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ART POMPIER

Alexander Cabanel  Nascita di Venere Parigi, Musèe d’Orsay
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Alexander Cabanel
Ophelia

1888,  Parigi, Museo 
d’Orsay

L'arte Pompier è considerata quell'arte francese di derivazione Accademica apparsa a metà del'800 e gradita e apprezzata dal 
potere politico, dalla critica e ovviamente dalle Accademie d'arte e Ecoles des Beaux Arts, molto attenta alla tecnica ma vuota 
di ideali o falsa e ridicola.
Il nome ricorda in modo derisorio gli elmi e le armature degli eroi antichi spesso raffigurati nelle tele e paragonati a quelli dei 
contemporanei pompieri.



Alexander Cabanel
Ninfa e Satiro 1888 
oilo su tela, 200x120  Parigi, Museo d’Orsay

Secondo altri il termine sarebbe la deformazione di "pompeisti", 
nome assunto verso la metà del secolo da una retroguardia di pittori 
neoclassici in antitesi con il realismo come Charles Gleyre.

Altri ancora vi vedrebbero un riferimento alle sgargianti uniformi dei 
pompieri presenti alle inaugurazioni dei Salons.

L'accezione storico-artistica del termine contraddistingue la pittura 
borghese della seconda metà dell'800, vuota e paludata, dalla 
tematica roboante e ampollosa: in breve un'arte "pomposa"

Spesso di ispirazione storico-sociale, quest'arte illustra con enfasi gli 
ideali della ricca borghesia durante il Secondo Impero, rispolverando 
episodi di storia patria, all'insegna di un compiaciuto nazionalismo; 
ovvero propone improbabili esemplificazioni morali a esortazione e 
monito dei contemporanei, spesso inserito in situazioni di grande 
sensualità idealizzata dove ninfe e Dee o eroine bibliche esortano e 
stimolano lo spettatore.

La bellezza idealizzata, la sensualità esotica non creano fastidio come 
farà invece la sensualità reale, contemporanea di Manet.



William Adolph Bougerau
Nascita di Venere,  1888
Parigi, Museo d’Orsay

La tradizione Accademica

1648, con lo scopo di garantire agli artisti un attestato di 
qualità, dotandoli di uno stile improntato alla semplicità e 
insieme alla grandiosità, all’armonia e alla purezza, nasce 
l’accademia di Francia.

A questo scopo si affermava la necessità di osservare i 
principi seguenti:

- Studio del nudo e dell’anatomia 
- Imitazione degli antichi e della natura idealizzata 
- Realizzazione delle opere nello studio anziché en plein 
air 
- Primato del disegno sul colore 
- Compiutezza dell’opera 

Tali criteri formativi non cambiarono nel corso dei secoli e 
furono mantenuti dai professori dell’Ècole des Beaux-
Arts, allievi di David e poi di Ingres, che si attennero ai 
principi formulati dai loro maestri: gli studenti, per essere 
ammessi, dovevano superare un concorso consistente 
nell’esecuzione di un nudo da modello vivente.



Jean Leon Gerome
Pigmalione e Galatea

Ammissione all’Accademia e corso di studi

La difficoltà della prova comportava che 
l’allievo generalmente dovesse presentarsi al 
concorso solo dopo aver seguito un lungo 
corso di apprendistato presso un atelier 
privato, nel quale aveva seguito un rigoroso 
itinerario di studio. 

Dapprima si dovevano copiare disegni o 
stampe, e dopo mesi di esercizio si passava al 
tratteggio e all' estompe, lo sfumato. Un 
successivo, importante passaggio consiste 
nella copia dei gessi, riproduzioni di busti o 
intere opere classiche, accompagnata dallo 
studio della storia dell’arte, della letteratura e 
della mitologia, essendo frequenti i temi che 
di qui vengono ripresi nella pittura e nella 
scultura 



Jean Leon Gerome
Bagno Turco

Grandi artisti presenti nei Salon sono stati Jean-Leon Gerome e Alexandre Cabanel Nel 1863 la giuria 
diede dei verdetti particolarmente rigidi escludendo di fatto qualcosa come 3000 quadri. Il clamore 
suscitato da tale scelta fece decidere allo stesso Imperatore Napoleone III di organizzare una libera 
esposizione dei dipinti esclusi, chiamato poi Salon des Refusés. Successivamente la struttura 
organizzativa del Salon venne riformata, consentendo l'ingresso in giuria anche da parte di alcuni 
artisti già premiati con medaglia. In questo modo avvenne una progressiva apertura dell'esposizione 
alle nuove tendenze dell'arte impressionista.

http://appuntidistoriadellarte.it/Gerome/Gerome.ppt
http://appuntidistoriadellarte.it/cabanel/Cabanel.ppt


Jean Leon Gerome
Mercato di Schiavi

Jean-Léon Gérôme (Vesoul, 11 
maggio 1824 – Parigi, 28 gennaio 1904)

Nel 1841 si trasferì a Parigi per 
frequentare l'Académie Julian, dove studiò 
con Hippolyte Delaroche che lo 
accompagnò in Italia nel 1844-1845. Al 
suo ritorno seguì, come altri allievi di 
Delaroche, i corsi dell'atelier di Charles 
Gleyre. 
La fama di Gérôme aumentò molto dopo il 
Salon del 1857, per una serie di lavori che 
trattavano temi molto più popolari.

Dal 1862 le sue tele conobbero una 
maggiore diffusione, specialmente a causa 
del suo matrimonio con Marie Goupil, la 
figlia di Adolphe Goupil, un editore d'arte 
rinomato.

https://it.wikipedia.org/wiki/Vesoul
https://it.wikipedia.org/wiki/11_maggio
https://it.wikipedia.org/wiki/1824
https://it.wikipedia.org/wiki/Parigi
https://it.wikipedia.org/wiki/28_gennaio
https://it.wikipedia.org/wiki/1904
https://it.wikipedia.org/wiki/1841
https://it.wikipedia.org/wiki/Parigi
https://it.wikipedia.org/wiki/Acad%C3%A9mie_Julian
https://it.wikipedia.org/wiki/Hippolyte_Delaroche
https://it.wikipedia.org/wiki/1844
https://it.wikipedia.org/wiki/1845
https://it.wikipedia.org/wiki/Atelier
https://it.wikipedia.org/wiki/Charles_Gleyre
https://it.wikipedia.org/wiki/1857
https://it.wikipedia.org/wiki/1862


Jean Leon Gerome

Frine
1861

Mnesarete (cioè Frine) era originaria di Tespie, in Beozia;[16] forse la sua famiglia, di estrazione aristocratica, emigrò ad 
Atene nel 371 a.C., l'anno in cui Tebe distrusse Tespie e ne espulse gli abitanti, non molto tempo dopo la battaglia di 
Leuttra.
In base a un frammento del commediografo Timocle si può pensare che nella sua infanzia Frine, ridotta in povertà, 
trovasse sostentamento con la raccolta dei capperi e con gli aiuti economici dei suoi amanti. Già in questo frammento 
Mnesarete viene menzionata come Frine ("rospo"), soprannome che, secondo Plutarco, era stato scelto per il colore 
olivastro della sua carnagione, mentre, secondo Eleonora Cavallini, era adoperato per nascondere il suo vero nome, 
imbarazzante data la professione esercitata (Mnesarete significa infatti "colei che fa ricordare la virtù"), e in "funzione 
antifrastica e scommatica" (al pari di quello adottato da molte altre etere).



Galeno racconta che la sua bellezza era naturale e che quindi non faceva uso di trucco, a differenza della maggior parte delle 
etere dell'epoca.
Ermippo di Smirne ricorda che Frine si mostrava sempre in pubblico con un vestito aderente al corpo e non andava mai ai 
bagni pubblici, creando così una maggiore curiosità collettiva a riguardo del proprio corpo. Si racconta che solo in occasione 
delle Eleusinie e delle Posidonie scendeva nuda in mare, coi capelli sciolti: secondo Ateneo Apelle si ispirò a questa scena per
dipingere la sua Venere Anadiomene.

Prassitele, secondo alcune testimonianze antiche, la usò come modella per la realizzazione della famosa Afrodite 
cnidia

Jean Leon Gerome

Frine
1861

https://it.wikipedia.org/wiki/Afrodite_cnidia


Frine fu accusata di empietà. I capi d’accusa erano la partecipazione a feste oscene nel Liceo, la promiscuità 
di tiasi maschili e femminili, l'introduzione di una nuova divinità

Frine fu difesa personalmente dall'oratore Iperide, che per l'occasione compose una delle sue orazioni più famose 
nell'antichità, la Per Frine. Malgrado l'orazione, Iperide, sentendo la causa persa, avrebbe strappato la tunica di 
Frine, svelandone il seno davanti ai giudici, che si convinsero della sua innocenza, dato che la bellezza non poteva 
essere colpevole. Assolta, Frine, viene portata in trionfo fino al tempio di Afrodite.

Jean Leon Gerome

Frine
1861

https://it.wikipedia.org/wiki/Tiaso
https://it.wikipedia.org/wiki/Iperide
https://it.wikipedia.org/wiki/Per_Frine
https://it.wikipedia.org/wiki/Bellezza


Jean Leon Gerome
Mercato di schiavi - 1860

Nel 1864 Jean-Léon Gérôme diventò professore 
nell'École nationale supérieure des beaux-arts e 
fu eletto membro del Istituto di Francia nel 1865.

Gérôme fu anche il maestro di molti pittori tra i 
quali i francesi Jules Ernest Renoux e Léon Glaize, 
l'italiano Giuseppe De Nittis e gli americani Mary 
Cassat e Abbott Handerson Thayer. 

Fu anche amico del pittore Charles Jalabert che 
aiutò presentandogli l'editore Goupil.

https://it.wikipedia.org/wiki/1864
https://it.wikipedia.org/wiki/%C3%89cole_nationale_sup%C3%A9rieure_des_beaux-arts
https://it.wikipedia.org/wiki/Istituto_di_Francia
https://it.wikipedia.org/wiki/1865
https://it.wikipedia.org/wiki/Jules_Ernest_Renoux
https://it.wikipedia.org/wiki/L%C3%A9on_Glaize
https://it.wikipedia.org/wiki/Giuseppe_De_Nittis
https://it.wikipedia.org/wiki/Mary_Cassat
https://it.wikipedia.org/wiki/Abbott_Handerson_Thayer
https://it.wikipedia.org/wiki/Charles_Jalabert


William Adolphe Bouguerau
La nascita di Venere

William Adolphe Bouguerau

(La Rochelle, 30 novembre 1825 – La Rochelle, 19 agosto 
1905)

In un primo momento si è affiliato con la tradizione 
idealistica dell'antichità classica e del Rinascimento, ha 
continuato la scuola del neoclassicismo di Jacques-Louis 
David ed Jean-Auguste-Dominique Ingres, ma assimilando 
e assorbendo elementi aggiuntivi che hanno dato un tocco 
più vivace allo stile proprio, eleganza, sensualità e finanche 
immediatezza, senza perdere la sua indole creativa più 
intima. Questi fattori risultano più evidenti in:

- Una forte componente romantica, che appare più come 
un certo sentimentalismo, un'atmosfera idilliaca e talvolta 
una notevole dose di erotismo
- Caratteristiche più prettamente realistiche, sottolineate 
da una finitura tecnicamente perfetta, che a volte 
avvicinano il risultato all'effetto dato da una fotografia; una 
tecnica questa che conosceva grande popolarità al tempo e 
che l'artista talvolta ha usato come ausilio nelle sue 
maggiori composizioni[1][24][26].

https://it.wikipedia.org/wiki/Antichit%C3%A0_classica
https://it.wikipedia.org/wiki/Rinascimento
https://it.wikipedia.org/wiki/Neoclassicismo
https://it.wikipedia.org/wiki/Jacques-Louis_David
https://it.wikipedia.org/wiki/Jean-Auguste-Dominique_Ingres
https://it.wikipedia.org/wiki/William-Adolphe_Bouguereau#cite_note-Britannica-1
https://it.wikipedia.org/wiki/William-Adolphe_Bouguereau#cite_note-Walker-24
https://it.wikipedia.org/wiki/William-Adolphe_Bouguereau#cite_note-Palmer-26


William Adolph 
Bouguereau
Biblis, 1884

- In alcuni dipinti sembra vi sia un recupero di valori derivanti dal rococò, con un acuto senso 
decorativo, forme assai eleganti, una composizione semplice e al contempo lucente, e infine 
l'aggiunta di un tema giovanile
- Dimostra inoltre anche di aver ricevuto una certa influenza dallo stile rappresentativo altamente 
dettagliato peculiare dei Preraffaelliti.
- Il suo lavoro in un certo qual modo si pone come anticipazione dello stesso modernismo, con il suo 
approccio ottimista al mondo, influenzato dai progressi della scienza e della dottrina filosofica 
del positivismo



William Adolphe Bougereau
Famiglia indigente 
1865

Anche nelle opere raffiguranti ad 
esempio dei mendicanti, tende sempre 
visibilmente all'idealizzazione, e questo 
diede agio alla critica già durante la sua 
vita di accusarlo di artificialità. 

Ciò risulta più che mai in Famiglia 
indigente, dove è evidente l'ambiguità 
in cui viene trattata la tematica: mentre 
l'immagine dovrebbe evocare la miseria 
della realtà effettiva, questa è invece 
composta con l'armonia e l'equilibrio 
tipici del Rinascimento, destinati a 
nobilitarne il soggetto; si può vedere 
che i personaggi sono tutti molto puliti, 
di bella presenza, il bambino in braccio 
è grassoccio e roseo e sembra del tutto 
sano.



William Adolphe Bougereau

Ninfe e satiro 
1873

Tra le sue scene mitologiche più conosciute e 
connesse con il nudo vi è Giovinezza di Bacco 
(1884), ove una profusione di figure nude e 
semisvestite, maschili e femminili, intrattiene 
con danze variegate Bacco (trasposizione fatta 
dalla religione romana del dio greco Dioniso, 
signore del vino e dell'estasi); 

ma prima ancora anche in Ninfe e satiro (1874) 
in cui si vedono quattro ninfe dagli scultorei 
corpi nudi che circondano e cercano di sedurre 
un satiro, la creatura mitologica ben nota per il 
suo potere fecondante.



William Adolphe Bougereau
Evening Mood
1882



William Adolphe Bouguereau
Ragazza che si difende da Eros
1880

Bouguereau è stato uno dei più popolari pittori 
di nudi femminili del suo tempo e lo 
scrittore Marcel Proust in una sua lettera 
immaginava ch'egli fosse in grado di catturare e 
rendere comprensibile l'essenza trascendente 
della bellezza della donna, dicendo: 

"Quella donna così stranamente bella... non 
sarebbe mai capace di riconoscere ed ammirare 
sé stessa, se non in un quadro di Bouguereau. 
Le donne sono incarnazioni viventi 
della Bellezza, ma loro stesse ne sono 
parzialmente inconsapevoli e non lo capiscono»

https://it.wikipedia.org/wiki/Marcel_Proust


William Adolphe Bougereau
L’aurora
1881, Birmingham Museum of art, Alabama, USA

Il tipo di fisicità che l'artista privilegia nelle sue opere è stata la 
bellezza corporea del modello standard femminile idealizzato 
maggiormente nel suo tempo: giovani donne dai seni piccoli, 
con un corpo perfettamente proporzionato, dall'aspetto 
etereo, spesso in una posa frontale ma senza pelo pubico o con 
la vulva strategicamente nascosta.

Come viene notato anche da James Collier, per la società 
medio-borghese della seconda metà dell'Ottocento questo 
tipo di rappresentazione sublimata e impersonale era un modo 
accettabile per mostrare pubblicamente l'immagine e la figura 
della donna nuda, questo in un momento in cui 
il moralismo imperante non permetteva di far menzione di 
argomenti inerenti la sessualità; 
non solo, ma nessun uomo rispettabile avrebbe mai osato 
menzionare le parole "gambe" o "gravidanza" in presenza delle 
signore. Per poter esser ammirata in tutta la sua nudità, la 
donna non doveva appartenere a questo mondo.



Alexandre Cabanel
Montpellier 1823 – Parigi 1889
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Alexander Cabanel  Nascita di Venere Parigi, Musèe d’Orsay

Théophile Gautier, a proposito della Nascita di Venere, scrisse che «Il suo corpo divino sembra pietrificato con la 
schiuma nevosa delle onde. Le punte dei seni, la bocca e le guance sono tinte d’un rosa inesprimibile; una goccia 
di porpora ambrosia si spande in quella sostanza argentata e vaporosa» 

e Louis Auvray: «La Nascita di Venere di M. Cabanel incanta e seduce senza eccitare i sensi. Ciò che si ammira 
qui, è l’eleganza delle forme, la correttezza del disegno, la finezza e la freschezza del colorito. E meno natura che 
tecnica ma è più puramente, più poeticamente bello» 

http://it.wikipedia.org/wiki/Th%C3%A9ophile_Gautier


22

Alexander Cabanel  Nascita di Venere Parigi, Musèe d’Orsay

Al contrario, per Émile Zola «La dea annegata in un fiume di latte ha l’aria di una deliziosa lorette, nemmeno in 
carne e ossa – sarebbe indecente – ma in una sorta di pasta di mandorle bianca e rosa. C’è gente che trova 
qest’adorabile bambola ben disegnata, ben modellata, e la dichiara figlia o almeno bastarda della Venere di Milo: 
ecco il giudizio delle persone gravi. C’è gente che si meraviglia del sorriso della bambola, delle sue membra 
delicate, della sua posa voluttuosa: ecco il giudizio delle persone leggere. E tutto va per il meglio nel migliore dei 
quadri possibili»  (da Wikipedia)

http://it.wikipedia.org/wiki/%C3%89mile_Zola


Alexander Cabanel Ophelia 1888  Parigi, Museo d’Orsay



Nel 1875 Zola scrisse che:

« La principale malizia di Cabanel sta nell’aver rinnovato lo stile accademico. 

I corpi femminili sulle sue tele sono divenuti di crema. Per colmo di audacia, si è 
azzardato ad introdurre toni e tocchi di pennello personali. Tutto di proposito, in 
modo che sembri originale, ma Cabanel non supera mai i limiti. 

È un genio classico che si permette un pizzico di polvere di riso, qualcosa come 
Venere nell’accappatoio d’una cortigiana. Il successo è stato enorme. Tutti sono 
caduti in estasi. Ecco un maestro secondo il gusto degli onest’uomini che si 
pretendono artisti. Esigete lo squillo del colore? Cabanel ve lo dà. Desiderate un 
disegno soave e animato? Cabanel dice basta alle linee severe della tradizione. 

In una parola, se chiedete originalità, Cabanel è l’uomo che fa per voi, questo 
felice mortale è sempre moderato e sa essere originale con discrezione. Non fa 
parte di quei forsennati che superano la misura. Resta sempre nelle convenienze, 
sempre classico malgrado tutto, incapace di scandalizzare il suo pubblico 
deviando troppo violentemente dall’ideale convenzionale »

Alexander Cabanel Ninfa e Satiro 1888 
oilo su tela, 200x120  Parigi, Museo d’Orsay 



Alexandre Cabanel Cleopatra 1887
Parigi, Museo d’Orsay



Alexandre Cabanel
Cacciata di Adamo ed Eva dal 
Paradiso terrestre



Alexandre Cabanel, Albaydè 1848 olio su tela 98x80
Montpellier, Museè Fabre

Its pristine finish, sharp lines and sober palette place Alexandre Cabanel’s
Albaydé at the heart of academic excellence. Indeed, the Montpellier-
born Cabanel – a Prix de Rome winner in 1845 – was one of the last 
ardent academicians, determined to maintain the Académie’s strictures
and hierarchies in the face of the radical challenges to it posed by, among
others, Gustave Courbet.

The subject is drawn from Victor Hugo’s Orientalist poem ‘Fragments of a 
Serpent’, where the poet lusts for ‘the lovely doe-like eyes of Albaydé’. In 
a manner that owes much to Ingres’s languid nudes, Cabanel has
depicted the lethargic figure of Albaydé as an object of visual pleasure, 
and also as an allegory. Albaydé was prepared as part of a triptych, the 
theme of which was the precariousness of the passage from youth to 
adulthood.

Albaydé represented youthful innocence gone askew. It is compelling
that she is depicted as a seductive, if dishevelled Oriental courtesan, in a 
space suggestive of the Islamic lounge, a harem and an opium den.

(Da www.nga.gov.au)



The classical figure of Phaedra’s languid body stretches across the canvas. Nearly as white as the sheet draped over her, her body 
dramatically contrasts against the vivid colours of the setting. The details of the architectural features, furs, fabrics and the servant’s
costumes are all rendered sumptuously and create an atmosphere of exotic luxury.

Cabanel used the wife of a prominent banker as his model. That he could represent the significant classical figure of Phaedra in this way 
– both frail and banal – was heavily criticised at the Salon of 1880, where the painting’s confusion of insignificant details was also taken
to task. Nonetheless, it was precisely the painting’s confusion of banality and excess that made it a fitting, nostalgic allegory to Second 
Empire society. (Da www.nga.gov.au)

Alexandre Cabanel   
Fedra  

1880, olio su tela, 194x286 
Montpellier, Museè Fabre


