
Fortuny y la búsqueda de la
belleza
En los últimos años, el Museo Nacional del Prado, nos ha
brindado la oportunidad  de conocer en profundidad a través de
una serie de exposiciones monográficas a  los mejores artistas
españoles de la centuria: Desde Federico Madrazo en 1994,
pasando por  Carlos Haes en 2002, Joaquín Sorolla en el 2009,
y Martín Rico en el 2012. Este año 2017, le toca el turno a
uno de los artistas españoles del siglo XIX más versátil,
cosmopolita, y el que mayor triunfo internacional alcanzó,
Mariano  Fortuny.  Al  contrario  que  la  mayor  parte  de  los
artistas que triunfaron en el tercer cuarto de siglo XIX, la
personalidad  poliédrica  es  sin  duda  la  característica
principal del arte de Fortuny, pues diversificó su obra a
través del dominio de un amplio abanico de técnicas (óleo,
acuarela, dibujo y aguafuerte), en todas las cuales destacó.
El maestro español no era solo el autor de obras de una paleta
vivaz y luminosa que todo aficionado al arte ha visto alguna
vez, muy apreciadas en el mercado internacional, sino también
un extraordinario experimentador bien informado sobre el arte
japonés  y  sobre  las  enseñanzas  de  los  grandes  maestros
antiguos  y contemporáneos, capaz de elaborar soluciones 
pictóricas sorprendentes y en la vanguardia europea.

Esta exposición del Prado ha permitido localizar, estudiar y
reunir un total de ciento sesenta y nueve obras, muchas de las
cuales se exponen por primera vez. El resultado es una visión
integral  y  distinta  del  artista,  alejada  de  los  tópicos
imperantes. Desde sus orígenes modestos, Fortuny  se aplicará
con brío y hábil desenvoltura, abarcando las tendencias más
demandadas de la pintura de género, que se inspiraban a menudo
en un siglo XVIII fielmente reconstruido, sobre todo basado en
las indumentarias masculinas, lo que popularmente se denominó
“pintura  de  casacón”,  recurso  pictórico  que  cuajó  entre
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artistas  y  público  por  la  vistosidad  que  ofrecían  sus
ambientaciones, un buen ejemplo será la acuarela titulada Il
contino (1861). Respecto a las acuarelas, Fortuny encontró un
cauce  privilegiado  de  expresión  creadora  libre  e
independiente. El reconocimiento de su obra en este medio era
tal que se consideraba  que no tenía rival entre los artistas 
europeos del momento. Como acuarelista, Fortuny perseguía una
belleza no necesariamente real, construida a través de la
imaginación y los recursos técnicos, sobre todo en los fondos
y  en  la  atmósfera  de  las  composiciones.  El  conjunto  de
acuarelas de  motivos árabes, con las que se sentía mucho más
a gusto, que pintó entre 1869 y 1870 durante su estancia en
Roma  y  París  permite  advertir  un  salto  cualitativo  en  su
producción, pues en ellas el color adquiere más consistencia,
el acabado es más minucioso y la proximidad  a la pintura al
óleo se hace más visible, un ejemplo claro será El fumador de
opio  (1869).  Con  frecuencia,  Fortuny  dio  un  tratamiento
individual a personajes, tipos u objetos que formaban parte de
la ambientación de la escena de género. No se trataba de
estudios  parciales  preparatorios  para  composiciones
determinadas, sino de obras independientes, aunque la idea
inicial hubiese partido de cualquier elemento de aquellas.
Destacaremos las obras El malandrín (1869) o Músico (1869-70).
En lo que respecta al óleo debemos destacar especialmente la
obra Vicaría (1868-70), el cuadro con el que Fortuny consiguió
su  mayor  éxito,  aprovechó  el  gusto  parisino  del  Segundo
Imperio  por  los  motivos  españoles,  la  teatralidad  de  las
escenas y los bailes de máscaras, la riqueza ornamental de los
ambientes, mostrados con el mayor esmero en las calidades
táctiles y en la sensualidad, muy patente en todas las figuras
femeninas, y Los hijos del pintor en el salón japonés (1874),
síntesis que Fortuny perseguía entre el arte japonés y el
dibujo modelado occidental.  Fortuny tomó de cada lugar lo que
más le inspiraba, apenas pintó retratos y esto explica la
libertad con la que encaró su carrera, pues se sentía mucho
más atraído por los tipos que las efigies de sus clientes y
patrones –El  retrato de Mirope Savati (1865), es uno de los



de mayor empeño y tamaño realizados por Fortuny, se muestra
por  primera  vez  en  una  exposición  en  Europa-.  Dentro  del
dominio amplio de géneros que demostró el artista en su corta
vida, la exposición ofrece ejemplos claros en los aguafuertes,
que vinieron a  ser  la manifestación más fiel de la faceta
más expresiva y libre del artista. Las trabajó estampando por
su propio gusto regalándolas a sus amigos sin haber pensado en
comercializarlas hasta la edición de Goupil. Aunque no en la
misma medida, los motivos taurinos atrajeron también a Fortuny
por sí mismos y no como una posible concesión al gusto del
público extranjero, mostrando gran interés por la suerte de
varas, en especial por el momento de la embestida del toro
contra el caballo, así como por la figura del picador, que
estudió no sólo en los diferentes momentos de la lidia, sino
también de manera individual. Si algo tiene de diferente esta
exposición de Fortuny, es que muestra por primera vez  la
importancia,  amplitud  y  dedicación  del  artista  al
coleccionismo.  Entre  los  pintores,  era  frecuente  adquirir
antigüedades con el propósito de documentar las composiciones
con propiedad. Fortuny no era un acumulador sin sensibilidad,
víctima del mercado del arte del que él mismo participaba, sin
que se distinguiera por su consideración hacia lo adquirido.
Los principales objetos adquiridos por el artista eran armas,
telas o vidrios, pero el conjunto más notable de su colección,
era  la  cerámica,  en  particular  la  hispanomusulmana  y  los
tapices, entre los que figura en la exposición, destaca La
batalla de Issos (1560-90).

La de Fortuny fue sin duda una encrucijada entre la vida y el
arte, breve, pero rica e intensa, en la que le sorprendió la
muerte


