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EURÓPA MŰVÉSZETE ÉS TÁRGYI KULTÚRÁJA

2. előadás

Barokk (folytatás előző óráról)
A flamand festészet legnagyobb alakja: 1577-ben született Pieter Paul Rubens. Édesapja szoknyapecér hírében állt, Anna szász hercegnőnek volt a szeretője (Anna hercegnő Orániai Vilmos felesége volt). Ebben az időszakban a házasságtörést halállal büntették, a festő apja ezt várfogsággal megúszta. Antwerpenben tanult a festő a manierista elődöktől. Itáliába érkezve Vincenzo Gonsaga (vantovai herceg) udvarában kezdte meg ténykedését. Több nyelven levelez filozófusokkal, szenvedélyes gyűjtő (antik régiségek elismert szakértője). Minden műfajban alkotott: egyházi, történeti, mitologikus témákban, allegorikus témákban (portrék, életképek, tájképek). 1608-ban tér vissza Antwerpenbe, ahol végleg letelepszik. Az udvari családnál számos képet készít a hercegi családról (itáliai látogatása alkalmával).
- a herceg fiáról több képet készített,

- Antwerpenbe visszatérve képei megváltoznak: molett hölgyek ábrázolása, nyers olykor brutális naturalizmus és a megszépítő idealizmus. Leukipposz lányainak elrablása (történet a török mitológiába vezet vissza): Leukipposz mecénai király volt, két lánya volt. Kasztor és Pollux betörnek a terembe, és elrabolják a két mennyasszonyt. A képen 8 figurát láthatunk (2 hölgyet, 2 férfit, 2 angyalkát és 2 lovat). A formákat átvágások nélkül ábrázolja, a fény-árnyék mindenütt jelen van (iránya nem meghatározható). Az eredeti történés egy teremben zajlott, de Rubens ezt a szabadba teszi. Atlétikus férfi – meztelen nő – ló ábrázolása.

- Rubens nagyon kedvelte a vadász-jelenteket is. „Víziló és krokodil-vadászat” (ma Münchenben látható), I. Miksa bajor választófejedelem számára készítette a képet, 3 másik egzotikus vadászjelenettel együtt. Ezeket majd Napóleon hadai lopják el Bajorországból. 4 képből 2 elégett, 1 Franciao-ban, 1 Münchenben található. A háttérben látható pálmafák a nílusi tájképre utalnak.

- „Szent Jeromos kardinális öltözékben” (Bécsben található): Szent Jeromos fordította rosszul a Bibliát, így lett Mózesnek szarva.

- feleségéről (második) készült képe: 53 éves korában vette el a 16 éves Elen Fourt. 5 gyermeket szült neki. A kép hasonlít Tiziano festményére, melynek címe „Lány szőrmével”. A mozdulat, mellyel a nők a mellüket és a szemérmüket próbálják takarni, hasonlít a Knídosi Aphrodité szobor beállítására. A feleség idomai: igazi flamand (húsos, vaskos).
- Rubens arcképe: meglehetősen magabiztos, sármos, úriemberként ábrázolja magát. 9 db önarcképet készített magáról. Halála előtti önarckép: az előkelőséget hangsúlyozza.

Rembrandt van Rijn (1606-1669): művészeti fejlődését 4 szakaszra lehet osztani. 1: ifjú kor – a kihívások motiválják, ebben az időszakban még Leidenben tartózkodik. 2. nagyvilági korszaka – itt már Amszterdamban van, az amszterdami időszak első szakasza. 3. nyugtalan, forrongó korszak – szintén Amszterdam, annak második szakasza. 4. művészetének csúcsa – szintén Amszterdam, az amszterdami harmadik szakasz. Nagy családban született, a történészek szerint hetedik vagy kilencedik gyermekként. Apja résztulajdonos volt egy malomiparban. A gyermekek közül csak ő tanult szellemi tanulmányokat. Egyetemre is elküldik, de 1 év után otthagyja, és beáll egy festőmester mellé, hogy az alakokat megtanulja. Mindössze 19 éves, amikor megnyitja önálló műhelyét Leidenben. Ekkor bibliai ábrázolásokat és önarcképeket készít. Az önarcképek egész életét végigkísérik. Kezdeti önarcképein arra kíváncsi, hogy hogyan tükröződnek arcán a belső gondolatok (hogyan nézek ki akkor, amikor nevetek… stb). 1629-ben készült a legkorábbi önarckép – ekkor még magát fiatalnak, magabiztosnak ábrázolja.

- „A kufárok kiűzése” c. kép: 1626-ban, bibliai témájú kép. Történet: Újszövetség, Máté evangéliuma – Jézus és tanítványai Jeruzsálembe megérkeznek, kiűzik a templomból a kereskedőket, mert Jézus szerint a templom Isten háza, a kereskedők pedig bűnbarlanggá tették. Jézus ábrázolása: orra borvirágos, nagyon piros – kihangsúlyozza az orrát (zsidóság).

- Amszterdamban nagy népszerűségre tesz szert – keresett portréfestő. Első sikere doktor Tulp megrendelése alapján: „Dr. Tulp anatómiája” c. kép. Ebben az időszakban évente egyszer-kétszer tartottak nyilvános boncolásokat. A kép közepén látható dr. Tulp, aki éppen hallgatóinak előadást tart az emberi test felépítéséről. Akit boncolnak, az egy bűnöző volt. Amszterdami tartózkodásának első időszaka igen sikeres, megismerkedik Shaskiával (nagyon gazdag) – elveszi feleségül (korabeli szóbeszédek szerint csak a pénze miatt, és nem szerelemből). Ettől kezdve állandóan csak mulatnak. 4 gyermekük születik, akikből 3 alig éli meg az 1-2 napot. Egyetlen fia marad: Titus.

- első rajz, amit Shaskiáról készített: „Nevető Shaskia” címmel, 1633-ban készült. Ruhája divatos, a fény-árnyék hatása csak az orrától a melléig tart – ezzel titokzatossá téve.

- esküvője évében, 1634-ben készült önarcképe: jólöltözött úriember látványát kelti (kicsit nőcsábász jellegű).

- amszterdami tartózkodás első szakasza 1642-ben zárul az „Éjjeli őrjárat” c. képpel. Egy lövészegylet bízta meg a kép elkészítésével. Történet: középen álló kapitány kiadja a parancsot a városba látogató királyné fogadására. A kép elnevezése téves: ugyanis a műnek a legutóbb restaurálása során előtűntek az eredeti (világosabb) színek – ez azt bizonyítja, hogy maga a cselekmény fényes nappal történt. 1642-es év szomorúságot hoz neki, ugyanis meghal felesége, Shaskia. Titus még csak 1 éves. Shaskia halála után megismerkedik egy hölggyel, Henrické-vel, aki az élettársa lesz. Még ezt megelőzően 7 évig együtt él egy hölggyel, mely együttélésnek nem lesz jó vége. A mendemondák szerint ugyanis ennek a lánynak adta a festő Shaskia ékszereit, majd amikor szakítottak, akkor az nem volt hajlandó visszaadni (Geert-nek hívták). A festő meg lehetett szorulva, mert ekkor feljelentette a hölgyet, akit ezért börtönbe zártak. Ezzel kezdődik amszterdami korszakának második szakasza.
- ekkor már a fény-árnyék technikának használata is megváltozik. A fénynek a mondanivalót hangsúlyozó szerepe előtérbe kerül.

- „Arisztotelész Homérosz mellszobra előtt” (1653-ban készült) c. kép. Antonio Rúfó szicíliai nemes részére készült a festmény. A nemes korábban csak a festő metszeteit ismerte. Állítólag a nemes sokáig nem jött rá, kit ábrázol a festmény. A kép 200 évig volt a család tulajdonában, majd nyoma veszett. 1815-ben bukkant fel újra, elgondolások szerint egy holland költő van a festményen. 1905-ben újra vitatkoznak: ki festette ill. kit ábrázolhat, ill. Arisztotelész láncán található medál Nagy Sándort vagy Pallasz Athénét ábrázolja-e? A szobor tényleg Homéroszt ábrázolja, ugyanis a mellszobor előkerült, melyet ma egy magángyűjteményben őriznek Svájcban. A képről azóta is sok vita van. Allegorikus mondanivalója a képnek: az ókor legnagyobb filozófusát – hadvezérét örökítette meg a kor nemesi ruházatában.

- „Az olvasó ifjú” (1656-57 között készült): a képen Titus látható, a festő gyermeke. A megvilágított arc ellentétben áll a sötét háttérrel.

- 1652-ben készült önarcképe elég komor, pedig Henriké egy leánygyermekkel is megajándékozza. Ebben az időszakban csődbe megy, ingóságát leltárba veszik. Henrike próbálja meg kihúzni őt a bajból.

- utolsó korszaka az 1660-as évekkel kezdőik, több mint 100 önarcképet rajzolt, karcolt és festett élete során. Ezek az önarcképek életrajzot adnak a festőről. Évről-évre pontosan mutatja az öregedő festő arcát.

Az 1950-es évektől az önarcképeken a szerepjátszás helyett belép a valódi személyiség vizsgálata (magány, egyedüllét, szomorúság látható rajtuk). 

- 1669-ben utolsó önarcképe, ekkor már teljesen eladósodott, magányos, semmi pénze nincs. Arra sem volt pénze, hogy élettársát eltemettesse. Így kiásatja Shaskia koporsóját, és abba temetik el Henrikét. Fia is meghal 1668-ban. Annyira szegény volt, hogy a fia holttestét saját hátán húzta el a templomba, nem tudni hova temették.
Ezen az önarcképen már teljesen ősz, arca fel van puffadva. A sapka csak néhány erőteljes ecsetvonással van jelezve. Kornélia (Henrikétől született leánya) és Tízia (Titus fiának gyermeke) volt csak halálában mellette.

Vermer van Del (1632-75 között élt): életéről keveset tudunk. 21 éves korában nősül meg, 11 gyermeke születik. A maga korában nem nagyon ismerték, nem kapott megbízásokat. A festők ekkor igen sajátos helyzetben éltek Hollandiában, ugyanis a hollandok nem kaptak megbízást templomokat, paloták díszítésére, hiszen Hollandiában a protestáns vallás uralkodott. A festők alkotásai így csak a műtermeket látogató rajongók révén terjedtek el, néha pedig a képkereskedők árverésein keltek el a képek. Festészete jellegzetesen holland, annyira, hogy saját korában (és még utána 200 évig) teljesen feledésbe merült a neve. Műveit nem könnyű műfajok szerint osztályozni. Festményei sem az életkép, sem az enteriőr kategóriába nem illenek bele, már mindkét stílus megtalálható a képeken. Többnyire egyszerű figurákat festett valami hétköznapi elfoglaltság közepette. A cselekvést olyan pontosan és a tökéletesség látszatával ábrázolta, hogy nem kétséges az a fajta törekvése, hogy a tökéletességet ábrázolja. Képein a lágyság és a pontosság keveredik. Képeinek az eredetisége is vitatott. A 19.sz-ban 76 képet tulajdonítottak neki, a 20.sz-ban lecsökken 56-ra, majd 36-ra, majd 34-nél áll meg. Összesen 2 képet szignált. Semmilyen leltár nem maradt festményeiről, így csak a stílus, a festészeti módszer, az ecsetkezelés, a kellékek ismétlődése és a festékek összetevői alapján próbálják meghatározni, hogy melyik képeket készítette ténylegesen Vermeer. Ráadásul a 20.sz-ban élt egy Vermeer hamistó, aki meglehetősen elég pontos hamisítványokat készített.

- „Delph látképe” c. festmény (1658-ban készült): európai festészet legelső impresszionista képének tartják számon. Sajátos plan-air hangulata van (plan-air: a szabad ég alatt festette). A kép esti órában készült (a toronyóra 7 óra 10 percet mutat). A vizet apró (point-ill technikával) pontokkal festi meg. Nagyon különleges a fény-árnyék megoldása: a házak visszatükröződnek a vízen. A fény-árnyék változása, körvonalak érdekessége.
- „Kis utca” c. kép (1658-ban): a kép Vermeer egyik ablakából tárul elénk. Térhatású anélkül, hogy a reneszánsz perspektíva enyész-pontját alkalmazná. Úgy festette meg, hogy nem alkalmazza az összetartó vonalait a perspektívának, csak az udvar résznél.

Az 1960-as években változás festményeinél. Központi alak a nőalak lesz, a képek egységét a fény teremti meg, mely többnyire balról jobbra halad, előtérbe kerül a tiszta kék és sárga szín alkalmazása, sőt egyes képeken a két szín közül az egyik vagy esetleg a kettő harmóniája határozza meg a kép alapvető színeit.

- „Tejet öntő lány” c. kép: a festő műterme a helyszín, az asztalon lévő kenyérkosár ill. tejeskancsó külön csendéletnek felel meg.

- „Levelet olvasó lány”: itt is ugyanúgy baloldalról jön a fény, arca visszatükröződik az üvegen. Szereti a függönyt és a drapériákat. Sárga szín a meghatározó.
- „Leány gyöngyfülbevalóval” (1660-ban készült): sárga ill. kék szín használata. Ezt a képet az észak Mona Lisájának is szokták nevezni. Meglehetősen egyszerű, finom szerkezetű.

- „Csipkeverő” (1664-ben készült): a lágyság itt is megfigyelhető. Kutatók szerint a hölgy a festő felesége, Katerina, aki ekkor kb. 35 éves lehetett. A fény itt kivételesen jobbról világítja meg az alakot.

- 1665-ben készült (Bécsben látható) festménye, „Műteremben” címmel (többféle címe is van). Vastag redőzött függöny, szék, asztal – melyen csomó kelme fekszik -, középen az asztalnál a festő ül, a falon Hollandia térképe lóg, előtte egy leány (kezében trombita, könyv van). Egyesek szerint ez a kép egy zsáner-kép. Mások szerint a képen Vermeer látható. Harmadik nézőpont szerint ez egy allegorikus kép, ezért meg is változtatták a címét: A festészet diadala vagy A festészet allegóriája vagy A művészet allegóriája címet adták neki. A modellről is vitatkoznak, hogy ki ő: korábban Fámának (hírnév) vagy Viktóriának (győzelem) tekintették, később úgy gondolták, hogy ő Klió (a történetírás múzsája). A lány többek szerint nem más, mint a festő legidősebb leánya. Az egész kép erre a leányalakra épül, és neki szól a képen látható festő minden ábrázolása. Ezen a képen érthető meg a festő világa, amely ugyanolyan titokzatos, mint pl. Bogsch-nál.
Klasszicizmus:

A barokk művészet a 18.sz. derekára veszít erejéből. A latin „classis”=osztály szóból származik. 1770-től 1830-as évig terjed a klasszicizmus időszaka (bár Mo. egészen 1850-es évekig tartott ez az időszak a művészetben). A klasszicizmusnak a példaképe az aktikvitás, az antik művészet. A 18.sz. derekán megkezdődik a különböző régészeti lelőhelyek feltárása, tehát a klasszicizmus jelentése összefügg az antik példaképek jelentőségével. Pompej 1778, Herculanum 1719 (ásatások). Itália mellett Görögországban is újra megkezdődnek az ásatások. A rend, a fegyelem, a szimmetria uralmát hirdette a klasszicizmus a barokk mozgalmasságával szemben. Az antik művészet tudatos követésének, az antik régészeti területek tanulmányozásának első kifejtője Winckelmann. Homoszexuális férfiként addig tanulmányozta az antik meztelen férfi szobrokat, míg rá nem jött, hogy a művészetnek története van és korszakolható az ábrázolásmód változásai alapján. Egyik jelentős tanulmánya a „Gondolatok a görög műalkotások utánzásáról a festészetben és a szobrászatban” (1755-ben jelenik meg: ebben a szépet, az emberit, a természetest azonosította az antik művészettel, és ennek követését tartotta a művészet egyetlen lehetséges útjának. Fő műve az 1764-ben íródott: „Az ókor művészetének a története”, melyben kifejezetten az antik művészetet tette kora művészetének mintájává, és ezzel nagy hatást gyakorolt a későbbi mesterekre.

A festészet legkiválóbb alakja: Tischbein, aki egy német művészcsalád tagja, és egyben Goethe barátja. „Goethe a római Campagnán” c. képe: azzal vádolták meg a kép kapcsán, hogy 2 bal lábat festett meg Goethének. Goethe Rómában egy ideig Tischbeinnél lakott. Goethe mögött antik romok láthatóak, egészében antikhoz közel álló karaktert adott a költőnek.

Goethe körbeutazta Itáliát, és könyvet írt a kalandjairól, az általa bejárt területekről rajzot is készített. „Théron síremléke” című rajza. 1830-as (40-es) években adták ki „Utazás Itáliában” c. művét Kazinczy fordításában. A rajzon téves Théron síremléke.
Jean-Antoine Houdon szobrász: számos mellszobrot készített. „Voltaire”-ről készült mellszobra. Bonctermekben anatómiai tanulmányokat folytatott, így jobban tudtak ábrázolni az emberi alakokat. Másik kiemelkedő alak a dán Thorvaldsen, aki sokáig élt és alkotott Rómában. Életművét az antik művészet esztétikájának bemutatására tette fel. Legfőbb törekvése a winckelmanni szépségideál ábrázolása.

- „Három grácia” c. szobra: a művészetben bájos, táncoló lányokként formázták meg őket. A hellenizmus szabályai szerint mindig hármasban (három fajta jócselekedet: adni, kapni, és visszaadni).

- „Ganümédész” c. szobor: az istenek és az emberek szerint a legvonzóbb férfi volt, mely annyira megfogta Zeuszt, hogy sas képében magával ragadta és felvitte magával az Olümposz tetejére.

- „Venus” c. szobor: Hésziodosz szerint Venus a tenger habjaiból született, és a habokból Küklosz szigetén lépett a partra. A szobor azt a jelenetet ábrázolja, amikor a híres vetélkedésből Parisz Venusnak (Aphorditének) adja az almát.

- „Iasón az aranygyapjúval” c. szobor: Iasón és Médea történetéről szól: Iasón meg akarja szerezni az aranygyapjút Áétész királytól, aki nem akarja odaadni azt. Először meg akarja öletni, de amikor meglátja, hogy hányadmagával érkezett Iasón, akkor tárgyalni kezdenek. Próbákat kell kiállnia Iasónnak, segítségére vannak az istennők, akik elküldik Médeát, aki varázsszerek segítségével hozzájárul Iasón győzelméhez. Mielőtt segítene neki Médea, akkor megígéri neki, ha győz akkor elveszi feleségül (később ez nem így lesz, így Médea kegyetlenkedni kezd). Az előző szobrok teljes egészében az antik minták alapján készültek.
Német szobrászat és festészet:

Wilhelm von Schadow: édesapja, sőt testvére is szobrász volt. Később ő áttér a festői hivatásra. Bátyját Ridolfónak hívják, vele együtt Itáliába megy, ahol megismerkednek Thorvaldsennel.

· „Önarckép Thorvaldsen szobrásszal” (1814-ben készült): a kép hármuk barátságának állít emléket. A művészeket a festő Ridolfónak a műhelyében örökítette meg, háttérben egy szobor, melyet Ridolfó késztett („Szandált kötő nő”, 1814-ben).

Az olasz klasszicizmus szobrásza: Antonio Canova. Pályája legelején a barokk vonzotta, csak később került az antik bűvkörébe. „Ámor és Psyché” c. szobra: Appuleusz íjra le a történetet az  „Aranyszamár” c. könyvében. A szobor: érzékiség, nyugalom, hűvösség egyaránt jellemzi. Sikeres szobrász volt: számos síremléket és portrészobrot készített. Sok uralkodó próbálta meggyőzni, hogy maradjon az udvaránál, pl. Bécsben II. Ferenc császár, vagy II. Katalin orosz cárné, sőt Napóleon is. Ő azonban mindegyikőjüknek nemet mondott.

· „Paolina Bonaparte, mint Venus” c. szobor: a francia uralkodó testvérét ruhátlanul ábrázolta, elég nagy botrányt kavart (Napóleon testvére). 1804-1808 között készítette.

A magyar szobrászat elindítója Ferenczy István volt. „Pásztorlányka” c. szobra 1820-22 között készült. („A szép mesterségeknek a kezdete” címmel illette a művész) Rimaszombaton született 1792-ben, lakatosinasként dolgozott. Fiatalon Bécsbe megy, beiratkozik az akadémia rézmetsző osztályára, ahol 1817-ben Szolón c. érmével díjat nyer. Bécsből átjön Magyarországra, majd innen Rómába utazik, ahol 6 évet tölt Thorvaldsen műhelyében. Nem szerette Thornvaldsent, sokkal jobban hatott rá Canova plasztikailag érzékeny művészete. A magyar írótársadalom és művészpártolók lelkesen fogadták ezt a szobrot. A művész rengeteget utazik. Érmeket mintáz, vázlatokat készít, és egy örökmozgó képen dolgozik. A szobor tárgyát így jellemzi a művész öccsének írt levelében: árnykép-készítés (klasszicizmusban nagyon divatos volt). A Pásztorlányka c. szoborhoz a Kuporgó Aphrodité volt a minta, mely Kr.e. 3.sz-ban készült (Haját mosó Aphrodité más néven).
A francia klasszicizmus kiemelkedő festője: Jacques Louis David (beutazza egész Itáliát, megnézi a múzeumokat és gyűjteményeket, és megtekinti még Pompejben és Herculanumban folyó ásatásokat is, az olasz környezet hatása alá kerül, sok tanulmányt készít útja során; amikor visszatér Párizsba, meghonosítja a festészetben a neoklasszicista vonulatot, ennek vezéralakjává lesz. Ezzel ő is az antik emlékek utánzásában látta a művészetnek a célját. Hamarosan Párizsból visszautazik Rómába, ahol 1785-ben kiállítja a „Horatiusok esküje” c. festményét (1784-ben készítette). Ezt a festményt XVI. Lajos rendelte meg a festőtől, történetét Líviusz írja meg második könyvében (ott írja le a római horátiuszok és a szabin horatiusok párviadalát, 3-3 fiú, melynek végén csak 1 ….. marad, így győzött Róma a szabinok felett). A festmény minden részletében alkalmazkodni akart az antikvitáshoz (történetében és ábrázolásában is). David a későbbiekben részt vesz a francia forradalom eseményeiben, a Nemzetgyűlés tagjaként ő is megszavazza a király kivégzését. Amikor Robespierre megbukik, akkor 5 hónapra börtönbe zárják őt is (többször is). A forradalom hőseit is megörökítette: „A meggyilkolt Marat halála” (1793-ben készült). Történet: Maratnak volt egy bőrbetegsége, így elég sok időt töltött a kádban. Jön egy francia lány, hoz egy levelet, és közben leszúrja.
- „A szabin nők elrablása” c. képe: 1796-99 között készült, történet: Róma alapítása után a városban nem voltak nők, így elrabolják a Rómába érkező szabinok lányait. Ezt a jelenetet örökíti meg a festő.

- „Bonaparte átkel a Nagy Szent Bernát hágón” (1800-ban készült): a valóság és a költői képzelet keveredése figyelhető meg a képen. A valóság: Bonaparte ténylegesen ezt a ruhát viselte. A költői képzelet: nem lovon, hanem öszvérháton kelt át. A képen a sziklára rá van írja Bonaparte neve, sőt Nagy Károly és Hannibál neve is, jelezve hogy ezek az uralkodók keltek át ezen a helyen (a valóságban tudjuk, hogy Hannibál nem kelt át ezen a helyen).

- „Madame Récamier” c. képe: híres hölgy (Francois Gérard is készített erről a hölgyről képet, Dávid tanítványa volt: „Madame Récamier” címmel, a képen a kecsesség és a könnyed vonások jellemzőek). Ezeken a képeken már láthatóak romantikus vonások is. Francois Gérard Napóleon kedvence volt.

- „Önarckép” c. festménye: a forradalom után Belgiumba menekül a tanítványaival együtt, ahol nagy megbecsülésben él.

Jean August Dominiq Ingres: sokat utazott ő is. Először Párizsba megy, ahol David tanítványaként dolgozott, majd beiratkozik a képzőművészeti főiskolára, ahol 2 esztendő múlva elnyeri a Római Díjat. Ez egy ösztöndíj, 1801-ben a kormánynak nem volt pénze, hogy az ösztöndíjasait Rómába küldje, ezért a festő 6 évet várt erre az alkalomra. Elutazik Rómába, ahol nagy hatással vannak rá Rafaello képei, itt portrékat, tájképeket, mitológiai képeket fest (itt még nem alakult ki a stílusa). Ezért ezeket a képeket visszaküldi Párizsba, ahol nem hozták meg számára a remélt sikert. A restauráció idején bontakozik ki a romantika művészete is, és erre az időszakra esik, hogy a régiek és modernek, a klasszikusok és a romantikus vitája (sokan mindkét stílusban alkotnak, így nehéz eldönteni, hogy ki melyik irányzathoz tartozik). Ingres klasszicista volt, de vannak képei, melyekre a romantika a jellemzőbb. Rómából majd Firenzébe fog költözni, és csak 1824-ben tér vissza Párizsba, ahol a restaurációnak a hivatalos kormánya megrendel tőle egy képet, mégpedig a XIII. Lajos fogadalma c. képet (ez a kép az, amely óriási sikert aratott a kiállításon, és innentől kezdve sorra kapja ő is a megrendeléseit). Műveit sokáig aprólékos munkával dolgozta ki, megpróbálta megérteni egy adott témának a lényegét, és azt – szemben a romantikával – heves érzelmektől mentesen megfesteni. Technikája tökéletes, mentes a fény-árnyék csapongásaitól, többnyire hideg és lágy színeket használ, és témáiban igen változatos. A 40-es, 50-es években kezdi megfesti aktképeit, ahol nem az érzelmesség, hanem az érzékiség a meghatározó, és ennek legszebb példája: „Nagy odaliszk” (odaliszk = háremhölgy) c. képe. A kép érdekessége: a hölgynek 3-mal több csigolyája van (szándékosan), ez a nyúlánkság jelentette számára a klasszikus szépséget.
- „A forrás” c. kép: itt is ugyanaz a lágyság figyelhető meg (1820-ban készült kép).
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