PINTURA BARROCA ITALIANA. RUBENS Y REMBRANT
RUBENS  1577-1640
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La elevación de la cruz. 1616. Museo de la catedral de Amberes. Rubens

Rubens pintó La Elevación de la Cruz a su regreso a Flandes después de haber estado en Italia. La obra muestra una clara influencia del Renacimiento italiano y de artistas Barrocos tales como Caravaggio, Tintoretto y Miguel Ángel. El panel central muestra la tensión existente entre la multitud de hombres musculosos tratando de levantar la cruz y el peso aparentemente insoportable de Cristo en la cruz.

El escorzo de Miguel Ángel es evidente en las contorsiones de los hombres que se esfuerzan en colocar las correas. Cristo corta el panel central en una diagonal, en un estilo similar a El Entierro de Cristo de Caravaggio, donde tanto el descenso como el ascenso están en juego en un momento clave. Movimiento, espacio y tiempo se muestran junto con la lucha por poner en posición vertical a Cristo. Rubens utiliza el color dinámico y el claroscuro con valentía, un estilo que va a ser más sutil con el tiempo.
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Rubens. Las tres Gracias. 1638-1640. Museo del Prado. Rubens

Está  tabla de Las Tres Gracias formó parte de la colección de Rubens hasta su muerte. Hay versiones encontradas sobre si fue adquirida para Felipe IV, o supuestamente regalada al Rey por la segunda mujer del pintor, Helena Fourment. 
En 1666 la obra fue inventariada en el Alcázar de Madrid, en las Bóvedas de Tiziano, junto a los desnudos que este pintor realizó para Felipe II. Durante el siglo XVIII se la consideró como la pintura más conflictiva de la Colección Real y estuvo a punto de ser destruida. Aunque su destino final fue confinarla en una de las distintas Salas Reservadas que estaban destinadas a la pintura de desnudo (Casa del Rebeque, Academia de San Fernando y Museo del Prado). Esta incomunicación se abandonó en 1838 cuando pasó a exhibirse en la colección general del Museo. 
El pintor flamenco representó en esta tabla a las tres hijas de Zeus y Eurínome. Otras veces su madre podía ser Hera. Las Cárites griegas, que se corresponden en la mitología latina con las Gracias, se llamaban: Áglae (la deslumbrante), Eufrósine (la gozosa) y Talía (la floreciente). El primero en mencionarlas fue el poeta griego Hesiodo (siglo VIII a.C.) en su obra Teogonía. Las descripciones que siempre se hicieron de ellas las presentaban desnudas y entrelazadas por los hombros, sin principio ni fin. La iconografía habitual de estas diosas, representadas tanto en piedra como en pintura, se corresponde con la descripción literaria. 
Las Gracias habitan en el Olimpo, junto a las Musas, y protegen a los filósofos. Son las diosas de la belleza, el encanto y la alegría. Su influencia se aprecia en los trabajos del espíritu y en las obras de arte. 
Es muy posible que la inspiración rubeniana partiese de diversas versiones sobre este tema, como podría ser el grupo helenístico de la catedral de Siena que pudo haber admirado en su viaje por Italia, o bien utilizó la estampa, muy divulgada en su época, del grabador florentino Marco Antonio Raimondi sobre este asunto. 
El pintor flamenco sigue en esta tabla la tradición establecida y las presenta: desnudas y entrelazadas, una de espalda y dos de perfil. Sitúa a las Gracias en un primerísimo plano que destaca la morbidez de sus cuerpos desnudos y luminosos. El espacio que las circunda representa un paisaje con una línea de horizonte baja, que realza aún más sus contornos. Las figuras a su vez están enmarcadas por una fuente clásica a su izquierda, propia de un jardín, y un árbol al lado contrario. Rubens, para crear un espacio escenográfico que enmarquen a las Gracias, coloca sobre sus cabezas una magnífica guirnalda de rosas colgada de las ramas del árbol igual que sus ropas abandonadas. 
Era habitual que su segunda mujer, Helena Fourment, posara como modelo, como hizo para esta tabla. Según Eugenio d'Ors, la otra figura podría representar a su primera mujer, Isabel Brandt, lo cual es posible aunque no verosímil. 
Existen dos dibujos preparatorios para Las Tres Gracias; uno se encuentra en el Museo Nacional de Varsovia y el otro en el Courtauld Institute de Londres. 
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Marte y Rea Silvia. 1617. Viena
[image: image5.jpg]


El rapto de las hijas de Leucipo. 1616.
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 El juicio de Paris. 1638.

La rivalidad existente entre las diosas Minerva, Venus y Juno por ser la más bella, tenía que ser resuelta por Paris, que entregaría una manzana de oro con la inscripción "a la más bella", a la diosa más bella.

Rubens plasma el momento en el que Paris, hijo de Príamo, rey de Troya, toma la manzana que le da Mercurio, mientras que las tres diosas intentan convencerle con diferentes ofrecimientos.

La elegida fue Venus, que consiguió convencerle entregándole la mujer más hermosa del mundo, Helena (la esposa de Menéalo), provocando así la Guerra de Troya.

Otras obras famosas son El Descendimiento de la cruz, Los cuatro filósofos, el Triunfo de la Iglesia, Danza de aldeanos o El desembarco de María de Médicis en el puerto de Marsella.
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Paisaje con Filemón y Baucis. 1620. Museo de Historia del Arte Viena

La teoría del arte del Renacimiento invierte la fórmula de Horacio "Ut pictura poesis" -la poesía es semejante a la pintura- al tomar una concepción humanista de la pintura considerada como una emanación de la poesía. Siguiendo esta tradición, Rubens realiza numerosos poemas literarios inspirados en la literatura clásica. En el Paisaje con Filemón y Baucis toma como fuente la "Metamorfosis" de Ovidio donde se evoca la hospitalidad. Júpiter y Mercurio pensaron en visitar Frigia y, después de intentar que alguien les alojara recibiendo siempre la negativa por respuesta, decidieron probar suerte en una casa pobre en la que vivían dos ancianos, Filemón y Baucis, que les obsequiaron con sus escasos alimentos. Como premio a su hospitalidad, Filemón y Baucis fueron encargados de proteger el templo que se levantó en aquel lugar y murieron juntos, convirtiéndose ambos en árboles. En esta escena, el pintor flamenco traslada el asunto a un espacio residual de la composición para interesarse por la grandeza y espectacularidad del paisaje, cargado de dramatismo y tensión, tanto por las tonalidades empleadas como por el aspecto misterioso de la naturaleza, ofreciendo una amplia vista en perspectiva. La escena inicial está ampliada con dos paneles que se aprecian claramente, adquiriendo la tempestad su mayor grado de espectacularidad. Los árboles son arrancados y las casas arrastradas; un hombre busca refugio bajo una roca mientras otro intenta subir a un árbol; un buey se ha empalado en un tronco de árbol que es arrastrado hacia la cascada mientras que en el extremo inferior izquierdo dos cadáveres humanos evocan el desastre de la tempestad para el hombre. La agitación que caracteriza esta zona de la izquierda contrasta con la quietud y la paz del espacio derecho, ocupado por los protagonistas de la historia. El historiador H. G. Evers considera que esta obra está constituida como si de un díptico medieval se tratara: en la parte izquierda se alude al diluvio y la muerte mientras en la derecha se eleva a un mundo superior, tanto espiritual como geográfico.
REMBRANDT 1606-1669
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Autorretratos 1669 
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 Lección de anatomía del doctor Tulp. 1632. Mauritshuis, La Haya.

Pintado en 1632. Se trata de una pintura al óleo sobre lienzo, que mide 169,5 centímetros de alto y 216,5 cm. de ancho. Se conserva en el Mauritshuis .Es el primer retrato de grupo pintado por Rembrandt, que tenía entonces 26 años. Fue un encargo del potente gremio de los cirujanos, de los cuales Tulp, famoso médico de Ámsterdam, era un representante eminente. Un cuadro de similares características fue pintado por Thomas de Keyser en 1619.

En 1828, se decidió la venta pública de este cuadro en favor de la caja de las viudas de cirujanos. El rey Guillermo I impidió esta venta y ordenó comprar esta obra maestra para su «gabinete real de pinturas».

El cuadro muestra una lección de anatomía con un grupo cirujanos impartida por el doctor Nicolaes Tulp. El doctor Nicolaes Tulp está representado explicando la musculatura del brazo a profesionales de la medicina. El cadáver es del criminal Aris Kindt, de 41 años, ahorcado ese mismo día por robo a mano armada. Algunos de los espectadores son varios patrones que pagaban comisiones por ser incluidos en la pintura.

El evento puede fecharse el 16 de enero de 1632: la cofradía de cirujanos de Ámsterdam, de la que Tulp era el anatomista oficial de la ciudad, permitía sólo una disección pública al año, en invierno, para mejor conservación del cuerpo; y éste tenía que ser de un criminal ejecutado. Por ello, las clases de anatomía con disección fueron en el siglo XVII actos poco frecuentes y espectaculares, hasta el punto de convertirse en acontecimientos sociales. Tenían lugar en salas de conferencias que eran realmente teatros;  un «teatro de anatomía». Podían atender a la lección estudiantes, colegas y el público en general, a cambio del pago de la entrada. Los espectadores están vestidos de manera adecuada a una ocasión social tan solemne. Se piensa que, con la excepción de las figuras del fondo y la izquierda, estas personas fueron añadidas a la pintura más tarde.

Además de Nicolaes Tulp están representados también 7 cirujanos. Sus nombres están en la lista que uno de ellos tiene en su mano.

Este cuadro de Rembrandt fue restaurado varias veces y en vida del pintor sufrió varios cambios que pueden observarse en estudios por rayos X. Se pueden observar dos datos médicos interesantes: el brazo diseccionado es más largo que el derecho, por lo que se supone que el modelo es de otro "paciente". Adolece también de un error anatómico, pues el músculo flexor superficial no se inserta en el húmero, en el sitio donde fue pintado. También la mano derecha es distinta y se supone que fue pintada después, de otro modelo.

Falta una persona: el preparador, cuya tarea es preparar el cuerpo para la lección. En el siglo XVII un científico importante como el doctor Tulp no se involucraba en la tarea menor y sangrienta de la disección y tales tareas se dejaban a otros. Es por esta razón que la pintura no muestra instrumentos con los que cortar. En lugar de ello se ve en la esquina inferior derecha un enorme libro de texto abierto, sobre anatomía, posiblemente el de 1543 De Humani Corporis Fabrica (De la estructura del cuerpo humano), de Andrés Vesalio.

Especialistas modernos han comentado la exactitud de los músculos y los tendones pintados por un Rembrandt de 26 años. No se sabe dónde obtuvo tal conocimiento; es posible que copiara los detalles de un libro de texto de anatomía.

El cadáver está tumbado al estilo de Cristo muerto, con lividez cadavérica. La cara del cadáver queda parcialmente en sombra, sugiriendo la umbra mortis (sombra de la muerte), una técnica que Rembrandt utilizaría con frecuencia.

Esta obra está firmada y datada en la esquina superior derecha: REMBRANDT. F:1632. Es el primer cuadro conocido en el que Rembrandt firmaba un cuadro con su apellido en lugar de las iniciales RHL (Rembrandt Harmenszoon de Leiden), y esto es un signo de su creciente confianza artística.

En 2006, en el diario neerlandés de medicina, aparece un artículo en el cual la lección de anatomía del Dr. Nicolaes Tulp fue a su vez objeto de una verdadera disección. La disposición anatómica tal como se presenta sobre el cuadro no parece exacta.

Es cierto en todo caso que, si toda lección de anatomía comienza sistemáticamente por una evisceración, ésta de Rembrandt que se concentra en el movimiento de los dedos y la anatomía de la mano oculta un profundo misterio.

El cuadro presenta a todos aquello de lo que se trataba por entonces en el mundo del conocimiento y de los saberes: el movimiento. Movimiento del alma (Descartes, entonces exiliado en Holanda), movimiento de los planetas (Galileo está en pleno pleito en Italia), y también el movimiento del cuerpo.
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Ronda de Noche. 1642. Rijksmuseum, Amsterdam

Obra maestra de la pintura universal realizada por Rembrandt en 1642. En ella aparece la milicia del capitán Frans Banning Cocq en el momento en el que éste da una orden a su alférez, indicado por el gesto de la mano y la boca abierta. Tras estas dos figuras aparecen los integrantes de la Compañía, que pagaron una media de cien florines al pintor por el privilegio de mostrar sus cabezas entre las tropas integrantes de la Milicia que protege el bienestar y la libertad de los ciudadanos holandeses, por lo que era muy apreciada. La escena se desarrolla al aire libre, pero no de noche como reza el título sino que se oscureció con el paso del tiempo y por eso tiene en la actualidad ese aspecto nocturno; de hecho, hasta el siglo XIX no se la conoció como La Ronda de Noche, sino como La Milicia del capitán Frans Cocq. La representación de retratos de grupo en los que aparecen milicias era habitual en Amsterdam por aquellas fechas, pero ninguno supera a esta obra por el realismo con el que está pintada, captando a la perfección los rostros y las actitudes de todos los personajes, en una sensación de movimiento y de vida muy difícil de superar. Los juegos de luz y sombra recuerdan la influencia del tenebrismo de Caravaggio, remarcado aún más por el oscuro colorido de los trajes, a excepción del hombre vestido de rojo en la izquierda y del color blanco de cuellos y puños. También hay que destacar cómo resbala la luz sobre los elementos metálicos, que ofrecen así mayor sensación de realismo. El pintor está en estos momentos muy interesado en destacar los detalles, como observamos en la banda roja del capitán, la casaca del alférez o el vestido de la niña que aparece al fondo. Pero las figuras que vemos en segundo plano están más difuminadas y dan la impresión de que existe aire y polvo entre las figuras. A pesar de ser una obra maestra, cuando fue presentada en Amsterdam tuvo una fría acogida por parte de la crítica; si a esto añadimos la muerte de su esposa, Saskia, comprenderemos por qué el año 1642 no fue nada bueno para el pintor, que iniciaba entonces un periodo de cierta decadencia.
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Los síndicos de los pañeros 1662.
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El puente de piedra, que pintó Rembrandt, es una obra excepcional, un mero pretexto para desarrollar un sutil y magistral paisaje.

El artista y su cliente compartían en aquella época un mismo interés hacia la vi​sión más fiel de las cosas con​cretas, hacia una mirada capaz de reflejar, con sincera y pers​picaz precisión, su entorno. El papel otorgado al conocimien​to empírico, el orgullo ante una tierra doblemente conquista​da, en pugna frente al mar y frente a los hombres, y el gusto por el disfrute de los parajes naturales, como antídoto fren​te a la laboriosa vida de las ciu​dades, son algunas de las claves sobre las que se edificará la gran moda del paisaje natura​lista holandés del siglo XVII. El naturalismo no lo es todo en la pintura paisajística ho​landesa. Los holandeses tuvie​ron que ganar su libertad fren​te a las tropas imperiales espa​ñolas, y de la misma forma en que conquistaron tierras al mar mediante diques los pintores tuvieron que afirmar su identidad frente a un adversa​rio. En ese sentido, encontra​ron su oponente principal en el peso de los modelos italiani​zantes, cuya influencia abre y cierra ese siglo de paisajes.  
 Su postura frente al naturalismo en el siglo XVI, defendi​da por muchos de  compa​triotas, responde al modelo, muy común, reflejado en el tó​pico de una cita que Francisco de Holanda puso en boca del mismo Miguel Ángel: "En Flandes pintan sólo para enga​ñar el ojo externo, cosas que alegran y de las que no se pue​de decir nada malo. Pintan materias, ladrillos y argamasa, la hierba de los campos, las som​bras de los árboles, y puentes y ríos, lo que llaman paisajes, y figurillas por aquí y por allá. Y todo esto, aunque pueda pare​cer bueno a los ojos de algu​nos, en verdad está hecho sin razón, sin simetría ni propor​ción, sin poner cuidado en se​leccionar y rechazar".
Herederos en parte de la mi​nuciosidad descriptiva de sus antecesores flamencos los representantes de esa escuela naturalista romperán, es cierto, con el idealismo implícito en el reproche   miguelangelesco.  

Precisamente, la apuesta de los paisajistas de la escuela ho​landesa se caracterizó por una 
especie de naturalismo selecti​vo. Defendieron —y de ahí su modernidad— la conveniencia de ir a dibujar directamente ante el motivo, pero esos boce​tos del natural eran luego ree​laborados en el estudio como materia base de lienzos pinta​dos incluso años más tarde, en los que el artista no tenía em​pacho en reelaborar el conjun​to a su conveniencia, buscando una composición final más eficaz. 
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 Retrato de Saskia.
 ANTON VAN DYCK 1599-1641
[image: image15.jpg]


 [image: image16.jpg]



Retratos de Carlos I
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Retrato de Porter y Van Dyck.1635     Retrato del Cardenal Guido Bentivoglio 1632.

FRANS HALS (1548-1666)
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Regentes del asilo de ancianas de Haarlem. 1664. Museo Frans Hals
Las regentes del asilo de ancianos de Haarlem, es un cuadro del pintor neerlandés Frans Hals. Está realizado al óleo sobre lienzo. Mide 170,5 cm. de alto y 249,5 cm. de ancho. Fue pintado en 1664. Es uno de los más destacados retratos colectivos que atesora el Museo Frans Hals, de Haarlem, Países Bajos.

Esta obra, junto a su pareja Los regentes del asilo de ancianos de Haarlem, es la última gran obra de Frans Hals, constituyendo los últimos ejemplos históricamente significativos de este género de los retratos colectivos o de grupo.1
Cinco son las mujeres representadas: la directora del asilo y las cuatro regentes del año 1664. Todas visten de negro y están retratadas sobre un fondo oscuro, en el que se entrevé una pintura que podría ser el tema del Buen Samaritano, símbolo de la caridad de las regentes.

Las damas, retratadas de manera realista, y sin concesiones, cubren sus cabezas con severas tocas. Destacan sus rostros iluminados así como las golas y los puños blancos.
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Compañía del Capitan Reiner.1633-37
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 El alegre bebedor. 1627-28.

Es un retrato individual en el que el personaje mira de frente y saluda con su mano derecha. En la otra mano sostiene una copa de vino que tiende hacia el espectador. Es un hombre de mediana edad, vestido con la ropa de la época: un chambergo amplio con los puños y el cuello blancos. Además, lleva un medallón con la efigie del príncipe Mauricio de Orange. No se sabe quién es.

El personaje transmite simpatía y cercanía con el espectador. Tanto es así, que nos acerca la copa de vino como haciéndonos partícipes de su borrachera. No sólo la forma en la que está pintado el cuadro sino el tamaño al natural, parece que sea más real. Esto era algo habitual en el Barroco: buscar una ilusión en el espectador creando objetos que se “salgan” del cuadro.
Los colores son más bien claros: ocres, marrones, blancos y amarillos que contrastan el único toque oscuro del cuadro: el sombrero negro. Las luces están muy trabajadas y dan la  impresión de realismo gracias a sus brillos y su fuerza.

Un retrato que transmite vitalidad, optimismo y parece que los elementos están visualmente muy cerca, intentando romper el límite del cuadro hacia delante.

Pinceladas rápidas, en las que se puede apreciar perfectamente los trazos donde no son importantes los detalles sino la esencia del personaje. Hals intentaba reflejar en sus cuadros la personalidad de quien retrataba, plasmar su alma. Fue uno de los grandes retratistas de su tiempo, como Rembrandt y Velázquez. 

La joven de la perla. J. Vermeer
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La joven de la perla, también conocida como Muchacha con turbante, La Mona Lisa holandesa y La Mona Lisa del norte (en holandés Het meisje met de parel: La joven con la perla), es una de las obras maestras del pintor holandés Johannes Vermeer y, como el nombre implica, utiliza un pendiente de perla como punto focal. La pintura se encuentra en el Mauritshuis en La Haya.
Recientes escritos sobre Vermeer apuntan a que la imagen era un ‘tronie’, descripción que se hacía en Holanda en el siglo XVII a los retratos solo de ‘cabeceo intenso ’, que no tenía intención de ser un retrato. Tras la mayor y más reciente restauración del cuadro en 1994, la sutil combinación del color y la íntima mirada fija de la chica hacia el espectador se han realzado mucho.tenebrismo  Tal realce se debe a un contraste entre un fondo muy oscuro y lo que se puede ver del cuerpo vestido de la muchacha; es decir, hay un  que en este caso resulta casi caravaggiano, aunque sin las actitudes dramáticas del estilo, y se mantiene la típica y cristalina tranquilidad que caracteriza a la mayor parte de las obras de Vermeer de Delft.
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