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La pintura barroca italiana, flamenca y holandesa. Rubens y Rembrandt.
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Presenta una gran variedad de formas y características estilísticas, dependiendo de la época, el autor y el lugar en que se realice. Nace en Italia (y de ahí se extenderá al resto de Europa) como un nuevo gusto que reacciona ante las formas artísticas anteriores que estaban representadas por el Manierismo.

La pintura barroca no tendrá unidad estilística. Marcada por el individualismo naciente, por una manifiesta libertad creadora de los artistas, existen muchas variantes dentro del estilo barroco originadas por la personalidad de los artistas y por la progresiva formación de los estados nacionales. Aún así se pueden establecer una serie de características comunes y dividir el estilo en grandes corrientes nacionales, como la italiana, la francesa, la holandesa, la flamenca o la española.

1.1 La pintura barroca italiana.

1.1.1 Características generales
· Deseo de realismo, de plasmar la vida en su totalidad, reflejando sus aspectos dolorosos, la vejez, la tristeza, la fealdad, contrastando con la idealización de las formas preconizada por el Manierismo, que, con su gran carga intelectual y tonalidades frías, manifiesta un claro desdén por la Naturaleza. Nuevos temas atraerán ahora la atención de los artistas: el paisaje, los bodegones, las naturalezas muertas, lo cotidiano, etc. 

· Espiritualidad contrarreformista: como respuesta a las exigencias de la Contrarreforma y desde el Concilio de Trento, la Iglesia se convirtió en la directora espiritual de los artistas, que tenían la misión de “instruir” al pueblo en las verdades de la fe, a través del Arte.

· Representación en la pintura la profundidad espacial: Los procedimientos para obtener la tercera dimensión, la sensación de volumen, son diversos; pueden ser líneas convergentes, series de escorzos, un primer plano desmesurado (por tanto cercano en contraste con el fondo), un primer plano oscuro (que incita a la pupila a buscar la luz más allá), juegos de luces, etc., todos están al servicio de esta óptica de los volúmenes. 

· Importancia que la luz tiene en la pintura barroca: Mientras que en el Renacimiento se subordina a la forma, difundiéndose por todo el cuadro y permitiendo la fácil percepción de los trazos, en el Barroco las formas se subordinan a la luz, hasta el punto que a veces se desvanecen,  ya sea por la debilidad o intensidad del efecto lumínico. La máxima expresión de este efecto dio origen a la creación barroca del TENEBRISMO.

· Preferencia por todo aquello que muestre desequilibrio (que se logra con las composiciones asimétricas). Porque en el Barroco todo es movimiento. Las figuras suelen aparecer agitadas, inestables, resueltas con variados escorzos y  un fuerte dinamismo impregna toda la obra. En definitiva, la pintura barroca exageró las formas, los contrastes de luz y sombra, o de masas de colores diferentes. Además rompió la composición equilibrada, prefiriendo la composición en diagonal. Por otra parte, el gesto, el músculo, la crispación de la forma acentúa el sentido de movimiento y grandiosidad común a todo el arte del Barroco.

· Sentido escenográfico. Porque sugiere que la escena continúa más allá de los límites del marco, efecto conseguido  mediante la composición atectónica  (que no se subordina a las líneas del marco y que se consigue con  el uso preferente de diagonales, o con formas incompletas que indican que sugieren la continuidad del espacio más allá de los límites de la tela). Estos efectos acentúan la teatralidad barroca haciendo al espectador partícipe del cuadro, al sentirse éste inmerso en el mismo.
1.1.2 Corrientes italianas:
1.1.2.1 El barroco de tendencia clasicista:

Paralelamente a esta corriente Naturalista, se desarrolla en Italia otra de clara tendencia CLASICISTA, que pretende una visión razonada de la naturaleza como único medio de alcanzar la auténtica verdad, es decir, que las cosas se representan, no como son, sino como deberían ser, y sin alejarse nunca de lo real, buscando el equilibrio entre el ideal y la naturaleza, corriente que está especialmente representada por los hermanos CARRACCI (Agostino, Anibal y Ludovico) y GUIDO RENI.

1.1.2.2 El barroco tenebrista: Caravaggio.

Como características específicas cabe señalar las siguientes: 
· El TENEBRISMO consiste en el empleo de una luz dirigida que incide sobre la composición creando fuertes contrastes de zonas iluminadas y oscurecidas, y destacando las figuras y los objetos sobre los fondos en penumbra, lo que contribuye a realzar su plasticidad, teatralidad y dramatismo. De esta forma, Caravaggio impone la imagen al espectador, fijando su atención, a la vez que consigue una atmósfera de recogimiento e introspección que favorece la meditación y acentúa el patetismo y el dolor, que, en ocasiones, dinamizan sus cuadros.

· Valoración de lo individual; cualquier detalle  ‑un simple cesto de frutas‑ es motivo suficiente para un cuadro. 
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	Caravaggio. Conversión de San Pablo
	Carracci


· Desmitificación de los asuntos mitológicos y religiosos mediante la humanización de los protagonistas.

· Sin embargo, su arte no se reduce a una mera reproducción del aspecto externo de la naturaleza, sino que, por el contrario, está imbuido de un profundo sentimiento religioso y de una intencionalidad que va más allá de lo aparente, buscando establecer una comunicación directa y sensible entre la obra y el espectador.

· Técnicamente, sus obras son concebidas sobre esquemas geométricos simples, con predominio del dibujo y una factura prieta y lisa, buscando la armonía y la claridad compositivas más que el movimiento.

· Es característico del modo de pintar de Caravaggio el uso de un punto de vista bajo, especie de contrapicado escenográfico, como si la escena fuese contemplada por una persona tumbada en el suelo, con lo que adquiere grandeza y profundidad.

Obras de Caravaggio son: BACO ENFERMO, LA CONVERSION DE SAN PABLO, LA CRUCIFIXION DE SAN PEDRO, LA DORMICIÓN DE LA VIRGEN, LA DEGOLLACIÓN DEL BAUTISTA…
1.2 La pintura flamenca y holandesa.

Tras una larga historia en común los Países Bajos se dividieron definitivamente en el siglo XVII a causa de los enfrentamientos entre católicos y protestantes. Las provincias del Norte (Holanda), defensoras de las creencias de la Reforma protestante, se independizaron del Imperio Español, convirtiéndose en una comunidad de carácter burgués, mientras que los territorios del sur (Flandes, actual Bélgica), permanecieron unidos a la corona española y a la Iglesia de Roma.

Estas diferencias religiosas y sociales incidieron de forma decisiva en sus respectivas producciones artísticas que, a partir de ese momento, siguieron direcciones opuestas.

· En Flandes, el predominio de los ideales de la Contrarreforma determina una gran pujanza de la temática religiosa, aunque la monarquía y la aristocracia impulsaron también el desarrollo de los asuntos profanos, que, con un carácter rico, sensual y exuberante, son plasmados en grandes lienzos destinados a la decoración de sus residencias palaciegas.
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	Van Dyck. Retrato familiar
	Franz Hals.


· En Holanda se desarrolla en este período una escuela independiente con unas características peculiares, derivadas de la estructura social del país. El rechazo de las imágenes por parte del protestantismo y la carencia de clases dirigentes, convierten a la burguesía enriquecida por el comercio en el principal cliente de los artistas. De ahí la ausencia casi absoluta de asuntos religiosos, salvo escasas representaciones bíblicas, y la preferencia por los temas extraídos de la actividad y el entorno cotidianos, ya que los burgueses, para decorar y hacer más confortables sus sencillas casas, deseaban ver reflejados en los cuadros los diversos aspectos que integraban su propio mundo. Por consiguiente, los retratos, las escenas costumbristas y domésticas, los paisajes, los animales y los bodegones son la temática predominante en la pintura holandesa del XVII, que se caracteriza también por su fecundidad y por las escasas dimensiones de sus obras. Hay que destacar que el rango social del artista holandés en esta época dista mucho de la prestigiosa estimación disfrutada por sus compañeros flamencos, siendo considerado su trabajo como una faceta más de las relaciones comerciales de la comunidad.

1.2.1 La Escuela Flamenca: Pedro Pablo Rubens, (1577‑1640):
Vivió 63 años. Es la personalidad más importante del arte flamenco del siglo XVII; su genio creador condicionó las características y la evolución de la pintura de su época, tanto en Flandes como en la mayoría de las escuelas europeas. Nació en SIEGEN (Westfalia), pero siendo aún niño, su familia regresó a AMBERES, de donde había sido desterrada. En esta ciudad, Rubens, inició su aprendizaje artístico en el ambiente manierista e italianizante que caracterizaba la pintura en las últimas décadas del siglo XVI, completando su educación con estudios humanísticos; en el año 1600, y cuando ya había conseguido el título de maestro, marchó a Italia con la intención de perfeccionar y enriquecer su estilo, obteniendo el puesto de pintor oficial de la corte de los Gonzaga en Mantua, cargo que le permitió viajar a diversas ciudades italianas (Roma, Génova) y visitar por primera vez España (1603). Al regresar a Amberes (1608), sus cualidades fueron pronto reconocidas por los archiduques Alberto e Isabel Clara Eugenia, iniciando bajo su protección una esplendorosa y fructífera carrera en la que los honores y los triunfos se sucedieron ininterrumpidamente hasta su muerte. Hombre culto y de grandes dotes personales, llegó a desempeñar importantes misiones diplomáticas que contribuyeron a difundir su arte en Europa (nuevo viaje a España en 1628 y a Inglaterra en 1629).

Las obras de rubens se adelantan en varias décadas a la concepción pictórica del barroco más decorativo. En ellas influyen tanto  los grandes maestros italianos como la tradición realista flamenca; pero su tremenda personalidad confiere a su pintura unas características absolutamente originales, definidas en la vitalidad y el dinamismo XE "DINAMISMO"  que predominan en sus composiciones abiertas y organizadas en diagonales, y en sus modelos, opulentos, vigorosos. A pesar de la profunda y estudiada significación de sus cuadros, su arte es eminentemente sensible, erigiéndose en protagonistas fundamentales La riqueza cromática XE "RIQUEZA CROMATICA" , la vibrante luz y la exaltada expresividad, cualidades que acentúa mediante elempleo de una factura suelta y deshecha y una tonalidad ambiental que difumina las formas y envuelve las escenas logrando unidad visual ‑precedente de la perspectiva aérea  de Velázquez que se generalizará en las escuelas europeas varios años después de su muerte.
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	Rubens. Retrato de su familia
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	Rubens. Rapto de las hijas de Leucipo
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	Rubens. Las tres Gracias
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	Rubens. La lanzada
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	Rubens. Retrato ecuestre del emperador


Su enorme capacidad creativa le facilitó el dominio de todos los géneros, obteniendo siempre obras de extraordinaria calidad. En el aspecto religioso, Rubens refleja los ideales de la Contrarreforma con ardiente espiritualidad, pero, a la vez, con un sentido espectacular y grandioso, derivado de su propia sensibilidad (EL DESCENDIMIENTO; ADORACION DE LOS MAGOS). 
En la temática mitológica es, quizás, donde el artista halla su mejor medio de expresión porque le permite plasmar sus amplios conocimientos humanísticos, su gran libertad imaginativa y su gusto por lo sensual y lo exuberante ‑RAPTO DE LAS HIJAS DE LEUCIPO; LAS TRES GRACIAS; LA VENUS DEL ESPEJO-.

Aunque los cuadros históricos son escasos en su producción, destaca la importante SERIE SOBRE LA VIDA DE MARIA DE MEDICIS ‑ENRIQUE IV ANTE EL RETRATO DE MARIA DE MEDICIS‑, en la que valiéndose de la mitología, diviniza e interpreta alegóricamente los personajes y los hechos reales.
Sus dotes de observación y el sentido realista, propio de su origen flamenco le llevaron también a interesarse tanto por la naturaleza, pintando paisajes llenos de viveza ‑LA TORRE DE STEEN‑, como por la vida que se desarrollaba en su entorno, siendo capaz de captar con igual maestría el ambiente distinguido, rico y galante en el que él se desenvolvía ‑EL JARDIN DEL AMOR‑ y la alegría festiva y sencilla de los campesinos ‑DANZA DE ALDEANOS‑. Finalmente, cabe señalar la gran calidad de sus retratos, en los que se aúnan el efectismo y la exaltación personal con el estudio psicológico del modelo ‑RETRATO ECUESTRE DEL DUQUE DE LERMA,  RETRATOS de sus esposas, ELENA FORMENT e ISABEL BRANDT‑.

Su éxito le obligó, desde fecha muy temprana, a contar con la ayuda de numerosos colaboradores para poder atender los encargos que recibía, atrayendo a su taller, y formando en él, a la mayor parte de los artistas que trabajaban en Flandes en la primera mitad del siglo, creando así una escuela que mantendría la vigencia de su arte hasta el siglo XVIII, no sólo en su país sino también en el resto de Europa.

En resumen, las obras de Rubens contienen un agitado dinamismo y un estudio profundo de las más variados y difíciles escorzos. La gama de colores utilizados y la forma gruesa, la soltura de la pincelada y la de la paleta adquieren una intensidad pocas veces alcanzada. El dinamismo, extraordinario, se observa en músculos en tensión, diagonales enérgicas, árboles que se retuercen como sarmientos, suelos ondulantes. La vertical, la horizontal y la forma estática parecen haberse alejado de sus telas.En WP 4.2: Tipo/Fuente 2,10 - Activar.
1.2.2 La Escuela Holandesa: Rembrandt Harmenszoon Van Ryn (1606‑1669)

Vivió 63 años. Rembrandt nació en Leyden, joven aún se estableció definitivamente en Amsterdam (1631), donde pronto alcanzó un gran éxito. Su vida en esta época transcurrió próspera y feliz, casado con SASKIA, a quien reflejará en numerosos cuadros. Pero, al fallecer ésta, 1642, su estrella fue declinando paulatinamente y, perdido el favor del público, se vio abrumado en los últimos años por la penuria económica y la amargura de la soledad, tras la muerte de su hijo Tito y de su nueva compañera HENDRICjKE, antigua sirvienta a la que se unió sentimentalmente en su madurez.
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	Autorretrato
	Titus
	Saskia
	Hendrijke en el baño


Pretende representar la realidad del alma, despreciando los aspectos superficiales y concretos; preocupado, sobre todo, por captar la interioridad humana. De ahí que sus personajes emanen vida y sentimientos, en ambientes en los que la luz favorece el recogimiento y la meditación a través de un tenebrismo que, opuesto a los fuertes contrastes de Caravaggio, prefiere la suave transición de las luces a las sombras, confiriendo a estas últimas una transparencia y una vibración que enriquecen los valores cromáticos del cuadro y le permiten conseguir un espacio unitario, pleno de intimismo y, a la vez, de misterio. 

Rembrandt es, por ello, uno de los grandes maestros del COLOR Y DE LA LUZ. El color lo aplica en manchas gruesas, hasta formar una ancha costra porosa. En la luz no le interesan los valores ópticos, sino los poéticos, obtenidos por focos intensos, o débiles, o enfermizos, y que se difunden de forma caprichosa, sin seguir las leyes de la física.

Es el pintor de las miradas; en casi todos sus cuadros unos ojos buscan con insistencia los del espectador; así el artista expresa el carácter de las figuras del cuadro y establece un medio de comunicación con el espectador.

Estilísticamente, sus primeras obras se caracterizan por un cierto dramatismo y violencia, empleando todavía una técnica prieta y dibujística, pero, a partir de los años treinta, su factura se hace suelta y jugosa, y las composiciones se simplifican imperando en ellas la calma y la introspección, cualidades que se ven acentuadas por la luz dorada que baña las escenas, confiriéndoles un matiz poético y misterioso.

Rembrandt no salió nunca de su patria, rechazando incluso el viaje a Italia tan frecuente en los pintores de la época, pero su obra alcanzó una gran difusión, sobre todo, gracias a su importante actividad como grabador, ejerciendo una amplia influencia posterior.

Poseedor de una amplia cultura humanística, realizó obras de muy variada temática, en las que con frecuencia sus personajes adquieren un grado de exotismo orientalizante muy del gusto de la época. Entre las obras mitológicas destaca su DANAE, resuelta en un escorzo que acentúa la profundidad del cuadro y en el que el sensual desnudo de mujer le sirve de pretexto para hacer un estudio de la luz.La sencillez protestante predomina en sus asuntos religiosos, fundamentalmente escenas bíblicas y evangélicas ‑LA CENA EN EMAUS, o EL DESCENDIMIENTO DE LA CRUZ‑, preocupándose también por las representaciones cotidianas ‑HENDRIJKE EN EL BAÑO, LA NOVIA JUDIA‑ que interpreta de forma intimista y precisa. 
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	Dánae
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	Ronda de noche
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	Lección de anatomía del doctor Tulp
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	Los síndicos de los pañeros


Siguiendo la tendencia del país, los retratos ocupan un lugar muy importante en su producción. En ellos muestra su singular maestría para la penetración psicológica y para la captación de lo espiritual, destacando la magnífica serie de AUTORRETRATOS, en los que plasma la evolución física y anímica de su vida, o los de su mujer ‑JOVEN SASKIA‑ e hijo ‑TITUS.

Los retratos de grupo tenían una arraigada tradición en la pintura holandesa. Constituía el medio por el que un colectivo burgués se reafirmaba socialmente y, a la vez, suponía una contínua fuente de ingresos para el pintor ante la ausencia de mecenas que lo protegieran. Rembrandt realizó en este género verdaderas obras maestras, en las que aúna la respeto a la realidad individual con la naturaleza colectiva, consiguiendo efectos de gran originalidad que rompen los esquemas anteriores:

· LOS SINDICOS DE LOS PAÑEROS DE AMSTERDAM, obra concluida en 1661, es ya una obra maestra de estilo maduro, prodigio de naturalidad. Instala a sus modelos, según el protocolo del género, detrás de una mesa recubierta con un tapiz centelleante; emplea Rembrandt una luz apaciguada y muestra los personajes, como sorprendidos (cual si se tratase del momento en que se requiere la atención de alguien para hacerle una foto) y cada uno en una actitud diferente; también, los retratados no miran de frente. En resumen es un retrato, ejemplo de sabiduría compositiva e indagación psicológica. 

· LECCION DE ANATOMIA DEL DOCTOR TULP, presenta el retrato del cirujano en el momento de hacer la disección de un ajusticiado; de los siete personajes que le acompañan, ninguno es médico. Fue realizado en 1632, año en el que tuvo lugar este suceso. Es admirable la calidad de las expresiones de los retratados que están mirando la disección, que contrastan con la serenidad del doctor. Se trata de otro retrato colectivo, en el que los personajes permanecen ajenos al espectador. La luz penetra por el ángulo superior izquierdo, característica típicamente barroca; el claroscuro no es excesivamente marcado, ya que el entorno de la escena principal, aunque un tanto difuminado, se adivina  perfectamente.

· LA RONDA DE NOCHE, cuya supuesta ambientación nocturna desapareció en 1946 al liberar la tela de sus diversas capas de barniz amarillento, es una de las obras más célebres de Rembrandt. Se la encargó la corporación de arcabuceros y parece que provocó descontento porque no todos los personajes que debían aparecer en ella tenían igual tamaño, como era preceptivo en los retratos de grupo holandeses. Rembrandt dispuso a los arcabuceros integrándolos en una escena de la vida diaria ciudadana. La tela fue reducida al trasladar al Palacio Real, porque había que colocarla en una pared en la que no cabía. Es una pintura revolucionaria, pues sustituye el tradicional retrato de grupo, estático y armónicamente ordenado, por un fragmento vital, desordenado y hasta tumultuoso. Asombra que una acción ocurrida a pleno día se envuelva en tinieblas. La luz ciega, deslumbra y en la misma obra impera el color. Las figuras se disponen agrupadas en bloques triangulares.
2 La pintura barroca española: Ribalta, Ribera, Zurbarán, Velázquez y Murillo.
2.1.1 Características generales

De las tres corrientes que se desarrollan en la pintura europea del siglo XVII (NATURALISMO, CLASICISMO Y BARROCO DECORATIVO) es la naturalista la que alcanza mayor auge y difusión en nuestro país, al coincidir plenamente con la sensibilidad española, inclinada a lo real. Por el contrario, el sentido intelectual del clasicismo y el recargamiento aparatoso del pleno barroco encuentran escaso eco a causa de la carencia de ambientes cultos y de la austeridad propiciada por la severa corte de los Austrias y por la rigidez contrarreformista de los medios eclesiásticos. Solo en la extraordinaria personalidad de VELAZQUEZ se puede hallar un relativo alejamiento del realismo concreto y extremado que impera en la pintura española, sobre todo en la primera mitad del siglo, ya que a partir de los años centrales, LA INFLUENCIA FLAMENCA, por un lado,  y, por otro, EL ESPIRITU TRIUNFALISTA DE LA IGLESIA y EL DESEO DE LA MONARQUIA DE OCULTAR EL DERRUMBAMIENTO DEL IMPERIO, impulsan un estilo más dinámico, colorista y opulento, que alcanzará sus mejores realizaciones bajo el reinado de Carlos II, aunque no desaparece por completo el interés por lo natural.

Pese al marcado naturalismo, en la pintura barroca española se aprecia en el objeto un CARACTER TRANSCENDENTE, UN ULTIMO FIN SIMBOLICO, que expresado a través de la inmediata apariencia, busca la dualidad de lecturas: para "muchos", formas concretas e individualizadas; para "pocos", la idea inherente a la esencia de las cosas, es decir, lo que simbolizan. De ahí, su eminente SENTIDO CONTEMPLATIVO y ALUSIVO (alejado de lo narrativo, anecdótico y gesticulante) que  rechaza la etiqueta de cruel y desagradable con la que durante generaciones se la ha clasificado, ya que su forma de entender los temas corresponde al gusto del momento, y las escenas sangrientas (martirios, etc.) requeridas por la Contrarreforma, aparecen en todas las escuelas católicas, aunque en España son más frecuentes por la intensa presencia de lo religioso en la vida del país.

Los círculos eclesiásticos son los principales clientes de los artistas, lo que determina una AUSENCIA GENERALIZADA DE TEMAS MITOLOGICOS e HISTORICOS y un PREDOMINIO CASI ABSOLUTO DE LA TEMATICA RELIGIOSA, que es tratada con sencillez y credibilidad. Las representaciones dedicadas a otros géneros (costumbres, floreros, paisajes) son muy escasas y poco relevantes, salvo el BODEGÓN XE "BODEGÓN" , que crea una tipología típicamente española (con pocos objetos, rígidamente ordenados) y el RETRATO, más importante por su calidad que por su número, concebido con gran sobriedad. 

Desde el punto de vista compositivo, se observa cierta carencia de imaginación creadora entre los artista de esta época, y a excepción de algunos grandes maestros como VELAZQUEZ y RIBERA, la mayoría tienen que recurrir a grabados flamencos e italianos para organizar sus escenas. La gravedad y serenidad de las figuras, yuxtapuestas en composiciones monumentales y estáticas (el movimiento sólo aparece  en las últimas décadas del siglo) son las notas predominantes de esta pintura, que TECNICAMENTE, se caracteriza por un cierto desinterés hacia el dibujo en la mayoría de los autores barrocos, y una factura colorista que valora sobre todo la elaboración rápida y espontánea (de ahí que haya numerosos "arrepentimientos"), acompañada en los primeras etapas del barroco por una factura tenebrista, con predilección por las tonalidades terrosas, pastosas y apretadas sobre sólido dibujo.

Los máximos representantes de la pintura barroca del siglo XVII están relacionados en su mayoría con las ciudades de  Madrid y Sevilla; en la primera por ser el lugar donde residía la corte y, la segunda, la de mayor población de la Península,  concentraba el comercio de las Indias. Este negocio reclamaba la presencia de mercaderes enriquecidos, que ayudan a crear un animado mercado artístico. Pero también en Nápoles, territorio asociado a la Corona de España y en el que artistas españoles como Ribera viajaron para quedarse e influenciarse de las tendencias italianas.

2.1.2 Francisco Ribalta

Francisco Ribalta (Solsona, Lérida, 2 de junio de 1565 – Valencia, 14 de enero de 1628) fue un pintor español; la influencia del naturalismo del movimiento de Caravaggio, con el que probablemente entró en contacto durante sus estudios en Italia, y de José de Ribera le llevó a ser el primer español en destacarse por el tenebrismo de su obra, que ejercería un poderoso influjo entre sus sucesores.

	Obras de Ribalta
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	Cristo abrazando a San Bernardo
	San Bruno
	Visión de San Francisco
	Santa Cena


Ribalta se formó probablemente en los talleres de El Escorial durante su juventud; su primera obra conocida, una crucifixión, data de 1582 y se conserva en el Museo Hermitage de San Petersburgo. Hacia 1590 se trasladó a Madrid y, tal vez puedo visitar brevemente Italia, donde entraría en contacto con la escuela de Caravaggio. Una copia del Martirio de San Pedro de éste, que se supone que Ribalta habría pintado, se ha perdido. Se sabe que el fin de siglo lo encontró en Valencia donde se afincaría.

El estilo de sus años de madurez estaba marcado por un fuerte realismo y un gran interés en el uso de la luz y la sombra para subrayar los volúmenes; con los años, la austeridad en el color y el énfasis en la plasticidad de la composición fueron incrementándose. Para 1607, cuando Ribalta apoyó a otros artistas de la ciudad para formar el Colegio de Pintores que los agrupase, era ya un artista de renombre y gozaba del mecenazgo del arzobispo Juan de Ribera. La crisis provocada por la expulsión de los moriscos en 1609 y la muerte de de Ribera dos años más tarde lo llevó a reducir su producción, que se tornó más introspectiva. En 1617 se contó entre los que peticionaron a Felipe III para formar finalmente el Colegio de Pintores.

El uso de la luz de Ribalta influyó indirectamente a numerosos pintores españoles, entre ellos Zurbarán; además, contó con una destacada escuela de discípulos directos, que incluyeron a su hijo Juan Ribalta —cuya carrera se vio interrumpida por una muerte temprana— y a Vicente Castelló.

Obras suyas son: 

· San Bruno

· Cristo abrazando a San Bernardo

· San Francisco consolado por un ángel músico

2.1.3 Ribera (1591‑1652).
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	Ribera. La mujer barbuda


 Vivió 61 años. JOSE DE RIBERA nació en Játiva (Valencia), conociéndose escasos datos de su vida hasta que se estableció definitivamente en Nápoles en 1616. A causa de su temprana marcha a Italia parece poco probable que su estilo se viera influido por el RIBALTA maduro y, aunque posiblemente se formó en su taller, su vinculación a la concepción caravaggesca debió producirse después de abandonar España. Se le suele estudiar en la escuela española por su origen y por la relación continua que mantuvo con su patria, al ser Nápoles territorio dependiente de la corona de España, contándose entre sus principales protectores y clientes a los virreyes, que enviaron a la corte de Madrid gran número de obras suyas. Sin embargo, su influencia es sólo apreciable en la órbita italiana, donde es decisiva para el desarrollo de la pintura napolitana posterior. Sus características más significativas son las siguientes:

a)
Profunda influencia caravaggesca, que impregna buena parte de su obra de un profundo tenebrismo.

b)
Interesado por la representación estricta de la realidad, su pintura adquiere, en ocasiones, extraordinaria dureza y dramatismo como puede apreciarse en LA MUJER BARBUDA o en APOLO DESOLLANDO A MARSIAS.

c)
Injustamente se le ha calificado como "pintor de lo desagradable", cuando, por el contrario, la nobleza y la dignidad presiden sus composiciones y el tratamiento de sus personajes, aún los más decrépitos o deformes, como es el caso   de EL PATIZAMBO.
d)
Su obra pasa de un intenso TENEBRISMO inicial ‑MOISES; SAN ANDRES‑, acentuando la plasticidad de los volúmenes, a una apertura hacia una riqueza del colorido de clara influencia veneciana (1630‑1635), que le impulsan a olvidar los fondos sombríos, aclarando su paleta y abriéndose  a tonos más cálidos ‑fondos dorados‑, como puede apreciarse en su MARTIRIO DE SAN BARTOLOMÉ y en EL SUEÑO DE JACOB. Asimismo, sus obras se tornan más elaboradas, con frecuentes fondos de paisaje, mostrando en ellas su gran habilidad compositiva y su gusto por la gravedad y monumentalidad de los modelos, que conservan un carácter profundamente individualizado.
e)
Aunque la temática predominante en sus cuadros es la religiosa, sus relaciones con el ambiente italiano le hicieron interesarse por los asuntos mitológicos, tan raros entre los pintores españoles de la época, que interpreta con el sentido desmitificador y humanizado propio de su arte: SILENO EBRIO.
	Obras de Ribera
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	El patizambo
	Baco enfermo
	Martirio de San Felipe
	Magdalena


Magnífico dibujante y poseedor de un gran dominio técnico, realizó una importante, aunque escasa, actividad como grabador, en la que puede observarse claramente su aprendizaje y evolución en esta difícil técnica, en la que sólo usó el aguafuerte. Es frecuente que reprodujese en sus grabados, los mismos temas que en su labor pictórica, lo que proporcionó a su obra una amplia difusión y prestigio, aún en su vida, convirtiéndose en una de las grandes personalidades del momento en el ámbito europeo, condición que actualmente se le reconoce tras su injusta postergación por la crítica del siglo XIX.
	Obras de Zurbarán
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	La Defensa de Cádiz
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	Santa Apolonia


2.1.4 Francisco de Zurbarán (1598‑1664)

Vivió  66 años. Ocupa un lugar de gran importancia en la pintura española del XVII, al ser su obra un testimonio del ambiente monacal de la época, siguiendo la actitud de ingenuo misticismo que impregnó también la literatura religiosa.

Nacido en un pueblecito extremeño (FUENTE DE CANTOS, BADAJOZ), muy joven se trasladó a Sevilla, donde recibió su formación pictórica y alcanzó un extraordinario éxito hasta que en la década de los años 40 se estrella empezó a declinar, superado su estilo arcaizante por las formas renovadas de MURILLO, lo que le impulsó a marchar a la Corte en 1658 buscando mejor fortuna, falleciendo en Madrid años más tarde, pobre y olvidado.

Su pintura parte del realismo de los primeros años del siglo, que él interpreta interesándose más por la sencillez de la apariencia que por la minuciosidad del detalle. Utiliza un TENEBRISMO SUAVE Y CLARO, cuya principal misión es la de definir los volúmenes que, tratados en planos esenciales con perfiles RIGUROSAMENTE MARCADOS POR UN DIBUJO PRECISO E INCISIVO, confieren a sus formas un fuerte sentido plástico, casi escultórico, y un aspecto geometrizado que ha contribuido a su revalorización actual al coincidir con la sensibilidad cubista. Es el caso de su obra SAN HUGO EN EL REFECTORIO DE LOS CARTUJOS, en la que, a través de un estudio de los blancos, establece una composición, muy estática, pero muy plana, pues la mesa y el fondo parecen estar en un mismo plano por la intensidad lineal de lo representado. Tan sólo la figura de San Hugo inclinada en el centro de la composición rompe con la fuerte planitud y geometrismo del cuadro.

Sus composiciones se caracterizan por la simplicidad y por la FALTA DE MOVIMIENTO, distribuyendo en ellas los personajes, yuxtapuestos desmañadamente, en escasos planos, pues no le interesa la profundidad ni domina los recursos compositivos. En muchas de ellas, abre una ventana hacia espacios exteriores, o bien parte una luz espiritual que rompe bruscamente con la oscuridad dominante en el cuadro. Se puede apreciar todo esto en obras tan tenebristas, pero espituales, como LA VISION DE SAN PEDRO NOLASCO o LA VISION DE LA JERUSALEN CELESTIAL.
	Obras de Zurbarán

	[image: image31.jpg]



	[image: image32.jpg]




	San Hugo en el refectorio de los cartujos
	La visión de la Jerusalén Celestial
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	San Serapio
	Bodegón


Donde su arte alcanza cotas de gran calidad es en la captación de las expresiones de honda espiritualidad a través de gestos concentrados en sus manos, rechazando el dolor y los sentimientos violentos. Representó mejor que nadie los éxtasis y los rostros plenos de fervor de santos y frailes con un sentido candoroso y dulce, referido, siempre, a la felicidad del alma ‑MEDITACION DE SAN FRANCISCO, SAN SERAPIO‑. Sin embargo sus santas, como SANTA CASILDA son damas de la época, en las que el artista gusta de trabajar el detalle, sobre todo en los ropajes, con una gran intensidad cromática.

Su estilo dibujístico de factura apretada y colores ibrantes, sobre todo los blancos en los que aplicó gran variedad de gamas, apenas evolucionó a lo largo de su vida, y, a pesar de que en los últimos años ablandó sus formas y confirió una cierta esponjosidad a sus pinceladas, se vio superado por los avances de los pintores más jóvenes, no ejerciendo ninguna influencia posterior, salvo en Hispanoamérica, donde su arte alcanzó gran difusión.

Artista dedicado casi exclusivamente a los temas monásticos, realizó numerosas series cíclicas en las que plasmó de forma realista y austera las vicisitudes de las distintas órdenes y los méritos de sus componentes ‑RETRATO DE FRAY GONZALO DE YLLESCAS‑, fundiendo lo natural y lo sobrenatural con admirable sencillez. Trabajó sobre todo con órdenes conventuales, realizando series, de las que ya se han citado algunas obras, para la MERCED CALZADA DE SEVILLA, para la CARTUJA DE JEREZ o para la SACRISTIA DE GUADALUPE.

Desgraciadamente muchos de estos cuadros han desaparecido o están dispersos, por lo que se ha perdido la deseada significación global del conjunto, sólo apreciable en relación con la totalidad de la serie y con su emplazamiento exacto en las paredes de los conventos para los que fueron pintados.
Entre su escasa producción profana, cabe destacar algunos BODEGONES o EL CORDERO, que expresan de forma sobria y densa la materia en un espacio pleno de lirismo; y las obras históricas y mitológicas que pintó en la Corte, con destino a la decoración del SALON DE REINOS DEL PALACIO DEL BUEN RETIRO ‑LOS TRABAJOS DE HERCULES, LA DEFENSA DE CADIZ‑. En estas últimas se aprecia su falta de habilidad para las composiciones complicadas y para la representación de los desnudos, tan innecesarios en el mundo reflexivo y espiritual de conventos e iglesias, donde él desarrolló su mejor arte y por el que es universalmente estimado.
2.1.5 Diego Rodríguez de Silva y Velázquez (1599‑1660).

Vivió 61 años. Es, sin duda, una de las figuras más extraordinarias de toda la historia de la pintura. Aunque de ascendencia portuguesa, nació en Sevilla, donde pasó su primera juventud formándose como pintor en el taller de PACHECO, con cuya hija JUANA se casó en 1618. Sus extraordinarias dotes le permitieron pronto superar al maestro, pero a él debe su interés por la mitología y sus amplios conocimientos humanísticos, que incidieron de forma decisiva en su producción posterior.

Aunque el realismo es una inclinación natural en los pintores españoles que, en líneas generales, domina todo el siglo XVII, existe en la producción de VELAZQUEZ una nota distintiva y novedosa en su tiempo: LA BUSQUEDA DE LOS ASPECTOS MAS NOBLES Y BELLOS DE LA REALIDAD y EL GUSTO POR LA APARIENCIA SEVERA Y EQUILIBRADA, DESPRECIANDO LO EXTREMADO Y MINUCIOSO. En tal contexto, hay que interpretar esta "tendencia idealizada" no apartándose de la realidad concreta, sino recreándola con un sentimiento a la vez humanizado y poético, que extrae de ella sus mejores cualidades.

Es un autor que evoluciona y pasa por varias etapas, en las que desde una factura prieta, dibujística, lineal y tenebrista, irá abriendo su paleta a la intensidad cromática, a la ejecución rápida y suelta y a la representación del aire en la pintura (perspectiva aérea).

2.1.5.1 Primeros años (hasta 1623).
En los años sevillanos sigue la dirección naturalista propia de la época, con composiciones sencillas y marcadamente tenebristas, utilizando tonos ocres y cobrizos y una técnica aún prieta, de figuras monumentales. Llevado por el deseo de captar los múltiples aspectos de la realidad, en sus cuadros de este momento concede gran importancia a los elementos de la naturaleza muerta y a la individualización de los personajes vulgares y enmarcados en ambientes cotidianos:
	Hasta 

1623
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	Vieja friendo huevos.
	Cristo en casa de Marta
	El aguador de Sevilla.


2.1.5.2 Primera etapa en la corte (1623‑1629).
La influencia de su suegro, le abrió las puertas de la Corte, donde se estableció a partir de 1623, obteniendo pronto el favor del joven rey FELIPE IV, que le distinguiría con su aprecio y con múltiples honores y cargos palaciegos a lo largo de toda su vida, como ser PINTOR DE CAMARA DEL REY.
	1623-1629
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	Los Borrachos


Su nueva situación le permitió conocer las obras de las colecciones reales, factor absolutamente decisivo para la evolución de su arte, ya que a través de ellas entró en contacto con los grandes maestros italianos, admirando sobre todo el colorido y la luminosidad de los venecianos, lo que le impulsó a abandonar paulatinamente el TENEBRISMO, siendo buen ejemplo de ello: EL TRIUNFO DE BACO, también llamado LOS BORRACHOS, que pinta en 1628 y en el que trata por vez primera un tema mitológico, aunque con cierto carácter popular.

2.1.5.3 Primer viaje a Italia (1629‑1631).
	1629-1631
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	Fragua de Vulcano


La madurez de su estilo, SERENO Y EQUILIBRADO, se inicia tras su primer viaje a ITALIA (1629‑1631), realizado seguramente por consejo de RUBENS, con quien se relacionó frecuentemente durante la visita de éste a España en 1628. Su estancia en Italia enriqueció su concepción artística, acentuando su interés por los venecianos e incorporando a su pintura la elegancia y armonía compositivas propias del arte italiano, como se observa en los cuadros que allí realiza. Es  el caso de LA FRAGUA DE VULCANO, cuadro de tema mitológico, en el que Apolo anuncia a Vulcano los amores adúlteros de su esposa Venus. El tema está tratado con cariz populista, manifiesto en los rostros de los herreros y de Vulcano, siendo el único idealizado y divinizado el de Apolo, de quien parte una luz irreal. El resto del taller es, por vez primera, un intento de representar la luz ambiental, por medio de una composición muy equilibrada y armónica.
2.1.5.4 Segunda etapa en la corte (1631‑1649).
Sin embargo, poco después de regresar de Italia, pinta el magnífico CRUCIFICADO DE SAN PLACIDO, en que la serenidad expresiva se funde con una angustiosa sensación de soledad propiciada por las sombras que aislan el cuerpo, tratado con sobria dignidad. Su técnica en este período se torna cada vez MAS SUELTA Y LIGERA, olvidando las formas compactas anteriores en favor de una concepción más pictórica DE TONALIDADES CLARAS Y AMBIENTALES. Con estas características pinta el famoso cuadro LA RENDICION DE BREDA, llamado también de LAS LANZAS, en 1634, destinado a la decoración del Salón del Reinos del Buen Retiro, en el que plasma con admirable naturalidad y sencillez el hecho histórico, iniciando ya su preocupación POR LA PROFUNDIDAD EN LA LEJANIA DEL PAISAJE.

La nobleza de su pintura y su preocupación por la condición humana es evidente en las representaciones de BUFONES y ENANOS, que se suceden en los años posteriores. La existencia de estos personajes en la Corte era una herencia medieval conservada únicamente en España. Al pintarlos, VELAZQUEZ busca a la persona, sin ironías ni complacencia en la deformidad, por lo que su visión no hiere la sensibilidad del espectador, que sólo aprecia en ellos el interés por lo distinto y no por lo monstruoso:

	1631-1649

	Enanos pintados por Velázquez
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	Pablo de Valladolid
	El niño de Vallecas
	Calabacillas
	Don Diego de Acedo
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	Cristo San Plácido
	Rendición de Breda


2.1.5.5 Segundo viaje a Italia (1649‑1651).
Desde 1649 hasta 1651 viaja de nuevo por Italia enviado por Felipe IV para adquirir obras de arte para los palacios reales. Durante estos años realizó el magnífico retrato de INOCENCIO X (fig. 92), en 1650, extraordinario en su conjunción cromática de blancos y carmines y en la captación de la personalidad del modelo, obteniendo con él un gran éxito y el reconocimiento de los maestros italianos. Posiblemente a este período pertenece también su famosa VENUS DEL ESPEJO, obra excepcional dentro de la pintura española, tan reacia al desnudo, en la que se observa ya su predilección por los tonos plateados, característicos de su etapa madura.
Mención especial merecen los dos paisajes de la VILLA MEDICIS, que posiblemente pintó durante su segundo viaje a Italia, 1650. En ellos capta la unidad atmosférica y la apariencia vibrante y transitoria de la naturaleza, que siglos más tarde imperaría en la concepción impresionista.
	1649-1651
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	Inocencio X
	Venus del Espejo
	Villa Medicis


2.1.5.6 Últimos años (1651‑1660):

En la última década de su vida, su arte alcanza el punto culminante, con una TECNICA FLUIDA Y LIBRE, derivada de los venecianos, que diluye los contornos y confiere a las formas una apariencia ligera y mutable, casi de carácter "IMPRESIONISTA". Logra también ahora el DOMINIO ABSOLUTO DE LA PERSPECTIVA AEREA XE "PERSPECTIVA AEREA" , es decir, de la representación de la profundidad en función de la relación espacio‑luz, CAPTANDO LA ATMOSFERA EXISTENTE ENTRE LOS CUERPOS. A estas cualidades responden sus dos obras capitales: LAS HILANDERAS y LAS MENINAS.
LAS MENINAS es en realidad un retrato de la familia real, título con el que aparece en los inventarios palaciegos. La escena viva y natural, recoge el momento en que el propio artista pinta a los reyes, cuya imagen se refleja en un espejo situado al fondo de la habitación, recibiendo la visita de la Infanta y de su séquito. La inigualable maestría en la representación del espacio y de las variaciones luminosas, y su perfecta y original composición convierten a este cuadro en una de las obras cumbre de toda la historia de la pintura.
	1651-1660

	[image: image49.jpg]



	[image: image50.jpg]




	Las Hilanderas
	Las Meninas. Detalle
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	Las Meninas
	Las Meninas. Detalle


En LAS HILANDERAS, VELAZQUEZ demuestra su profundo conocimiento de la mitología, ya que bajo la apariencia de un sencillo taller de tapices, se oculta el tema de la fábula de ARACNE, que el pintor interpreta con singular sentido realista. Así, en la habitación del primer plano, unas mujeres estan hilando, devanando ovillos, la rueda gira tan velozmente que se transparenta. La habitación del fondo está más iluminada por una luz que hace brillar el "polvillo atmosférico". Los personajes del fondo y tapiz quedan como nublados por la potente luz. En ambos cuadros, el dominio de la perspectiva aérea en completo.
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	Personajes:

1. Perro.

2. Nicolás de Portosanto.

3. Maribárbola.

4. Isabel de Velasco (menina)

5. Infanta Margarita.

6. María Agustina Sarmiento (menina).
	7. Velázquez.

8. Bastidor.

9. Marcela de Ulloa.

10. Guardacamas.

11. Espejo.

12. José Nieto Velázquez (aposentador)
13. Reyes: Felipe IV y Mariana de Austria.


2.1.5.7 Los retratos

Sin embargo, la temática que ocupa el puesto principal, dentro de su producción, es la de los RETRATOS, siendo sus modelos más frecuentes los integrantes de la familia real (FELIPE IV, EL PRINCIPE BALTASAR CARLOS, LA PRINCESA MARGARITA, pintados de múltiples  formas: de busto, a caballo, etc.) o personalidades del poder, como EL CONDE DUQUE DE OLIVARES, debido a que VELAZQUEZ tenía el cargo de PINTOR DE CAMARA en la Corte. En ellos demuestra su admirable habilidad para penetrar en la psicología del personaje, al que representa sobria y elegantemente, sin asomo de adulación, interesándose sobre todo por su dignidad humana.
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	Felipe IV
	El conde-Duque de Olivares
	La princesa Margarita
	El príncipe Baltasar Carlos


2.1.5.8 Conclusión

Extraordinario compositor, sencillo y sin retórica, su obra representa la más pura expresión pictórica, sentida con una sensibilidad refinada y con una peculiar forma de plasmar la realidad a través de la grandeza y la dignidad existentes en ella, siendo uno de los genios más sublimes de todo el arte mundial.
2.1.6 Bartolomé Esteban Murillo (1618-1682) 

Vivió 64 años. Nació en Sevilla, donde vivió la mayor parte de su vida, inicio su formación a los diez años, con Juan del Castillo,  aunque sin duda conoció las obras de  Zurbaran  y de Ribera, la influencia de estos maestros es evidente en las obras de su juventud, además de las influencias de la pintura flamenca y veneciana. 

Es uno de los pintores que más popularidad han alcanzado dentro y fuera de España, sin duda alguna debido a que su pintura delicada y suave coincide con el gusto imperante en toda Europa en el S. XVIII. Murillo, no pintará santos ascetas y viriles, su pintura se acerca más a lo familiar, al intimismo. 

En sus primeras obras queda de manifiestos su formación realista, con predominio de tonalidad ocres y terrosas, un tratamiento de la luz muy marcado por el  tenebrismo, con modelos compactos e individualizados, serie del convento de San Francisco (1645), su primer encargo importante; a partir de la mitad de siglo el uso de la luz se hace más generalizado y su colorido se enriquece, Sagrada Familia del Pajarito (1650), Adoración de los Pastores (1655), en 1658 Murillo viaja a la Corte, entra en contacto con Velázquez y conoce las colecciones reales, as u regreso en 1660, fundó la Academia de Dibujo, siendo responsable de la dirección de la misma hasta noviembre de 1663, en que fue sustituido por Valdés Leal. 

Murillo se va a interesar por los problemas atmosféricos y la captación del espacio, abandona el estatismo anterior y ahora sus cuadros son suavemente dinámicos,  sus modelos de canon más pequeño, adquieren la suavidad, la gracia y la elegancia que caracterizan la plenitud del pintor, serie de la Iglesia de Santa María la Blanca de Sevilla (1665), serie del convento de los Capuchinos (1665-70) y serie del Hospital de la Caridad (1670-74). 

Son numerosas las representaciones de temas marianos, las Inmaculadas son una de sus creaciones más afortunadas, envuelve a María en un manto azul, que cubre parte del hábito blanco, rodeándola de ángeles. 

Refleja en sus pinturas religiosas, la religiosidad intimista, amable y sentimental el Buen Pastor (1665), San Juan Bautista niño (1665). 

Sin embargo en su pintura de niños de carácter totalmente profano, presenta una interpretación amable de realidades más bien crueles,  plasmando la vitalidad del mundo picaresco, con un incomparable virtuosismo técnico, Niño pordiosero (1650), Niños comiendo melón (1650)
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	Buen Pastor
	Niño pordiosero
	Inmaculada


3 Tabla de los pintores del Barroco.

	ESTIL,  SEGLE i AUTOR/S
	CARACTERÍSTIQUES GENERALS
	OBRES

	BARROC. S. XVII.
	Pintors de la Llum: Tenebrisme.
	Caravaggio (Michelangelo Merisi
	· Creador del TENEBRISME..

· Valoració de les coses menudes, gust pels detalls. Us d’esquemes geomètrics simples..

· Desmitificació dels temes mitològics i religiosos. Us d'un punt de vista baix.
	· Conversió de sant Pau.

· Crucifixió de sant Pere.

· La dormició de la verge.

· La degollació del Baptista.

	
	
	José de Ribera
	· En els seus inicis, profundament influenciat per Caravaggio.

· Interès per la representació estricta d'allò real.

· "Pintor de les coses desagradables"?.

· Marcada evolució: d'un intens tenebrisme, cap a una major riquesa cromàtica.

· Interès per la temàtica religiosa i mitològica.
	· La dona barbuda.

· El nen coix.

· Moises.

· Martiri de Sant Bertomeu.

· El somni de Jacob.

· El sile ebri.

	
	
	Zurbarán
	· Tenebrisme suau i clar.

· Dibuix precís i incissiu. Simplicitat compositiva.

· Falta de moviment. Absència de profunditat.

· Riquesa cromàtica dels blancs.

· Arrelada espiritualitat en les expressions i mans. 

· Pintor mediocre en l’elaboració de temes mitològics: Els treballs d’Hèrcules.
· Pintura quasi exclusivament religiosa.  Pintor de monjos.
	· La visió de la Jerusalem celestial.

· Meditació de sant Francesc.

· Sant Serapi.

· Santa Casilda.

· Retrat de fra Gonzalo de Yllescas.

· Bodegó.

· L'anyell.

	
	Pintors de la Llum: Intimisme
	Rembrandt
	· Preocupació per la captació psicològica. Pintor de les mirades.

· Gran mestre de la llum i del color. La llum com a creadora d’intimitat. Lirisme.

· Factura (pinzellada) solta.

· Exotisme.

· Magnífic retratista de burgesos: retrats col·lectius.
	· Dánae.

· Hendrijke en el bany.

· Autorretrats.

· Retrats de Saskia i de Titus.

· Els síndics dels gremis de drapers.

· Lliçó d'anatomia del doctor tulp.

· Ronda de nit.

	
	Pintors del color
	Rubens
	· Precedent del barroc decoratiu.

· Vitalitat, dinamisme. Moviment agitat. Composicions en diagonal.

· Formes opulentes.

· Gran riquesa cromàtica. 

· Factura solta i ràpida execució. Unitat visual. Prepara la perspectiva aèria.
	· El descendiment.

· L’adoració dels mags.

· El rapte de les filles de Leucip.

· Les tres gràcies.

· La Venus del mirall.

· Retrats i paisatges.

	
	
	Velázquez
	· Veure apunts (etapes)
	· Veure full d’apunts.
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