TEMA 3

aRTE EN LA SEGUNDA MITAD DEL SIGLO xix

1.- EL REALISMO FRANCÉS

Es un movimiento que significa un cambio pendular a partir del subjetivismo romántico.

Busca representar la realidad objetiva. Las fechas en las que se desarrolla este movimiento son 1848-1880. Estos son los años ortodoxos y básicos de este movimiento.

Se adapta con ciertas variantes en otros países y se prolonga hasta principios del siglo XX.

¿Qué es lo que cambia? Los artistas dejan de mirar hacia dentro, hacia su interior (sentimientos, soledades, temor, alegría, etc.) y van a contemplar la realidad que les rodea. Abandonan los temas literarios e históricos.

El propio Courbet decía: “Cada época debe tener sus artistas que la expresen y la reproduzcan para el futuro”. Ahora interesan los trabajadores del campo, los obreros y proletarios de la ciudad, los indigentes.

Podemos intuir que este movimiento es fruto de la Revolución Industrial. Por vez primera en la Historia del Arte los artistas toman conciencia de los problemas sociales, se fijan en el hombre real, en la miseria y servidumbre proletaria. Estas clases sociales entran como protagonistas en el arte.

Los artistas estaban animados por una fuerte conciencia social. No es un canto lírico del trabajo sino que representan la miseria y la servidumbre de los trabajadores. Beben en las fuentes del marxismo y del socialismo. Buscan la denuncia y el cambio de modelo social.

Denuncian los desequilibrios generados por la revolución industrial y la situación de los campesinos, víctimas del sistema feudal. Pescadores, obreros, campesinos, lavanderas, van a ser los nuevos protagonistas de las obras.

El arte nunca había reparado en ellos, pues no eran “materia noble”, no tenían interés a pesar de constituir más del 90% de la población del mundo. No interesaba ni sus hábitos de vida, ni costumbres. Ni tan siquiera las crónicas de la época se ocupaban de ellos.

El Realismo es el primer movimiento que mira hacia esa otra realidad. El fenómeno artístico también se da en la Literatura: Victor Hugo, Stendhal, Pérez Galdós. Buscan el compromiso social y político del artista. Mostrar las distorsiones y desequilibrios de las grandes bolsas de pobreza de la época. Incluso Sorolla tuvo una época realista (Dicen que el pescado es caro)

En esta época aparece la fotografía y este fenómeno tiene gran influencia en el movimiento pictórico. La fotografía era utilizada por los artistas como fuente de información. El mismo Sorolla se casó con la hija de un fotógrafo.

Estamos ante un movimiento que tiene muchos paralelismos con otras ramas de la cultura.

La historiografía de esta época comienza a utilizar fuentes y documentos históricos. También el movimiento literario del Naturalismo influye en está época: Zola, Balzac.

En el terreno político se produce el triunfo del Socialismo científico de Marx y Engels que publicaron en 1814 el Manifiesto Comunista.

En 1848-1851 se implanta la II República Francesa que traerá consigo el sufragio universal masculino.

La barricada, 1849

(IMAGEN)

De Louis-Ernest Meissonier, es una de las primeras obras en la línea del Realismo. No hay retórica ni símbolos. Ofrece un espectáculo brutal del cual el artista fue testigo.

Gustave Courbet

Considerado el padre y el maestro del Realismo. Formuló el nuevo movimiento y supo llegar a la esencia de la realidad. Era de origen rural pero de una familia terrateniente acomodada.

En 1838 se instala en París y en vez de estudiar Derecho, se dedica a la pintura. La Revolución Liberal de 1848 le abrió los ojos. Comienza a realizar un arte donde los trabajadores son los protagonistas.

Los picapedreros, 1850

(IMAGEN)

Cuadro presentado en el Salón de 1945 y desaparecido en 1945 tras la II Guerra Mundial.

La historiografía marxista lo considera obra revolucionaria, como un ejemplo significativo del nuevo movimiento: personajes humildes. En concreto dice: “Claro ejemplo de la explotación capitalista a los proletarios”.

Uno de ellos carga un cesto, otro pica piedra. Representa al trabajador en general, sin un rostro definido, pero vilmente explotado. Parece una foto, pero no hay pose.

Se inspiró en unos picapedreros que vio en una carretera. La composición no es académica (no hay simetría ni triangulación). Es una captación del momento, de la instantánea que muestra la dureza del trabajo. La luz ilumina a los personajes y no al trabajo. La olla que se encuentra en un lado, significa que comen a pie de obra, sin apenas descanso, sentados en el suelo de cualquier manera.

El entierro de Ornans, 1849

(IMAGEN)

Presentada al Salón de 1850, constituye una de las páginas más brillantes del realismo francés. Es un cuadro de enormes dimensiones y pretende trasladar al lienzo la realidad rural de su pueblo natal, el perfil de la población.

Aparece en primer plano la fosa y en torno a ella toda la comunidad popular. Predominan gamas oscuras, negros y rojos que dan sentimiento dramático. A la derecha las plañideras con cofias blancas y pañuelos (figura ser su madre y hermanas). A la izquierda el sepulturero y el cura.

Busca representar el espíritu de la clase burguesa provinciana y rural con toda su carga de valores morales e ideológicos. Las costumbres, vinculadas al tema de la muerte.

Los personajes tienen es fuerza realista en sus rostros. Es una especie de retrato colectivo: representa la sociedad tal cual, sin criticarla ni interpretarla. Se olvida de la retórica romántica y ofrece una fiel crónica social.

El estudio del pintor, 1854-1855

(IMAGEN)

Courbet lo pintó para enviarlo a la Exposición Universal de 1855 pero no fue admitido. Fue criticado por los conservadores pero muy aplaudido por los jóvenes.

No es un tema nuevo, pero Courbet lo renueva. Es una gran obra de 20 m2. Tiene mas de 30 figuras de tamaño natural y está considerada  como una de las principales obras del realismo.

A la izquierda, reúne varias clases sociales que distingue bien con una idea de crítica: cazador con perros, mendiga, un hindú, arte religioso, etc. cosas que considera vetustas. Hace una radiografía de los elementos que le parecen negativos. En definitiva, lo que debe cambiar.

A la derecha lo que considera positivo. Escritores y artistas amigos suyos: Baudelaire, el anarquista Proudhomme, una pareja que se abraza (amor libre). Estamos hablando de una serie de elementos positivos que hay que resaltar.

El niño es el símbolo de la inocencia. El paisaje, la naturaleza. Parece un juicio universal de buenos y malos.

Jean-Francoise Millet

Nació en una familia campesina. Su vida fue un compendio de dificultades artísticas y económicas. Fue un hombre entre dos aguas: ni muy revolucionario ni muy tradicional.

En 1837 marcha a París y entra en contacto con el Realismo. Su vida transcurrirá entre París y la zona del Canal de la Mancha.

Mas tarde, en 1849, huyendo de las turbulencias políticas de la Revolución de 1848, se instaló con su familia en una casa de campo del bosque de Barbizon, en las afueras de París. Allí, en esa zona boscosa pasó el resto de sus días. Buscó temas de la naturaleza.

Posteriormente, este bosque atraerá a los pintores impresionistas. Es lo que se ha denominado Escuela de Barbizón.

El hombre de la azada, 1850

(IMAGEN)

Ambientado en la zona de Normandía. Presenta la vida rural de los campesinos, de su religiosidad. Es un mundo católico sencillo, resignado. Le interesó la vida cotidiana: el trabajo, la recogida de las espigas, el rezo del ángelus. Presenta la dura vida del campesino, pero con una cierta poesía íntima, transmitiendo sencillez.

La naturaleza siempre está presente. Es una naturaleza como escenario de la vida laboral, cotidiana, del día a día. Con un tanto de candor y una visión positiva, un tanto conformista. Se hace eco de lo vivido y trabajado.

La quemadora de rastrojos, sin fecha

(IMAGEN)

Estamos ante un “socialismo pictórico” o “socialismo evangélico”. La dura vida rural está como trascendida por el sentido evangélico de la vida católica de Normandía. Pinta lo positivo de las cosas, con optimismo y resignación cristiana.

Presenta a los campesinos como héroes. Son la clase trabajadora, pero son los que hacen posible el funcionamiento de la sociedad pues suministran el alimento a todos los demás. Subyace una crítica velada hacia la burguesía ociosa que no realiza trabajos pesados que trabaja en banca, política, industria, etc. sustituyendo a la nobleza. Es la clase que se beneficia. Frente a ellos, está la modestia de los campesinos. Toda una denuncia de las clases poderosas.

El cuadro está trabajado de forma constante. Recorta los volúmenes, presenta amplios horizontes.

Las espigadoras, 1857

(IMAGEN)

Trabajadas con una pincelada gruesa, con colores terrosos de la propia Normandía. Van Gogh decía de las figuras del cuadro que parecían pintadas con la propia tierra. Obra de volúmenes sólidamente construidos y de una gran nitidez.

Es una llanura soleada con un horizonte elevado que da un protagonismo absoluto a los personajes y al medio (la tierra) que es una evocación de la vida dura que llevan. Presenta una composición que recuerda en sus formas al Neoclásico.

Más allá de la belleza de los colores subsiste la dureza de la vida: las mujeres recogiendo lo que ha quedado (espigas sueltas) después de segar la cosecha. Ellas son las últimas que pasan, las más pobres.

Por encima de la belleza subyace la cruda realidad de la vida del campo. Van tapadas en su indumentaria. Son prototipos sociales de la Normandía de esa época.

El ángelus, 1857-1859

(IMAGEN)

Un aldeano y su mujer rezando el ángelus. 

Lo fundamental es la condición de la vida campesina. Es una obra simple. Dos personajes verticales en medio del campo, con la carretilla, el capazo y la horca, los utensilios habituales de su jornada de trabajo. Paran la labor para rezar el ángelus.

La composición presenta un rectángulo vacío pero luminoso que nos presenta la obra a contraluz. Piadosamente recogidos. Los instrumentos de trabajo refuerzan su sencillez y su humildad. La espiritualidad religiosa se evoca con ese conformismo que muestran las figuras. 

Fue expuesta en el Salón de 1867 y tuvo un éxito enorme. La interpretación de la crítica del momento es contraria al espíritu que le quiso dar Millet. La crítica,  burguesa como no podía ser de otra forma, afirma que el cuadro muestra a los ignorantes campesinos, alejados de la revolución y de las cosas que rodean a esta.

Honoré Daumier

Ejemplo de la corriente más beligerante y caricaturesca del Realismo. Su obra no sólo comprende la pintura sino que abarca la ilustración (periódicos, libros y litografías). Su producción gráfica se ha calculado en cerca de 4.000 estampas, la mayoría de ellas en prensa diaria.

La obra gráfica es interesante por que se hace eco de los acontecimientos del momento y de los personajes protagonistas. Daumier era como el fotógrafo del periódico, en una época que todavía no existía la fotografía. Sus ilustraciones eran como las fotografías de la época.

Daumier comenta estas cuestiones tomando partido. Es un cronista de los vicios y de las ridiculeces del XIX.

Su vida no fue fácil. Hijo de un vidriero establecido en París en 1814, trabajó desde muy pequeño. Participó en la Revolución de 1830 y fue encarcelado como consecuencia de sus ideas.

El vientre legislativo, 1834

(IMAGEN)

Litografía de tema político que critica ferozmente al sistema político de Luis Felipe de Orleans. La camarilla de políticos burgueses queda caricaturizada y ridiculizada.

Muchedumbre en marcha, 1849

(IMAGEN)

Su obra pictórica no es muy numerosa pues empezó a pintar tarde. Daumier se ganaba la vida con las ilustraciones para prensa, libros, etc. Esto suponía la producción gráfica orientada a la inmediatez de la entrega, frente a la producción pictórica que exige tiempos diferentes y más sosegados.

Sus obras pictóricas incluyen temas sociales. En concreto en esta toma elementos de Goya, Caravaggio y Rembrandt.

Con todos estos elementos elabora la crítica social tomando partido por los mas desfavorecidos. El tratamiento de las sombras recuerda a Goya. Aparecen personajes sencilllos como las lavanderas, los trabajadores que se desplazan en ferrocarril, los cómicos que a pesar de su triste vida hacen reir a la gente, los artistas de barracón, los emigrantes.

Todos son captados con simpatía, con humanidad pero captando el lado duro. También hay otros cuadros de la alta burquesía que ha acaparado el poder.

Toda su producción es una denuncia de ese submundo que se estableció en París, atraído por la Revolución Industrial. Pone de manifiesto esa vida dura en contraste con la vida fácil de los poderosos.

No es un mero cronista, toma partido por los pobres. Se le considera el padre de la caricatura moderna pues dibuja y caracteriza muy bien los estereotipos sociales.

Sus caricaturas más que risa producen una reflexión acerca de la vida de la realidad exagerada. Aparece una dura crítica de la sociedad.

Daumier es el primer artista que se sirvió de la prensa diaria para dar una interpretación moralista de la Historia, para aplicar un sentido crítico.

Muchedumbre en marcha, 1849

(IMAGEN)

Parece inspirada en los acontecimientos de la Revolución Liberal de 1848 que dio paso a la II República Francesa. Trabaja la obra con un carácter pastoso (al estilo de Rembrandt). Representa a hombres, mujeres y niños que están obligados a huir. Es una masa compacta, sin rostros definidos, que huye de una tragedia. Pudiera reflejar las represiones acaecidas tras la revolución. Representa el drama de la huida.

Es probable que la obra de Goya “Los desastres de la guerra” le sirviera de inspiración.

Luchadores de circo, 1852

(IMAGEN)

Tema dramático, pues en el París de finales de mediados de siglo se practicaba la lucha  grecorromana como espectáculo de masas. Presenta la idea de la crueldad humana, el hombre que lucha contra el hombre y además las masas contemplan satisfechas el espectáculo.

El hombre que se gana la vida peleando con sus semejantes mientras otros pagan por divertirse contemplando el espectáculo.

El triste luchador de la cortina, que espera su turno, mira y reflexiona sobre lo que es la vida, mientras en la arena otros dos combaten entre sí.

El público es representado como una masa. Como una jauría que presencia el espectáculo violento. El personaje esta semidesnudo y esperando su turno. La semblanza con el circo romano es cierta. (pan y circo)

Mujer con fardo y niña en lo alto de una escalera, 1855

(IMAGEN)

Representa la dureza de la vida cotidiana. Las mujeres, que desde las colinas de París bajan al Sena a lavar la ropa llevando consigo a los niños acuestas. Después de lavada la ropa vuelven, con la ropa mojada que pesa más, a subir hacia las colinas.

El rostro de la mujer apenas se ve. Es intencionado, una mujer anónima que representa a todo un colectivo

Vagón de tercera clase, 1834

(IMAGEN)

Dos mujeres en primer plano con el niño dormido y la cesta. Presenta el hacinamiento humano en un pequeño vagón. Se refleja la seriedad de la vida, la amargura de las mujeres. Los hombres, en segundo plano, acuden a sus trabajos.

Tres abogados conversando, 1856

(IMAGEN)

Ufanos, muy seguros, conversando entre ellos. Son un grupo social poderoso e influyente, sonrientes, como depositarios de la verdad absoluta, con los legajos bajo del brazo. Legajos que nadie más que ellos entiende lo que dicen.

Al fondo aparecen las clases humildes, las víctimas de las intrigas de esos personajes. Es una crónica caricaturizada de la sociedad industrial de la época.

Edouard Manet

Nació entre algodones, hijo de una familia de la alta burguesía. Su deseo hubiera sido ser marino, pero no puedo ser.

Su posición le proporcionó una amplísima formación pictórica en el afamado taller de Couture y más tarde en la Academie Suisse, donde también se formaron muchos pintores impresionistas.

A la muerte de su padre heredó su fortuna y se hizo rico e independiente, algo no muy habitual en un artista.

A Manet se le considera un pintor realista hasta 1872. Después de esa fecha su pintura se acerca más al impresionismo. El Realismo de Manet, por contraposición a lo visto en los anteriores artistas es un Realismo aristocrático. Los personajes que aparecen en sus obras no tienen nada que ver con campesinos, obreros, proletarios, lavanderas, etc. Se encuentran en el polo opuesto de la sociedad.

Lola de Valencia, 1849

Concierto en los jardines de las Tullerías

(IMAGENES)

Reunión de la Jet-Set parisina de la época en los jardines de las Tullerias mientras una banda de música militar ameniza la tarde.

Presenta una visión un tanto cómica de la realidad de la alta burguesía en sus ratos de ocio. Una multitud caótica, algo abigarrada. 

Es un retrato social de la época, apareciendo en el cuadro Baudelaire, Offenbach e incluso el propio Edouard Manet, situado en el lado izquierdo.

Parece una instantánea fotográfica.

Le dejeuner sur l’herbe, 1863

(IMAGEN)

Es una obra que en 1863 el jurado del Salón de París no la admitió al concurso oficial. Estamos en la época del II Imperio, en tiempos de Napoleón III. Ante esta circunstancia el rey abrió otro nuevo salón llamado Salón de los Rechazados. La pieza cambió su nombre por  “El baño”.

Es una obra grande, casi de tamaño natural en la que aparecen dos hombres vestidos a la moda tendidos sobre la hierba, muy cerca de un riachuelo (el baño) donde se han bañado sus amigas.

Los jóvenes conversan. La mirada de la mujer desnuda se dirige al espectador. Está inspirada en una obra de Giorgione, Concierto campestre, pintor manierista del Renacimiento.

Las figuras masculinas están en la zona de color. Destaca el cuerpo de la figura femenina pues concentra en él toda la luz.

Manet no aplica el contraste simultáneo de colores en la composición. Se aprecia el interés por el color y la luz, típico del impresionismo.

Las gradaciones del verde son fantásticas, al igual que la transparencia del agua, incluso  el ambiente de humedad de los bosques.

El tema fue considerado por el público escandaloso e indecente debido a  los desnudos femeninos. No así en al composición de Giorgione. Manet baja de las alturas clásicas y lo ambiente en el Bois de Boulogne. El tema apuntaba  al amor libre. Ese fue el motivo del rechazo del Salón.

Manet intentó traducir una obra renacentista a clave realista, hacerla contemporánea. Y lo hizo sin ningún tipo de cortapisa moral.

Olimpia, 1863

(IMAGEN)

Expuesta en el Salón de 1875. El escándalo fue todavía mayor. La opinión pública lo tomó como una verdadera provocación. Es un desnudo a tamaño natural inspirado en Tiziano (Venus de Urbino)

De nuevo “traduce” un cuadro mitológico clásico a la 2ª mitad del XIX. Se representa a una prostituta de lujo de la época. Desnuda, de mirada fría y calculadora, lista para el trabajo, con la compañía de un gato.

Es la brutalidad de una escena que tiene un toque realista. Es un personaje real. Se presenta la trasposición de un tema mitológico a un tema real.

Emile Zola, que en su día realizó crítica de arte, destacó el carácter de pretexto del desnudo (trabaja muy bien los blancos). La valoró desde el punto de vista plástico.

Fue considerada como una obra obscena y provocadora. El interés de la obra consiste en contraponer el rojo, el negro y el blanco, tres colores que dan mucho juego (Sorolla tiene un cuadro similar).

2.- ARQUITECTURA DE LA 2ª MITAD DEL XIX

Es la llamada arquitectura del hierro. Se estudia a dos niveles. Europa y América.

La Revolución Industrial sufre un empuje a final del XIX. Este hecho, que cambió la faz de la tierra, de la organización social también tuvo sus paralelismos en la 2ª mitad del XIX.

Hay una revolución demográfica y este desarrollo de la población hace que surjan nuevas necesidades: estaciones, ferrocarril, mercados, viviendas, hospitales, escuelas, etc.

Los movimientos y partidos socialistas azuzan a las autoridades a preocuparse y dar respuesta al proletariado.

El resultado hace que aparezca una nueva arquitectura historicista. Esta nueva arquitectura se llama “arquitectura del hierro”. No es que se diera una arquitectura del hierro puro. Se levantaron productos mixtos, con cierto historicismo y tecnología de forma conjunta.

Esta arquitectura manifiesta la incorporación de todos los adelantos de la Revolución Industrial. La colaboración entre arquitectos e ingenieros se hace imprescindible.

Aparece la Escuela Politécnica para encauzar estas innovaciones. Esto no implica la desaparición de la Escuela de Bellas Artes. Este es el origen de la polémica ingenieros-arquitectos, que se prolonga hasta la actualidad.

Avances técnicos

Los principales avances técnicos fueron:

· Las vigas de madera son sustituidas por vigas de hierro.

· Aparece el hierro fundido o hierro colado.

· Aparecen el hormigón y el cemento armado.

· Se rellenan las estructuras huecas con hormigón.

· Se utiliza el cristal de manera amplia.

· Aparecen nuevos sistemas de unión como el remachado y las primeras soldaduras.

El uso del hierro comienza a generalizarse en la construcción. Hasta la fecha se oxidaba, pero su utilización es mayor pues ya se puede obtener a gran escala en la fundición (ya no se depende del yunque). Además es un hierro de mucha mayor calidad pues en el proceso se utiliza el carbón de coque, que se obtiene a partir de la hulla manipulada en laboratorio. La familia Darby fue pionera en ese método que permitía fundir más fácilmente el hierro, pues el coque proporcionaba más calor.

El hierro se consideraba muy ventajoso. Era resistente al fuego, tenía un bajo coste (abunda en la naturaleza), es fácil de fabricar y resiste enormes cargas.

A partir de 1870 se empieza a utilizar como elemento constructivo para elevar el techo de las hilaturas británicas, permitiéndoles una mayor altura en sus fábricas.

Pronto se generaliza, y a lo largo del XIX no dejó de evolucionar. A mediados del XIX se inventó el laminador universal que permite realizar vigas de grandes dimensiones.

Hacia 1880 el hierro fundido se va sustituyendo por el acero, que tiene más posibilidades que el hierro, entre ellas mayor elasticidad. Las estructuras de madera o piedra son sustituidas por estructuras metálicas dando origen a que aparezcan los primeros rascacielos.

Aparece también el hormigón y el cemento armado (Faro de Eddystine, 1774) que elabora con cal viva, arcilla, arena y escoria de hiero en polvo mezclados. Esta idea la tuvo un inglés John Smeaton, tras realizar varias pruebas.

Mas tarde se emplearía el cemento para levantar estructuras. Esto permite elevar las alturas de los edificios y paredes mas delgadas.

El cristal comienza también a utilizarse de forma amplia. Cristal asociado al hierro. Este tipo de arquitectura se utiliza en los invernaderos, luego en los museos, las salas de exposiciones, los escaparates de los grandes almacenes.

Las ventajas son grandes: la iluminación, la ventilación con láminas móviles. El vidrio había sido un problema hasta entonces, pero en el XIX ya se obtenía en hojas de tamaño 2’50 x 1,70 metros.

A esto hay que unir la aparición de nuevos sistemas de unión como el remachado y las primeras soldaduras.

Así pues se daban todos los ingredientes para hablan de una nueva arquitectura. Todo esto iba a revolucionar las técnicas constructivas. Esto produjo la polémica sobre si era arte o tecnología. Hasta el Racionalismo, duró la polémica.

En la arquitectura del hierro podemos distinguir 3 bloques o tipos de construcciones:

· Puentes de hierro.

· Grandes cubiertas de hierro y cristal de uso industrial que utilizan la columna de hierro fundido. Se aplicará a edificios fabriles, hilaturas que precisan vapor, bibliotecas, etc.

· Grandes edificios de esqueleto metálico con una estructura de jaula. El edificio no se construye “se monta” , “se ensambla”. Esto se aplicará a invernaderos, mercados, almacenes, estaciones ferroviarias, exposiciones universales.

Las ventajas del hierro frente a la madera son enormes.

John Wilkinson, Puente sobre el río Severn en Colbrookdale, 1977-1779

(IMAGENES)

Presenta un solo arco de 30,1 metros de luz y 13’5 metros de flecha.

Se realizó con 5 nervios de hierro fundido que forman un arco de medio punto (nervios de 2 piezas). Se realizó en un plazo de dos años.

Es un puente robusto y fue fundido en el taller de Abraham Darby, una de las fundiciones más antiguas de Inglaterra. 

Viaducto de Garabit, de Gustav Eiffel en el río Thuyère, 1882

(IMAGENES)

Considerada su obra maestra. Tiene 165 metros de luz y 122 de flecha. Es el más audaz de los construidos en esta época. Fue durante muchos años el más grande del mundo.

En la actualidad es un puente que se utiliza y por él transita el ferrocarril.

Biblioteca de Santa Genoveva, de Henri Labrouste, 1843-1850

(IMAGENES)

Es un edificio historicista, pero realizado con la tecnología del momento. Se trata de un edificio público que tiene una visión interna de “ingeniero” y una visión externa de “arquitecto”.

Labrouste era ingeniero y también estudió arquitectura. A los 22 años obtuvo el Gran Premio de Roma y residió durante 5 años en dicha ciudad. Su formación técnica no le hace abandonar la sensibilidad.

Construida entre 1843-1850 el edificio tiene una estructura de hierro pero disfrazada en el exterior para que sea aceptada. Así pues esta recubierto de mampostería almohadillada. Un interior de nueva tecnología frente a un exterior de puro clasicismo.

Tiene planta basilical de tres arcos sustentada por columnas de hierro. Incluso la levedad de la cubierta permite abrir ventanas en las paredes laterales. El edificio es todo luz.

La Biblioteca Nacional, Henri Labrouste, 1856-1878

(IMAGENES)

Construida años más tarde que la de Santa Genoveva. Es su obra maestra y se terminó después de haber fallecido. La sala de lectura se diseña con estructura cuadrangular con 16 columnas de hierro fundido (columnas de 30 centímetros de ancho y 10 metros de altura). Los arcos son de medio punto que sostienen una bóvedas vaídas que son de materiales ligeros que permiten crear un óculo en al parte superior.
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Tiene elementos historicistas: las estrías de los capiteles, las volutas. Las estanterías están hechas de hierro fundido y permiten almacenar casi 1 millón de libros. La cubierta superior es de cristal.

Las Exposiciones Universales

Constituyen la mejor muestra del éxito de la arquitectura del hierro. El hierro se adaptó y aplicó a estos grandes acontecimientos.

Las Expo estaban hechas para la exaltación de los grandes avances de la humanidad. En materia de industria, desarrollo de los transportes y del comercio así como del arte.

Tienen una prehistoria a nivel regional. A partir de 1851 tienen un carácter Internacional. Intentan dar cuenta y presentar todos los avances del progreso humano. Realizar una Expo suponía aumentar el prestigio de una ciudad.

La primera Expo Internacional se celebra en 1851 en Londres. Desde entonces hasta nuestros días han venido celebrándose estos eventos.

El Príncipe Alberto se encargó de organizar los acontecimientos. Era una expresión del poder, del desarrollo de los países participantes. En el fondo, todo era política.

La arquitectura del hierro ofreció los ámbitos arquitectónicos para mostrar los avances. Era económica, rápida y daba idea de una perfecta sincronía entre el edificio y el contenido del mismo. Cosas de la época en un edificio de la época.

En ocasiones estas Expos supusieron la construcción de auténticos monumentos conmemorativos. Es el caso de la Tour Eiffel.

Para la primera Expo, oficialmente denominada Gran Exposición de Trabajos de la Industria de las Naciones, se construyó el Crystal Palace, realizado por Joseph Paxton. 

Crystal Palace, Joseph Paxton, 1851

(IMAGENES)

Se levanta en Hyde Park. Paxton, que se dedicaba a construir invernaderos, no era un gran arquitecto. En realidad lo que hizo fue un gigantesco invernadero, siendo los muros paredes de cristal.

La obra fue realizada en apenas 9 meses. Se trataba de ensamblar elementos modulares. Montar hierro, cristal y madera.

El Crystal Palace tenía 536 metros de largo por 142 de ancho. Hubo árboles que quedaron dentro del palacio.

El interior era claramente historicista, inspirado en una planta de carácter basilical (crucero) dividida en 5 naves. Es como una gran catedral de la industria del comercio y del arte.

Parte de un módulo de 7 metros que se repite. El transcepto está cubierto por una bóveda de cañón descansando sobre arcos que apoyan en finas columnas de hierro.

Esta bóveda destaca sobre toda la construcción. La obra relaciona pasado (planta basilical con crucero) con presente (nueva tecnología del hierro). 

La pared se sustituyó por láminas de vidrio (1’20 m. de longitud). Se utilizó madera en la cubierta y hierro fundido en toda la estructura.

Se calcula que tenía 72.000 metros cuadrados. Se utilizaron 2.224 viguetas, 300.000 cristales 2.500 marcos de madera. Se ayudó con el trabajo de Fox-Henderson, ingenieros, que le ayudaron en el empeño. La decoración recayó en manos de Owen Jones.

El Crystal Palace es un gran contenedor capaz de albergar árboles, objetos, obras de arte, máquinas, etc...

En 1937 desapareción en un incendio. Fue un modelo en su época.

Galería de máquinas, Luis Duteri y Contarin 1889

(IMAGENES)

Levantada en París en 1889 coincidiendo con el centenario de la Revolución Francesa.

De estructura menor al Crystal Palace, se basa en una estructura fabril. 420 metros de longitud descansando sobre 40 estructuras metálicas cimentadas sobre una plataforma.

La estructura también tiene nave central y dos laterales (20 metros de ancho).

El aspecto de fábrica hizo que los elementos decorativos fueran escasos. No hay pompa. Gana la ingeniería austera frente a la arquitectura. Es un primer paso hacia la arquitectura racionalista. Sólo los cristales tenían algunos elementos de color. El edificio se desmontó en 1910.

La Tour Eiffel, Gustave Eiffel

(IMAGENES)

Símbolo de la Expo Internacional de 1889. Construida con un criterio funcional (torre de comunicaciones) pero como símbolo de la Expo y del Centenario de la Revolución Francesa.

Se encargó al ingeniero Gustav Eiffel, que había hecho puentes, estaciones de ferrocarril.

El Gobierno convocó un concurso de ideas que ganó Eiffel, y de ese modo lo seleccionaron para que la construyera. Más de 18.038 piezas se utilizaron 5.300 dibujos y 2’5 millones de remaches. Se invirtieron 2 años de trabajo y se calcula que 250 obreros participaron en la obra.

La torre tiene 305 metros de altura, todo un hito para la época. Mide 125 metros de anchura y se utilizaron 10.100 toneladas de hierro. Es una obra pura de arquitectura del hierro. En la actualidad mide algo mas por la instalación de una antena.

La torre significa el compendio de todas las experiencias de Eiffel acumuladas como ingeniero. A pesar de la altura es una obra liviana, muy estilizada por la estructura ascendente de subida y por la estructura calada que permite que pase la luz.

El secreto está en la base, en la poderosa cimentación que debía de soprotar el peso y los fenómenos atmosféricos. Utilizó toda su experiencia de los puentes. La estructura descansa sobre 4 puentes bien cimentados.

Para fijar las 4 pilares de la base se utilizó un sistema de prensa hidráulica para fija bien.

A medida que subimos, los elementos que se añaden se van curvando hacia el interior hasta su llegada a la cima, dándole un cierto trazado de pirámide, pero muy ligera por la parte interior (parece un cimborrio de catedral)

El prensado compacto era fundamental para su consistencia. La Tour Eiffel tiene 3 plataformas: a 57 metros, 115 y a 274 (el mirador). La parte superior puede albergar hasta 200 personas.

Esta obra, en su tiempo, generó una polémica enorme. Porque no parecía un edificio. En 1887 en el diario El Tiempo, los artistas publicaron un manifiesto en contra de la citada obra.

A pesar de todo, la torre se levantó y ha quedado como un estandarte de libertad, progreso y modernidad.

La torre significa el triunfo de los ingenieros frente a los arquitectos. Habrá que esperar al final de la 1ª guerra mundial para que ambos se reencuentren.

La Tour Eiffel es la demostración de que el arte no está reñido con la técnica. Más tarde pintores como Delaunay o Sensat la introdujeran en sus obras pictóricas.
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