GOYA

Breve biografía  
 Nació en Fuendetodos, Zaragoza; a los catorce años entró a trabajar en el taller de José Luzán, donde comenzó a copiar cuadros de otros autores. Más tarde, optó a los premios  de la Academia de Bellas Artes de San Fernando pero fue repetidamente rechazado, este fracaso le impidió alcanzar la pensión en Italia a donde fue por recursos propios. Allí aprendió la técnica del fresco. Regresa a España, recibiendo el encargo de pintar los frescos de la basílica del Pilar (Zaragoza) y varios cuadros de la cartuja del Aula Dei.

 En 1775 se traslada a Madrid y  se casa con Josefa  Bayeu, hermana de  Francisco Bayeu pintor de Cámara, al tiempo que comenzaba su serie de dibujos sobre cartones para tapices.

En 1780 con su Cristo Crucificado consigue convertirse en académico de San Fernando, hecho que le permitirá obtener trabajos para iglesias y casas como los duques de Osuna y Medinaceli. Su espíritu liberal le sirvió para  cambiar su manera de percibir la vida y con ello se acercará a una mayor madurez.

En 1792, sufre una enfermedad que le deja como secuela la sordera, factor que contribuyó a aislarle y a favorecer su creación de un mundo propio repleto de pesadillas y miedos personales, que se reflejan en su obra, cada vez más tormentosa y oscura. Entre los años 1792 y 1799 realizó la serie de grabados de Los Caprichos, que reflejan muy bien lo expuesto anteriormente. Tras ellos se inició un momento verdaderamente esplendoroso para el artista: pintó los frescos de San Antonio de la Florida, La familia de Carlos IV y las dos Majas. En 1808 sufrió una nueva crisis debido a la Guerra de la Independencia, de este momento serán los cuadros del Fusilamiento del dos de Mayo, los Desastres y La Tauromaquia. Los últimos años los pasó sólo y enfermo en La Quinta del Sordo, cuyas paredes decoró con lo que se conocen como pinturas negras.
En 1823 la situación en España era insufrible para él por la represión que ejercía la monarquía, por lo que decide abandonar el país e instalarse en Francia, donde moriría en 1828. Allí pintó la lechera de Burdeos, una de las más bellas creaciones y un importante punto de referencia para el impresionismo.


Pocos artistas  muestran tan clara imbricación entre su vida personal y social, y su evolución y maduración artística. La obra de Goya está atravesada y condicionada, en todo momento, por los acontecimientos históricos que se sucedieron a lo largo de su vida. Fue un testigo privilegiado de una época de crisis y cambios. Supo ejercer, desde la pintura, la difícil y arriesgada tarea de criticar los vicios y supersticiones de la sociedad española de su tiempo. Su talante liberal y su sensibilidad social le permitieron ir, más allá del mero cronista,  denunció las calamidades de la guerra o de la opresión de un modo lúcido y amargo, sin concesiones.

El estilo de Goya
Su pincelada es de una libertad total y dominio completo de la materia, aunque con los años tendió a ser amplia, larga, suelta y expresiva. Las texturas van desde el aspecto liso de los cartones hasta el rugoso de las pinturas negras. Dibuja con rapidez, sugiriendo por medio de trazos, o insiste en los contornos por medio de líneas marcadas. Llegó a utilizar gruesos empastes, modelando la pintura a veces con los dedos o la espátula. En sus cuadros son el color y la pasta los elementos dominantes. Pasa de los tonos suaves y luminosos de sus cartones, a obras más contrastadas con colores fuertes; en las pinturas negras su gama se redujo a ocres, negros y marrones, al no color.

Goya empleó procedimientos de composiciones diferentes desde una ordenación geométrica conforme a triángulos, cuadrados, hasta la libertad compositiva, aunque no caótica ya que siempre hay líneas rectoras en la estructura del cuadro.

Centra su atención en la figura humana y el marco ambiental le interesa menos. En sus obras percibimos la vida del pueblo, como elemento político, y la agitación de las masas. Goya representa la verdad, y no se detiene ante lo más horrible: pintó lo bello con delicadeza exquisita, pero supo también destacar lo feo, terrible y monstruos. Cultivó muchos temas: religiosos, populares, retratos...

Su pintura pasa del idealismo de los cartones al expresionismo de las pinturas negras. Su obra abre las puertas de muchos movimientos del XIX y en parte del XX, anuncia el impresionismo (La lechera de Burdeos), el expresionismo  (pinturas negras) y el surrealismo (Los Caprichos).
Los tapices
Es en los tapices donde se observa la evolución que va sufriendo la pintura de Goya. Con estos encargos oficiales Goya pudo atender a sus necesidades pero al mismo tiempo pudo hacer toda clase de ensayos pictóricos en el arte de la composición y del colorido.
Los encargos que recibió Goya, fueron los cartones para la fabricación de  tapices en la Real Fábrica. Estas obras son un testimonio de la vida, festejos, distracciones y hábitos del pueblo. En un primer momento no se diferencian de otros pintores, pero poco a poco comienzan a separarse y a distinguirse. Sus protagonistas son majas, niños, vendedores ambulantes, que bailan y se divierten los temas los extrae también de la naturaleza: El Cacharrero, lleno de transparencias, las Cuatro Estaciones, entre las que resalta la Vendimia, La Florera, la Merienda a la orilla del Manzanares, El Quitasol, El Pelele, etc.

Goya tuvo problemas con los tapiceros, pues el primero no comprendía que fueran cuadros sin más, sino para utilizarlos de referente en la confección de tapices, con todas las dificultades que ellos comportaba, por lo que abandonaría durante bastante tiempo la confección de los mismos. En estas obras encontramos a un Goya colorista y luminoso, de tonos amables y colores cálidos, fiel reflejo del optimismo vital de que caracterizaba esta época de su vida.

Los éxitos de los cartones le permitieron junto con la simpatía de los reyes el acceso a Palacio, donde pudo contemplar a su antojo la galería regia. Un pintor le llenó verdaderamente de admiración, Velázquez cuyas obras reprodujo en grabados., si bien después su pintura presentará notas diferentes, más exasperadas.

Obra de temática religiosa
 No sobresale en este campo, pues los cuadros religiosos no casaban con su temperamento pero posee bellas creaciones como El Cristo crucificado, que guarda gran parecido con el de Velázquez; un cuadro de dibujo académico, carente de emoción.

Las pinturas para la cúpula de la Basílica del Pilar y la ermita de San Antonio de la Florida en Madrid revelan la gran seguridad técnica con la que se movía el artista. La bóveda se halla decorada con bellísimos ángeles y figuras llenas de naturalismo y picardía, en ocasiones la pincelada parece manifestarse como un expresionista, y en otras, la luz acaricia a las for4mas con la pincelada  centelleante del impresionismo.
El retrato y la Historia

    Al mismo tiempo que pintaba cartones para tapices se le encargaron algunos retratos. Goya fue en este campo un pintor de habilidad excepcional a la hora de plasmar la personalidad del modelo y la situación social. Desdeñó el retrato de aparato (donde lo accesorio acapara todo el interés). Al contrario, la expresión psicológica es lo que más le preocupaba aunque en las telas logra deslumbrantes calidades. Es uno de los pintores que mejor supo captar las transparencias, la ligereza de los tejidos y su volumen.

En los retratos de monarquía se muestra muy crítico. En 1788 muere Carlos III a quien retrató como  cazador. Al año siguiente su sucesor Carlos IV le nombra pintor de Cámara, inicia ahora la espléndida serie de retratos de la familia real.  Goya está en cualquier caso lejos de la idealización y muestra la antipatía que algunos personajes le inspiraban.

Entre los diversos retratos se distinguen los ecuestres de los reyes y el gran cuadro conjunto de toda la familia real, documento histórico de gran valor se trata de La familia de Carlos IV (1800-18001), en el que  se autorretrata él mismo, como lo hiciera Velázquez, en lo que es un claro tributo al maestro sevillano. En esta obra, de factura genial aunque de composición sencilla, la familia real es retratada como si se tratara de una instantánea fotográfica. Sobre un fondo sobre el que cuelgan dos enormes lienzos se sitúa el plano en el que aparece la familia real. La riqueza cromática de esta obra es excepcional. Al contrario que los modelos neoclásicos, aquí todo es una explosión de colores, dorados, azules y rojos de vivos contrates. La familia real aparece haciendo ostentación de su lujosa riqueza. Sin renunciar a la fidelidad de los rasgos físicos, Goya penetra en los rasgos psicológicos de los rostros de los personajes.

Los Retratos de la nobleza y a la burguesía fueron numerosos: Los Duques de Osuna y sus hijos, La condesa de Chinchón, La duquesa de Alba, La marquesa de Villafranca, etc. Las Majas son obras polémicas, pues no se sabe a quien representan, aunque algunos estudiosos sostienen que se trata de la duquesa de Alba, cosa improbable dado el estatus de esta aristócrata y las implicaciones que tenía el desnudo en aquella época.

Los Desastres de la Guerra
 La Guerra de la Independencia fue uno de los hechos que más impactaron en Goya. La Guerra era interpretada por él como una sinrazón y se sintió traicionado, en gran medida por las ideas que defendió, puesto que Goya fue un afrancesado, defensor del pensamiento ilustrado que veía cómo los propios franceses eran incoherentes con las ideas de libertad que decían defender.
El Coloso es una de esas obras en las que refleja la premonición de la guerra (un pueblo que huye despavorido ante la presencia de un gigante), anticipando el horror que después mostrará en las pinturas negras. Durante estos años Goya no hace retratos, sino que dibuja las escenas para la colección de los Desastres de la Guerra que se grabaran más tarde.
 Finalizada la guerra y restablecido Fernando VII en el trono, Goya debió defender su patriotismo, severamente cuestionado por su simpatía hacia los franceses. En 1814 pasado ya el conflicto pintó, a instancias del ayuntamiento de Madrid, los dos grandes lienzos sobre la guerra de Independencia. En ellos Goya quiso dejar constancia de lo sucedido en Madrid el dos y el tres de Mayo, en la Carga de los Mamelucos y los Fusilamientos de la Montaña del Príncipe Pío. Ambos cuadros son de una gran modernidad, los Fusilamientos constituyen toda una obra simbólica, hay en el cuadro un enfrentamiento de fuerzas.  De un lado el grupo de franceses que actúan en forma arrolladora, como símbolo de la opresión. El grupo de patriotas que encarnan su desigual fuerza como una bandera desplegada, blanca y amarilla, sin más medios para protestar que abrir los  brazos como un crucificado.
Las pinturas negras y el grabado
Terminada la guerra, Goya vuelve a ser pintor de Cámara, su pinces de enorme lada se hace más sintética y expresiva, dota de dramatismo a sus cuadros como la Oración en el huerto, con una factura deshecha realizada con decisión a brochazos de enorme efecto.

 Las Pinturas negras fueron pintadas por Goya en 1819 en la casa que compró cerca del Manzanares, conocida como la Quinta del Sordo. En este momento de su vida, la sordera le había llevado a encerrarse en sí mismo creando un mundo personal, desesperanzado, sombrío y sórdido.

Los colores que emplea ahora son el negro, el marrón, los verdes muy oscuros y algún tono rojizo. El dolor y la muerte son temas predominantes. En este sentido se consideran el antecedente del Expresionismo por su recurrencia a la deformación como mecanismo de expresión

De este momento es el Duelo a Garrotazos (la obra alude a la ignorancia del hombre empeñado en autodestruirse). El Aquelarre es una crítica a la superchería y a la irracionalidad que tanto arraigo tuvieron en España.
En España no existía, hasta la llegada de Goya, una gran tradición en la técnica del grabado al aguafuerte. Los grabados realizados por Goya se agrupan en cuatro series:

-Los Desastres de la Guerra: representa con crudeza las barbaries de la misma.
-La Tauromaquia: Se interesa por la fiesta nacional, a la que era un gran aficionado, hará los retratos de los más famosos diestros de su época.
-Los Disparates y Los Caprichos: constituyen una dura crítica a la superstición, la maldad y a la opresión en general, siendo un claro reflejo crítico de la sociedad de su tiempo.

Tras su exilio en Burdeos (Francia), Goya seguirá pintando. Su última obra es La lechera de Burdeos, pintura que es un punto de referencia vital para los impresionistas, por la pincelada suelta. En esta obra los colores primarios están destinados a fundirse en la retina del espectador.  
