PINTURA BARROCA ESPAÑOLA: RIBERA, VELAZQUEZ
Diapositiva a modo de introducción

Jusepe de Ribera  (1591-1652)

Nació en Xàtiva, no hay pruebas de que se haya formado con Ribalta. Marchó temprano a Italia donde permaneció toda su vida. Añade a la firma de sus cuadros Spagnoletto,  su pintura está presente en las grandes colecciones nacionales. El hecho de vivir en Italia hace que  se beneficie de muchas influencias. 
Su temática se enriquece con el tema mitológico poco frecuente en España, y con la práctica del grabado que dominó a la perfección. Influenciado por Caravaggio no se dejó arrastrar por la imitación. 
Como buen tenebrista deja que sus figuras se recorten violentamente sobre un fondo oscuro. Pero donde da la luz, lucen brillantemente los colores, pues Ribera es un gran colorista. De pincelada pastosa de forma curva y envolvente. El dibujo acusa una gran maestría, probablemente por su radicación en Italia. Para la composición busca siempre un motivo dominante, al que subordina todo. Mostró escaso interés por el espacio en sus composiciones.
Predomina la pintura religiosa pero en la temática mitológica le interesaba la representación violenta. Así hizo los cuadros de Apolo y Marsias, Ixion y Ticio, estos últimos gigantescos pues como buen barroco le interesaba el efecto asombro.

Ribera fue pintor de la contrarreforma y no hacia sino seguir la corriente manejada por los jesuitas Son éstos los que recomiendan que se pinten martirios para suscitar precisamente en los contempladores el deseo de recibirle.
También practicó el estilo naturalista. Pobres y mendigos frecuentan los lienzos de Ribera, en el Patizambo (1642) deja ver bien clara la intención del pintor de desviar la atención del espectador, que, cautivado por la sonrisa del niño apenas se da cuenta de su deforme pie.

Gran observador de la realidad, en el cuadro San Sebastián curado por Irene, el brazo se halla sin circulación sanguínea, y de ahí la palidez. En el Descendimiento se percibe la pesadez del cuerpo de Cristo por el esfuerzo que realizan los que le bajan.

En este pintor se halla una clara evolución: de la tenebrosidad y el plasticismo pasa a la luminosidad y a lo pintoresco, a la pincelada suelta y cargada de luz.

Destacan sus aguafuertes como el de San Jerónimo. El Sileno embriagado acredita la posición humanizante del arte español ante la mitología. En los Martirios de San Andrés y San Bartolomé muestra sus excelentes dotes para pintar el desnudo humano.

Por los años de 1637 Ribera está trabajando para la cartuja de San Martirio de Nápoles. Obra maestra es la Piedad de la sacristía, de gran fuerza dramática, donde el maestro se valió nuevamente del tenebrismo. Por la misma época realiza algunos buenos cuadros de mitología como el Apolo y Marsias de la misma cartuja. De 1639 datan sus dos obras maestras el Sueño de Jacob y el Martirio de San Felipe
Desde 1640 la pincelada de Ribera se hace más liquida, y una luz dorada, tomada de Venecia, crea el ambiente de sus lienzos. Obra magistral es la Comunión de los apóstoles que es como un resumen de la pintura del maestro: composición barroca con el recurso teatral de una cortina recogida, como si se hubiera descorrido un telón; profundidad, jalonada por una arquitectura recia y monumental; tenebrismo en la parte de abajo, con un  sentimiento de naturalidad en las figuras, sin afectación, y arriba, luz y color venecianismo. Es la obra más mesurada del maestro.
Hay infinidad de obras del autor lo que indica su popularidad, existen obras falsas con firmas añadidas. Se han perdido muchas obras, tuvo muchos discípulos.

 Diego Rodríguez de Silva y Velázquez, 1599-1660

La abundancia  de datos relativos a Velázquez y la cantidad  de obras auténticas conservadas hacen que su figura sea muy bien conocida. Y al mismo tiempo se pueda seguir al detalle la gran evolución de su pintura.
Felipe IV fue un verdadero mecenas para Velázquez, la corte le evitó agobios económicos y no precisó vender sus cuadros para poder vivir.

Aunque su producción no sea muy extensa si fue muy fecunda (abundantes retoques en sus obras que dificultan la cronología). 

A V. no le tienta el vértigo del movimiento tan propio del barroco pero según Wölffin lo pintoresco de su estilo, lo esfumado de las líneas, el sentido de la profundidad, la búsqueda de la personalidad del individuo, le sitúan en el barroco.

El arte de Velázquez encaja perfectamente en el siglo XVII en la generación que prefigura la transición al barroquismo tardío y que incluye a Poussin, van Dyck, Claudio Lorena, Velázquez...Esta generación se preocupa por la plástica y la luz será Velázquez el que acabe rebasando las preocupaciones de dicha generación.

Maestro de V. fue en Sevilla Francisco Pacheco otra influencia de Miguel Ángel, El Greco, Durero, Ticiano y Ribera.
Contra lo que se creyó en un principio la influencia de Velázquez fue grande sobre un extenso círculo, este influjo es notable en la escuela de Madrid. Goya recibe mucho de V. lo mismo que los realistas e impresionistas del siglo XIX. Un asunto discutido es la significación de la pintura de velazqueña, todo su arte se apoya en la realidad, pero una realidad más sentida que observada, no es un pintor fotográfico como le juzgaron los contemporáneos y los realistas del siglo XIX. Él ve el mundo como un pensador, pero sin exagerar su aspecto, que ama la realidad se demuestra porque interpreta la mitología como escena de la vida ordinaria. A pesar de ello, la evasión de la realidad se aprecia en la técnica casi impresionista de algunos cuadros suyos.
Época sevillana.-
Nacido en Sevilla, los cuadros pintados por él en la ciudad forman un punto de referencia de las grandes conquistas posteriores.

Técnicamente se caracteriza el periodo por la dura plasticidad, el tenebrismo y el tono madera, pero también por las ricas calidades. En Sevilla pintó V. bodegones, retratos y cuadros religiosos. En ellos cultiva V. la pintura de interiores domésticos, los tipos se repiten y hay en ellos un fondo melancólico, una triste y forzada sonrisa que revela el espíritu conmovido del pintor ante la pobreza, lejos de ofrecer de ella una mera crónica. Así el Aguador, la Vieja friendo huevos, con  la Mulata y Jesús en casa de Marta y María  inicia la tendencia de ligar el primer término con una escena de fondo.
En la Inmaculada, san Juan de Patmos y la Adoración de los Reyes Magos  abre la composición, dejando intervenir al paisaje.

En 1622 realiza un primer viaje a la Corte y se beneficia de las lecciones que le dan los cuadros de las colecciones reales
Primera etapa madrileña.-

En 1623 se establece en Madrid como retratista, el retrato aislado será su ocupación principal e iniciará el cuadro de historia y la serie mitológica. Los retratos responden a un tipo semejante que continua el de Ticiano y Moro pero aquí la figura se destaca sobre un fondo más claro y se limita lo accesorio, ahora desaparece el tono madera bronceado y surgen pigmentaciones rosadas y blanquecinas.

Retratos del Conde-Duque, de Felipe IV y del infante Don Carlos, todos formando con los pies ángulo recto. El Demócrito y el Bufón de Calabacillas se erigen en sustitutos de los indigentes sevillanos.

En 1627 acomete un tema de historia el lienzo de la Expulsión de los moriscos (perdida), en los Borrachos se aprecia como todavía estaba lejos de armonizas las figuras con el ambiente.
Primer viaje a Italia.-

Se cree que fue Rubens durante su visita a Madrid en 1628 quien le induce a trasladarse a Italia.

Su paleta se transforma con esta visita, su pincelada alcanza mayor fluidez, interesándose por el desnudo, el paisaje y la perspectiva aérea.

Entre las obras pintadas figura la Túnica de José y la Fragua de Vulcano, hay una mayor aproximación al equilibrio entre figuras y ambiente. La Fragua representa el momento en que Apolo desciende del Olimpo a la mansión de Vulcano  para informar a este de la infidelidad de su esposa. Apenas ha hablado Apolo, cuando el rostro de Vulcano se enciende de sorpresa e indignación, y lo mismo se precia en sus compañeros, V. ha pretendido resaltar el choque psicológico.

V. era presentado en Italia como retratista, allí hizo el retrato de María de Hungría  y el de un caballero ataviado con cuello religioso y que se tuvo por un autorretrato. En ambos se parecía la fluidez de la pasta y la tendencia a conseguir una pincelada amplia.

De 1631 a 1635.-

 Regresa en 1631 iniciando un periodo que se extiende hasta su segundo viaje a Italia. 
Un cuadro religioso de esta época es la Tentación de santo Tomás de Aquino con radiantes y claros colores. Representa el momento posterior de la tentación cuando ya ha vencido las insinuaciones de la mujer pecadora.  Su pintura religiosa se mantiene dentro de una prudente distancia con el tema sacro, al que concibe lleno de dignidad.
En los retratos de esta época brillan los tonos plateados que proceden tanto del Greco como de Veronés. Retratos del Rey, la Reina Isabel de Borbón, el Príncipe Baltasar Carlos, Don Diego del Corral  y el bufón llamado Pablos de Valladolid, en este cuadro se aprecia la gran conquista del espacio logrado V. Sin referencia a ningún elemento arquitectónico, la figura aparece sólidamente apoyada en su propia atmósfera.

Van a surgir ahora los retratos ecuestres, unas veces el caballo marcha al paso pero otras se muestran más dinámico (al propio tiempo que levanta las patas delanteras se echa hacia atrás, este tipo debe a V. su imposición en España).

La obra cumbre del período es el cuadro de las Lanzas, inspirado en la comedia de Calderón titulada El  sitio de Breda. Resalta la hidalguía del vencedor, evitando la humillación del vencido. El cuadro escenifica la alegoría de la Concordia, dos figuras que se abrazan. El ambiente alcanza gran profundidad y transparencia, equilibrándose las figuras y el medio. Pese  la naturalidad de la agrupación, V. utilizó el esquema geométrico del aspa. En cuanto a la composición se han aducido ejemplos de Rubens y de otros artistas.
De 1636 a 1643.-

Acrecienta su fluidez en la pincelada, lo mismo que la captación del aire. El retrato ecuestre del Conde-Duque sigue la serie de los reales, representa al C-D en un magnifica composición barroca y lleno de arrogancia, este es seguramente su lienzo más barroco, en el se percibe la contraposición ya que el caballo imprime un impulso tan intenso hacia atrás que el jinete queda fuera de la silla.

De este periodo son también los cuadros de cazadores.

De 1643 a 1649.-

La paleta gana en profundidad y efectos pictóricos haciéndose más impresionista.

Pinta muchos retratos pero pocos de la familia real, hace en este tiempo casi toda la serie de bufones. El Niño de Vallecas, Primo, Don Antonio el Inglés (adscrito a Carreño)

Segundo viaje a Italia.-
Tiene lugar en 1649 iba con el encargo de buscar cuadros para las galerías reales españolas. Durante esta nueva estancia pintó muchos retratos, el del esclavo mulato Pareja, el de Inocencio X que destaca por la penetración psicológica en el modelo.
En los dos lienzos de el Villa Médicis impresionismo aparece ya prefigurado, vemos el aire filtrándose los rayos del sol hasta el  suelo, con un modernismo asombroso, en estas obras se pasa del realismo del tema al impresionismo de la factura como ocurrió en el siglo XIX.

La Venus del Espejo debió de ser pintado estos años. Expresa muy bien esta obra la reacción del espíritu moderno sobre el ideal clásico, ya que el modelo es la realidad. Sin embargo, la pigmentación tiende a espiritualizar el desnudo. El espejo permite la doble presencia del personaje, muy del gusto barroco. En Tintoretto y Rubens se ven cuadros similares de Venus en el tocador. Sin embargo en el lienzo de V. el espejo tiene más bien otra significación. Dada su posición, Venus no puede contemplarse en él, sino que, en rigor, mira al espectador, elemento básico en la estética del cuadro barroco.
Período final.-

De 1651 a 1660 la paleta de V. se hace completamente líquida, esfumándose la forma y logrando calidades insuperables. La pasta se acumula a veces en pinceladas rápidas y gruesas de mucho efecto.

Realiza retratos y cuadros mitológicos exclusivamente. Para los retratos utiliza una fórmula anchos y rectos escoltes, valona cariñana y guardainfante, un complicado adorno en la cabeza y, por todo ambiente una mesa y una cortina. Retratos de Doña Mariana de Austria y doña Margarita.

Las Meninas constituyen un gran compendio de pintura: luz, espacio, ambiente, retratos, vida cortesana etc… Utiliza un artificio para agrandar el cuadro, mezclando lo que se ve con lo que no se ve, mediante el espejo. Aunque se discute el asunto se acepta que V. haya pintado a los reyes que aparecen reflejados en el espejo. Lo que ha pretendido es ejecutar un retrato colectivo de la familia real, pero sin caer en la vulgaridad; por eso ingenia lo del espejo. Es por tanto un retrato en acción (la infanta Margarita ha entrado a ver a sus padres mientras estos posan). Coloca a muchas figuras sin que haya monotonía ni rigidez y sin pérdida de la unidad moral. El nexo entre realidad y la apariencia es el autorretrato de V.
Las Hilanderas constituyen otro cuadro de gran empeño, aquí también la luz y la atmósfera constituye materia de larga discusión. Es la obra de más vaporosidad y etérea concepción de V. Los realistas del siglo XIX enaltecieron vieron en la Hilanderas una escena de taller. Pero se trataría de un cuadro mitológico en el que se juntan dos escenas. En el fondo se representa el momento en el que Palas levanta el brazo para castigar a Aracne, condenándola a convertirse en araña. Aracne pregonaba ser mejor tejedora que Palas, y ésta para humillarla convoca un concurso. Aracne representa los vicios de los dioses;  precisamente en el fondo se advierte el rapto de Europa. Eso determina la fulminante decisión de Palas. Las mujeres que contemplan la escena pudieran ser las testigos de la contienda. En el primer término se contempla un taller de hilados, aquí desaparece la fábula para adentrarnos en la realidad. Este era el concepto barroco de V. alambicar el tema, ero dejando resortes que le sujetan a la realidad del tiempo.
Además de pintor de Cámara, desempeñó el cargo de aposentador mayor de palacio. Dirigió la administración de ciertas obras de arquitectura y a su cuidado estuvo la ornamentación de ciertos salones.

Murió en 1660 en plena madurez sin apuros de fortuna, pero sin abandonarse a la molicie.
Bartolomé Esteban Murillo (1617-1682)
Sus pretensiones son fundamentalmente pictóricas y no tanto plásticas, se inclina por la gracia, embelleciendo y la realidad y haciéndola amable aun en los temas de miseria y pobreza. Se anticipó al rococó y prueba de ello es la estima que se le tiene en el siglo XVIII, pero también en el XIX. Posteriormente desacreditado es a pesar de todo uno de los pintores más sensibles y mejor dotados de su tiempo.

En Sevilla supo adaptarse al gusto imperante, habían pasado los años de la religiosidad austera y dura de la Contrarreforma. Empezaba a respirarse después de la lucha contra el protestantismo y tras la Paz de Westfalia de 1648, ahora se inicia una aproximación de la religión al pueblo, por vía familiar.

Creó atmósferas cálidas y doradas, dando así el aire místico que precisaban sus cuadros religiosos. Su colorido adquiere en algunas obras total transparencia, pero al mismo tiempo sabe espesar las sombras para hacer surgir vaporosas imágenes. Son pocas sus obras bien fechadas y existen grandes lagunas cronológicas en su catálogo.

Trabajó en el taller de Juan del Castillo, pero pronto asimilo influencias de Rubens, van Dyck, Ribera y Zurbarán. Su pincelada es amplia y el cálido resplandor deriva a no dudarlo de Rubens.

Esencialmente fue un pintor de temas religiosos, en algunos alcanza un severo misticismo. Sobresale pintando a la virgen con el niño o la inmaculada, sus inmaculadas responden al mismo tipo humanizado, imagino a la virgen con el rostro de niña. Pinta cuadros de niños con gran ternura como los Niños de la concha y el Divino Pastor.

Murillo al tratar lo religioso, introduce modelos reales como en Cocina de los ángeles. Los cuadros del Hijo Prodigo dan motivo a Murillo para desarrollar una pintura de motivos profanos.

Realizó también Murillo la pintura costumbrista pero idealizando a los pobres que viven contentos, comiendo uvas o melón o quitándose la inmundicia.

De las muchas obras podemos destacar dos, el Joven mendigo en el que el tratamiento claroscurista y la composición diagonal la enlazan con la mejor pintura barroca española. La segunda es la Sagrada Familia del pajarito, donde capta una escena corriente en la que Jesús niño entre sus padres complacientes muestra un pajarillo al perro que cierra la composición. El naturalismo que se desprende de la imagen, acentuada por el hecho de que la virgen haya dejado sus labores para comer una manzana y san José su banco de carpintero, se refuerza por el foco lumínico que alumbra al Niño.  
