
El	Barroco	



Barroco	en	la	EBAU	

TEORÍA	
-	Tenebrismo	
-	Barroco	
-	Baldaquino	
-	Murillo		
-	Trampantojo	

PRÁCTICA	
-	Éxtasis	de	Santa	Teresa	(Bernini)	
-	Vocación	de	San	Mateo	
(Caravaggio)	
-	Lección	de	Anatomía	(Rembrant)	
-	Las	Meninas	(Velázquez)	
-	Las	Tres	Gracias	(Rubens)	
	



Barroco	
•  El	 término	 «barroco»	 proviene	 de	 un	

vocablo	 de	 origen	 portugués	 (barrôco),	

cuyo	femenino	denominaba	a	las	perlas	que	

tenían	 alguna	 deformidad	 (como	 en	

castellano	 el	 vocablo	 «barruecas»).	 Fue	 en	

origen	 una	 palabra	 despectiva	 que	

designaba	 un	 tipo	 de	 arte	 caprichoso,	

excesivamente	 recargado.	Así	 apareció	 por	

vez	 primera	 en	 el	 Dictionnaire	 de	

Trévoux	 (1771),	que	define	«en	pintura,	un	

cuadro	 o	 una	 figura	 de	 gusto	 barroco,	

donde	 las	 reglas	y	 las	proporciones	no	 son	

respetadas	 y	 todo	 está	 representado	

siguiendo	el	capricho	del	artista»	



Barroco	



Barroco	
El	arte	Barroco	constituye	un	estilo	artístico	caracterizado	por	la	ruptura	de	la	
forma	equilibrada	y	perfecta	del	lenguaje	clásico.	

-  Su	arquitectura	encuentra	en	Italia	y	en	Francia	a	sus	mejores	exponentes,	
se	trata	de	una	arquitectura	que	busca	impresionar	por	lo	lujosa.		

-  La	escultura	 cuenta	con	Bernini,	 cuya	obra	se	define	por	 la	expresión	de	
los	sentimientos	y	la	captación	del	movimiento.		

-  La	pintura	barroca	presenta	a	algunos	de	los	grandes	genios	de	la	Historia	
del	Arte,	como	Caravaggio,	Rembrant	y	Rubens.		

-  El	 barroco	 español	 se	 hizo	 eco	 de	 la	 decadencia	 de	 nuestro	 Imperio,	
siendo	un	fiel	reflejo	de	la	mayor	crisis	de	la	historia	de	nuestro	país,	que	
por	otro	lado	vive	un	Siglo	de	Oro	literario	y	pictórico	con	Velázquez	a	 la	
cabeza.		





Fronton	curvo	y	partido	 Columna	salomónica	





Fachada	barroca	



Interior	catedral	de	Sevilla	





Fachada	de	San	Pedro	del	Vaticano	de	
Carlo	Maderno	





Plaza	de	San	Pedro	



Baldaquino	
•  Un	 baldaquino	 es	 una	 especie	 de	 templete	

formado	 por	 cuatro	 columnas	 que	 sostienen	
una	 cúpula	 o	 dosel	 y	 destinado	 a	 cobijar	 un	
objeto	 debajo,	 especialmente	 un	 altar	 o	 un	
trono.		

•  La	palabra	proviene	del	nombre	en	Italiano	de	
la	 lujosa	 tela	 con	 la	 que	 se	 confeccionaba	
originalmente,	 baldacchino,	 la	 que	 a	 su	 vez	
provenía	de	Bagdad.	

•  Luego	 los	 baldaquines	 se	 construyeron	 de	
materiales	 sólidos	 y	 eran	 de	 tipo	 fijo	 como	
parte	 de	 la	 arquitectura,	 aunque	 el	 nombre	
mas	apropiado	para	este	tipo	de	construcción	
es	el	de	Ciborio.	



Baldaquino	de	San	Pedro	del	Vaticano.	
Bernini	

•  Mide	más	de	veintiocho	metros	de	altura	
sustentada	por	cuatro	columnas	salomónicas	
profusamente	decoradas	con	elementos	animales,	
vegetales	y	geométricos	

•  Las	columnas	se	rematan	con	un	capitel	compuesto	–
capitel	corintio	con	volutas	jónicas-	que	sostiene	un	
entablamento	decorado	con	pendones.		

•  En	la	zona	superior	unas	esculturas	de	puttis	portan	
los	símbolos	papales,	la	corona	y	las	llaves	de	San	
Pedro.		

•  Culminando	este	entablamento	aparece	
representada	la	paloma	del	Espíritu	Santo	dentro	de	
un	círculo	solar.	

•  Se	corona	la	composición	con	una	cruz	que	simboliza	
la	iglesia	y	una	esfera	terrestre	que	alude	a	su	
universalidad.	



Baldaquinos	en	Canarias	
•  En	 las	 Is las	 Canarias	 la	

arquitectura	 del	 baldaquino	
dio	 lugar	 una	 tipología	 de	
artilugio	de	culto	único	en	este	
archipiélago	español.	

•  Se	 trata	 de	 los	 "tronos	 de	
baldaquino".	 Una	 pieza	 para	
transportar	 en	 procesión	 a	 las	
imágenes	 de	 devoción	 que	
respeta	 la	 tipología	 típica	 del	
baldaquino.	





San	Carlo	alle	Quattro	Fontane	

San	Ivo	de	la	Sapienza	















Éxtasis	de	Santa	Teresa	



Éxtasis	de	Santa	Teresa	

Se		representa		en	el	altar	de	esta	capilla	el	

éxtasis	experimentado	por	Teresa	de	Ávila		que		

en	un	momento		de	gran	concentración	mística		

la	hizo	levitar	sintiendo		como		se	le	aparecía	

un	ángel	que	le	atravesaba	el	corazón	con	un	

dardo	de	amor	divino	experimentando	por	una	

parte	dolor	y	por	otra	un	gozo	intenso.	



•  Ejemplo	de	escenografía	barroca		en	la	que	se	integran	arquitectura,	
pintura	y	escultura,	recreando	así	una	escena	sobrenatural.	

•  Se	trata	de	un	ejemplo	paradigmático	de	composición	teatral	barroca	
que	introduce	al	espectador	en	la	escena	y	pretende	conmover	al	fiel	
y	transmitirle	la	sensación	de	la	santa	



Todos	los	recursos	plásticos	del	barroco	
se	dirigen	a	causar	esta	emoción:		
	
-	 Materiales	 ricos	 (mármol)	 o	 que		
simulen	 serlo	 como	 los	 rayos	 dorados;		
con	diferente	tratamiento	liso,	rugoso.	
-	Gran	importancia	del	efecto	de	la	luz.	
-	 Escenas	 en	 movimiento,	 de	 máxima	
acc i ón	 con	 compos i c i ones	 en	
diagonales.	
-	 Fuerte	 expresividad:	 gestos	 y	
actitudes	 teatrales	 ya	que	 se	 trata	 	de		
conmover	 y	 emocionar	 al	 espectador	
llegar	 a	 sus	 	 sentidos,	 mediante	 lo	
visual	y	lo	teatral.	



La	obra	es	de	función		religiosa	y	claramente	contrarreformista	ya	que	si	los	
protestantes	rechazan	el	culto	a	los	santos	,	la	iglesia	de	Roma		hace	todo	lo	
contrario		canonizar	a	personajes		que	fomentan	la	fé	católica	





Trampantojo	
•  Trampantojo	o	trompe	l´oeil	significa,	literalmente,	trampa	o	

engaño	al	ojo.	Durante	la	historia	de	la	pintura	esta	técnica	ha	sido	
empleada	por	artistas	para	crear	una	ilusión	óptica	de	espacio	y	
figuras.	

•  La	ilusión	pictórica	tridimensional	es	algo	que	surge	en	el	
Renacimiento,	y	que	tiene	su	máximo	apogeo	en	el	Barroco,	con	la	
invención	de	la	técnica	de	la	perspectiva	para	acercarnos	a	la	
realidad.		

•  Tenemos	que	distinguir	básicamente	dos	tipos	de	trampantojos:	los	
que	van	a	inducirnos	en	un	espacio	inexistente	y	los	que	nos	
muestran	formas	que	aparentemente	se	encuentran	pero	que	no	
existen.	

•  Esta	técnica	se	basa	en	el	estudio	de	las	perspectivas	utilizadas	
tanto	para	crear	ilusión	de	profundidad	como	para	atraer	la	mirada	
del	espectador	hacia	la	clave	o	acción	del	cuadro.	



Trampantojo	

Cristo	muerto	de	Andrea	Mantegna.	1457-1501	
	



Trampantojo	

Cámara	de	los	esposos	de	Mantegna	



Trampantojo	

Las	Meninas	de	Velázquez	



Trampantojo	

Huyendo	de	la	Crítica	de	Pere	Borrell	del	Caso	(1874)	



•  Sabemos	 que	 esta	 técnica	 ya	 se	

usaba	desde	 la	 antigüedad	porque	

existe	 una	 anécdota	 narrada	 por	

Plinio	 ‘el	 Viejo’	 sobre	 los	 pájaros	

que	acudieron	a	picotear	unas	uvas	

que	Zeuxis	había	pintado,	y	aunque	

esta	obra	no	ha	llegado	a	nuestros	

días,	 podemos	 deducir	 que	 su	

realismo	 tuvo	 que	 ser	 muy	

considerable	para	los	coetáneos.	



Trampantojo	
Aún	hoy,	nos	sigue	sorprendiendo	porque	no	ha	dejado	de	ser	una	trampa	que	nos	divierte.	











Tenebrismo	
	

•  Tendencia	 de	 la	 pintura	 barroca	 que	

consiste	 en	 la	 realización	 de	 un	

violento	 contraste	 entre	 sombras	

mediante	 una	 iluminación	 puntual	 y	

forzada,	 de	 manera	 que	 las	 partes	

iluminadas	destaquen	de	las	oscuras.		

•  Se	 desarrolla	 en	 la	 fase	 inicial	 de	 la	

pintura	barroca,	a	comienzos	del	siglo	

XVII.		

Adam	Coster	(1586	–	1643),	Mujer	joven	
sosteniendo	una	rueca	ante	una	vela	
prendida	
	



•  El	 adjetivo	 "tenebrista"	 se	 debe	 al	 manejo	 virtuoso	 del	 claroscuro.	 Consiste	 en	
acentuar	los	contrastes	entre	zonas	iluminadas	y	zonas	en	sombra.	Así,	hay	fondos	
neutros	que	se	pierden	en	la	oscuridad,	donde	no	se	intuye	ningún	espacio,	ningún	
personaje	más.	Y	en	contraste,	se	realzan	violentamente	rostros,	manos,	telas,	con	
focos	de	luz	laterales	y	diagonales,	que	inciden	sobre	las	superficies	aplanando	su	
volumen	 y	 creando	 un	 ritmo	 interno	 de	 la	 composición	 basada	 en	 el	 juego	
lumínico.	 Este	 juego	 produce	 un	 efecto	 espectacular	 y	 fue	 una	 de	 las	 claves	 del	
éxito	de	esta	escuela.	

Caravaggio.1607.	
La	flagelación	de	
Cristo.		



•  La	 figura	 más	 representativa	 a	

nivel	 mundial	 de	 esta	 corriente	

fue	 Caravaggio	 que	 buscó,	 ante	

todo,	 la	 intensidad	 efectista	 a	

través	 de	 vehementes	 contrastes	

de	 claroscuro	 que	 esculpen	 las	

figuras	y	los	objetos.	

Caravaggio.	San	Jerónimo	Penitente	



•  El	tenebrismo	cobraría	mucha	relevancia	en	la	pintura	española	de	finales	del	siglo	
XVI	y	comienzos	del	XVII.	El	más	destacado	de	los	tenebristas	españoles	es	José	de	
Ribera;	que	llevaría	a	su	madurez	el	estilo,	empleando	los	volúmenes	
ensombrecidos	para	reforzar	el	horror	y	crueldad	de	los	temas.	

José	de	Ribera,	Juicio	de	
Salomón,	1609-1610	
	



La	Vocación	de	San	Mateo	



La	vocación	de	San	Mateo	
•  Se	trata	de	una	de	las	grandes	obras	monumentales	de	Caravaggio	(3,22	x	

3,40	metros)	donde	muestra	las	carácterísticas	fundamentales	de	su	
pintura	naturalista	y	alejada	del	idealismo	renacentista.	



En	 la	 escena	 representada,	 entran	 por	 la	

derecha	 dos	 hombres	 con	 atuendos	

bíblicos,	 siendo	 uno	 de	 ellos	 el	 propio	

Cristo	que	señala	a	Mateo	para	que	le	siga,	

momento	 culminante	 en	 que	 éste	

reacciona	 sorprendido,	 echándose	 hacia	

atrás	y	señalándose	con	el	dedo,	presa	de	

la	sorpresa.		



•  De	sus	compañeros,	dos	miran	a	Cristo	igualmente	sorprendidos,	mientras	otros	dos,	
uno	mayor	y	un	joven	sentado	en	el	extremo	izquierdo	de	la	mesa,	se	afanan	en	mirar	
la	monedas	y	en	recontarlas	sin	atender	a	la	llamada	de	Cristo,	estableciendo	de	esta	
manera	una	clara	contraposición	entre	los	que	se	ven	alcanzados	por	la	vida	espiritual	
(simbolizada	 en	 la	 luz	 que	 emana	 de	 Cristo),	 y	 los	 que	 se	 obcecan	 en	 seguir	 los	
dictados	(efímeros)	de	la	vida	material.	



La	 escena	 tiene	 un	 fuerte	
ca rác te r	 na tu ra l i s t a	 que	
podemos	 observar	 tanto	 en	 el	
espacio,	 como	 en	 los	 propios		
personajes.		
	
	
	
Los	 rostros,	 las	 expresiones	
reales,	 y	 los	 vestidos	 a	 la	moda	
de	 la	 época	 del	 pintor	 no	 dan	
cabida	 a	 la	 idealización	 de	 la	
escena	bíblica.		















El	Barroco	en	otros	países	europeos	

Flandes	 	 	Holanda 	 	 	España	



Flandes	
•  Flandes.	En	 Flandes	predominaron	 los	 ideales	de	 la	Contrarreforma.	 Por	

tanto	esta	tendencia	de	defensa	del	catolicismo	con	efectismo	de	la	luz	y	
el	 color	 se	 observa	 en	 los	 cuadros	 de	 temática	 religiosa.	 	 Pero	 por	 otra	
parte	 el	 gusto	 de	 la	 aristocracia	 y	 también	 de	 la	 burguesía	 comercial	
genera	una	temática	muy	variada	vinculada	por	lo	general	a	lo	cortesano,	
al	optimismo	y	alegría	de	vivir.		

•  La	figura	más	importante	fue	Rubens,	uno	de	los	artistas	más	prolíficos	de	
la	historia.	Se	caracteriza	por	el	dominio	del	color	sobre	la	línea;	dotó	a	sus	
figuras	de	una	gran	sensualidad	con	muchas	curvas	y	llenas	de	dinamismo,	
y	sus	composiciones	fueron	complejas,	aunque	nunca	desordenadas.		



Las	tres	Gracias	



•  Las	tres	Gracias	es	una	de	las	
obras	más	características	de	
Rubens,	tanto	por	tratarse	de	
un	cuadro	de	asunto	
mitológico	que	muestra	
desnudos	femeninos	y	
elementos	alegóricos,	como	
por	la	sensación	de	vida	
palpitante	que	emerge	de	las	
carnaciones	de	las	figuras.	



•  Se	trata	de	un	oleo	sobre	tabla	de	carácter	mitológico.	
•  Las	tres	gracias	(Eufrosina,	Talia	y	Aglae)	son	las	hijas	de	Zeus	y	representan	

el	encanto,	la	alegría	y	la	belleza.	
•  Suelen	 	 acompañar	 a	 Afrodita,	 son	 las	 protectoras	 de	 los	 filósofos	 y	

contribuían	a	proporcionar	alegría	y	buen	humor.				



•  Las	tres	figuras	aparecen	
enlazadas	por	los	brazos	y	con	un	
pie	adelantado,	como	si	fueran	a	
danzar.	

•  Las	líneas	sinuosas	de	sus	cuerpos	
dotan	de	dinamismo	a	la	
composición.		

•  La	sensación	de	movimiento	y	
gracia	que	irradian	las	tres	
jóvenes	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	acentúan	la	
belleza	del	conjunto.		



•  La		gama	cromática	es	rica,		viva	y	brillante,	en	la	que	el	color	de	las	“carnes"	de	las	
mujeres	es	fruto	de	la	combinación	de	los	primarios:	rojo,	amarillo	y	azul	.	

•  La	luz	es	de	pleno	día		y	contribuye	con	su	luminosidad	a	resaltar	los	volúmenes	y	
los	detalles	,	por	ejemplo	el	paisaje.	

•  El	movimiento	o	ritmo	se	centra	en	las	posturas	de	las	Tres	Gracias	y	el	círculo	que	
forman		que	invitan	a		pensar	en	una		danza.	



Holanda	
•  Holanda.	Nada	 del	 barroco	 holandés	 se	 debe	 a	 la	 Contrarreforma,	 sino	 que	 es	

producto	del	esplendor	que	vivió	en	este	siglo	las	Provincias	unidas.		
•  La	figura	más	sobresaliente	es	Rembrant,	uno	de	los	grandes	genios	de	la	pintura.	

Se	caracteriza	por	dotar	un	papel	predominante	al	color	y	a	 la	 luz	con	el	uso	del	
claroscuro,	 y	 una	 pincelada	 suelta	 y	 gruesa	 muy	 alejada	 del	 detallismo.	 Cultivó	
todos	los	temas,	en	sus	retratos	colectivos	como	La	ronda	de	noche	y	La	lección	de	
anatomía	 refleja	 al	 grupo	 social	 emergente,	 la	 burguesía;	 su	 pintura	 religiosa	 se	
centra	 en	 el	 Antiguo	 Testamento,	 al	 igual	 que	 en	 el	 resto	 de	 los	 países	
protestantes.		

•  En	este	país	surgieron	varias	escuelas	de	pintores	de	“temas	menores”	en	tamaño	
—no	 en	 importancia—,	 cuadros	 de	 paisajes,	 marinas,	 bodegones	 y	 escenas	
cotidianas	 de	 interior	 que	 decoraban	 las	 casas	 de	 la	 burguesía,	 destacan	 los	
paisajistas	Hobema	y	Van	Ruysdael,	 autor	de	El	molino	de	Wijk,	 y	el	maestro	de	
interiores	Vermeer	de	Delft,	autor	de	La	encajera,		



Lección	de	Anatomía	del	doctor	Tulp	



•  Se	trata	de	un	oleo	sobre	lienzo	encargado	por	el	doctor	Nicolás	Tulp	en	1632,	en	
la	que	aparece	representada	una	lección	pública	de	anatomía.	

•  Vemos	 al	 doctor	 Tulp	 con	 su	 sombrero	 y	 con	 unas	 pinzas	 en	 su	mano	 derecha	
mostrando	a	sus	alumnos	la	disección	de	un	brazo.	

•  El	cuerpo	del	muerto	sobre	el	que	se	realizan	las	prácticas	es	el	conocido	criminal	
ajusticiado.	

•  Detrás	de	él	se	sitúan	siete	alumnos	que	escuchan	atentamente	la	lección.	





Tenebrismo	carácterístico	del	barroco	





•  Lección	de	Anatomía	es	uno	de	
los	 primeros	 encargos	 públicos	
que	recibió	Rembrant.	

•  Estos	 retratos	 en	 grupo	
constituyen	un	genero	único	en	
Ho landa	 y	 proporc ionan	
grandes	 ingresos	 a	 los	 artistas	
en	 un	 país	 donde,	 ni	 la	 Iglesia		
ni	 la	 casa	 real,	 actuaban	 como	
mecenas	del	arte.	

Lección	de	Anatomía	



Barroco	español	

El	 Barroco	 español	 es	 clara	 expresión	 de	 la	 Contrarreforma	 Católica,	 pero	
también	de	la	crisis	económica,	social	y	política	que	vivió	la	España	del	siglo	XVII.	
La	 pintura	 es	 casi	 exclusivamente	 religiosa,	 siendo	 la	 iglesia	 el	 cliente	 más	
importante	y	casi	el	único.	
La	pintura	es	la	manifestación	más	notable	del	arte	barroco	español.	El	siglo	XVII	
ha	 sido	 denominado	 el	 "Siglo	 de	 Oro	 de	 la	 pintura	 española",	 tanto	 por	 el	
número	de	artistas	y	de	obras	como	por	su	elevada	calidad	técnica,	teniendo	en	
Velázquez	el	máximo	exponente.		
	
		
	



Murillo	

Ba r t o l omé	 E s t e b an	 Mu r i l l o	
(1617)	 fue	 un	 pintor	 sevillano	 de	
familia	 acomodada,	 gran	 figura	 del	
barroco	 y	 dominador	 de	 técnicas	
tenebristas,	 naturalistas	 y	 del	
claroscuro,	pero	también	por	la	gracia	
y	la	delicadeza	de	su	pintura.		



Murillo	

•  Condicionado	por	la	clientela,	el	
grueso	 de	 su	 producción	 está	
formado	 por	 obras	 de	 carácter	
religioso	con	destino	a	iglesias	y	
conventos	 sevillanos,	 pero	 a	
diferencia	 de	 otros	 grandes	
maestros	 españoles	 de	 su	
t i empo ,	 cu l t i vó	 t amb ién	
la	 pintura	 de	 género	 a	 lo	 largo	
de	 buena	 parte	 de	 su	 carrera,	
donde	pintaba	a	niños	pobres.	

	



Murillo	



Murillo	



Murillo	
•  En	la	obra	de	Murillo	se	puede	observar	una	clara	evolución:	

-  En	sus	primeros	 trabajos	emplea	una	 luz	uniforme,	 sin	apenas	 recurrir	a	
los	contrastes.		

-  Este	 estilo	 cambia	 en	 la	 década	 de	 1640	 donde	 se	 aprecia	 un	marcado	
acento	tenebrista.	

-  Más	adelante	toman	el	relevo	sus	transparencias	y	juegos	de	contraluces,.	
-  Otra	de	 las	características	de	este	nuevo	estilo	será	el	empleo	de	sutiles	

gradaciones	 lumínicas	 con	 las	 que	 consigue	 crear	 una	 sensacional	
perspectiva	aérea,	acompañada	del	empleo	de	tonalidades	transparentes	
y	efectos	luminosos	resplandecientes.	El	empleo	de	una	pincelada	suelta	y	
ligera	define	claramente	esta	etapa.	



Murillo	

•  Su	 último	 encargo	 fueron	 las	
pinturas	del	 retablo	de	 la	 iglesia	
del	 convento	 capuchino	 de	
Santa	Catalina	de	Cádiz.	Cuando	

trabajaba	en	este	encargo	sufrió	
una	 caída	 del	 andamio	 y	 a	
consecuencia	 de	 ello,	 algunos	

meses	más	tarde,	falleció	el	3	de	
abril	de	1682.	



Murillo	

•  Las	 obras	 de	 Murillo	 alcanzaron	

gran	 popularidad	 y	 durante	

el	 Romanticismo	 se	 hicieron	

numerosas	 copias,	 que	 fueron	

vend idas	 como	 au tént i cos	

"Murillos"	 a	 los	 extranjeros	 que	

visitaban	España.	



Velázquez	

Diego	de	Silva	y	Velázquez	es	reconocido	como	un	genio	
de	 la	 Historia	 del	 Arte,	 su	 obra	 pertenece	 al	 Barroco,	
considerado	 el	 siglo	 de	 Oro	 de	 nuestra	 la	 pintura	
española.	 Fue	 coetáneo	 de	 grandes	 artistas	 como	
Zurbarán,	Ribera	y	Murillo.	
Características:	 Su	 pintura	 muestra	 la	 expresión	 de	 los	
sentimientos	 de	 los	 personajes	 que	 representa.	 Es	
totalmente	 realista,	 los	 retratos	 buscan	 la	 personalidad	
psicológica	 del	 individuo	 representado;	 la	 luz	 se	
convierte	en	un	instrumento	de	principal	importancia,	el	
claroscuro;	 existe	 en	 su	 obra	 un	 predominio	 del	 color	
sobre	 la	 línea;	Velázquez	consigue	 la	 representación	del	
espacio	mediante	 la	perspectiva	aérea,	que	degrada	 los	

objetos	 en	 tamaño	 y	 nitidez	 —es	 el	 denominado	
sfumatto—	en	un	intento	por	captar	la	“atmósfera”.			
	



•  Extensión:	Aunque	su	producción	no	

es	muy	extensa	sí	que	es	muy	

fecunda,	como	muestran	los	

sucesivos	retoques	presentes	todavía	

en	sus	telas,	los	denominados	

pentimenti.		

•  Temas:	Tocó	todos	los	temas	del	

barroco	español,	inclusive	los	más	

extraños	como	son	los	mitológicos	y	

los	desnudos	femeninos.		
pentimenti	

Velázquez	



Las	Lanzas	



La	fragua	de	Vulcano	



Las	Hilanderas	



Inocencio	X	



El	niño	de	Vallecas	



Vieja	fiendo	huevos	



Las	Meninas	



•  Nos	encontramos	ante	un	retrato	grupal	en	el	
interior	 de	 una	 estancia	 que	 identificamos	
como	un	salón	del	Álcázar	de	Madrid.		

•  Aparecen	 diez	 figuras	 situándose	 casi	 en	 su	
totalidad	en	la	mitad	inferior	del	cuadro		

•  El	 centro	 de	 la	 obra	 lo	 ocupa	 la	 figura	 de	 la	
infanta	 Margarita.	 A	 sus	 lados	 aparecen	 dos	
damas	 de	 honor,	 conocidas	 por	 el	 nombre	
portugués	 de	 meninas	 que	 da	 nombre	 a	 la	
obra	en	su	conjunto.		

•  Delante	de	ellas,	en	el	ángulo	inferior	derecho	
aparecen	 dos	 personajes	 que	 por	 sus	 rasgos	
identificamos	 como	bufones,	María	Bárbola	 y	
Nicolás	 Pertusato	 quien	 en	 una	 travesura	
típicamente	 infantil,	 coloca	 el	 pie	 encima	 de	
un	perro	mastín.	



•  También	aparece	retratado	el	propio	Velázquez,	quien	 lleva	 los	elementos	propios	de	
su	 oficio,	 pinceles	 y	 paleta,	 pues	 se	 encuentra	 realizando	 su	 trabajo	 delante	 de	 un	
enorme	lienzo.	

•  En	 un	 plano	 posterior,	 entre	 penumbras	 distinguimos	 dos	 personajes	 adultos	 que	
parecen	dialogar.		

	
•  Al	final	de	la	estancia	descendiendo	unas	escaleras	y	enmarcado	por	la	puerta	aparece	

José	 Nieto,	 aposentador	 de	 Palacio.	 En	 la	 pared	 del	 fondo	 un	 espejo	 nos	 ofrece	 el	
reflejo	de	dos	personajes	que	identificamos	como	los	reyes	Felipe	IV	y	la	reina	Mariana	
de	Austria.	



En	la	pared	del	fondo,	un	espejo	nos	ofrece	el	reflejo	de	dos	personajes	que	
identificamos	como	los	reyes	Felipe	IV	y	la	reina	Mariana	de	Austria.	



•  Respecto	 al	 tratamiento	 de	 la	 luz	 en	 la	
o b r a ,	 l a	 e s t a n c i a	 a p a r e c e	 e n	
semipenumbra	 iluminada	 por	 dos	 focos	
de	luz,	una	ventana	que	estaría	situada	a	
la	 izquierda	 de	 los	 personales	 en	 primer	
plano,	 y	 la	puerta	del	 fondo	abierta.	 Ello	
permite	 que	 se	 iluminen	 los	 personajes	
en	primer	plano	y	el	del	fondo	dejando	el	
espacio	intermedio	en	penumbras.	

	
•  Por	 otro	 lado,	 respecto	 a	 la	 perspectiva,	

el	pintor	domina	 la	perspectiva	 lineal	de	
manera	 que	 la	 habitación	 forma	 un	
espacio	cúbico	cuyas	líneas	convergen	en	
un	 punto	 de	 fuga	mientras	 que	 también	
el	pintor	demuestra	ser	un	maestro	en	el	
dominio	de	la	perspectiva	aérea	al	captar	
la	 atmósfera	 existente	 entre	 los	
personajes	que	difumina	los	contornos	de	
las	figuras.	


