Clase magistral. UNIDAD TEMATICA I. 

Repaso por la Historia del Género del Retrato

SÍNTESIS DE CONCEPTOS

I. Ideas clave para la gestación del Género del Retrato

II. El retrato y la muerte

III. Un ejemplo comparativo. El Fayum y los NY Spraycan Memorials y su contrapunto en el retrato del poder

IV. El Género del Retrato y su evolución a través de las diferentes etapas del retrato 

V. Las etapas del retrato, el devenir del género del retrato y la idea de individuo. (seguir las imágenes en los documentos pdf adjuntos)

VI. La ruptura con el rostro en el retrato contemporáneo

I. Las ideas en torno a las que se gesta el género del retrato 

1. El triunfo sobre la muerte

2. El nacimiento del individuo social, el rostro, el nombre propio y el culto a la personalidad

3. El arte como imitación de la Naturaleza 
4. El rostro y el ideal de belleza.

5. La representación pictórica de lo visible y los logros técnicos.

6. La idea de artista.

II. El nacimiento del retrato y la muerte.

1. Para empezar recordamos algunos datos sobre el retrato antiguo. 

Plinio Segundo relata en su Historia Natural, libro 35, las formas del retrato en la Antigüedad clásica, la costumbre de retratar a las personas ilustres por el honor transmitido a los descendientes por la imagen de su efigie.

La biblioteca fundada por Asinio Polión en el 76 a.d.C., escritor, exponía al público los retratos de los genios de la humanidad.

Las dos bibliotecas más famosas de la antigüedad, la de Alejandría y la de Pérgamo contaban con los retratos de sus fundadores.

Ático, amigo de Cicerón publicó una obra sobre las acciones más importantes de los hombres ilustres acompañada de sus retratos. En el 110-32 a.d.C.

Los escudos familiares colocados en los templos recogían la descendencia que honraba al primero de la saga.

Los escudos de los guerreros, Clupei, que combatieron en Troya llevaban tallados los retratos de sus rostros en el centro. Eran de materiales nobles como el oro, plata y bronce.

Los filósofos epicúreos reproducen la efigie de su maestro en cuadros, copas, anillos…

Plinio (Plinio, 74) cuenta sobre el retrato romano, años 24-25 d.C., y se lamenta de la desvirtualización y caída de la nobleza del retrato antiguo en la sociedad romana de su tiempo por el culto al individualismo y el interés del prestigio social, hasta el punto de cambiar sólo las cabezas de las estatuas públicas de los héroes por las de aquellos que creen merecer ese honor de mostrar su rostro ante la sociedad.

La relación del retrato con la familia, con la muerte, el uso de la mascarilla de cera del difunto en  los rituales de las exequias, las hornacinas en las casas para la celebración de los ceremoniales de la gens, el árbol genealógico, el culto a la belleza de los personajes ilustres como modelo moral social

II. El doble del difunto es el primer retrato. La imago, el eidolon, el doble del muerto es el principio necesario para la definición de ser humano como ser humano con conciencia. (Debray, Vida y muerte de la imagen, p. 21) Regis Debray repasa el nacimiento del retrato y concretamente los términos representación, imagen, y retrato en la cultura grecorromana y egipcia, así como en el pensamiento cristiano. El doble contiene el “fantasma del muerto” que no es ni una imagen vacía de expresión, ni viva, sustituto para la eternidad. Este doble del cadáver se realizaba en molde de cera y se utilizaba en las exequias y posteriormente irían vaciándose en metales nobles. Grecia, Roma… Françoise Clouet hizo el de Francisco I en Francia. Así mismo la continuación de la vida es la razón última de los dobles de los muertos egipcios que debían asumir la reencarnación a través suyo.

III. Lessing  cuenta cómo los antiguos se imaginaban a la muerte en La ilustración y la muerte, Dos tratados, 1769, y  cómo la religión introdujo el orden moral creando la muerte del justo, bella, desterrando el esqueleto de la representación y la muerte, fruto del pecado, para cuya representación tuvo que inventar toda clase de terrores.

2. El aspecto del retrato, el rostro vivo. El fantasma, el doble y lo bello como factores de la representación que trasciende la muerte influirán en la imagen del retrato que aparece finalmente como un rostro vivo, que busca el reconocimiento en la semejanza de lo visible, idealizado en función de las virtudes del individuo sujeto a una moral social, individualizado, singularizado y con nombre  que dará lugar a la constante esencial del género del retrato: la convención de la representación del rostro como continente o sede simbólica de la identidad, con los ojos abiertos y en posición vertical, en la que se persigue la morfología particular, reflejo de la parte anímica interior, carácter que además refuerzan la composición y los demás elementos del cuadro entendidos como señas de identidad que señalan la individualidad. “En el rostro se fundamenta el sentimiento mismo de lo otro y de lo semejante. La individualidad y la pertenencia a un grupo de semejantes” (Aumont, El rostro en el cine, p.19)

III. Un ejemplo comparativo. El Fayum y los NY Spraycan Memorials y su contrapunto en el retrato del poder.

El Fayum. Datan del periodo entre el siglo IAD-4DC, cuando Egipto era provincia romana, aparecen a lo largo de las orillas del rio Nilo a 60Km de El Cairo y en todas estas ciudades: Alexandria, Naucratis, Saqqara, Philadelphia, Memphis, Hawara, Hermopolis, Antonoopolis Thebas… confluyen en ellos tres grandes concepciones culturales: son rostros egipcios, griegos en la técnica y romanos en su contexto social. La técnica consiste en paneles finos de madera, pequeños, para pintar un rostro de tamaño natural, de Sycamore, cedro, pino, cipres…, cubiertas de lino cuya trama es visible, realizadas en encáustica, con base de cera, el medium tempera a base de agua… con cuatro colores: blanco, amarillo-ocre, rojo tierra y negro, pan de oro añadido en algunas partes, lo que anticipa los iconos bizantinos. Alrededor de los labios una película de oro. Las joyas resaltadas en relieve de estuco aplicado sobre la superficie. Sus dimensiones: 35 cm de alto por 18 cm de ancho, adaptadas a la momia  a las que se ajustan con telas y situadas sobre el féretro en el lugar correspondiente a la cabeza. Se acompañaban de nombres escritos. Se cree que se pintaron a partir de modelos vivos. (Bailly, La llamada muda)

Conceptos. Arte menor. Anónimos. Destino final: acompañar al difunto, no su exhibición. Rompen con la norma de fijar la singularidad para la posteridad de los vivos. Su fin es el más allá. Personas de condición media. Obras para el silencio y la oscuridad. Para J.Christophe Bailly, estas representaciones se mantienen dentro de los límites de la verdad de la pintura. Se cree que tuvieran una función prefuneraria. Un uso doméstico familiar y afectivo del retrato. (Se recoge así la idea de aprovechar la vida, la existencia positiva, más griega que egipcia, se las relaciona con las imaginum maiorum de los griegos)

RIP.  Década de los 90. Manhattan, Brookling, NY. Artistas anónimos en principio, jóvenes. Las técnicas: aerógrafo, acrílico, pinturas industriales, aerosoles. El precio de pago 500 dolares a pintores aficionados o amigos. En soportes del mobiliario urbano y las paredes, persianas, puertas, fachadas, enlucido de yeso, cemento, metal, ladrillo, madera… Su destino: la visión al exterior, pintados a la intemperie, en lugares de paso de las calles de la ciudad, los lugares de los muertos, los lugares donde cayeron muertos. Hechos como homenaje, después de muertos, con los referentes fotográficos de cuando vivían. Su destino no artístico. Cumplir un rito de homenaje al difunto, manifestar una identidad colectiva, una reivindicación social. Los textos, el nombre, el suceso de la muerte relatado, su hobbies, sus mitos, su música, sus imágenes, las firmas de sus amigos, y como texto principal RIP. DEP. (rest in peace, descanse en paz), las siglas de los memorials que ejemplifican muy bien la mezcla cultural anglosajona, americana e hispana.

El destino efímero de estas obras se debe a  que no poseen categoría artística, a la erosión de la intemperie, las reformas públicas, el tapado y repintado de las paredes por los propietarios. Son soportes de la calle. Gentes de clase media y baja, de tribus urbanas, marginados, etnias no blancas, la muerte violenta, o drogas, Aids…

Comparamos los dos ejemplos en sus conceptos, técnicas, contexto artístico… Estudiamos sus similitudes y sus diferencias. 

      IV. El género del retrato y su evolución a través de las diferentes etapas del retrato 

 Claves conceptuales para la evolución del género. (El retrato. Francastel)

1. Las artes de la poesía y la pintura rivalizan

2. El arte como imitación de la naturaleza viene formulado por círculos de      poetas y eruditos, Bocaccio relaciona en el Decamerón por primera vez las artes visuales y el ideal de belleza con la imitación de la Naturaleza. (Teorías del arte Moshe Barasch)

La importancia del artista frente al artesano. Leonardo dice que los artistas son nietos de Dios. El autorretrato de Durero, ejemplo estudiado por Panofsky acerca de la noción de genio creador. Las teorías neoplatónicas de Marsilio Ficino y el Deus Artifex.

Claves técnicas para la evolución del género.

3. Los logros técnicos como  la perspectiva.  León Battista Alberti, los cánones de belleza y estudio de las proporciones, los manuales que recogían normas para la correcta aplicación de las sombras en el rostro.

4. Leonardo da Vinci y su libro Tratado de la luz y la sombra, donde recoge desde la observación consejos y utilidades para la pintura de retrato, poéticas de la visión y reflexiones acerca de la pintura y la representación de lo visible.
5. El óleo. Antonello da Messina y van Eyck. Del fresco, al temple y al óleo. El renacimiento en Flandes y en Italia. 

6. El giro de la pose de perfil a tres cuartos y al rostro frontal. De las medallas al movimiento.

V. Las etapas del retrato. (Vemos los documentos visuales). Tipologías. El retrato de esponsales, el retrato de aparato…

VI. La ruptura con el rostro en el retrato contemporáneo. 

Sin embargo lo que ha ocurrido en el arte no se puede obviar, algunas manifestaciones del retrato han querido romper con el rostro, parece que  la evolución de las ideas sobre el individuo y las nuevas formas plásticas del arte se hubieran puesto de acuerdo para cuestionar la capacidad del rostro para seguir siendo la única sede simbólica de la identidad. Este suceso ha aparecido ligado a las primeras vanguardias y se ha hecho consciente en la segunda parte del siglo XX siendo en nuestros días un núcleo de actuación artístico principal en tanto compromete el arte como política.  Primero la pintura, luego el arte conceptual. Hoy se puede decir que el retrato contemporáneo ha ampliado sus márgenes para seguir hablando de personas concretas, y en especial medida también por ello de su identidad, contando con un rostro desdibujado, y  paradójicamente a veces incluso sin contar con el rostro. Hablar de deshumanización, derrota del rostro, pérdida de alma, desvelar la máscara y los estereotipos sociales e ideológicos… o acuñar un retrato de rostro en estado neutro para anunciar el fracaso de la individualidad, son algunos de los aspectos suscitados por el debate en torno al retrato contemporáneo que insiste en lamentarse de la muerte de Dios y de los grandes relatos y las verdades. 

Pero, ¿de qué verdades hablamos? ¿qué categorías? El retrato no es únicamente el que va del siglo XV al XIX, ni la sociedad es la occidental ni el rostro es el hombre blanco, ni el tiempo es una línea, ni la identidad una constante. Las clasificaciones, las enumeraciones, las categorías aplicadas a los hombres desde un único punto de vista, el de la sociedad occidental, son la fuente de las jerarquías y los grados. El sujeto sigue siendo sujeto pero la aceptación del azar en el devenir de la vida sí es un sentimiento interiorizado por el individuo, el nuevo individuo a la luz de la ilustración ya intuyó la madurez de un sujeto que iría progresivamente adquiriendo su responsabilidad como ser humano en relación al otro a costa de desbancar el pensamiento único. ¿Es la caída del rostro un signo de pérdida de espiritualidad? ¿El rostro borroso fragmentado, boca abajo, el no rostro del retrato del siglo XX es la representación de lo no humano? 

Esta es una cuestión de fondo del estado del retrato contemporáneo, tanto para observadores del arte como para sus creadores se trata de revisar la puesta en escena, sus conceptos, advertir las normas y los cambios. La marabunta de rostros bidimensionales representados, es el resultado de una política de control global que jerarquiza las sociedades en función de su capacidad de consumo, que a su vez se corresponde con la adquisición de individualidad. Parece haberse instalado en nuestra naturaleza visible lo que en palabras de Deleuze y Guattari, en su libro Mil mesetas explican como rostridad, en  “El rostro es una política”. 

REFLEXION

Una vez observadas las similitudes y las diferencias entre estos retratos  seleccionados en los documentos pdf de la clase magistral y una vez considerados estos conceptos esenciales, y aun ampliados estudiando los materiales recomendados, es el momento de constatar las características constitutivas del género del retrato observando tipologías y la  evolución del mismo hasta nuestros días para reflexionar acerca de la representación como una forma de Elogio del individuo (Todorov) y ser conscientes de, uno, en qué medida el género del retrato ha contribuido a la imagen y el pensamiento contemporáneos, dos, en qué aspectos se muestran los desvíos del discurso plástico y conceptual del retrato contemporáneo y tres, a qué estrategias formales afectan.

