El s. XIX: Arte y Revolución industrial
La Revolución Industrial es un fenómeno de origen inglés que arranca hacia 1800, aunque en realidad ya se fue gestando desde las últimas décadas del XVIII desde la invención de la máquina de vapor. Este invento fue el desencadenante del proceso de industrialización del mundo occidental. En el paisaje de las ciudades europeas irrumpe un elemento nuevo sin precedentes históricos: la fábrica, con sus chimeneas humeantes y su ruido infernal, instalada en los suburbios de la ciudad histórica, que da paso ahora a la ciudad industrial. Las ciudades históricas, cuyo suelo urbano ya no daba más de sí, derriban sus murallas para convertir extensiones de campos en áreas de expansión donde se hacinan las fábricas y las viviendas obreras.
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El primer campo de experimentación del hierro colado (=producido industrialmente) fue el de los puentes ingleses construidos casi enteramente en el nuevo material. En ellos, los ingenieros mostraban el hierro desnudo sin enmascaramiento en estilo alguno. Esta nueva imagen en el paisaje, inédita hasta entonces, levantaba los recelos de los arquitectos por un doble motivo: la desaparición de la piedra tradicional y la carencia de una imagen estilística convencional.
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Tras estos primeros ensayos en obra de ingeniería vendrían las primeras arquitecturas de hierro y cristal. La industrialización conlleva la necesidad de construir nuevos usos hasta el momento impensables: naves industriales, estaciones de ferrocarril, hangares, tinglados portuarios, mercados, mataderos.... Para ello, es obvio que la tradicional fábrica de cantería dejaba de ser satisfactoria dadas las grandes superficies a cubrir. Se requerían nuevos materiales, económicos, de rápida y fácil colocación, adecuados para edificios ya no de una clase pudiente sino de utilidad pública. La propia industria suministraba esos materiales: el hierro colado (que sustituye a la forja) y el cristal.
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Uno de los hitos artísticos de la Era industrial fue el célebre  Monumento a la Técnica levantado por un ingeniero, G. Eiffel, a modo de arco triunfal de acceso al recinto de la Exposición Universal de París de 1889, construcción conocida popularmente como “Torre Eiffel”. Este monumento, que pretendía celebrar la tecnificación del mundo contemporáneo, manifiesta su estructura de hierro en su cruda desnudez y, al mismo tiempo, señala el futuro camino vertical de la arquitectura.
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La crítica de los sectores de las  Bellas Artes contra el monumento fue feroz. En un manifiesto firmado en 1888, algunos artistas y arquitectos reaccionaban duramente contra la torre de Eiffel:
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“Nosotros, escritores, pintores, escultores y arquitectos, apasionados amantes de la belleza de París hasta ahora intacta, protestamos enérgicamente en nombre del gusto francés contra la erección en pleno corazón de nuestra capital, de la inútil y monstruosa torre de Eiffel.  ¿Seguirá asociándose la ciudad de París a la imaginación mercantil de un constructor de máquinas para mancharse y deshonrarse irremediablemente? Porque la torre Eiffel es la deshonra de París, no lo dudéis” [...] (texto completo en: Benévolo, L.: Historia de la Arquitectura Occidental, Barcelona, GG, 2001, 8ª ed.)
A pesar de las críticas, el monumento, que se levantó para ser desmontado al término de la Exposición Universal, fue finalmente indultado gracias a lo popular de su elegante silueta, convirtiéndose con el tiempo en la imagen de la histórica ciudad.
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La Evasión Historicista y Romántica
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La Revolución industrial causó entre muchos intelectuales y artistas un sentimiento de repulsa porque entendían que la ciudad industrial era inhabitable, y ese rechazo generó un deseo de evasión de aquella realidad angustiosa. Ese escape del momento presente se puede articular de diversos modos:
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A) El historicismo. La mecanización del mundo moderno provocó un sentimiento de añoranza por aquel lejano pasado medieval.  Muchos reconocían en el medievo una vida más espiritual, más auténtica y sincera, a diferencia de la cruda realidad del presente industrial. Medievalismo empezó a ser sinónimo de vida sencilla y pura alejada del caos trepidante del mundo contemporáneo. Pero el medievalista no fue el único de los historicismos del XIX. Junto a él, el clasicismo seguía representando ese lenguaje prestigioso de aún más larga tradición. También el exotismo de culturas lejanas movió a los arquitectos a imitar los estilos de cualquier tiempo y lugar, creando así una especie de “arquitectura de catálogo”: El arquitecto podía recurrir al neo-egipcio que, por su severidad y connotaciones de eternidad, estaba indicado para cementerios. Para las iglesias preferían los estilos medievales (neo-románico y neo-gótico) por sus resonancias espirituales. El severo clásico era adecuado para edificios públicos (bancos, bolsas de comercio), mientras que el pomposo barroco podía servir muy bien para vestir teatros y palacios de ópera. Arquitecturas más ligeras o desenfadadas recibirían los exóticos repertorios neoárabe, hindú o chino. Era en definitiva una especie de refugio psicológico en otros tiempos y otros lugares. Los ejemplos en Europa y América son innumerables: Parlamento de Londres, Catedral de San Patricio de Nueva York, Ópera de París, Congreso de los Diputados (Madrid) por citar algunos conocidos. 

Llevado el  historicista al extremo, cuando en un edificio no hay un compromiso claro por uno u otro estilo sino que en él se reúnen citas dispersas de unas épocas y otras, diremos que estamos ante un edificio ecléctico. Es éste un fenómeno característico de finales del XIX y principios del XX.
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B) El paisaje romántico. El gusto por lo pintoresco, el deseo de descubrir los placeres del paisaje incontaminado invadió a numerosos viajeros y artistas del XIX que plasmaron en la literatura y la pintura escenas llenas de añoranza y bucolismo. Se trataba de adentrarse en la naturaleza virgen para descubrir un paisaje de fuerte carga emotiva
, punteado en muchas ocasiones de ruinas antiguas como recuerdo emocionado de tiempos olvidados, como vemos en la pintura de los ingleses W. Turner y J. Constable. En el fondo de estas visiones románticas de la naturaleza late el deseo de huida de la ciudad industrial.

Arte “oficial” y Arte “independiente”
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Mientras el Arte Oficial continuó aferrado a las coordenadas tradicionales (al Historicismo en Arquitectura, a la Pintura de Historia, mitológica o religiosa), otros artistas disconformes empezaron a practicar un “arte Independiente”. Elección del artista era continuar anclado en el pasado o abrir nuevos caminos de experimentación artística, aun a riesgo de ser marginado por los sectores oficiales y pasar por un incomprendido. Algunos artistas optaron por esto último, preciándose incluso de su propio aislamiento deliberadamente aceptado: son los refussés (rechazados), que atacaban el gusto oficial e incluso montaban sus propias exposiciones paralelas:
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Los impresionistas . Hacia 1870 la pintura se halla ante un acontecimiento decisivo: la invención de la fotografía. Consistía ésta en efectuar una impresión en función de la cantidad de luz al abrirse en un instante la cámara oscura. Ante este invento los artistas se preguntaban si valía la pena fatigarse en el intento de representar la realidad tal como es, si eso ya lo hacía (y en menos tiempo) la fotografía. Más aún, los artistas comenzaron a observar con preocupación que la pintura jamás podría rivalizar con la fotografía. La única salida a esta amenaza era que, en adelante, los pintores renunciarán a representar la realidad objetiva, “tal como la vemos”, y optarán por la realidad subjetiva, “como el artista la siente”, lo que abría nuevos caminos al Arte. El primero de ellos fue una experimentación óptica que se dio en llamar impresionismo. Sus características son:
1. Afición a pintar “al aire libre”, lo que continúa la tradición del paisajismo romántico del XIX, ofreciendo temas intrascendentes que, a pesar de su innovador aspecto inacabado, pronto fueron aceptados por el público.

2. Importancia de la luz diurna, que produce diferentes resultados según su incidencia en la naturaleza, y también del color, eliminando el negro para las sombras. Con ello los impresionistas demostraban que el color y la forma no existen objetivamente, sino en función de las condiciones ambientales.

3. Practica una técnica “suelta y ligera”. Frente a la exigencia tradicional de “terminar la obra”, el espectador se encuentra ante una pintura que apenas está esbozada, lo que le exige una reconstrucción mental para captar los objetos que aparecen desmaterializados, prácticamente sugeridos.

C. Monet fue su creador y el único que se mantuvo siempre fiel a los principios del impresionismo. Son característicos en él los paisajes acuáticos y campestres, cuyo aspecto de abocetado es lo que enfurecía a los críticos. Ejs.: Impresión, amanecer; Paisaje con amapolas; El gran canal de Venecia. En ocasiones trató el mismo tema a diferentes horas del día con el fin de captar la diferente incidencia de la luz (Ej. La catedral de Rouan).

A. Renoir se interesó por la incidencia de la luz sobre la figura humana, en lugares urbanos donde se desarrolla la vida bulliciosa de las calles o se capta el ambiente de bailes y terrazas de café, lo que anticipa el ambiente del París fin du siècle. Ej.: Le Moulin de la Galette. Es célebre su serie de Bañistas, donde mujeres muy jóvenes exponen sus cuerpos desnudos o se divierten al sol, siempre con gran tributo clásico.
Degas prefirió las escenas de interior donde captó la incidencia de la luz natural y artificial sobre las Bailarinas, ya que le fascinaban los efectos cambiantes de la luz sobre los vestidos de tul de las niñas en movimiento. Su gran aportación histórica ha sido la de introducir el encuadre fotográfico, donde las figuras no se ajustan a los estrictos límites del lienzo (encuadre clásico) sino que aparecen cortadas en los extremos o se presentan en angulaciones atrevidas y novedosas.

Los postimpresionistas. La revisión crítica del impresionismo vino hacia 1880 por parte de algunos artistas individuales a quienes no terminaban de satisfacer las nuevas experiencias ópticas por las que se había adentrado la pintura. Veían con preocupación que la tarea del pintor se redujera a coleccionar “impresiones pasajeras” de la naturaleza. Por eso, cada uno a su modo, se propuso devolver a la pintura la solidez del dibujo, pero no volviendo sobre la tradición, sino reconstruyendo la forma por medio de la línea de contorno y el plano de color. Los temas seguirán siendo intrascendentes, aunque lo radical de su pintura provocará mayor incomprensión del público.
P. Cézanne no abandonó la afición a pintar al aire libre, aunque sin la obsesión por captar los efectos cambiantes de la luz; Ej: La montaña de Santa Victoria. Son célebres sus Naturalezas muertas, en las que se tambalean las reglas tradicionales acerca del espacio perspectivo, vigentes desde el Renacimiento.


V. Van Gogh realizó gran parte de su obra entre 1888 y 1890, año en que se suicida. La luz de la Provenza francesa fue determinante en su pintura, aunque no se le puede considerar un impresionista porque nunca dejó de lado el dibujo, mostrando una pincelada de línea larga y nerviosa donde el contorneado de objetos es muy evidente. Además pintó algún paisaje nocturno (Ej.: Noche estrellada) lo que le aleja de los impresionistas. Fue menos radical que su amigo Gauguin, pues no dio el paso definitivo de romper con la perspectiva tradicional ni divorciarse del color real de los objetos. Ej: La habitación del pintor en Arlés.

P. Gauguin fue más audaz y revolucionario que su amigo Van Gogh. Cansado de la encorsetada rigidez de la burguesía occidental, abandona Europa y se fuga a Tahití. Pretendía escapar de los convencionalismos y entregarse a una vida más pura, auténtica y sincera. Lo mismo ocurrió con su pintura: ambicionaba un arte en estado puro, no contaminado por las viejas fórmulas de una tradición más que milenaria. En su serie de Tahitianas llevó a cabo una doble revolución:
1º: Afirmó la independencia del color, liberando al arte del viejo prejuicio que, inconscientemente, obligaba a los artistas a representar los objetos del color que son. ¿Quién le prohibía pintar prados rojos, aguas negras y caballos anaranjados?
2º: Pulverizó la ley de la perspectiva lineal heredada del Renacimiento, que obligaba al artista a reducir proporcionalmente los objetos a medida que éstos se alejan del observador. Lo que Gauguin se preguntaba si esto no era sino una rígida plantilla que ahogaba la espontaneidad y frescura del arte. Así pues, su espacio se convierte en un plano donde no hay referentes espaciales, donde los objetos parecen aplastarse contra el plano del cuadro haciendo que lo más alejado se encuentre más arriba, como ocurre en las estampas japonesas. Con Gauguin, las bases del arte posterior ya están puestas, de ahí que se le considere como el “padre” de las vanguardias del s. XX.
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Puente de Coalbrookdale (Reino Unido), 1777, primer puente en hierro de la Historia. 
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Los nuevos materiales permitieron espacios inmensos y luminosos como jamás se había logrado. 


Dib.: Crystal Palace, Londres, 1851, desaparecido.
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G. Eiffel: Monumento a la Técnica, París, 1889.
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G. Eiffel: Monumento a la Técnica, París, 1889.
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Congreso de los Diputados, Madrid, 1843-50.








Parlamento de Londres, 1835 








Catedral de St. Patrick, Nueva York, 1855
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Paisaje y dibujo romántico: Constable: La catedral de Salisbury, 1830.


Turner: Ruinas de la abadía de Tintern, 1800. 








�





Monet: Impresión, amanecer, 1872, París.
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Monet: Paisaje con amapolas, 1873, oleo sobre lienzo, París, Orsay.
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Monet: La estación de San Lázaro, 1877, Londres, Nat. Gallery.
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Cézanne: La montaña de Santa Victoria, versión tardía de 1904
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Van Gogh: Trigales y ciprés, 1889, Londres, Nat. Gallery.
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Van Gogh: La habitación de Arlés 1889, París, Orsay.








Gauguin: Dos tahitianas en la playa, 1891, París, Orsay.





�





Gauguin: Arearea [=alegrías] serie de tahitianas, 1892, París, Orsay.








� Sus precedentes se encuentran en el pensamiento de Göethe, que a finales del XVIII y como reacción al dominio de la Ilustración, proponía reflexionar sobre la improcedencia del exclusivo imperio de la razón como único valor del Hombre.
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