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IES ABASTOS. Hª DEL ARTE.2º Bachillerato.
 Profesora: C. Sanfrancisco.
NEOCLASICISMO: Jacques Louis DAVID. 
INTRODUCCIÓN: Contexto histórico.

Las profundas transformaciones históricas desde mediados del  XVIII al último tercio del s. XIX, que marcan la crisis del antiguo Régimen y el paso a la llamada época Contemporánea, se corresponden en Hª del Arte con dos tendencias estilísticas que parecen de signo opuesto y aparentemente fáciles de diferenciar, pero que responden a unas raíces comunes: el NEOCLASICISMO y el ROMANTICISMO.

Las dos se conectan con el fenómeno del ascenso de la nueva clase burguesa y acceso al poder, y sus presupuestos no son más que las dos caras de una misma moneda:

· el NEOCLASICISMO se originó desde mediados del S. XVIII con el pensamiento ilustrado basado en la razón y el escepticismo. 
· Bajo las tendencias neoclásicas late un fuerte apasionamiento emocional: el deseo de resucitar las formas de la antigüedad, de la misma manera que el romanticismo evoca lo medieval  o las culturas orientales. Por otra parte, coincidiendo con el apogeo neoclásico, algunos artistas (Goya,) ofrecen un auténtico culto al inconsciente, a la irracionalidad, a la locura y al sueño. El movimiento alemán del Sturm urid Drang («tormenta e impulso») es también contemporáneo, hacia l780-85, de las grandes experiencias del neoclasicismo francés. 

· Clasicismo y romanticismo no son fácilmente separables. Se trata de dos polos contrarios que responden a una doble aspiración de la burguesía de fines del siglo XVIII y de la primera mitad del XIX: la tensión entre el orden y la libertad, o entre la razón y el sentimiento que se resolverá dando mayor preferencia al primer aspecto cuando se lucha contra la «irracionalidad» política de la antigua monarquía absoluta, mientras que la explosión de la libertad y el sentimentalismo se manifestará más tarde, una vez consolidadas las conquistas revolucionarias. Esto explica que el romanticismo dé la tónica moral al siglo XIX sin que por eso desaparezcan los ímpetus artísticos neoclásicos.
El Arte en torno a la revolución Francesa: DAVID-(libro 492)
Introducción: Rasgos definitorios

· Por importante que fueran acontecimientos como el descubrimiento de América, la Reforma, el Renacimiento, se puede decir que no ocasionaron una ruptura brusca en el mundo de arte, pues la gran masa de artistas siguieron organizados en gremios y cofradías y continuaban recibiendo encargos de la poderosa aristocracia.
· Los gustos y las técnicas evolucionaron, pero los fines de la pintura y de la escultura siguieron siendo los mismos: Suministrar cosas bellas a quienes deseaban tenerlas y disfrutar de su posesión
· Sin embargo, a finales del s. XVIII las coincidencias comenzaron a desaparecer, pues se estaba llegando a los tiempos modernos (Rev. Francesa). El cambio de las ideas acerca del Arte tuvo sus raíces, como la Rev. Francesa, en la Edad del la Razón (La Ilustración): El artista cambiará de actitud con respecto a lo que se entiende por "estilo".  
A comienzos del s. XVIII el estilo adoptado por los artistas se creía que era el mejor y el más correcto para conseguir unos efectos determinados y la mayoría de los arquitectos continuaron fieles a las formas clásicas de la arquitectura renacentista frente a la exuberancia barroca y el "pastel de nata" que significaba el Rococó. 

El Neoclasicismo se define por su culto al arte clásico, identificado sobre todo con Grecia, más que con Roma, al revés de lo que sucedió en el Renacimiento.

Se le considera un movimiento artístico demasiado vuelto hacia el pasado y, como todo arte clásico sometido a rígidas normas, lo que lo pone en contradicción con ser el estilo de una época revolucionaria que, lógicamente, suele ser una etapa antinormativa y de rupturas.

La explicación quizá radica en que en este estilo la burguesía conservadora que acabó dirigiendo el proceso revolucionario, de mentalidad racionalista y moderada, encontró su modelo ideal, de formas más sencillas, frente al sentido de la vida más sensual, recargado y exuberante de la aristocracia del Rococó. Será, pues, la bandera artística no sólo de la Revolución Francesa, sino también del Imperio Napoleónico, en conexión con todo lo de ambiguo que tiene esta etapa; fue revolucionario, como ella, en cuanto que no aceptaba nada de las tendencias artísticas precedentes, pero al mismo tiempo fue conservador porque no dejaba libertad al artista para crear nada nuevo, lo sometía a reglas rígidas dictadas por las Academias. (instituciones que aparecen en estos tiempos).

· El Neoclasicismo es un intento de someter la creación artística a reglas racionales y crear modelos de validez universal.

· Frente al rococó y Romanticismo que son artes espontáneos, de gran fuerza liberadora y de frenético irracionalismo, el neoclasicismo presenta el reposo, la mesura, un arte normativo, que quieren resucitar las Academias del s. XVIII.

· Quiere ser un arte fácil de entender por el gran público, cosa que no consigue. La obra neoclásica pretende serenar al espectador, sumergiéndole en un mundo claro, geométrico y simple.

PINTURA: 

· En el caso de la Pintura, la ruptura con la tradición no se percibió tan claramente, pero sus consecuencias fueron mayores. La pintura dejará de ser una profesión cualquiera, cuyos conocimientos se transmitían de maestro a discípulo, sino que se convertirá en algo que se debía de enseñar en las Academias (la misma palabra Academia sugería un cambio de actitud -Platón-).
· Los artistas llamarán primero Academias a sus lugares de reunión, para poner de manifiesta su equiparación con los eruditos a los que concedían tanta importancia, pero adentrado el s.XVIII tendrán ya la función de enseñar arte a sus alumnos. 
· Al principio, las Academias fueron patrocinadas por los Reyes (Real Academia….), para poner de manifiesto el interés del rey por las artes de su nación.

· Con el nuevo gusto por lo clásico, se planteó el problema de si había clientes dispuestos a comprar obras de artistas de su tiempo :a fuerza de subrayar la grandeza de los maestros del pasado, cosa que hacían las Academias, los compradores se inclinaron por adquirir obras de los antiguos, más que a encargarlas a sus contemporáneos.
              - Aparecieron los coleccionistas de antigüedades.

· Los Salones se plantean como el remedio para resolver la situación: Eran exposiciones anuales que se convertirán en acontecimientos sociales de gran importancia, pues los artistas tendrán que trabajar ahora para triunfar en una exhibición en la que siempre existía el riesgo de que lo espectacular y pretencioso brillase más que lo sincero y lo sencillo. 

· Aparece así el arte oficial o arte académico, que venía definido por ser

· Un arte atado a la exigencia de una clientela que pedía: 

· colores estridentes, 

· temas melodramáticos y actitudes teatrales
· grandes dimensiones.

· Todo ello para impresionar al público

· Esto provocara la aparición de los primeros "insumisos" -en este caso los románticos-, aquellos que no se querían someter a las normas de la Academia y  que van contra el academicismo.

·  Un elemento común entre  pintores "académicos oficiales" y "rebeldes": el desdén hacia los temas clásicos tradicionales: Biblia, santos, mitología, alegorías. 

A partir de ahora, los artistas se sintieron libres para elegir como tema desde una escena de novela a un suceso del momento o cualquier cosa que pasara por su imaginación o provocara su interés.

En particular la Rev. Francesa dio un impulso enorme al interés por la Historia y a la pintura de asuntos históricos: los franceses revolucionarios gustarán de verse como griegos y romanos renacidos y su pintura reflejará su afición a lo que se llamó la "grandeza de Roma". Estos hombres consideraban vivía tiempos heroicos y que los acontecimientos de aquellos años eran tan dignos de la atención de los pintores como los episodios de la Hª de Roma.

El gran maestro de la pintura neoclásica es 

DAVID (1748-1825), Jacques Louis.
· Figura curiosa desde el punto de vista humano ya que encarna el prototipo del artista revolucionario (no artísticamente) comprometido con los ideales igualitarios (fue el pintor de la Revolución; con la que se comprometió a fondo; exaltándola en "El JURAMENTO del JUEGO de PELOTA" o "LA MUERTE MARAT). 

· Entre 1775 y 1780 David vive en Roma y ahí se "convierte" al clasicismo, adoptando un estilo severo y equilibrado que se inspira en la escultura antigua; pinta cuadros de gran tamaño, presididos por rígidas simetrías y casi ausencia de movimiento. No hay resquicio para la sorpresa o el sentimiento, sus figuras aparecen respetuosas con las leyes de la armonía y de la proporción; todo está muy estudiado y planificado: las expresiones de los rostros, las posturas corporales, la distribución de las masas y la luz.
· MADAME RECAMIER (Libro 492)

Cronología: 1800

Técnica: óleo sobre lienzo. 
Tamaño: 174 centímetros de alto por 224 cm. de ancho.
Género: Retrato. Pintura de historia. Inacabado.
Localización: el Museo del Louvre de París, 

TEMA: Juliette Récamier, esposa de un banquero, era una de las jóvenes más notables y bellas de su época. Tenía un salón en el que se reunían los realistas, partidarios de una restauración borbónica y contrarios a Napoleón y concurrido por intelectuales.

 Cuando se realizó este cuadro contaba con 23 años. Por estar relaciones con escritores antimonárquicos, y negarse a ser dama de honor de Josefina, acabó siendo exiliada por Napoléon.
COMPOSICIÓN:

David la retrata como una heroína de la República o protagonista del Imperio, cuando ideológicamente era opuesta a ambas cosas.

 Recostada, vistiendo un sencillo vestido blanco de estilo helénico; muestra los pies desnudos. No lleva joyas ni maquillaje, y el peinado es un sobrio recogido tipo romano con una cinta. Se la ve desde la distancia, de tal manera que el rostro parece bastante pequeño, lo que al final hace que se trate menos de un retrato de una persona y más de un ideal de elegancia femenina.

La ambientación es clásica: un tipo de diván o triclinio que a partir de entonces se conoció como Récamier, un reposapiés y un candelabro o lámpara romana. Aparece así como una moderna virgen vestal de mirada desenfadada, pero con el cuerpo girado para indicar castidad. Este tipo de mobiliario romano acababa de ser descubierto gracias a las entonces recientes excavaciones arqueológicas en Pompeya y Herculano.

Esta sobriedad y sencillez a la manera de la antigüedad, era tan sólo una moda o estilo más. La obra está inacabada.
Uno de los aspectos más innovadores de esta obra es su formato horizontal, inusual para un retrato y más propio de pinturas de historia.

· EL JURAMENTO DE LOS HORACIOS (Libro 493 ). 

Obtuvo un gran éxito en la "Exposición de París" de 1785, debido tanto al tema, como a la composición y la técnica. 

Luis DAVID, máximo representante de la pintura Neoclásica francesa y artista oficial de la revolución, representa en esta obra las teorías sobre la belleza clásica, académica, frente al Barroco y el Rococó

El tema lo eligió el propio David acudiendo a la Hª de Roma que cuenta el episodio de un duelo entre dos familias (Horacios y Curiaceos) para dilucidar la supremacía sobre el Lacio (región de Roma). Es un tema clásico que servía para encender los ánimos, por eso se destaca el momento de la exaltación patriótica del juramento.

· El tema  plantea, en realidad el conflicto entre EL DEBER (los tres hermanos) y el SENTIMIENTO (las mujeres): presenta el contraste entre la VIRILIDAD (modos y actitudes heroicas) de los combatientes que se juramentan con su padre y LA TERNURA de las mujeres. 

Es decir que no es una simple reproducción que describe un hecho histórico, sino que tiene una intención de exaltar las actitudes heroicas del pueblo francés.

La composición es clara, integrando perfectamente las figuras dentro de un espacio arquitectónico clásico: a cada arcada le corresponde un grupo o una figura, todas ellas vistas de cerca, en un primer plano.

En cuanto a la técnica lo presenta como un "relieve clásico", con simetría, falta de profundidad, ordenando las figuras en filas paralelas, en un mismo plano.

El dibujo es firme y seguro. Le preocupa más la línea que el color: la revalorización de la línea se debe a la identificación de la misma con la esencia intelectual que encierra la sustancia permanente de las cosas, lo que le llevaba a definir las imágenes con contornos firmes y seguros.

La gama de colores es muy reducida, pasando de los "colores pastel" del Rococó a los primarios, cálidos, siempre con los límites bien definidos y evitando superposiciones y confusiones.

La luz fría y constante ayuda a precisar los volúmenes de los personajes y de la solemnidad del ambiente.

· Frente a la frivolidad del rococó. David exhibe la grandeza ética y la austeridad de sus héroes antiguos en obras como 
· "EL RAPTO DE LAS SABINAS"   (pps)
          Técnica: óleo sobre lienzo, 
           Tamaño: 385 x 522 cm,)
TEMA: Se dice que El rapto de las sabinas (acabado en 1799), en realidad representa un momento posterior: la paz al interponerse las sabinas entre los combatientes; se pintó en honor a la esposa del pintor, siendo el tema de la obra el amor que prevalece sobre el conflicto. La pintura también fue vista como un ruego a la gente para que se unieran de nuevo después de la fase sangrienta de la Revolución, apelando a la paz entre romanos y sabinos (una llamada a la reconciliación de sus compatriotas).

En esta obra manifiesta más claramente el talante neoclásico.

Desdeña el movimiento y en vez de resaltar el momento del rapto, como hubiera hecho un pintor barroco, opta por el afán pacificador de las mujeres sabinas que tratan de calmar la disputa entre los romanos y sabinos: la figura femenina situada en primer término, recuerda al dios que había en el centro de los frontones de los templos clásicos y suministra un eje de simetría a toda la composición; mientras los hombres aparecen totalmente desnudos como se ven en las esculturas clásicas.

 LA MUERTE DE MARAT (1703), (Libro 494)
                      CRONOLOGÍA: firmado año II (1.793). Sigue el calendario    revolucionario.
     Materiales y técnica: Pintura al óleo sobre tela, lienzo.

    Tamaño: 1'65x 1'28 m.2
     TEMA: Marat, periodista y parlamentario revolucionario, amigo    de David, fue asesinado el 13 de julio de 1793 por la girondina Carlota Corday. David de nuevo organizó un funeral espectacular, y Marat fue enterrado en el Panteón. Al morir en una bañera, David quería que su cuerpo estuviera sumergido en la bañera durante la procesión funeraria, pero el cuerpo había empezado a descomponerse. En lugar de ello, el cuerpo de Marat fue periódicamente rociado con agua cuando la gente iba a verlo, lleno de heridas enormes. La muerte de Marat quizá sea la obra de David más conocida.
COMPOSICIÓN:

    - La sección superior del cuadro se ha dejado impresionantemente vacía, método que David había aprendido estudiando a Caravaggio o a su escuela. El espacio en que tiene lugar la acción se indica de manera concisa y con absoluta sinceridad.
   - La composición está también muy estructurada, lograda con unas líneas geométricas simples, el espacio queda definido por la sobria, casi esquemática, contraposición entre horizontales- la estricta horizontalidad de la composición, solo rota por el acento descendente del brazo derecho- y verticales.
    - Presenta a Marat recién asesinado por una fanática en el baño; el tribuno revolucionario en un marco de impresionante austeridad exhala el último suspiro, con la pluma todavía en la mano, mostrando el valor moral de la razón frente a la barbarie y al crimen. Da la sensación de haber estado trabajando metido en su baño, con un sencillo pupitre adaptado a la bañera.    
· Consiguió que pareciera heroico, lleno de gravedad y elevación, a la vez que de una minuciosidad descriptiva digna de un "atestado" policial. 
· Marat sostiene en la mano una carta que es la que ha introducido a la asesina en sus habitaciones, en ella destaca con claridad el nombre de la asesina, para que quede constancia de ella – Carlota Corday.
· El asesinado presenta una noble belleza; tiene una fuerza plástica extraordinaria; es también infinitamente conmovedor.
· el modelado de los músculos y tendones es digno de una escultura griega.

El cuadro es de una gran austeridad, elimina lo innecesario; 

· no hay colores matizados: Los tonos grises, pardos y verde petróleo aplicados en planos lisos son igualmente sencillos; su austeridad y su calculada posición procede del caravaggismo. En medio de este colorido tan bajo destacan, sobrecogedoras, unas cuantas gotas de sangre sobre la sábana. Y es precisamente mediante estos valores delicadísimos y con moderados contrastes de luz y sombra, como se consigue una impresión pictórica y llena de color, a pesar de la ejecución contenida: Fondo oscuro neutro que centra tan solo la vista en Marat. El hecho desnudo de la muerte domina la obra.    

Juega con la luz para conseguir mejor la imagen: 

· la oscuridad del fondo permite valorar mejor la cabeza y el brazo, más iluminados.

· En el cuadro hay un decidido contraste entre sombra y luz, pero no hay ninguna fuente de luz que justifique ese contraste como algo natural. La luz es simbólica. La firmeza y la frialdad del contraste entre luz y sombra da al cuadro una tonalidad uniforme, lívida y apagada, cuyos extremos son la sábana blanca y la tela oscura.
                   -SIGNIFICADO: David adoptó la tarea de convertir un terrible crimen en arte eterno. Jean- Paul Marat, un jacobino  comprometido con la revolución, sufría una enfermedad de la piel que le obligaba a realizar la mayor parte de su trabajo político en las sedantes aguas de su bañera. El 13 de julio de 1.793, Charlotte Corday, una partidaria de sus enemigos políticos, los girondinos, consiguió entrar en su casa y matarle con un cuchillo de carnicero; en este lienzo de "mártir" retrata la tragedia del defensor de la patria que, en el momento crítico del cumplimiento de sus deberes patrióticos cae víctima del puñal pero no retrata el asesinato real de Marat: Según su propia declaración, nos muestra a Marat tal como lo había visto el día anterior a su muerte, cuando a petición del Club de los Jacobinos, fue a visitar al enfermo.  

David logra representar las virtudes de la víctima: No comenta el hecho de la muerte, se limita a presentarlo, a reproducir el testimonio mudo e inamovible que transmiten los objetos. Estos cuentan la infamia del delito y la virtud del asesinato. La bañera en que estaba metido para aliviar sus dolores y en el que escribía sus mensajes al pueblo habla de la virtud del tribuno que trata de dominar el sufrimiento para cumplir su deber.
· pobreza: a través de la mesa sencilla, una caja de madera, (la caja de madera sin barnizar expresa la pobreza, la integridad del político); el trapo roto zurcido....

· caridad: billetes encima de la caja, junto al papel en el que se explica que el dinero tiene que destinarse a su viuda. Marat ayudaba a la viuda y en el momento en que esta lo iba a matar, Marat escribía una carta donde todas las deudas quedaban zanjadas. Le interesaba demostrar la bondad de corazón de Marat. 
· También exaltar su soledad personal, David plasma a Marat como víctima humana. No hay figuras secundarias que enmarquen la escena ni apunten la moraleja. El hecho desnudo de la muerte domina la obra. Estamos ante un tributo al hombre que, en opinión de David fue un mártir de la revolución.
SIGNIFICACIÓN DE LA OBRA: David destacó porque fue el primero en plasmar en lienzo la teoría académica que se había venido enseñando en la Escuela durante 20 años y en la que tanto insistía el maestro de David, ello implicaba una mayor estima hacia el artista y su papel en la sociedad33. A partir de ahora pasaba a ocupar el papel del "educador público" y sería a todo el público a quien dirigiría su mensaje. Ahora, en el Neoclasicismo, nos encontramos con sobrias lecciones de las virtudes domésticas y patrias, estoicos ejemplos de sencillez, de nobles sacrificios y heroico patriotismo. Lo importante era el valor ético que podía extraerse del arte antiguo. Lo heroico se asociaba ahora a lo virtuoso. Además , David destacó de entre todos los pintores neoclasicistas por plasmar representaciones de sucesos coetáneos: .David fue un artista moderno: el artista con que se inicia el S. XIX. Fue el pintor de la revolución por excelencia, Su obra es un compendio de magistralidad técnica, además de plasmar con perfección los ideales sociales, políticos y morales de una sociedad llena de grandes convulsiones desde donde artistas como David supieron llevar con gran maestria estos ideales a toda la sociedad. Fue el portador de una nueva moral.
· Con la ascensión de Napoleón. David se convierte en pintor oficial del Imperio haciendo cuadros propagandísticos sobre Bonaparte:
· "BONAPARTE ATRAVESANDO LOS ALPES" (pps)
De nuevo el emperador, amigo personal de David, en esta ocasión montado a caballo y desprendiendo un aire épico y heroico.
 De gran precisión en el dibujo y preciosismo en los detalles, David congela el movimiento y engrandece la figura de Napoleón, que parece un héroe de la antigüedad. De nuevo la propaganda política que hace aparecer al emperador con arrojo y valentía, capaz de guiar a Francia a través de los avatares de la historia. Llena casi todo el campo visual, aunque se puede ver en segundo término soldados napoleónicos llevando un cañón y al fondo las amenazantes montañas de la cordillera alpina.
· LA "CORONACIÓN DE NAPOLEÓN EN NÔTRE DAME" (1805-7). Louvre en Paris.
TEMA: Napoleón estableció una monarquía militar hereditaria y se proclamó emperador, haciéndose coronar por el Papa en la Catedral de Notre Dame, el 2 diciembre de 1804. En detalle del famoso cuadro La coronación de Napoleón, de Jacques Louis David se puede ver que Napoleón, tras haberse puesto a sí mismo la corona (El endiosamiento de Napoleón Bonaparte es tal que cuando el sumo pontífice le fue a colocar la corona, él se la arrebató de las manos y no permitió que se la pusiera el Papa).Justo después, coronó a su esposa, la emperatriz Josefina,(la cual cuando se celebro esta ceremonia, contaba ya con 40 años y en el cuadro David la representa extraordinariamente rejuvenecida),dejando al Papa en un papel secundario durante esta ceremonia.

COMPOSICIÓN: Se trata de una obra de enormes dimensiones donde no se retrata únicamente a los personajes principales, sino a todos los presentes. La composición se desarrolla en forma de friso. El lugar donde se celebra la ceremonia tiene un carácter grandioso, esta enmarcado en la catedral de Nôtre Dame, donde podemos ver numerosas líneas verticales, que le dan grandiosidad al marco, como se puede ver en los enormes candelabros, el los pilares de gran tamaño y altura y en el enorme crucifijo que transporta uno de los obispos en la parte central del cuadro. A todo esto se le une la cantidad de terciopelos, joyas, bordados … que intenta dar al cuadro todavía más suntuosidad; todos los personajes retratados en el cuadro (algunos como  la madre de Napoleón que  no asistió al evento debido su animadversión hacia Josefina, aunque fue incluida por indicaciones del propio Napoleón)  se encuentran mirando a la corona que esta apunto de ser puesta sobre la cabeza de Josefina, todos a excepción de la propia Josefina, Napoleón y el Papa Pio VII, el cual es representado en una posición relajada y algo ausente de la ceremonia, pero con un gesto de bendición. Esta posición del Papa, se debe a una indicación del propio Napoleón. David trata el tema con gran seriedad y distancia. La gran riqueza de personajes, vestimentas e interiores viene a subrayar el poder inmenso de Napoleón, dueño de Europa desde Rusia a España. 
Es un cuadro historicista que el propio Napoleón supervisó convirtiendo el arte en propaganda, la pintura al servicio del poder. En la escena hay falta de movimiento, grandilocuencia y teatralidad, además de un dibujo muy definido. Se refleja perfectamente todo el boato y la pompa del controvertido emperador y de su entorno. 

