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El arte Barroco
Contexto histórico, cultural y social
El arte Barroco se desarrolló durante los siglos XVII y XVIII, y tuvo su origen en Italia, 
concretamente en Roma. La influencia romana se expandió por los países católicos como España, 
así como Nápoles y Flandes, que estaban bajo su dominio. En Francia el Barroco tuvo unas formas 
más académicas y fue un instrumento de propaganda de la monarquía. El Barroco fue muy diferente
en los países protestantes, como Holanda, con una pintura más intimista y burguesa. Inglaterra no 
desarrolló el Barroco hasta el siglo XVIII.

Los procesos históricos más destacados de los siglos XVII y XVIII fueron:

• El conflicto religioso en
Europa: la Reforma 
protestante se extendió por el
norte y centro de Europa,
mientras el catolicismo se
asentaba en el sur. La disputa
teológica dio origen a una serie
de conflictos bélicos1 que
ensangrentaron el continente
durante los siglos XVI y XVII;
en la mayoría de los casos los
motivos de la guerra eran
políticos, pero se enmascararon con la religión.

• La Contrarreforma: fue la respuesta de la Iglesia católica la Reforma protestante. El 
Concilio Ecuménico de Trento (1545-1563), convocado por Pablo III y apoyado por Carlos
V, tenía como objetivo renovar la Iglesia y evitar el avance de las doctrinas protestantes2. 
Algunas de las medidas tomadas en Trento tuvieron importantes consecuencias en el arte. 
Por un lado, el deseo de hacer más atractivos los ritos católicos facilitó el desarrollo del arte 
Barroco con toda su decoración y teatralidad, contrastando con los austeros templos 
protestantes. La Iglesia Católica reforzó el papel de los santos y la Virgen como 
intermediarios ante Dios, abundando sus representaciones en el arte, al contrario de lo que 
ocurría en la zona protestante.

1 La Guerra de los Treinta Años fue el más importante de estos enfrentamientos, se desarrolló entre los años 1618 y 
1648.

2 Sus campos de actuación fueron: la Doctrina, la reestructuración eclesiástica (fundación de seminarios, 
vigilancia de la foramción de los sacerdotes y su comportamiento), reforma de las órdenes religiosas (volver a sus 
orígenes), vigilancia de los movimientos espirituales (centrándolos en la vida piadosa y en una relación personal 
con un sacerdote) y la creación de la Santa Inquisición y gestión de esta
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• La creación del Estado absolutista en la Francia de Luis XIV, significó que todo el poder 
del reino recaía en la figura del monarca, en palabras del propio Luis XIV “el Estado soy 
yo” El arte Barroco sirvió la nuevo modelo de monarquía para la propaganda y para plasmar
su poder.

• Frente al desarrollo del absolutismo en Francia, su fracaso en Inglaterra le costó la cabeza a 
Carlos I, surgiendo una tradición parlamentaria que se desarrolló en los siglos siguientes.

• El siglo XVII fue testigo de la decadencia política de España y Portugal3. La hegemonía 
de la monarquía de los Austria fue puesta en cuestión permanentemente pero, pese a todo, 
logró mantener el dominio sobre Flandes, Nápoles, Lombardía y América. La decadencia 
política contrastó con una época dorada (Siglo de Oro) en las letras y el arte.

• Los Estado Pontificios: Roma se había convertido durante el Renacimiento en la capital de 
la monarquía terrena de los papas; sus territorios se extendían por le centro de la península 
Itálica. La ciudad vivió una época de apogeo económico que permitió a los papas emprender
grandes reformas en la ciudad (reforma urbana de Dominico Fontana bajo el papado de 
Sixto V) y patrocinar el arte. El Papa atraé a los mejores artista para continuar con la 
construcción de San Pedro y su plaza, centro de la ciudad y el mundo católico. Roma apostó 
por un arte decorativo y exuberante que cumpliera con los objetivos de la Contrarreforma, lo
que le convirtió en la cuna del Barroco. 

• Francia ostentó la hegemonía durante el siglo  XVII y el XVIII. La familia de los borbones 
sustituyó a los Habsburgo en el trono español tras la Guerra de Sucesión. El poder de los 
monarcas franceses se fue debilitando durante el siglo XVIII hasta el estallido de la 
Revolución Francesa en 1789.

Características del Barroco
El término barroco tuvo en su origen un marcado sentido peyorativo. Parece derivarse del término 
portugués berrueco (que designa a una perla irregular), señalando lo artificioso, irregular, recargado
y complejo de este estilo para el gusto de los teóricos del arte del siglo XIX (cuando ya se 
desarrollaba el neoclasicismo).

Entendemos por Barroco el estilo artístico que se desarrollo entre el siglo XVII y el XVIII (desde 
la Contrarreforma hasta la irrupción del Neoclasicismo), que surgió en Italia y que se expandió por 
el resto de Europa e Iberoamérica. Un estilo complejo y diverso, incluso contradictorio, que 
buscó soluciones estéticas para una época de profunda transformación espiritual, cultural y 
política.

Una de las características más importantes del Barroco es la interacción entre las disciplinas 
artísticas. La arquitectura crea el espacio para la pintura y la escultura, integrándose en un todo que 
también incluye la propia ceremonia (religiosa o política), la música o el teatro. Crea obras de arte 

3 Unidas durante el reinado de Felipe II.
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total, el theatrum sacrum que encuentra un buen ejemplo en los Autos Sacramentales4 o la capella 
Cornaro en la Iglesia de Santa María della Vittoria en Roma, obra de Bernini.

Los clientes del arte Barroco variaron según territorios generando manifestaciones artísticas 
diferentes según cual de ellos predominara:

• La Iglesia católica: busca un arte que sirva a su doctrina, un arte deslumbrante y teatral que 
ciegue a los fieles con su dorados y su complejidad visual.

• La monarquía: el deslumbramiento de sus palacios y edificios de gobierno refuerza la 
estructura de poder.

• La burguesía: destacó su importancia en Flandes y Holanda, enriquecidas por el comercio 
naval y las manufacturas. La burguesía encargó un arte privado para sus casas y palacios, 
más intimista (con paisajes, retratos y bodegones) sin caer en la ostentación de la nobleza.

Escultura barroca
La escultura barroca tiene su origen en la corte papal de Roma. Alcanzó un enorme desarrollo que 
hizo que la ciudad se cubriera de estatuas (fachadas, retablos, monumentos públicos, fuentes…). 
Debido al gran sentido teatral de la escultura era ideal para mostrar la riqueza y el poder cortesano 
y palaciego, y para escenificar de la simbología religiosa.

Las características son:

• Tendencia al dinamismo y al movimiento.

• La tensión que invade la totalidad de la figura y le aleja de los modelos renacentistas.

• Mayor naturalismo, que se refleja en los rostros, y la fisonomía.

• Expresión las emociones, la mística, las pasiones…

• Efectismo y teatralidad, pretende provocar la sorpresa en el espectador5.

La temática tratada es diversa. Destaca la religiosa, especialmente en Roma y en España; el retrato
con toda la carga propagandística que implica y los grandes monumentos funerarios dotados de 
una gran teatralidad6. El tema mitológico siguió sirviendo de inspiración pero apostando por un 
sentido simbólico y didáctico que potenciaba el desarrollo de las virtudes humanas.

Los materiales variaron según los lugares. Los escultores italianos emplearon principalmente la 
piedra: mármol y alabastro, pero también el bronce. Los españoles trabajaron la talla en madera 

4 Pieza de teatro religioso, más en concreto una clase de drama litúrgico, de estructura alegórica y por lo general en 
un acto (tema preferentemente eucarístico), que se representaba el día del Corpus entre los siglos XVI y XVIII. 

5 Un Ejemplo lo encontramos en la escultura funeraria, con esqueletos que se levantan de sus tumbas o muertos que 
nos muestran a la Parca tras una cortina

6 El tema de la vanitas (vacuidad, insignificancia…) fue muy tratado durante el Barroco, lanza una mensaje sobre la 
inutilidad de los placeres mundanos frente a la certeza de la muerte, animando a la adopción de un sombrío punto 
de vista sobre el mundo.
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policromada. En menor medida se emplearon otros materiales más ricos como el oro, la plata o el 
marfil.

Las tipologías fueron muy variadas, dependiendo del tema a tratar y el lugar de la obra; pero 
debemos tener en cuenta el concepto barroco de teatralidad y relación: obras de bulto redondo y 
relieve (incluso pintura), se combinan en un mismo conjunto, esto obligó a la unifacialidad, o 
punto de vista único, de las obras de bulto redondo. La obra de arte pierde gran parte de su sentido 
separada del contexto, el espacio, para el que fue realizada, la arquitectura es un escenario para el 
resto de las artes.

Escultura barroca en Italia: Bernini
Gian Lorenzo Bernini (1598-1680) es el gran escultor del siglo XVIII, su obra refleja a la 
perfección todos los valores de la escultura barroca. Creó su propio estilo, integrando los diferentes 
lenguajes artísticos definió la idea de theatrum sacrum: la simbiosis entre arquitectura, escultura, 
pintura y luz. No debemos olvidar que Bernini fue un artista
polifacético, al igual que Miguel Ángel fue un importante
arquitecto, urbanista, pintor, diseñador...

No recibió formación académica, aprendió el oficio de su
padre y de la observación y el estudio de las colecciones
vaticanas. Las influencias de Bernini podemos encontrarlas
en algunos pintores renacentistas como Rafael o Guido
Reni; y son constantes sus referencias a modelos clásicos, lo
que prolongó su influencia hasta el neoclasicismo.

Su amplia obra le permitió tratar temáticas diversas:

• La mitológica que nos remite a su conocimiento de
los clásicos: El rapto de Proserpina (1621-22) y 
Apolo y Dafne (1622-25). Obras donde podemos ver
el gusto por la teatralidad, el movimiento y la
combinación de texturas.

• La religiosa y bíblica es la más numerosa, no en
vano fue el escultor preferido de siete papas durante
su siglo. Podemos destacar El David (1623-24) y 
Longinos (1629-38).

• Los retratos: como el del Cardenal Borghese. 

•  La escultura funeraria: el espectacular Sepulcro de Urbano VIII (1628) muestra toda la 
teatralidad del arte barroco, la integración de la escultura y el espacio arquitectónico, así 
como el tema de la vanitas.

• Las alegorías: la Cátedra de San Pedro (1657-66) excelente ejemplo de theatrum sacrum o
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el Éxtasis de la beata Ludovica Albertoni (1671-74).

• Los monumentos urbanos: la fuente del Tritón.

El éxtasis de Santa Teresa

El conjunto de la capilla Cornaro, con la escultura de El Éxtasis de Santa Teresa (1648-52)7 pude 
ser considerada la obra más representativa del
estilo barroco en Italia. Bernini decoró toda la
capilla, buscando la total unidad de las artes.

El tema es el éxtasis místico de Santa Teresa
de Ávila. Podemos contemplar como la Santa
desfallece en una actitud placentera, sumisa.
De su cuerpo apenas vemos el rostro, una
mano y un píe, son las amplias vestiduras de la
santa provocan el gran dinamismo en la obra.

El conjunto se encuentra sobre un trono de
nubes y lo completa un ángel que se dispone a
atravesar a la santa con una flecha. El rostro
del ángel es divertido y su indumentaria se
pega al cuerpo. Es un acto de amor y una obra
más pictórica que las anteriores, pues es más
plana y solo se contempla de frente, forma parte de un retablo.

Tras las figuras hay una vidriera camuflada que proyecta la luz sobre las figuras, una luz que genera
un efecto de vida, tamiza las formas, modela los rostros y dota de movimiento al conjunto.

Imaginería española
La imaginería española es una elemento original dentro del conjunto de la arquitectura y el arte 
barroco.

La escultura barroca en España, al igual que ocurrió con la pintura destaca por su acentuado 
realismo frente a los modelos idealizados del Renacimiento.

Respecto a la temática encontramos escasas representaciones mitológicas, retratos cortesanos con 
todo su aparato y simbología8 pero, sobretodo abunda los temas religiosos, tanto en retablos (sobre 
arquitecturas de fantasía) como en la escultura exenta. La preponderancia de la religión se explica 
por la necesidades de la Iglesia de la Contrarreforma, cliente principal de los artistas; también fue 
muy importante la piedad popular, plasmada en las cofradías que encargan los pasos de Semana 
Santa.

7 Iglesia de Santa María de la Victoria, en Roma.
8 Aunque escasa nos de dejó algunos ejemplos de gran calidad, como el Retrato ecuentre de Felipe IV (1640), obra 

del italiano Pietro Tacca sobre un diseño de Velázquez, y que podemos contemplar en la plaza de Oriente de 
Madrid.
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Si los escultores barrocos italianos utilizaron como material principal el mármol, en España 
abundaron las tallas de madera policromada que permite reforzar el realismo de las piezas.

La escultura religiosa española mantiene una estructura de talleres, muy heredera de los gremios 
medievales y eso permite una clasificación de la imaginería en dos grandes escuelas: la castellana y 
la andaluza, ambas realistas pero con importantes diferencias.

La escuela castellana

Caracterizada por un realismo violento, cargado de dolor y sufrimiento, que muestra las heridas y 
la sangre de la Pasión de Cristo en sus esculturas y pasos. Podemos hablar de un fuerte patetismo, 
los sentimiento, especialmente el dolor y el sufrimiento, se muestran con toda su crudeza. La 
escuela castellana abandonó la técnica del estofado9 para obtener mayor realismo.

El autor más destacado de la escuela fue el gallego Gregorio Fernández (?-1636). Personifica las 
característica de la escuela castellana con todo su patetismo violento, pero evitando la vulgaridad y 
el efectismo.

Rompe con las influencias italianas del 
renacimiento para crear una arte 
profundamente religioso, que trasmite su fe de
una manera muy emocional. La cruda 
expresividad de sus rostros puede llevar al 
espectadora al desagrado. Sus ropajes y 
resultan angulados, la incorrección técnica 
redunda en la aspereza del conjunto.

Entre su obras más destacadas podemos 
señalar el Cristo yacente del Museo de 
Valladolid (1627). Fernández creó un modelo 

de esta escena, mostrando todo el dolor, sin idealismo. Cristo es representado como hombre. El 
Cristo de la Luz (1630) representa a Cristo crucificado, sin ahorrar el dramatismo de la escena. Otra
escena que permite expresar violentas emociones es el de las Vírgenes Dolorosas, como en La Sexta
Angustia de 1616, también en el Museo de Valladolid.

La Inmaculada Concepción de Santa María de la Redonda (Logroño), con un rostro ingenuo e 
infantil, nos ejemplifica su visión sobre una representación muy repetida en el arte religioso católico
de la Contrarreforma. 

La escuela andaluza

Ciudades como Sevilla y Granada fueron grandes focos artísticos durante el siglo XVII. En 
Andalucía floreció una la escuela escultórica caracterizada por un realismo más sosegado, bello y 
elegante. Busca la corrección en la realización y el refinamiento estético. El resultado en un arte 

9 Utilizar un fondo de oro sobre el que se pinta y se rasca para hacer salir los colores de forma matizada.
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bello de gran carga espiritual. En la parte técnica, mantiene el uso del estofado para matizar los 
colores.

Destacó el artista jienense Juan Martínez Montañés10 (?-1649), formado en la ciudad de Granada, 
gran foco del renacimiento en el siglo anterior. Su escultura mantiene la corrección clásica pero 
desde una visión realista. El modelado y los paños otorgan grandiosidad a la obra, y la policromía 
es muy equilibrada, sin el efectismo castellano. Durante su vida alcanzó una gran fama, comparable 
a la de artistas como Bernini o Miguel Ángel, el mismo Velázquez le retrató.

El Cristo de la Clemencia de 1605 fue su primera gran obra, convirtiéndose en el modelo de los 
crucificados en Andalucía. Comparado con el estilo castellano es menos dramático y con menos 
sangre. Sigue vivo y mantiene una mirada
serena y resignada. Creó también un modelo
de representación del Niño Jesús, que
podemos contemplar en el Niño Jesús de la
Parroquia del Sagrario, delicado y de gran
belleza. Impresiona la imagen de San
Jerónimo del Retablo de Santiponce.

Al igual que Gregorio Fernández trabajó el
tema de la Inmaculada que se convertirá en
icónica, una mujer joven serena, que recoge
las puntas de su manto unas manos en actitud
orante. La cabeza se inclina levemente. Luce
una ligera sonrisa ingenua y melancólica.

Alonso Cano (?-1667) fue un artista de gran
personalidad, violento, orgulloso y soñador. Muy polifacético: pintor, escultor y arquitecto, sus 
retablos son buena prueba de la integración de las artes en el Barroco. Evita el uso del estofado en 
oro y aumenta la expresividad de las imágenes.

La talla de la Virgen Madre del Retablo de la Iglesia de Lebrija es solemne en su hieratismo, sirvió 
como modelo iconográfico católico. En la Catedral de Granada encontramos su Inmaculada del 
Faristol (1655), se aleja del clasicismo y el realismo de Montañés, la forma en la que se recoge el 
manto a sus pies aumenta el misticismo al crear la forma mística de una llama.

Pedro de Mena (?-1688) fue discípulo de Alonso Cano, pero su obra es más realista y directa en la 
expresión, destacando el ascetismo de sus santos, como el San Francisco de la Catedral de Toledo. 
Destaca el realismo y el dramatismo de sus Hecce Homo y Dolorosas, o de su Magdalena penitente,
pero sin dejar nunca de lado la elegante mesura de la escuela andaluza.

Francisco Salzillo

Francisco Salzillo (1707-1783) fue un escultor de origen napolitano que se instaló en Murcia en el 

10 Natural de Alcalá la Real (Jaén).
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siglo XVIII. Destaca por la elaboración de pasos de Semana Santa concebidos como grupos 
escultóricos y no figuras aisladas.

Su estilo estuvo muy marcado por su procedencia italiana, muy equilibrado y cargado de elementos 
clásicos, también encontramos elementos de gusto frívolo y el refinado rococó de la época en 
Europa. Con él se recupera el equilibrio y el gusto clásico en la escultura española. Son obras de 
gran encanto que conectaron con el gusto popular, verdadero destinatario de su obra. No debemos 
olvidar sus Pesebres, una tradición napolitana que arraigó con fuerza en España.

De entre sus pasos podemos destacar La Oración en el Huerto (1754), una talla policromada, 
destaca el clasicismo en el desnudo del ángel que conforta a un Cristo casi desmayado.

Pintura barroca
Pese a la diferencias notables entre las diferentes escuelas de pintura barroca podemos encontrar 
una serie de características comunes:

• El profundo realismo de las obras, que busca plasmar la vida en su totalidad, sin dejar de 
lado el dolor, la tristeza, la vejez o la fealdad. Queda atrás el idealismo del Renacimiento.

• Nuevos temas se abren camino:

◦ Los paisajes puede convertirse en tema principal de las obras y no un simple 
complemento.

◦ Los bodegones o naturalezas muertas, que sirven para mostrar el virtuosismo en objetos 
cotidianos.
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La pintura barroca aportó importantes modificaciones formales y técnicas que rompen con algunos 
aspectos del Renacimiento:

• Predominio del color sobre el dibujo: los grandes maestros como Velázquez o Rembrandt 
fueron capaces de definir las formas con manchas de color.

• Profundidad: durante el Barroco se alcanzó el dominio de la tercera dimensión mediante 
líneas convergentes, escorzos, juegos de luces...

• Protagonismo de la luz: los pintores barrocos buscaban plasmar la luz en sus obras a la que
se subordinan las formas11, dando un papel nuevo a las sombras que alcanzó su mejor 
expresión en el tenebrismo de Caravaggio o Ribera.

• Composiciones asimétricas y
atectónica: la figura principal no tiene
porque situarse en el centro creando
simetría a su alrededor; se refuerzan las
diagonales y las espirales. Incluso quedan
elementos fuera de la tela, tras puertas o
vanos.

• Movimiento: las formas retorcida,
diagonales, atectónicas, los escorzos…
refuerzan la sensación de vida en las
obras.

Pintura flamenca
La pintura flamenca barroca estuvo influida por
dos elementos sociales importantes:

• Una sociedad enriquecida por el comercio de sus manufacturas textiles, acostumbrada a la 
buena vida; liderada por una burguesía que demanda temas costumbristas, más alegres y 
optimistas, como las fiestas aldeanas de Brueghel. En la misma línea se sitúa la temática de 
bodegones o naturalezas muertas, un exaltación de la comida abundante, con mesas repletas
de carne y fruta12.

• La importancia de la religión católica13 en la temática, aunque con unas representaciones 
más comedidas que las españolas. Este hecho marcó una diferencia importante con el arte 
holandés.

La pintura de los primitivos flamencos del siglo XVI había caído en el olvido empujada por la 
influencia del Renacimiento italiano, especialmente de Leonardo, fue necesaria la aparición de una

11 Durante el Renacimiento ocurría al contrario, la luz estaba al servicio de la forma.
12 Contrasta con los austeros bodegones españoles.
13 Flandes estaba dominado por la Corona Española.
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figura como Rubens para recuperar su originalidad.

Pedro Pablo Rubens

La vida de Pedro Pablo Rubens (1557-1640) fue intensa. Nació en Alemania, pero desarrolló su 
carrera en Amberes, el principal puerto de Flandes. Más allá de su labor como artista fue un 
importante diplomático y cortesano, que viajó por las más importantes ciudades de Italia y 
mantuvo una estrecha relación con la Corona españala; lo que le permitió empaparse del arte de 
diversas escuelas. Su obra es muy abundante, aunque parte de ella se atribuye a su taller.

Su obra muestra el barroco en su máxima vitalidad, exaltando el color y el movimiento, con unas 
formas gruesas que hacen su arte fácilmente identificable:

• El color: utiliza gamas de colores muy vivos y los aplica con gran intensidad, con una 
pincelada suelta.

• El movimiento: son obras de fuerte dinamismo, con Rubens el movimiento alcanza su 
máxima expresión. Se sirve de retorcidas formas, de composiciones ondulares, de 
diagonales, de forzados escorzos y de la tensión de los músculos.

• Muestra una gran inclinación por las formas gruesas y redondeadas, especialmente en los 
cuerpos de las mujeres.

Trató la temática religiosa en obras como La
adoración de los Reyes Magos del Museo del
Prado, o en representación de El descendimiento 
en un tríptico de la Catedral de Amberes. Sus
escenas religiosas aparecen rodeadas de
columnas, ricas telas y otros elementos que más
recuerda a ambientes de la Corte.

La influencia del arte italiano le llevó a
representar algunos temas mitológicos como Las
tres gracias, Ninfas perseguidas por sátiros o el 
Juicio de Paris, donde muestra su representación
del desnudo.

Su presencia en la Corte propició su faceta como 
retratista, muestra de ello es el Retrato ecuestre
del Duque de Lerma o Las bodas de María de Medici.

Su extensa obra incluye también los paisajes, en Meleagro y Atlanta, el tema mitológico no es más 
que una excusa para desplegar una naturaleza en la que destacan los juegos de luces, las formas 
serpenteantes y el movimiento.
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Pintura holandesa
La sociedad holandesa durante la época barroca presentaba algunas características singulares que 
influyeron su pintura:

• La burguesía mercantil era la clase social dominante, no existía una aristocracia 
privilegiada como en el resto de Europa. La burguesía fue el principal cliente de los artistas, 
exigía obras adecuadas para adornar los interiores de sus casas con paisajes y retratos. Esta 
clientela mostró un gran amor por la representación de los detalles. Los retratos de grupos de
corporaciones y gremios fue un género novedoso adecuada a esta sociedad.

• Desde su independencia de la Corona Española se constituyó como una república en 
contraste con las grandes monarquías absolutistas de la época. Los grandes retratos de 
aparato cortesano no los encontraremos en Holanda.

• La Reforma protestante triunfó en su versión calvinista, la más austera. Las iglesias 
protestantes no tienen imágenes de santos ni de vírgenes, en contraste con los templos 
católicos. Los pintores holandeses no encontraron en la Iglesia un cliente, las obras 
religiosas fueron más intimistas pues se crearon para casas particulares.

• La peculiar geografía de la zona, también conocida como Países Bajos, con una presencia 
permanente del mar y unos amplios horizontes debidos a lo llano del territorio se reflejó en
el arte. El mar era una fuente de riqueza (comercio), pero también una amenaza por el risgo 
de los viajes. Los horizontes de la pintura holandesa son amplios, tamizados por una eterna 
neblina, los juegos de luz son poéticos con reflejos en el mar y los canales.

El cambio en la clientela hizo que la variedad de géneros cultivados por la pintura barroca 
holandesa fuera mayor que en España o en Flandes. Podemos destacar:

• La pintura de la vida rural: destaca la obra de Ostade, cuya pincelada suelta y los efectos de
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luz otorgan gran originalidad. Retrata las fiestas aldeanas luciendo una mirada satírica.

• Los interiores burgueses: Terboch y Metsu representan interiores ricos y refinados, con 
telas de raso, terciopelos y mobiliario. Mientras Vermeer de Delf, muestra la delicadeza en el
tratamiento de la luz, la melancolía de
las figuras y los objetos de la vida
cotidiana. Sus obras se sitúan entre las
más poéticas de la Historia del Arte.

• Los paisajes: es un género destacado
en la pintura holandesa. Los paisajes
de estos artistas se caracterizan por
bajar la línea del horizonte, con lo que
el cielo de luz suave filtrada por las
nubes de los Países Bajos ocupa casi la
totalidad del cuadro, creando gran
profundidad. La presencia del agua, del
mar o los canales, es continua.
Ruysdael muestra cielos tormenta, con
viento y lluvia; mientras Hobbena
prefiera ambientes más serenos con
paisajes estáticos donde se hacen
visibles los caminos.

• Los bodegones holandeses se encuentran entre la opulencia flamenca y la austeridad 
española. Los pintores se centran en los objetos (vajilla, cubiertos, manteles, copas...), sus 
texturas, brillos, transparencias y calidades. Claesz y Heda fueron los pintores más 
destacados de este género.

• Los retratos junto a los retratos tradicionales, los pintores holandeses crearon un género 
nuevo: el retrato en grupo, de fuerte contenido social. Podemos destacar a Hals por su 
pincela de manchas y la expresividad de los rostros. Hablaremos de Rembrandt en el 
siguiente punto.

Rembrandt van Rijn

Rembrandt (1606-1669) fue el mejor representante de la pintura barroca holandesa. Nació en la 
ciudad de Leyden pero la mayor parte de su obra la realizó en Amsterdam.

Tras alcanzar un gran éxito con su obras, especialmente los retratos de grupos. La muerte de su 
esposa Saskya marcó un giro en su carrera. Tras el fallecimiento de su esposa convivió con 
Hendrikje Stoffels, mujer de orígenes humildes que cuidaba de su hijo Tito. No pudo contraer 
matrimonio con Stoffels por las clausulas del testamento de Saskya y su convivencia fue muy mal 
vista por la sociedad calvinista holandesa, lo que supuso la ruina social y económica de Rembrandt. 
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La desgracia siguió marcando la vida del artista con la muerte de Stoffels y de su hijo Tito, la 
pobreza y la enfermedad, quien sabe si la locura, aíslan al pintor, al quien sólo queda el refugio de 
la pintura, cada vez más oscura, reflexiva y personal.

La técnica de Rembrandt, aplicando el color en manchas gruesas, le permitió dominar la luz y el 
color de una manera muy personal. La luz de su cuadros explora las posibilidades poéticas sin 
preocuparse por la forma real en que se difunde. La noche, las sombras, el invierno, las tormentas…
le permiten mayores posibilidades expresivas. La mirada de sus personajes es profunda y parece 
buscar la del espectador. La vejez aparece en sus obras como representación de la sabiduría y el 
conocimientos, pero también rodeada por la pobreza desvalida, una especie de resignación 
filosófica.

La temática de su obra es muy variada destacando algunos géneros como:

• El retrato fue su género preferido, son obras muy realistas y muchas veces dedicados a sus 
seres queridos (Saskya, Hendrikje, Tito…). Sus rostros buscan el alma del retratado. Su 
mayor éxito fue el retrato de grupo o retratos colectivos como El síndico de pañeros o La 
Lección de anatomía; la obra maestra de este género fue La ronda de noche, cuadro que 
marcó el inicio de su aislamiento social al ser rechazado en su época. No debemos olvidar la
gran cantidad (hasta 60) de autorretratos que pintó.

• Representó temas religiosos con gran emoción y dramatismo, algo que contrasta con las 
comedidas obras holandesa de la época. En La erección de la Cruz y El descendimiento 
utiliza la luz para crear una gran fuerza dramática. Su visión de la religión es muy personal e
intimista. Apenas trata la mitología, su pintura de Ganimedes en un de los escasos ejemplos.
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• Los paisajes de Rembrandt son profundamente poéticos y tristes, prefiriendo el otoño y el 
invierno, que le permite juegos de luces más pagados. Su inspiración la encuentra en los 
alrededores de Amsterdam, aunque posteriormente se convierten en imágenes oníricas e 
irreales, con luces casi fantasmales.

• Rembrandt fue uno de los más grandes grabadores de la Historia del Arte, capaz de obtener
efectos de luces y sombras con rayas y tintas; así como expresiones casi siempre 
melancólicas o meditativas. Destacan las obras relacionadas con la Pasión de Jesús.

Pintura española
La pintura del barroco español supuso el triunfo del realismo en todos sus aspectos, frente a al 
idealismo del Renacimiento o las distorsiones anatómicas del manierismo. Fue un realismo 
equilibrado, de composiciones sencillas que remarcan la intimidad y la humanidad de las figuras,
incluso las religiosas. No rechazó los elementos dolorosos, la fealdad y el patetismo, pero huye de 
la teatralidad y de los temas heroicos.

El tenebrismo de Caravaggio influye notablemente en los pintores españoles. Fue un punto de 
partida que unos, como Velázquez, abandonaron mientras otros, como Ribera, profundizaron en él. 
El tenebrismo y su estudio obsesivo de la luz, fue algo más que una simple técnica para los pintores,
llegó a reflejar el espíritu y los valores religiosos de la época.

Los temas más importantes fueron:

• La pintura religiosa fue la preponderante,
destacando el ascetismo y la mística de las obras

• Los retratos, especialmente los cortesanos, la
corte fue el otro gran cliente de los artistas.

• El bodegón español fue mucho más austero que el
flamenco, destacando las obras de Zurbarán.

• Temas como la mitología pagana o el paisaje
fueron tratados por Velázquez por influencia
flamenca e italiana. Fue precisamente el artista
sevillano el único que introdujo algunos
elementos sensuales en sus obras (La Venus del
espejo) por influencia de Rubens, frente a la feroz
vigilancia de la moral que se imponía en todo el
reino.

Ribera y el tenebrismo
El tenebrismo tuvo excepcionales representantes en España, como Francisco Ribalta (1565-1628), 
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pero el más destacado fue su discípulo, el valenciano14 José de Ribera (1591-1662). Ribera 
desarrolló la mayor parte de su carrera en Italia, tanto en Roma como en Nápoles (ciudad bajo 
control de España en aquella época) donde se le conocía como el Spagnoletto.

El influjo de Caravaggio en su obra es notable, tanto por el uso de la técnica tenebrista, como por 
su conocimiento de los ambientes humildes romanos presentes en su obra. En Nápoles, el apoyo 
de la Corte del Virrey le permitió triunfar socialmente y como artista.

El estilo de Ribera sigue la línea de la emoción religiosa y mística propia de la escuela barroca 
española. Las composiciones son más complejas, especialmente en sus obras de mayor tamaño 
(Martirio de San Felipe15). Su cuadros muestran un dramatismo reforzado por el tenebrismo y su 
dominio de la luz. Frente a la obra de Caravaggio, la de Ribera tiene una mayor riqueza cromática. 
Su realismo puede llegar a ser desgarrador,
presentando la fealdad (como podemos ver en el
rostro de El niño cojo) y la vejez, incluso las
rarezas (La mujer barbuda).

La temática central de su obra es la religiosa.
Representa Apóstoles (San Andrés), la penitencia
de los ermitaños (La Magdalena), escenas del
Antiguo Testamento (El sueño de Jacob)… El
tratamiento de la luz dota a sus obras religiosas de
gran misticismo, reforzado por torsos desnudos
avejentados y demacrados por el sacrificio donde
aparecen las arrugas, la aspereza, la delgadez… un
sentido religioso profundamente español con unas
técnicas italianas.

El tema mitológico apenas aparece en su obra y
siempre tratado con una ironía que le aleja de la
majestuosidad renacentista. Le sirvió para
representar figuras musculosas, similares a las de
Miguel Ángel, podemos verlos en la tela del gigante Ixión. El tono de burla también aparece en su 
Arquímedes, más cercano a la representación de un mendigo que a la de un sabio.

Diego Velázquez
Diego de Silva y Velázquez (1599-1660), nació en Sevilla. La ciudad vivía por entonces su época 
dorada, convertida en la ciudad más importante de España gracias a la centralización del comercio 
con las Indias.

14 Nacido en Játiva.
15 Conocido también como el Martirio de San Bartolomé.
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Etapa sevillana

Su formación como pintor se desarrolló en el taller de Pacheco, un artista cotizado y un importante 
teórico de la pintura que otorgaba gran importancia
al dibujo en detrimento del color. Velázquez no se
limitó a seguir los preceptos de su maestro, pronto
sus obras ganaron en observación, realismo,
movimiento y expresión, siendo visible la 
influencia del tenebrismo de Caravaggio16.

De esta época se conservan algunas obras
religiosas, como La Adoración de los Reyes Magos;
pero destacan sus obras costumbristas que nos
muestran escenas cotidianas cargadas de realismo,
como El aguador o La vieja friendo huevos. En
estas obras demuestra su dominio de las técnicas
lumínicas, su amor por el realismo y su
extraordinaria calidad a la hora de mostrar las
texturas.

Pintor de Corte

Se trasladó a la Corte donde en 1623 logró el
puesto de pintor de cámara. Contó con el apoyo de
su maestro y del Conde Duque de Olivares. Desde
este puesto realizó una gran cantidad de retratos de la familia real, con todo el aparato simbólico 
que conllevaba, pero no se olvidó de su profundo realismo, especialmente en los temas populares 
(que siguió cultivando) y en los mitológicos (de los que se ocupó por influencia de Rubens17) como 
podemos ver en El triunfo de Baco.

Primer viaje a Italia

El consejo de Rubens de visitar Italia para continuar su formación como pintor, junto con la ayuda 
del Rey, llevaron a Velázquez al país transalpino en 1629. Este viaje marcó al artista que se alejó del
tenebrismo para enriquecer los colores de su paleta, complicar las composiciones y aumentar las 
expresiones de sus personajes. La influencia clásica le lleva a preocuparse por el desnudo y a 
trabajar la perspectiva aérea que marcó el resto de su obra. Obras como La túnica de José o La 
fragua de Vulcano permiten observar la evolución temática, compositiva y cromática.

16 Seguramente conocía su obra por copias llegadas hasta la ciudad.
17 Presente en la Corte en 1628.
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Regreso a la Corte

Regresa a la Corte para realizar sus mejores retratos: Príncipe Baltasar Carlos a caballo, Retrato 
ecuestre del Conde Duque de Olivares y la serie de retratos de Felipe IV. Los retratos de Velázquez 
eliminan los fondos escenográficos para sustituirlos por paisajes serranos cercanos a Madrid que 
acentúan la grandeza de las figuras. Los símbolos del poder real y su iconografía se acentúan, sin 
abandonar la parte humana pues se pueden
considerar retratos psicológicos. Destacan
los retratos de Felipe IV a Caballo (1634) y el
Retrato del Conde Duque de Olivares (1634),
auténticas  representaciones del poder. En el
retrato de El príncipe Baltasar Carlos a
caballo (1635) utiliza  pinceladas rápidas,
abocetadas y de enorme precisión, anteceden
en dos siglos los modos impresionistas.

Velázquez no sólo retrató a reyes y nobles
cortesanos, también realizó una serie de
cuadros donde los bufones que pululaban por
la Corte para divertimento de los poderosos
sirvieron de modelo. El pintor los retrató
desde un profundo respeto, con dignidad y
profundidad psicológica, estos cuadros le
sirvieron para introducir técnicas novedosas.
Podemos citar como ejemplos los retratos de
el Bufón Calabacillas (1637-9), El niño de
Vallecas, (1643-45) o Diego de Acedo, o de los filósofos y personajes clásicos representados como 
mendigos, es el caso de Esopo.

Obra maestra de esta etapa fue la Rendición de Breda (Las lanzas). Los generales centran la 
composición, rodeados por los soldados (representados por sus lanzas) en un fondo brumoso de 
batalla en el norte de Europa

Segundo viaje a Italia (1649)

Velázquez realizó un segundo viaje a Italia en 1649 con la misión de adquirir obras italianas para las
colecciones reales. Durante este viajes realizó dos importantes cuadros: el Retrato de Inocencio X, 
culmen de la inconografía papal; y el de su propio criado Juan de Pareja. 

Durante su estancia en Italia pintó dos pequeñas pero muy significativas obras, los Jardines de la 
Villa Medici, la pincelada se vuelve suelta, apenas golpes de pincel, y juega con la variación 
lumínica que luego utilizó en los fondos de sus retratos. Fueron un claro precedente de la pintura la 
aire libre y del movimiento impresionista que de desarrolló en el siglo XIX.
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Retorno a la Corte (1651)

Su última etapa en la Corte le sirvió para realizar algunas de sus obras maestras como La Venus del 
espejo (1650), Las Meninas y Las Hilanderas, obras cumbre del barroco y de la pintura universal.

Las Meninas representa el momento en que la Infanta Margarita entra en la sala donde Velázquez 
retrata a los reyes. El artista elabora una magnífica galería de retratos, incluido un autorretrato. 
Juega con la luz y la penumbra para crear una sensación de profundidad inigualable. Este cuadro es 
el mejor ejemplo de lo que conocemos como perspectiva aérea: la representación del aíre que 
existe entre las figuras.
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