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      Flores en Jarrón Japonés


      




      Agustín Thierriat, 1854. Óleo sobre lienzo, 65 x 49 cm. Museo de Bellas Artes, Lyón


    




     




     




     




     




     




     




    “Cuando tomamos una flor en la mano y la observamos en detalle, quedamos, por un momento, atrapados en su mundo. Quiero dar ese mundo a alguien más. El afán cotidiano de la ciudad no deja tiempo para mirar una flor. Deseo que la vean, quieran o no”.




    — Georgia O`Keeffe
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      Virgen en guirnalda de flores


      




      Peter Paul Rubens, c. 1618. Bayerische Staatsgemäldesammlungen. Antigua Pinacoteca de Múnich


    




    Pinturas de flores, según el autor y filósofo Plinio el Viejo, se han producido en todos los tiempos; desde los dibujos de papiros y lotos que adornaban los muros de las tumbas pintadas por los artesanos del Nilo, hasta las representaciones de flores en la alfarería cretense.




    En la Edad Media, en su Tratado sobre plantas, el dominico Alberto el Grande dedicó un capítulo entero a De plantatione viridarium.




    Los tapices de este período están ilustrados con miles de flores, ¿lilas, rosas, claveles e iris?. Junto a estos tapices, hierbas y flores adornaban los aposentos reales y eran utilizadas en las ceremonias religiosas.




    Las flores, como símbolo religioso, siempre han sido objeto de pinturas y de frescos y, pese a los diversos significados que tenían las coronas de flores, los primeros cristianos simbolizaban el paraíso colocando algunas de ellas cerca de las imágenes.




    Durante el Renacimiento, las flores estuvieron representadas por las rosas y las lilas en coronas colocadas cerca de la Virgen, los santos o los ángeles, como puede apreciarse en La Virgen y el Niño con San Juan de Filipino Lippi, que se conserva en la Galería Nacional de Londres. El jazmín blanco, en forma de estrella y de dulce aroma, es símbolo de la Virgen, razón por la cual, una guirnalda de estas flores, la representa.




    Con ese sentido está presente en la obra Virgen en guirnalda de flores, de Peter Paul Rubens, que se conserva en Staatsgemäldesammlungen, Antigua Pinacoteca de Múnich.




    Artistas como Van Eyck y los maestros alemanes, se deleitaron creando imágenes donde las flores formaban una sola entidad con Cristo y los Santos. Las flores siempre han simbolizado la gracia, la amabilidad y la elegancia, conceptos que derivan directamente de su forma agraciada, elegante y delicadamente perfumada. El naturalismo botánico surgió con la obra, Cesto de flores y frutas, con ave y jarrón de barro de Van Spaendonck.




    Este género fue desarrollado a finales del siglo XV por los iluminadores del norte de Europa, cansados de pintar escenas religiosas. Estos artistas, considerados también botánicos, clasificaban flores y plantas exóticas recogidas en todas partes del mundo. Para coleccionarlas se construyeron jardines botánicos como el de Padua, en 1543.




    En la segunda mitad de siglo XVI, el desarrollo de la botánica llevó al ilustrador flamenco, Charles de L´Escluse, a incluir un capítulo de plantas raras, Rariorum plantarum (1601) en su inmensa colección ilustrada de historia natural.




    En esta época las flores empezaron a servir de pretexto a los artistas para demostrar su talento, justo cuando el arte de la iluminación entró en decadencia. Sin embargo, esta tendencia pictórica formó parte de un movimiento artístico siempre cambiante, lo cual dificulta establecer las etapas de innovación de este estilo.




    Las flores exóticas que llegaban del Este y del Oeste eran objeto de gran interés. Aunque en 1521, los españoles encontraron magníficos jardines en México, fueron los de Turquía en la segunda mitad del siglo XVI, los que enriquecieron nuestros jardines.




    Las refinadas cortes persas se especializaron en el cultivo de flores, labor encomendada a los sacerdotes. Las flores orientales se cultivaron en todo el Sacro Imperio, Alemania, los Países Bajos y, en general, en Europa. Viena era la puerta de entrada para las flores de Oriente, Madrid para las flores de América del Sur.




    Desde que los artistas manieristas adoptaron las flores como fuente de inspiración, surgió una nueva tendencia pictórica que derivó en este novedoso género, del que fue pionero Flandes. Las pinturas más antiguas de flores que se conocen pertenecen al artista Jan Brueghel (1568-1625).




    Por su correspondencia con el cardenal Borromeo, sabemos que los manieristas cultivaban flores y huertos en los jardines botánicos. Aparecieron entonces los catálogos de flores que utilizaron para trabajar en sus pinturas. El cuadro Baño de Gabrielle d´Estrées atribuido a la Escuela Francesa de comienzos del siglo XVII y conservado en el Museo Condée, exhibe en la composición de sus plantas, un genuino estudio de botánica.
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      Naturaleza servida por las tres gracias


      




      Peter Paul Rubens. Museo de Arte y Galería, Glasgow
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      Cesto de flores y frutas


      




      Corneille van Spaendonck, 1804. Óleo sobre lienzo, 93 x 73 cm. Colección privada
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      Rosas en jarrón azul


      




      Anne Vallayer-Coster, 1775. Óleo sobre cuero, 46 x 37.5 cm. Colección privada, Londres


    




    Esta tendencia permaneció durante la primera mitad del siglo XVII. Así lo demuestran las obras Guirnalda de flores de Gaspar Pieter II Verbruggen, y Gran ramo de flores de Jan van Huysum.




    Los coloridos mosaicos incrustados de los maestros florentinos incluían imágenes botánicas, como jazmines, en la superficie de las mesas y en las pinturas sobre piedra. Estos trabajos, seguramente, inspiraron a los artesanos a trasladar las flores a la madera y surgió así lo que se conoce como “taracea floral”.




    Los muebles trabajados de esta forma reciben ese nombre, como si se tratara de un material. En su inventario, Gole menciona una “mesa y un escritorio floral”. Esta clase de taracea se produjo en gran parte de Europa durante la segunda mitad del siglo XVII: en los Países Bajos y en Inglaterra, en Florencia desde 1659 con Leonardo van der Vinne y en París desde 1657. La taracea con diseños florales se mantuvo vigente en el siglo XVII con Jan van Meheren, y continuó produciéndose hasta finales del siglo XIX gracias a Majorelle.




    El gusto por el lujo en la corte de Versalles encontró expresión en toda clase de formas artísticas. Los textiles, en particular, eran el principal elemento decorativo en el que se representaban flores. La habilidad de los pintores de sedas de Lyon, demostró que es posible representar la naturaleza en detalle. Su precisión es tan grande, que cada una de las flores, vista desde su ángulo más característico, puede ser identificada.




    Durante el reinado de Luis XIV, la flor se convirtió en el motivo dominante de las naturalezas muertas de Jean-Baptiste Monnoyer (1634-1699) y de Jean-Baptiste Blin de Fontenay (1653-1715), quienes las utilizaron en sus obras para adornar manteles, alfombras, y textiles. Guirnaldas de flores embellecían los retratos femeninos. La pintura de flores también se aplicó en la manufactura de gobelinos en la Fábrica Nacional de Gobelinos de París.




    En 1715, el inventario de Boulle registraba “ciento setenta bocetos y estudios de flores realistas y aproximadamente cincuenta bocetos de aves pintadas por Patelson” que, seguramente, usó como modelos para su taracea. Para elaborar esta clase de muebles con flores y colores se usaba madera nativa tropical. La lista básica que aparece en el inventario de Gole es muy reveladora del efecto que se buscaba: palo de rosa brasileño, madera púrpura, madera amarilla, madera violácea, ébano verde, madera naranja, cedro, etc.
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