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El siglo XVI11 francés: Chardiny el retrato

La Academia

La Real Academia de Pintura y Escultura, establecida en 1648 para
centralizar el control de las artes domind la vida artistica en Francia
durante en el siglo XVIII, hasta el punto que, s6lo sus miembros podian
recibir encargos reales o participar en las exposiciones de la Academia,
conocidas como Salones oficiales.

Para ser miembro de pleno derecho de la Academia era requisito que
ésta aceptara una “obra maestra” del artista, a quien se admitia como
especialista en una categoria de pintura determinada. La mas estimada, en
la estricta jerarquia promovida por aquella institucion, era la “pintura de
historia”, que incluia temas religiosos, mitélogicos e histéricos; después
venia el retrato, luego el paisaje y los bodegones. Estos rangos indicaban
que ciertos tipos de pintura requerian del artista el empleo tanto de su
mente como sus 0jos.

Chardin: El gran mago del mundo cotidiano

Aunqgue no fueron muy considerados por la Academia, los bodegones y las
escenas de la vida cotidiana eran muy populares. El mejor pintor de estos
temas fue Jean Siméon Chardin, al que Denis Diderot, el principal critico
de la época, llamo el “gran mago” sugiriendo asi su aparente facilidad para
conseguir armonias de color y la composicion, cualidades con las que el
pintor dotaba de solemnidad a objetos y ocupaciones corrientes.

Chardin ya habia adquirido una considerable reputacién cuando, el
mismo dia de solicitarlo, fue aceptado en la Academia como pintor de
“animales y fruta”. Después de la burla amistosa de un colega sobre la baja
categoria de su obra, Chardin comenzé hacia 1730 a pintar figuras, la
mayoria mujeres y nifios ocupados en senci-llas tareas de la clase media. Su
tratamiento de lo cotidiano no tenia precedentes en Francia. Las escenas
naturalistas de la vida campesina de los pintores holandeses y flamencos,
con contenidos morales sobre la vanidad y la temporalidad de los bienes
mundanos, habian sido populares desde hacia tiempo entre los
coleccionistas franceses. Chardin, sin embargo, retrataba un mundo mas
contemplativo y ensimismado, captando el movimiento en un instante y
sus perso-najes, absorbidos en actividades que requerian gran
concentracion, adoptan la calidad de bodegén.

Chardin pintaba directamente del natural las composiciones que él
mismo preparaba, y era raro que elaborase detallados dibujos previos
seglin la practica académica comin. De forma pausada, cons-truia gruesas
capas de pintura, creaba colores densos y complejos mezclando diferentes
pigmentos y variaba la forma de su pinceladas para crear el efecto de las
diferentes texturas de las superficies.

Debido a que su técnica era lenta y complicada, y los precios bajos de
sus temas, Chardin copiaba a menudo sus composiciones, por lo que
muchos de sus temas tienen varias versiones, todas pintadas por el mismo
artista. En esa época, la creatividad residia en la concepcién original, por lo
que las subsiguientes copias eran igual de valiosas.

Los retratos y los nuevos clientes

La importancia del retrato creci6 durante el siglo XV1I1 atrayendo a un
numero cada vez mayor de pintores de primera categoria. Se convirtié en
una practica tan lucrativa que la Academia intentd frenar su popularidad—
gue aumentaba a expensas de la pintura de historia—bajando los precios
oficiales. La demanda provenia sobre todo de la nueva y adinerada clase
media. A esto se sumaba el creciente interés por la psicologia individual, ya
que los pensadores de la ilustracion hicieron del hombre y su perfeccién el
centro de su sistematico estudio. Esto se reflejaba no s6lo en el gran
ndmero de retratos, sino en la evolucion de nuevos tipos, que desde
aproximadamente 1740 mostraban a los modelos pensativos, inmersos en
un entorno que reflejaba sus intereses, asi como sus ingresos.

Jean-Siméon Chardin
Francés, 1699-1779

Las burbujas de jabén

hacia 1733-1734. Oleo sobre lienzo.
Donado por la Sra. de John W.
Simpson 1942.5.1

Esta es una de las muchas versiones de
Las burbujas de jabon, primera obra de
Chardin que incluia la figura humana.
Un muchacho concentra toda su
atencion en una temblorosa burbuja,
que parece estar lista para escaparse de
la cafia. El espectador francés del siglo
XVIII hubiera reconocido la burbuja de
jabdn de la pintura flamenca y
holandesa como un simbolo de la
fragilidad de la vida y la vanidad de los
guehaceres mundanos.

A menudo Chardin exponia, y
probablemente también concibid, sus
obras por pares, llamadas “parejas.”,
para reforzar o amplificar su
significado, y al alternarlas cambiar su
sentido. En diferentes ocasiones esta
pintura se colgd con otras dos obras
formando “parejas”, cuyas versiones se
encuentran en esta sala. En El castillo de
naipes otro muchacho se concentra en
una parecida y vana tarea, sin embargo
en La joven institutriz una muchacha
esta atenta a su obligacion.

También exploran este tema dos
pinturas de Charles Amédée Vanloo
gue se exponen en esta misma sala.
Vanloo empareja sus Burbujas de jabén
con La linterna Mégica, donde los
nifios, quiza sus propios hijos, juegan
con la cdmara oscura. Este utensilio de
los artistas, cuyos espejos reflejan una
tenue imagen, sugiere, igual que la
burbuja de jabon, la transitoria
naturaleza de la vida.

Bodego6n de caza

(ilusion optica que produce efecto real),
realismo y gran virtuosismo, pero la
caza de Chardin evoca los flacidos
miembos de estos animales con
suavidad y una cierta ambigledad. Una
gama de tonos se esparce como la
iluminacion difusa a través del lienzo.
Los vividos toques de luz del turquesa y
el coral en las plumas puntean los
calidos tonos neutros y hacen eco con
menos intensidad de izquierda a
derecha. Las plumas las trazé en suaves
arcos en forma de venera, en tanto que
la piel de los conejos esta pintada con
una capa mas densa y rugosa en la
superficie. Al acercase al lienzo, como el
critico Diderot sugeria a los visitantes
de las exposiciones del Salén, las formas
de la caza se convierten en un mosaico
de pura materia pictorica. “Alejaros”,
proseguia Diderot, “y todo se crea 'y
reaparece”.

La dedicada enfermera

1760/1765. Oleo sobre lienzo.
Coleccién de Samuel Kress 1952.5.36

Cuando al final de su vida Chardin
volvi6 a la pintura de bodegones,
empled un estilo mas libre que la
técnica pulida que habia usado para las
figuras. Sus contemporaneos pintaron
la caza muerta con trompe-I’oeil

hacia 1738. Oleo sobre lienzo.
Coleccién de Samuel H. Kress
1952.5.37

Chardin revela la dignidad y la belleza
en lavida cotidiana a través de la
sencilla actividad que aqui describe. La
expresion de la mujer, la forma de
concentrarse en su tarea, sugiere que
sus pensamientos estan en otra parte,
quiza en el invalido cuya comida
prepara—Ia enfermedad fue la causa de
la muerte de la hijay la primera esposa
de Chardin. Cada objeto recibe un
cuidadoso tratamiento de la pincelada
del artista. Su disposicion en la mesa es
una armonia de tonos blancos: la jarra,
el mantel, los huevos y el plato, tienen
diferencias sutiles. Cada cacharro, cada
pieza de loza esta presente de manera
palpable, como Didierot escribo de
Chardin: “no son los pigmentos blanco,
rojo o negro lo que se mezclaen la
paleta, es la materia misma de los
objetos”.

Los modestos temas de Chardin—
como éste y el de Lasirvientaen la
cocina en la misma sala—fueron muy
populares en todos los estratos sociales,
incluyendo la aristocracia. Quiza su
atractivo descanse en el sentido del
orden, en situar las cosas en el lugar
adecuado. Chardin se adelant6 a la
popularidad de las pinturas de
“sensibilidad” que aumentd en el siglo
XVIII, desde la década de los cuarenta
en adelante, en las que como le contaba
a un colega: “se usa el color, pero se
pinta con el sentimiento”.
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Jean-Siméon Chardin
Francés, 1699-1779

El castillo de naipes

1735. Oleo sobre lienzo. Coleccion de
Andrew W. Mellon 1937.1.90

Como su ocasional pareja, Las burbujas
de jabdn, esta pintura sefiala la
ociosidad y futilidad de las
construcciones mundanas. El delantal
del muchacho sugiere que es un
empleado de la casa a quien, después de
una partida de cartas, se le ha pedido
recoger la mesa. Sin embargo, utiliza las
cartas, dobladas para evitar que sean
marcadas y usadas de nuevo, para
construir la mas efimera de las
construcciones. La composicion
triangular de la pintura produce una

Nicolas de Largillierre
Francés, 1656—-1746

Elizabeth Throckmorton

1729. Oleo sobre lienzo. Fundacion de
Alisa Mellon Bruce 1964.20.1

La formalidad y los contornos definidos
de El joven y su tutor del pintor
Largillierre contindan la tradicion de la
“grand manner” barroca. La identidad,
incluso la nacionalidad, de este modelo
no se conoce, aunque a finales del
reinado de Luis X1V, cuando esta obra
fue pintada, los retratos de muchachos
con sus tutores eran populares entre la
realeza. Los colores y las texturas bri-
llantes, y la sensible precision en el
detalle de la cara del tutor revelan la
influencia de la pintura flamenca.
Largillierre pasé su juventud en
Antwerp y Londres, donde el gran
retratista flamenco, Anthony van Dyck,

sensacion de estabilidad
que detiene el momento,
asf como el mantenido equilibrio y la
respiracion del muchacho, al mover su
mano y comprobar la fragilidad de su
cons-truccién. Del cajon abierto asoma
la sota de corazones insinuando la
truhaneria.

Cuando Chardin mostro esta pintura o
Las burbujas de jabén con La joven
institutriz, que también se expone en
esta sala, pudo contrastar la pereza de
los muchachos con la diligencia de la
joven y asi subrayar la efimera
naturaleza de los objetos que
mantienen su atencién, que se pone de
manifiesto en las poses casi idénticas de
la muchachayy el sirviente. Ambos
destacan de un calido fondo neutro
cuyos tonos, sutilmente mezclados,
crean profundidad y resaltan los
brillantes acentos de rojo y azul.

habia sido pintor de corte.

Durante la larga vida de Largillierre
como retratista, su arte fue
evolucionando para satisfacer los gustos
de los nuevos clientes provenientes de la
rica burguesia. Elizabeth Throckmorton
era una inglesa catélica, cuya familia
abandond Inglaterra antes que aceptar
convertirse a la Iglesia Protestante.
Profes6 en un convento de agustinas en
Paris del que fue cuatro veces Madre
Superiora antes de fallecer en 1760. La
gran facilidad de Largillierre en la
utilizacion del color se manifiesta en los
complejos pliegues del habito, la
transparencia del velo negroy la
delicadeza del cutis de la religiosa, cuya
fragilidad y delicado halo
complementan su sosegada belleza.

Jean-Marc Nattier
Francés, 1685-1766

Joseph Bonnier de la Mosson

1745. Oleo sobre lienzo. Coleccion de
Samuel Kress 1961.9.30

Nattier ingreso en la Academia como
pintor de historia, pero después de
perdidas econémicas en el tambaleante
mercado del arte cambid a la carrera més
lucrativa de retratista, convirtiéndose al
poco tiempo en el pintor de moda en
Paris. Su hija escribié que habia
“reconciliado las dos ramas més
importantes del arte” al especializarse en
los retratos histéricos, caracterizando a
sus modelos como personajes
mitolGgicos o literarios.

Madame de Caumartin de diosa
Hebe, que también se puede
contemplar en esta sala, es uno de los
varios retratos que Nattier pinto de
mujeres personificando el numen de la
juventud que tenia el cargo de copera
de los dioses. El padre de Hebe, Zeus,
aparece en guisa de aguilay la jarra, que
contiene el néctar de la eterna juventud,
alude la forma de los vasos clasicos
descubiertos entonces en Pompeya.
Como un personaje mitoldgico,
Madame de Caumartin es intemporal y
su perfeccion se refleja en la cristalina
uniformidad de la técnica pictorica de
Nattier. A Casanova le asombraba la
indefinible habilidad de este pintor para
transformar, sin sacrificar la verdad, la
mas comun de las mujeres en una
belleza.

Uno de sus jovenes
contemporaneos, por otra parte,
ridiculizé los retratos mitoldgicos de
Nattier tachandolos de absurdos y
artificiales. Aunque el retrato de Joseph
de Bonnier es anterior al de Madame de
Caumartin su acercamiento es mas
“moderno”. Bonnier fue el perfecto
amateur del siglo XVIII, cuya riqueza le
permitid disponer del ocio necesario
para estudiar curiosidades de la
Naturaleza. Su enorme coleccion, que
estaba abierta al publico, contenia
gabinetes dedicados a la anatomia,
quimica, farmacia e ingenieria
mecénica. El retrato de Nattier muestra
a un hombre de viva inteligencia,
informalmente vestido y en pose
relajada, rodeado de los objetos que
llamaban su atencion: libros sobre
historia natural, quiza una publica-cion
que él mismo patrocind, frascos con
espécimenes biol6gicos y modelos
mecanicos.

Jean-Baptiste Greuze
French, 1725-1805

Ange-Laurent de Lalive de Jully

hacia 1759. Oleo sobre lienzo.
Coleccién de Samuel Kress 1946.7.8

Lalive de Jully fue artista aficionado y
un rico coleccionista de arte, que a
diferencia de otros colegas parisinos,
admiradores de Rembrandt, Rubens y
los maestros del Renacimiento, hizo un
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consciente esfuerzo por reunir pinturas
de artistas contemporaneos franceses.
Aparece aqui con un juego de
mobiliario en el més reciente estilo
neoclasico, rectilineo y decorado con
motivos de la arquitectura clasica, que
se hizo cada vez méas popular y acabd
por sustituir las sinuosas curvas del
rococo.

Lalive de Jully, cuyo retrato fue
expuesto por Greuze en 1759, fue un
admirador temprano de los temas
moralizantes por los que el pintor fue
conocido en un principio. Estas obras
melodramaticas, que las generaciones
posteriores desdefiaron por su excesivo
sentimentalismo, fueron muy
admiradas por el publico durante el
siglo XVIII, y ahora se les reconoce el
importante papel jugado en el cambio
del gusto francés, que pasé de la
frivolidad del rococo a los estilos
populares, mas sobrios, de las tltimas
décadas del siglo. Hay una alusién a
esta seriedad en la momentéanea
rectitud de la mirada de Lalive de Jully,
en la forma de dirigirse al espectador
desde su arpa.

Jean-Antoine Houdon
Francés, 1741-1828

Voltaire

1778. Marmol. Coleccién de Chester
Dale 1963.10.240

Cuando Voltaire regresé a Paris en
febrero de 1778, después de décadas de
exilio en Suiza, se encontr6 con un
tumultuoso recibimiento en las calles
de Paris. Multitudes tiraban de su
carruaje y rodearon su casa, clamando
una vision aunque fuera fugaz de este
fil6sofo escéptico, también dramaturgo,
novelista, historiador, satirico, paladin
de los oprimidos y el pensador mas
agudo del siglo.

Durante unos pocos meses
Voltaire poso varias veces para
Houdon, quien lo retraté sentado o
s6lo de busto, vestido con ropajes
clasicos o de su época. Voltaire llegd a
ser el tema mas popular de Houdon,
una de sus caracterizaciones mas
solicitadas. Esta version, la mas simple,
parece también la méas proxima al
natural. Su realismo, en la flacidez de la
piel y la cabeza calva, tiene la austera
veracidad de los retratos en busto de la
Republica en Roma. Esta
representacion probablemente sirvio de
base para otras interpretaciones, como
el Voltaire empelucado de al lado. La
expresion del filésofo parece cambiar al
mismo tiempo que la luz o nuestro
punto de vista. Por turnos es sabio o
sarcastico, comprensivo o impaciente,
participante o introspectivo, pero
siempre, sus rasgos, especialmente sus
0jos, estdn animados por la inteligencia
y el ingenio. Houdon desarrollé una
forma efectiva de captar la intensidad y
el destello del ojo en la piedra. Dentro
del iris horadado, cuyos rayos brillan
desde la profunda pupila perforada , y
justo bajo el parpado, Houdon dej6 un
diminuto resto de piedra que sugiere el
reflejo de la luz.

Las obras comentadas se exponen a veces
en otras salas o estan retiradas de
exposicion temporamente.
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