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1 
EL ESTILO ROCOCO.

1.1 Características generales

El Arte Rococó XE "Arte Rococó"  es un fenómeno propio del siglo XVIII. Durante este siglo, Francia continuará ejerciendo su control en el desarrollo del arte europeo. La fuerza de su monarquía absoluta ‑ ahora con Luis XV y Luis XVI en el trono‑, y de su aristocracia, condicionará la aparición de un cambio en el gusto artístico, que se manifestará especialmente en LA PINTURA Y EN LA DECORACION DE INTERIORES PALACIEGOS, afectando muy escasamente a las plantas de los edificios.

Es, el Rococó, un estilo CORTESANO y ORNAMENTAL. Este estilo será el que mejor defina el ambiente de la Corte, la vida de la aristocracia en general, en definitiva, la vida del Antiguo Régimen. El Rococó es el estilo a través del cual la aristocracia vive sus últimos días felices y despreocupados, a la espera de la Revolución que se avecina, causando su desaparición.

El Rococó parece que nació en Alemania, aunque los franceses fueron los que contribuyeron a su desarrollo. Se localizó en grandes cortes, como la francesa (de Luis XV, Luis XVI, La Pompadour, María Antonieta), la española (de Fernando VI  y Carlos III), la rusa (de Catalina la Grande) y en pequeñas cortes centroeuropeas (como la de Federico II de Prusia).

En el siglo XVIII, el Rococó va a ser llamado "la maniera moderna". En 1835 apareció la palabra "Rococó" en el Diccionario de la Academia Francesa, con un sentido peyorativo, como "un arte trivial". Este término estaba relacionado con la palabra "En WP 4.2: Tipo/Fuente 2,10 - Activar.ROCAILLE XE "ROCAILLE"  En 4.2: Tipo/Fuente 1,10 - Activar." (fig. 171), un objeto formado con volutas, conchas marinas y objetos de la naturaleza ‑como rocas‑ con forma disimétrica. 

En consecuencia, este estilo se caracteriza por:

· Exigencia de libertad.

· Su principal norma será la ELEGANCIA.

· Supone una apertura al exotismo (porcelanas chinas).

· Empleo de la ROCALLA.

· Asimetría y equilibrios inestables.

· Eclosión de las artes suntuarias y aplicadas.

· Es un estilo de interiores.

· Es mayoritariamente profano. Aparecen nuevos temas y subgéneros pictóricos.

· Es un estilo que busca el placer de los sentidos (hedonista).

· Formalmente se caracteriza por el empleo de líneas sinuosas, irracionales y libres.

· Arte identificado con la forma de vida de la aristocracia.

· Se manifiesta especialmente en pintura e interiores de edificios. En menor medida, en escultura.
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	Würzburg. Capilla
	Sanssouci. Fachada
	Salón Gasparini. Palacio de Oriente


1.2 Arquitectura en el Rococó
El Rococó se aplica especialmente a los interiores áulicos. Arte de la aristocracia, se dará en los palacios de la nobleza y monarquía, cuyo precedente más representativo es el PALACIO DE VERSALLES mandado erigir por Luis XIV, como residencia de la Corte. Los edificios Rococó son siempre pequeños y confortables, completamente distintos de la frialdad clasicista del Barroco francés o del Neoclásico. Se pintan en tonos claros y se doran profusamente. Los interiores Rococó se caracterizan por la aplicación del tema de la rocalla en porcelanas, cerámicas, muebles y "En WP 4.2: Tipo/Fuente 2,10 - Activar.BOISERIESEn 4.2: Tipo/Fuente 1,10 - Activar." ‑molduras decorativas en madera tallada‑; pero también por el empleo del tema exótico de los chinescos y la decoración mural a base de sedas, bordados, tapices, mientras que las bóvedas del techo se cubren con grandes decoraciones de frescos alegóricos de la monarquía ‑TIEPOLO, en el PALACIO REAL DE MADRID‑ y los suelos se cubren con mármoles de colores formando figuras geométricas.

El Rococó no sólo se empleó profusamente en Francia –EL HOTEL DE SOUBISE, en París; el TRIANON y el PETIT TRIANON, de Versalles‑, sino también en Austria y Alemania ‑la residencia de WÜRZBURG‑.

También se aplicaron ornamentaciones Rococó a las iglesias.
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	Fragonard. El columpio
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	Watteau. Fête Galante


1.3 Pintura
a) La mujer será la principal protagonista ‑como objeto bello y lleno de encanto y gracia‑. La vida de la mujer será narrada con todo lujo de detalles: su coquetería, modas, gustos, etc. Junto a ella, se representarán escenas de la vida cotidiana. Es el caso de la obra de En WP 4.2: Tipo/Fuente 2,10 - Activar.FRAGONARDEn 4.2: Tipo/Fuente 1,10 - Activar., EL COLUMPIO, obra frívola y despreocupada.

b) La "En WP 4.2: Tipo/Fuente 2,10 - Activar. FETTE GALANTE XE "FETTE GALANTE"  En 4.2: Tipo/Fuente 1,10 - Activar.": será un tema muy representado en el Rococó. La fiesta al aire libre procede de temas barrocos como EL JARDIN DEL AMOR, de En WP 4.2: Tipo/Fuente 2,10 - Activar.RUBENSEn 4.2: Tipo/Fuente 1,10 - Activar.. En este contexto hay que incluir las obras de En WP 4.2: Tipo/Fuente 2,10 - Activar.ANTOINE WATTEAUEn 4.2: Tipo/Fuente 1,10 - Activar., que reflejan las fiestas galantes, como EL EMBARQUE PARA LA ISLA DE CITEREA (fig. 147). Los tapices de majos y majas de En WP 4.2: Tipo/Fuente 2,10 - Activar.GOYAEn 4.2: Tipo/Fuente 1,10 - Activar. se incluirían dentro de esta temática y estilo. En estas escenas el colorido es dorado y muy bien entonado. El paisaje es bucólico e idealizado y los personajes adoptan movimientos suaves. Predomina en ellos el clima de tolerancia y placidez que es la raíz de su triunfo.

c) La mitología será trivializada y degradada por el Rococó, predominando en ella los aspectos eróticos: EL BAÑO DE DIANA, de En WP 4.2: Tipo/Fuente 2,10 - Activar.BOUCHEREn 4.2: Tipo/Fuente 1,10 - Activar..

d) El retrato empleará la TECNICA DEL PASTEL XE "TECNICA DEL PASTEL"  para conseguir unos efectos suaves y unos coloridos más difuminados y armoniosos: colores salmones, grises y blancos plateados, azules pastel, etc. El retrato Rococó se diferenciará del Barroco por sustituir la gravedad por la gracia, la majestad por la serenidad. El retratado se comunicará con el espectador a través de la sonrisa. Los retratos se feminizan, incluso los de los hombres, representados con lunares, pelucas, poses lánguidas. El retrato cortesano de representación, muy afectado y preciosista, con gran desarrollo de las calidades. Es propio de los reyes y reinas y enlaza con el retrato envarado y de pose del Barroco. En algunos casos, la mujer aparece retratada bajo un disfraz ‑de diosa mitológica; por ejemplo, DIANA o VENUS‑. Ello se debe a que la mitología ha perdido su significación simbólica y se considera un pretexto para el desnudo y el capricho. El retrato más relajado y natural enlazará con el retrato neoclásico, como se puede apreciar en los retratos familiares de En WP 4.2: Tipo/Fuente 2,10 - Activar.GAINSBOROUGEn 4.2: Tipo/Fuente 1,10 - Activar. ‑ROBERT ANDREWS y ESPOSA‑, en los que el autor gustará de crear un ambiente íntimo. Existirá igualmente un cierto intimismo crítico desarrollado por el inglés En WP 4.2: Tipo/Fuente 2,10 - Activar.HOGARTHEn 4.2: Tipo/Fuente 1,10 - Activar., como se ve en su obra MATRIMONIO DE CONVENIENCIA.
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	Retrato de dama


e) El retrato es sencillo y contrasta con los enormes marcos de rocalla. Esta sencillez es sólo aparente, encubriendo una sofisticación muy cuidada en colorido y poses. Se evoca lo fortuito, se coge al retratado en un instante fugaz, existiendo un constante deseo de agradar.
f) El tema de "La comedia del Arte", también será característico. Los personajes italianos, procedentes del mundo del teatro, como POLICHINELA, o el mundo de los payasos tristes (GILLES) o de los bailes de máscaras serán típicos. Un buen representante será el italiano En WP 4.2: Tipo/Fuente 2,10 - Activar.TIEPOLO En 4.2: Tipo/Fuente 1,10 - Activar.con su MASCARADA.

g) En COLORIDO, jamás se emplearán bruscos contrastes de luces y sombras, como en el Barroco, sino que se preferirán colores armoniosos, suaves, pasteles, sobre todo. Los personajes se ubican en atmósferas nacaradas, completamente idealizadas.

1.4 Las Porcelanas
Se ponen de moda en el Rococó. Los objetos de porcelana procedían en su origen de China, importados por los holandeses a través de Amsterdam. De hecho tuvieron mucho éxito los temas exóticos llamados "chinerías" o "chinoiseries", cuyo origen está en la importación de piezas de porcelana y cerámica de China, a través de las Compañías de Indias. Posteriormente, las  porcelanas llegaron a Europa a través de las Compañías de Indias inglesas y francesas. Desde el siglo XVIII, Las Manufacturas Reales empezaron a fabricar objetos de porcelana, destacando las fábricas de Sajonia, de Sèvres, de Alcora, de Chelsea, de Capodimonte, del Buen Retiro, etc.

Con paneles de porcelana se decoraban los interiores adosándolos a los muros. Los mejores ejemplos son los del PALACIO REAL DE MADRID ‑SALON GASPARINI‑ y la salita de ARANJUEZ. Pero además con porcelana se construían pequeños objetos decorativos: jarrones, escribanías, lámparas, juegos de tocador, etc. La temática era bucólica y cortesana, muy rica en colorido y formas (pájaros, escenas mitológicas, paisajes, escenas de género, etc...).
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	Porcelanas rococó


2 El Neoclasicismo. 
2.1 Principios generales

A lo largo del siglo XVIII, el Antiguo Régimen entró en crisis. En Francia, la burguesía se había enriquecido, pero carecía de poder político; se le había proporcionado una ideología, la Ilustración, lo que ayudó a su conciencia de clase; la monarquía había fracasado en sus reformas, estaba endeudada y carecía de apoyo popular. Estos factores unidos a una crisis de subsistencia coyuntural provocaron la caída de los Borbones y llevaron a las Jornadas Revolucionarias del 14 de Julio de 1789. Con ellas se iniciaba la toma del poder por la burguesía, punto de partida para que los ideales revolucionarios se extendieran por toda Europa.

En este contexto se desarrolla el Neoclasicismo, un estilo que pretendía recuperar los valores puros del arte, rechazando las formas desmedidas, frívolas y exageradas del Barroco y del Rococó, estilos directamente relacionados con la Monarquía Absoluta y con la vida placentera y “amoral” de la aristocracia. Por ello, el Neoclasicismo se constituirá en el estilo de la nueva burguesía y las ideas ilustradas: razón, equidad, moralidad, recuperación de la norma son las fórmulas de las que parte. Todo ello para crear  una nueva edad del arte, nuevamente, como en el mundo griego clásico, desde lo “ético”, porque el arte no debe ser sólo para el placer (rococó) sino también debe aportar ideas valiosas, valores eternos, como el patriotismo, la heroicidad, etc…

Sin embargo, el Neoclasicismo se diferencia de anteriores resurgimientos del clasicismo en que los artistas imitaron conscientemente al arte antiguo con pleno conocimiento de las obras su estilo y temática. Se imitaron los relieves en pintura, acentuando la planimetría del cuadro en oposición a la profundidad barroca y se retomaron las poses y el modelado resultante de iluminar a las esculturas para los personajes de la pintura. Se imitaron los temas antiguos adaptándolos a las situaciones modernas y dándoles un nuevo contenido extra plástico.

2.2 Urbanismo y Arquitectura.

2.2.1 Características generales

En esencia, la arquitectura neoclásica reproduce las formas generadas por los griegos y los romanos, pero no tarda en suprimir toda referencia a las medidas del cuerpo, prefiriendo el nuevo sistema métrico adoptado por los franceses y favoreciendo la monumentalidad. Usa los símbolos y motivos redescubiertos en los muebles y edificios de Pompeya y Herculano. 
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	Panteón de París
	Iglesia de la Madéleine


Bajo el liderazgo de la revolución francesa primero y de Napoleón Bonaparte después, se construyen edificios romanos en Francia y en las capitales de Europa y América. Después del Barroco y del Rococó, el neoclacisismo representa una simplificación: las lineas rectas dominan sobre las curvas, existen menos contrastes de volumenes, menos adornos. La simetría se generaliza, dinteles y columnas remplazan los arcos. Los frontones triangulares substituyen los circulares y las balaustradas reaparecen sobre los edificios.
Además, se pueden enumerar las siguientes características:

· La Arquitectura, dentro del contexto ideológico de la Ilustración, cumple una función urbanística, en la que destaca la finalidad social del programa constructivo y por ello se crean nuevos edificios: escuelas, hospitales, museos, aduanas, bolsas, academias, bibliotecas. El poder económico- político pasa a manos de la burguesía.  En el S. XIX Napoleón va a modificar París y John Nash en Londres realiza calles ajardinadas y parques. Como urbanista es la figura más destacada aunque como arquitecto mezcló todo tipo de estilos incluso de otras culturas. En 1815 remodela lo que será Regent Park en una imaginativa mezcla de naturaleza y arquitectura greco-romana de la que surge el Crescent Park, una avenida bordeada por un pórtico jónico y la Cumberland Terrace.

· Técnica rigurosa. Adopción del orden dórico, más macizo que el romano, ya que las ruinas dóricas que más se conocían eran las del sur de Italia, Poestum. El templo griego, único edificio público, es el tipo de arquitectura adoptada para infinidad de construcciones, lo que muestra la pérdida del protagonismo romano. Predomina lo horizontal por sobre lo vertical, la solidez, el uso del frontón, las columnas y los atrios. Esto es: ORDEN, PROPORCIÓN Y ARMONÍA.

· Ascetismo en la decoración arquitectónica. Ausencia de colorido, minimización de molduras, ornamentos escultóricos.
En la época del Imperio aparecen en Francia unas formas más elaboradas con mármoles policromos órdenes aplicados. La Iglesia de la Madeleine, convertida por Bonaparte en el Templo de la Gloria, tiene un orden corintio. Inspirada en la Maison Carrée de Nimes, es un templo corintio peristilo.

· Arcos Triunfales, columnas conmemorativas, aparecen en el Imperio napoleónico. El Arco de Triunfo del Carrousel de París, realizado en 1806- 1807 por Percier y Fontaine siguiendo como modelo los arcos imperiales romanos. Celebra en sus bajorrelieves los triunfos de Napoleón. Al arco central de medio punto lo flanquean dos menores, simétricos, de cada lado, con columnas de orden corintio. Coronando el ático aparece el grupo escultórico de una cuádriga romana de bronce. Interpreta el gusto triunfalista y opulento del Imperio napoleónico.

2.2.2 La arquitectura Neoclásica española.

Bajo el reinado de los Borbones se introducen en España los gustos Franceses, construyéndose una serie de residencias reales, como las de la Granja y Aranjuez que imitan en sus construcciones y en sus jardines el Versalles soñado por el Rey Felipe V. Este mismo rey, para controlar el gusto clásico, crea la Junta preparatoria para la enseñanza de la arquitectura. De ella saldrían notables arquitectos españoles.

Se consideran como arquitectos principales del neoclásico español: Ventura Rodríguez, profesor de la Academia de San Fernando es el primer arquitecto que se adhiere al neoclasicismo, si bien su formación es completamente barroca. La iglesia de San Marcos, de Madrid, describe en su planta una serie de elipses y un arco carpanel, con el consiguiente movimiento de muros y pilastras. Las bóvedas elipsoidales y las claraboyas treboladas de la capilla de la Virgen del Pilar, de Zaragoza, tienen igual carácter barroco. Sin embargo, el clasicismo de Ventura Rodríguez se manifiesta en el revestimiento con que reemplaza la decoración barroca del interior del mismo templo. Más claramente neoclásica es la fachada de la catedral de Pamplona.
El siciliano Francisco Sabatini es el arquitecto de confianza de Carlos III, y el director de las grandes reformas urbanas de Madrid. Aunque de un sentido más clásico que la de Ventura Rodríguez, la formación de Sabatini es aun barroca. A él se deben el edificio que actualmente ocupa en Madrid el Ministerio de Hacienda, en el que sigue las normas generales del palacio italiano del siglo XVI, y la famosa puerta de Alcalá, también en Madrid, con tres arcos y dos vanos adintelados en los extremos. Arcos triunfales, como la Puerta de Alcalá, constituyen expresión de la voluntad urbanística de Carlos III, llamado el “mejor alcalde de Madrid”.
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	Juan de Villanueva. Museo del Prado
	Sabatini. Puerta de Alcalá
	Ventura Rodríguez. Iglesia de San Marcos.


Juan de Villanueva, de la generación siguiente y que reside varios años en Italia, produce el neoclásico español mas puro, limpio ya de elementos barrocos. Es suya la iglesia del Caballero de Gracia, de Madrid, que a pesar de sus pequeñas proporciones, es de tres naves, sobre gruesas columnas, tiene fachada “In Antis”, de orden Jónico. Su obra más importante es el Museo del Prado, construido para Museo de Ciencias Naturales. De planta rectangular muy alargada, su fachada principal tiene en su centro un pórtico resaltado con columnas gigantescas, coronado por un gran ático, mientras que a los lados corren dos galerías: la baja sobre pilares y arcos y ala alta adintelada, sobre pequeñas columnas jónicas que, comparadas con las centrales, aumentan su gracia y ligereza. Gracias a su fino sentido de las proporciones y al alternar las piedras y el ladrillo, Villanueva ha ejercido una notable influencia en la arquitectura madrileña contemporánea. 
2.3 Escultura: Cánova
2.3.1 Características generales:

· Hay una gran perfección técnica con gran dominio del oficio. Reproducción de la vestimenta adherida al cuerpo de la escultura griega o "ropa mojada".

· Idealización de las formas, simplificación de los volúmenes. Pulido de las figuras muy trabajado.

· Poses y vestimentas inspiradas en las esculturas clásicas.
· Como consecuencia del carácter “ético” de la obra, se abandona lo erótico en la representación. 

2.3.2 Antonio Canova (1757-1822): 
Vivió 65 años. Nació en Possagno, Italia. Escultor precoz considerado como el más importante del período Neoclásico. Sus obras más conocidas representan personajes mitológicos y religiosos, sin embargo su calidad artística, le permitió abordar todo tipo de temas. Aún niño (11 años), va a vivir a Venecia y a los 24 a Roma. Para entonces Cánova ya deslumbraba con sus obras talladas en mármol, tanto así, que aun a su corta edad fue contratado para esculpir la tumba del papa Clemente XIV. En adelante, Cánova fue requerido en toda Europa y trabajó para un sin número de notables de la época como Napoleón y la emperatriz Catalina de Rusia.
En 1774 ya poseía un taller en Venecia. En 1780 viaja a Roma y Nápoles y se radica en la primera un año después donde ya su obra es neoclásica. Entre 1787 y 92, Monumento funerario a Clemente XIII en San Pedro. Con la invasión francesa se exilia en Viena en 1797 y realiza el Monumento a María Cristina en la Agustinerkirche. En 1802 acepta, a instancias del Vaticano, la invitación a viajar a París y realizó un busto de Napoleón. En 1808 realiza el retrato de la hermana de Napoleón Paulina Bonaparte Borghese, representada como Venus de la Galería Borghese.
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	Paulina Bonaparte
	Voltaire 
	Venus y Marte
	Teseo y el Minotauro


Tras la caída del emperador gestionó por orden del Papa la devolución de las obras italianas saqueadas por los franceses y por el éxito obtenido fue nombrado Marqués de Ischia.
El 21 de septiembre de 1821 regresó a Pessagno, su ciudad natal, con el propósito de reponer su quebrantada salud. Pero no pudo resignarse a la inactividad. Falleció en Venecia al año siguiente.
2.4 La Pintura en el contexto de la Revolución Francesa: David y Goya.
2.4.1 David

2.4.1.1 El contexto

Durante la primera mitad del siglo XVIII, en Francia se había desarrollado el estilo Rococó. Era un estilo pictórico que se hallaba muy identificado con el Antiguo Régimen y modo de vida aristocrático. Cantaba la vida alegre de la Corte, capturando la superficie atractiva de la realidad, interesado por los fenómenos de la vida fácil y siempre chispeante. Frívolo, sensual, superficial, gracioso, elegante, dio magníficas obras plenas de color, libertad creativa y delicadeza, adquiriendo la pintura un marcado carácter decorativo. Sin embargo, en los albores de la Revolución Francesa, la pujanza de la burguesía provocó una crisis de los valores estéticos del Antiguo Régimen. La burguesía comenzó un proceso de concienciación de clase gracias a la Ilustración. La importancia dada a la Razón y a lo Ético en todas las manifestaciones de la vida humana por los ideales ilustrados será una forma de establecer distancias entre lo aristocrático y lo burgués. Si durante el Rococó, la vida cortesana de los Borbones era sensual y frívola, lo burgués debía aportar orden y moralidad. De esta manera, el Rococó fue contestado, apareciendo nuevos valores estéticos que acompañarían el ascenso de la burguesía al poder durante el proceso revolucionario y a lo largo de todo el período napoleónico, que fueron los siguientes:

· Un redescubrimiento de "LO CLASICO", entendiendo por clásico la manera estética griega y etrusca. A ello contribuyeron los hallazgos arqueológicos de HERCULANO y POMPEYA.

· Se recuperó el sentido de la belleza griego, entendida como QUIETUD y TRANQUILIDAD. Ensayos como los de WINCKELMANN sobre Teoría del Arte volvía a concebir la belleza como ORDEN, ARMONIA, SIMETRIA.

· Frente a la libertad creativa del Rococó, el Arte debía ser subrayado a través de lo normativo. Así, la labor difusora de las Academias Nacionales de Bellas Artes, creadas en este siglo, se centró en establecer un estilo académico que siguiera los principios de lo CLASICO y lo BELLO.

· En el Siglo de las Luces, la Razón era el medio más excelso de conocimiento, lo que se manifestará en la pintura francesa en composiciones ordenadas, simétricas, geometrizantes. Se abandona el dinamismo del Barroco y del Rococó.

· Toda obra pictórica debía estar impregnada de un sentido ético.
En resumen, todo ello era manifestación de un nuevo modelo estético que se ha denominado NEOCLASICISMO XE "NEOCLASICISMO"  y que los contemporáneos dieron en llamar GRAND GOUT. Este "Gran Gusto" tenía como origen una tendencia estética racional y clasicista imperante en Francia incluso durante el Barroco. El arte francés nunca estuvo demasiado alejado de esta tendencia, pese al paréntesis del estilo Rococó. 
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	Poussin. Et in arcadia Ego


Su origen se puede encontrar en el Barroco de POUSSIN, pintor francés del siglo XVII. El equilibrio entre realidad e idealización, su simetría, su "laconismo" compositivo (pocas figuras representadas), el  sentido ético de lo reflejado (pues unos pastores leen en un monumento funerario una melancólica inscripción: ET IN ARCADIA EGO, símbolo de lo transitorio), la importancia de la línea frente a la libertad del color, todo ello era el ideal de lo bello a mediados del siglo XVIII, y que inspiró todo el movimiento neoclásico, cuyo representante más significativo en Francia fue DAVID.
2.4.1.2 Jacques Louis David (1748‑1825).

Vivió 77 años. Exaltado partidario de las nuevas corrientes ideológicas, tiene participación activa en la Revolución, como partidario de la Convención en 1792. Admirador de ROBESPIERRE, protesta contra el"decadente" estilo rococó y pone su pintura al servicio de los principios revolucionarios. Será un decidido partidario de Napoleón, para quien pintará obras tan complejas como LE SACRE.

Casi toda su obra constituye un canto a la solidaridad ciudadana, la austeridad y la firmeza de los principios morales. Los rasgos principales de su pintura son:

· Composición lineal XE "Composición lineal"  (los personajes aparecen en fila, unos al lado de los otros, situados en el mismo plano) o basada en una estructura geométrica muy estable, acentuada por la simetría.

· Primacía del dibujo sobre el color.

· Color descriptivo, utilizado para "iluminar" el dibujo y modelar suavemente los volúmenes, sin entrar en problemas de "claroscuro", "sfumatto", efectos atmosféricos, etc.

· Concepción intelectualizada del cuadro. David, pese a ser un idealista de carácter impetuoso, realizó obras de cierta frialdad conceptual. Nunca se deja seducir por lo espontáneo y cada uno de sus cuadros procede de una rigurosa reflexión.

· Sus obras son de virtuoso acabado realista, pero frías y distantes.

· Carácter moralizante de lo representado. Patriotismo, heroísmo, impregnan sus obras. Para ello, se valdrá de escenas históricas que lo expresen, como el JURAMENTO DE LOS HORACIOS. David será el iniciador de la moda historicista en la pintura europea del siglo XIX.

· Sobriedad y laconismo en el color, en los gestos, en la composición.

· Sus retratos son estilizados, elegantes, con gran refinamiento colorístico, cuidados los detalles, de noble actitud y sencillez compositiva. Es el caso del RETRATO DE MADAME RECAMIER, que se muestra recostada en un sofá, con un sencillo, pero elegante, vestido blanco y descalza. A su lado, a manera de contrapeso vertical, hay un candelabro clásico. El conjunto es extremadamente sencillo, sereno, pero refinado y elegante, tan clásico que ella está reclinada cual si fuera una patricia romana.
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	Juramento de los Horacios
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	Marat asesinado


Obras importantes fueron:
· EL JURAMENTO DE LOS HORACIOS: Fue el cuadro que le dio celebridad a David. Considerado en su momento como el "cuadro más bello del siglo", permitió que se hablara de la Revolución de David en círculos artísticos. Esta obra aunó los ideales políticos, morales y estéticos de su época. Es la primera gran manifestación de Neoclasicismo pictórico. Tiene este cuadro una composición sencilla, simétrica, con unos ejes muy marcados y simples, centrados en las empuñaduras de las espadas. Pocas figuras, como exigía el ideal Neoclásico. El colorido es suave, serio y sobrio, aplicado de forma casi plana, contrastado sólo en algunos puntos, como en el manto del padre, con un fuerte rojo.  Predominio del dibujo que refuerza la limitada profundidad del cuadro, como se percibe en las figuras de los tres Horacios. Todos estos medios técnicos permiten que la idea del cuadro salte a la vista con facilidad. Los Horacios expresan ante su padre un juramento patriótico; patriotismo que está por encima y más allá de las personas, indiferente al lamento y llanto de sus mujeres. Este cuadro es la representación de un heroísmo espartano y romano, unido a la más elevada virtud cívica. Sentimiento patriótico y exaltado, racionalismo formal y expresión de una moral heroica convierten a esta obra en un símbolo político de un gran momento de agitación (1785) y por la que David se convirtió en el pintor de la nueva Francia y representante de ese Bon goût neoclásico.

· MARAT ASESINADO (1793): obra en la que David condensa todo su sentido del drama (PEINTURE D'EXPRESSION, como él gustaba de llamar), todo su amor a los ideales de la Revolución. A través de una composición clara y sencilla, siguiendo los principios neoclásicos, se acentúa el carácter épico del revolucionario muerto. Todo es conciso, sincero y realista, como la lacónica inscripción del cajón de madera "A MARAT. DAVID". Es un cuadro de mártir de la Revolución. La figura de Marat, recostada sobre la bañera, abandonada y sin fuerzas, capta toda la luz sobre un fondo neutro, de manera que nada distraiga la mirada del espectador.

· EL RAPTO DE LAS SABINAS (1799): Quiso crear David una obra de "estilo griego", acentuando más las figuras individuales, con contenida simplificación pictórica y compositiva. Las figuras desnudas de Rómulo, blandiendo la lanza, y de su adversario, el barbado rey sabino, han sigo modeladas según cánones clásicos famosos, recordando estatuas helenísticas, como el APOLO DE BELVEDERE, traído a París por Napoleón en aquellas fechas e, incluso, semejantes a las figuras de la cerámica griega. La composición, de acusada y artificial simetría, acentúa la tensión del instante representado. toda la obra está impregnada de drama y de sentido épico. Cuadro arcaizante, de cierta estaticidad en las figuras, reflejando el ideal neoclásico, no deja de ser algo frío y artificioso, sin ese vigor ético del Marat o de los Horacios.
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	Rapto de las sabinas
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	Le Sacre


· NAPOLEON CORONANDO A LA EMPERATRIZ JOSEFINA (LE SACRE): Esta pintura le planteó a David el problema de crear una unidad a partir de lo múltiple. Los numerosos detalles y personajes a retratar de la época no casaban fácilmente con el ideal neoclásico. Pero, a través de la articulación de la composición, el control del espacio y de la distribución de la  luz sobre los planos de color, consiguió crear esa unidad tant buscada. El tema de la coronación está tratado de la forma más solemne, centrando la composición en las figuras imperiales. Fue una obra de gran realismo y detalle, admirada por autores tan alejados de su concepción artística como Delacroix y Géricault. En este cuadro, David se hace mensajero comprometido de otra etapa histórica importante: la napoleónica, que él, como muchos de sus contemporáneos, consideraba heredera de la Revolución de 1789.

Otras obras de David fueron:

· RETRATO DEL PAPA PIO VII.

· RETRATO DE MADAME PECOULT.

· NAPOLEON DISTRIBUYENDO LAS AGUILAS.

· SOCRATES BEBIENDO LA CICUTA.

· BRUTO Y LOS CADAVERES DE SUS HIJOS.
En definitiva, David es el pintor de lo Heroico y de lo Ético, de una época Heroica y ética: la Revolución Francesa. Buscando ese bello ideal, ese sentido razonado y moral de su pintura, fue el pintor neoclásico por excelencia. Sin embargo, su obra abrió nuevos caminos a la pintura, como el MARAT o el SACRE, transcendiendo las tendencias artísticas hasta entonces vigentes. Fue, a través de su escuela, el maestro de Ingres, y fue considerado por muchos como "el padre de toda la escuela moderna".

2.4.2 Goya (1746-1828)
2.4.2.1 El contexto.

Vivió 82 años. La obra de Goya se va a distribuir en dos siglos. Esto hace que refleje los caracteres estéticos de los siglos XVIII y XIX, aunque como pintor genial, encontrará nuevas vías para la pintura, que le convertirán en uno de los pintores en los que se basa el arte actual.

Otro condicionante es la larga vida del autor, que le permitirá elaborar una intensa producción artística, paralela, en cuanto a su evolución, a la de la vida política española, siendo los momentos más significativos:

· La instalación en Madrid.

· La enfermedad que le deja sordo.

· La Guerra de la Independencia.

· El regreso de Fernando VII.

· El exilio de Francia.

Cada etapa de su vida dejará una huella en la siguiente, superponiéndose a veces y marcando profundamente la evolución de su hacer artístico.

2.4.2.2 Pintor de tapices y cartones.

En sus primeras obras, Goya es pintor de temas religiosos, decorador de muros y bóvedas de iglesias. Instalado en Madrid, Goya se convierte en PINTOR DE TAPICES, pintor de la vida popular y, en concreto de la madrileña, inspirado en la corriente rococó del siglo XVIII. Así, en su obra LA BODA, se manifiestan las características de esta época:
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	El Columpio
	La Gallina Ciega
	La Boda


· Son "CARTONES", es decir, pinturas que sirven de modelos para la posterior realización de tapices.

· Los temas son de tipo popular, diversiones, momentos de la vida cotidiana, creando en la época de Carlos III un mundo de chisperos, majas, bailes.

· Es una etapa de colorido esplendoroso, realizado por tonos vivos: cerezas, amarillos, azules.

· Pese a ser cronista de este Madrid del XVIII, atento observador de la realidad, adquiere, poco a poco, una actitud crítica frente a ella, como en el tema de LA BODA, donde trata una escena cotidiana. Desfilan los novios y la comitiva ante un gran arco de puente; la novia es una campesina a la que arrastra un marido casi deforme (la figura del centro); acompañan parientes con sus mejores galas, el cura y chiquillos alborotadores... Todo el tema está TRATADO CON HUMOR, CON SATIRA, criticando las bodas desiguales, hechas por interés.

2.4.2.3 Populismo, caprichos y retratos.

A partir de 1790 se aprecia una NUEVA INQUIETUD en el pintor, influida por la enfermedad y la situación política. Una fuerza innovadora se registra ya en el planteamiento y ejecución de un tema religioso: en los frescos de LA IGLESIA DE SAN ANTONIO DE LA FLORIDA. Goya no es esencialmente un pintor de temas religiosos, pero esta obra anticipa las geniales soluciones de obras sucesivas en materia iconográfica y de audacia en la ejecución.

· El pintor desplaza a las pechinas las imágenes de ángeles y de santos, reservando la cúpula para la narración, en la que una muchedumbre heterogénea se agrupa en torno a la figura  del santo que resucitó a un muerto, TRATANDO EL TEMA COMO UNA ESCENA DE SABOR POPULAR, COSTUMBRISTA.

· Es una escena de gran armonía cromática, confiando al color la definición del espacio y simplificando los rasgos de los personajes, revelando una amplia gama de sentimientos en los mismos.
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	Cúpula de San Antonio de la Florida
	Capricho 61. Volavérunt
	Capricho 42. Tú que no puedes


Su creciente rebeldía ante los avatares políticos se expresa en la ruptura de los cánones y normas convencionales, dando rienda suelta a la invención, sobre todo en materia iconográfica.

Esta tendencia se verá reforzada en su serie LOS CAPRICHOS, realizada en 1797‑1799,  cuyas características generales son:

· El conjunto es una serie de estampas grabadas XE "estampas grabadas" .

· A través de escenas variadas, el pintor hace una sátira de la condición humana y de los vicios de la sociedad: injusticia de los privilegiados, incomprensión, superstición, ignorancia, falsa sabiduría, etc..., o como en la obra EL SUEÑO DE LA RAZON PRODUCE MONSTRUOS, bien podría significar el mal uso de la razón conduce a resultados no racionales, criticando tal vez a la misma Ilustración.

· Esta temática le permite al autor penetrar en un mundo de figuras grotescas, monstruosas, diablescas, fantásticas, empleando formas anchas, de formas macizas, generando un violento contraste en blanco y negro, con el que consigue acentuados efectos de luz, que potencian su dramatismo.

· La obra, en su conjunto, tiene un alto valor simbólico con el que ataca las estructuras político‑sociales de la época.

Este tipo de obras le planteó problemas con la Inquisición y las regaló al rey para protegerlas de aquélla y protegerse a sí mismo.
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	La Condesa de Chinchón
	La familia de Carlos IV


La evolución del pintor en esta etapa se observa incluso en los retratos. Comparando el cuadro que retrata a su cuñado FRANCISCO BAYEU, de 1786, con el RETRATO DE LA FAMILIA DE CARLOS IV, de 1800, en el que va consiguiendo la captación psicológica de los personajes, un mayor interés por la luz, mayor agilidad en la ejecución, con pinceladas más sueltas. En el RETRATO DE LA FAMILIA DE CARLOS IV, retrato de grupo, coloca a los personajes en línea recta y en el orden exigido por la etiqueta real, formando las figuras grupos compactos a ambos lados, dejando en el centro un espacio más amplio donde aparecen los reyes con su hijo menor. El espacio aparece recortado, parece  como si el grupo estuviera al fondo cerca de la pared. Goya crea un espacio, donde coloca la escena, no mediante la iluminación y la superposición de planos, como ocurre en LAS MENINAS, de Velázquez, sino mediante el volumen de los cuerpos de la familia real. UN GRAN COLORISMO (brillantes uniformes y trajes claros) EMERGE DE UN FONDO DE PENUMBRA, CON FACTURA LIGERA, DE MANCHAS DE COLOR. Toda la obra rezuma una perfecta CAPTACIÓN PSICOLÓGICA DE LOS PERSONAJES REPRESENTADOS; sin asomo de caricatura, Goya ve a los personajes sencillamente, tal cual eran.

2.4.2.4 La Guerra

A partir de los primeros años del siglo XIX, el pintor se encierra en sí mismo y los acontecimientos políticos contribuyen a imprimir un sentido angustioso en su obra de madurez. Intentando conservar la posición acomodada, e intentando seguir los ideales de la Ilustración, PRESTARA ESPECIAL ATENCION SU PINTURA A LOS ACONTECIMIENTOS DEL PAIS. Esto le llevará a la ejecución de una serie de obras relacionadas con la guerra, o, mejor dicho, LA VIOLENCIA, LA CRUELDAD, LA DESOLACION QUE LA GUERRA ENGENDRA, sobre todo en la serie de grabados: LOS DESASTRES DE LA GUERRA (1808‑11), en los que expone todo una galería de tipos y situaciones que hacen meditar sobre la violencia y sus efectos.

De esta época es también LOS FUSILAMIENTOS DEL 3 DE MAYO EN LA MONCLOA (1814), cuyo tema es un documento histórico: los fusilamientos de los patriotas en la montaña del Principe Pío; grupo que, frente a un pelotón de soldados franceses, se enfrenta con la muerte. Cada persona del mismo se enfrenta de manera diversa a la muerte: hay quien reza, quien tapa sus ojos o quien increpa a los invasores, yaciendo en el suelo los cadáveres de los ejecutados. En toda la composición, pese a estar individualizadas las actitudes, predomina la idea de conjunto, acentuándose la fuerza dramática de la situación, de manifiesta violencia a través del tratamiento de la luz: la luz del farol y el mortecino color que impregna todo el cuadro, preciso e interrumpido por los tonos más brillantes de la figura con los brazos abiertos, busca presentar con toda su crudez el horror de la guerra. MAS QUE UNA OBRA PATRIOTICA, ES UNA OBRA ANTIBELICISTA, MUY EXPRESIVA EN EL USO DE LA LUZ Y EL COLOR. 
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	Fusilamientos del 3 de Mayo en la Moncloa
	Carga de los Mamelucos
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	Desastres. Enterrar y callar
	Desastres. Grande hazaña


Similar planteamiento muy expresivo se obtuvo en LA CARGA DE LOS MAMELUCOS, donde también la brutalidad de la guerra se denuncia a través de una dinámica composición, muy colorística, pero donde destacan los rostros cercanos a la locura.

2.4.2.5 La represión fernandina y las pinturas negras.
En esta fase, el pintor se desencanta de las esperanzas producidas por Fernando VII, y aunque conserva el título de pintor de cámara, SE VA AISLANDO PROGRESIVAMENTE. Es la etapa en la que crea las PINTURAS NEGRAS XE "PINTURAS NEGRAS" , así llamadas, no por el empleo predominante de este color, sino por representar la "crónica negra" de España. En ellas reduce mucho su paleta, dominando los tonos densos de pardos, negros y ocres, que se interrumpen a veces con manchas de color brillante, evocando todas temas sombríos, tristes, desesperanzados, como el mismo pintor, donde se plasman escenas de brujerías, hechos fantásticos, escenas cotidianas o temas mitológicos de oculto simbolismo, como SATURNO DEVORANDO A SUS HIJOS, alegorizando la voracidad de la tiranía o la España que devora a sus hijos. Goya en estas obras PENETRA EN EL SUBSCONCIENTE, EN EL MUNDO DE LO VISIONARIO Y LA ALUCINACIÓN, que precede al surrealismo y al expresionismo del siglo XX. Simplificando las imágenes para acentuar el dramatismo, ejecutadas con gran libertad, colocando pinceladas de color puro, sin mezclar y manchas de color, expresa como nunca se hizo en la Historia del Arte la crueldad, el dolor y la desesperanza. Su propia desesperanza.
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	Aquellarre
	Saturno devorando a sus hijos
	Tauromaquia.
	La lechera de Burdeos


2.4.2.6 El exilio en Burdeos

Cuando ya salió de España y se asentó en Burdeos, renovó su espiritu creador, reencontrando facetas que habían quedado olvidadas por él mismo, como las litografías de los TOROS DE BURDEOS. En pintura los colores se aclaran, la técnica se hace muy suelta y libre, anunciando ya al Impresionismo, como se puede observar en su obrita LA LECHERA DE BURDEOS.

2.4.2.7 Conclusión
Fundamentalmente desarrolla los siguientes temas:

· Pintor de cartones para tapices.

· Magnífico retratista.

· Cronista de su tiempo (Madrid del siglo XVIII y escenas de la guerra de independencia)

· Pintor de la subjetividad (pintura negras y grabados)

· Magnífico y variado grabador (Series: CAPRICHOS, DISPARATES, DESASTRES DE LA GUERRA y TAUROMAQUIA)

· Investigador del lenguaje pictórico y de las técnicas pictóricas.
Se pueden deducir y resumir las siguientes características generales de su obra:

· SU OBRA ES INMENSA. Cultivó todos los géneros y todos los temas (pintura mural y en lienzo, grabados, dibujos; teams religios y profanos) y en todos dejó huella. Su obra grabada y dibujada iguala en importancia a la pictórica. La riqueza de repertorios empleada carece de precedentes en la pintura española.

· SU ARTE Y SU TECNICA NO CESAN DE PROGRESAR a lo largo de su vida, siendo la FACTURA DE SUS CUADROS CADA VEZ MAS DESENFADADA Y LIBRE.

· CLARA TENDENCIA NATURALISTA, huyendo del idealismo; pese a las primeras obras de estética rococó, impone en su obra el REALISMO. De ahí que su obra sea un DOCUMENTO FUNDAMENTAL de la Historia de España.

	Técnicas de Goya

	GRABADO: Procedimiento por el que se consigue un dibujo mediante la obtención previa de una matriz o de una plancha. Hay dos tipos fundamentales: aquél en que la plancha se trabaja de modo que el dibujo quede en relieve (sobre todo, el grabado en madera) o bien el que produce un dibujo en hueco (trabajos sobre cobre, por ejemplo). Este conoce dos sistemas  principales: el aguafuerte y el trabajo a buril o “talla dulce”. El aguafuerte es una técnica de grabado obtenido tratando la plancha de metal con ácido nítrico diluido en agua.

LITOGRAFIA: Sistema para obtener grabados en plancha de piedra, dando un aspecto granulado de la estampa obtenida.



· Goya es UN MAGNIFICO RETRATISTA, expresando perfectamente la psicología de los personajes. Obras como LA CONDESA DE CHINCHON, LA TIRANA, RETRATOS DE CARLOS III y CARLOS IV, o los de su cuñado FRANCISCO BAYEU, se han hecho inmortales y son la manifestación clara del dominio de Goya de la técnica retratística.

· IMAGINACION EXTRAORDINARIA. Partiendo del comentario satírico y humorista de la realidad, llega a deformarla y a complacerse en lo monstruoso y en lo puramente fantástico.

· La obra de Goya supone una CRITICA PESIMISTA Y DURA DEL SER HUMANO.

· SOBRE TODO, GOYA ES EXPRESION DE UNA NUEVA SENSIBILIDAD, pudiendo adscribirse muchas de sus obras en la CORRIENTE ROMANTICA, tanto por la nueva forma de expresar los sentimientos, por su visión pesimista e imaginativa de la realidad, como porque convierte a la masa anónima, a la multitud en la protagonista de muchos de sus cuadros.

· GOYA ABRIRA NUEVAS VIAS A LA PINTURA. Su obra inspirará futuras corrientes pictóricas como:

· El Impresionismo: en su tratamiento de la luz y pincelada suelta, ligera, con abundancia de manchas de color.

· El Expresionismo: porque sacrifica la forma, el detalle a aquellos rasgos que sirvan para resaltar la expresión, simplifica las figuras e insiste en las masas esenciales.

· El Surrealismo: por  su  reflejo  del mundo subconsciente.

En definitiva, todos estos valores dan a la obra de Goya un valor universal. De ahí su importancia hoy en día.
3 El romanticismo
3.1 Características generales

Si en la Ilustración brillaba la luz, en el Romanticismo nos abruman las tinieblas. Bajo el nombre de "Romanticismo" se esconde un grito desgarrador de libertad. Después de la caída de Napoleón, el Romanticismo, es una vía de escape para las jóvenes generaciones que aspiran a encarnar los principios revolucionarios. 

     El Romanticismo puede entenderse como la "primera vanguardia en la Historia del Arte", se inaugura la entrada en una nueva época, la nuestra:
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	Friedrich. Mujer sola frente al amanecer
	Constable. Stonhenge
	Géricault. La balsa de la Medusa
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	Turner. Lluvia, viento y velocidad
	Gros. Napoleón
	Friedrich. Mar Helado.


· El arte deja de regirse por la doctrina del Clasicismo. 

· El objetivo principal del arte no es la belleza, sino la expresión y sentimientos que pueden abrir horizontes mucho más amplios. 

· Emerge un deseo de que aparezca lo nuevo, insólito, oculto, reprimido, en una palabra, lo sublime, lo que está más allá del límite. Esta ansiedad provoca mucho más placer estético que la belleza. 

· Prima la subjetividad en detrimento de lo objetivo. Por medio del arte se intenta expresar el mundo interior del artista, aunque para ello haya que recurrir a mundos oscuros, penumbras o sueños. 

· Cobra importancia el tema de la magnitud. Se siente el mundo como algo inabarcable a lo que el hombre es incapaz de llegar. Esto genera un sentimiento de inferioridad y una angustia ante las fuerzas incontrolables de la Naturaleza. 

· Impera la Historia Nacional. En el Romanticismo se alza el orgullo de las lenguas locales, las raíces profundas de los pueblos natales. Se buscan los orígenes remotos de lo primigenio. 

· Amor a la Edad Media y sus valores: ruralización, feudalismo y por lo general, todo aquello que rechazaba el racionalismo ilustrado. 

· Hay un vivencia profunda de la religión. 

· Se impone el gusto por lo exótico. Se valora lo distinto, de ahí que la mirada se fije profundamente en mundos orientales.

· Son representantes del romanticismo artístico: Gros, Gericault, Delacroix, Gaspar D. Friedrich, William Turner, Constable…
3.2 Eugène Delacroix (1796-1863).

Vivió 65 años, nació en París; de familia de artistas por parte de madre, y de altos funcionarios por la de su padre. Recibió una educación culta y distinguida, que le dotó de una conversación viva e ingeniosa. Su naturaleza espiritual, orgullosa, melancólica, exaltada y reservada, se vio prontamente influida por la corriente romántica y, sobre todo, del pesimismo byroniano. Pintor de gran inventiva, de ardiente colorido, participó en la Revolución de Julio de 1830, manifestando su apasionada adhesión en su obra La Libertad guiando al pueblo. Junto con Victor Hugo en literatura, se le ha considerado paradigma del Romanticismo. 

Son característicos de su obra, los siguientes aspectos:

· La libertad creadora, como valor que se enfrenta a la normativa de las academias establecidas desde la Ilustración.
 El artista, como individuo, es creador no sujeto a reglas establecidas. No hay cánones de belleza que puedan marcar el hacer artístico. Delacroix defendió insistentemente estas ideas frente a las Academias de Bellas Artes.

· Exotismo, orientalismo, como forma de rechazo a la sociedad burguesa y occidental. Es una característica típicamente romántica el valorar lo no occidental como salvaje y lo salvaje, por tanto, como puro y bueno. Llegó a vivir en el Norte de África, y pintó numerosas escenas de caza de tigres, harenes…

· El movimiento y la agitación en las composiciones. Es parte de su rechazo a las obras estáticas del neoclasicismo y del academicismo. Recoge la tradición artística del barroco más decorativo (Rubens).

· Colorismo exuberante en sus obras.
· Apasionamiento en los temas. Prescinde de la necesidad de establecer valores éticos en sus obras. Importa la pasión, el sentimiento, la irracionalidad, antes que lo normativo.

· Populismo. El pueblo aparece como una masa (recoge la tradición de Goya) anónima que interviene en los asuntos sociales y políticos. Asume por tanto las aspiraciones nacionalistas y liberales que provenían de la Revolución francesa. Las expresó en su obra La Libertad guiando al pueblo.
Obras fundamentales suyas son: Mujeres de Argel, La muerte de Sardanápalo, La libertad guiando al pueblo, la Matanza de Quíos.
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� Tuvo una fuerte disputa con Ingres, director de la Academia de Bellas Artes sobre este aspecto. Ingres defendía un arte normativo frente a la libertad creadora de Delacroix.





