EXPOSICION
“E] Museo del] Prado en el IES |g Madraza”

nero-Fehrero de 2020 en el Pasillo de la Libertad del |ES La Madraza (Granada)




En el marco del Bicentenario del Museo del
Prado (1819-2019), el claustro de profesores del
IES La Madraza (Granada), os invita a visitar la
exposicion realizada a partir de una seleccion de
obras del museo reinterpretadas por el profesorado.

Nuestros artistas, Nuria, Esperanza y Norberto
han trabajado cada una de las obras con carifio, al
igual que todos los modelos que han posado para
las fotografias. El objetivo ha sido acercar la
historia del arte y los fondos del museo a la
comunidad educativa a través del uso de la imagen y
las nuevas tecnologfas.

La exposicion esta organizada segun los cuatro
géneros pictoricos mayoritarios, y aunque en esta
guia las obras aparezcan en orden cronolégico,
podéis ubicar cada una de ellas segun los colores de
sus cartelas:

RETRATOS
PINTURA MITOLGGICA
PINTURA RELIGIOSA

Para conocer mas aspectos sobre cada una de las
obras, s6lo tenéis que acceder a la misma a través de
los cédigos QR que os enlazaran con las fichas del
Museo del Prado. Por cierto, hay un cuadro
“intruso”... ¢LL.o has encontrado?

En el triptico informativo podéis encontrar las
bases de los concursos convocados y las distintas
formas para participar en la exposicion.

St queréis amenizar la lectura y disfrutar aun mas de
las obras con la musica que sonaba en la época,
podéis acceder a la lista de Spotify:




Los RTRAT@S son el género mayoritario en el

Museo del Prado, que no deja de ser un gran album familiar de los reyes

de Espana. Comenzamos analizando los RETRATOS DE CORTE

por la importancia que tienen en el Museo. En esta exposicion
conoceréis a casi todos los reyes de la dinastfa de los Austrias: Carlos V
aparece en la “Batalla de Miilhberg” de Tiziano, (1548) y en la escultura de
los hermanos LEONI: "Carlos 17 y el furor” (1551-1555). Su esposa,
“Isabel de Portugal” también fue retratada en 1548 por TIZIANO, que
fue el pintor preferido del Carlos V y asi se aprecia en la cantidad de

obras suyas que hay en el Museo, mas de cuarenta.

Su hijo, Felipe 1I, aparece retratado por una de las pocas
mujeres pintoras de la época, SOFONISBA ANGUISSOLA en
1559. Felipe II se cas6 en cuatro ocasiones; en esta exposicion
hemos seleccionado el retrato de su segunda esposa “Maria Tudor”,
que ademas de ser su tfa era la reina de Inglaterra, en un intento
por reforzar los lazos con este pais. Fue su padre, Carlos V quien
encargd el retrato a ANTONIO MORO, pintor holandés que se
desplazo a Inglaterra en 1554 para pintarlo antes de la boda.

Felipe III fue retratado en 1606 por JUAN PANTO]JA DE
LA CRUZ, su pintor de corte. Su hijo Felipe IV es uno de los
verdaderos protagonistas del museo, mecenas de las artes en el
siglo XVII. El rey y su familia tienen el privilegio de ser retratados
por uno de los grandes genios de la pintura universal, DIEGO
VELAZQUEZ. En nuestra exposicién lo podéis ver en obras
como “Felipe I a caballo” (1635), inspirandose en la obra: “Carlos

V" en la batalla de Miilhberg” de TIZIANO. Felipe IV delegd su poder
en manos de un valido al que podéis conocer en el cuadro: “Don
Gaspar de Guzmdn, Conde-Dugue de Olivares, a caballo” (1636) y es que
Don Gaspar tuvo un inmenso poder, incluso mas que el mismo rey.
En “La familia de Felipe I1”’, mas conocido como “Las
Meninas” (1656), Velazquez se sirve de un espejo para representar a
los reyes reflejados mientras son observados por la infanta
Margarita, las Meninas y sus damas de compafifa. Aqui podemos
ver como Velazquez retrata a los enanos Maribarbola y Nicolasito,
otorgandoles la dignidad que merecian como cualquier otro

miembro de la corte.

Damos un salto en el tiempo y cambiamos de dinastia. Tras
la muerte de Carlos II sin descendencia y tras el estallido de la
Guerra de Sucesion en 1700, los Borbones franceses acceden al
poder con Felipe V en el trono. Sus hijos Fernando VI y Carlos 111
seran quienes protagonicen buena parte del siglo XVIII, en especial
Carlos 111, a quien podemos ver retratado por FRANCISCO DE
GOYA, otro de los grandes pintores del museo. “Carlos 111, cazador”
(1786), recuerda a los retratos que Velazquez habia realizado de
Felipe IV, a quien Goya admiraba profundamente. Goya es uno de
los pintores que mejor supo retratar a reyes y reinas en su
cotidianeidad y con un fuerte realismo critico que se aprecia
especialmente en el retrato de corte que realizara anos después al
hijo de Carlos III: “Ta familia de Carlos 117" (1800). Otras obras
destacadas de Goya son el retrato a la “Duguesa de Abrantes” (1816)
y la tamosa “Maja vestida” (1800-1808).



Sin pertenecer a la pintura de corte, pero como ejemplos de
retratos, tenemos que mencionar al “Caballero de la mano en el
pecho” (1578) de EL GRECO vy el ‘“Principe de Viana” de
MORENO CARBONERO, como ejemplo de pintura de historia
que tanto gusto en el siglo XIX espafiol.

PINTURA MITOLOGICA

El termino Mitologia deriva del griego “mythos”, fabula y
leyenda, y “logos”, tratado o discurso, y podemos definitlo como
un conjunto de leyendas, fabulas o mitos referidos a las divinidades
y héroes legendarios, fundamentalmente griegos y romanos, que
sitven para explicar el origen del mundo o determinados
fenémenos de la Naturaleza. En nuestra exposicién aparecen

representados algunos de los principales dioses de la mano de tres

grandes artistas, RUBENS, VELAZQUEZ Y GOYA.

PEDRO PABLO RUBENS, pintor barroco de la escuela
flamenca, fue el pintor preferido de Felipe IV quien le encargd
buena parte de las obras que hoy se conservan en el museo. En esta
exposicion hemos seleccionado “Las Tres Gracias” (1630-35), uno
de los mejores ejemplos de la exuberancia de sus modelos y del
gusto barroco del pintor por el movimiento y el tratamiento de la

luz.

Rubens fue uno de los pintores mas admirados por DIEGO
VELAZQUEZ que realizé numerosos cuadros mitologicos
después de su viaje a Italia, de los que aqui se exponen: “E/ triunfo
de Baco” (1626-28) y “La fragna de Vuleano” (1629-30). Ambos son
retratos colectivos en los que los dioses se mezclan con simples
mortales, demostrandonos que lo que realmente le interesa, al igual

que en los retratos de corte, es la representacion de lo cotidiano.

Otra de las obras cumbres de Velazquez, y una de sus
ultimas pinturas, es “La fabula de Aracné, las Hilanderas” (1657), obra
llena de simbolos y de alusiones a otras pinturas por lo que los
criticos creen que se trata de una pintura que quiere reivindicar el
oficio del pintor en esa época, que estaba equiparado al de simples
artesanos. Velazquez quiere que su pintura se considere un trabajo
intelectual, no manual, quiere que el espectador participe de forma

activa, no pasiva.

“Saturno devorando a sus hijos” es una obra de FRANCISCO
DE GOYA en la que Saturno (Cromes en Grecia) aparece
comiéndose vivo a uno de sus hijos en una imagen cargada de

violencia con la mirada perdida del cruel dios.



PINTURA RELIGIOSA

Desde el maximo respeto hemos seleccionado un grupo de
obras de tematica religiosa con el fin de acercar a nuestro alumnado

en esta iconografia tan incomprendida en algunos casos.

Una de las primeras y mejores representaciones de la Pasion
de Jesus la encontramos de la mano del flamenco ROGER VAN
DER WEYDEN quien, en pleno siglo XV, fue capaz de
representar el dramatismo y la expresiéon de dolor en cada uno de
los rostros del ‘“Descendimiento de la cruz” de forma magistral,
adaptando la escena al marco y pintando los ropajes con diferentes

texturas y colores.

“Addn y Eva” del pintor aleman ALBERTO DURERO

(1507) son dos tablas al 6leo que nos muestran dos de los primeros
desnudos de la escuela nérdica con un perfecto estudio anatémico.
Hieronymus van Aeken Bosch, EL BOSCO, pintor holandés y
autor del famoso triptico “El Jardin de las delicias”, aparece
representado en nuestra exposicion con la obra “Las fentaciones de
San Antonio Abad” (1515). Contemporaneo al Bosco, TIZIANO
pinta: “La VVirgen con el nifio, Santa Dorotea y San Jorge” (15106), en la
que la disposicién de los personajes es totalmente atipica para la

época.

CARAVAGGIO es uno de los pintores barrocos italianos

mas importantes de la época. La introduccion del claroscuro y el

dramatismo de sus obras se aprecia en la obra “David vencedor de
Goliat” (1600), una de las escenas biblicas preferidas por los artistas,
especialmente los del Renacimiento Italiano, aunque el modo de
representarla aqui es mucho mas dramatico y tenebrista que el que
recordamos de Miguel Angel o Donatello en sus famosas
esculturas. Estamos en pleno barroco. ORAZIO LEMI
GENTILESCHI nos recuerda a Rubens al representar otra
escena biblica: “Moisés salvado de las agnas” (1633).

BARTOLOME ESTEBAN MURILLO es uno de los
pintores barrocos mas destacados especializados en pintura
costumbrista, algo que se aprecia en las dos obras religiosas que
exponemos: ‘La Sagrada Familia del Pajarito” (1650) y “Santa Ana
enseniando a leer a la Virgen” (1655), escenas totalmente cotidianas
que ayudan a que cualquiera pudiera sentirse identificado con los

personajes.

En esta categoria podemos clasificar escenas costumbristas
como “Mujeres en la ventana” de MURILLO, el “Baile a orillas del
Manzanares” de Francisco de GOYA y una obra del género de
pintura social de la primera mitad del siglo XX, “Iz Rebelde” de
Antonio FILLOL GRANELL, que permanece en los almacenes

del Museo del Prado pero hemos rescatado para disfrutarla.



ZCOMO PODEIS PARTICIPAR EN LAS ACTIVIDADES?

A. GCONCURSO ¢QUIEN ES QUIEN?

Participacion: Por tutorfas. Plazo: 22 febrero

Objetivos: Reconocer a los modelos de las obras expuestas a través de las preguntas
formuladas en el cuestionario.

¢Cémo participar?: Las clases que quieran participar deberan pedir el
CUESTIONARIO y la HOJA DE RESPUESTAS a su tutor o profesor de Historia,
lo rellenaran en la hora de tutorfa y lo depositaran en la URNA que hay en

la exposicién. Sélo se admitird una hoja de respuestas por clase.

B. CONCURSO: DIBUJA TU VERSION

Participacion: Individual. Plazo: 22 febrero

Objetivos: Desarrollar la capacidad critica y artistica al escoger una obra y dibujatla
en un estilo propio. Técnicas y material libre. Tamafio A4.

¢Como participar?: Los participantes deberan entregar sus obras a los
profesores de Educaciéon Plastica, Nuria y Norberto, que seran quienes

decidan la obra ganadora.

C. CONCURSO: CARTELA ABIERTA

VER EJEMPLOS

Participacion: Individual (Plazo: 22 febrero)

Objetivos: Investigar sobre la obra, la época y el pintor y reescribir la cartela con los
datos que os gustaria leer.

¢Como participar?: Escoge un cuadro de la exposicion y redacta una nueva cartela
que creas que puede mejorar a la que hay expuestas. Deposita tu propuesta en la urna

de la exposicion, el departamento de Historia decidira la cartela mas original.
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1. Rogier van der Weyden
(h. 1399-1464)

El Descendimiento

Obra maestra de Rogier van der Weyden que se encuentra en el Prado porque
Felipe II se encapriché de ella (este rey era un verdadero amante del arte). Por
lo visto la pintura fue enviada en barco a Espafia y éste naufragd, aunque
debido al buen embalaje que preservaba el cuadro la pintura apenas suftid y
pudo ser recuperada tal y como la vemos hoy.

La obra es un triptico de forma rectangular con saliente en el centro. Este
formato irregular se debe seguramente a la dificultad de
meter a toda esa gente en tan poco espacio, que al final
van der Weyden consiguié magistralmente.

Lo primero que hizo el artista es un fondo dorado, para
que las figuras pareciesen esculturas policromadas (una de
las caracteristicas de su estilo). El artista se vali6 de trucos
opticos para conseguir por menos precio lo que se podria
haber hecho en un retablo. El fondo de oro es ademas
simbolico: es la eternidad y la divinidad.

Los personajes son extraordinarios, y cada uno es tratado
con singular maestrfa:

Marfa esta desmayada. José de Arimatea envuelve a J.
Cristo en una sabana. Nicodemo, muy consternado,
sostiene el cuerpo. Marfa Magdalena y San Juan a los
extremos de la obra ejercen de paréntesis, aquejados de un
gran dolor.

Todo el mundo esta llorando y van der Weyden no solo
logra mostrar el sufrimiento en poses o rostros, sino que
consigue pintar lagrimas que parecen reales.



https://historia-arte.com/obras/el-descendimiento

2. Alberto Durero (1471-1528)

Adan y Eva

1507. Oleo sobre tabla. Renacimiento aleman.

Estas dos tablas nos ensefian c6mo la mirada del artista
descubre el mundo natural con sus distintos reinos; los
minerales, los vegetales, los animales, culminando en el
hombre, rey de la Creacién. Llama la atencién observar
cémo Durero se ha preocupado de observar y pintar hasta
los guijarros del suelo. Para nuestro artista una simple piedra
tiene interés, es bella, porque es parte de la creacidn, un
reflejo de la sabidurfa infinita de Dios. Y pintarla, dibujarla,

es un modo de conocerla. Durero pint6é animales -como su
famosisima libre o el grabado de un rinoceronte-, las
humildes yerbas del campo, las piedras, y con esas obras nos
ensefi6 a admirar toda la grandeza que hay en lo pequefio. Pero, sobre todo, pinté al
ser humano y se intereso por estudiar su anatomia y sus proporciones, publicando sus
investigaciones sobre estos asuntos.

Las dos tablas que tenemos aqui son los dos primeros desnudos en tamafio natural
que se pintaron al norte de los Alpes. En ellos plasma Durero sus estudios sobre las
proporciones del cuerpo humano. Siguiendo una vieja tradicion, el ser humano —
hombre y mujer- es, para Durero, un microcosmos, es decir, un resumen de todo el
universo, un set que contiene en si todas las bellezas del mundo. Lo extraordinario
aqui es que, a pesar de que Durero ha pintado estos dos cuerpos desnudos de acuerdo
a unas proporciones matematicas, no vemos nada rigido en ellos, sino gracia y
naturalidad, especialmente, en la figura de Eva, mas iluminada que Adan, cuya
posicion transmite una sensacion de delicadeza. El gesto de Adan es el del embeleso y
admiracion ante la belleza de su companera. Exaltacién del hombre y de la naturaleza
y, al mismo tiempo, glorificacién del Creador; el equilibrio del Renacimiento no sélo
se daba en la pintura, sino también en la visién del mundo.

Bibliografia: https://patiodefilosofos.wordpress.com/2011/03/10/adan-y-eva-por-alberto-durero/



https://patiodefilosofos.wordpress.com/2011/03/10/adan-y-eva-por-alberto-durero/

3. El Bosco (taller de)

Las tentaciones de San Antonio

Abad
1510-1515. Oleo sobre tabla de madera de robie.

Renacimiento nordico.

El formato apaisado de la tabla permiti6 a su autor
situar en primer plano al santo, con el habito, la tau
sobre la esclavina y el rosario y la campanilla que lo
identifican. Dada su escala, san Antonio ocupa gran
parte del espacio disponible en el lado izquierdo de la
tabla. Aparece representado con los brazos
descansando sobre un monticulo y las manos juntas
en actitud de oracion, ensimismado, ajeno a cuanto
sucede tras él. A la derecha, en el espacio que deja
libre su figura, en un plano mas retrasado, surge del
agua una cabafa rematada por una cabeza de vieja,
con un palomar por sombrero. Tanto el palomar
sobre la cabafa, como la joven desnuda a su puerta y
la ensefia con el cisne -propia de un prostibulo- aluden
a los pecados de la carne y evocan las tentaciones a las
que fue sometido san Antonio que, en esta ocasion les

da la espalda.

Gracias al formato apaisado, el autor de esta tabla
dispuso del espacio suficiente para incluir uno de esos
paisajes que tanto interesaron al Bosco aunque menos
complejo que los suyos. A la derecha, junto a la orilla,
esta anclado un barco con una mujer a bordo. En el
lado izquierdo, a escala diminuta, deja ver a unos
monjes cerca del convento en llamas del que salen
volando unos demonios, los autores del incendio.

En el aire aparece un pez volando hacia las nubes, alusivo al pecado, sobre el
que monta un fraile que, a juzgar por el habito y la capucha que lleva, parece
franciscano.

Aunque no se pueda asegurar, todo parece indicar que estas Tentaciones de san
Apmntonio del Prado las llevd a cabo un miembro del taller del Bosco o uno de
sus colaboradores, partiendo de los modelos del maestro



https://www.museodelprado.es/coleccion/obra-de-arte/las-tentaciones-de-san-antonio-abad/96647605-48f3-4250-95c9-729d7d6288ea
https://www.museodelprado.es/coleccion/obra-de-arte/las-tentaciones-de-san-antonio-abad/96647605-48f3-4250-95c9-729d7d6288ea

4. Tiziano, Vecellio di
Gregorio (1490-1576)

La Virgen con el nifio,
Santa Dorotea y San Jorge

1515-1518. Oleo sobre tabla.

Renacimiento (Escuela veneciana)

LLa Virgen Marfa sostiene al Nifio Jesds en sus brazos frente a un cortinaje
verde, acompafiados por Santa Dorotea y San Jorge en una Sacra Conversazione.

San Jorge (siglo IV) aparece vestido con armadura y portando su simbolo, la
lanza con la que segun la leyenda maté al dragén. Santa Dorotea (siglo 1V) fue
una santa original de Capadocia y sufri6 la persecucion de los cristianos por el
emperador Diocleciano. La santa presenta al Nifio una cesta llena de flores en
alusiéon a su ultimo milagro, cuando momentos antes de morir martirizada
hace llegar milagrosamente un cesto de flores y frutas a uno de sus verdugos,
que se habfa burlado de ella.

Tiziano muestra en esta obra el dominio de la técnica, de
claridad expositiva y color brillante que le diferenciara de
sus inicios junto a Giorgione.

Se conserva una copia de este cuadro con ligeras
variantes en Hampton Court, Londres.

Es la obra de Tiziano mas temprana que posey6 Felipe 11
(1556-1598), quien la envi6 a El Escorial en 1593.
Ingresé en las colecciones del Museo del Prado en 1839.

nio-santa-dorotea-y-san-jorge/6d237ce6-9b81-4fc3-8819-10e2854966eb


http://mismuseos.net/comunidad/metamuseo/recurso/la-virgen-con-el-nio-santa-dorotea-y-san-jorge/6d237ce6-9b81-4fc3-8819-10e2854966eb
http://mismuseos.net/comunidad/metamuseo/recurso/la-virgen-con-el-nio-santa-dorotea-y-san-jorge/6d237ce6-9b81-4fc3-8819-10e2854966eb

o o . . . lienzo se retratan los momentos antes de la victoria de Miihlberg contra los
5. Tiziano, Vecellio di Gregorio (1490-1576)

protestantes de Alemania y Pafses Bajos que se habfan aliado en contra del imperio.
En ese momento, no habfa ningun vencedor de la batalla y Carlos V se para con su

Carlos V cn la Batalla de Muhlberg caballo en frente del rio Elba, tras el cual se encontraban los protestantes. Estaba

1548. Oleo sobre lienzo.

Renacimiento (Escuela veneciana)

En este retrato ecuestre de Tiziano Vecellio
se representa a Carlos V, emperador del Sacro
Imperio Romano y rey de Espafia, como
vencedor en la batalla de Mithlberg,

En cuanto al color, predomina el tizianesco:
los rojos y octes tnicos en el cuadro. Con esta
obra, comienza un género que casi no se habfa
apreciado hasta el momento: el retrato real
ecuestre. Tiziano refleja la armadura con
tonos distintos ya que es una pieza muy
valorada de oro y plata, actualmente
conservada en la Real Armeria de Madrid. La
luz es natural también en tonos calidos rojizos
porque estaba anocheciendo. En el fondo,
solo hay bosque, y al lado, el rio Elba. El
maestro refleja la imagen del emperador casi
sagrada, con gesto serio, heroico y
determinante, al que no le afecta la fatiga.
También consiguié ocultar algunos rasgos del
monarca (prognatismo) para embellecer el
retrato.

En este retrato a caballo Carlos V se nos
presenta como "un soldado de Cristo" en defensa
del cristianismo. Lleva una larga lanza (como
San Jorge) y una pistola de rueda. En este

anocheciendo y segun las croénicas,
mientras que el emperador decidia si
cruzar o no el rio, el sol se detuvo
creando un claro con el que cogid

ventaja.

Carlos 1 de Espafia y V de Alemania,
aparte de conseguir conquistar casi todo
el mundo catdlico conocido en la época,
usé el arte como ningin emperador
habfa hecho mostrando su imagen
propagandistica politica. La obra, de un
extraordinario valor histérico e
influencia en la época barroca suftri6 el
incendio del Alcazar de Madrid.
Afortunadamente, se restauré y pasé al
Museo del Prado en el siglo XIX.

http://artegumiel.blogspot.com/2016/11/
carlos-v-en-muhlberg-pendiente.html



http://artegumiel.blogspot.com/2016/11/carlos-v-en-muhlberg-pendiente.html
http://artegumiel.blogspot.com/2016/11/carlos-v-en-muhlberg-pendiente.html

6. Tiziano, Vecellio di Gregorio (1490-1576)

Retrato de Isabel de Portugal

1548. Oleo sobre lienzo.

Renacimaento. (Escuela veneciana)

Dofia Isabel de Portugal tiene la fama de ser una de las
reinas mas bellas de la historia de Espafia. Tiziano no tuvo
la oportunidad de conocerla, ya que fallecié el 1 de mayo de
1539. Para realizar este retrato poéstumo utilizd6 como
modelo un cuadro de la emperatriz pintado por un artista de
segunda fila, con un gran parecido fisico.

Curiosamente las radiografias han revelado que debajo

de la ventana de la derecha se pinté primero una cabeza

juvenil femenina, lo que indica que el maestro reutilizé el lienzo. Tiziano ha
sabido captar a la perfeccion el caracter inteligente y la personalidad de la
emperatriz, mujer capaz de gobernar Espafia como regente durante los largos
viajes de su marido. Los detalles del vestido, con brocados, pedreria y encajes,
son de altisima calidad. El colorido es muy caracteristico del pintor,
empleando tonos rojizos y pardos muy destacados por la luz, que junto al
color seran muestras indudables de la genialidad de su obra.

Los retratos de Isabel realizados en vida la muestran con nariz aguilefia,
también notada por los cronistas, y no con la nariz recta de improbable
perfeccion clasica que le pintd Tiziano. Con esta correccion, Tiziano repetia con
la nariz de Isabel la operacion realizada con el prognatismo del emperador en
el cuadro de la batalla de Mihlberg,

La emotividad del retrato explica que fuera de las pocas pinturas que Carlos
llev6 siempre consigo, documentandose en Bruselas en 1556 y en Yuste en
1558. El lienzo también pasé por el Monasterio de las Descalzas Reales de
Madrid y a dia de hoy, se exhibe en el Museo del Prado.

https://www.artehistoria.com bra/isabel-de-port |
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7. Leoni, Leone y Pompeo
(1509-1590, 1533-1608)

Carlos V y el furor

15571-1555. Bronce.

(=L prer ¥ (]
]

Estilo Manierista.

Se trata este de un magnifico grupo escultdrico, realizado en bronce, donde aparece
representado Carlos V, de pie y vestido a la romana, siguiendo esas pautas de
mentalidad renacentista de la época, en la que el poder imperial se asociaba con el
pasado romano. Aparece cubierto con una coraza, espalderas, hombreras con forma
de cabezas de leén y sandalias con aspecto de botas. En su mano derecha, una gran
lanza y en la izquierda, un alfanje con empufiadura en forma de cabeza de aguila.
Ademas, lleva una banda cruzada a su derecha, y colgado de su cuello, el Tois6n de
Oro. Una clara referencia a la guerra, se puede apreciar en el relieve de la figura de
Marte, situado sobre la hombrera derecha.

Si de todo ello fuese despojado (la imagen se podia armar y desarmar, siendo este
todo un elemento de distincién, pues pocas esculturas existen en las que su armadura
sea desmontable), nos encontrarfamos con un bellisimo desnudo, como si de un dios
clasico se tratase, de una gran tersura y postura de elegante contrapposto.

A sus pies, y fundido por separado, la figura vencida del Furor, haciendo alusién a los
enemigos del emperador, que bien podrian ser todos aquellos herejes divulgadores de
ideas erasmistas y luteranas, de modo que, esta alegorfa del furor estd representada
por un hombre desnudo y barbado, encadenado y de gesto sufriente y colérico, pero
también expresando el temor con el gesto vencido ante el emperador.

Ambos, se asientan sobre una base circular repleta de armas y trofeos militares, entre
ellos, un carcaj, un escudo, un tridente, una trompeta, una maza y un haz de lictor
romano con el hacha. Todo un conjunto de elementos que lo que hace es dotar a la
obra de una estética propia de la escultura clasica romana.

https://www.artesubastas.es/carlos-v-y-el-furor-museo-del-prado/
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8. Antonio Moro
(1516-1576)

Maria Tudor, rena de Inglaterra,
segunda mujer de Felipe 11

El pintor muestra a la reina de tres cuartos en un silléon de terciopelo
carmesi, simbolo de la soberania, magnificamente bordado contra lo que
es habitual, dispuesto en un plano oblicuo para aumentar la profundidad
espacial, sosteniendo la rosa roja de los Tudor en la mano derecha y
guantes de pedrerfa en la izquierda. Lleva un traje rameado gris, un
sobretodo morado, el tocado, los pufios y el cinturén cubiertos de perlas
y piedras preciosas y la joya que le regal6 el principe Felipe en el cuello.

Moro representa a Maria Tudor con actitud tensa y algo envarada. No
embellece sus rasgos poco agraciados de acuerdo con el decoro propio
de su rango, pero la dota de un aire mayestatico que mitiga su fealdad y,
con su pincel minucioso y la riqueza de su color emulando a Holbein,
logra exteriorizar la fortaleza de su caracter ante la adversidad.

Hija tnica de Enrique VIII de Inglaterra y de Catalina de Aragoén,
Maria fue declarada bastarda al repudiar el Rey a su madre. Tras morir su
hermanastro Eduardo VI, en octubre de 1553 fue proclamada reina,
restaurando la fe catdlica. Ante las ventajas que tenfa para Espafia una
union con Inglaterra, al declinar el Emperador, su prometido durante
muchos afios, Maria de Hungria convencié a Marfa Tudor para que se
casara con el principe Felipe, once afilos menor que ella. En julio de 1554
se desposaron en Winchester. Mientras su esposo luchaba en Francia, en
noviembre de 1558 fallecia Maria Tudor, truncando los intereses
hispanos.



https://www.museodelprado.es/coleccion/obra-de-arte/maria-tudor-reina-de-inglaterra-segunda-mujer-de/aef6ebc4-081a-44e6-974d-6c24aef95fc4?searchMeta=retrato%20de%20maria%20tudor

9. Sofonisba Anguissola
(1530-1626)

Retrato de Felipe 11

1565. Oleo sobre lienzo. Renacimiento italiano.

La fama como retratista de Sofonisba llegé a Espafia por

lo que Felipe II requirié sus servicios para realizar los retratos de su familia. El
soberbio lienzo que guarda el Prado nos presenta al monarca casi rozando los
cincuenta afios, vestido de negro, con los cuellos y los puflos de encaje blanco. En su
pecho apreciamos el cordero del Toisén de Oro y en sus manos sostiene un rosario,
simbolo de la piedad del monarca. La figura de medio cuerpo se recorta ante un
oscuro fondo neutro, recibiendo un potente foco de luz procedente de la izquierda
que resalta las calidades de las telas y la fisonomia del rey, siguiendo de esta manera
las pautas indicadas en los afios iniciales del Cinquecento por la escuela veneciana,
especialmente Tiziano.

La personalidad de don Felipe ha sido captada a la perfeccién por la pintora, ya que
nos presenta a un hombre inteligente y vulnerable, con una mirada limpia y directa
que se aleja de las imagenes de hombre oscuro y triste que nos presenta una
importante parte de a historiografia. Felipe 11 era hijo de Carlos I y de Isabel de
Portugal. Nacié en Valladolid en 1527 y se convirtié en rey de Espafia en 1550,
manteniéndose en el trono hasta 1598. Estuvo casado en primeras nupcias con Maria
Manuela de Portugal con la que tuvo un hijo, el principe Carlos de Austria, con el que
protagonizé un conflicto poco antes de la muerte de éste en 1568. Otros tres
matrimonios sucedieron al primero, con Matfa I Tudor de Inglaterra, con Isabel de
Valois y con su sobrina Ana de Austria, con la que al fin consiguié el heredero al
trono, el que serfa Felipe III. El Imperio Hispanico alcanzara su momento de
esplendor en esta época pero también se empiezan a vislumbrar las primeras
muestras de crisis -guerra en Flandes, bancarrotas, conflicto con Francia y los turcos,
etc.

Sofonisba es una de las pocas mujeres, tres pintoras con ocho obras de un museo con
mas 1.000, que expone en sus salas de forma permanente.

www.artehistoria.com
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10. E1 Greco (1541-1614)

El caballero de la mano en el pecho
1580. Oleo sobre lienzo. Mantzerismo.

El arte del retrato tiene en el cuadro que nos ocupa uno de

sus maximos exponentes. Perteneciente a una serie de

retratos que pintd El Greco entre los afios 1570 y 1580, E/

caballero de la mano en el pecho no es el tnico desconocido de la serie, pero si el tnico
que, se nos aparece sobre un fondo negro y con un gesto que enseguida capta nuestra
atencion: tiene la mano tocandose el pecho.

Y es ahi donde el pintor hace énfasis, en la mano y en el rostro, iluminandolos sobre
un fondo casi negro y estableciendo as{ un lazo con el observador; con la profunda
mirada, nos trasmite tristeza y desasosiego, con la mano, sinceridad, el desanimo le
mana de dentro. Aunque en realidad, la mano, cuya peculiar colocacién de los dedos
es caracteristica de El Greco, representa simplemente el juramento de su condicién de
caballero.

Lo que si es cierto es que, lo miremos desde un enfoque u otro, la melancolia de la
mirada alimenté la imaginaciéon de muchos, especialmente de autores de la generacién
del 98. Por poner algunos ejemplos: Antonio Machado le dedicé un poema, Azorin
vio en sus ojos el eterno retorno nietzscheano y Pio Baroja fue el que le dio el
nombre definitivo por el que hoy se conoce a este cuadro.

Sobre la identidad del personaje se ha especulado mucho. Los hay que dicen que es
un autorretrato, uno de los personajes que aparecen en E/ entierro del Conde Orgaz o
incluso Cervantes, por aquello de que la mano izquierda aparece inarmoénica con
respecto a la otra, coincidiendo con la famosa lesiéon de El manco de Lepanto. Lo que
es evidente es que estamos ante el tipico hidalgo espafiol, de porte solemne y espada
en vaina, de ahi de que muchos vean en el un retrato social del caballero tipico de su
época. El Greco lo pinta acorde a los canones de la época, sobre un fondo austero,
sin ningun elemento que intente disminuir la atencién sobre el propio retratado.

http://www.arteselecto.es/siglo-de-oro/el-caballero-con-la-mano-en-el-pecho-el-greco/
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11. Caravaggio,

Michelangelo Merisi
(1571-1610)

David vencedor de Goliat

Caravaggio es un pintor barroco italiano del siglo XVII. Su biografia es
terriblemente atormentada, llena de episodios de duelos, muertes y fugas
de una ciudad a otra huyendo de la justicia. Murié en 1610 en extrafas
circunstancias, cuando intentaba regresar a Roma. Es el creador de un
nuevo estilo de pintura que tendra una enorme influencia en el siglo
XVII, “el tenebrismo”, que consiste en la utilizacién de un novedoso
sistema de iluminacién: el claroscuro. Sobre un fondo negro las figuras
son violentamente iluminadas por un foco de luz, lo que produce
grandes contrastes entre luces y sombras.

El pintor abandona ademas la belleza ideal del Renacimiento y utiliza
modelos de la calle, mendigos y prostitutas para representar sus
personajes con el mayor realismo posible. Incluso tuvo problemas con la
Iglesia por representar la muerte de la Virgen tomando como modelo a
una mujer ahogada en el Tiber.

Esta obra es el unico cuadro de Caravaggio que posee el museo.
Representa la victoria del pequenio David sobre el gigante Goliath, en el
momento en que después de haberle derribado ata la cabeza de Goliath
para ensefiarla como trofeo. Es terriblemente realista. Su influencia es
patente en pintores espafioles como Ribalta y Ribera, por fortuna con
menos dramatismo.



http://musmon.com/es/content/129/es/MuseoDelPrado/19

12. Pantoja de 1a Cruz, Juan [m] 0]
(1553-1608)

Retrato de Felipe I11 S

1606. Oleo sobre lienzo. E;‘.) .
- -

Estilo Manierista

Pantoja de la Cruz sera el heredero del estilo retratistico impuesto en Espafia
por Sanchez Coello, estilo que en los proximos afios cambiarfa Velazquez. En
esta formula de trabajo encontramos importantes influencias del arte
flamenco, especialmente de Antonio Moro, para presentar unos retratos frios y
distantes, en los que el detallismo de las telas tiene mas peso que la
personalidad del retratado. Buen ejemplo de esto es el retrato de Felipe 11T que
guarda el Museo del Prado.

El monarca aparece en pie, vestido con elegante armadura, portando en su
mano derecha el bastén de mando mientras la izquierda se apoya en la espada.
En el pequefio mueble que aparece en la zona izquierda de la composicion
observamos el casco. La figura se recorta ante un fondo de paisaje en la
derecha y ante un cortinaje oscuro en la izquierda, recibiendo un potente foco
de luz desde la izquierda con el que se resaltan los detalles y los brillos de la
armadura. La amplio y elegante gorguera enmarca la cabeza del monarca, en
cuya mirada podemos apreciar ligeramente la personalidad de don Felipe, el
unico hijo que sobrevivié a Felipe II.

Nacido en Madrid en 1578, goberné el Imperio Hispanico entre los afios 1598
al 1621. Se mantuvo muy al margen de los asuntos de gobierno dejando éstos
en manos del Duque de Lerma, su valido, y después en las del hijo de éste, el
Duque de Uceda. Se casé con Margarita de Austria y tuvo amplia
descendencia, entre ellos el futuro rey Felipe IV y la reina de Francia Ana,
esposa de Luis XIII y madre de Luis XIV. El monarca tendrfa 28 afios cuando
fue retratado por Pantoja.

https://www.artehistoria.com/es/obra/felipe-iii
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13. Velazquez, Diego

Rodriguez de Silva y
(1599-1660)

Los Borrachos, o El triunfo

de Baco
1628-1629. Oleo sobre lienzo.
Barroco espariol.

Posiblemente sea ésta una de las obras de
Velazquez mas famosas y reproducidas;
fue pintada para Felipe IV entre
1628-1629. El artista quiso representar a
Baco como el dios que obsequia al hombre
con el vino, que lo libera, al menos de
forma temporal, de sus problemas
cotidianos, por lo que Baco se convierte en
uno de los borrachos que participan en la
fiesta, diferenciandose de los demas por su
piel mas clara.

El asunto ha sido tratado como una escena
realista y popular, del mismo modo que si
estuviésemos ante una merienda de amigos
en el campo; por esto el titulo original ha
sido sustituido popularmente por "Los
Borrachos". Se ha supuesto que el tema
mitolégico y el aire divertido de la obra
fueron sugeridos por Rubens, en aquellos
momentos en Madrid.

La escena puede dividirse en dos mitades: la izquierda, con la figura de Baco
muy iluminada, cercana al estilo italiano inspirado en Caravaggio, y la derecha,
con los borrachines, hombres de la calle que nos invitan a participar en su
fiesta, con un aire muy espafol similar a Ribera. En esta obra, Velazquez
introduce un aspecto profano a un asunto mitolégico, en una tendencia que
cultivara aun mas en los siguientes afios.

https://www.artehistoria.com/es/obra/el-triunfo-de-baco
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14. Velazquez, Diego

Rodriguez de Silva y
(1599-1660)

La fragua de Vulcano
1630. Oleo sobre lienzo.
Barroco espariol.

Demostrando muy poca discrecion, Apolo, dios del sol, se chiva a
Vulcano, dios del fuego, de que su mujer Venus le esta poniendo los
cuernos con Marte. En ese preciso instante (y eso es el cuadro: un
instante irrepetible, al gusto barroco), los ayudantes de Vulcano, los
ciclopes, estan trabajando en su fragua, que es la forja donde se trabaja el
metal, y al oir las noticias que trae Apolo miran sorprendidos al dios.
Pero quizas no estan sorprendidos de la infidelidad, ya que todo el
Olimpo sabifa ya de los amorios addlteros entre Marte y Venus, sino
quizas sorprendidos de que Apolo sea tan chivato y soplon.

Diego Velazquez estaba en la cima de su genio.
Cuando pint6 esto estaba en Roma y desde luego este
ambiente clasico debid influir en el artista, que decidié
sacar de la nada y por decision propia un cuadro
sobre el adulterio narrado por Ovidio.

Y como siempre, los porqués de este artista son un
misterio. Quizas quiso representar a la inspiracion
visitando a las artes menores. ;Quién sabe...?

Lo que si sabemos es que el cuadro en directo
impresiona. Es donde se percibe el dominio que tenia
Velazquez sobre las anatomia clasica (los cuerpos de
estos tipos parecen tal cual estatuas grecorromanas,
que el pintor debi6 estudiar a fondo en Roma) y sobre
las naturalezas muertas (esos metales y demads objetos
de la fragua parecen reales). Hasta representa a la
perfeccion la cojera de Vulcano, a la manera clasica,
con un contraposto maravilloso.

https://historia-arte.com/obras/la-fragua-de-vulcano
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15. Rubens, Pedro Pablo
(1577-1640)

Las tres Gracias
1630-1635. Oleo sobre tabla de madera de robie.

Barroco flamenco.

Las Tres Gracias es la obra mas famosa de Rubens. Fue adquirida por Felipe
IV entre los bienes del pintor, subastados tras su fallecimiento, pasando a
decorar alguna de las salas del Alcazar de Madrid. El hecho de estar pintado
sobre tabla indica la relacion del maestro con la pintura flamenca antigua.

Las Tres Gracias se llamaban Eufrosine, Talia y Anglae y eran hijas de Zeus
y Eurymone. Siempre aparecen desnudas ya que la belleza no necesita cubrirse.
Son las representaciones de la afabilidad, la simpatia y la delicadeza. El asunto
y la manera de tratarlo se remontan al arte clasico pero fue Rafael, en el
Renacimiento, quien lo recobré. Rubens mantiene la composicion del italiano,
pero cambia la relaciéon entre las tres figuras que estan conectadas entre si a
través de los brazos, el velo y sus miradas, es decir, psicolégicamente, dando
asf nueva unidad al grupo.

También ha cambiado el canon de belleza, empleando el tipico de sus pinturas,
con mujeres entradas en carnes pero proporcionadas, elegantes. La sensacion
de movimiento y gracia que irradian las tres jévenes es excelente, obteniendo
el efecto de invitar al espectador a integrarse a la escena. Las flores de la
guirnalda superior y el fondo de paisaje acentdan la belleza del conjunto. El
fuerte foco de luz que utiliza el maestro resalta el colorido perlado de las
muchachas, en cuyos rostros creen algunos reconocer las facciones de las dos
esposas del pintor -Isabella Brant y Héléne Fourment- mientras otros
opinan que se trata de diferentes variaciones de ésta ultima. La belleza
femenina de la pintura de Rubens esta resumida en este magnifico trio.

https://www.artehistoria.com/es/obra/tres-gracias
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16. Gentileschi, Orazio Lomi
(1563-1639)

Moisés salvado de las aguas
1633. Oleo sobre lienzo.

Barroco italiano

El pintor italiano Orazio Gentileschi fue el padre de Artemisia
Gentileschi, una de las grandes mujeres artistas de la historia del arte
cuya vida podria protagonizar una novela. El arte de Orazio
Gentileschi es una mezcla entre el naturalismo de Caravaggio, y la
elegancia de la pintura manierista, el estilo en el que se habfa
formado. Como pintor de tejidos no tenia rival y siempre que podia
aprovechaba para lucir esta habilidad, como vemos en esta obra de la
etapa final de su carrera.

Moisés era el hijo recién nacido de una familia hebrea que vivia en
Egipto. El faradén, viendo que los israclitas empezaban a ser muy
productivos en cuestién de descendencia y temiendo que acabasen
superandolos en numero, ordend exterminar a todos los nifios
varones que naciesen. Para salvar a su hijo, la madre de Moisés meti6
al bebé en una cesta impermeabilizada y lo dejé a orillas del Nilo,
entre las plantas, pidiéndole a su hija Miriam que lo vigilase. Algo mas
tarde, la hija del faraén bajé al rio para bafiarse con sus criadas y al
encontrar la cesta dijo: “ob, un bebé judio, pobrecito, me lo quedo”. Miriam
salié rauda y veloz de su escondite y se ofreci6 a buscatle una nodriza
hebrea que criase a su hijito recién adoptado. La nodriza era
evidentemente la madre de Moisés, que gracias a esta estratagema
consiguio criar a su nifio y encima cobrat por ello.

Los artistas dejaron de ambientar las escenas que pintaban en la
época y lugar en que realmente sucedieron, asi que lo méas normal es
ver a la princesa egipcia y a sus doncellas ataviadas como elegantes
cortesanas italianas, llenas de joyas y con unos vestidos no

especialmente adecuados para pegarse un chapuzén en el rfo. Las dos mujeres que
vemos a la izquierda, vestidas con tunicas sencillas, son Miriam (de rodillas) y la
madre de Moisés, en el momento en que la princesa, rubia y palida como buena
egipcia, les contrata para que se hagan cargo del bebé.

www.el
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17. Velazquez, Diego [t m]
Rodriguez de Silva y ey

(1599-1660) ;

Felipe IV, a caballo Ot 3
Hacia 1635. Oleo sobre lienzv.

Barroco espariol.

Velazquez es pintor de camara, es decir, es el retratista oficial de la corte.
Pinta a los reyes y a sus esposas, a los herederos, infantas, bufones,
personal del servicio, es decir a todos los moradores de palacio. A los
reyes les satisfacia retratarse por manos de pintores de prestigio. Estos
cuadros servian como autocomplacencia de los monarcas, de decoracion
y de propaganda politica. El cuadro fue realizado, junto con otros
retratos (entre los que destaca el del Principe Baltasar Carlos) para el
Palacio del Buen Retiro que el rey se estaba construyendo en Madrid.

Felipe IV era buen jinete. Se habia educado en la escuela de equitacién de
Viena. Velazquez representa al rey de forma ecuestre (a caballo) mientras
el caballo realiza un salto de corveta, (un paso propio de equitacién que
consiste en ensefiar al caballo a andar sobre dos patas). El pintor no se
detiene en detalles anecddticos y va a lo fundamental. El rey va vestido
de capitan general, con baston de mando, banda y sombrero. Y lo
importante es que el rey, como un jinete natural y apuesto, domina
firmemente al caballo. El busto esta erguido y el gesto firme contribuyen
a dar la sensacion de majestad. El rey esta de perfil y va vestido con una
media armadura de acero. Todo ello tiene un caricter simbolico. Asi
como el rey domina con firmeza y seguridad al caballo, de la misma
manera el rey es capaz de llevar las riendas del Estado. Triste realidad,
cuando el que llevaba las riendas del gobierno era el valido Conde-Duque
de Olivares.

La composicion del cuadro es sencilla, pero muy barroca. Hay un aspa
formada por la diagonal del caballo que se contrapone a la diagonal muy
blanquecina del paisaje mas cercano. Al fondo se ve la vista que se veria

desde el Palacio del Pardo, la sierra de Guadarrama.

Ver la versién de la obra realizada con motivo de la celebracion de la Cumbre
del Clima en Madrid y como reflexién al cambio climatico.

https://contemplalaobra.blogspot.com/2009/05/velazquez-felipe-iv-ecuestre.html
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18. Velazquez, Diego

Rodriguez de Silva y
(1599-1660)

Gaspar de Guzman, conde-

duque de Olivares, a caballo.
Hacia 1636. Oleo sobre lienzo.
Barroco espariol.

El Conde-duque era por aquel entonces una de las figuras mas importantes de la
corte, quizas la persona mas importante tras el monarca. Olivares fue el valido de
Felipe IV, su mano derecha, y Velazquez se esfuerza en representar su poder con un
retrato magistral, alejado de la sobriedad que caracterizaba sus pinturas incluso
aquellos retratos de la familia real. El pintor ha optado en esta ocasién por la pompa y
teatralidad para representar la grandeza del valido.

El retrato ecuestre conmemora la victoria de la batalla de Fuenterrabia, en este
sentido es importante de seflalar que por aquel entonces el privilegio de los retratos
ecuestres estaba reservado a la familia real. El valido aparece montando a caballo;
lleva coraza, un amplio sombrero de ala ancha y plumas, la banda carmesi con un
gran lazo y baston de mando que seflala hacia la batalla. Velazquez representa un
movimiento en acto, parece como si el conde fuera a dirigirse veloz hacia la batalla
cuando su caballo se encabrita y el gira hacia el espectador como invitindonos a
unirnos a la lucha. El caballo se sustenta solo con las patas de atras y es en esta zona,
donde el espectador puede observar algunos “arrepentimientos” o correcciones
realizadas por el propio Velazquez en la disposicién del animal. La paleta es rica y
variada y la luz acentda el dinamismo y la fastuosidad de la escena. Especial mencién
merecen los visos y reflejos de la piel del caballo.

En la esquina inferior derecha aparece un pequefio papel blanco que normalmente
servia para que el pintor pudiera firmar y fechar la obra, en esta ocasién aparece en
blanco. Velazquez pudo pensar que no le hacfa falta fechar la obra ya que esta hablaba
por si misma de su genio creativo.



https://arte.laguia2000.com/pintura/retrato-conde-duque-de-olivares-velazquez

19. Murillo, Bartolomé
Esteban (1617-1682)

Sagrada Familia del pajarito
Hacia 1650. Oleo sobre lienzo.

Barroco espariol.

Una de las obras realizadas por Murillo, en el estilo naturalista que habfan
puesto de moda Zurbaran o Velazquez en Sevilla, es la Sagrada Familia del
Pajarito, que recibe ese nombre por el pajarillo que el Nifio Jesis muestra al
perro. La total ausencia de elementos divinos o celestiales hace que nos
situemos ante una escena familiar, como si el pintor abriera las puertas de su
propio hogar para mostrarnos el juego del pequefio acompanado por su padre,
mientras la madre ha parado en sus labores de hilado para comer una
manzana.

Son figuras elegantes pero no dejan de poseer cierto
realismo; el protagonista es el Nifio Jesus, iluminado por
un potente foco de luz procedente de la izquierda que
provoca contrastes, dejando el fondo en total penumbra
sobre el que se recortan las figuras, aunque junto a San
José se vislumbra el banco de carpintero. No obstante, la
iluminacién es matizada y supera el estricto tenebrismo.
El excelente dibujo del que siempre hara gala Murillo se
aprecia claramente en sus primeras obras, donde los
detalles son también protagonistas: el cesto de labor de
la Virgen, los pliegues de los pafios, los miembros de las
figuras, el gesto del perrito. Colocar a San José como
protagonista de la escena junto al Nifio Jesus viene
motivado por las discusiones teoldgicas sobre la funciéon
del santo en la vida de Cristo. Si, en un principio, se
pensé que no habia tenido nada que ver en la educacion
de Jesus, a medida que pasa el tiempo se considera que la
labor de San José es cada vez mas importante y, por ello,
aqui le vemos como el padre ideal, con un rostro
inteligente y paciente, que incluso relega a la figura de
Marfa a un segundo plano. Pueden apreciarse ciertos
ecos de la pintura de Rafael en esta Sagrada Familia.

https://www.artehistoria.com/es/obra/sagrada-familia-del-pajarito



https://www.artehistoria.com/es/obra/sagrada-familia-del-pajarito

20. Murillo, Bartolomé
Esteban (1617-1682)

Santa Ana ensenando a

leer a la virgen
Hacia 1655. Oleo sobre lienzo.

Barroco espariol.

Representa un tema muy querido por los pintores sevillanos, que alude a un
episodio de la nifiez de la Virgen transmitido a través de relatos apocrifos,
y que da pie a Murillo para incorporar en un mismo espacio pictérico varios
niveles de la realidad: por una parte, la realidad histérica trasladable a la vida
cotidiana de una madre que ha dejado las labores de costura para ensefiar a su
hija; por otra, un espacio modelado a base de referencias arquitectonicas
como columnas balaustradas que sitdan la escena en un ambito
indeterminado y en absoluto doméstico; en tercer lugar, un espacio alegdrico
formado por un rompimiento de gloria del que emergen dos angeles que se
disponen a colocar sobre la nifia una corona de flores.

La gran eficacia del pintor consiste en haber logrado reunir de una forma
natural y armonica esos tiempos y espacios tan distintos, para formar, entre
todos, una escena verosimil en la que se juega con el atractivo devocional que
para una parte importante del publico de la época tenfan los temas infantiles.
Como en muchas otras obras, Murillo prodiga en ésta los detalles que dan fe
de su maestria como artista y de su conocimiento perfecto de los guifios
estéticos e iconograficos que podian ganarle el entusiasmo de los
espectadores. Es el caso de la cesta con la costura que aparece en primer
término, y que constituye un magnifico fragmento de naturaleza muerta, o la
delicada guirnalda de flores que transportan los angeles, que debe su origen a
tradiciones flamencas interpretadas de una manera muy personal.

fi 28e-3273-4b71-a67d-ad120e14a2
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21. Murillo, Bartolomé
Esteban (1617-1682)

Hacia 1655. Oleo sobre lienzo.

Barroco espariol.

Nada es lo que parece. Parecfa que Bartolomé Esteban Murillo era solo ese
pintor de almanaques y cajas de membirillo, de estampitas de Inmaculadas, ese
abanderado del nacionalcatolicismo mas rancio, y resulta que fue muchisimo
mas: fue el pintor de los bajos fondos sevillanos, ¢l que pintaba a los nifios
pobres quitandose las pulgas o comiéndose un melodn, el que retrataba sin
vergiienza alguna lo mas profano, incluidas casas de prostituciéon de su ciudad
siglos antes de que osara hacerlo cualquier impresionista.

Aqui dos mujeres nos miran con rostros sonrientes. La joven se apoya en
el alféizar de la ventana, y la mas mayor se tapa. De esas penumbras parece
que salen fuera estas dos figuras femeninas y llegan a nuestro espacio real.

Algunos llamaron a esta obra “Las gallegas”, dos mujeres de la entonces pobre y
miserable Galicia que se van a Sevilla a trabajar como putas. De ahi tanta flor,
o eso de sonreirle a los viandantes o ensefiar semejante escote, que hoy
parece un chiste, pero hace no muchos afios era motivo de marcaje con letra
escarlata. (Ahi va un refran del siglo de Oro: “Moza que se asoma a la ventana cada
rato, quiérese vender barato.)”

Nada es lo que parece. Efectivamente, 400 afios después de pintado el cuadro,
estas dos mujeres en la ventana, igual de jovenes, igual de modernas y frescas,
se rien de nosotros. Se rien de una moral tan poco evolucionada en cientos
de afios. Se siguen riendo de que un viandante tenga que llegar a pagar por el
carifio -o sucedaneo- de otro ser humano, de que una mujer no pueda salir a la
ventana (o a la puerta, o al tejado si hace falta, con el culo al aire...), o quizas
se rien de que pensemos que Murillo era sélo pintor de virgenes.

https:/ /historia-arte.com/obras/mujeres-en-la-ventana



https://historia-arte.com/obras/mujeres-en-la-ventana

22. Velazquez, Diego

Rodriguez de Silva y
(1599-1660)

LLas Meninas

Hacia 1656. Oleo sobre lienzo.
Barroco espariol.

La obra se titulaba «lLa familia de Felipe
IV», pero el rey en principio no parece el
protagonista. Ahi tenemos a la infanta
Margarita, el centro de atencioén del cuadro,
flanqueada por dos meninas que la
atienden: Marfa Agustina Sarmiento, que le
ofrece agua, e Isabel de Velasco. Una
enana, Maribarbola, y Nicolasito Pertusato,
el bufén que patea al mastin. Recordemos
que Velazquez pinté varios bufones
durante su carrera.

Detras estan Marcela de Ulloa, «guarda
menor de damas» y a otro guardadamas sin
identificar. Al fondo José Nieto, jefe de
tapicerfa de la reina y «abrepuertas» del
palacio.

Velazquez tiene la suficiente valentia de
representarse a si mismo ejerciendo su
oficio paleta en mano, por lo que ya
tenemos alguna pista de sobre lo que nos
quiso decir al pintar este lienzo:
probablemente tenga algo que ver con la
pintura.

Y finalmente ahi estan los reyes Felipe IV y Mariana de Austria, pero
reflejados en un espejo. Los verdaderos protagonistas se encuentran fuera del
cuadro.

Entonces, ¢qué es este cuadro? ¢Un retrato colectivor ¢Una «escena de
conversaciéon» como las que estaban de moda en la época en el norte de
Europa? ¢La instantanea de un interior? ¢Una alegoria para dignificar y
reivindicar su oficio de pintor?

https:/ /historia-arte.com/articulos/secretos-meninas



https://historia-arte.com/obras/los-bufones-de-velazquez
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23. Velazquez, Diego

Rodriguez de Silva y
(1599-1660)

Las Hilanderas o la Fabula

Aracne, segun Ovidio, era una joven que tejia tan bien que presumia de
ello continuamente e incluso andaba diciendo por ahi que lo hacia mejor
que la diosa Atenea. Harta de tanta chuleria, Atenea se distrazé de vieja
y la ret6 a un concurso para hacer el mejor tapiz y a la presumida Aracne
no se le ocurri6 mejor tema que representar las infidelidades de los
dioses. Atenea, ofendida, se quité el disfraz y decidié zanjar el asunto

de Aracne convirtiéndola en una arafia. Es por ello que las arafias tejen tan bien.
1657. Oleo sobre lienzo. Velazquez aprovecha esta historia para hacer una reflexiéon sobre la
Barroco espariol. creacion y representa el taller de Aracne con la joven artista tejiendo con

maestria (de espaldas a la derecha) y la diosa
disfrazada de vieja a la izquierda. Sabemos que es ella
por la pierna de adolescente que nos muestra.

Al fondo, en ese segundo escenario, Velazquez pinta
de nuevo a los personajes frente a un tapiz (hasta
parecen formar parte de ¢él). En ¢l vemos
representados los amores libidinosos de Zeus, el
papa de Atenea (en concreto el rapto de Europa). Es
el desenlace de la fabula y la diosa ya tiene sus
atributos: armadura y muy mala hostia... Va a
transformar a la joven Aracne en arafia, condenada a
tejer eternamente

Tenemos asi varias escenas en una sola, es un juego
tipico del Barroco. Velazquez deja la escena de
enfrente poco iluminada y dota de mas luz a la
escena del fondo, para crear un juego de miradas en
el espectador y asegurarse de que captamos lo que
quiere decir.



https://historia-arte.com/obras/las-hilanderas

24. Francisco de Goya y Lucientes

(1746-1828)

1776-1777. Oleo sobre lienzo.
Rococd espariol.

Este es el cartén para uno de los
tapices que debia decorar el
comedor de los Principes de
Asturias (el futuro Catlos IV y su
esposa, Marfa Luisa de Parma) en
el Palacio de El Pardo.

Goya va a recoger en sus cartones
asuntos de la vida popular,
siguiendo la costumbre de esos
aflos que popularizaba la vida de la
aristocracia. Las damas nobles se
vestian de majas y manolas y se
escabullfan entre el pueblo para
asistir a sus fiestas y bailes. Por
eso, se van a elegir temas de la vida
cotidiana, desechando la temdtica
mitolégica y militar que decoraba
las paredes de los palacios en el
Renacimiento y Barroco. Lo que
mas sorprende de esta escena es el
realismo con el que esta pintada,
dando la impresion de que el
espectador forma parte de la fiesta
y se puede integrar en cualquier
momento en ella.

Las figuras estan en movimiento, como si fuesen a escapar del lienzo. El

colorido empleado por Goya es muy vivo, representando la riqueza de los
trajes de los majos; la pincelada es bastante suelta, posiblemente por
encontrarnos ante un boceto, aunque no deja de ser sorprendente, igual que el

efecto de la luz y la profundidad, representando al fondo la recién inaugurada
iglesia de San Francisco el Grande.

El uso de tapices es una
costumbre heredada por
la familia real espafiola de
sus antepasados
flamencos, quienes
decoraban las salas de sus
palacios con tapices para
dar algo de calor a las
estancia. Los Austrias
introdujeron la moda, que
fue continuada por los
Borbones.

https://www.artehistoria.com/

es/obra/baile-orillas-del-

manzanares

Db Ml
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25. Francisco de Goyay [yl
Lucientes (1746-1828)

_.rC

i
Carlos III, cazador [T
Hacia 1786. Oleo sobre lienzo. E p -

Rococd espariol.

No existen pruebas de que el rey Carlos III posara en alguna ocasion
para Goya, por lo que esta excelente imagen pudo estar inspirada en
otro retrato del monarca. Pero debi6 tener bastante éxito, porque se
pintaron cinco cuadros iguales.

La gran aficién de Carlos III era la caza, a la que dedicaba varias horas
todos los dias del aflo, considerandolo un ejercicio fisico fundamental
para no caer en la locura, como habia ocurrido en el caso de su padre
Felipe V y su hermano Fernando VI. Asi, de este modo, intentaba huir
de sus fantasmas.

El aspecto de hombre bonachén, curtido por el sol y por el trabajo, de
este monarca han sido perfectamente captados por Goya. De hecho,
parece un personaje sacado de uno de los tapices por el ambiente de la
escena y por el atuendo.

La influencia de los retratos de caza pintados por Velazquez es evidente.
La factura va simplificandose cada vez mas, apreciandose, en este caso,
sobre todo en el perro.



https://www.artehistoria.com/es/obra/carlos-iii-cazador

26. Francisco de Goyay
Lucientes (1746-1828)

La familia de Carlos IV
Hacia 1800. Oleo sobre lienzo.
Neoclasicismo espariol.

ILa Familia de Carlos IV supone la culminaciéon de todos los retratos pintados
por Goya en esta época. En ella aparecen retratados, de izquierda a derecha,
los siguientes personajes: Carlos Maria Isidro, hijo de Carlos IV y Maria Luisa
de Parma; el futuro Fernando VII, hijo primogénito de la real pareja; Goya
pintando, como habia hecho Velazquez en Las Meninas; Dona Marfa Josefa,
hermana de Carlos IV; un personaje desconocido que podria ser destinado a
colocar el rostro de la futura esposa de Fernando cuando éste contrajera

matrimonio, por lo que aparece con la cabeza vuelta;
Marfa Isabel, hija menor de los reyes; la reina Maria
Luisa de Parma en el centro de la escena, como sefial
de poder ya que era ella la que llevaba las riendas del
Estado a través de Godoy; Francisco de Paula de la
mano de su madre, de ¢l se decfa que tenfa un
indecente parecido con Godoy; el rey Carlos IV, en
posicion avanzada respecto al grupo; tras el monarca
vemos a su hermano, Don Antonio Pascual; Carlota
Joaquina, la hija mayor de los reyes, sélo muestra la
cabeza; cierra el grupo D. Luis de Parma; su esposa,
Marfa Luisa Josefina, hija también de Carlos 1V; y el
hijito de ambos, Carlos Luis, en brazos de su madre.

Todas las figuras estain envueltas en una especie de
niebla dorada que pone en relacion la obra con Las
Meninas. Lo que mas interesa al pintor es captar la
personalidad de los retratados, fundamentalmente de la
reina, verdadera protagonista de la composicion, y la
del rey, con su caracter abulico y ausente. La obra es un
documento humano sin parangén. Estilisticamente
destaca la pincelada tan suelta empleada por Goya;
desde una distancia prudencial parece que ha detallado
todas y cada una de las condecoraciones, pero al
acercarse se aprecian claramente las manchas.

https://www.artehistoria.com/es/obra/carlos-iv-de-espa%C3%B1a-

con-su-familia
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27. Francisco de Goyay [
Lucientes (1746-1828) )

La maja vestida %—’
Hacia 1800-1807. Oleo sobre lienzo. (=]
Romanticismo espariol.

Ilas Majas se pueden considerar las obras maestras de Goya, tanto por la
leyenda que existe a su alrededor como por las propias imagenes en si. Hay
que advertitr que le causaron problemas con la
Inquisiciéon en 1815, de los que le libré alguien con
poder, quiza Fernando VII, a pesar de que la relacion
entre ambos no era buena.

Ila Maja Vestida tiene menos fama que la Maja Desnuda,
pero no deja de ser igual de bella. Es una mujer de la
aristocracia, por su traje de alto copete, tumbada en un
divan sobre almohadones, en una postura claramente
sensual porque se lleva los brazos detras de la nuca. La
pincelada empleada aqui por Goya es mas suelta, mas
larga que en su compafiera, lo que hace pensar que serfa
posterior. El colorido de tonalidades claras aumenta la
alegria de la composicion. Alrededor de estas obras
existen muchos aspectos legendarios; siempre se ha
considerado que la representada es la Duquesa de Alba,
por la estrecha relacién entre ambos, a pesar de que el
rostro haya sido reconstruido por el pintor para dar
mayor enigma al asunto. Incluso el propio Duque de
Alba decidié exhumar los restos de su antepasada, en
1945, para probar lo incierto de la leyenda.

El primer director del Museo del Prado afirmé que la modelo era una
protegida del padre Bari, amigo del artista, pero la opcidon que adquiere mayor
credibilidad es que fueron encargadas por Godoy, valido de Carlos IV y
hombre mas poderoso de aquellos dias, para decorar su gabinete, instaladas
con un mecanismo de muelles que permitia el intercambio de ambos cuadros
dependiendo de la visita.

La Venus del espejo de Velazquez y una Venus de la Escuela italiana del siglo
XVI serfan sus companeras. Para muchos espectadores, la Maja Vestida es mas
atractiva que su compafiera por lo ajustado de sus vestidos y la postura
provocativa, ya se sabe que muchas veces resulta mas erético insinuar que

mostrat.

https://www.artehistoria.com/es/obra/maja-vestida
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28. Francisco de Goyay
Lucientes (1746-1828)

La duquesa de Abrantes

Hacia 1816. Oleo sobre lienzo.
Romanticismo espariol.

Los Duques de Osuna fueron los primeros nobles que protegieron a
Goya. Gracias a ellos el pintor consiguié hacerse con el puesto de
retratista "oficial" de la corte madrilefia, estableciendo una excelente
relaciéon con sus mecenas.

La retratada aqui era la hija menor de los Duques, dofia Manuela Isidra
Téllez Girén que habfa nacido en 1794, seis afos después del retrato
colectivo por lo que evidentemente no aparece en ¢l Contrajo
matrimonio con el Duque de Abrantes en 1813 -de ah{ el titulo que aqui
ostenta- siendo retratada por Goya en 18106, por expreso deseo de la
Duquesa de Osuna que regal6 el lienzo a su hija.

Dofia Manuela aparece de medio cuerpo, recortada su elegante figura
sobre un fondo neutro, vistiendo un escotado traje azul estilo Imperio
con un chal amarillento. Se corona con una guirnalda de flores y adorna
su cuello con collar de perlas y su mufieca izquierda con pulsera a juego;
en su mano derecha sujeta una partitura mientras con la izquierda se
recoge el chal. La delicadeza de la figura la hace aun mas atractiva,
interesandose el pintor por captar su fija mirada y su rictus alegre.
Resulta sorprendente el contraste entre las calidades de las telas
espléndidamente resaltadas por el pincel detallista de Goya y la rapidez
de la factura en otras zonas como los pliegues del chal o las rosas de la
guirnalda, elemento éste donde el genio aragonés parece anticiparse al
Impresionismo.

https://www.artehistoria.com/es/obra/duquesa-de-abrantes
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29. Francisco de Goyay
Lucientes (1746-1828)

Saturno

1820-1823. Técnica mixta sobre revestimiento mural

trasladado a lienzo. Romanticismo espaiiol.

Saturno devorando a sus hijos es una de las Pinturas Negras realizadas
por Goya mas desgarradoras y tragicas. Estaba situada en la planta baja
de la Quinta del Sordo, en una sala que harfa las funciones de comedor o
salon principal. Se colocaba frente a los Dos Viejos y junto a Judith y
Holofernes.

Goya, igual que hizo Rubens en su Saturno para la Torre de la Parada, ha
elegido el momento en que el dios del tiempo desgarra el cuerpo de su
hijo para que ninguno pudiera destronarle. Pero Jupiter escapd al rito
antropéfago de su padre y consiguié acabar con su tiranfa. Un espacio
totalmente oscuro rodea la figura del dios, en la que destaca su
deformidad y su rostro monstruoso. Es una magnifica representacion de
como el tiempo lo devora todo, una de las obsesiones del pintor.

La restauracion que sufri6 la obra al ser pasada del muro al lienzo fue
bastante libre y decepcionante, aunque hay que advertir que habia
perdido grandes zonas de pintura, sobre todo en los ojos. L.a mayor
parte de los expertos coinciden en plantear que la avanzada edad de
Goya motivarfa una decoracién en la que primaba la melancolia y la
tristeza por el tiempo pasado, aunque también se hagan referencias al
presente. Incluso se ha llegado a ver en esta escena una imagen de
Fernando VII devorando a su pueblo.

https://www.artehistoria.com/es/obra/saturno
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30. Moreno Carbonero,
José (1860-1942)

El principe Don Carlos

de Viana
1881. Oleo sobre lienzo.

Realismo espariol.

Hijo primogénito del rey Juan II de Aragén y de Blanca de Navarra y
heredero de ambos reinos, Carlos de Viana tuvo que soportar que su
padre le repudiara en beneficio de su otro hijo, Fernando ‘el Catdlico'.
Sin embargo, ante su creciente popularidad en Catalufia, Fernando le
obligd a retirarse de la vida publica, momento que inmortaliza Moreno
Carbonero en este cuadro.

En la pintura, un resignado don Carlos se entrega a la lectura y el
estudio en la biblioteca del convento napolitano donde se refugid,
acompafiado unicamente por un perro.

La obra muestra el rigor histérico con que Carbonero acomete en
acontecimiento, visible en los trajes y en el estilo gotico del sitial. La
tragilidad que transmite el personaje, el gesto de amargo desencanto y
la mirada perdida, dan idea de la hondura emocional con que fue
abordado el tema por parte del pintor.El cuadro llamo la atencién de la
critica por reducir a una sola figura todo el argumento narrativo,
contrariamente a lo habitual en la pintura de historia del siglo XIX.



https://blog.tvalacarta.info/video/rtve/mirar-un-cuadro/el-principe-de-viana-jose-moreno-carbonero/
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El cuadro era todo un despliegue de su particularismo técnico y buen hacer, si
bien en un momento en que todo este arte tocaba a su fin. La rebelde fue
presentada a la Exposicion Nacional de 1915 junto con el lienzo Pepa la Crespa
que es un retrato de un tipo popular. Fillol no recibié ninguna de las medallas,
pero el cuadro serfa adquirido por el Estado.

31. Fillol Granell, Antonio
(1870-1930)

La Rebelde
1914. Oleo sobre lienzo.
Realismo social.

https://www.museodelprado.es/coleccion/obra-de-arte/la-rebelde
02440de2-6697-4319-8d8a-02f430ae3f26

La rebelde es quizas la ultima expresion de la
pintura social que habia venido desarrollando
el artista desde hacia décadas. Esta obra nos
traslada a un campamento gitano en medio del
campo, un clan de una familia errante. La
improvisada tienda del fondo es la tunica
referencia a una especie de habitat.

En este caso la lucha de clases ha dado paso a
la violencia doméstica y a la intransigencia,
frente a quienes sienten el anhelo de libertad
en la sangre y se enfrentan al orden
establecido, en este caso el paternalismo
machista y la tradiciéon represora que impide
decidir el propio camino.

El argumento de La rebelde parece ser el de la
joven gitana que se ha enamorado de un payo y
es expulsada del campamento y agredida. No
faltan las notas de cierta caida en el
melodrama, como la actitud del hermano o del
padre que es retenido para que no llegue a mas
la violencia. .a mujer mayor, con el nifio en
brazos, increpa a la rebelde.



https://www.museodelprado.es/coleccion/obra-de-arte/la-rebelde/02440de2-6697-4319-8d8a-02f430ae3f26
https://www.museodelprado.es/coleccion/obra-de-arte/la-rebelde/02440de2-6697-4319-8d8a-02f430ae3f26

Esta exposicion sirve para despertar en el alumnado el gusto por la expresidn artistica y acercar las obras del Museo
del Prado a la comunidad educativa desde un enfoque diferente.

Os pedimos RESPETO con el tratamiento de las imagenes y os invitamos a AMPLIAR LA COLECCION con vuestras
aportaciones (individuales o colectivas) que podréis enviarnos a este correo electronico:

ieslamadraza@gmail.com

En las cartelas de las obras aparecen GODIGOS QR que enlazan con las fichas de las obras del Museo del Prado. Para

acceder a ellas sélo tenéis que instalar en los moéviles una aplicacion que los lea.

(No olvidéis pedir permiso a vuestros profesores para usar el mévil)

Para estar actualizados con las novedades de la exposicidn podéis seguir nuestra web y redes sociales:

www.ieslamadraza.com
https://www.facebook.com/ieslamadraza/

@Madrazal.a (#expoieslamadraza) MM} R}b\%
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