAR DEGAS

Par lui meme, 1880

Heliograbado

23 x 14 cm

EDGAR DEGAS

La Famme à la toilette, 1880

Litografía/ Monotipo

11,6 x 14,4 cm

PAUL GAUGUIN

Noa Noa, 1895 c

Heliograbado

24 x 14 cm

EDGAR DEGAS

Femme nue debout à sa toilette, 1891 - 1892

Heliograbado

33,1 x 24,8 cm

PAUL GAUGUIN

Manao Tupapau; et Femme Maorie dans un paysage de 
branches d’arbres, 1892 c

Xilografía

26,5 x 33,8 cm

PAUL GAUGUIN

Manao Tupapau (elle pense au revenant femme), 1895

Heliograbado

23, 8 x 16,3 cm

JEAN FRANCOIS MILLET

Cour de femme, 1863 c

Dibujo

18,9 x 25,7 cm

JEAN FRANCOIS MILLET

Etude du personnage, 1855

Dibujo

10,2 x 28 cm

JEAN FRANCOIS MILLET

La Lessiveuse, 1863 c

Litografía

14,2 x 10,7 cm

JEAN FRANCOIS MILLET

Le départ pour le travail, 1863 c

Aguafuerte

21,6 x 17,5 cm

JEAN- BAPTISTE CAMILLE COROT

Souvenir d’Italie, 1866

Aguafuerte

29,4 x 22 cm

JEAN- BAPTISTE CAMILLE COROT

Paysage de Toscane, 1878

Aguafuerte

12,2 x 17 cm

JEAN- BAPTISTE CAMILLE COROT

Nymphes et Faunes, 1870

Aguafuerte

11,6 x 14 cm

JEAN- BAPTISTE CAMILLE COROT

Cafè Saint Claude, 1850 -1855

Dibujo

20,5 x 30 cm

CAMILLE PISSARRO

Boucheronnes, groupe de paysannes, 1896

Aguafuerte

14 x 25 cm

CAMILLE PISSARRO

Le gardeuse d’oies, 1898

Litografía

17,3 x 22 cm
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CAMILLE PISSARRO

Paysans portant du foin, 1900

Litografía

11,5 x 8 cm

CAMILLE PISSARRO E LUCIEN

Travailleurs de champ, 1900

Xilografía

11,4 x 9,6 cm

CAMILLE PISSARRO

Les Faneuses, 1890

Aguafuerte

19,6 x 13,4 cm

CAMILLE PISSARRO

Marché a Pontoise, 1895

Heliograbado

23,5 x 17 cm

PAUL SIGNAC

Pont des Art avec remorque, 1927

Aguafuerte

12,5 x 18,8 cm

PAUL SIGNAC

Bord du Loing La Charrette, 1890 - 1891

Aguafuerte

13,5 x 21,4 cm

JEAN FRANCOIS RAFFAELLI

Le merchand d’habits, 1876

Aguafuerte

13,5 x 8,5 cm

PAUL SIGNAC

Les Démolisseurs, 1896

Litografía

46,5 x 30 cm

JEAN FRANCOIS RAFFAELLI

Vue de Notre Dame, 1904

Aguafuerte

46 x 37 cm

JEAN FRANCOIS RAFFAELLI

La neige - soleil couchant, 1896

Aguafuerte/ acuarela

22 x 46,3 cm

TOULOUSE LAUTREC

La Revue blanche, 1895

Litografía

20,5 x 25,4 cm

TOULOUSE LAUTREC

Babylone, 1894

Litografía

28,5 x 20 cm

TOULOUSE LAUTREC

A Saint Lazare, 1885

Litografía

27 x 17,5 cm

TOULOUSE LAUTREC

Le jockey, 1899

Litografía

44,5 x 31 cm

MAURICE UTRILLO

La Chaumiére Henry IV, 1927

Litografía

20,1 x 17 cm

MAURICE UTRILLO

Le peintre à son chevalet, 1927

Litografía

20,5 x 17 cm

MAURICE UTRILLO

Rue de Montmartre, 1927

Litografía

20,5 x 17 cm

ALFRED SISLEY

La Seine a suresnes, 1897

Aguafuerte

33 x 44 cm

PAUL CÉZANNE

Portrait de femme, 1873

Aguafuerte

13,1 x 10,5 cm

PAUL CÉZANNE

La maison du docteur Gachet, 1873

Aguafuerte

13 x 10 cm

ODILON REDON

Le liseur, 1891

Litografía

22,5 x 17 cm

ODILON REDON

Passage d’une ame, 1891

Aguafuerte

8,2 x 5,1 cm

SUZANNE VALADON

Catherine accroupie, 1894-1895

Aguafuerte

12,8 x 12,9 cm

SUZANNE VALADON

Nu Féminin, 1920

Dibujo

21,5 x 31 cm

MARCELLIN DESBOUTIN

Renoir, 1887

Puntaseca

22 x 15,2 cm

MARCELLIN DESBOUTIN

Par lui-même Autoportrait, 1895

Aguafuerte

20 x 15 cm

FÉLIX VALLOTTON

Les amateurs d’estampes, 1920

Litografía

12,3 x 17 cm

VINCENT VAN GOGH

L’homme à la piepe (Dr. Paul Gachet), 1890

Heliograbado

21,8 x 17,5 cm

HENRY SOMM

Figure, sd

Tinta china y pastel

43 x 26 cm

GUILLAUMIN ARMAND

Les moulin de Zaandam, 1906

Aguafuerte

14 x 19,5 cm
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EMILE BERNARD

Idylle Antique, 1912 -1915

Monotipo

20 x 27,7 cm

CLAUDE MONET

Deux canots échoués, 1857 c

Dibujo con retoque en tempera blanca. 23 x 31 cm
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DATOS BIOGRÁFICOS DE LOS 
ARTISTAS DE LA EXPOSICIÓN

PIERRE-AUGUSTE RENOIR. 

Pierre-Auguste Renoir nació en Limoges (Francia) en 1841. Estudió en las Escuelas Cristianas, y desde pequeño mostró gran afición por la música y el dibujo, lo que lo llevó a trabajar como decorador de porcelanas en la empresa "Lévy Frèvres" y posteriormente en la empresa de tejidos Gilbert.

Decidido a dedicarse a la pintura, estudió en la Escuela de Bellas Artes y frecuentó el taller del Charles Gleyre. Allí conoció a Bazille, a Sisley y a Monet. Cuando Gleyre cerró su taller, Renoir y sus tres amigos fueron a Fontainebleau para pintar al aire libre siguiendo las enseñanzas de la escuela de Barbizón. Se interesaron por captar la luz directamente del natural y por los efectos cromáticos y lumínicos. Así van desarrollando numerosos conceptos del Impresionismo.

Renoir enviará varias obras al Salón Oficial que serán rechazadas. Esto mismo les ocurrirá a sus compañeros impresionistas, por lo que en 1874, deciden celebrar una exposición conjunta en los locales del fotógrafo Nadar. Fue la primera exposición impresionista, a la que Renoir envió su obra El palco.

Hasta 1879 había formado parte de las tres exposiciones de los impresionistas, pero a partir de ese año deja de hacerlo, prefiriendo por el contrario, exponer en el Salón Oficial para poder ganarse así el favor de la crítica, de los marchantes y de los coleccionistas. Irá apartándose cada vez más de la técnica del Impresionismo.

En 1881 realiza un viaje a Italia, visitará Venecia, Florencia y Roma, donde podrá admirar las obras de los maestros del Renacimiento y del Barroco, especialmente Rafael. En estos años, la pintura de Renoir vive un periodo de crisis, conocido como "periodo seco". Llega a la conclusión de que no sabe pintar y que debe aprender a introducir el dibujo en sus obras. Se interesará por la pintura de Ingres y cuidará más su dibujo, haciendo hincapié en el modelado, al tiempo que emplea un colorido más frío y suave.

Sus continuos ataques de reuma lo llevaron a buscar un clima más apacible, por lo que se traslada a Cagnes, sobre todo en invierno. Las dolencias reumáticas, cada vez más fuertes, atacan a sus piernas y brazos. Como no podía caminar, lo llevaban en silla de ruedas hasta el caballete. La deformidad de sus manos le obligaba a atarse los pinceles entre los rígidos dedos para poder pintar. Pero Renoir no se desanimó y su capacidad de trabajo fue excepcional hasta que en 1919 murió.

Las obras de su etapa madura están caracterizadas por un potente modelado. El color es aplicado con pinceladas rápidas y relajadas, las tonalidades rojizas serán las preferidas. Recupera el interés por la luz de sus años juveniles. Será célebre por sus desnudos femeninos, de formas gruesas, que pueden recordar a Rubens. Destacan Desnudo tumbado de espaldas y Las Bañistas.

Pierre-Auguste Renoir consideró a esta última como la síntesis de las investigaciones de toda su vida. Presenta el volumen, el color, la luz, el cromatismo nacarado y la figura femenina.

EDUARD MANET. 

El pintor francés, Edouard Manet, es uno de los iniciadores del Impresionismo.

Nació en París el 23 de enero de 1832. Formaba parte de una familia alto burguesa. Su padre, Auguste, era jefe de personal del Ministerio de Justicia y su madre, Eugénie-Désirée, era hija de un diplomático.

Sus primeros contactos con el mundo artístico se producen durante su etapa escolar. Su tío materno es quien le enseña las primeras nociones y lo acompaña a sus clases de dibujo al Museo del Louvre. Cuando acaba el colegio, su padre quiere que estudie derecho. Pero Manet no desea ser abogado, por lo que decide presentarse al examen de ingreso en la Academia Naval. Es rechazado, pero su deseo de navegar es tan grande que se alista en un buque mercante. A su regreso a París, vuelve a intentar ingresar en la Academia Naval, aunque no tiene éxito. 
Con el consentimiento paterno, decide iniciar los estudios de pintura en el taller de Thomas Couture. Las clases se completaban con visitas a museos. En 1856, abandonó el taller, ya que consideraba anticuadas las enseñanzas del maestro.

Completó su formación viajando por Italia, Holanda, Alemania y Austria, donde copiaba a los grandes maestros. También visitó España, quedando impresionado con las costumbres, el folclore y el mundo de toreros. Frans Hals, Diego Velázquez y Francisco de Goya, son las principales influencias en su arte.

Manet empezó pintando temas de género, mendigos, pícaros, personajes de café y escenas taurinas españolas como el Guitarrista español o Lola de Valencia. Y, poco a poco, fue incorporando escenas de la vida parisina del momento, como Música en las Tullerías.

Frecuentó la tertulia del café Guerbois y se relacionó con Degas, Monet y Pissarro, iniciándose así su relación con el grupo impresionista. En realidad, nunca fue un impresionista en sentido estricto, ya que no participó en ninguna de las exposiciones del grupo y se negó a identificar su trabajo con este movimiento.

Manet pintó su ciudad y la vida moderna y las representó tal como son, sin tapujos. Esta es la razón principal por la que su obra provocó el rechazo y la crítica. Para captar la realidad y la fugacidad empleó una pincelada rápida, directa y empastada, rasgo característico del Impresionismo.

Otras obras famosas de Manet son Argenteuil, El balcón, El almuerzo o El bar del Folies-Bergére. Se le ha considerado como el artista que inaugura la pintura moderna francesa.

 

BONNARD, PIERRE 
(1867-1947).
Pintor francés, nació en Fontenay-aux-Roses en 1867 y murió en Cannet el 23 de enero de 1947. Hijo de un jefe de negociado del Ministerio de la Guerra, cursó sus estudios en el Liceo de Vanves y en los de Luis el Grande y Carlomagno, siendo siempre un excelente alumno. Se le considera el pintor más puro de su generación, siguiendo la tradición de los maestros del color (Delacroix, Paul Gauguin, Odilon). Después de estudiar derecho, comenzó a trabajar en la École des Beaux-Artes, donde conoció a Vuillard y Maurice Denis, con los que familiarizó, a través de Paul Serusier con las teorías de Gauguin.

En 1891 comenzó a exponer en el Salón de los Independientes. A Bonnard y sus amigos, comenzó a conocérseles como los Nabis ('profetas'). El empleo de colores vivos, el gusto por la estampa japonesa y la adopción de una temática abundante en escenas intimistas callejeras y de interiores, integraban este nabismo, que fue la primera parte de la evolución de la obra de Bonnard. Posteriormente la etapa de La Revolution Blanche, que finalizó en 1903, terminó con mucho del simbolismo nabi. Entre 1920 y 1925 comenzó la verdadera etapa dorada del artista, muy construida y organizada. Las pinturas de la época tardía tienen una solidez estructural no siempre debidamente reconocida.

Bonard tenía un talento natural para la pintura decorativa expresiva, visible también en las ilustraciones y trabajos para el teatro y demás proyectos de decoración. Fue uno de los primeros artistas en interesarse por el diseño de carteles. Sin embargo su grandeza radica sobre todo en sus interiores domésticos intimistas y en las interpretaciones poéticas de la vida parisina. Fue fundamentalmente un colorista que poseía una gran sensibilidad para las cualidades sensuales de la pintura. En sus naturalezas muertas, y especialmente en los desnudos femeninos, Bonnard logró exquisitos contraluces y bellos efectos del claroscuro. Entre sus cuadros figuran: El baño, Desnudo en el baño, Bajo la lámpara, etc.

EDGAR DEGÁS

Edgar Degas nació en París en 1834 en una familia rica y culta. Empezó la carrera de Derecho, pero pronto la abandonó para dedicarse a la pintura.

Fue alumno de Louis Lamothe, un discípulo de Ingres. Completó su formación con visitas al Louvre y con viajes a Italia, donde estudió a los grandes maestros del Renacimiento. 

Dada su gran admiración por Ingres, comenzó pintando temas históricos como por ejemplo Las muchachas espartanas provocando a la lucha a sus compañeros. Aquí representa a las jóvenes de la antigua Esparta que incitan a los jóvenes a pelear contra ellas y se observa ya su preocupación por la luz y el movimiento.

A partir de 1865, influido por el movimiento impresionista, abandonó los temas académicos para dedicarse a una temática contemporánea. Amigo de Pisarro, Renoir, Monet y Manet, participó en siete de las ocho exposiciones del grupo. A éstos le unía el deseo de representar el instante, lo espontáneo, pero le separaba, el rechazo de la pintura al aire libre. Degas prefería trabajar en su taller, no se interesó por el paisaje ni por plasmar los efectos del cambio de la luz y la atmósfera. Le interesaba representar la vida moderna, centrándose en el ser humano y especialmente en la mujer.

La preocupación por captar el movimiento con fidelidad, le llevó a obsesionarse con temas como las bailarinas o las carreras de caballos. Estudió a las bailarinas desde el punto de vista del espectador, tras el escenario, en el escenario, en los descansos y en los ensayos.

Fue un gran observador de la mujer, por eso en sus obras, no sólo aparecen mujeres vinculadas al mundo del espectáculo, sino que también las encontramos en sus quehaceres cotidianos, como es el caso de las sombrereras, de las planchadoras y de las lavanderas. De esta manera, ofrece diferentes imágenes de las clases sociales femeninas de finales del siglo XIX.

Elaboró también un conjunto de óleos y pasteles dedicados a la figura femenina desnuda. Como deseaba pintar desnudos sin alejarse de la verdad, representó a un buen número de mujeres en las situaciones más íntimas, en el momento de bañarse o de secarse. Captó las poses más insólitas, naturales e instantáneas y eliminó el deseo. No se esforzó en hacerlas seductoras, sino que las despojó de todo su atractivo sensual y erótico.

Durante la década de 1880, Degas comenzó a tener serios problemas de vista, aunque siguió pintando durante quince años más y utilizando los mismos motivos de siempre, hasta que finalmente, en 1917 muere en París.

Otra faceta destacada de su arte será la escultura, donde sigue interesándose por el movimiento, por la luz y por la atmósfera. No encontrarnos de nuevo con dos de sus temas preferidos, la movilidad de los caballos y sus queridas bailarinas.

PAUL GAUGUIN. 

A Gauguin (1848-1903) lo encontramos dentro de los pintores franceses post-impresionistas junto con Van Gogh, Toulouse-Lautrec y Cézanne.

Nació en parís, a los tres años sus padres emigran a Perú y durante el viaje muere su padre. Allí vivió junto a su madre cuatro años hasta que deciden regresar a Francia.

Gauguin abandonó el colegio a los diecisiete años y se hizo marino mercante, el deseo de conocer otras tierras fue en él una constante. Cuando murió su madre en 1868, Gustave Arosa, un rico banquero, se convirtió en su protector legal. Gracias a él, Gauguin fue un agente de bolsa de éxito. Se casó con Mette Sophie, una joven danesa de familia acomodada, tuvieron cinco hijos y llevaron una confortable vida burguesa.

Hacía poco que se había casado cuando se convirtió en pintor aficionado. Al mundo de la pintura también lo introdujo Arosa. Conoció a Pisarro y en 1879 expuso con los impresionistas, participando después en las cuatro últimas exposiciones del grupo. Coleccionó cuadros de Manet, Monet, Renoir y Degas, sus pintores favoritos eran Cézanne y Pisarro, de quienes sus primeras obras presentan claras influencias.

Su carrera financiera quedó interrumpida en 1882 por la crisis bursátil y decide entregarse por completo a la pintura. Viéndose obligado a llevar una vida más modesta, se mudan a Copenhague, donde su esposa cuenta con el apoyo de su familia. Pero el fracaso es absoluto, ya que no encuentra clientes para sus cuadros. Al cabo de unos pocos meses, decide regresar a Francia en compañía de su hijo Clovis, mientras que su mujer se queda en Copenhague con los demás hijos. Este es el comienzo de una época llena de miserias y deudas. La penuria económica le hace abandonar París en 1886, refugiándose en Pont-Aven, un pueblecito de Bretaña, donde conoce al pintor Charles Laval.

Deseoso de romper con todas sus fatalidades, Gauguin envía a su hijo a Dinamarca y emprende viaje a Panamá junto con su amigo. Esta es su primera incursión en el exotismo, pero una enfermedad le obliga a volver a París en 1887, donde conoce a Van Gogh.

Juntos pasarán un tiempo en Arles, pero al no haber entendimiento entre ambos, Gauguin regresa a Bretaña. Contacta con Emile Bernard, quien le adentra en el Sintetismo, que supone un cambio radical con respecto al impresionismo. Le hace partícipe en el uso del color, apostando por las áreas planas sin matizar y remarcando los contornos. Lo que hay que pintar es la idea que elabora el pintor después de su experiencia, quitando lo superfluo y reteniendo la esencia. Así se consigue la síntesis de forma y color.

Gauguin sin dinero, después de vender su colección de pinturas impresionistas y cada vez más forzado por la necesidad de ganarse la vida ya que apenas vende sus obras, decide en 1891 irse a Tahití. Gauguin decía: "sólo quiero crear un arte sencillo. Para ello necesito empaparme de una naturaleza virgen, no ver nada más que salvajes".

El resto de su vida lo pasó en Tahití y en las islas Marquesas, a excepción de una visita a Francia. Se evade de la sociedad de su época para encontrar en un entorno y entre gentes no corrompidas por el progreso, las condiciones de autenticidad e ingenuidad primitiva en las que puede florecer su pintura. Su exploración de la naturaleza y de las gentes de lejanos países no es una vuelta al exotismo romántico.

Gauguin se alejó de la cultura de Occidente y procuró integrarse en la vida local. Se familiarizaría con los indígenas e incluso tomó como compañera a una de ellas, se habituó a sus costumbres y se esforzó por comprender su religión. En el plano artístico, se basó en los elementos del folclore de la isla, observando las cosas que veía e intentando ir más allá de ellas. Su paleta se enriqueció con colores puros y cálidos creando un vocabulario personal y un estilo lleno de simbolismo, cobrando gran fuerza expresiva. La luz pierde importancia a favor de la exaltación del color, principio en que se basa años después el fauvismo. La fascinación de sus cuadros radica en las amplias zonas de colores y en sus figuras grandes, contorneadas de manera nítida. Renuncia a la perspectiva, suprime el modelado y las sombras y la sensación de plano es igual que en las pinturas japonesas.

Pero incluso aquí, las cosas no le fueron fáciles y Gauguin acabó desesperado, enfermo, alcohólico y solo, hasta que en 1903 muere.

Ararea señala la tendencia hacia el plano y los colores puros. Se encuentra a mitad de camino entre el Impresionismo y el Fauvismo de principios de siglo.

MILLET, JEAN-FRANÇOIS

Gruchy 1814 - Barbizon 1875. Realismo Francés, Impresionismo 

La pobreza definirá la vida y la obra de Millet. Se inició en el arte del dibujo en su pueblo natal pero el fallecimiento de su padre provocaría la retirada temporal del mundo artístico hasta que el ayuntamiento de Grouchy otorgó una beca al joven creador para que estudiase en París. Allí fue discípulo de P. Delaroche y frecuentó el Museo del Louvre donde estudia a todos los grandes maestros de la pintura. Inicialmente se dedicó al retrato y a la mitología para empezar a trabajar más tarde en la temática campesina continuando los dictados realistas de Courbet. Daumier, J. Dupré y C. Troyon le animan a participar en el Salon de 1848. Lo hace con la obra El cribador, hoy en día en el Museo de Louvre de París. Se trata de su primera composición con tema de campesinos por el que, más tarde, se le reconocerá y admirará, sobre todo, por otros artistas del siglo XX como el propio Salvador Dalí, en su conocida obra El Ángelus. En 1859 se instala en Barbizon, donde permanecerá el resto de sus días, interesado en asuntos rurales que le valieron la catalogación de socialista. 

En sus obras describe científicamente el duro trabajo de los campesinos, que acompaña con toques de espiritualidad. A pesar de residir en Barbizon nunca tomará parte en esa Escuela de pintores que allí se formó aunque él mismo los visita e incluso aunque tenían algunos puntos en común como la búsqueda de un mayor naturalismo. Hacia la década de los sesenta, su pintura se centra en la visión de un nuevo paisaje influido por Rousseau y realizado con pastel donde se pueden llegar a apreciar efectos casi impresionistas y caracteres del Simbolismo. Sus deliciosas escenas del mundo rural francés influirán en Van Gogh.

JEAN BAPTISTE CAMILLE COROT 

(1796- 1875)

Nació el 16 de julio de 1796 en París, en el seno de una familia de comerciantes. 

De formación neoclásica, recibe influencias de Victor Bertin del que aprende los principios de composición clásicos, que caracterizan los paisajes bien estructurados: Forum (1826) y el Puente de Narni (1827), ambos en el Museo del Louvre, París. 

Pintó el famoso lienzo La catedral de Chartres en 1830, y pasó a formar parte del grupo de artistas integrantes de la escuela de Barbizon. Recorrió Europa haciendo pequeños esbozos al óleo que están entre los primeros paisajes franceses pintados directamente del natural. Desde 1845 y tras haber logrado un gran éxito de crítica, comenzó a vender su obra. 

Después, sus paisajes se fueron convirtiendo en creaciones más imaginarias: Recuerdo de Mortefontaine (1864, Museo del Louvre). Pintó obras extraordinarias como El campanario de Douai (1871, Museo del Louvre). La captación de la atmósfera propia del aire libre y el estudio de la luz, lo ubican dentro de la genealogía del Impresionismo. No faltan en su pintura los retratos y los estudios de figuras humanas. 

Charles Baudelaire o Théophile Gautier le dedicaron artículos elogiosos. Fue un hombre sencillo y generoso con sus amigos y alumnos, tanto en lo que se refiere al dinero como al tiempo (llegó incluso a firmar cuadros de compañeros poco afortunados), lo cual le valió el sobrenombre de père Corot (padre Corot). 

Camille Corot falleció el 22 de febrero de 1875 en París.

CAMILLE PISSARRO. 

El pintor francés, Camille Pissarro es uno de los fundadores del Impresionismo. Era el mayor del grupo y el único que participó en las ocho exposiciones que celebraron.

Nació el 10 de julio de 1830 en Santo Tomás (Islas Vírgenes), era hijo de un próspero comerciante judío. A los 12 años viajó a París para realizar sus estudios y el ambiente de la ciudad despertó en él su interés por el arte. De regreso a Santo Tomás, su padre le negó el permiso para estudiar arte, por lo que trabajó en el comercio paterno mientras realizaba bocetos inspirados en la Isla.

En 1852 fue a Caracas como ayudante del pintor dinamarqués Fritz Melbyl y allí pintó paisajes y escenas de costumbres. En 1855 se trasladó a París, estudió en la Escuela de Bellas Artes, en la Academia Suiza y más tarde, con el paisajista francés Camille Corot. Conoció a Monet, Cézanne y Guillaumin y frecuentó el Café Guerbois, donde se reunían un gran número de artistas y escritores para discutir ideas.

Viajó a Londres y allí coincidió con Monet, juntos hicieron estudios de edificios envueltos en nieblas. A su regreso a Francia se unió a Manet, Monet, Renoir, Sisley y Guillaumin y decidieron formar un grupo. Así nació el impresionismo.

Hasta esa época, sus obras se asocian a la Escuela de Barbizon. Influido por Corot y Courbet, pintó con una gama sobria de verdes y grises. Pero, poco a poco, su paleta irá adquiriendo luminosidad.

Durante la Guerra Franco-prusiana (1870-1871), marchó a Inglaterra. A su vuelta, su casa había sido saqueada y parte de sus pinturas estaban destruidas. Atraído por los paisajes, decidió alquilar una casa en Pontoise,

Entre sus temas, destacan los relacionados con la vida natural y rural. En sus escenas representa casas, árboles, campos, montones de heno y campesinos trabajando.

Más tarde, influenciado por Seurat y Signac, experimentó el puntillismo, que consiste en lograr las formas mediante el uso de pequeñas gotas de color yuxtapuestas. Las críticas recibidas lo llevaron a abandonar esta técnica y a retomar el impresionismo.

Cuando su enfermedad ocular empeoró tuvo que abandonar la pintura al aire libre y centrarse en escenas urbanas. Se trasladó a Ruán y pintó excelentes vistas de la ciudad y de su puerto, y después pasó a París, donde murió en 1903.

PAUL SIGNAC

(París, 1863-1935) Pintor francés. Inicialmente se alineó con los impresionistas, pero después de conocer a Georges Seurat en 1884 se adscribió, como artista y teórico, al neoimpresionismo o puntillismo. En sus obras plasmó sobre todo escenas marineras (puertos, veleros, faros), primero con un puntillismo estricto y después con un toque más amplio, proporcional a las dimensiones del cuadro. Son sus obras de estilo más libre, menos riguroso, las que revisten mayor interés y las que cautivaron de forman singular a Matisse. Dos cuadros, El palacio de los Papas y La entrada al puerto de La Rochelle, evidenciaron su creciente interés por la luz y los colores.

Procedente de una familia acomodada, Paul Signac pudo dedicarse casi enteramente a la pintura. Se formó en la École des Arts-Décoratifs de París (1882) y en un taller libre. En 1884 colaboró activamente en la creación de la Société des Artistes Indépendants (de la que en 1903 ejercería la vicepresidencia y en 1909 la presidencia) y en la fundación del Salon des Indépendants. Dos años más tarde participó en la IX Exposición Impresionista junto a Degas, Forain, Pissarro, Gauguin y Seurat.

Bajo el impulso de Seurat, Signac profundizó en la técnica puntillista, tomando como motivos las orillas del Sena y las costas mediterráneas. Formuló sus ideas estéticas en De Eugène Delacroix al Neoimpresionismo (1899). La obra es una defensa de los procedimientos técnicos adoptados por los pintores neoimpresionistas, escuela nacida oficialmente en 1886 de la que formaron parte, además de Signac, Georges Seurat (el fundador), Henry-Edmond Cross, Camille Pissarro, Maximilien Luce y Théo van Rysselberghe, pintores animados por la común aspiración de dar a sus telas el máximo de la luminosidad. Esta finalidad se busca por el uso de los colores puros no mezclados en la paleta, aunque yuxtapuestos en la tela de modo que vistos a distancia, fundiéndose en la retina ("mélange optique"), conserven el esplendor originario en el color derivado.

Tras la muerte de Seurat, Paul Signac se trasladó a Saint-Tropez, donde vivió hasta el año 1911. Fue un gran viajante y navegante a lo largo de su vida, y esta afición a viajar lo llevó desde La Rochelle a Marsella y desde Venecia a Constantinopla, viajes en los que pintaría principalmente temas marinos y que explicarían la gran cantidad de acuarelas presentes en su obra, además de su estilo tan particular, ágil y exacto. Su técnica dejó de ceñirse tan estrictamente a las reglas puntillistas, y evolucionó hacia un ensanchamiento de sus pinceladas.

A partir de 1913, Signac realizó largas estancias en Antibes, aunque siguió conservando su estudio de París. Además de paisajes y retratos, también pintó bodegones y algunas composiciones decorativas. En sus pinturas al óleo, Signac es voluntarioso y reflexivo; en cambio, en sus acuarelas desvela su sensibilidad y se expresa con entera libertad. El pintor jugó un papel muy considerable en la formación del grupo de neoimpresionistas; sirvió además de vínculo entre Pissarro, Seurat y los escritores simbolistas, y trabó amistad con pintores belgas que formaron un segundo grupo de neoimpresionistas.

JEAN-FRANÇOIS RAFFAELLI 

París, 1850 - 1924, es un pintor, escultor y grabador francés de origen italiano.Discípulo de Jean-Léon Gérôme en la Escuela de Bellas Artes, Raffaelli debutó en el Salón de París en 1870. Tras consagrarse al paisaje, buscó de evocar en sus telas y dibujos escenas de las afueras de París, interiores y retratos con frecuencia dramáticos, como los de Georges Clemenceau en una reunión electoral. Trabajó en Meudon. Realizó los grabados de importantes sitios parisinos como la Catedral de Nuestra Señora de París o el Palacio Nacional de los Inválidos. Jean-François Raffaelli está enterrado en el cementerio del Père-Lachaise.

HENRI DE TOULOUSE-LAUTREC

Toulouse-Lautrec, pintor neo impresionista, nació en Albi en 1864. Fue miembro de una familia aristocrática francesa. A los catorce años se rompió el fémur izquierdo a causa de una caída y al año siguiente, se quebró el derecho. Sus fracturas no soldaron adecuadamente y sus piernas no crecieron más. La consecuencia fue una figura deformada, su tronco siguió desarrollándose con normalidad, pero sus piernas quedaron cortísimas.

Desde su niñez mostró gran afición por el dibujo, especialmente de animales, por lo que sus padres le pusieron un profesor, René Princeteau, quien le aconsejó inscribirse en el estudio del pintor académico León Bonnat. Más tarde, en 1883, entró en la academia privada de Cormon, donde coincide con Emile Bernard y Vicent van Gogh. Finalmente, abandona el estudio de Cormon e instala s propio estudio en el corazón de Montmartre, en el mismo edificio en el que trabaja Degas.

Degas será el referente más importante para Lautrec. Se sintió atraído por los mismos temas que él, las bailarinas, los caballos, etc., pero entre ambos hay diferencias. Degas representa un mundo mecánico, reiterativo y monótono, mientras que Lautrec pinta movimientos específicos y fugaces, por ello, necesita una técnica rápida.

Comenzó a frecuentar los cabarets, los cafés cantantes y los burdeles de París, tomando apuntes de amigos, artistas, bailarinas, prostitutas y cortesanos. Ese mundo turbador fe captado por Toulouse-Lautrec a través de su aguda percepción del movimiento, por las expresiones y los efectos de la luz, por su grafismo nervioso y por los contornos de líneas vibrantes aprendidos de las estampas japonesas.

Apenas practicó el pasaje, se decantó por los seres vivos, sobre todo por la figura humana en movimiento. Hace un uso expresivo y no sólo descriptivo del dibujo. Tiene una gran capacidad para captar la psicología de sus personajes, seres humanos en movimiento, gestos individualizados, bailes, etc.

En 1889 se inaugura en París el Moulin Rouge. La relación del pintor con el "Moulin Rouge" será especial al convertirse en uno de sus mejores clientes. Inmortalizó el local en numerosos carteles en los que figuran las grandes estrellas del cabaret y del cancán, aunque las más habituales fueron Jane Avril, Yvette Guilbert y sobre todo Louise Weber, llamada "La Goulue". Para todas ellas realizó una fantástica serie de carteles utilizando la litografía en colores.

En 1897 sufre su primer ataque de delirium tremens, que le lleva a disparar con un revolver contra imaginarias arañas. Su salud quedó muy postrada a causa de su trepidante vida nocturna y de sus abusos con las bebidas alcohólicas, por lo que fue internado en un hospital psiquiátrico. Los dos últimos años de su vida suponen un sorprendente cambio de estilo hacia una paleta más oscura y empastada.

El deterioro progresivo de su salud hizo que sufriera un ataque de parálisis e hizo que lo llevaran en 1901 al lado de su madre, donde murió con treinta y siete años.

MAURICE UTRILLO

(París, 1883 - Dax, 1955) Pintor francés. Era hijo de la pintora Suzanne Valadon y el bohemio Boissy, y tomó el apellido del pintor español Miguel Utrillo, que en el año 1891 lo reconoció como hijo.

Su carácter débil le precipitó al alcoholismo y ya a los dieciocho años hizo su primera cura de desintoxicación, momento en el que se inició su afición a la pintura. Sus problemas con la bebida condicionarían su trayectoria vital y pictórica, ya que sus visitas a centros de salud fueron constantes a lo largo de su vida.

En sus inicios, imitó las formas impresionistas de Sisley, Pissarro y Raffaelli, pero hacia 1902 comenzó a pintar paisajes sórdidos acordes con su estado de ánimo. En 1907 se desligó de las influencias impresionistas y se inició su denominada "etapa blanca", época de gran fecundidad. Dejando atrás épocas en las que predominaron los tonos rojos y azules, su obra comenzó a sentir la influencia de su madre y adquirió una gran madurez.

Hacia 1909, comenzó a exponer en muestras colectivas; en el Salón de Otoño exhibió su obra El pont de Notre-Dame; en 1912 expuso en la Galería Drue, y en el Salón de Otoño mostró Rue à Sannois y Rue au Conquet. Sus primeras exposiciones en solitario datan de 1913, en el Salón de los Independientes y en la Galería Blot, en la que presentó alrededor de treinta cuadros.

A partir de ese momento sus obras se exhibieron con frecuencia en las más prestigiosas salas y, ya en 1925, era considerado como uno de los cinco pintores más célebres de París. Mantuvo amistad con Modigliani, al que conoció en una de sus frecuentes fiestas "báquicas".

En 1935 se unió a la pintora Lucie Valore; este matrimonio le aportó serenidad y favoreció una intensa producción, que no se limitaría únicamente al lienzo sino que se vio enriquecida con la elaboración de decorados y trajes para representaciones teatrales.

Utrillo ha sido uno de los pintores modernos más imitados; algunos de los cuadros que llevan su firma son originales de su madre y de su suegro, Andre Utter, o bien se trata de apócrifos. En la actualidad, su obra está representada en los principales museos de Arte moderno.

ALFRED SISLEY. 

El pintor impresionista Alfred Sisley, nació el 30 de octubre de 1839 en París, aunque era hijo de padres ingleses. El padre tenía un próspero negocio de comercio y envió a Alfred a los 18 años a Londres para estudiar economía y continuar así con el negocio familiar. Durante su estancia, Sisley mostró un gran interés por el arte y conoció las obras de John Constable, Richard Bonnington y William Turner.

Su padre supo ver el talento del hijo y le apoyó para que iniciase su aprendizaje artístico. En 1862 regresó a París e ingresó en el taller de dibujo y de pintura de Gleyre, donde conoció a Claude Monet y Pierre Auguste Renoir. Después, abandonaron el taller y fueron a las afueras de París para pintar al aire libre. El objetivo era conseguir una representación espontánea y directa, centrándose en los efectos que produce la luz natural sobre los objetos.

Sisley se dedicó en especial al paisaje, que será su temática preferida. Estudió en repetidas ocasiones el mismo paisaje con condiciones climatológicas diversas, intentando captar los efectos atmosféricos.

En 1870, durante la guerra Franco-Prusiana, Sisley, al igual que Monet y Pissarro, emigró a Londres. Tras la guerra, su familia quedó arruinada y desde entonces, la vida del artista se caracterizará por la penuria económica. Se trasladó a vivir a Marly y Louveciennes, en las inmediaciones de París, interesándose por los paisajes parisinos.

El periodo comprendido entre 1872 y 1880 es el más destacado de su producción. Sus pinturas reproducen las luces en diferentes momentos del día, el cielo, la nieve, la niebla y los reflejos y transparencias del agua.

Participó en la primera exposición de los impresionistas celebrada en 1874 y lo continuó haciendo en 1876, 1877 y 1882. Nunca alcanzó el renombre de la mayor parte de sus compañeros impresionistas, pero ha sido considerado, junto a Monet, como uno de los impresionistas más puros.

PAUL CÉZANNE. 

Cézanne procede de una familia adinerada, su padre, de origen italiano, poseía un establecimiento bancario en Aix-en-Provence. Allí nació el pintor en 1839. Recibió una esmerada educación y unos conocimientos humanísticos en el colegio de Bourbon, donde conoció a Emile Zola, uno de sus amigos más íntimos.

Cézanne empezó los estudios de Derecho para complacer a su padre y más tarde decidirá dedicarse a la pintura. Con el apoyo materno se traslada a París en 1861 para comenzar su carrera como pintor. Asiste a la Academia Suiza para ejercitarse en el dibujo, allí conoce a Pisarro, también visitará el Louvre para estudiar las obras de los grandes pintores del pasado.

Cézanne nunca se acomodó en París, se sintió como un forastero. Era un hombre de provincia, de aspecto tosco, de carácter huraño y desconfiado. Sus amigos siempre lo vieron como a alguien extraño. Hasta sus últimos años, alternó las estancias en la capital con largas temporadas en la casa de campo de su familia, cerca de Aix y otros lugares del sur de Francia como L´Estanque.

Tras unos primeros lienzos de concepción romántica, el trato con Pisarro condicionó su pintura. Le ayudó a aclarar su paleta, a interesarse por el bodegón y el paisaje. Le enseñó a pintar como un impresionista. En esta época, Cézanne ya apuntaba hacia la exaltación de los volúmenes, rasgo que lo diferencia de los demás impresionistas. Su presencia en la primera exposición de los impresionistas (1874) con su Olimpia moderna y La casa del ahorcado, provocó rechazos, ya que ni los miembros del grupo acababan de entender su obra. Lo volvió a intentar en la tercera muestra (1877) repitiéndose las críticas. No se aceptó su estilo de pintura, por lo que abandonó el grupo y se trasladó a Aix.

El Impresionismo fue para Cézanne una práctica, una técnica que tratará de acomodar a sus intenciones, donde la pincelada pierde espesor y el colorido gana pureza. En 1878 supera definitivamente la pintura impresionista. Para él el Impresionismo se fundaba demasiado en la sensación y en la superficialidad. Retirado en Aix-en-Provence, aislado de la sociedad, tras romper con la profunda amistad que lo unía a Emile Zola al encontrarse representado por el personaje de un pintor fracasado en una de sus novelas, empieza a plantearse un modo de pintar que responda a la esencia de la realidad, a la esencia propia de los objetos, pero a través de su propia experiencia. Prescinde de la emotividad y del sentimiento para reflexionar sobre el lenguaje pictórico, meditando sobre las relaciones entre la forma y el color.

Se concentrará en el bodegón esforzándose por encontrar el color exacto, ya que cuanto más se ajuste el color, con más precisión aparecerá la forma. No aplicó el sistema de claroscuro tradicional y tampoco recurrió al modelado ni al dibujo. 

Una de sus ideas era: "El dibujo y el color no son diferentes, a medida que se pinta se va dibujando; cuanto más armonioso es el color, más se precisa el dibujo. Cuando el color es más rico, la forma está en plenitud. Los contrastes y la relación de las formas constituyen el secreto del dibujo y del contorno. La línea y el modelado no existen. El dibujo es producido por el contraste o por la relación de los tonos. El dibujo sin colores es una abstracción. Dibujo y color no son diferentes. En la naturaleza todo tiene color".

Cézanne busca en la naturaleza las formas esenciales, que para él son las figuras geométricas, el prisma, la esfera, la pirámide y en consecuencia, plasma lo que contempla. Así, al representar un objeto, no lo hace de un lado solamente, sino que lo muestra desde posiciones diferentes. Realizó algunos paisajes y antes de trasladar al lienzo el motivo, se sentaba ante él y lo estudiaba cuidadosamente.

A menudo trabajó el tema de las bañistas, que ya había sido tratado con anterioridad en la pintura europea, pero Cézanne lo retoma abordándolo con planteamientos diferentes. Les grandes baigneuses, es una obra construida íntegramente sobre el módulo geométrico del triángulo. Tanto la composición del cuadro como cada una de las figuras pueden ser reducidas a un triángulo. Las figuras se encuentran compuestas a base de contrastes entre colores cálidos y fríos. Prescinde de la perspectiva lineal y el claroscuro, alcanzando mediante el color la superposición rítmica de planos, lo cual puede interpretarse como un anuncio del Cubismo.

Cézanne puede ser considerado como uno de los principales artistas del postimpresionismo y como precursor la pintura cubista.

ODILON REDON

(Burdeos, 1840 - París, 1916) Pintor, grabador y dibujante francés. Vivió en su ciudad natal hasta 1870, año en que se trasladó a París, donde en 1884 se convirtió en un personaje público a raíz de la aparición de una novela en la que el protagonista coleccionaba dibujos suyos.

Hasta entonces se había dedicado en exclusiva a la ilustración al carboncillo, plasmando imágenes del todo alejadas de lo común, pobladas de seres fantásticos. Los dibujos que realizó durante esa etapa, como Orfeo sobre las aguas (Kröller-Müller Museum, Otterlo) o La araña (Museo del Louvre, París) se caracterizan por sus contrastes de luces y sombras. En la serie Los negros (dibujos al carbón sobre papel teñido y litografías) exploró el juego misterioso de las sombras y el ritmo de las líneas mentalmente concebidas.

A partir de 1890 se inició en la pintura, caracterizada en el aspecto técnico por el uso del óleo y el pastel y en lo temático por visiones fantasiosas cercanas a sus trabajos como dibujante, o bien bodegones protagonizados por imaginativos ramilletes de flores; se aprecia desde ese momento una creciente matización tonal, la presencia de arabescos y la incorporación del color liberado de sus tradicionales funciones descriptivas. Tanto por el decorativismo de sus obras, impregnadas de un cromatismo vivo y delicuescente de sublime belleza, como por la evanescente irrealidad de sus composiciones, es considerado como uno de los principales representantes del simbolismo y un precursor del surrealismo.

El mérito de Redon es hacer visibles sus obsesiones, tales como el vértigo de lo absoluto o la búsqueda de los orígenes. Una de sus obras principales, El cíclope (1898, Kröller-Müller Museum, Otterlo, Países Bajos), se caracteriza por su originalidad y por atravesar el mundo de lo real para sumergirse en lo quimérico y lo grotesco. Entre sus obras cabe destacar sus series de litografías Homenaje a Goya (1885), La noche (1886) y La tentación de san Antonio (1888-1896), así como los cuadros Retrato de Mme. Odilon Redon, Retrato de Gauguin y El Sagrado Corazón. También es autor de la decoración mural del castillo de Domecy y de la abadía de Fontfroide.

SUZANNE VALADON

Suzanne Valadon, pseudónimo de Marie – Clementine Valadon nació en 1865 en Bourg de Bessines, Limoges. Su madre soltera se trasladó a París, donde Suzanne creció sola, trabajando desde niña en trabajos eventuales: florista, lavandera, planchadora y en el mundo del circo como trapecista. A los 16, posó como modelo, bajo el nombre de Marie, profesión muy frecuente para jóvenes de las clases pobres de Montmartre

El primer taller al que asistió fue en 1882, el del maestro Puvis de Chavaannes que pintaba temas mitológicos con venus y apolos. Suzanne posó para todos los personajes y mantuvo una relación muy estrecha con el pintor. También posó para Renoir, Degás y Toulouse Lautrec, quienes pintaron su hermoso rostro y figura ya sea vestida o desnuda. 

A finales de 1883 nació su hijo, Mauricio Valadón, que fue reconocido en 1891 por el pintor español Miguel Utrillo. Durante diez años Suzanne dibujó como autodidacta (lápices, crayón y pastel), con influencia de Degás que la inició en grabados y la compró una de sus obras. Los grandes maestros reconocieron su talento y en 1894 sus dibujos, naturalezas muertas, paisajes de colores vibrantes, retratos y desnudos, se expusieron en el Salón de la Nacional. 

Perfeccionista en sus obras, bohemia y transgresora, independiente y extravagante, fue modelo y amante de Lautrec. A partir de 1896 cambió su nombre de Marie a Suzanne Valadón. En 1909 conoció a André Utter, un joven pintor, veinte años más joven que ella y que era amigo de su hijo Mauricio, con quien mantuvo na larga y tumultuosa relación. Fue un periodo muy creativo de su vida, participó en numerosas exposiciones y en 1915 un personal, en la galería de Berthe Weill galerista que promovía las obras de jóvenes pintores. 

También con André Utter y su hijo Mauricio realizó exposiciones colectivas. Pero Suzanne tenía un estilo muy personal, destacándose los desnudos sensuales y desinhibidos., desafió a la sociedad y a las restricciones impuestas a las mujeres en el mundo del arte; recibió reconocimientos del público y la prensa y  entre 1936 y 1937 el Estado Francés le compró varias obras importantes. 

Suzanne Valadón murió en 1938 y fue enterrada en el cementerio de Saint- Ouen. Sus obras se exponen  en el Centro Pompidou de París y en el Metropolitan de New York. 

MARCELLIN DESBOUTIN

Marcellin Gilbert Desboutin, nació en Cerilly (Allier) el 26 de agosto de 1823 y murió en Niza el 18 de febrero de 1902.  Fue un pintor, grabador y escritor francés.

Hijo de Barthélémy Desboutin, el guardaespaldas de Luis XVIII, y Anne-Sophie-Dalie Farges baronesa de Rochefort, estudió en el Colegio Stanislas en París y comenzó a estudiar Derecho al escribir obras dramáticas. En 1845, entró en el taller del escultor Louis-Jules Etex en los École des Beaux-Arts de París y continua con dos años de cursos de pintura de Thomas Couture. Luego viajó a Gran Bretaña, en Bélgica, la Holanda e Italia. En 1857 adquirió una gran propiedad cerca de Florencia, el ombrellino, donde dirige un lujoso estilo de vida.

En 1873, a la edad de cincuenta años, arruinado por especulaciones peligrosas, Desboutin se trasladó a París, donde conoció a Degas y frecuente Édouard Manet en el café Guerbois y café de New Athens.

Para ganarse la vida, estudió grabado y comienza una serie de divisores mientras va exponiendo sus pinturas a las exposiciones. Participó en la segunda exposición de los impresionistas con seis pinturas, entre ellos el cantante Calles y El violoncelista. Él hizo muchos retratos de sus amigos, entre ellos Edgar Degas, Auguste Renoir, Berthe Morisot , Pierre Puvis de Chavannes , Eugène Labiche , Nina de Villard , Erik Satie , Joséphin Péladan , Edmond y Jules de Goncourt . En 1880, la nostalgia del sol empuja a instalarse en Niza, donde permaneció hasta 1888. Con el descubrimiento, en un chalet en Grasse , de cinco composiciones Fragonard Desboutin realiza cinco aguafuertes de interpretación: la sorpresa, Rendezvous , la confianza , la amante Coronada y Abandonado.

De vuelta en París, participó en la fundación de la Segunda Sociedad Nacional de Bellas Artes y celebra su nominación a la Orden de la Legión de Honor, el08 de junio 1895 con doscientos invitados presididos por Puvis de Chavannes, en uno de sus restaurantes favoritos de Montmartre, diciendo el brindis " ¡Señores, bebamos a Manet en la pintura,  Chabier en la música, y Villiers y Duranty en la literatura!”. Regresó a Niza en 1896 y trabajó allí hasta su muerte en 1902.

FÉLIX VALLOTTON 

Lausana, 1865 – París 1925. Fue un pintor y grabador de origen suizo, miembro del grupo de los Nabis que a finales del siglo XIX enlazó las novedades de los post-impresionistas con la nueva generación vanguardista de principios del XX. Aunque no goza del prestigio de su líder Pierre Bonnard, es un nombre asiduo en las subastas de arte y su producción cuelga en los más reputados museos.

Félix Vallotton nació en Lausana (Suiza) y tras estudiar latín y griego, con 17 años viajó a París para aprender pintura en la Académie Julian. Progresó rápidamente, y en marzo de 1883 superó el concurso de acceso a la École des Beaux-Arts, quedando cuarto en una promoción de setenta alumnos.

En sus primeros años se interesó por el retrato. De 1887 es su Retrato del grabador Jasinski con sombrero, donde se despegó de las enseñanzas académicas. Ocasionalmente retornaba a Suiza, donde pintaba paisajes en la región de Vaud, y en París se interesó por el grabado; realizó dos aguafuertes inspirados en Rembrandt y Jean-François Millet.

En 1891, produjo sus primeras xilografías y presentó diez pinturas en su debut en el Salon des Indépendants. Figuró integrado en el grupo de los nabis, junto a Bonnard, Édouard Vuillard y Paul Sérusier. Los nabis (profetas) retomaban las enseñanzas de Gauguin, Toulouse-Lautrec y Van Gogh, autores que habían trabajado por separado, y las fundieron en un estilo definido que se transmitiría a la generación posterior de Cézanne, Matisse, etc.

Vallotton prosiguió su producción xilográfica, que en 1892 fue elogiada en la revista L’Art et l’Idée. Ejemplo de este género es el Retrato del pintor Puvis de Chavannes (1898), tributo póstumo al controvertido pintor simbolista. Participó con cuatro estampas en otra exposición de los nabis, y su labor en este campo (sobre todo ilustraciones para libros y prensa) le permitió subsistir, compaginada con retratos de encargo.

En esa época concluyó su obra maestra, La enferma (París, colección particular), donde se ajustó un tanto a la tradición, con un virtuosismo técnico y amor por el detalle.

En 1893, Vallotton presentó en el Salon des Indépendants la obra Baño en una tarde de otoño (Zúrich, Kunsthaus), que refleja el paso de una pintura descriptiva a una figuración sintética más próxima al grabado. Expuso con los nabis en la galería de Ambroise Vollard de París (1897) y dos años después en la Durand Ruel de la misma ciudad. En 1900 obtuvo la nacionalidad francesa.

Hito importante en su carrera fue la exposición de una decena de sus pinturas en la Sezession de Viena (enero de 1903), que merecieron las felicitaciones de Gustav Klimt y Ferdinand Hodler. Su producción siguió centrándose en interiores y paisajes: Paisaje de Locquirec (Moscú, Museo Pushkin), Mujer durmiendo (col. part.), Dama al piano (1904; San Petersburgo, Ermitage). En 1906 produjo una importante serie de desnudos, viajó a Roma, Florencia y Pisa, y al año siguiente visitó Nápoles.

En 1908, Vallotton mostró obra en la Sezession de Múnich y en la Exposición del Toisón de Oro de Moscú, donde se vendieron numerosas piezas. Al año siguiente, participó en la fundación de la Acádemie Ranson, con Vuillard, Bonnard y otros, y la Kunstlerhauss de Zúrich le dedicó una muestra individual. Expuso 49 obras en la galería Druet de París, y su arte llegó por medio de otras muestras a Londres, Praga, Estocolmo… Fueron años de éxito comercial para Vallotton, que propiciaron que su hermano Paul abriese una galería de arte en Lausana. Sin embargo, la Primera Guerra Mundial repercutió en sus ventas hasta acarrearle problemas económicos. Realizó diversas obras inspiradas en el conflicto. Intentó alistarse, pero fue rechazado por su edad.

Tras su éxito en el Salon d’Automne, se instaló en Cagnes-sur-Mer en el invierno de 1920, aunque visitó diversas regiones en los cuatro siguientes años. Expuso con su marchante habitual, Druet, y en 1925 en el nuevo Salon des Tuilleries de París. En diciembre de dicho año, fue hospitalizado y murió tras una operación, un día tras de su 60 cumpleaños.

En 1998 se instituyó una fundación en Lausana, para el estudio y difusión del arte de Vallotton

VINCENT VAN GOGH

Vincent Van Gogh, hijo de un pastor evangelista, nació en Zundert (Holanda) en 1853. Fue un personaje difícil en sus relaciones con los demás. Su hermano menor, Theo, fue su mejor amigo.

A los dieciséis años comenzó a trabajar como aprendiz en la galería de arte Goupil en La Haya. A Van Gogh le gustaba el trabajo, pues ya se sentía atraído por el arte. Le gustaban los pintores holandeses del S. XVII como Rembrandt y los paisajistas franceses de Barbizón como Millet. Su carácter arisco hizo que lo trasladaran a Bruselas y posteriormente a Londres, donde tuvo su primera crisis al enamorarse de la hija de los dueños de la pensión donde se alojaba, Úrsula Loger, quien rechazó su proposición de matrimonio. Nuevamente la galería Goupil lo destinó a París y en 1876 acabó siendo despedido.

Su religiosidad se había ido agudizando y decidió seguir los pasos de su padre e ingresar en la escuela evangélica. No siendo admitido en la Facultad de Teología protestante de Ámsterdam, se preparó en un centro protestante de Bruselas y fue enviado en 1879 como misionero evangelista a Wasmes, en la región de Borinage. Fue una época trascendental para Van Gogh, se dedicó por completo al cuidado de los mineros, despreocupándose de la ropa, de la comida y de los asuntos terrenales. Finalmente, en 1880 regresó agotado a casa de sus padres y decide dedicarse a la pintura.

Deseaba pintar gente trabajando, en un estilo crudo que expresara sus sentimientos. Van Gogh refleja con claro realismo la vida cotidiana de los menos protegidos, teniendo como punto de partida a los pintores realistas franceses como Millet. También tuvo un claro referente en Rembrandt en cuanto al cromatismo. Sus gamas ahora serán oscuras, los ambientes pobremente iluminados y con tensiones de luces y sombras. Ejemplo El tejedor.

Tuvo que dejar la casa paterna porque al enamorarse de su prima Kate, la convivencia se hizo imposible. Recibió entonces sus únicas clases de pintura y finalmente decidió trasladarse a París con su hermano Theo, donde pudo ver la obra de los impresionistas y conocer a Toulouse-Lautrec. Llegó en un momento en que los artistas jóvenes estaban desarrollando una serie de ideas que iban más allá del Impresionismo. Van Gogh experimentó estas ideas neoimpresionistas que había conocido a través de Paul Signac. Abandona los argumentos pictóricos decantándose por el paisaje y el retrato. Su paleta se aclara, usa colores puros y pinceladas de pequeños toques que recuerdan al Puntillismo.

Van Gogh siempre intentó que sus amigos se trasladasen allí para formar un taller colectivo. Convenció a Gauguin para que fuese a trabajar con él, pero pronto surgieron los desacuerdos ya que los dos artistas tenían puntos de vista diferentes sobre la pintura, lo que se tradujo en violentas discusiones. La crisis estalló cuando Van Gogh, tras intentar agredir a Gauguin con una navaja de afeitar, se corta la oreja. A los pocos días, será internado en un manicomio de Saint Rémy. La enfermedad de Van Gogh se caracterizaba por frecuentes ataques, alternando la alucinación con momentos de tranquilidad. Se ha dicho que era esquizofrenia, epilepsia o una tara familiar.

En ningún momento dejó de pintar, las obras de este periodo evidencian sus tensiones y desequilibrios. Se inspira en los cipreses, los olivos, los almendros en flor y los campos de trigo que rodean el hospital. Los tonos se vuelven más sombríos y las formas son agitadas. La pincelada crispada y nerviosa permite descargar su tensión interior. Predominan las visiones tétricas y lúgubres que distorsionan la realidad y realiza copias de los grandes maestros.

Cuando sale del manicomio se traslada a Auvers-sur-Oise y es tratado por el Dr. Gachet. Siguió trabajando mucho, pero persistían sus crisis de melancolía, se sentía solo y sin fuerzas para luchar contra las alucinaciones que volvían a aparecer. El 27 de Julio de 1890, Van Gogh se disparó con un revólver y muere dos días después.

Campo de trigo con cuervos expresa la desolación y soledad del artista al borde del suicidio. Ha desaparecido todo rastro de figura, manteniéndose únicamente el gesto pictórico.

FRANÇOIS CLÉMENT SOMMIER

Más conocido como Henry Somm (Ruán, 1844 - París, 1907) fue un pintor, dibujante y caricaturista francés.En 1879 participó en la cuarta de las exposiciones colectivas impresionistas. Además de pintor, fue autor de gran cantidad de ilustraciones y grabados para la prensa de la época. Fue también uno de los más importantes cultivadores de la moda del japonismo que triunfaba en aquella época entre las clases acomodadas francesas. Se le considera un artista de transición entre el impresionismo y el simbolismo característico del fin de siglo.

ARMAND GUILLAUMIN 

(Moulins,  1841 – Orly, 1927), fue un pintor y grabador francés de estilo impresionista. Mientras otros maestros de su círculo (como Renoir y Cézanne) abandonaron pronto el impresionismo puro y conformaron estilos más personales, Guillaumin se mantuvo fiel a los rasgos más reconocibles de dicha corriente y es considerado de hecho «el impresionista más fiel y longevo».

Nació como Jean-Baptiste Armand Guillaumin en Moulins, aunque desde niño vivió en París, capital que algunas fuentes citan erróneamente como su lugar de nacimiento. Trabajó en la mercería de su tío al mismo tiempo que recibía clases de dibujo. También trabajó para un ferrocarril del gobierno francés antes de estudiar en la Academia Suiza en 1861. Allí conoció a Paul Cézanne y Camille Pissarro, con quienes mantuvo una larga amistad.

Su afición por el arte le absorbía cada vez más tiempo, lo cual desagradaba a su familia, por lo que Guillaumin optó por emanciparse de ellos y proseguir su formación como pintor. Al igual que Cézanne, sufrió penurias económicas ya que dejó de contar con el apoyo familiar y apenas vendía algún cuadro. Ambos jóvenes pintores compartieron un viejo estudio que había ocupado Charles-François Daubigny y contaron con el apoyo del doctor Gachet, quien luego sería amigo de Van Gogh. Guillaumin expuso en el Salon des Refusés (de los Rechazados) en 1863.

Aunque nunca alcanzó la altura de Cézanne y Pissarro, la influencia de Guillaumin en la obra de éstos fue significativa. Cézanne intentó su primer grabado basándose en pinturas de Guillaumin de barcazas en el río Sena, y en otro aguafuerte retrató a Guillaumin de cuerpo entero, sentado en el suelo. Esta imagen de 1873 se titula en francés Guillaumin au pendu (Guillaumin con ahorcado) por la curiosa figurita de un hombre ahorcado que Cézanne incluyó en ella a modo de anagrama. También el propio Guillaumin realizó grabados en esos años: unos diez, todos de paisajes. Y participó en varias de las exposiciones impresionistas que el grupo organizó entre 1874 y 1886.

Se hizo amigo de Paul Gauguin, quien le presentó a varios artistas jóvenes como Odilon Redon. Se cuenta que Gauguin intrigó para atraerse la amistad de Guillaumin y distanciarle de otros artistas, pero Gauguin marchó al extranjero hacia 1885, y Guillaumin se quedó casi solo. Fue entonces cuando éste entabló amistad con Vincent van Gogh cuyo hermano, Theo vendió algunas de sus obras. Ya en esos años, el impresionismo que él representaba ganaba estimación en el mercado, y sus obras recibían elogios. En 1886 se casó.

En 1891 Guillaumin ganó un premio de lotería de 100.000 francos, una verdadera fortuna que le permitió vivir ajeno a las exigencias del mercado y pintar como él quería. Esto le distanció de las corrientes más rompedoras del momento, aunque recuperó vigencia cuando le dedicaron una antológica en el Salón de Otoño. En 1904 viajó a Holanda y realizó al menos dos grabados de paisajes del lugar.

Conocido por sus colores intensos, los principales museos del mundo muestran obras de Guillaumin, si bien en España su presencia se reduce al Museo Thyssen-Bornemisza. Se le conoce sobre todo por sus paisajes de París, el departamento de Creuse, y la región alrededor de Les Adrets-de-l'Estérel, cerca de la costa mediterránea, en la región francesa de Provenza-Alpes-Costa Azul.

Falleció en 1927 en Orly (Val-de-Marne), localidad donde se halla uno de los aeropuertos de París.
BERNARD, EMILE 

(1868-1941).

Pintor y escritor francés, nacido en Lille el 28 de abril de 1868 y fallecido en París, el 15 de abril de 1941. Enunció junto con Paul Gauguin (1848-1903) y Louis Anquetin (1861-1932), los principios del cloisonnisme, planteamiento estilístico desarrollado dentro del postimpresionismo y practicado por la escuela de Pont-Aven y el grupo artístico conocido como Nabis.

Hijo de un comerciante de tejidos, desde joven manifestó un profundo interés por las artes plásticas lo que se convirtió en la causa de las difíciles relaciones con su familia, que había decidido que continuase con el negocio familiar. A la edad de diez años Bernard se trasladó con su familia a París y, pese a la oposición familiar, se matriculó en la Escuela de Artes Decorativas. Continuó sus estudios de dibujo y pintura en 1884 en el Estudio Cormon, en aquel momento uno de los centros docentes artísticos más abiertos a las nuevas tendencias plásticas junto con la Academia Julien. Durante su paso por el taller de Fernand Cormon, Bernard trabó amistad con Louis Anquetin y Henri Toulouse-Lautrec. Durante el invierno de ese año también conoció a Vincent Van Gogh en la galería de Julien-François Tanguy, donde pudo contemplar obras de Paul Cézanne. Durante su estancia en el taller de Cormon pintó numerosas vistas de Asnières, suburbio parisino donde residían sus padres, en las que se aprecia su gusto por la experimentación, en la línea de las innovaciones impresionistas y puntillistas que dominaban el ambiente artístico del París del último cuarto del siglo XIX. Su búsqueda de soluciones estilísticas nuevas le llevó a continuas discusiones con Fernand Cormon, lo que provocó su expulsión del taller al año siguiente de su entrada. En 1885 viajó por Normandía y por Bretaña y durante una estancia en Concarneau conoció al pintor Claude-Emile Schuffenecker y posteriormente en Pont-Aven, a Paul Gauguin.

Si bien su amistad con Schuffenecker duró el resto de sus vidas, fue más importante para el desarrollo de su obra su relación Gauguin. De hecho, entre 1988 y 1891 participó activamente con el grupo de Pont-Aven, que se estableció en el pueblo de la Bretaña francesa alrededor de la figura de Gauguin, entre los que se encontraban Laval, Anquetin, Sérusier, de Haan, de Chamaillard, Rey, Maufra y Willumsen, practicó un estilo artístico dentro del ambiente postimpresionista, cuyos principios estilísticos y teóricos resumieron bajo el nombre de cloisonnisme. El principio básico de éste consistía en la compartimentación de la superficie pictórica en áreas cromáticas definidas por contornos de grueso trazo y rellenas con colores puros. El término procede de la técnica propia de los esmaltes conocida por cloisonné, que junto con la técnica de los vitrales y las estampas japonesas influyó decisivamente en la formulación plástica de las obras de la escuela de Pont-Aven. Su ruptura con el realismo naturalista y aproximación al Simbolismo, su voluntad primitivista y la violencia expresiva en el uso del color fueron las principales características del movimiento conformado en torno a la figura de Gauguin. El 8 de junio de 1889 participó en la muestra celebrada en el Café Volpini, situada junto a la Exposición Universal de París, que llevó por título "Pinturas del grupo impresionista y sintetista" en la que exhibió su obra junto a Augustin, Gauguin, Laval y Schuffnecker. Debido a sus frecuentes discusiones con Gauguin y Anquetin sobre la paternidad del cloisonnisme Bernard abandonó el grupo en 1891, un año antes de su disolución.

Tras una exposición en el Salón de los Independientes de 1891, Bernard dedicó el año siguiente a preparar la primera exposición antológica dedicada a Vincent Van Gogh que había fallecido en 1890. Tras la celebración de la muestra, abandonó París en 1893 y se dedicó a viajar: su primer destino fue Italia, desde allí se embarcó rumbo a Oriente y se estableció en El Cairo. Después viajó por España (1896) y Venecia (1901-1903). En 1904 regresó a la capital francesa, donde había expuesto de forma individual en 1901. Tras su regreso se multiplicaron las exposiciones individuales celebradas tanto en Francia como en el extranjero: en 1905 expuso en la galería del marchante alemán Paul Cassirer (1871-1926), en Berlín y en 1908 en el Kunstverein de Múnich.

Su contribución al desarrollo de las nuevas tendencias plásticas surgidas del postimpresionismo no sólo se circunscribe a su producción artística, su producción teórica adquirió especial importancia especialmente tras su encuentro con Paul Cézanne. La correspondencia entre ambos fue tan intensa como importante; prueba de ello fue la carta en la que Cézanne le describió el tratamiento de la naturaleza por medio de figuras geométricas elementales -cilindro, esfera y cono-, que supuso su manifiesto teórico del maestro francés. Su preocupación por las discusiones de carácter teórico con las que el fecundo ambiente experimental postimpresionista agitó la escena artística parisina, le llevaron a colaborar en la edición de la revista La Rénovation Esthétique ('La Renovación Estética'), cuyo primer número fue publicado en 1905.

A partir de la segunda década del siglo XX y hasta su fallecimiento, su obra comenzó a tratar temas de profundo carácter religioso, algo inédito en su producción anterior, inspirándose en la pintura italiana del Renacimiento. Entre sus lienzos destacan las obras La Magdalena en el bosque del amor (1888, Museo de Orsay, París); Mujer bretona en el pajar (1890, Museo de la Fundación Ackland, Carolina del Norte); La crucifixión (1894) y Muchacha en la colina (1904), ambos conservados en el Museo de Bellas Artes de San Francisco; Estudio de bretones (1889-90, Museo de Bellas Artes de Quimper); Cosecha en Pont-Aven (1888, colección Jossefowitz, Suiza) y Músicos españoles (1897, colección privada, París).

CLAUDE MONET 
(1840 - 1926)
Nació el 14 de noviembre de 1840 en la Rue Laffitte de París, aunque se crio en Le Havre, donde se trasladó a los cinco años y donde cursó estudios de dibujo y pintó marinas junto a Eugène Louis Boudin. Ganó algo de dinero dibujando caricaturas. 

En 1855, a los quince años, goza ya de cierta reputación como caricaturista. En 1857, con diecisiete años, ve morir a su madre. Un año después, en 1858, participa por primera vez en la Exposition Municipale du Havre, celebrada ente los meses de agosto y octubre, con el cuadro titulado Vue prise à Rouelles, fechado en ese mismo año. Con el apoyo de su padre y de su tía Jeanne-Marie Lecadre, que le recomienda al pintor Armand Gautier, viaja a París en 1859. Allí acude a una academia libre, la Académie Suisse, donde dispone de modelos para ejercitarse en el dibujo de figuras y se une a un pequeño grupo de jóvenes pintores. Su familia renuncia a pagarle su reemplazo en el servicio militar, viéndose así interrumpido su aprendizaje artístico al partir hacia Argelia en la primavera de 1861. Un año después cae enfermo y es repatriado hacia Francia para una convalecencia de seis meses, asumiendo su tía los gastos de su reemplazo en la milicia durante los cinco años que aún le restan por cumplir. 

Ingresa en el estudio Gleyre, donde conoce a Bazille, Renoir y Sisley. Frecuentaría este estudio hasta el invierno de 1863-64. El 8 de agosto de 1867, nace su primer hijo, Jean, ignorado por la familia del pintor. En mayo de 1868 vive en Fécamp con su mujer Camille y su hijo. Su situación familiar es muy difícil y tras un fallido intento de suicidio en el mes de junio, recibe ayuda económica de Gaudibert. En ese mismo verano se traslada a El Havre, donde es condecorado con la medalla de plata de la Exposition Maritime Internationale du Havre. Monet se casa con Camille el 26 de junio de 1870 y se trasladan a Normandía, a Trouville, donde son sorprendidos por la declaración de la guerra franco-prusiana. Monet, de ideas republicanas, no desea luchar por su Imperio y viaja a Londres. Allí, y tras enterarse de la muerte de su tía y protectora Jeanne-Marie el 7 de julio, se encontrará con Camille Pissarro, Sisley y Daubigny. Gracias a este último Monet entra en contacto con el marchante parisino Durand-Ruel. Así, a partir del mes de septiembre una obra del artista figurará en la exposición organizada por dicho marchante en Londres. Tras la muerte de su padre, ocurrida el 17 de enero de 1871, Monet abandonaría Londres a finales de mayo camino de Holanda. Fascinado por sus paisajes se instala en Zaandam, ciudad próxima a Amsterdam, donde permanece hasta el mes de octubre ya que, una vez terminada la guerra, regresa a París.

Pintaba al aire libre paisajes y escenas de la sociedad burguesa, y gozó de cierto éxito en las exposiciones oficiales. Según su estilo evolucionaba, transgredía los convencionalismos en beneficio de una expresión artística más directa. En 1874, junto a sus colegas, organizan sus propias exposiciones. Se autodenominaron los independientes, aunque se les aplicó burlonamente la etiqueta de impresionistas a causa del aspecto inacabado de sus obras (como una primera impresión) y también porque una de las pinturas de Monet llevaba el título Impresión: sol naciente (1872, Museo Marmottan, París). Intentó captar las variaciones del color a través de sus series sobre un mismo tema, a distintas horas o durante estaciones diferentes. Paulatinamente fue acentuando los efectos luminosos hasta llegar en ocasiones a difuminar las formas o incluso a fundirlas entre sí. 

En 1878 y Monet se establece provisionalmente en París, donde el 17 de marzo de este año nace su segundo hijo, Michel, hecho que quebrantará definitivamente la salud de su mujer. La muerte de Camille el 5 de septiembre de 1879 lo deja sin saber cómo organizar su vida y la de sus hijos. 

A mediados de la década de 1880, está considerado como el dirigente de la escuela impresionista, alcanzando el reconocimiento y una buena posición económica. Valorado como maestro de la observación meticulosa. En 1890 adquirió una propiedad en el pueblo de Giverny, cerca de París, y allí comenzó a construir un nuevo jardín (hoy abierto al público) -un estanque con nenúfares atravesado por un puente japonés colgante con sauces y matas de bambú-. El 16 de julio de 1892 se casa con Alice Hoschedé. En 1906 comienza a pintar las series del estanque con nenúfares que están expuestas en la Orangerie de París, en el Instituto de Arte de Chicago y en el Museo de Arte Moderno de Nueva York. 

Claude Monet continuó pintando, a pesar de que la vista le fallaba, casi hasta el momento de su muerte, el 5 de diciembre de 1926 en Giverny.
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EL IMPRESIONISMO

El origen histórico del Impresionismo suele identificarse con la aventura iniciada por una serie de jóvenes pintores independientes, en cuya nómina figuraban los nombres de Monet, Renoir, Pissarro, Sisley, Cézanne, Degas y Morisot, quienes, dolidos y hartos de verse excluidos sistemáticamente del Salón parisino oficial, decidirían organizar una muestra pública en la casa del fotógrafo Nadar, sita en el Boulevar des Capucines de la capital francesa. 

Esta exposición, celebrada del 15 de abril al 15 de mayo de 1874, daría pie al crítico Louis Leroy a escribir en la revista satírica "Le Charivari", cuyas páginas habían recogido precisamente la colaboración de Daumier años atrás, para ridiculizar a Monet: "¿Impresión?.., ya lo decía yo. Puesto que estoy tan impresionado, es que ahí debe haber impresión... Y ¡qué libertad, qué maestría en la técnica! El papel de la pared en estado embrionario está mejor pintado que esa pintura". 

De este juego de palabras, tan simple como hiriente, nacería el término impresionista. Una etiqueta que, con el transcurso del tiempo, pasó de ser descalificadora a ser sinónimo de calidad y aval para muchos artistas, incluyendo entonces a aquellos que, sin tener nada que ver con el que podríamos denominar impresionismo oficial, fueron inscritos de forma equívoca en el mismo marco impresionista por la sola condición de captar los valores de la luz y de la atmósfera en el paisaje. 

Al igual que tantos otros movimientos artísticos, el Impresionismo fue tan complejo en sus orígenes como enriquecedor en sus efectos, siendo muy numerosos los factores que determinaron su prolífico desarrollo. Entre estos factores sobresale el papel del artista en una sociedad cambiante como la francesa de finales del siglo XIX, papel adobado por una serie de circunstancias y casualidades que desembocarían en su reconocimiento y en la posterior vinculación de unos artistas con otros. 

Retrocediendo en el tiempo a la búsqueda de antecedentes, en lo relativo a la captación de la luz que se proyecta sobre el objeto o la figura humana, hecha mediante toques fragmentados de color, pueden hallarse indicios de técnica semejante a la impresionista en muchos maestros del pasado, tales como Giorgione, Tiziano, Guardi y Velázquez, siendo este último el que mayor impacto y admiración les causara. Es conocido que Monet y Degas fueron asiduos visitantes de la Galería Española de Luis Felipe en el Louvre, así como el viaje que realizara el primero de ellos a Madrid en 1865 para conocer mejor la obra del pintor sevillano expuesta en el museo del Prado, experiencia que le llevó a decir que "Velázquez es, decididamente, el pintor de los pintores". 

Más cercana a su tiempo fue la influencia que recibieron los impresionistas de los paisajistas ingleses, protagonistas de alguna manera de la renovación experimentada por ese género. Hay, en efecto, acusadas analogías entre los paisajes de Constable y los debidos al Impresionismo, sobre todo en los pequeños bosquejos que, pintados al aire libre, recogen determinados momentos lumínicos y atmosféricos. También sus escritos revelan preocupaciones que, de alguna manera, fueron recogidos por los pintores franceses. Y tampoco es banal el hecho de que artistas como Monet y Pissarro tuvieran conocimiento directo del hacer tanto de Constable como de Turner durante su estancia en Londres en 1870, aun cuando las inquietudes pictóricas de este último estuvieron siempre alejadas del ámbito impresionista. 

Por lo que se refiere al estudio de la naturaleza, el marcado interés de los impresionistas por su observación y por los logros conseguidos en la reproducción de las distintas fases del día, desde el amanecer hasta la caída de la tarde, y de las distintas luces que ofrecen la llanura o el claro del bosque, da fe cierta de que siguieron y profundizaron en el camino abierto por la Escuela de Barbizon. 

No en vano, más de un maestro realista ejerció su influencia personal en algún pintor impresionista, llegando incluso a ser testigo del auge y éxito del nuevo movimiento. Es el caso del apoyo que brindó Corot a Boudin, Monet, Renoir, Morissot y, especialmente, a Pissarro, a quienes siempre recordaba que "la naturaleza es el mejor de los consejeros". Es el caso, también, de la ayuda prestada por el español Narciso Díaz de la Peña al joven Renoir. 

En el monto de circunstancias causales y casuales que informan la génesis del Impresionismo hay que mencionar en primer lugar la referencia geográfica del puerto de El Havre, dado que fue allí donde Monet, futura alma del movimiento impresionista, realizó sus primeras incursiones en el campo artístico, centrándolas como caricaturista. 

Esta labor fue conocida y reconocida por Eugène Boudin (1824-1898), pintor de temas marítimos, quien indujo al joven Monet a practicar la pintura al natural bajo la consigna de que "todo lo que se pinta directamente y en su mismo lugar tiene una fuerza, un vigor y un toque de vivacidad que jamás puede lograrse en el taller; tres pinceladas del natural valen más que dos días de trabajo frente al caballete". Un objetivo que se constituyó en el punto de referencia obligada del Impresionismo y que Monet persiguió a lo largo de toda su trayectoria artística. 

Otra feliz coincidencia fue el encuentro de Monet con Pissarro en 1859 en la Academie Suisse de París, donde acudieron para intensificar sus estudios. También es de celebrar su encuentro con el pintor de origen holandés Johan Barthold Jongkind (1819-1891), una vez reanudada su actividad pictórica en El Havre, tras haber prestado su servicio militar en Argelia. Pintor de marinas de la costa de Normandía y de El Havre, y ocasionalmente de la campiña holandesa, fue quien puso en contacto a Monet con Boudin, pintando los tres al aire libre. De Jongkind diría con el tiempo Monet: "Nos pidió que le mostrásemos nuestros bocetos, me invitó a ir a trabajar con él, me explicó el porqué de su manera y, complementando así la enseñanza que yo había recibido de Boudin, fue, a partir de ese momento, mi verdadero maestro. A él es a quien debo la educación definitiva de mi ojo". Una influencia que fue compartida por otros pintores de la época, que veían a Jongkind como "el padre del paisaje moderno". 

Tras esta experiencia, Monet se trasladaría a París para someterse a una formación seria y disciplinada, escogiendo el taller de Gabriel-Charles Gleyre, a la sazón subsidiario de la Escuela de Bellas Artes. Allí coincidió con Jean-Frédéric Bazille (1841-1870), Alfred Sisley (1839-1899) y August Renoir (1841-1919). Juntos pintaron al aire libre y Monet, que los aventajaba por su experiencia anterior con Boudin y Jongkind, les transmitió su entusiasmo por la pintura paisajística, desplazándose los tres a trabajar al bosque de Fontainebleau, al igual que lo hicieran en su día los pintores de Barbizon. 

El café Guerbois de París fue otro de los lugares que sirvió de encuentro para los primeros pintores impresionistas entre 1866 y 1870; un local situado en las proximidades de la casa de Monet, en el barrio de Batignolles y al comienzo de la futura avenida de Clichy. A las tertulias que allí se celebraban acudían asiduamente Monet, Sisley, Pissarro, Renoir, Bazille y, con menor frecuencia, Degas, Manet y Fantin-Latour, menos preocupados por la pintura al aire libre. A los pinceles de este último, amigo y defensor de Monet, inmerso en el movimiento intelectual de su época pero siempre independiente de tendencias concretas -"en mis venas corre una sangre demasiado mezclada como para que me puedan conmover las cuestiones de escuelas y nacionalidades", según llegó a manifestar-, se debe el retrato colectivo El Taller de BatignoIles (1870), donde aparecen algunos de los asistentes a las reuniones del café Guerbois ya mencionados, junto al poeta Astruc, a Edmond Maître y a Emile Zola. 

Precisamente Zola, prolífico escritor y autor del conocido manifiesto "Yo acuso" en el caso Dreyfus, se reveló en sus artículos de crítica de arte como declarado defensor de los pintores impresionistas. "Confieso tranquilamente -escribe en las páginas de "L'Evénement"- que admiro a Manet: hoy vengo a tender una mano simpática al artista que un grupo de correligionarios ha puesto en la puerta del Salón... El sitio del señor Manet está marcado en el Louvre, como el de todo artista de temperamento fuerte y original". En otros artículos seguiría defendiendo a Manet, Renoir y Pissarro, atacando al tiempo a aquellos pintores y escritores que se oponían a las novedades artísticas. Ello le valdría enemistades y, en el caso concreto de Cézanne, amigo de la infancia, la ruptura de relaciones tras la publicación de "La obra" (1866), novela inspirada en el mundo de los pintores. 

En esta larga serie de referencias vinculantes no falta la relación entre el Impresionismo y el Realismo, relación que a muchos autores les ha llevado a considerar al primero como la última manifestación del segundo. 

Ciertamente, el compromiso con la contemporaneidad que proclamara Courbet siguió estando vigente entre los impresionistas. También el consejo de Proudhon respecto a "pintar a los hombres en la sinceridad de su naturaleza y costumbres, sobre todo sin posar" fue seguido al pie de la letra. Sin embargo, la diferencia entre realistas e impresionistas es evidente en cuanto al modo en que unos y otros muestran la realidad. 

La visión de los impresionistas es una percepción optimista del mundo, de la sociedad y, sobre todo, de la vida parisina, que es presentada en sus aspectos más gratos y amables: el ambiente de sus calles, sus paseos, los espectáculos y diversiones, etc. Parecen identificarse así con Baudelaire, quien en 1846 manifestaba que "la vida parisiense es fecunda en temas poéticos y maravillosos. Lo maravilloso nos envuelve y nos nutre como la atmósfera; pero no lo vemos". Los pintores impresionistas sí lo vieron y así lo reflejaron. 

Como hombres de su tiempo, los impresionistas fueron influidos de forma notoria por los progresos de la fotografía y por la estampa japonesa. La fotografía les reveló la existencia y características de otros lugares del mundo, la materialización plástica de ángulos inéditos y de grandes planos, la descomposición del movimiento tanto de hombres como de animales. Ello les valió para perfeccionarse en la captación de primeros planos, en la proyección de profundidades y en la desarticulación tanto del espacio como de la perspectiva, ilustrándose también en los efectos de luz y de contraluz. La fotografía fue, pues, para estos artistas impresionistas un elemento auxiliar y un estímulo para perseguir resultados semejantes a los obtenidos con procedimientos mecánicos, pero a través de los pinceles y del ingenio. 

Por su parte, el japonismo fue una moda que se propagó con gran rapidez por Europa. Gracias a la reapertura del mercado nipón y a su introducción en el mercado occidental, a partir de 1854 los artistas franceses pudieron descubrir a los grandes maestros del grabado japonés que, como en el caso de Utamaro (1755-1806), Hokusaï (1760-1849) e Hiroshige (1797-1858), expusieron su obra en París. 

Sus composiciones, descentradas u oblicuas, la esquematización de las formas, la síntesis y la finura del color, constituían algo completamente nuevo para los ojos occidentales, seduciendo a artistas como Manet, Monet, Renoir, Van Gogh, Toulouse-Lautrec, Gauguin y, sobre todo, Degas. 

Esta influencia japonesa se vería reforzada por la apertura en 1862 del bazar La Porte Chinoise, en la rue Rivoli de París, muy frecuentado por los artistas, así como por el éxito que acompañó a la participación nipona en las Exposiciones Universales de 1867 y 1878. Lo japonés se pone tan de moda que muchos artistas llegan al extremo de decorar sus talleres con abanicos orientales y hacen posar a sus modelos vestidas con kimonos, encontrando ricas sugerencias en ese arte foráneo, especialmente en materia compositiva. 

Por otro lado, los impresionistas también se vieron favorecidos por el avance que supuso la fabricación de los colores con técnicas industriales. "Los tubos de colores al óleo, fácilmente transportables, nos permitieron pintar del natural. Sin tubos... no hubiese habido Impresionismo", llegaría a decir Renoir. Y es que, además de esa facilidad para su transporte, los colores industriales ofrecían una calidad y una variedad cromática que venían a aumentar las posibilidades de los artistas. Asimismo, se empezaba a poder disfrutar ya de una mayor variedad de pinceles y de lienzos, cuya adquisición no ofrecía dificultad alguna al abrirse tiendas especializadas en este tipo de material, tales como Goupil y Compañía y Chez Tanguy. 

Enriquecido por todas estas circunstancias, el Impresionismo puede considerarse como una nueva forma de pintar, como "un sistema de pintura que consiste en reproducir pura y simplemente la impresión, tal como ha sido percibida realmente". Para el artista impresionista, pues, es vital el mundo de las sensaciones, su arte es algo instintivo y visual. 

Esa visión va a estar sometida en este caso a las constantes variaciones lumínicas, hasta tal punto que la luz llegó a ser el principal protagonista del cuadro. Trabajar al aire libre resulta así imprescindible para que el artista pueda recoger la impresión fugaz del paso de la luz, siempre cambiante, sobre las figuras y objetos. Esta suerte de fenómeno es lo que llevaría a determinados pintores, y con especial énfasis a Claude Monet, a realizar series de un mismo escenario, de modo que pueda ser presentado bajo la variedad de matices luminosos que se generan desde la salida del sol hasta su puesta. De esta manera, los impresionistas ya no van a representar las formas y a emplear los colores como creen que debe hacerse, sino tal como los ven bajo la acción directa de la luz. 

Esta es la razón de que abandonaran algunos principios tradicionales de la pintura, como el dibujo. Para precisar la forma y el volumen les basta la aplicación directa del color, a base de toques fragmentados de tonos puros y yuxtapuestos entre sí. La pincelada es suelta, de pequeños toques en forma de coma, una característica que va a ser la definidora de su estilo. 

Los pintores impresionistas también abandonaron el claroscuro y los contrastes violentos. Eliminaron así de su paleta los negros, los grises y los marrones, para volcarse en los azules, los verdes, los amarillos, los naranjas, los rojos y los violetas. En ocasiones, aprovecharían las teorías que en materia de color elaboraron renombrados físicos como Chevreul (1839), Helmholtz (1878) y Rood (1881). 

Los impresionistas abandonaron, pues, los convencionalismos y pintaban las cosas tal como las veían. Como escribiera el poeta Jules Laforgue en su "Miscelánea póstuma" (1903): "El ojo impresionista es, dentro de la evolución humana, el ojo más avanzado, aquel que hasta aquí ha copiado y reproducido las combinaciones de matices más complicadas que se conocen".
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UNA HISTORIA SOBRE EL IMPRESIONISMO

En 1874, un grupo de artistas organizo en Paris una exposición independiente de cuadros, en un intento deliberado de conseguir para sus obras una salida al margen del salón oficial. Uno de los participantes, Claude Monet, expuso un cuadro que llevaba por título Impresión: Amanecer; varias reseñas de la exposición escogieron este título por considerar que reflejaba la característica predominante de las obras allí expuestas, y un crítico, Louis Lorey, titulo su reseña "La exposición de los impresionistas". Si bien ninguno de los artistas empleaba de buen grado el nombre -se empleaba para describir cuadros de tipos muy diversos-, la denominación hizo fortuna, y lo que había nacido como una ocurrencia de la crítica se transformó en el nombre de uno de los movimientos artísticos más significativos de las postrimerías del siglo XIX.

Después de exponer "Impresión, amanecer", Monet, fue el blanco de los críticos y el líder teórico del grupo que, como él, se preocupaba por transmitir su impresión. Definió las reglas de la nueva corriente.

Característica de su técnica, "Impresión, amanecer" muestra un conjunto de manchas cálidas donde destaca la luz más intensa del sol mientras a penas se sugieren algunas siluetas de barcas.

Resulta imposible encontrar una definición para abarcar la gama de cuadros que suelen describirse con el término "impresionismo"; sin embargo, el paisaje impresionista por excelencia tiene ciertas características identificables: es de tamaño relativamente pequeño e irregular en cuanto a la composición, y por lo general en su mayor parte se realizaba al aire libre; sus colores son casi siempre brillantes y contrastantes, la pincelada libre e intuitiva. La discusión de estos factores, unida a una consideración del impresionismo dentro de sus contexto histórico y sobre el fondo del ambiente intelectual y social, nos puede llevar a definir la naturaleza y al alcance genuinos de este movimiento.

 El impresionismo se presenta como una prolongación del realismo. Nace bajo su influencia y adopta, como él, los temas de la vida cotidiana. Se sitúa en la cumbre de los estudios pictóricos sobre la luz que se vienen llevando a cabo desde el renacimiento, y propone cuadros luminosos en antítesis con los sepias consagrados por la tradición.

Los realistas mostraban aspectos serios de la sociedad. Los impresionistas lo hacen pocas veces aunque magistralmente como en este cuadro de Caillebotte donde se estudia el trabajo de los carpinteros. Prefieren enfocar los momentos gratos de la vida como son los placeres: jardines, fiestas, restaurantes, paseos, baños...

La luz, alegre o agobiante, domina sus cuadros gracias al culto a los reflejos (agua, espejos), a la abundancia de colores claros y brillantes y a la casi ausencia de negros: fieles a los descubrimientos de Constable, trabajan a fuera cuando el tema lo requiere, y pintan las sombras a todo color. Como él, también tratan de capturar "el momento".

Estimulados por la ciencia, escogen no mezclar los colores en la paleta dejando el trabajo de fusión al ojo del espectador: usan colores puros que aplican uno al lado del otro en pequeñas pinceladas.

El resultado afecta la definición de las formas. Estas tienden a una desintegración que la burguesía contemporánea resiente como un ataque a sus valores. La cercanía de la cámara fotográfica, por otro lado, justifica el esfuerzo de los impresionistas para salirse del estrecho marco de la representación a la vez que les abre nuevas...perspectivas: como ella, los pintores impresionistas buscan ángulos nuevos para capturar la vida, especialmente el espectáculo de la ciudad.

El impresionismo solo pretende transmitir la impresión del pintor. Es por lo tanto subjetivo, a la diferencia del realismo. Contemporáneo de descubrimientos sobre el color y la visión, cambia los paradigmas tradicionales de la pintura respecto a ellos. Contemporáneo también de las primeras fotografías, cuestiona la importancia de la representación, las poses y la composición tradicional. Además, es marcado por la difusión de las estampas japonesas y por la economía que estas manejan en su tratamiento de la figura.

El impresionismo se manifiesta escasamente en la literatura y en la música. En cuanto a las artes figurativas, no se conoce una arquitectura impresionista y fuera de la figura asombrosa de Rodin o de la, menos famosa, del italiano Medardo Rosso, resulta difícil hablar de escultores impresionistas. El impresionismo se revela primeramente en la pintura.

Los pintores son numerosos y prolijos. Aunque París sea la capital artística del fin de siglo, brillan también nombres extranjeros entre los de los innovadores y esto permite la exportación del movimiento. Otro aspecto importante: la fuerza de la corriente no logra ahogar el individualismo de los artistas.

Se consideran generalmente como iniciadores Manet y Monet. Los siguen,  entre otros: Renoir, Degas y Toulouse Lautrec. Eslabones hacía el futuro, vienen finalmente Seurat y Sisley, los puntillistas, y Cezanne, Gauguin y Van Gogh. 

http://www.monografias.com/trabajos/impresionismo/impresionismo.shtml#ixzz3YmvfaD7E
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