Introducccién:

Este Trabajo trata del Barroco y en especial del Barroco Espafiol. También de otros artes como Rococé y €
Neoclasico. Incluye una extensa explicacion sobre cada uno de ellos y sus tres divisiones principales tales
como la Arquitectura, Escultura y Pintura.
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Concepto del Barroco

El término Barroco se acufia en el siglo XVIII con un tono despectivo para sefialar a este arte como algo
decadente y simple degeneracién del Renacimiento. El término puede venir de barroco, palabra portuguese
con la que se designa a una perla imperfecta o del tipo de silogismo caracterizado por su artificiosidad.

Durante mucho tiempo se habia considerado al Barroco con un sentido peyorativo: recargado. Hoy se sabe
gue el Arte Barroco tiene sus caracteristicas como el predominio de la linea curva, incluso en las plantas de
iglesias, hay ademas una cultura Barroca y una musica Barroca.

Ultimamente se entiende como barroco el arte del siglo XVII y principios del XVIII que se caracteriza por su
formas dinamicas y expresivas, los efectos teatrales e ilusionistas, tendencia a lo espectacular y a provocat
maravilla, el empleo del lenguaje visual como medio de persua-sién y comuni-cacién de masas, con una cle
funcién propagan-distica, el uso antidogmatico de los 6rdenes, la concepcion dinamica del espacio, la
interaccion de todas las artes, etc.

El arte barroco presenta cierta diversidad, distinguién-do-se entre el barroco de los paises catélicos vy el
barroco de los paises protestantes. En los paises catélicos se debe diferen-ciar, a su vez, entre el arte al
servicio de la Iglesia y el arte al servicio del monarca.
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Barroco. Barroco en Espafia



Arquitectura:

Vimos como a finales del siglo XVI la arquitectura de un rigor matematico, solemne y desnuda servia a los
ideales de la Iglesia contra-rreformista. Pero segun avanza el siglo XVII, esa desnudez va cediendo el pasc
una mayor complicacién y dinamismo.

Desde el punto de vista formal, la arquitectura barroca parte de los esquemas renacentistas. La mayoria de
ele-mentos arquitecténicos son semejantes a los renacentistas, pero son utilizados con una gran libertad,
llegando algunas veces hasta hacerlos irreconocibles. Se pierde la simplicidad y la claridad, la ordenacién
racional y se tiende a la varie-dad, al dinamismo, al gusto por lo curvo y por la decoracion, dando lugar a ur
arquitectura efectista, ilusionista y tea-tral. La arqui-tec-tura barroca es una reaccién contra el geome-trismc
simpli-ci-dad y ordenacién racional renacentista.

Ello lo podemos ver en los elementos arquitecténicos: las columnas se complican y se retuercen (columna
salomoénica), apa-rece el estipite, los atlantes (figuras masculina sustentan-do elementos arquitecténicos), |
entablamentos se cur-van, los frontones aparecen partidos, curvos, mixtilineos, las cubiertas son
generalmen-te aboveda-das, con cupu-las de grandes dimensiones y de formas capricho-sas (ova-les), etc

En el barroco no sélo se alteran los elementos arquitec-ténicos, sino que también sufre una transformacion
concep-cién general del edificio, resultado de llevar las lineas curvas y mixtas a las plantas (elipticas,
circulares o mix-tas). Los muros dejan de ser rectili-neos, de cruzarse en angulos rectos y las salas, mucha
veces, no seran rectangulares o cuadradas. Empleo del orden colosal o gigante.

El muro, especialmente la fachada, adquiere un caracter dinamico y efectista con diversos entrantes y
salien-tes. En las fachadas podemos ver la alternancia de zonas codncavas y convexas, de nichos y saliente
columnas que se separan de la pared, etc. Las fachadas se conciben en relacién con el entor-no urbano,
perdiendo su correspondencia con el interior del edificio. Son la pared de la calle por donde transita el fiel y
su mision sera la de atraerle hacia ese interior para que participe en el triunfo de la Iglesia.

Gran rigueza decorativa. Generalmente es geométrica y botanica, evolucio-nando hacia un naturalismo. Lo
mismos elementos arquitectdni-cos se utilizan muchas veces con carac-ter decorativo. El espacio interior e
muy complejo. Las plantas adoptan disefios caprichosos, dificultando una visién global del edifi-cio. La
decoracion se hace muy recargada. La decoracion escultérica y pictdrica llega a enmascarar la estructura
arquitec-ténica del edifico.

_3_

Los frescos de bévedas y cupulas, repre-sen-tando cielos con figuras, crean la ilusion 6ptica de abrir los
interiores y fundir el espacio interior con el exterior.

La luz, muchas veces sin saber claramente de donde procede, produce al chocar en los muros claroscuros
efectos deslum-brantes al reflejarse en la rica decoracién. El resultado es un espacio interior distorsionado
dinamico, irreal, inabar-cable y lujoso.

Las ideas contrarreformistas condicionaron el espacio interior, que debia facilitar la propaganda y la difusiol
de la fe catdlica. Este concepto se ve claramente en las iglesias que siguen el esquema de los templos
jesuiticos. El espacio interior debia de ser lo suficientemente amplio para albergar al mayor nimero posible
fieles, sin dificultar la visién del altar o la audicién de la predicacion realizadas desde el pulpito. La primera
iglesia que se construy6 siguien-do estos presupuestos fue la de los jesuitas en Roma, el Gesu, que se
convertird en prototipo de iglesia barroca: una sola y amplia nave, capillas laterales y clpula sobre un cruce
de brazos poco desarrollados.



Externamente, las curvas de las fachadas y la decoracién favorecen el juego de luces y sombras y aportan
vision dind-mica de la construccion, pues el edificio va cambiando su fisonomia segun el transcurrir del sol,
gue resalta su caracter escenografico. Ademas, el edificio no se concibe para ser contem-plado desde un U
punto de vista fron-tal; por ello se suele rodear de un espacio mas o menos amplio (plaza, jardi-nes) que
favorecen la diversidad de puntos de vista y las perspec-tivas.

En cuanto al urbanismo, se intenta una ordenacion, comu-nicacién y articulacién de la ciudad a base de
jardines y plazas (con estatuas y fuentes), escaleras para salvar desni-veles, grandes y rectas avenidas pal
poner en contacto los distintos puntos principales de la ciudad. Y el edificio, en lugar de definir el espacio,
como ocurria en el renacimiento, se amolda al conjunto. El jardin conocera una gran expansion tanto en la
ciudad como en los edificios que se levantan en el campo. Se le trata con criterio urbanistico, formando
perspec-tivas, calles, avenidas y cortando los macizos en forma de figuras geométricas. Dentro de ellos jue
una gran importan-cia el agua de sus fuentes y canales y las esculturas.

En Espafia, En época de quiebra de nuestra economia hay una gran actividad artistica. Pero los impulsore:
pueden ser otros que la realeza y la Iglesia, ya que la nobleza se habia empobrecido considerablemente. D
el ultimo tercio del siglo XVII se percibe un gran impulso arquitecténico, que se acentuara en el siglo XVIII.
Con los Borbones el pais experimentard una gran mejoria en su economia. Es evidente la pobreza de
materiales. El material que se emplea es el ladrillo. Sélo va a ver adornos en las fachadas y en los remates
donde aparece la piedra. En Galicia, que se distingue por sus monumentales edificios de canteria, se const
con granito.

Un elemento muy caracteristico de la arquitectura espafiola Barroca es el Camarin, es decir, una habitacior
posterior al altar mayor, visible desde el interior del templo por medio de un vano, en el que se suele coloca
la imagen que tenga
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la advocacion del templo o la patrona de la ciudad. Por medio de unas escaleras los fieles pueden llegar ha
la misma imagen. Parece que el mas antiguo camarin de la arquitectura espafiola es el construido en la igle
de los Desamparados de Valencia (1652-1667)

Otra particularidad es el transparente. Consiste en un vano que suministra luz al retablo o imagen principal
directa o indirectamente. En el primer caso, la imagen aparece envuelta entre resplandores naturales, visto
contraluz. En el segundo caso, la luz, de procedencia invisible, acentla el claroscuro de la imagen y le pres
un aire misterioso.

Las plantas no son como las de las iglesias barrocas ltalianas. Durante la 1° etapa del Barroco en Espafia ¢
influida por el Herreriano. Se van a construir templos para mover a los fieles a la religiosidad. La actividad
arquitecténica en Espafia se vio afectada por las consecuencias de la crisis econémica y la decadencia ger
del Imperio Espafiol. Por ello no encontrd condiciones favorables para desarrollarse al descender el nivel
econémico y la pujanza politica del pais. No encontramos en Espafia programas urbanisticos ni empresas
importantes como sucedia en otros paises, siendo caracteristico de este momento el empleo frecuente de
materiales pobres y la preferencia por mejorar edificios ya existentes antes de que construir de nueva plan-
Predominaron los edificios religiosos, debido a que la Iglesia fue el estamento que menos sufrio la recesion
econémi-ca, recibiendo ayuda, ademas, de la monarquia y de la nobleza para financiar sus construcciones.
También fue debido a la hegemonia de lo religioso en la vida del pais y la prolifera-cién de 6rdenes
monasticas, que incrementaron en esta centuria sus fundaciones por toda Espafia y América con el fin de
acoger a todos los que deseaban ingresar en ellas.

Entre los edificios religiosos destacan las iglesias, que sin aportar soluciones arquitectdénicas novedosas,
evolucionan desde la sobriedad posherreriana a una decoracion recargada. Esto se aprecia fundamentalme



en las fachadas.

Aunqgue existen algunas plantas centrales, son mas fre-cuentes las plantas longitudinales, especialmente Iz
inspira-das en las iglesias jesuiticas: una sola nave, capillas late-rales... En los interiores, el espacio y la luz
son utilizados por los arquitectos para crear un clima emocional adecuado de exaltacion de la fe catdlica. L
muros suelen ser estaticos y planos, pero las superficies se activan mediante elementos decorativos
superpuestos y pinturas.

Hay escasa variedad en los tipos de arquitectura templaria. Predomina la Iglesia de nave Unica con capillas
entre contrafuertes, tipo desarrollado en especial por los jesuitas. La Iglesia de Carmelitas se caracteriza pc
una Unica nave con altares a lo largo de los muros. La fachada de las iglesias carmelitanas se constituye pc
rectangulo vertical rematado con fronton. Las iglesias de tres naves capillas entre contrafuertes se acomod:
al tipo de fachada de dos cuerpos unidos por aletones y rematados con frontén.

La arquitectura civil tuvo un desarrollo bastante menor que la eclesiastica. Y, ante la crisis econdémica, tan
s6lo Madrid presentoé cierta actividad constructiva, debido
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al aumento de la poblacion, al asentamiento de la nobleza y a las necesidades de la corte. La arquitectura ¢
alcanza gran auge con los Borbones en la primera mitad del siglo XVIlIl, siendo realizada fundamentalmente
por artistas extranjeros que introducen en nuestro pais la influencia francesa.

Durante los siglos XVII y XVIII diversas poblaciones castellanas se enriquecieron con monumentales plazas
mayores porticadas, dispuestas con arreglo a este modelo. Igualmente, entre las obras urbanisticas deben
contarse los arcos de triunfo, hechos de madera y tela, los cuales se levantan para recibimiento de reyes y
principes, desmontandose después. No obstante, algunos se hicieron de piedra y ladrillo y han perdurado t
el siglo XX.

La arquitectura espafiola del siglo XVIII ofrece dos aspectos. Por una parte, se sume en una gran voragine
decorativa; por otra parte, siente la influencia de la corriente franco- italiana que priva en la Corte.

La corriente nacional, la tendencia ornamental del Barroco, tiene en la familia Churriguera su mas firme
apoyo.

Podemos distinguir tres etapas en la arquitectura barroca espafiola:

- En la primera mitad del siglo XVII se observa la pervi-vencia del sobrio estilo herreriano y el gusto por la
plenitud y el geometrismo en los edificios heredado de las formas herre-rianas, tanto en el exterior como en
interior, donde los muros aparecen lisos y blancos. Destaca Juan Gomez de Mora.

—A partir de los afios centrales del siglo, la arquitectura tiende a un mayor decoratismo con el deseo de
aparentar un falso esplendor. En las fachadas, los elementos constructivos ganan en plasticidad (destacan
sobre la planitud del muro), produciéndose una inten-sificacion de los contrastes luminosos, que se ven
enrigueci-dos también por el destacado relieve de las decoraciones, ya de tipo organico (formas florales,
fruta-les, etc.), 0 geomé-tricas, mientras que los interiores se recubren con frescos por influencia del barro-c
italiano.

- Pero el momento culminante de la arquitectura barroca espafiola se producira durante las primeras décac
del siglo XVIII cuando los artistas, abandonando las normas clasicas, crean un estilo eminentemente

decorativo, pleno de libertad y fantasia. Podemos destacar a los hermanos Churriguera y a Pedro de Riber:
Este estilo coexiste en el tiempo con la tendencia equilibrada y sobria de los arquitectos que constru-yen o



palacios de los Borbones. El siglo XVIII, influido por el cambio dinastico de Austrias por Borbones, conlleva
la apertura del pais a los influjos exteriores. Desde la Corte se formula un nuevo arte oficial de gusto europe
Se confia en artistas franceses (por su gracia, elegancia y refinamientos) e italianos(por su dinamismo,
teatralidad y perfeccion técnica)

Churriguera: (1665-1725), arquitecto y escultor espafiol miembro de una familia de artistas que destacaron
en el campo de la arquitectura y del retablo. Su apellido, asociado a algunas de sus obras mas caracteristic
sirvié para acufiar el término “churrigueresco’, calificativo extendido al barroco espafiol del siglo XVIII. José
Benito Churriguera naci6 en Madrid y se formé junto a su padre. El mayor de tres hermanos, es realmente
qguién afirma el prestigio de la familia. Es ensamblador de retablos, ganandose su primer reconocimiento co
el disefio
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para el Catafalco funebre de la reina Maria Luisa de Saboya (1689) en la iglesia de la Encarnacion de
Madrid. Al ser nombrado en 1963 maestro mayor de la Catedral nueva de Salamanca, pasé de Madrid a es
ciudad. En Salamanca realiz6 su trabajo mas conocido e influyente, el retablo de la iglesia de San Esteban
(1693-1700), una obra que cubre por completo el 4bside, con una composicién movida, en varios planos, y
amplio uso de estipites y columnas salomdnicas gigantes. Este elemento, la columna saloménica (cuyo fus
se gira en espiral) se convertira en el distintivo del estilo churrigueresco.

Construye en Salamanca los colegios de Anaya y Calatrava. En ellos el barroquismo se proclama por el
abultamiento de la decoracion, el vuelo de las cornisas y el resaltado se cifie en torno a las puertas.

Frente a este barroquismo, realiz6 los planos del conjunto urbano de Nuevo Baztan (Madrid), cuyo trazado
tiene como punto central una serie de plazas, con iglesia, palacio y varios edificios industriales destinados ¢
manufactura del vidrio, asi como las viviendas de los trabajadores de las fabricas. Todo el trazado del pueb
y su arquitectura destaca por la sobriedad de lineas y austeridad decorativa, aunando monumentalidad y
funcionalismo.

Pedro de Ribera: (1683?-1742), arquitecto espariol, principal representante de la arquitectura barroca
madrilefia y continuador de la escuela churrigueresca.

Entre sus obras mas representativas destacan dos edificios publicos. El antiguo hospicio de Madrid, y sobre
toda su portada (1722-1729), de gran exuberancia decorativa y recargada plasticidad, es una de las obras
significadas del artista. En la portada, enmarcada por sendos estipites muy fragmentados y motivos
escultéricos de telas, el cuerpo bajo se enlaza con el superior a través de un conjunto extremadamente
decorado encuadrado en lineas curvas; el remate superior parte en su ascenso el frontén curvo de coronac
Asi mismo destaca la portada de la fachada del cuartel del Conde Duque, vasta construccién organizada el
torno a patios. Es un esquema semejante al del hospicio: una ristica portada, muy decorada con motivos
militares y fuertes relieves bien combinados, se destaca sobre una fachada desnuda de ladrillo.

También son obra de Ribera la iglesia de Montserrat y la ermita de la Virgen del Puerto, ambas en Madrid.
la primera interviene en la original torre y en la fachada, donde un cuerpo bajo amplio se une con lineas
curvas a otro superior mas estrecho. Un frontén clasico remata la portada. La torre, muy caracteristica, arra
de planta cuadrada para rematarse, con decoracion intensificandose en altura, con un motivo de chapitel gt
genera en un coronamiento mas rugoso. La ermita de la Virgen del Puerto es una pequefia iglesia de plant:
central con nichos y capillas perimetrales y profusa decoracion, con resaltos y recortes en los muros. Del
exterior, de gran sobriedad, destaca la portada de la fachada, enmarcada por dos torres, y la clpula con
chapitel. La iglesia de San Antdn, uno de los templos mas originales del maestro, fue muy modificada en el
neoclasicismo. El puente de Toledo es una colosal sucesién de arcadas de medio punto, con tabernaculos
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decorados jalonando el central. Son interesantes las fuentes ornamentales que Ribera dej6 para Madrid, de
gue sélo se conserva la de la Fama, en el antiguo hospicio.

Escultura:

El arte italiano apenas tuvo influencia sobre la escultura barroca espafiola, inclinada, esencialmente, a la
tradicional talla en madera policromada.

El realismo y la intensa preocupacion por el detalle, puestos al servicio del fervor religioso contrarreformista
son sus caracteristicas fundamentales; las figuras generalmente se pintan (policromia) e incluso a veces lle
a emplearse ojos de cristal, vestimentas auténticas y pelo natural. Asi se exageraban las acciones, de man
que la escultura se hace fundamentalmente expresivista.

Los desastres militares han acentuado la catolicidad del pueblo espafiol. Primero se trata de mover el coraz
del catdlico por medio de la contricién y de la atricion. Se medita sobre la Muerte.

No hay practicamente escultura civil. También es significativa la decadencia o casi desaparicién de la
escultura funeraria. Los propios reyes daban ejemplos: a El Escorial seguian llegando sarc6fagos sin
decoracion escultérica. El declinar politico y econdémico tuvieron que influir en la decadencia del género
funerario.

Casi todas las obras se hacen en madera policromada. La pintura de las imagenes adquiere una valoracior
muy alta, como corresponde al periodo de maximo esplendor de nuestro arte pictérico. Las esculturas se
pintan por buenos artistas, que tratan de conseguir sobre la madera los mismos efectos que sobre el lienzo
decir, las sombras, las matizaciones, etc... Todo ello se hace con el fin de exaltar el naturalismo. Y se logra
efecto de vida tan hondo en determinadas obras, que parecen auténticamente naturales.

Aunque las figuras se agrupan a veces desarrollando escenas, el movimiento es mas bien calmado. La
agitacion berninesca no llega a la escultura espafiola, sino a finales del siglo XVII. Los escultores trabajan
ordinariamente para gremios y cofradias, entidades que rinden culto a las imagenes en el templo y en la ca
La iglesia habia reaccionado contra la Reforma, aumentando el sentimiento religioso.

Los Gremios poseian esculturas de sus patronos, que sacaban en procesion el dia de festividad. Pero fuer
sobre todo, las cofradias penitenciales las impulsoras de las procesiones y, por consiguiente, de las imager
procesionales. Las mas sefialadas eran las procesiones de Semana Santa.

Entre los trabajos méas destacados de escultura barroca espafola se encuentran los retablos para los altare
las iglesias, algunos de ellos de considerable tamafo y riqueza, realizados por equipos de escultores y

_8_

arquitectos. Los principales escultores fueron Gregorio Fernandez, maximo exponente de la escuela
castellana, con impresionantes tallas de Inmaculadas, Piedades y Cristos yacentes; y los representantes de
escuela andaluza, en especial Juan Martinez Montafiés, Pedro de Mena, Juan de Mesa y Alonso Cano. Es
ultimos repartieron entre Sevilla y Granada buena parte de sus Cristos crucificados, Inmaculadas, santos y
otros temas tipicos de los pasos procesionales, para los que iban destinadas muchas de estas imagenes
cargadas de realismo, expresividad y fervor religioso.

El caracter de una composicion arquitecténica, en la que colum-nas, frontones y entablamentos se asiste a
auge espectacular de la imagen religiosa. La iglesia catdlica en oposicion a la protestante, defiende su valo



pedagdgico

La decadencia de la monarquia y el menguado poder econé-mi-co de las clases dirigentes vincula la
produccién escultéri-ca a ambientes populares. Son los fieles, agrupados en cofra-dias, los principales clier
de los escultores del siglo XVII. La escultura espariola desarrolla su propia personalidad al utilizar el realisn
la policromia, el uso de postizos (0jos, pelo, dientes) nuevos temas como santos (martires, penitentes,
misticos), exaltacidbn mariana, episodios de la pasién

Surge en estos momentos la costumbre de sacar en proce-sidon a los santos patrones de cofradias, iglesias
pueblos, apareciendo el tipo de imagen procesional, sola o formando grupo de caracter narrativo, denoming
"paso". A consecuencia de ello se generaliza la independencia de la estatua res-pecto al marco arquitectén
y la figura aislada se convierte en la tipologia predominante, manteniéndose el tradicional interés por los
retablos. En estas procesiones se exaltaban los distintos pasajes de la Pasién de Jesucristo, para hacerlo s
mas intimamente, se incorporaban al cortejo imagenes o grupos de ellas.

Los pasos procesionales, dedicados a temas pasionales y concebidos para ser contemplados en espacios
abiertos durante los desfiles de Semana Santa, presentan un evidente caracter escenografico, con actitude
ocasiones gesticulantes para acentuar su patetismo y asi despertar mas facilmente el fervor popular en las
concurrian los fieles de diversas clases sociales agrupados por cofradias.

Los condicionamientos que inciden en esta concepcién escultérica (escasos medios econémicos, ligereza |
poder ser transportada a hombros, facilidad de manejo del material para lograr mayor realismo y precision \
tradicion medie-val y renacentista espafiola) determinan que el material em-pleado sea, casi exclusivament
la madera policromada, siguiendo el procedimiento del estofado.

El retablo barroco es sin duda la creacion fundamental del arte religioso espafiol, llegando a influir en la
disposi-cion de las fachadas.

En las primeras décadas del siglo XVII presenta un esque-ma fraccionado en calles y cuerpos superpuesto
pero con el tiempo cambia sustancialmente
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convirtiéndose en un universo de formas sobre el santuario, en un gigantesco muro de fe, para atraer la mir
del fiel y realzar la importancia de la zona litirgica. La cuadricula es sustituida por la escena Unica para
centrar mejor la atencion del fiel, a la vez que va ganando protagonismo la columna salomoénica y se
enriguece la decoracion.

Realizado casi exclusivamente en madera dorada y policro-mada, los retablos asumieron cada vez con ma
intensidad unian a esculturas y pintu-ras para formar un gran aparato escenografico destinado a impactar y
conmover el alma del fiel. Fundian las tres artes.

Material: madera policromada, que va a dar lugar a la imagineria espafiola.

Los dos sistemas de empleo de la madera son el encarnado y el estofado:

- El encarnado, se usa para las imagenes de vestir (sélo se ve cara, manos y pies)

- El estofado, consiste en raspar el color aplicado sobre la superficie dorada haciendo dibujos de forma que
aparezca el oro.

Dos escuelas: castellana y andaluza:



(Escuela Andaluza)Martinez Montafies: (1568-1649), escultor espafiol del barroco, creador de la escuela
sevillana.

Aunque nacié en la provincia de Jaén (Alcala la Real), debi6 de formarse en Granada, completando su
educacion en los circulos manieristas de Sevilla, ciudad en la que ya estaba afincado en 1587 y donde vivic
hasta su muerte.

Fue el creador de un lenguaje sereno, de elegante nobleza, con el que expresd los sentimientos de intensa
religiosidad imperantes en el arte espafiol de la época, cambiando el hondo dramatismo y el apasionamient
de la escuela castellana por la mesura y el equilibrio clasico que, por su influencia, definié la actividad
plastica de la escuela andaluza.

Ademas de escultor, fue también maestro ensamblador, por lo que trazé muchos de los retablos para los g
realiz6 obra escultérica, como el del Monasterio de Santiponce (1609), el de la iglesia de San Miguel de Jer
de la Frontera (1617) y el del convento sevillano de Santa Clara (1621). No obstante su actividad principal f
la realizacion de imagenes y relieves, en madera, a los que dio un exquisito acabado gracias a la policromi:
En 1603 hizo su primera obra maestra: el Cristo de la Clemencia de la catedral de Sevilla, en el que logra u
perfecta sintesis entre la belleza clasica que preside la concepcion del cuerpo y el intenso realismo que din
de él. Su capacidad para reflejar el éxtasis contemplativo se aprecia en el Santo Domingo (1605, Museo de
Bellas Artes de Sevilla), que pertenecia al retablo mayor de Portaceli. En 1609 contraté el retablo del
convento de San Isidoro del Campo en Santiponce (Sevilla), para donde hizo un magnifico San Jerénimo
figura exenta, para poder sacarla en procesién, cuya concepcion deriva del modelo del escultor florentino
Pietro Torrigiano.
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Dentro de su produccidon sobresale también su aportacion iconografica en la realizacion de obras dedicada:
representar, entre otras, a la Inmaculada Concepcién (catedral de Sevilla), o a San Ignacio de Loyola (capil
de la Universidad de Sevilla). El JesUs de la Pasion de la iglesia del Divino Salvador (Sevilla, 1619), es su
Gnico paso procesional, y uno de sus trabajos de concepcién mas patética.

(Escuela Castellana)Gregorio Fernandez: (1576—-1636), escultor espafiol de la época barroca, creador de |z
escuela vallisoletana.

De origen gallego, se traslado a Valladolid en 1605, atraido como otros artistas por la estancia de la corte r
en dicha ciudad, donde estuvo establecida desde el 1601 al 1606 impulsando de manera decisiva la activid
artistica en la zona. Alli tuvo como maestro al escultor Francisco de Rincén (c. 1567-1608) y completd su
formacion en el conocimiento de las obras de Juan de Juni y Pompeo Leoni. Del primero tomoé su interés pc
el patetismo expresivo y del segundo la elegancia de sus figuras. Trabajo para los mas prestigiosos cliente:s
la época, como el monarca, la aristocracia y los circulos eclesiasticos y creé un importante taller, en el que
formo6 a muchos discipulos que prolongaron la influencia de su arte durante varias décadas. Retablos, pasc
procesionales e imagenes de devocion, siempre en madera, forman su abundante produccion que realizé c
un estilo muy personal, basado en la representacion de la exaltacion religiosa imperante en la época, que é
interpreté de forma sencilla y realista, buscando acercar la obra a la sensibilidad del pueblo. No obstante st
interés por plasmar expresiones y rasgos individuales no le impidi6é dotar a sus esculturas de un profundo
sentido mistico, aunando lo concreto y lo espiritual, cualidad esencial del barroco espariol.

Estudia el cuerpo humano con gran atencién. El modelado aparece claramente expresado. Son tan sensibl
las superficies de sus figuras, que parece verse la carne. No es casual esta circunstancia, pues nos hallam
una época aficionada al logro de las calidades. La excelente policromia de sus obras, donde predominan lo
tonos mates, muy naturalistas, robustece las huellas del dolor; es mas, la pintura crea llagas, abre heridas \
extiende regueros de sangre.



Entre sus retablos destacan el del Monasterio de las Huelgas Reales (Valladolid, 1613), el de la iglesia de $
Miguel de Vitoria (1624-1631) y el de la catedral de Plasencia (1632). El Museo Nacional de Escultura de
Valladolid guarda algunas de sus obras maestras, como La Piedad (1616), y en el convento de capuchinos
El Pardo (Madrid) puede admirarse su Cristo yacente (1614), tipo de imagen que Ferndndez consagré y
popularizé en el siglo XVII; en el Yacente Cristo solo en el sepulcro, escena posterior a la del Entierro. Crist
estd como descansando, con los ojos entreabiertos. El modelado lleno contradice a los sufrimientos de la
Pasion.
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Pintura:

Si el clasicismo renacentista se caracterizaba por una concepcion del mundo basado en lo estable, en el se
barroco se basa en lo efimero, transitorio y cambiante. La pintura barroca participa de la mayoria de los
carac-teres observados en la escultura: naturalismo, movimiento y el gusto por lo efectista y teatral. Los
pintores, cansados de la perfeccién clasica y de los canones de belleza renacen-tista y atraidos por la reali
caen en un natura-lismo que no se detiene en lo feo, desagrada-ble y escabroso.

Hay una gran preocupacion por la expresion, contemplando-se todos los estados del animo, sin detenerse
repre-sentacion del dolor que sera utilizado en la estatuaria reli-giosa para fomentar la devocion.

El mundo de la pintura espafiola esta constituido fundamentalmente por unas cuantas personalidades
fortisimas que destacan sobre un nivel medio.

El mito de la pintura del Siglo de oro es un mito crecido; es un mito de exaltacién de unos pocos nombres g
son verdaderamente cumbres en la historia del Arte universal.

En el siglo XVII, Espaiia inicia su estructura cerrada y se bloquea un tanto frente a Europa. Los artistas viaj
poco y los que viajan lo hacen sélo a Italia y de unos modos y en unas circunstancias que no producen un ¢
peso. Hay que tener en cuenta que, por ejemplo, Ribera vivi6 toda su vida en ltalia hasta el extremo que se
puede considerar Italiano de adopcién, y Velazquez hizo viajes a ltalia en su condicién de servidor del Rey,
pero ni Zurbaran ni Murillo salieron jamas de las fronteras de Espafia.

Sélo Murillo tuvo cierta proyeccién exterior en unas circunstancias muy especiales. El Hecho de ser Sevilla
un puerto favorecido en las postrimerias del siglo XVII con la nueva estructura politica europea, después de
que Espafia firmara la paz con Holanda, hizo que se estableciesen en Sevilla comerciantes y banqueros de
norte de Europa.

Esta situacion proyecta, a través del comercio y de la banca, una cierta relacion de Espafia con el resto de
Europa, centrada en buena parte, en Sevilla. Y esa Sevilla es la que proyecta a Murillo en los Ultimos afios
siglo fuera de Europa.

Es el Unico artista espafiol de quien se conocen obras fuera de Espafia en el siglo XVIl y de quien aparecel
subastas inglesas, holandesas y flamencas, en los primeros afios del XVIII, exclusivamente a partir del mur
sevillano, del mundo del comercio y de esa burguesia de banqueros y mercaderes establecida en Sevilla.

En cambio la figura de Velaquez, absolutamente fundamental, no es conocida fuera de Espafia en el siglo
XVIL.

El realismo Espafiol:

La duplicidad entre la mistica y la realidad, que impregna por completo la visién que de Espafia tiene la



Europa del siglo XIX, empieza a configurar el mito de la pintura espafiola, que se centra en tres o cuatro
nombres. Ribera, porque Ribera no es soélo pintor de los martires sombrios, sino también de las Inmaculade
de las bellisimas Magdalenas, sino pintor de un registro muy amplio.
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El realismo espafiol va a ser una intervencidn romantica porgue lo que llaman muchas veces realismo espa
no es ni mas ni menos que el realismo Caravaggescto, y muchos cuadros italianos se bautizan entonces cc
esparioles.

El renacer del interés por esos aspectos se hace pensandolo todo como espafiol, llamando espafolas a mt
cosas que no lo eran y, sobre todo, no advirtiendo en ese realismo aparente, en ese tenebrismo, en esa
insistencia en lo patético, hay elementos que no son exclusivamente espafioles. Son elementos que procec
de un sector entero de la pintura europea, vinculado estrictamente a lo religioso. Es un segmento
esencialmente contrarreformismo que viene del lenguaje de recuperacion de lo verosimil, de aproximacion
la imagen devota en los momentos de crisis después del manierismo, y de recuperacioén de la iglesia catolic
Lo que ocurre es que en ltalia, Francia o Flandes, paralelamente a esa pintura religiosa, han existido las otr
han existido las corrientes del clasicismo, de la mitologia, del conocimiento de las humanidades, de una
preocupacion por otros aspectos que en la pintura espafiola no aparecen.

No es justo llamar a la pintura espafiola realista cuando apenas existe pintura de género; cuando apenas e
pintura de la vida cotidiana. Pintura realista es la pintura holandesa. En Holanda el objeto del pintor es la
representacion de la vida que se hace por la calle, el mercado, la casa, es decir todos los ingredientes de |z
vida cotidiana. En cambio nada de eso existe en lo espafiol; Io que si existe es que la interpretacion del hec
religioso.

No es un objetivo la realidad en si; no se la copia, sino que se utiliza la realidad para aproximarnos a aquell
gue se nos cuenta en el hecho biblico y evangélico. Esto es un realismo de segundo grado; no directo. Este
el primer mito de nuestra literatura. Aqui también se produce un absoluto desfase entre la pintura y la
literatura.

El Barroquismo:
Se ha exagerado pasando del realismo al barroquismo, es decir, a la acumulacion.

La introduccion en Espafia en el siglo XVII, de modelos extranjeros, es lo que determina el transito del
relativo naturalismo de principios de siglo a ese barroquismo de fines de siglo. Lo hay, efectivamente, en la
pintura madrilefia de fines del XVII, y la pintura sevillana de un Valdés Leal o de un Murillo. Frente a ese
barroquismo la figura de un Zurbaran, tan severo, tan sobrio, tan vertical y tan monumental en su estructure
podria alzarse como contrafigura.

Los temas pictdricos se multiplican en el barroco. Se enriquece la iconografia religiosa. En los paises catoli
se insiste en la representacion de los asuntos combatidos por los protestantes (la Inmaculada, escenas
alegdricas del Santisimo Sacramento, etc.), la representacién de escenas del Nuevo Testamento y las histc
y martirios de santos se hacen mas numerosas y son frecuentes las series de lienzos a ellos dedicados par
decorar iglesias y claustros de conventos. En los paises protestantes predominan las escenas del Antiguo
Testamento.

Entre los géneros profanos, se sigue utilizando el tema mitologico y se desarrollan

_13_

10



otros nuevos. El retrato se difun-de considerablemente, generalizandose el de cuerpo entero y creandose d
forma definitiva el de grupo. El paisaje adquiere una importancia extraordinaria, convirtiéndose en género
independiente. Aparece el bodegdn con figuras, por lo general de medio cuerpo, comiendo, bebiendo o
jugando; los interiores de viviendas; la naturaleza muerta, de carnes, pescados 0

Frutas; el cuadro de flores, de animales, etc. El fresco se sigue utilizando para la decoracion de las béveda
donde se desarrollan espectaculares cuadraturas y composiciones de figuras que se mueven por un ficticio
firma-mento. Se abandona el temple y la madera y se gene-rali-za el 6leo y el lienzo. Esto Gltimo permite la
realizacién de cua-dros muchos mas grandes que los de tabla, y gracias a ello, los cuadros de los retablos
mayores son todo lo gigantescos que exige el sentido de la grandiosidad de los arquitectos barro-cos.

Los géneros:

En cuanto a los géneros, en principio no se diferencian de la pintura universal, pero si en cuanto al porcent
Evidentemente en Espafia hay algun ejemplo de pintura mitolégica, literaria, histérica. Pero casi la totalidad
de la produccién pictérica espafiola del siglo XVII es pintura religiosa, impregnada del sentido
contrarreformistico. Evidentemente la pintura profana queda absolutamente marginada, aunque se utilizara
determinadas ocasiones con sentido alegérico.

Espafia insiste mucho mas en el mundo del éxtasis, del delirio amoroso. Los ojos en blanco tampoco son u
invencién espariola, sino mas bien bolofiesa. Los temas del Antiguo Testamento son muy raros en la pintur
espafiola.

En la pintura profana quizéa los dos Unicos géneros significativos son el retrato y el bodegén.

El retrato porque es una exigencia que tiene sus convenciones, y sus reglas en el mundo de la pintura ofici
cortesana.

El bodegdn en el mundo espariol tiene una peculiaridad: su sobriedad. El bodegdn espafiol es
extraordinariamente sobrio.

Es significativo que muchos bodegones procedan de clausuras conventuales, donde decoraron los refector
Es posible también que tengan un significado aleg6rico, que tengan un componente de caracter simbdlico.

La evolucion de las formas:

El punto de partida del llamado naturalismo espafiol es la recuperacion de la realidad de los pintores de El
Escorial, el deseo de recuperacion de lo verosimil, de lo comprensible, de lo que la gente directamente
entienda; que los santos o los patriarcas se vistan con el traje de todos los dias y estén cerca de nosotros y
podamos entenderlos de manera directa. Eso se inicia con un lenguaje de extraordinaria austeridad que es
escurialense.

Estamos dentro de una 6rbita de recuperacién de lo real, de sobriedad expresiva, contencién en la
composicion e iluminacion muy controlada.

Tres escuelas importantes:
_14_
(Escuela Madrilefia) Diego de Silva Velazquez: (1599-1660), pintor espafiol, maximo representante de la

pintura barroca espafola. Naci6 en Sevilla el 6 de junio de 1599. Procedente de una familia burguesa
sevillana, fue el mayor de seis hermanos. Entre 1611y 1617 el joven Velazquez trabajé como aprendiz en «
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taller del que seria su futuro suegro, Francisco Pacheco, pintor manierista y autor de un importante tratado
titulado El arte de la pintura (1649). Durante sus afios de aprendizaje, Velazquez aprendié el naturalismo
tenebrista imperante en su época, derivado del realismo italiano y del flamenco.

Primeras obras:

Las obras mas tempranas de Veladzquez, realizadas entre los afios 1617 y 1623, pueden dividirse en tres
categorias: el bodegon (objetos de uso cotidiano combinados con naturalezas muertas), retratos y escenas
religiosas. Muchas de sus primeras obras tienen un marcado acento naturalista, como La comida (c. 1617,
Museo del Ermitage, San Petersburgo), bodegén que puede considerarse como la primera obra independie
del maestro. En sus bodegones, como el Aguador de Sevilla (c. 1619-1620, Aspley House, Londres) los
magistrales efectos de luz y sombra, asi como la directa observacién del natural, llevan a relacionarlo
inevitablemente con Caravaggio. Para sus pinturas religiosas utiliz6 modelos extraidos de las calles de Sev
tal y como Pacheco afirma en su biografia sobre Velazquez. En la Adoracién de los Magos (1619, Museo d
Prado, Madrid) las figuras biblicas son, por ejemplo, retratos de miembros de su familia incluido su propio
autorretrato.

Velazquez fue también un pintor conocido en los circulos intelectuales de Sevilla, uno de los cuales, la
Academia de Artes, fue dirigida de manera informal por Pacheco. En dichos encuentros, tuvo la ocasién de
conocer a personalidades de su tiempo como el gran poeta Luis de Gongora y Argote (cuyo retrato, ejecuta
en el afio 1622 se encuentra en el Museum of Fine Arts Boston). Esos contactos fueron importantes para la
obras posteriores de Velazquez sobre temas mitoldgicos o clasicos.

Encuentros en la corte:

En el afio 1621 Veladzquez realiz6 su primer viaje a Madrid (tal y como Pacheco nos dice) para,
presumiblemente, conocer en persona las colecciones reales y probablemente para buscar, sin éxito en est
ocasion, un puesto como pintor de corte. Sin embargo, en el afio 1623 regreso a la capital para pintar un
retrato del rey Felipe IV (1623, Museo del Prado) y el monarca le nombré su pintor de camara. Este lienzo f
el primero de una serie de retratos soberbios y directos, no sélo del rey, sino también de la familia real y otr
miembros de la corte, ya que realmente, su principal
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ocupacion en la corte era la de retratar, aunque también abord6 temas mitolégicos como El triunfo de Baco
popularmente llamado, Los borrachos (1628-1629, Museo del Prado). Esta escena de bacanal en un paisa
abierto, en la que el dios del vino bebe junto a los borrachos, atestigua el interés del artista por el realismo.

Viaje a Italia:

En el afio 1628 Petrus Paulus Rubens lleg6 a la corte de Madrid en misién diplomatica y entre los pocos
pintores con los que trab6 amistad estaba Velazquez. Aunque el gran maestro flamenco no caus6 un decis;i
impacto sobre la obra del pintor, sus conversaciones le impulsaron a visitar las colecciones de arte en Italia
gue tanto admiraba Rubens. En agosto de 1629 Velazquez abandond Barcelona rumbo a Génova y paso d
afios viajando por ltalia. De Génova se dirigié a Milan, Venecia, Florencia y Roma; regresé a Espafia desde
Néapoles en enero de 1631. En el transcurso de este viaje estudio de cerca el arte del renacimiento y de la
pintura italiana de su tiempo. Algunas de las obras realizadas durante sus viajes dan muestra de la asimilac
de estos estilos; un ejemplo representativo es su La tlnica de José (1639, Monasterio de El Escorial, Madri
y La fragua de Vulcano (1630, Museo del Prado), que combinan los efectos escultéricos miguelangelescos
con el claroscuro de maestros italianos tales como Guercino y Giovanni Lanfranco.

Regreso a Espaia:
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De vuelta a Espafa, Velazquez reanudd sus encargos como retratista de corte con la obra Principe Baltase
Carlos con un enano (1631, Museum of Fine Arts, Boston) imagen conmovedora del principe, quien moriria
antes de alcanzar la mayoria de edad. Desde la década de 1630 poco se conoce acerca de la vida personz
artista a pesar de que su ascenso en circulos cortesanos esta bien documentado. En el afio 1634 Velazque
llev6 a cabo el programa decorativo del Salén de Reinos en el nuevo palacio del Buen Retiro. Constaba de
escenas de batallas, junto a retratos ecuestres en los que las tropas espafiolas habian resultado victoriosas
esta obra no sélo intervino Velazquez, sino otros artistas de prestigio. Velazquez incluy6 en este ciclo de
batallas el cuadro titulado Las lanzas o La rendicién de Breda (1634, Museo del Prado) que retrata al gener
espafiol Spinola, después de sitiar las ciudades del norte en el afio 1625, recibiendo las llaves de la ciudad
manos del gobernador. La delicadeza en la asombrosa manera de ejecucion la convierte, como obra
individual, en una de las composiciones histéricas mas célebres del arte barroco espafiol.

Hacia 1640 pinta los retratos de caza de la familia real para la Torre de la Parada, un pabelldn de caza cerc
Madrid. Perteneciente a la década de
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los ultimos afios de 1630 y principios de 1640 son los famosos retratos de enanos de corte que reflejan el
respeto y la simpatia con que eran tratados en palacio. Velazquez pinté pocos cuadros religiosos, entre ellc
destacan el Crucificado (c. 1632), La coronacién de la Virgen (c. 1641) y San Antonio Abad y san Pablo
primer ermitafio (c. 1634), todos ellos en el Museo del Prado.

Ultimos trabajos:

Durante los dltimos afios de su vida, Velazquez trabajo no sélo como pintor de corte sino también como
responsable de la decoracion de muchas de las nuevas salas de los palacios reales. En el afio 1649 regres
nuevo a ltalia, en esta ocasiéon para adquirir obras de arte para la coleccién del rey. Durante su estancia en
Roma (1649-1650) pint6 el magnifico retrato de Juan de Pareja (Metropolitan Museum of Art, Nueva York)
asi como el inquietante y profundo retrato del Papa Inocencio X (Galeria Daoria—Pamphili, Roma),
recientemente exhibido en Madrid. Al poco tiempo fue admitido como miembro en la Academia de San Luc:
de Roma. Su elegante Venus del espejo (National Gallery, Londres) data probablemente de esta época.

Las obras clave de las dos ultimas décadas de la vida de Velazquez son Las hilanderas o La fabula de Ara
(1644-1648, Museo del Prado) compaosicion sofisticada de compleja simbologia mitoldgica, y una de las
obras maestras de la pintura espafiola Las Meninas o La familia de Felipe IV (1656, Museo del Prado), que
constituye un imponente retrato de grupo de la familia real con el propio artista incluido en la escena.
Velazquez continué trabajando para el rey Felipe 1V, como pintor, cortesano y fiel amigo hasta su muerte
acaecida en Madrid el 6 de agosto de 1660. Su obra fue conocida y ejercioé una importante influencia en el
siglo XIX, cuando el Museo del Prado la expuso en sus salas.

(Escuela Valenciana)Francisco Ribalta: (1565-1628), pintor espafiol, principal introductor del lenguaje del
naturalismo tenebrista del barroco en la zona.

Nacido en 1565 en Solsona (Lérida), se formé en las décadas de 1580 y 1590 en El Escorial, donde aprenc
el lenguaje del manierismo reformado para después evolucionar hacia el naturalismo tenebrista del barroco
Se instalé en Valencia en 1599, recibiendo en 1603 su primer encargo importante: el retablo mayor de la
iglesia de San Jaime de Algemesi, en el que refleja aun la influencia escurialense, en especial del pintor Ju
Fernandez de Navarrete. Poco después inicié sus trabajos para el colegio del Corpus Christi, seminario
valenciano fundado por el entonces arzobispo Juan de Ribera. Para su altar mayor pint6 la Santa Cena (16
de iconografia contrarreformista y composicién aln escurialense.

Hacia 1620 se produjo un cambio decisivo en su estilo, que sigui6é desde
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entonces el nuevo lenguaje del barroco, creado en Roma por Caravaggio en los afios iniciales del siglo.
Modelos concretos, iluminacion tenebrista e interés por la realidad inmediata caracterizan los trabajos de la
ultima década de su vida: Abrazo de san Francisco al crucificado (Museo de Bellas Artes de Valencia), San
Francisco confortado por un angel musico (Museo del Prado, Madrid) y Abrazo de Cristo a san Bernardo
(Museo del Prado). En algunas de sus composiciones, en especial en sus imagenes aisladas, como el San
Bruno del Museo de Bellas Artes de Valencia, anuncia el arte monumental y austero de Zurbaran.

(Escuela Andaluza)Bartolomé Esteban Murillo: (1617-1682), pintor espafiol nacido en Sevilla, cultivador
de una tematica preferentemente religiosa.

A través de las colecciones privadas de su ciudad natal tuvo la oportunidad de conocer la obra de los maes
barrocos italianos y flamencos, junto a la de sus precursores espafioles, pinturas que le influyeron
poderosamente. A partir de sus primeras obras, representaciones de la Virgen Maria o la Sagrada Familia,
espiritu algo distante, evoluciond hacia un tratamiento de los temas en un tono mas humano y sencillo, den
de interiores cotidianos, en los que introduce pequefios detalles y escenas de la vida cotidiana. Sus person
se caracterizan por esa dulzura y sentimentalidad propios de su estilo, que huye de los arrebatos tragicos ¢
tanto atrajeron a otros artistas del barroco. Un destacado ejemplo de ello es La Sagrada Familia del pajaritc
(c. 1650) que se puede contemplar en el Museo del Prado de Madrid. Entre 1645 y 1646 realiz6 11 escena:
vidas de santos que le dieron gran fama. En 1660 Murillo fundé y fue presidente de la Academia de Dibujo
Sevilla.

Murillo es sin duda el mejor dibujante de la Sevilla de la segunda mitad del siglo XVII, aunque junto a él hay
gue citar a Valdés de leal y a Herrera el Mozo, asi como a otros muchos maestros que dan cuerpo a la
denominada escuela sevillana de dibujo. De gran calidad y de empefio plenamente barrocos, contrastan co
pobreza de sus pinturas, evidenciando la existencia en Sevilla de maestros dedicados casi exclusivamente
dibujo. Los de Murillo fueron coleccionados muy pronto. Muestran gran variedad de técnicas y una
preocupacion por crear sugerencias espaciales y atmdsferas envolventes.

Como pintor de escenas de género, destacé en la interpretacion de personajes infantiles marginados de mze
bastante emotiva, como por ejemplo en el Nifio pordiosero (1645, Museo del Louvre, Paris). La Virgen y el
Niflo con santa Rosalia de Palermo (1670, Museo Thyssen—-Bornemisza de Madrid) es una obra en la que :
pone de manifiesto la armonia de la composicién y la precision del dibujo de las pinturas de Murillo. De 167
a 1674 realizo las pinturas de la iglesia de la Caridad de Sevilla, hoy dispersas por varios museos de San
Petersburgo, Madrid (el Museo del Prado conserva
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numerosas obras suyas) y Londres. Murillo es el artista que mejor ha definido el tema de la Inmaculada
Concepcion, del que nos ofrece numerosas versiones que destacan por la gracia juvenil y el rostro amorost
la Virgen y el vuelo de los angeles que la rodean. En el Museo del Prado se pueden contemplar algunos
lienzos que tratan este tema. Sus representaciones de santos, auténticos retratos de personajes espafioles
época, corresponden al realismo imperante en el arte religioso del siglo XVII. En el siglo XIX las obras de
Murillo alcanzaron gran popularidad e influyeron en algunos artistas de ese periodo. El éxito de sus obras
justifica el que en vida del pintor se hicieran ya copias. Copias de Murillo figuran en la mayoria de las
colecciones sevillanas y andaluzas del XVII, del XVIIl y del XIX.

(Escuela Andaluza)Francisco de Zurbaran: (1598-1664), pintor espafol conocido por sus cuadros
religiosos y escenas de la vida monastica en la época del barroco y la Contrarreforma. Su estilo, adscrito a
corriente tenebrista por el uso que hace de los contrastes de luces y sombras, se caracteriza basicamente |
sencillez compositiva, el realismo, el rigor en la concepcioén, la exquisitez y la ternura en los detalles, las
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formas amplias y la plenitud en los volimenes, la monumentalidad en las figuras y el apasionamiento en |os
rostros.

Hijo de un comerciante vasco afincado y casado en Extremadura, Zurbaran nacié en Fuente de Cantos (al
de la provincia de Badajoz) el 7 de noviembre de 1598. Entré como aprendiz en el taller sevillano de Pedro
Diaz Villanueva, pintor de imagenes piadosas, hasta que en 1617 (ya casado) se trasladé a Llerena, donde
residié durante mas de diez afios realizando trabajos para diversos conventos de Extremadura y Sevilla. Er
1629, atendiendo a la invitacién del municipio sevillano, se instal6 en la ciudad durante los siguientes 30
afios. Entre 1634 y 1635 abandoné Sevilla por primera vez para desplazarse a Madrid con el encargo de pi
la serie mitolégica de Los trabajos de Hércules (Museo del Prado, Madrid) y dos cuadros de batallas para e
palacio del Buen Retiro. La década de 1640 fue la mas fructifera de su obra; realiz6 varias pinturas para el
monarca espafiol Felipe IV, por lo que firm6 alguna vez con el titulo de “pintor del Rey'. En la siguiente
década, en cambio, comenzo6 su declive al no recibir tantos encargos como en épocas anteriores (tal vez pt
competencia que empez6 a hacerle el pintor sevillano Bartolomé Esteban Murillo), aunque continué pintanc
excelentes obras. En 1658 viajo por segunda vez a Madrid, donde fijé su residencia definitivamente, aunqu
con dificultades econdmicas, hasta su muerte, el 27 de agosto de 1664, sumido en una gran pobreza.

Las obras de Caravaggio, José de Ribera y Diego Veladzquez ejercieron una clara influencia en Zurbaran. A
final de su carrera artistica también le influy6 el estilo mas tierno y vaporoso de Murillo.

Su primera obra conocida, pintada cuando tenia 18 afios, es la Inmaculada
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Concepcion (1616, Coleccion Valdés, Bilbao). Obra de juventud es también un Cristo crucificado
(1626-1630, Museo de Bellas Artes de Sevilla), tema que repetird en numerosas ocasiones a lo largo de st
carrera. Aunque Zurbaran pinta historias e imagenes religiosas aisladas, sus obras principales son retablos
series de lienzos para conventos. Para el Colegio Franciscano de Sevilla llevé a cabo el ciclo de Historias d
san Buenaventura (1629, repartido en diversos museos) y para los mercedarios de Sevilla las dos Visiones
san Pedro (1629, ambas en el Museo del Prado). Obra de primera magnitud es La apoteosis de santo Tom
de Aquino (1631, Museo de Bellas Artes de Sevilla), pintada originariamente para el colegio mayor de Sant
Tomas en Sevilla. Entre 1630 y 1635 llevé a cabo las pinturas para Nuestra Sefiora de las Cuevas, en Triar
de las que destaca San Hugo en el refectorio de los cartujos. En los afios finales de la década de 1630, rea
el ciclo de pinturas del monasterio de Guadalupe (1638-1645), Unicas piezas que se conservan en el lugar
origen, en el que retrata en diversos lienzos la vida de san Jerénimo y las principales figuras de su orden
monastica, como Fray Gonzalo de lllescas, y la serie para la cartuja de Jerez (1633-1639), cuyas historias
evangélicas del retablo se encuentran en el Museo de Grenoble, pero en las que los mas valiosos son los
cuadros de santos cartujos en oracién, como el Beato Juan de Hougton del Museo de Cadiz. Junto a estos
encargos realiz6 obras mas mundanas, por la riqgueza de sus vestiduras, en las que representa a santos. S
Casilda (en el Museo del Prado) y Santa Margarita (National Gallery de Londres) son las obras mas
destacadas en esta linea.

Otros temas de la obra de Zurbaran, aparte los meramente religiosos, son los retratos (Conde de Torrelagu
en el Museo de Berlin), los cuadros histéricos (Socorro de Cadiz, Museo del Prado) y sobre todo los
bodegones. Aungue son pocos los que conocemos, en ellos muestra claramente su estilo: sencillez en la
composicion objetos puestos en fila, tenebrismo conseguido con fondos muy oscuros, sentido del volumen
las formas y una gran naturalidad. Destacan los bodegones del Museo de Cleveland y del Museo del Pradc
(Bodegon).

Rococ6:

Es el estilo pictérico y decorativo del siglo XVIII que se caracteriza por una ornamentacion elaborada,
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delicada y recargada. El periodo del rococé se corresponde aproximadamente con el reinado de Luis XV, re
de Francia (1715-1774). Sus origenes exactos son oscuros, pero parece haber comenzado con la obra del
disefiador francés Pierre Lepautre, quien introdujo arabescos y curvas en la arquitectura interior de la
residencia real en Marly, y con las pinturas de Jean—Antoine Watteau, cuyos cuadros de colores
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delicados sobre escenas aristocraticas que se desarrollan en medio de un entorno idilico rompen con el
heroismo del estilo de Luis XIV. El término rococé proviene del francés rocaille, que significa ‘rocalla’ que
era el elemento decorativo propio. En decoracidn, el estilo se caracteriza por una ornamentacion basada er
arabescos, conchas marinas, curvas sinuosas y en la asimetria; en pintura se caracteriza por el uso de colc
pastel méas bien pélidos. Los pintores més representativos del rococo fueron Frangois Boucher y Jean—Hon
Fragonard, el primero es conocido por pintar escenas de tocador con desnudos de angelotes rosados y
rellenitos, mientras que el segundo de ellos se caracteriza por las escenas galantes desarrolladas en el inte
de alcobas o en claros frondosos. En cuanto a la decoracion, el estilo rococ6 alcanzé su cumbre en el hotel
Soubise en Paris, trabajo que comenz6 en el afio 1732 y al que contribuyeron un gran nimero de artistas y
decoradores notables entre los que destacan Gabriel Germain Boffrant y René Alexis Delamaire.

El estilo rococo se difundio rapidamente por otros paises europeos, particularmente por Alemania y Austria
donde se entremezcl6 con el estilo barroco creando un estilo suntuoso y profuso, especialmente en iglesias
espacios sagrados. Culminé con el trabajo del arquitecto y disefiador bavaro Frangois de Cuvilliés en su ob
del pabellén de Amalienburg (1734-1739) cerca de Munich, cuyo interior, parecido a un joyero, estaba

compuesto de espejos, filigranas de plata y oro y de paneles decorativos. En Espafia, La Granja es el edific
gue mas se acerca a este estilo artistico, aunque el rococé francés se dio mas en la decoracion de interiore

El estilo rococo dio paso al austero estilo neoclasico a finales del siglo XVIIl y desaparecié después de la
Revolucion Francesa en 1789 de manera repentina y por completo.

Neoclasico:

Es el estilo artistico que se desarroll6 especialmente en la arquitectura y las artes decorativas; floreci6 en
Europa y Estados Unidos aproximadamente desde el afio 1750 hasta comienzos de 1800 y se inspird en la
formas grecorromanas. Mas que un resurgimiento de las formas antiguas, el neoclasicismo relaciona hechc
del pasado con los acontecidos en su propio tiempo. Los artistas neoclasicos fueron los primeros que
intentaron reemplazar la sensualidad y la trivialidad del rococé por un estilo l6gico, de tono solemne y
austero. Cuando los movimientos revolucionarios establecieron republicas en Francia y en América del Nor
los nuevos gobiernos republicanos adoptaron el neoclasicismo como estilo oficial porque relacionaban la
democracia con la antigua Grecia y la Republica romana. Mas tarde, cuando Napoledn | subié al poder en
Francia, este estilo se modifico
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para servir a sus necesidades propagandisticas. Con el nacimiento del movimiento romantico la prioridad p
la expresion personal sustituyo al arte basado en valores ideales.

Génesis del arte neoclasico:

El estilo neoclasico se desarroll6 tomando como punto de referencia la excavacion en Italia de las ruinas de
las ciudades romanas de Herculano en 1738 y de Pompeya en 1748, la publicacion de libros tales como
Antigliedades de Atenas (1762) de los arqueblogos ingleses James Stuart y Nicholas Revett y la llegada de
coleccion Elgin a Londres en 1806. Ensalzando la noble simplicidad y el gran sosiego del estilo
grecorromano, el historiador aleman Johann Winckelmann inst6 a los artistas a estudiar y a imitar su eternic
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y sus formas ideales. Sus ideas encontraron una entusiasta acogida dentro del circulo de artistas reunidos
torno a él en el afio 1760 en Roma.

Arquitectura:

Antes de que se realizaran los descubrimientos de Herculano, Pompeya y Atenas, el Unico punto de referer
conocido de la arquitectura romana era el proporcionado por los grabados de edificios de arquitectura clasi
romana realizados por el artista italiano Giovanni Battista Piranesi. Los nuevos hallazgos arqueolégicos
encontrados proporcionaron el vocabulario de la arquitectura formal clasica y los arquitectos empezaron a
inclinarse por un estilo basado en modelos grecorromanos.

Las caracteristicas del Arquitectura neoclasicas son:
OEl arco de medio punto.

O0Elementos sustentantes: columnas clésicas.
OElementos sustentados. Entablamentos y clpulas.
oDesnudez decorativa.

El trabajo del arquitecto y disefiador escocés Robert Adam, que en la década de 1750 y 1760 disefi6 varias
casas de campo inglesas (entre las cuales destacan la casa Sion, 1762-1769 y Osterley Park 1761-1780),
convierten en el introductor del estilo neoclasico en Gran Bretafia. El estilo Adam, tal y como se le conoce,
evoca el rococo por su énfasis en la ornamentaciéon de fachadas y un refinamiento a gran escala, incluso al
adoptar los motivos de la antigiiedad.

En Francia, Claude Nicholas Ledoux disefié un pabellén (1771) para la condesa du Barry en Louveciennes
una serie de puertas para la ciudad de Paris (1785-1789). Ambos casos ejemplifican la fase inicial de la
arquitectura
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neoclasica francesa; sin embargo, sus obras mas tardias comprendian proyectos (que nunca se llegaron a
ejecutar) para una ciudad ideal en la cual los edificios quedaban reducidos, con frecuencia, a formas
geométricas desornamentadas. Después de que Napoledn fuese nombrado emperador en el afio 1804, sus
arquitectos oficiales, Charles Percier y Pierre Francois Fontaine, trabajaron para llevar a cabo su deseo de
transformar Paris en la capital mas importante de Europa imitando el estilo opulento de la arquitectura
imperial romana. La arquitectura de estilo imperio se ejemplifica en construcciones como el arco de triunfo
del Carrousel del Louvre, disefiado por Percier y por Fontaine, y los campos Eliseos, disefiados por Fontair
ambos trabajos, iniciados en el afio 1806 se encontraban lejos del espiritu de la obra visionaria de Ledoux.

Ejemplos de arquitectura inglesa inspirada en los modelos griegos son el Banco de Inglaterra de John Soar
asi como el pértico del Museo Britanico por Robert Smirke. El neogriego fue sustituido por el estilo regencic
cuyos ejemplos arquitectdnicos mas notables son las fachadas de Regent Street en Londres, disefiadas po
John Nash y comenzadas en el afio 1812, y el Royal Pavilion en Brighton (1815-1823). La arquitectura
neoclasica de Edimburgo, Escocia, representa la vertiente mas pura, por lo que la ciudad se gand el nombr
la Atenas del Norte. De otra parte, la arquitectura neoclasica en Berlin esta representada por el Teatro Rea
obra del aleman Karl Friedich Schinkel (1819-1821).

En Estados Unidos se desarroll6 una variante del neoclasicismo, el estilo federal, que surgié entre 1780 y
1820. Inspirada en la obra de Robert Adam, el arquitecto Charles Bulfinch realiza la Massachusetts State
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House en Boston terminada en el afio 1798. El modelo para el edificio del Capitolio de Thomas Jefferson er
Richmond, Virginia (1785-1789), fue el templo romano del siglo | la Maison—Carrée en Nimes, Francia. Por
medio de lecturas y de viajes, Jefferson realiz6 un profundo estudio de la arquitectura romana, aplicé sus
conocimientos a los disefios de su propia casa en Monticello, a los del campus de la Universidad de Virgini
contribuyd en los proyectos preliminares de la nueva capital Washington D.C. Sus obras ejemplifican el esti
neoclasico en Estados Unidos.

El estilo neogriego, basado en los templos del siglo V e inspirado en los marmoles de Elgin, florecié durante
la primera mitad del siglo XIX en Estados Unidos. Ambos estilos, el federal y el neogriego, ayudaron a defir
el estilo propio de la arquitectura estadounidense.

Las figuras mas representativas de la arquitectura neoclasica espafiola fueron, entre otros, Ventura Rodrig
(palacio de los duques de Liria), el italiano Sabattini, autor de la Puerta de Alcala en Madrid, y Juan de
Villanueva, que hizo el Museo del Prado de Madrid.

Al igual que en Espafia, el neoclasicismo en Hispanoamérica también estuvo
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dirigido por las Academias. Entre los edificios mas representativos destacan la casa de la Moneda en Santi
de Chile, el palacio de la Mineria y la fabrica de cigarros en México, y la iglesia de San Francisco en Cali,
Colombia.

Pintura:

La pintura neoclasica se centré en Roma, donde muchos pintores expatriados se agruparon en torno a la fi
del historiador aleman Johann Winckelmann. Su circulo incluia al pintor bohemio Anton Raphael Mengs, el
escocés Gavin Hamilton y el estadounidense Benjamin West. El Parnaso de Mengs (1761) un fresco pintad
para la villa Albani en Roma, fue disefiado especialmente por consejo de Winckelmann. A diferencia de las
tipicas composiciones de frescos del barroco o del rococd, su composicién es simple: sélo unas pocas figur
en total calma, con poses semejantes a las de estatuas antiguas. Entre 1760 y 1765, Hamilton, quien fue
también arquedlogo y marchante, completd cinco cuadros basados en modelos de la escultura antigua e
inspirados en la lliada de Homero. West trabajé en Roma desde 1760 a 1763. Para alguna de sus obras co
Agripina desembarcando en Brundidium con las cenizas de Germanico (1768, Yale University Art Gallery,
New Haven, Connecticut) se inspir6 en su experiencia en Roma. Solemne y austero en cuanto al tratamien
al tema, reproduce sin embargo con sumo detalle los motivos arqueoldgicos.

Las mismas tendencias se hacen patentes en la obra temprana del pintor francés Jacques—Louis David, un
los maximos exponentes de la pintura neoclasica. Su Juramento de los Horacios (1784-1785, Louvre, Pari:
exalta el tema del patriotismo estoico. El cuadro neoclasico concebido como espacio arquitecténico y el fris
como cita de figuras, reflejan la preocupacién neoclasica de composicion légica y clara. Los perfiles definid
y una luz dura proporcionan a estas figuras la cualidad de estatuas. Los trabajos realizados por David,
encargados por Napoleén, como la Coronacion de Napoleén y Josefina (1805-1807, Louvre) estan muy
alejados del esplendor y del poder que emanaba la ceremonia.

A comienzos de la década de 1790 los artistas empezaron a pintar imitando las siluetas representadas en |
ceramica griega. El exponente mas destacado de esta manifestacion fue el inglés John Flaxman, cuyos
grabados de lineas simples, para las ediciones de la lliada y la Odisea de Homero sustituian la perspectiva
tradicional, la luz y el modelado, por disefios de lineas puras. Uno de los alumnos mas aventajados de Dav
heredero de su trayectoria e intérprete de la tradicién clasica fue Jean August Dominique Ingres que adopt¢
doble dimensionalidad de la obra de Flaxman, tal y como puede apreciarse en su obra Los embajadores de
Agamendn (1801, Escuela de Bellas Artes, Paris).
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En Espafia destacan los pintores neoclasicos José de Madrazo, con La muerte de Viriato (c. 1808, Museo ¢
Padro, Madrid), José Aparicio (1773-1838) y Juan Antonio Ribera (1779-1860), uno de los pocos artistas
davidianos espafioles autor del célebre cuadro Cincinato abandona la labranza para dictar leyes en Roma
(Museo de Céceres).

Escultura:

Dado que la escultura en Europa ha estado muy influida por las formas clasicas desde el renacimiento, los
principios neoclasicos han sufrido menor impacto que en otras manifestaciones artisticas. En general, los
escultores neoclasicos tienden a plasmar poses contorsionadas en marmoles de colores caracteristicos del
ultimo barroco o del rococo, preferentemente contornos limpios, una reposada actitud y formas idealizadas
ejecutadas en marmol blanco. Las caracteristicas de la Escultura neoclasica son:

ORetratos y temas histéricos y mitoldgicos.
oMéarmol como material fundamental.

OBulto redondo y relieve.

dSe busca el reposo, eliminando los escorzos.

Los primeros ejemplos de escultura neoclasica fueron realizados por artistas en contacto directo con el circ
de Winckelman en Roma. Entre otros escultores hemos de citar a John Tobias Sergel, quien de regreso a <
Suecia natal llevé el nuevo estilo al norte de Europa, y los ingleses Thomas Banks y Joseph Nollekens quie
introdujeron el estilo en su pais. No obstante, la figura dominante en la historia de la escultura neoclasica fu
el italiano Antonio Canova que se convirtio en miembro del circulo de Roma en el afio 1780; después de
haber abandonado el estilo barroco, buscé en el estilo neoclasico la severidad y la pureza del arte antiguo.
Teseo y la muerte del minotauro (1781-1782) reflejan mas la calma de la victoria que la propia contienda;
ésta fue la primera obra de Canova en su nuevo estilo, y le proporcion6 fama inmediata.

A la muerte de Canova el artista danés Bertel Thorvaldsen hered6 su prestigiosa posicion de escultor en
Europa. Sus mdltiples encargos internacionales permitieron mantener el estricto neoclasicismo como la
corriente dominante en la escultura hasta mediados del siglo XIX. El estilo fue llevado a Estados Unidos po
uno de sus amigos, Horatio Greenough y continuado por Hiram Powers un artista estadounidense que resic
durante bastante tiempo en Italia, autor del célebre Esclavo griego (1843) del cual se han realizado numero
réplicas.
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Artes decorativas:

El estilo neoclasico se extendié también a las artes decorativas. Alrededor del afio 1760, Robert Adam reali
muebles con motivos grecorromanos. Introducido en Francia, este estilo simple y clasico empez6 a ser
conocido como estilo etrusco y fue favorecido por la corte de Luis XV. Con adaptaciones posteriores de
disefio clasico, inspiradas en los hallazgos arqueolégicos, se desarrollé6 como un estilo elegante conocido
como Luis XVI, propiciado por la familia real durante la década de 1780. En ceramica, el estilo neoclasico Ic
hallamos en la ceramica de Josiah Wedgwood en Inglaterra, para la que Flaxman realiz6 muchos disefios, |
la porcelana de Sévres en Francia.

En la época de Napoledn |, las residencias reales mas antiguas fueron redecoradas para el uso oficial, de
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acuerdo con los planes disefiados por Percier y Fontaine: muebles, porcelanas, tapices, todo ello con diser
motivos grecorromanos. Interpretados como un todo, los interiores definian el estilo imperio en las artes
decorativas que fueron muy pronto imitadas en toda Europa.

Goya:

Francisco de Goya y lucientes(1746-1828), fue un pintor y grabador espafiol considerado uno de los grand
maestros de la pintura de su pais. Marcado por la obra de Velazquez, habria de influir, a su vez, en Edouar
Manet, Pablo Picasso y gran parte de la pintura contemporanea. Formado en un ambiente artistico rococg,
evolucioné a un estilo personal y cre6 obras que, como la famosa El 3 de mayo de 1808 en Madrid: los
fusilamientos en la montafia del Principe Pio (1814, Museo del Prado, Madrid), siguen causando, hoy dia, ¢
mismo impacto que en el momento en que fueron realizadas.

Formacién y primeros proyectos:

Goya naci6 en la pequefia localidad aragonesa de Fuendetodos (cerca de Zaragoza) el 30 de marzo de 17-
Su padre era pintor y dorador de retablos y su madre descendia de una familia de la pequefa nobleza de
Aragoén. Poco se sabe de su nifiez. Asistié a las Escuelas Pias de Zaragoza y comenzé su formacion artisti
los 14 afios, momento en el que entrd como aprendiz en el taller de José Luzan, pintor local competente
aungue poco conocido, donde Goya pasoé cuatro afios. En 1763 el joven artista viajé a Madrid, donde espel
ganar un premio en la Academia de San Fernando (fundada en 1752). Aunque no consiguio el premio
deseado, hizo amistad con otro artista
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aragonés, Francisco Bayeu, pintor de la corte que trabajaba en el estilo académico introducido en Espafia |
el pintor aleman Anton Raphael Mengs. Bayeu (con cuya hermana, Josefa, habria de casarse Goya mas
adelante) tuvo una enorme influencia en la formacién temprana de Goya y a él se debe que patrticipara en
encargo importante, los frescos de la iglesia de la Virgen del Pilar en Zaragoza (1771, 1780-1782), y que s
instalara mas tarde en la corte.

En 1771 fue a ltalia donde pas6 aproximadamente un afio. Su actividad durante esa época es relativament
desconocida; se sabe que pasé algunos meses en Roma y también que participé en un concurso de la
Academia de Parma en el que logré una mencién. A su vuelta a Espafa, alrededor de 1773, se present6 a
varios proyectos para la realizacion de frescos, entre ellos el de la Cartuja de Aula Dei, cerca de Zaragoza,
1774, donde sus pinturas prefiguran las de sus mejores frescos realizados en la iglesia de San Antonio de |
Florida en Madrid, en 1798, fecha en la que comenz6 a hacer grabados partiendo de la obra de Velazquez
junto con la de Rembrandt, seria fuente de inspiracion durante toda su vida.

Pintor de la corte:

En 1789 Goya fue nombrado pintor de cdmara por Carlos IV y en 1799 ascendié a primer pintor de camara
decision que le convirti6 en el pintor oficial de Palacio. Goya disfruté de una posicién especial en la corte,
hecho que determiné que el Museo del Prado de Madrid heredara una parte muy importante de sus obras,
entre las que se incluyen los retratos oficiales y los cuadros de historia. Estos ultimos se basan en su
experiencia personal de la guerra y trascienden la representacion patridtica y heroica para crear una salvaje
denuncia de la crueldad humana. Los cartones para tapices que realizé a finales de la década de 1780y
comienzos de la de 1790 fueron muy apreciados por la visién fresca y amable que ofrecen de la vida cotidic
espafiola. Con ellos revoluciond la industria del tapiz que, hasta ese momento, se habia limitado a reproduc
fielmente las escenas del pintor flamenco del siglo XVII David Teniers. Algunos de los retratos mas hermos
gue realizd de sus amigos, de personajes de la corte y de la nobleza datan de la década de 1780. Obras cc
Carlos lll, cazador (1786-1788); Los duques de Osuna y sus hijos (1788) ambos en el Museo del Prado de
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Madrid, o el cuadro la Marquesa de Pontejos (c. 1786, Galeria Nacional, Washington) demuestran que en €
época pintaba con un estilo elegante, que en cierto modo recuerda al de su contemporaneo inglés Thomas
Gainsborough. Dos de sus cuadros mas famosos, obras maestras del Prado, son: La maja desnuda
(1800-1803) y La maja vestida (1800-1803).
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Aguafuertes y pinturas posteriores:

En el invierno de 1792, en una visita al sur de Espafia, Goya contrajo una grave enfermedad que le dejo
totalmente sordo y marc6 un punto de inflexién en su expresion artistica. De entonces en adelante, el grues
de su trabajo personal cae dentro de tres grandes categorias establecidas entonces:

dDibujos considerados obras de arte por derecho propio, con los titulos como elemento del empefio.
Componiendo series en las que el creador habla para si mismo y para todo lo que quiera fisgonear, en form
de observaciones sucesivas y muchas veces sobre el ser humano.

dUna exploracion de la violencia y la sinrazén, dramatizada en sus experimentos técnicos.

dUna exploracion del realismo en los cuadros de género que, al igual que en las otras dos vias, tienen por 1
al vulgo; desarrollan el estudio con detenimiento de los personajes y, en ultimo término, tienden hacia lo
monumental.

Sus dibujos se cuentan por cientos. Entre 1797 y 1799 dibujé y grabé al aguafuerte la primera de sus granc
series de grabados, Los caprichos, en los que, con profunda ironia, satiriza los defectos sociales y las
supersticiones de la época. Series posteriores, como los Los desastres de la guerra o Fatales consecuenci
la sangrienta guerra en Espafia con Buonaparte y otros caprichos enfaticos, (1810) y Los disparates
(1820-1823), presentan comentarios alin mas causticos sobre los males y locuras de la humanidad. Un cui:
hecho antes de 1812 que queda grabado en la memoria es el enigmatico COLOSO. Un enorme gigante col
pufios cerrados en direccién al horizonte y a sus espaldas, hombres y bestias huyen en desorden. Su
simbolismo ha sido muy discutido. Parece simbolizar la misma guerra. Con sus gruesas capas de pintura
flotando en el fondo, que es casi negro, anticipa las Pinturas Negras.

Los horrores de la guerra dejaron una profunda huella en Goya, que contemplé personalmente las batallas
entre soldados franceses y ciudadanos espafioles durante los afios de la ocupacién napoleénica. En 1814
realizé El 2 de mayo de 1808 en Madrid: la lucha con los mamelucos y El 3 de mayo de 1808 en Madrid: lo:
fusilamientos en la montafia del Principe Pio y pinturas posteriores (ambos en el Museo del Prado). Estas
pinturas reflejan el horror y dramatismo de las brutales masacres de grupos de esparioles desarmados que
luchaban en las calles de Madrid contra los soldados franceses. Ambas estan pintadas, como muchas de |z
Gltimas obras de Goya, con pinceladas de grueso empaste de tonalidades oscuras y con puntos de amarillc
rojo brillante.
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Sencillez y honestidad directas también se aprecian en los retratos que pint6 en la cuspide de su carrera, ¢
La familia de Carlos IV (1800, Museo del Prado), donde se muestra a la familia real sin la idealizacién
habitual.

Ultimas obras:

Las célebres Pinturas negras (c. 1820, Museo del Prado) reciben su nombre por su espantoso contenido y
tanto por su colorido y son las obras méas sobresalientes de sus Ultimos afios. Originalmente estaban pintac
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al fresco en los muros de la casa que Goya poseia en las afueras de Madrid y fueron trasladadas a lienzo €
1873. Destacan, entre ellas, Saturno devorando a un hijo (c. 1821-1823), Aquelarre, el gran cabrén
(1821-1823). Predominan los tonos negros, marrones y grises y demuestran que su caracter era cada vez
sombrio.

Posiblemente se agravo por la opresiva situacion politica de Espafia por lo que tras la primera etapa
absolutista del rey Fernando VIl y el Trienio constitucional (1821-1823), decidi6 exiliarse a Francia en 1824

Los dibujos anteriores a su ida a Francia se han agrupado en cuatro albumes. El mas significativo de la ser
es Album C, pues demuestra mas alla de toda sutileza que en 1820 Goya era un liberal comprometido, de
hecho apasionado, y anticlerical. Aqui ni hay rastro de frialdad. Los dibujos de presos y de la Inquisicion so
tan feroces, la alegria de la revolucién de Riego es tan explosiva, el alborozo ante los monjes sin sotana es
despiadado, que el Goya interior parece muy exaltado. Los temas son la deformidad, las mujeres, el amor \
matrimonio, la violencia y los prisioneros, y la sétira de las érdenes religiosas.

En Burdeos trabajo la técnica, entonces nueva, de la litografia, con la que realiz6 una serie de escenas
taurinas, que se consideran entre las mejores litografias que se han hecho. Aungue hizo una breve visita a
Madrid en 1826, murié dos afios mas tarde en el exilio, en Burdeos, el 16 de abril de 1828. Goya no dej6é
herederos artisticos inmediatos, pero su influencia fue muy fuerte en los grabados y en la pintura de mediac
del siglo XIX y en el arte del siglo XX.

_29_
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