EL ROCOCOY CAMPECHE

José Campeche es nuestro primer pintor de
renombre, el retratista hispanoamericano mds
importante del siglo X VIII. Sele consideracomoun
artista rococd, estilo que capté a través de la
influencia de Luis Paret, madrilefio exiliado en
Puerto Rico. Fue este artista, s6lo opacado por Goya
en la peninsula, quien inicié6 a Campeche en este
estilo sensual, minucioso, amante de la vida
presente, que se califica como “rococé”.

Ante esta realidad, considero interesante
analizar las caracteristicas de esta manisfestacion
del espiritu artistico del X VIII, llamado “el siglode
las luces” y confrontar algunos cuadros de
Campeche para contestar asi la pregunta que me
concierne: ¢cudn rococ6 fue nuestro primer artista?

El rococé fue un movimiento artistico
producido en las cortes europeas entre 1720y 1780.
Fue:

“un arte de ¢élite, laico, refinado, exquisito,
lujoso, donde el placer, la sensualidad, el amor, el
erotismo, y la mujer son protagonistas indiscutidos,
preocupado por la vida mundana y ajeno a
cualquier ansia reflexiva, mistica, etc. Es por
antonomasia el arte de los jardines, de las fiestas
galantes, de las chinoiseries, de las Venus, de los
bailes de corte, de los estucados, y porcelanas. Se
trata de un arte internacional pero hallable tan solo
donde la corte de Paris, su promotora inicial, tiene
influencia directa: de Madrid a San Petersburgo”.1

Paris, cuna del mds espiritual de los
movimientos artisticos, el gético, dio a luz también
el mds sensual, el rococé. Pero, ;por qué
extranarnos? ;No es la viday el universo, una serie
de contrastes que se abalanzan sucesivamente, siglo
tras siglo, y edad tras edad?

Watteau, el mds importante artista francés
hasta el siglo XIX, encarna el espiritu del rococé. La
Academia le otorgé el titulo de “Peintre de Fetes
Galantes” o “Pintor de Fiestas Galantes”, creado
para él.

“Watteau es el primero que consigue darle una
profundidad simbélica y, precisamente, eliminando
todos aquellos rasgos que no podian ser

Por: Margarita S. de Balmaceda
UPR - Ponce

considerados como una réplica simple e inmediata
de la realidad”?

Su “Embarque para Citerea” muestra un
grupo de jovenes cortesanos, vestidos con los
atavios de la época, listos para embarcar hacialaisla
de la eterna felicidad. Si es que fue feliz en este
mundo, Watteau no la disfruté con plenitud ya que
murié joven, de tuberculosis. A su magistral
confeccién, a su dominio del dibujo y del colorido,
a su infinita gracia, y a su exquisita fantasia no se le
dio el lugar que le correspondia en la pintura hasta el
siglo pasado. jAsi pasa tanto con el genio!

Otro parisino que triunfé dentrodel rococé fue
Boucher. Este artista se convirtid en el predilecto de
Madame Pompadour, inteligente y culta favorita de
Luis XV.

“Su estilo, atractivo y elegante, la gracia con
que compuso los temas galantes por él tratados, su
paleta clara y luminosa, en que predominan el
blanco, el azul claro y el rosa, son caracteristicas
que se difundieron por Europa...”

Fragonard, discipulo de Boucher, y, segin
algunos, mejor pintor que su maestro “...es la
postrera manifestacion prestigiosa del sensual
refinamiento dieciochesco™ Abordé también el
retrato, la pintura de historia, el paisaje y la escena
familiar. Después de la Revolucién que conmovié
a Francia fue llamado a dirigir el Museo de la
Republica, o el Louvre, pero el artista, creador del
famoso cuadro “El columpio” y de tantos otros
cuadros y bocetos amorosos y bucdlicos, no pudo
enfrentar la realidad y dejé de crear. Este cuadro
suyo, uno de los mas conocidos, es un simbolismo,
sugiriendo la fugacidad del amor romdntico, y tal
vez de la vida misma.

En el Museo de Arte de Ponce hay varios
cuadros del rococé francés. Estdn, entre otros,
“Retrato de hombre joven” y “Retrato de una
dama” de Jean-Marc Nattier. En ambos se muestra
esa despreocupada naturalidad del retrato del siglo
XVIII, tan diferente a la pomposidad, fastuosidad y
dramatismo del barroco. Nattier fue llamado a

pintar los retratos de Pedro el Grande y Catalina Ide
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Rusia. Fue el artista mds solicitado de la época,
pintor de la familia real francesa desde 1745, en

particular de “Mesdames” de Francia, las hijas de
Luis XV. Es interesante notar que su cuadro de
Maria Lesczinska, esposa de Luis XV, trajo una
innovacién en la historia de los retratos reales al
hacerse pintar en traje de calle y con una Bibliaen la
mano.

Otra destacada retratista francesa, a quien
Maria Antonieta le diera el titulo de “Pintora de la
reina” fue Elisabeth Vigée-Le Brun. “La austriaca”,
esposa de Luis X VI, renuncié casi por completo a
ser representada en atavios pomposos. En su
“Retratode Maria Antonieta, Reina de Francia”,
expuesto en el “Salon” de 1783, aparece la reina,
contra toda etiqueta, vestida de muselina blanca. El
traje de corte acriollado, precursor de la moda del
imperio, fue causa de escdndalo. Tuvo que ser
retirado de la exposicion. Asi también fue apresada
y sacada de la vida por los Jacobinos, en las
“bergeries” de Trianon, después de una vida feliz,
despreocupada e ingenua. “La Condesa de
Chatenois’’ (Fig. 1), de Elisabeth Vigée Le Brun,
representa, en un lienzo ovaloide, a una joven mujer,
voltedndose como para saludarnos. Tiene gracia y
maestria de ejecucién al mismo tiempo que
penetracion psicoldgica. La artista, después de la
Revolucién, fue forzada a huir de Francia, viajando
y pintando retratos por la Europa que habia sido
cautivada ya por el gusto rococd.

Nicolds de Largilliere es otro de los artistas
franceses representados en el Museo de Arte de
Ponce. Sus “Retrato de caballero” y “Retrato de
la Marquesa de la Roche Bousseau” muestran la
maestria en la representacién del vestuario,
caracteristica tipica de los holandeses. La
diferenciacion de las telas, la manera como caen los
pliegues del ropaje, tiene que haberlo aprendido
Largilliere en Amberes, donde pasé su juventud.
Allf captd sin duda, esa magistral interpretacion de
Terboch y otros holandeses setecentistas que han
sido y serdn maestros de futuras generaciones. Es
interesante notar el simbolismo del tocado negro de
la Marquesa de la Roche Bousseau, que revela su
viudez. Al fondo de ambos retratos, esos
compaiieros asiduos del arte rococd, los drboles
delicados y suaves que a su vezintegran un cieloque
no es ni tempestuoso, ni colérico, ni acogedor, sino
que es aqui un mero agradable cémplice de un
mundo sensual.

“Minerva y Venus cortando las alas a
Cupido”, obra del francés Charles Le Brun, es un
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cuadro, también del Museo de Arte de Ponce, donde
domina la alegoria. Fue pintado para rememorar el
segundo matrimonio de Fouquet, el Ministro de
Finanzas de Luis XIV. La belleza, a quien Venus
simboliza, mantiene cautivo a Cupido. La razén,
Atenea, lo vigila. La figura de Hymen, la antorcha
encendida y la cornucopia son simbolos de la
felicidad del matrimonio. La ardilla, dentro de la
cornucopia, fue utilizada por Fouqueten sus cuadros
ya que su nombre en francés antiguo significa
ardilla. En este cuadro vemos ese aspecto tan
importante en la interpretacion del arte rococd, el
simbolismo.

Ya Watteau habia irrumpido tan
magistralmente con el tema del amor en su famoso
“Embarque para Citerea”, donde un grupo de
jovenes vaalegremente a laisladelaeternajuventud
y eterna felicidad, sagrada a Afrodita. Esta misma
diosa se nos presente, hermosa y cuidadosamente
modelada, en “El juicio de Paris” (Fig. 2), de la
suiza Angélica Kauffmann. [Este cuadro se
encuentra en la sala rococ6 del Museo de Arte de
Ponce. Allf estd en el centro, cubierta con una
muselina delicadamente representada, la diosa del
amor, recibiendo del pastor Paris 1a manzana de oro
que le hubiera arrojado Eris, la diosa de la discordia,
mientras pronunciaba las palabras “para la mds
hermosa”. A un lado, Hera y Atenea; receloso y
recostado junto a sus piernas su inseparable Cupido.
Al fondo, un paisaje idealizado de drboles idilicos.
Es un escapismo romdntico de la realidad que lleva
a la suspension de la vida diaria. Sin embargo, a
pesar de su tema lejano y mitolégico, tiene un
intimismo en el detalle, una belleza y gracia que nos
cautivan.

Como ya vimos, el arte rococd, aunque surgié
en Francia, fue una manifestacién de toda Europa.
Fue algo as{ como una explosién que se difundié por
las capitales y por los estados del viejo continente.
En Italia se destacaron (;cudndo no?) los venecianos
con sus representaciones de canales y escenas
ciudadanas. Guardi y Canaletto influyeron
significativamente en que las vistas de las ciudades
pasaran a ser importante aspecto del paisajismo.
Tiépolo, autor de numerosos frescos, d6leos y
grabados, fue solicitado por las cortes de Francia,
Inglaterra y Rusia. El arte de este veneciano fue el
apogeo del “settecento’ italiano.

En Inglaterra se destacaron, entre otros,
Reynolds y Gainsborough. Sir Joshua Reynolds
estudi6 en Italia a Rafael y a Miguel Angel como
también la técnica de los venecianos. En el Museo



de Arte de Ponce se encuentra su cuadro “El
General Charles Vernon”, donde se nota la
naturalidad en la posicién del retrato que ya
observdramosen‘‘La Marquesa de Chatenois”, de
Elisabeth Vigée - Le Brun, en el mismo museo.
Llama la atencion la magistral representacion de la
armadura y el realismo de su brillo.

Le sigue en fama en Inglaterra Thomas
Gainsborough. Su “Retrato de joven dama” (Fig.
3), nos cautiva. Hay elegancia y melancolia,
intimidad y decoro. Su pincelada delicada y precisa
con laque capta, nosélo el rostrode laretratada, sino
los més minuciosos detalles de su ropaje, y los lirios
del valle con que se adorna, son testimonio de su
virtuosidad y fascinacion hacia la pintura. En otro
retrato suyo, también de una dama, utiliza el pincel
como si fuera un ldpiz, dibujando cada cabello con
meticulosidad. Delicadeza y gracia, transparencias,
eso es Gainsborough.

Al detenerme en esta vision - pdjaro del
mundo del rococé ante algunos de los cuadros de
este periodo que en encuentran en ¢l Museo de Arte
de Ponce, intencionalmente he tratado de prender la
chispa de la curiosidad en los lectores e invitarles a
estudiar los originales. No hay nada como observar
la obra de arte real, donde se puede apreciar el
colorido auténtico, el grosor de la pincelada, donde
se puede experimentar la elacién ante la verdadera
belleza.

Es importante notar que el rococé no fue s6lo
un estilo en la pintura sino que permed todas las artes
y todos los aspectos de la vida. El siglo XVIII, que
lo produjo, llamado “el siglo de las luces”, se
caracterizd por la investigacién histérica y
cientifica, por el interés hacia el pasado, por su
pasion hacia lo exético. Los descubrimientos en las
diferentes disciplinas tuvieron repercusién en el
arte. Asi, por ejemplo, el inter€s por lainvestigacion
botdnica del sueco Linné, el naturalista mds
eminente de su siglo, trasciende al arte decorativo.
Las plantas, asf pues, se convierten en un motivo
ornamental predilecto.

En el arte decorativo los adornos asimétricos
forman la base del rococS. El mds minimo detalle
contribuye a la consecucidn de la armonfa total. Los
tapices con sus tintas variadas rivalizan con las
pinturas. Entre las tapicerias mds famosas estdn la
de los Gobelinos, las de Beauvais y las de Madrid.
Los grandes artistas de laépoca se dedicaron a
ejecutar cartones o modelos para estos trabajos
minuciosos en hilos de diferentes colores. Estos
tapices habrian de adomnar las paredes de los

palacios. La apertura del lejano oriente al mundo
occidental y la adquisicion de piezas de porcelana
provenientes de estos paises motivo la excelencia
en la produccidon de objetos de este “oro blanco”.
Se creé la “vajilla”. Se fabricaron flores de
porcelana. Es interesante notar que Madame de
Pompadour tenfa en el castillo de Bellevue un
invernadero de dichas flores, con sus tallos de
metales preciosos y sus perfumes naturales €
individuales. El mueble se diversificé y
perfecciond, difundiéndose las incrustaciones en
maderas preciosas con marmoles raros.  Se
difundié el gusto por los objetos de laca. Se
construyeron palacetes en jardines hermosos,
rivalizando el “jardin a la francesa”, formal y
simétrico, con el “jardin a la inglesa”, donde
abundaban las sorpresas, como pequeiias caidas
deaguaal estilo oriental y troncos secos plantados
adrede en el escenario campestre.

Hubo innumerables fiestas fastuosas,
alegéricas, donde se creaba una arquitectura
ficticia para las celebraciones. Los fuegos
artificiales brillaban en dichas festividades,
tomando formas y colores de asombrosa
diversidad.

Seredescubri6 a Shakespeare en Inglaterra.
El famoso actor Garrick organizé en Strafford
(1769) el primer jubileo en honor al poeta. En
Italia, aparecié la “Opera bufa” y Mozart la
perfecciond en las “Bodas de Figaro” (1785)y la
elevod a su forma cldsica. En Paris fue creado el
teatro de la 6pera-cémica. J. J. Rousseau produjo
su “Diccionario de la Misica”, una de las obras
fundamentales de este arte. Viena llegé a ser la
capital de la miisica europea. El violin tomé un
papel preponderante. La misica se transformé
en:

“la sintesis de las multiples energias del
siglo XVIII, hasta entonces aisladas, y - podriase
decir aiin - la sintesis de la Historia en general”
(Georgiades) 3

En Espana, Goya aparecié como un
fulminate meteroro. Este pintor genial muestra
dentro de su variada gama de estilos cuadros que
evidencian la meticulosidad del rococ6. Asienel
retrato de “Dona Tadea Arias de Henriquez”,
aparece la mujer como fragil porcelana. Viste y
calza el Goya genial a sus mujeres con el
refinamiento madrilefio que es también el de
Paris. Asien “La pradera de San Isidro”, “El
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cacharrero”, “La vendimia”y “Lagallina ciega”
las damas elegantes aparecen en pleno disfrute de la

vida, bien sea mirando a través de la ventana de un
coche, en juguetosa actividad, o en el solaz del
TESpOSO.

“Goya sintio poderosgmente... la apelacion
erdtica que el arte del siglo XVIII, especialmente en
Francia, inicié, pero al que Goya dio un personal
acento bravio, tan ibérico” .

Fue Paret, segundo en importancia sélo a
Goya, que trajo este preciosismo rococé a Puerto
Rico. Exilado por Carlos III a la isla por haber
ayudado al hermano menor del monarca en asuntos
amorosos, vino fortuitamente a San Juan donde se
produjo el encuentro con Campeche. Los dos afios
y ocho meses de la estadia de Paret influyeron
definitivamente en la obra del artista
puertorriquefo. Vestido de jibaro, con un sombrero
de paja de grandes alas, calzén ancho de listas,
cargado con un racimo de pldtanos, con el machete,
descalzo, aparece el madrilefio ante el rey en este
retrato implorando el regreso a Espaiia.

Paret partié, pero ya se habia producido la
fermentacién en el estilo de Campeche. Este se
cosmopolitiza y, sin dejar de ser criollo, adquiere la
gracia, delicadeza y fragilidad del rococé francés.

“La dama a caballo” (Fig. 4), tema que
utiliz6 Campeche en varios de sus cuadros,
evidencian la costumbre de las jovencitas
puertorriquefias que, elegantemente vestidas,
paseaban montadas en sus caballos de paso fino,
acicalados a semejanza de la duefia. En 1797
escribié el viajero francés André Pierre Ledri,
sorprendido por la destreza de estas amazonas:

“Dudo que nuestras bellas de Paris puedan
disputar con las amazonas de Puerto Rico el arte de
manejar un_caballo con tranta gracia y
atrevimiento”.”

Estas carreras parece se efectuaban el dia de
San Pedro y se dirigfan desde la ciudad hasta el
fuerte de El Morro. Hay lujo de detalles y gallardia
de conceptos. EI artista ha pintado con amor y
fruicién la amazona y su jinete en una situacién
idflica: Es una obra tipicamente rococé, tal vez,
entre todas las obras de Campeche, la que més se
identifica con este estilo de lujo cortesano y de
manufactura detallista y sensual.
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Se dice que “La dama a caballo”, representa
a Isabel O’Daly, la hija de Tomds O’Daly, el
ingeniero encargado de las fortificaciones de San
Juan hasta su muerte en 1781. Sin embargo, en
1785, cuando fue pintado el cuadro, Isabel O’Daly
sélo tenia 13 afios, y “La dama a caballo” parece
tener mas. También es de notar que existe un cuadro
de esta sefiora pintada por su hijo, Goyenay O’Daly,
en que ella aparece con los ojos azules. “La dama
a caballo” los tiene marrén. Ademds no se parecen.

Campeche pinté una serie de cuadros sobre
este tema. Tanto en la versidn de la coleccion del
Museo de Arte de Ponce, recién descrita, como en la
perteneciente al Museo de la Universidad de Puerto
Rico (Fig. 5), también reproducida en este articulo,
se ve a la joven vestida con casaquilla y con falda
amplia coronada con un sombrero emplumado.
Campeche usa el blanco con facilidad y acierto,
dando vida a un sueflo y plasticidad al retrato. El
detallismo demuestra un amor a la naturalezay ala
vida. Campeche captd, alma profunda y sensible al
fin, su fugacidad, pero no por eso dejé de acentuar su
hermosura.

Entre los cuadros religiosos de Campeche
muestro dos como ejemplo de 1a ejecucidn rococd.
Sin embargo, hay en ellos un sentido de movimiento
que se identifica mds con el barroco. Son: “San
Emigdio” (Fig. 6) y “La Inmaculada
Concepcion” (Fig. 7).

San Emigdio, el legendario obispo de Ascoli,
esel patrén de losdesastres y asilo vemos en su sitial
de nubes, intercediendo por los que sufren de
terremotos y tormentas. Hay una ciudad en ruinas y
un barco en zozobra a cada lado de la parte inferior
del cuadro. Podria fijarse sufechaenel 1787, anoen
que padecid laIslael dia 2 de mayo el terremoto mds
fuerte de que se tuviera evidencia hasta esa fecha. El
detalle de los encajes del ropaje del santo, de la mitra
que le corona la cabeza y de su capa pluvial, ejercen
una fascinacion total sobre el espectador. Los
pliegues del ropaje caen al estilo flamenco, en
cascada. El blanco recalca suavemente las luces
sobre el tono verde azul del manto. Alfondo - tipico
de Campeche - tonalidades entre bermellon y siena
se difunden alrededor de la figura del santo,
transportdndolo, pero sin dejar de humanizarlo.

“La Inmaculada’ aparece recatada y digna,
con su aureola de doce estrellas y dngeles que llevan
en sus manos algunos de sus atributos, tales como la
palma, el cedro del Libano y la rosa. De nuevo
vemos el detallismo rococd, esa fruiciéon en lo



minucioso, ese pintar con amor hasta lo mas
pequeiio, combinando con el movimiento el ropaje,
barroco y emotivo. El colorido se atenda y los
blancos recalcan la movilidad de 1a luz. Este lienzo
sobre tabla, de proporciones reducidas, hace gala de
las habilidades de Campeche como miniaturista.
Aunque basado en una estampa, en este caso, prove-
niente de Méjico, el colorido es original del artista.
Seintegra esta obra a tantas otras de temas marianos
como “La Virgen del Rosario”, “La Virgen del
Carmen”, “La Anunciacién”, “Nuestra Senora
de Belén”, “Nuestra Sefiora de la Merced”, y
“Coronacion de 1a Virgen” que evidencian su
devocidn a la Virgen Santisima. La religiosidad y
espiritualidad de Campeche se transmiten a sus
cuadros, llendndolos de un arrobo y vivencia
misticos.

Ante la vida que pasa se presenta una

incdgnita: el dolor. El tltimo cuadro de Campeche
es la materializacion del sufrimiento en el cuerpode

un nifio nacido sin brazos (Fig. 8). Una leyenda
explica los motivos para la ejecucion de esta obra:

“Juan Pantaleon, hijo legitimo de Luis de
Avilés y de Martina de Luna Alvarado. Vecinos
labradores de la Villa de | Coamo en la Isla de San
Juan Bautista de Puerto Rico. Nacié el dia 2 de julio
de 1806, y conducido por sus padres a esta capital

le confiric el sacramento de la Confirmacioén el 6
de abril de 1808 el Ilmo. Sr. Obispo Diocno. D. d.
Juan Alexo de Arizmendi por cuya / orden se hizo
esta copia cogida del natural” ®

Parece ser que tanto en América como en Espafiaera
frecuente esta documentacién de acontecimientos
extrafios ordenada por los obispos en el curso de
visitas pastorales.

El encaje en la funda del almohadén estd
pintado con el encanto minucioso que caracteriza a
los pintores del rococé. En el resto del cuadro la
factura es mds rdpida. La mirada triste nos
enternece. Es “... 1a expresién de un dolor perplejo.

La inocencia interroga al dolor en el mundo™?
Campeche, el mdximo retratista hispanoamericano

“del siglo XVIII, habria de morir un afio después de
pintar este cuadro, en 1809, probablemente de
tuberculosis. Quizds en esa mirada intensa del nifio
Pantale6n quiso también captar la redencién
dolorosa de su propia muerte. Tal vez la
representacion sensual y tactil del encaje de la
almohada sea simbolo de la fruicién y del amor a la
vida y los ojos del nifio la representacion de la

resignacién ante las interrogantes eternas.
Volvemos a la pregunta inicial, ;cuén rococé
fue Campeche? Nuestro artista no era el dela
frivolidad, ni el del erotismo, ni el de las “fetes
galantes”. No tenfa este aspecto del rococd, pero si
el de la pincelada aminiaturada y minuciosa, el del
detalle expresado con amor. Algunos de sus
cuadros, como “La dama a caballo”, son
completamente rococd. En otros, como en “San
Emigdio” y en “La Inmaculada”, se mezcla este
estilo con la turbulencia barroca. Los hay casi
exclusivamente barrocos como “Vision de San
Francisco de Asis”. Al final de la jornada estd ese
retrato del nifio Pantaledn en que, si bien existe ese
deleite por el detalle y por la vida, aflora a través de
la mirada del personaje algo mds que un estilo: se
desborda el alma misma del artista.
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Figura 1: El Juicio de Paris. Angélica Kauffmann.
Coleccidén del Museo de Arte de Ponce
(Cortesia del Museo de Arte de Ponce)






Figura 2: "La Condesa de Chatenois"”. Elizabeth Vigfe-Lebrun.
Coleccion del Museo de Arte de Ponce.
(Cortesia del Museo de Arte de Ponce)






Figura 3: Retrato de Dama. Thomas Gainsborough.
Coleccion del Museo de Arte de Ponce.
(Cortesia del Museo de Arte de Ponce)
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Figura4: Dama a Caballe. José Campeche.
Coleccion del Museo de Arte de Ponce.
(Cortesia del Museo de Arte de Ponce)
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Figura 5: Dama a Caballo. José Campeche.
Coleccion del Museo de Arte de Ponce.

(Cortesia del Museo de Arte de Ponce)






Figura 6: San Emigdio. José Campeche.

Perteneciente a la Iglesia San José, San Juan de Puerto Rico.
(Cortesia del Museo de Arte de Ponce)






Figura7: "La Inmaculada Concepcion”. José Campeche.
Coleccion del Instituto de Cultura Puertorriqueiia.
(Cortesia del Museo de Arte de Ponce)






Figura 8: El nino Juan Pantaledn Avilés de Luna Alvarado. José Campeche.

Coleccién del Instituto de Cultura Puertorriqueia.
(Cortesia del Museo de Arte de Ponce)



