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DESTACADO 

 

En Francia, el desarrollo del impresionismo a partir de la segunda 

mitad del siglo XIX, y, poco después, ya en el paso del siglo XIX al XX, 

del postimpresionismo, cambió sustancialmente las reglas del 

mercado artístico. Frente al predominante arte académico, que había 

marcado hasta entonces el gusto oficial, se abrían paso 

sucesivamente ambas tendencias, de carácter más libre, gracias en 

gran parte a las nuevas teorías sobre la luz y el color, que estos 

artistas buscaron aplicar en sus lienzos con objetivos diversos. Paul 

Durand-Ruel (París, 1831-1922), galerista, coleccionista y uno de los 

marchantes más relevantes de la escena cultural francesa, conocido 

por defender, desde sus inicios, a sus protagonistas, apostó 

decididamente durante los últimos años de su vida por cinco jóvenes 

pintores postimpresionistas: Henry Moret, Maxime Maufra, Gustave 

Loiseau, Georges d’Espagnat y Albert André. La exposición que 

presenta ahora Fundación MAPFRE muestra la relación del marchante 

con todos ellos, así como la trayectoria artística de cada uno a través 

de una cuidada selección de pinturas, con el objetivo de acercar a un 

público mayoritario su obra, contextualizarla y ponerla en valor, y 

otorgar así a estos pintores el puesto que merecen en la historia del 

arte. 

 

La exposición incluye un importante número de obras procedentes de 

colecciones particulares que nunca antes habían sido mostradas al 

público. Entre ellas se encuentran varios de los paneles decorados 

pertenecientes a tres puertas del apartamento parisino de Joseph 

Durand-Ruel, y que se hayan hoy dispersos en distintas colecciones. 

La reunión de dichos paneles, pintados por Georges D’Espagnat y 

Albert André, nos permite mostrar al público el aspecto original de 

estas puertas. 
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CLAVES 

 

El Salón de París: Los Salones, o muestras de arte oficial, 

comenzaron a celebrarse en 1737 con carácter bianual y privado en 

el Salon Carré (o Salón Cuadrado) del Louvre –de dónde toman su 

nombre–. Su origen nace en la exposición celebrada en 1667 para 

conmemorar la fundación de la Real Academia de Pintura y Escultura, 

fundada por la monarquía francesa para poner de relieve la 

implicación del monarca en la protección y fomento de las artes. Con 

el tiempo, los salones fueron adquiriendo relevancia, de modo que 

ampliaron su duración de unos días a un mes y pasaron a celebrarse 

cada año. Tras la Revolución francesa (1789-1799), el arte y su 

disfrute dejaron de ser patrimonio prácticamente exclusivo de la 

monarquía y la aristocracia, y el Salón se convirtió en la 

manifestación más visible de esta transformación, pues una de sus 

consecuencias más señaladas fue la paulatina democratización del 

arte. El Salón determinaba el gusto y también la moda, promovía el 

juicio y suscitaba la publicación de críticas en los periódicos. Por lo 

demás, el gusto que imperaba en los Salones era el que dictaba un 

jurado académico burgués, heredero de una importante tradición, 

responsable de seleccionar las obras: los pintores académicos fueron 

los «encargados» de dar continuidad y propagar esa tradición.  

Del Salón a la galería de arte: En la década de 1870 el mundo de 

las Bellas Artes en Francia se enfrentó a un número creciente de 

problemas, uno de los cuales fue la celebración de la primera 

exposición impresionista de 1874, inaugurada tan solo quince días 

antes que el Salón. La muestra agrupó a una serie de artistas que 

querían mostrar su independencia respecto de los estándares del 

academicismo, lo que llevó a que sus obras fueran mayoritariamente 

rechazadas por el jurado del Salón.  
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A partir de este momento, se multiplicó la celebración de salones 

ajenos al oficial: el Salón de Artistas Independientes, la Société 

Nationale de Beaux-Arts, el Salón de Otoño... A la disolución del 

Salón oficial y el rechazo de la pintura académica que albergaba 

contribuyó la proliferación de galerías y marchantes de arte, 

estructuras independientes que celebraban exposiciones individuales 

y de grupo. Este fue el caso de las galerías Durand-Ruel, Georges 

Petit o Vollard, iniciativas privadas que apoyaron a artistas como 

Claude Monet, Camille Pisarro, Gustave Caillebotte, Paul Cézanne, 

Georges Seurat, Paul Signac o Pablo Picasso, y también a los cinco 

artistas a los que está dedicada la exposición que presentamos.  

 

Postimpresionismo: El término «postimpresionismo» fue acuñado 

por el artista y crítico británico Roger Fry en 1910 para referirse a las 

reacciones contrarias al impresionismo que surgieron a partir de la 

década de 1880 y perduraron hasta la eclosión de las vanguardias. Si 

bien el término no definía a un grupo como tal, pues reunía a artistas 

muy heterogéneos, todos ellos practicaban una pintura pura, sincera 

y expresiva que buscaba la reacción emotiva del espectador y en la 

que no es infrecuente la influencia de la mística, la filosofía y la 

religión. Así, en el postimpresionismo tuvieron cabida desde las 

experimentaciones de Seurat y Signac, el brillante colorido de Vincent 

van Gogh, el deseo de Cézanne de convertirse «en un pintor de 

museos», la búsqueda de la pureza de Paul Gauguin en Pont-Aven y 

las posteriores investigaciones sintetistas de este, Émile Bernard y 

Paul Sérusier, que desembocaron en la creación del grupo nabi –

«profetas del arte nuevo»–, hasta el simbolismo de Puvis de 

Chavannes, entre otros. Las investigaciones de Henry Moret, Maxime 

Maufra, Gustave Loiseau, Georges d’Espagnat y Albert André también 

se vinculan al postimpresionismo. 
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LA EXPOSICIÓN 

 

Frente a aquellos que abogaban por una pintura de carácter 

académico, Paul Durand-Ruel pasó gran parte de su vida, desde su 

galería parisina en la rue Laffite, dedicado a la protección y defensa 

del arte moderno. Si en un principio apoyó a los pintores paisajistas 

encuadrados en la «Escuela de Barbizon», su fama se debe sobre 

todo a su defensa incondicional y promoción de los artistas 

impresionistas, entre ellos, Claude Monet, Auguste Renoir y Camille 

Pissarro. En la última década del siglo XIX, cuando estos creadores 

habían alcanzado por fin el reconocimiento de público y crítica, el 

marchante se embarcó en una nueva (y menos conocida) aventura, 

que continuarían sus hijos y que consistió en dar apoyo y difusión a 

una generación de pintores posterior, cuya obra se engloba en el 

postimpresionismo: Henry Moret, Maxime Maufra, Gustave Loiseau, 

Georges d’Espagnat y Albert André.  

Herederos del impresionismo, estos artistas trabajaron en un 

contexto efervescente en el que distintas tendencias innovadoras se 

abrían paso, convivían y dialogaban entre sí. La riqueza de este clima 

artístico tuvo sin duda un efecto liberador en todos ellos. Algunos 

fueron muy afines al impresionismo y al estilo del círculo de Pont-

Aven, como es el caso de los paisajistas y marinistas Moret, Maufra y 

Loiseau; mientras que D’Espagnat y André privilegiaron las escenas 

de género, los retratos y la pintura decorativa cercana a los nabis. 

 

Paul Durand-Ruel y los últimos destellos del impresionismo pretende, 

por una parte, dar a conocer al gran público la figura del 

extraordinario marchante y mecenas que fue Paul Durand-Ruel. Por 

otro, mostrar la obra de estos artistas, menos afamados que algunos 

de sus contemporáneos. Esto puede deberse a que el propio Durand-

Ruel no vivió lo suficiente como para asegurar su éxito, pues moriría 
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en 1922, así como porque por aquellas fechas las vanguardias 

históricas se encontraban en plena efervescencia y el trabajo de estos 

cinco pintores podía parecer menos innovador.  

 

La exposición, conformada por más de sesenta piezas que recorren la 

obra de cada uno de los artistas presentes en la muestra, cuenta con 

una sección que introduce a la figura de Paul Durand-Ruel y arroja luz 

sobre sus relaciones profesionales y personales con los cinco artistas 

protagonistas.  
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SECCIONES 

 

Paul Durand-Ruel  
 

 

 

 

 

 

 

 

 

 

 

 

 

 
 

 

 

Pierre-Auguste Renoir 
Paul Durand-Ruel, 1910 
Óleo sobre lienzo 
65 x 54 cm 
Colección particular 
Photo Archives Durand-Ruel 
© Durand-Ruel & Cie. 

 

Visionario y audaz, Paul Durand-Ruel creó métodos de trabajo muy 

innovadores en su momento. El marchante obtenía la exclusiva sobre 

el trabajo de los artistas, compraba en bloque su producción, 

mensualizaba sus ingresos, y les brindaba su apoyo en las subastas 

mediante la organización de exposiciones individuales y colectivas en 

sus galerías de París y Nueva York, y en otras sedes europeas y 

norteamericanas.  
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Durand-Ruel tardó muy poco en entender los mecanismos del 

mercado y la importancia de las relaciones personales con los 

artistas, que alimentaba con visitas a sus estudios. En su trato con la 

generación de los postimpresionistas, el marchante siguió los mismos 

métodos que había establecido con las dos anteriores, basados 

siempre en la confianza mutua. Así, no mediaba contrato escrito 

entre ambas partes. Durand-Ruel facilitaba la vida cotidiana de los 

creadores a través de una cuenta corriente que les permitía pagar 

facturas varias: compras de material, pago de los alquileres y 

desplazamientos y cargos de todo tipo. Tras su fallecimiento en 1922, 

las siguientes generaciones de la familia mantuvieron este 

compromiso hasta el cierre de la última de sus galerías, la de París, 

en 1974. 

 

En este apartado, además de presentar la relación profesional del 

marchante con los cinco artistas, se evocan sus relaciones personales 

a través de la recreación de la atmósfera de un salón de finales del 

siglo XIX presidido por el retrato que Renoir hizo de Durand-Ruel y las 

puertas que Georges d’Espagnat decoró para el salón su hijo Joseph. 

 

 

Gustave Loiseau  

En 1890, siguiendo las indicaciones de uno de sus profesores, 

Gustave Loiseau viajó de París a Pont-Aven, en la Bretaña francesa, 

donde conoció y forjó una gran amistad con Henry Moret y Maxime 

Maufra. En esta localidad, todos ellos se relacionaron con Paul 

Gauguin que, junto a Émile Bernard y Paul Sérusier desarrollaron el 

estilo sintetista (pincelada amplia y vigorosa, grandes planos de color 

puro que eliminan la sensación de profundidad), combinado a veces 

con el modo de hacer del cloisonismo (enmarcado de las formas con 

líneas negras, dando lugar a composiciones que recuerdan a las 
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vidrieras). Si bien este estilo no influyó demasiado en Loiseau, que 

prefería el dinamismo de la pincelada impresionista, algunas de sus 

obras tempranas muestran ciertos ecos de este en la fuerza del color, 

en los tonos menos mezclados y en la simplificación del modelado, tal 

y como se aprecia en Las rocas verdes.  

Una parte importante de su obra se centra en la representación de 

los paisajes del río Sena y sus afluentes, de las costas de Bretaña o 

del Canal de la Mancha, siguiendo en esto los pasos de los 

impresionistas. A diferencia de ellos, sin embargo, evitó la luz intensa 

del sol en los momentos centrales del día y trabajó a horas 

tempranas o a la caída de la tarde, concediendo así un destacado 

protagonismo a los efectos atmosféricos: el blanco puro de las nubes 

salpica el azul del cielo en Tournedos-sur-Seine, o la bruma 

predomina en El Eure helado, o en Étretat, L’Aiguille y la Porte d’Aval. 

Su cercanía al impresionismo se muestra también en las bulliciosas 

escenas de la vida urbana de París o Ruan, ciudades que pintó en 

distintas estaciones y fechas, tal y como habían hecho sus maestros.  

 

 

 

 

 

 

 

 

 

 

Gustave Loiseau 

Tournedos-sur-Seine, 1899 

Óleo sobre lienzo 

60 x 73 cm 

Colección particular 

Photo Archives Durand-

Ruel © Durand-Ruel & Cie. 
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Maxime Maufra 

 

El trabajo de Maxime Maufra, que había quedado deslumbrado por la 

obra de William Turner durante un viaje de juventud a Londres en 

1883, se centra en gran parte en la representación del paisaje 

costero de Bretaña y Normandía. En 1890 abandonó el negocio 

familiar para enfocarse en su carrera artística. Fue entonces cuando 

decidió instalarse en la Bretaña, primero en Pont-Aven y más tarde 

en Le Pouldu, donde entró en contacto con Paul Gauguin y sus teorías 

sintetistas, que, sin embargo, no ejercieron una gran influencia en su 

trabajo. A pesar de ello, Gauguin se mostró sensible a su talento: 

«Usted y yo seguimos caminos distintos; persista usted en el suyo, 

que es bueno». 

Maufra fue amigo inseparable de Gustave Loiseau y Henry Moret, con 

quienes recorrió las costas bretonas. En su obra trató de capturar el 

paisaje en toda su plenitud, hecho que en algunos momentos le 

acercó al sintetismo, visible en la solidez de su pincelada. Su interés 

por los efectos de la luz y la elección de los temas son herencia del 

impresionismo. En sus composiciones, fuertemente estructuradas, en 

las que apenas aparece la figura humana, la mirada de Maufra se 

detiene con frecuencia en las rocas y el mar, dejando poco espacio al 

cielo. Es el caso de Los tres acantilados de Saint-Jean-du-Doigt, en 

Rocas en Belle-Île-en-Mer o en Holborn Head (Scrabster), bahía de 

Thurso (Escocia).  

A Maufra le interesó también mostrar la sencillez de las costumbres y 

la pureza de la vida bretona a través de las labores de pesca, o la 

modernidad de París manifiesta durante la celebración de la 

Exposición Universal de 1900.  
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Maxime Maufra 
Les Trois Falaises, Saint-Jean-du-Doigt [Los tres acantilados de Saint-Jean-du-Doigt], 1894 
Óleo sobre lienzo, 60,4 x 72,5 cm 
Musée des Beaux-Arts, Quimper 
© Musée des Beaux-Arts, Quimper 

 

 

 

Henry Moret 

 

Henry Moret, formado en París, mostró un temprano interés por la 

pintura de paisajes, como dejan ver sus primeras obras, deudoras de 

la Escuela de Barbizon. A partir de 1888, tras instalarse en Pont-Aven 

y entrar en contacto Paul con Gauguin, se produjo una importante 

transformación en su trabajo, visible en la introducción de temas 

bretones plasmados mediante colores planos y contornos definidos, 

en consonancia con las teorías del sintetismo. De estos años son 

Prado en Bretaña o La recolección del heno, obras en las que 

aparecen ya el rosa y el verde que caracterizarán su paleta. 
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Su obra vaciló estilísticamente entre el sintetismo y el impresionismo. 

Tras su encuentro con Durand-Ruel, y por consejo de este, Moret 

redujo el tamaño de sus lienzos y suavizó su paleta de color para dar 

mejor salida comercial a sus trabajos, que evolucionaron 

progresivamente hacia un estilo cada vez más cercano a la 

sensibilidad impresionista. 

Moret centró la mayor parte de su obra en las costas y las islas de 

Bretaña. Tras una estancia en la isla de Groix, en 1894 se instala en 

Doëlan, en una casa frente a la ría desde donde podía contemplar las 

actividades desarrolladas en el puerto de pesca. En sus 

composiciones, de pincelada fragmentada y gran riqueza de color, se 

muestra atento a lo efímero: a las transformaciones lumínicas a lo 

largo del día o a las distintas tonalidades propiciadas por el cambio de 

las estaciones. Son buen ejemplo de ello Trou de l’Enfer, isla de 

Groix; La isla de Groix o El puerto de Brigneau. 

 

Henry Moret 

L’île de Groix [La isla de Groix], c. 1898 

Óleo sobre lienzo 54 x 65 cm  
Colección particular 
Photo Archives Durand-Ruel  
© Durand-Ruel & Cie. 
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Albert André 

Hombre polifacético, Albert André fue pintor, decorador, dibujante, 

ilustrador y conservador de museo, además de primer biógrafo de 

Auguste Renoir. Alejado de la estética impresionista prefirió, como su 

amigo D’Espagnat, las escenas de género y la pintura decorativa. 

En un primer momento su obra se aproxima a la de pintores nabis 

como Maurice Denis, Pierre Bonnard y Édouard Vuillard, con los que 

se relacionó en la última década del siglo XIX. Estos artistas basaban 

su concepción del arte en el sintetismo heredero de Paul Gauguin y 

en la plasmación de una realidad que iba a veces más allá de lo 

visible a través de la exaltación del color. El carácter decorativo 

propio de esta tendencia lo vemos en una de sus obras más 

destacadas, Mujer con pavos reales. Como decorador, André recibió 

el encargo de Joseph Durand-Ruel de pintar las puertas del comedor 

de su apartamento de París.  

Más adelante su obra revela una inquietud más intimista, que se 

tradujo en escenas familiares o de interior, tal y como se observa en 

Mujer aseándose o en Interior con piano y violín. Con el paso de los 

años la pincelada de André se vuelve más pausada, busca un ritmo 

cada vez más orientado al clasicismo, como si, en medio del auge de 

los movimientos de vanguardia, el artista quisiera anclarse a la 

realidad. A partir de 1917, a caballo entre París, Marsella y Laudun, 

se centró en la plasmación de paisajes mediterráneos y escenas de la 

vida cotidiana en las que predominan los verdes y rosa pastel, como 

se aprecia en El cenador o en Montmartre visto desde el taller de 

Clichy. 
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Albert André 
La Tonnelle [El cenador], c. 1926 
Óleo sobre lienzo 110 x 160 cm 
Musée d’Orsay, París. Donación del conde Jean d’Alayer, 1954 
Photo © GrandPalaisRmn (musée d'Orsay) / Franck Raux 
© Albert André, VEGAP, Madrid, 2024 

 

 

George d’Espagnat 

 

Al igual que Albert André, Georges d’Espagnat se interesó a lo largo 

de su trayectoria por las escenas de género e interiores más que por 

el paisaje. Pintor autodidacta, sus obras son el fruto de un arte libre, 

lleno de fuerza y heredero del impresionismo, tal y como se aprecia 

en La locomotora. 

Sus pinturas, que no siempre realizaba al aire libre, pues a menudo 

usaba lienzos de gran tamaño, adquirieron con el paso del tiempo un 

carácter cada vez más decorativo, en la línea de los nabis, como 

sugiere Tarde de otoño. Esta obra y Cala en Le Lavandou o Las 

riendas son ejemplo de cómo el artista empleó colores vivos e 

intensos, adelantándose así a algunos de los objetivos de los pintores 
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fauvistas. Su trabajo, por tanto, asimiló las enseñanzas de los 

impresionistas y los nabis, y anunció la libertad del fauvismo. 

La paleta de D’Espagnat, sin embargo, se atempera tras sus viajes al 

sur de Francia desde finales del siglo XIX, donde visitó con frecuencia 

a Auguste Renoir. Allí, la luz y la atmósfera a orillas del Mediterráneo 

diferían de las norteñas, tal y como él mismo señaló en 1901: «Aquí 

la luz es implacable. […] Aquí todo es claro: colores o dibujos». Obras 

como Simone o La reprimenda, de composición fuertemente 

construida, con pocas figuras y fondos simplificados, muestran el 

camino progresivo de D’Espagnat hacia un mayor intimismo. Sin 

duda, el retrato de su hijo Bernard dormido conduce, en esta línea, a 

la alegría y la solidez de las formas de Renoir en su última etapa. 

 

Georges d’Espagnat 
Crique au Lavandou [Cala en Le Lavandou], c. 1899 
Óleo sobre lienzo 73 x 92 cm 
Colección particular 
Photo Archives Durand-Ruel © Durand-Ruel & Cie. 
© Georges D' Espagnat, VEGAP, Madrid, 2024 
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Catálogo 

Con motivo de la exposición se publica un catálogo que cuenta con 

reproducciones de calidad de todas las obras exhibidas, acompañadas 

de los ensayos en torno al postimpresionismo y su época a cargo de 

la comisaria de la muestra, Claire Durand-Ruel Snollaerts, y del 

documentalista del Musée d’Orsay, Dominique Lobstein; así  como de 

las biografías de Paul Durand-Ruel y de los artistas representados en 

la exposición, escritas por Flavie Durand-Ruel Mouraux, Jean-

Dominique Jacquemond, Christophe Duvivier, Guillaume Ambroise, 

Caroline Durand-Ruel Godfroy y la propia comisaria. En su conjunto, 

los textos de esta publicación contribuyen a clarificar el desarrollo de 

la escena artística en Francia durante uno de los periodos más 

fecundos de la historia del arte universal. 
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GABINETE PEDAGÓGICO  

Las actividades educativas están orientadas tanto a centros 

educativos como a familias y abarcan todos los niveles. Se 

desarrollan de lunes a domingos y comprenden siempre una doble 

propuesta: el recorrido por la sala, con explicaciones y actividades en 

torno a una selección de obras, y la práctica artística en el taller. En 

ambas dinámicas se trabaja con el grupo sobre las ideas clave que se 

quieren transmitir a propósito de la exposición en curso.  

Para más información: https://www.fundacionmapfre.org/arte-y-

cultura/colegios-y-familias/ 

 

 

CICLO DE CONFERENCIAS 

Auditorio Fundación MAPFRE (Paseo de Recoletos, 23) 

Con ocasión de la exposición Paul Durand-Ruel y los últimos destellos del 

Impresionismo y 31 mujeres. Una exposición de Peggy Guggenheim, y 

dentro de la programación de Hispanidad 2024 que organiza la Comunidad 

de Madrid, tendrá lugar en el auditorio de Fundación MAPFRE el ciclo de 

conferencias Coleccionismo del siglo XX: España-Latinoamérica.  

Este ciclo de tres sesiones, dirigido por Guillermo de Osma, se centrará, por 

un lado, en la historia del coleccionismo de arte moderno y contemporáneo 

en España y en Latinoamérica con un énfasis especial en el papel del 

galerismo y el personaje central del coleccionista tanto privado como 

público, y, por otro lado, en el análisis de la situación del coleccionismo hoy 

en día. 

 

Fechas: 7, 8 y 9 de octubre 

Horario: 19 h 

Acceso libre hasta completar aforo 

 

https://www.fundacionmapfre.org/arte-y-cultura/colegios-y-familias/
https://www.fundacionmapfre.org/arte-y-cultura/colegios-y-familias/
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ARTE EN DIGITAL  

Arte en Digital nace con la intención de invitar al público a acercarse a las 

exposiciones de la Fundación desde perspectivas no habituales. Sin 

intención de sustituir la visita presencial a las salas, serán las 

intervenciones encargadas a los “colaboradores digitales” las que aportarán 

estas perspectivas a través de acciones variadas que difundiremos y 

alojaremos en nuestros canales de redes sociales y web.  

 

Las miradas sobre nuestras exposiciones procederán de profesionales de 

diversos ámbitos de la creación cultural o de la vida pública y en los que, de 

alguna manera, encontremos un vínculo con la exposición.  
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WEB Y REDES SOCIALES  

www.fundacionmapfre.org   
@mapfrefcultura #DurandRuelFM 
@mapfrefcultura #DurandRuelFM 
facebook.com/fundacionmapfrecultura   
 

INFORMACIÓN PRÁCTICA  

Fundación MAPFRE  
Paseo de Recoletos, 23. Madrid  
Tlf. 91 5816100  
cultura@fundacionmapfre.org   
 
PRECIO DE LA ENTRADA  
Entrada general: 5 €  
Entrada gratuita los lunes (no festivos): 14.00-20.00 h  

HORARIOS  
Lunes: 14.00-20.00 h  
Martes a sábado: 11.00-20.00 h  
Domingos y festivos: 11.00-19.00 h  
*El desalojo de la sala se inicia 10 minutos antes del cierre. El último acceso 
(18:30 o 19:30) sólo permite un recorrido de 20 minutos.  
 
AUDIOGUÍAS:  
Disponibles en español y en inglés. Formato online, accesible a través del 
móvil sin descargas ni instalaciones.  
Disponible también en dispositivo auditivo obtenible en la sala (sujeto a 
disponibilidad). 
 

 

http://www.fundacionmapfre.org/
mailto:cultura@fundacionmapfre.org

